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 Mit dem Deutschen Tanzpreis wird eine überragende Persönlichkeit des Tanzes 
in Deutschland geehrt. Das künstlerische Schaffen der Choreograf*innen und Tänzer*
innen steht im Mittelpunkt, gleichwohl können auch Persönlichkeiten der Pädagogik, 
Publizistik, Wissenschaft oder anderer Bereiche des Tanzschaffens vorgeschlagen werden. 
Für das Jahr 2019 hat eine international besetzte Jury den Tanzfotografen Gert Weigelt 
zum Preisträger gewählt.
 Diese Festschrift erscheint zur Verleihung des Deutschen Tanzpreises an Gert 
Weigelt. Sie versammelt einen Essay zur Würdigung des Künstlers und der Tanzfotografie, 
Texte von Künstler*innen und Wegbegleiter*innen, einen Artikel zu seiner Biografie 
und – natürlich – eine Auswahl seiner fotografischen Arbeiten.
 Die Preisverleihung findet am 19. Oktober 2019 im Aalto-Theater Essen statt. 
Die Laudatio auf Gert Weigelt hält Thomas Thorausch, stellvertretender Leiter des 
Deutschen Tanzarchivs Köln. Der Deutsche Tanzpreis wird getragen durch den Dach-
verband Tanz Deutschland. Schirmherr ist Prof. Dr. Norbert Lammert, Präsident des 
Deutschen Bundestages a.D.

 The German Dance Award honours an outstanding personality on the German 
dance scene. Although the main focus is on the artistic work of choreographers and 
dancers, personalities who have made dance-related contributions in the fields of edu-
cation, journalism, science or other areas of dance may also be nominated. An inter-
national jury has selected dance photographer Gert Weigelt as the awardee for 2019.
 This Festschrift is being published to mark the presentation of the German Dance 
Award to Gert Weigelt. It comprises an essay in appreciation of the artist and of dance 
photography, texts by artists and companions, a biographical article and – of course – 
a selection of his photographic works.
 The award ceremony will take place on 19 October 2019 at the Aalto Theatre in 
Essen. The laudation for Gert Weigelt will be given by Thomas Thorausch, deputy direc-
tor of the German Dance Archive in Cologne. 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.
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grußwort /
greeting
Isabel Pfeiffer-Poensgen, Ministerin 

für Kultur und Wissenschaft des Landes 

Nordrhein-Westfalen / Minister for 

Culture and Science of the State of 

North Rhine-Westphalia
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 Liebe Leserinnen und Leser, der Deutsche Tanzpreis gilt bundesweit als renom-
miertester Preis für künstlerischen Tanz und erfährt auch internationale Wertschätzung. 
Umso mehr freue ich mich, dass Nordrhein-Westfalen und die Stadt Essen Gastgeber 
der Verleihung sind und mit dem Aalto-Theater sowie dem PACT Zollverein einen inspi-
rierenden Rahmen für das Programm bieten.
 Gret Palucca, John Neumeier, Pina Bausch, William Forsythe, Maurice Béjart und 
viele mehr wurden mit dem Deutschen Tanzpreis ausgezeichnet. In diesem Jahr wird mit 
dem Preis ein Künstler gewürdigt, der sein Leben in mehrfacher Hinsicht – als Tänzer 
und als Fotokünstler – dem Tanz gewidmet hat. Gert Weigelt hat als ausgebildeter Büh-
nentänzer mit großen Tanz-Ensembles wie dem Cullberg Ballett und dem Nederlands 
Dans Theater sowie mit herausragenden Choreografinnen und Choreografen wie Hans 
van Manen, Birgit Cullberg, Jiří Kylián und Kurt Jooss gearbeitet.
 Die Werke seiner fotografischen Karriere lassen das tiefe Wissen um die Bewegung 
und die Sprachen des Körpers erkennen. „Ich habe einfach Spaß daran, mir eine eigene 
Wirklichkeit zu bauen“, hat Weigelt einmal über seine fotografische Arbeit gesagt. Fest-
gehalten hat er unter anderem die Choreografien von Gerhard Bohner, Lin Hwai Min, 
William Forsythe, Pina Bausch und Maurice Béjart. Weigelt ist dabei eng mit Nordrhein-
Westfalen verbunden. Erst kürzlich war sein fotografisches Werk im Rahmen einer Aus-
stellung im Museum des Deutschen Tanzarchivs in Köln zu sehen, die mit einem Zitat des 
Philosophen Roland Barthes überschrieben war: „Gleichwohl berührt die Photographie 
sich (wie mir scheint) nicht über die Malerei mit der Kunst, sondern über das Theater.“
 Auch Isabelle Schad und Jo Parkes, die beiden Künstlerinnen, die in diesem Jahr für 
ihre künstlerischen Entwicklungen geehrt werden, sind in Nordrhein-Westfalen gut be-
kannt. Die Tanz- und Videokünstlerin Jo Parkes ist in Wuppertal und Bielefeld zu erleben, 
Isabelle Schad hat mit Stücken wie „Pieces and Elements“ und „Still Lives“ auf PACT 
Zollverein gastiert, von denen Letzteres auch mit Bürgerinnen und Bürgern aus Essen 
erarbeitet wurde. Beide Künstlerinnen stehen für Tanz als eine Kunstform, die den Kör-
per ins Zentrum stellt, und schaffen wunderbare Kunstwerke, indem sie den Körper und 
seinen Kontext thematisieren. 
 Der Deutsche Tanzpreis 2019 ist mit diesen ausgezeichneten Preisträgerinnen und 
Preisträgern, der Tagung „Positionen: Tanz“ auf PACT und der Tanz-Gala erneut ein 
anregendes Ereignis für den künstlerischen Tanz. Ich danke dem Team des Deutschen 
Tanzpreises sowie allen Mitwirkenden herzlich!
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 Dear Readers, The German Dance Award is considered the most prestigious prize 
for artistic dance in Germany and is also highly regarded at an international level. I am 
therefore all the more delighted that North Rhine-Westphalia and the city of Essen are 
hosting the award ceremony and providing an inspiring setting for the programme of 
events, namely the Aalto Theatre and PACT Zollverein.
 In the past, the German Dance Award has been presented to Gret Palucca, John 
Neumeier, Pina Bausch, William Forsythe, Maurice Béjart and many more. This year, 
the prize honours an artist who has dedicated his life to dance in multiple ways — as a 
dancer and as a photo artist. As a trained stage dancer, Gert Weigelt has worked with 
major dance ensembles such as the Cullberg Ballett and the Nederlands Dans Theater 
as well as outstanding choreographers such as Hans van Manen, Birgit Cullberg, Jiří 
Kylián, and Kurt Jooss.
 The works he has produced as part of his photographic career reveal a deep know-
ledge of movement and the languages of the body. “I simply enjoy creating my own re-
ality”, Weigelt once said about his photographic work. He has captured the choreogra-
phies of Gerhard Bohner, Lin Hwai Min, William Forsythe, Pina Bausch and Maurice 
Béjart, to name but a few. Weigelt also has a close connection with North Rhine-West-
phalia. Only recently, his photographic works were shown at an exhibition in the mu-
seum of the German Dance Archive in Cologne, titled with a quotation by philosopher 
Roland Barthes: “Yet it is not (it seems to me) by Painting that Photography touches art, 
but by Theatre.”
 Isabelle Schad and Jo Parkes, the two artists being honoured this year for their ar-
tistic developments, are also well known in North Rhine-Westphalia. Dance and video 
artist Jo Parkes can be experienced in Wuppertal and Bielefeld, while Isabelle Schad has 
made appearances at PACT Zollverein with works such as “Pieces and Elements” and 

“Still Lives”, the latter of which was developed together with some of the citizens of Essen. 
Both artists are representative of dance as an art form that focuses on the body and they 
create wonderful works of art by addressing the body and its context.
 Thanks to these extraordinary awardees, the “Positionen: Tanz” (Positions: Dance) 
conference at PACT and the dance gala, the German Dance Award 2019 is once again 
sure to be a stimulating event on the artistic dance scene. I would like to thank the Ger-
man Dance Award team as well as all participants!
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tanz. fotografie. 
ein essay /
dance. photography. 
an essay
Thomas Thorausch, stellv. Leiter Deutsches Tanzarchiv 

Köln / deputy head German Dance Archive Cologne

Mein Dank gilt Gert Weigelt. Für seine Kunst. Und für seine fortdauernde Offenheit und sein fortwährendes Ver-

trauen, seitdem wir im Jahr 1996 das erste Mal gemeinsam eine Ausstellung mit Tanzfotografien konzipiert und 

realisiert haben. Begleitet wurde unsere Zusammenarbeit von einem immer anregenden Austausch über die bild-

künstlerische Auseinandersetzung mit Tanz. Gert Weigelt seien daher diese Gedanken zum Thema Tanz und 

Fotografie gewidmet. / I am very grateful to Gert Weigelt — for his art and for his continued openness and trust 

since we first conceived and implemented a dance photography exhibition together in 1996. Our collaboration 

was accompanied by an ever-stimulating exchange about examination of dance from a visual arts perspective. 

I would therefore like to dedicate these thoughts on the subject of dance and photography to Gert Weigelt.
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 Inmitten der über 200.000 fotografischen Zeugnisse der Tanzkunst im Deutschen 
Tanzarchiv Köln holt mich eine grausam anmutende Wahrheit ein. Die Wahrheit, dass 
all diesen Bildern vom Tanz eine Endlichkeit innewohnt. Eine Endlichkeit, die sie im 
Moment des Abwendens des Blicks ihres Betrachters ereilt.
 Ein Archiv ist gemeinhin ein Ort, an dem die Erinnerung uns end- und grenzenlos 
erscheint. Ebendort versammelte fotografische Bilder vereinen Lebende wie Tote, doku-
mentieren gegenwärtige wie vergangene Orte, bewahren Ereignisse und Begebenheiten 
in Blicken und Perspektiven, die uns glauben lassen, vergangene Gegenwart sei so und 
nicht anders gewesen. Gesten. Zeichen. Spuren. Ein Leben einzutauschen gegen Zeit.
 Die Faszination einer Fotografie an einem Ort wie einem Archiv geht keineswegs – 
wie man vorschnell vermuten könnte – von ihrer Funktion eines Belegs, des „Es ist so 
gewesen!“ (Roland Barthes) aus. Erst recht nicht, wenn wir auf die Fülle fotografischer 
Zeugnisse der bildkünstlerischen Auseinandersetzung mit Tanz blicken. All den faszinie-
renden Momenten tanzkünstlerischer Bewegung, die sich vor unseren Augen letztlich 
als eine Spur reflektierten Lichts auf einer zweidimensionalen Fläche, also einer Foto-
grafie materialisieren, wohnt weit mehr als nur vergangene Wirklichkeit inne. 
 In den Fotografie gewordenen scheinbar schwerelosen Sprüngen, schwebenden 
Tänzern und Tänzerinnen, nicht enden wollenden Drehungen erfährt der Tanz und 
seine Kunst eine bildhafte Ästhetisierung, die mit wachsender zeitlicher Entfernung vom 
Aufnahmedatum mitunter sogar eine Steigerung ins Kulthafte erfährt. 
 Unser Blick auf diese Fotografien verwandelt sich im Archiv mit zunehmender Dauer 
indessen in ein sehnsuchtsvolles Schauen in fiktionale Weiten, erweitert sich um eine 
romantisierende Perspektive auf vergangene Ferne. Als könne unser Blick in diesen Mo-
mentaufnahmen über jegliche Flüchtigkeit der Tanzkunst triumphieren.

„Alles Lebendige ist nur für und durch die Gegenwart – diese wiederum nur 
ein Begriff, denn wo sollten wir die Gegenwart packen können, diesen un-
merk- und unfassbaren Durchgangsort zwischen vergangen und wird sein?“ 
Gustav Mahler

 Werfen wir einen Blick auf das Leben der Pioniere und Pionierinnen der Tanz-
fotografie, so erkennen wir, dass es wiederum die Sehnsucht war, die sie zu Beginn des 
20. Jahrhunderts von einer idealen Begegnung von künstlerischer Bewegung und Bild 
träumen ließ. Fasziniert von den Möglichkeiten der menschlichen Bewegung und den 
daraus resultierenden Herausforderungen an die Technik der Fotografie, begründeten 
sie die Vielfalt der unterschiedlichen Annäherung der Fotografie an den Tanz und ein 
bis heute facettenreiches Spiel von Möglichkeiten der Abbildung von Bewegung und 
ihrer Betrachtung.
 Ergänzen wir unseren analysierenden Blick um die Perspektive der Theorie des 
Mediums Fotografie, so erkennen wir unschwer, dass es sich dabei freilich um ein Spiel 
handelt, das uns vergessen lassen soll, dass das Festhalten jeglicher Bewegung mit dem 
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Mittel der Fotografie zuallererst den Verlust der unmittelbaren Beziehung der Bewegung 
zu Raum und Zeit markiert. Die Fotografie fixiert auf einer zweidimensionalen Ober-
fläche Bewegungen, die eigentlich in einem vierdimensionalen Zeit-Raum existieren. 
Und setzt doch alles daran, gleichzeitig die Illusion des Festhaltens der flüchtigen Be-
wegung des Tanzes im Moment des Augenblicks zu suggerieren. Die Fotografie einer 
Bewegung erscheint uns demnach als Verlust und Gewinn zugleich. Als Verlust, weil 
sie die Dauer einer spezifischen, organischen Bewegung nicht abbilden kann. Die Foto-
grafie fragmentiert den Raum und zersplittert die Zeit. Was jenseits der Vergänglichkeit 
des Augenblicks bleibt, ist nicht mehr als ein bewahrtes Bruchstück. Aber auch nicht 
weniger: Die Tanzfotografie kreiert einen erstarrten Moment und ist somit künstlicher 
als die darstellende Kunst, die sie zwar abbildet, von der sie aber lediglich einen Aus-
schnitt festhalten kann. In ihm zeigt die Tanzfotografie den tanzenden Körper als eine 
Melange aus Zeit und Licht, als mit dem Auge kaum erfahrbare Bewegung und sieht 
sich darin konfrontiert mit der Ambivalenz von Dynamik und Momentaufnahme. 
 Allen Beschränkungen zum Trotz: Seit dem Aufkommen der Bewegungsfotogra-
fie im 20. Jahrhundert entstanden im Zusammenwirken von Fotografinnen und Foto-
grafen mit Tanzkünstlerinnen und Tanzkünstlern immer wieder einzigartige Bilder, in 
denen sich in aufregender Weise der Erfindungsreichtum des zeitgenössischen Tanzes 
mit den modernen bildnerischen Techniken in der Fotografie verband. Wenn Fotogra-
fieren bedeutet, sich das fotografierte Objekt anzueignen, dann scheint es gegeben, das 
Ergebnis und die Funktion einer entsprechenden Aneignung des Tanzes durch die Foto-
grafie genauer zu betrachten. Das Zusammenwirken von faszinierenden Momenten 
künstlerischer Bewegung und verschiedenartigsten fotokünstlerischen Perspektiven ma-
chen den Tanz im Bild zu einem einzigartigen neuen Medium: dem tänzerischen Bild. 
Doch auch im tänzerischen Bild bleiben Bewegung und Fotografie ein Gegensatz. Denn 
in Wirklichkeit kann die Fotografie Bewegung nicht abbilden – im Gegenteil: Sie er-
findet im tänzerischen Bild Bewegung im eigentlichen Sinne neu. Damit besitzt die Tanz-
fotografie die Chance einer ganz eigenen ästhetischen Qualität, die unabhängig von der 
abgebildeten Bewegung sein kann.
 Versuchen wir darum also erst gar nicht, in den Fotografien vom Tanz unsere eige-
nen Erinnerungen an einen Ballettabend, eine Performance wiederaufspüren zu wollen. 
Ein solcher Versuch, unserem Gedächtnis auf die Sprünge helfen zu wollen, ist von 
vornherein zum Scheitern verurteilt. Denn ein Fotoapparat ist nun einmal keine Film-
kamera. Fakt ist: Die Fotografie sieht nicht besser oder schlechter als der Zuschauer – 
sie sieht einfach anders. Und wir Zuschauer und Zuschauerinnen, die wir nicht gerade 
fotografieren – wie sehen wir ein Ballett, einen Tanzabend, ein Tanzstück? Ich vermute, 
wir sehen ihn nur ganz kurz – dann wird der flüchtige Moment unserer Wahrnehmung 
wieder überlagert von neuen Eindrücken, Erlebnissen, Bildern. Was vom Tanz bleibt – 
auch in unserer Erinnerung –, stiften Fotografinnen und Fotografen. Und doch – der Ein-
wurf sei an dieser Stelle gestattet – kann es vorkommen, dass sich dieser fremde Blick 
im Lauf der Zeit in einem Maße in unser Gedächtnis einschreibt, dass er fortan unser 
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Gedächtnis dominiert, so dass wir lernen sollten, diesen medialen Erinnerungsbildern zu 
misstrauen – wie der Erinnerung eines Zeitzeugen, die in unaufhörlicher Wiederholung 
vor Publikum glatt erzählt wurde. 
 Vergegenwärtigen wir uns die Vielfalt der fotografischen Blickwinkel und Perspek-
tiven in Gegenwart und Geschichte sowie Formen und Vielfalt der Verwertung von 
Fotografien vom Tanz, stellt sich folgende selbst- und genre-kritische Frage: Kann es 
eigentlich noch eine fotografische Repräsentation des Tanzes geben, die ihren Gegen-
stand, den Tanz, nicht in gewisser Weise verblassen lässt? Denn der Tanzfotograf ist eben 
nicht mehr Dokumentarist (wenn er es je war), er ist längst zum Akteur geworden, wäh-
rend die dokumentarische Aufgabe längst ein sogenanntes modernes Medium – der 
Film – übernommen hat. Und so erscheint mir die Fotografie mit der ihr eigenen Geste 
des Sehens und Zeigens – im Vergleich zum Film – zunehmend als das künstlerisch am-
bitioniertere Medium unserer Zeit. 

„Die einzige Aufzeichnung der Kunst eines Tänzers liegt in anderen Künsten.“   
Martha Graham

 Keine Kunst ohne Geheimnis. Im Fall der Tanzfotografie ist es die Gunst des Augen-
blicks, in dem diese Kunst des Augenblicks ihren Ursprung hat. Es ist der Moment des 
Übersprungs zwischen Fotografie und Tanz, gleichsam ein phantastischer Übersprung 
zwischen zwei parallellaufenden Linien, die eigentlich ins Unendliche weisen. Ein ma-
gischer Moment, ein Glücksmoment, den es – glaube ich – im Werk eines jeden Tanz-
fotografen gibt oder geben kann. 
 Was ich sicher weiß, ist, dass es nur wenige Fotografinnen und Fotografen gibt, 
denen es gegeben ist, die ästhetische Ausprägung eines Zeitraums mittels solcher Glücks-
momente zu erfassen. Vor unseren Augen steht dann ein Werk, in dem, eingeschlossen 
wie in einem Stück Bernstein, Momente künstlerischen, überzeitlichen Glücks aufschei-
nen. Zu erfahren sind Fotografien, die keines Interpreten bedürfen, die so voll konzent-
rierten künstlerischen Lebens sind, dass sie für sich selbst sprechen. Was wir sehen, ist 
Fotografiekunst. 

„Dasjenige aber nur allein ist fruchtbar, was der Einbildungskraft freies Spiel 
lässt. Je mehr wir sehen, desto mehr müssen wir hinzudenken können. Je 
mehr wir dazu denken, desto mehr müssen wir zu sehen glauben.“ 
Gotthold Ephraim Lessing

 Eigentlich ist damit beinahe alles gesagt – über die Kunst, tänzerische, sprich künst-
lerische Bewegung mit dem Mittel der Fotografie – ja, was eigentlich – abzubilden, ein-
zufangen, zu erfassen, zu übersetzen, zu transportieren, zu bannen, festzuhalten1 ... ? Das 
urplötzlich einsetzende Stocken am Ende meines Sprach- und Denkflusses über die 
Tanzfotografie hat seinen Grund, führt es mich doch abschließend zur öffentlichen 
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Wahrnehmung dieser Kunst als Kunstform an der Schnittstelle zwischen Dokumentation 
und künstlerischer Autonomie. 
 Segen und Fluch zugleich: Die Tanzfotografie ist gemeinhin als Medium im Tages-
aktuellen verankert; ästhetische Eigenständigkeit und Wertschätzung erlangt sie in 
der Regel jedoch nur außerhalb des Aktuellen und der dem Aktuellen verpflichteten 
Medien. Bei Kennern oder aber in Ausstellungen und Publikationen, die den Mut ha-
ben, Tanzfotografie neu in einem anderen Zusammenhang, anders unter einem neuen 
Blickwinkel zu sehen, zu befragen und zu zeigen. Es ist dieses Mehr, das den notwen-
digen Anspruch deutlich macht, Tanzfotografie nicht nur in einem historischen oder 
zeitgenössischen Tanzkontext zu präsentieren, sondern ihre Präsentation immer auch 
als Schule des Sehens zu konzipieren, als Schule des Blicks auf Fotografie und Tanz. 
Davon kann es nie genug geben. 

 Alle Bilder werden verschwinden. Was bleibt, ist Imagination.

1.  Es handelt sich dabei um eine willkürliche, aber durchaus repräsentative Auswahl von Tätigkeitswor-

ten aus geschriebenen Porträts über Tanzfotografinnen und -fotografen und aus Ausstellungsrezensionen, 

die im Deutschen Tanzarchiv Köln archiviert sind.
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 Amidst the more than 200,000 photographic testimonies of dance art in the Ger-
man Dance Archive in Cologne, a seemingly cruel truth catches up with me. The truth 
that all of these images of dance are subject to an inherent finiteness. A finiteness that 
befalls them the moment their observer averts his or her gaze.
 An archive is usually a place where the possibilities of remembrance seem endless 
to us. The photographic images gathered there unite the living and the dead, they docu-
ment present and past places and preserve events and occurrences in views and perspec-
tives that lead us to believe that the past present was just so. Gestures. Symbols. Traces. 
Exchanging a life for time.
 The fascination of a photograph in a place like an archive does not by any means — 
as one might prematurely suspect — arise from its function as a document that proclaims 

“this is how it was!” (Roland Barthes). This holds especially true when we look at the 
abundance of photographic evidence of the pictorial artistic examination of dance. All 
the fascinating moments of dance art, which ultimately materialize before our eyes as a 
trace of reflected light on a two-dimensional surface, i.e. a photograph, contain far more 
than just past realities. In the seemingly weightless jumps, floating dancers, never-end-
ing turns that have become photographs, dance and its art undergo a pictorial aestheti-
cization that sometimes even becomes increasingly iconic as the temporal distance 
from the date of its recording increases. As this duration increases, however, our view 
of these photographs in the archive is transformed into a longing look into a fictional 
vastness, extended by a romanticizing perspective of a distant past. As though our gaze 
could triumph over any ephemerality of dance art in these snapshots.

“All living things are only for and through the present — which, in turn, is just 
a concept, for where could we possibly grasp the present, this imperceptible 
and incomprehensible passage between was and shall be?” Gustav Mahler

 If we take a look at the lives of the pioneers of dance photography, we come to re-
alize that it was also a feeling of longing that made them dream of an ideal marriage of 
artistic movement and image in the early 20th century. Fascinated by the possibilities 
of human movement and the challenges these posed with regard to photographic tech-
nique, they established the diversity of approaches of photography to dance as well as 
a play on the possible ways of depicting and contemplating movement that remains as 
multifaceted as ever to this day.
 If we supplement our analytical gaze with the perspective of the theory of pho-
tography as a medium, we can easily see that it is, of course, a game, intended to make 
us forget that capturing any movement by the means of photography marks, first and 
foremost, the loss of the direct relationship between movement, time and space. Pho-
tography fixes movements that, in reality, exist in a four-dimensional time-space on a 
two-dimensional surface. And yet simultaneously, it does everything in its power to sug-
gest the illusion of capturing the fleeting movement of the dance in a single moment. 
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Thus, a photograph of a movement appears to us as both a loss and a gain. A loss, because 
it cannot depict the duration of a specific, organic movement. The photograph frag-
ments space and breaks up time. What remains beyond the transience of the moment 
is nothing more than a preserved fragment. But it is no less either: dance photography 
creates a frozen moment and is thus more artificial than the performing arts it depicts, 
but of which it can only capture a snippet. In it, dance photography represents the danc-
ing body as a mixture of time and light, as movement that can hardly be experienced by 
the eye, and is confronted with the ambivalence of dynamics and a snapshot in time. 
 Despite all limitations, since the advent of movement photography in the 20th cen-
tury, the interaction between photographers and dance artists has repeatedly produced 
unique images in which the inventiveness of contemporary dance and modern picto-
rial techniques have been combined in a way that cannot fail to excite. If photographing 
means appropriating the object being photographed, then it seems clear that the result 
and function of a corresponding appropriation of dance by photography should be exam-
ined more closely. The interaction between fascinating moments of artistic movement 
and a wide variety of photo-artistic perspectives render dance in images a unique new 
medium: the dance image. But movement and photography remain at odds, even in 
the dance image. In reality, photography cannot depict movement — on the contrary: 
it reinvents movement in the actual sense of the word in the dance image. Dance pho-
tography thus has the opportunity to create its very own aesthetic quality, which can be 
independent of the movement depicted.
 So, let us not even try to trace our own memories of a ballet performance in dance 
photographs. Any such attempt to jog our memories is doomed to failure from the out-
set. After all, a camera is not a video camera. The fact is that photography does not see 
any better or worse than the spectator — it just sees differently. And we observers who 
are not taking photographs — how do we see a ballet, a dance evening, a dance perfor-
mance? I suppose we only see it very briefly — then the fleeting moments we perceive 
are superimposed by new impressions, experiences, images. What remains of the dance — 
including in our memory — is provided by photographers. And yet — allow me to inter-
ject — in the course of time, this strange gaze may inscribe itself in our memories to such 
an extent that it dominates our memories afterwards. We should therefore learn to mis-
trust these media-induced memories — just as we should mistrust the memory of a con-
temporary witness, which has been smoothed out through ceaseless repetition in front 
of an audience. 
 If we consider the diversity of photographic perspectives and vantage points in the 
present and throughout history as well as the forms and diversity of the uses of dance 
photographs, the following self and genre-critical question arises: can there actually still 
be a photographic representation of dance that does not cause its object — dance  — 
to fade in a certain way? After all, the dance photographer is no longer a documentarist 
(if he ever was); he has long since become an actor, while the documentary mandate has 
long since been taken over by what is commonly referred to as a modern medium — 
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film. And so, photography with its intrinsic gestures of seeing and showing — seems to 
me increasingly to be the more ambitious medium of our time, artistically speaking. 

“The only record of a dancer‘s art lies in the other arts.” Martha Graham

 No art is without its secrets. In the case of dance photography, it is the favour of 
the moment in which this art of the moment has its origin. It is the moment in which 
the leap between photography and dance occurs, a fantastic leap, as it were, between two 
parallel lines that lead unto infinity. A magical moment, a moment of happiness that — 
I believe — exists or can exist in the work of every dance photographer. 
 What I know for sure is that there are precious few photographers who are able to 
capture the aesthetic expression of a stretch of time through such moments of happiness. 
When they do, we then find ourselves gazing at a work in which moments of artistic, 
supertemporal joy appear, suspended as in a piece of amber. We experience photographs 
that do not require an interpreter, that are so full of concentrated artistic life that they 
speak for themselves. What we see is the art of photography. 

“Now that only is fruitful which allows free play to the imagination. The more 
we see in an object, the more we must be able to imagine; and the more we 
imagine, the more we think we see.” Gotthold Ephraim Lessing

 This quote just about says it all — about the art of — well, of what exactly — de-
picting , representing , capturing , recording, translating , transporting , retaining dance move-
ment1, i.e. artistic movement by means of photography ...?  There is a reason for this 
sudden faltering towards the end of my flow of language and thought about dance pho-
tography, as it finally leads me to the public perception of this art as an art form at the 
interface between documentation and artistic autonomy. 
 A blessing and curse at the same time: dance photography as a medium is generally 
anchored in the daily news; however, it generally only attains independence and appre-
ciation outside of the daily news and the media committed to the daily news; among 
connoisseurs or in exhibitions and publications that have the courage to perceive, ques-
tion and show dance photography in a new context, from a new perspective. It is this 
more that reveals the necessary aspiration that dance photography should not only be 
presented in a historical or contemporary dance context, but that its presentation should 
also always be conceived as a school of seeing, as a school of looking at photography 
and dance. There can never be enough of that. 

 All images will disappear. What remains is imagination.

 1.  This is an arbitrary but nevertheless quite representative selection of verbs from portraits of dance photo-

 graphers and exhibition reviews archived in the German Dance Archive in Cologne.
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eine große fuge 
aus tanz und 
fotografie / 
a great fugue of 
dance and 
photography 
Marieluise Jeitschko, Tanz- und Opernkritikerin / 
dance and opera critic 
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 Geboren wurde Gert Weigelt im belgischen Raeren westlich von Aachen am 27. Juli 
1943. Aufgewachsen ist er mit zwei Geschwistern im Ambiente des Bildungsbürger-
tums von Koblenz. Er besuchte dort ein naturwissenschaftliches Gymnasium. Damals 
zeichnete sich schon die doppelte Neugier des perfektionistischen Intellektuellen ab: 
Aus dem Angebot der Schule wählte er Kunstturnen mit Schwerpunkt Bodenturnen und 
eignete sich die technischen Grundlagen des Fotografierens in der Foto-Arbeitsgemein-
schaft an. Mit Kunst habe das absolut nichts zu tun gehabt, behauptet Weigelt heute. 
Er sei damals sehr nüchtern gewesen.   
 Ein Gastspiel der französischen Tanzkompanie von Jean Babilée Anfang der 1960er 
Jahre in Koblenz wurde für den Primaner freilich zum Schlüsselerlebnis: Weigelt war 
fasziniert von den Bewegungs- und Ausdrucksmöglichkeiten des Körpers und beschloss, 
Tänzer zu werden. Unterstützung bekam er von seiner Stiefmutter, Maja Hilgers, die 
ihre Theaterkarriere als Tänzerin begonnen hatte. Als Berufswunsch gab er bei der Abi-
turfeier allerdings „Choreograf ” an ... weil das doch seriöser – quasi akademischer – 
klänge als „Tänzer“. Seine erst Liebe, die Fotografie, legte er erst mal auf Eis.
 Die Ausbildung im klassischen Ballett begann er auf Vermittlung eines Verwandten 
in Berlin. Tatjana Gsovsky und Gert Reinholm waren damals natürlich besonders er-
picht auf männlichen Nachwuchs für ihr Deutsches Ballett Berlin. Aber Weigelt wech-
selte schon zwei Jahre später nach Kopenhagen, wo u.a. Vera Volkowa ihn unterrichtete. 
Sein erstes Engagement trat er 1967 am Königlich Schwedischen Ballett in Stockholm 
an. Drei Jahre später wurde er Mitglied des Cullberg Balletts. Highlight dieser ersten 
Annäherung an das zeitgenössische Ballett und Tanztheater waren für ihn dort die per-
sönlichen Proben mit Kurt Jooss für die Rolle des Fahnenträgers im „Grünen Tisch“, 
dessen Aufführung zu seinem Bedauern aber während seines Engagements nicht mehr 
zustande kam, sondern erst 1977. 
 1972 suchte Weigelt nach neuen Herausforderungen und bewarb sich beim gerade 
gegründeten Tanz-Forum Köln, beim Ballett der Deutschen Oper am Rhein und beim 
Nederlands Dans Theater (NDT). Für die nächsten drei Jahre wurden Holland und das 
NDT seine künstlerische Heimat. Der Wechsel nach Den Haag brachte die große Wende 
in Weigelts Leben: Der mathematisch akkurate Deutsche begegnete Hans van Manen, 
dem ebenso genialen wie strengen Choreografen und Fotografen. Hans van Manens 
„Große Fuge“ erlebte Weigelt als Tänzer „wie einen Kirchgang“. Aber im Ballettsaal fürch-
tete er sich vor dem Choreografen sehr. „Er konnte eiskalt sein“, erinnert er sich an den 
künstlerisch dual perfektionistischen weltberühmten Übervater, der damals schon vor 
allem als Fotograf wahrgenommen werden wollte. Mittlerweile hat sich zwischen van 
Manen und ihm „eine große Freundschaft“ entwickelt, wie van Manen bestätigt.
 In Den Haag und Amsterdam – im fotografischen Umfeld auch des damals gerade 
eingewanderten Amerikaners Robert Mapplethorpe – reifte Weigelts Entschluss, die Tän-
zerkarriere im Alter von gerade mal 32 Jahren zugunsten der Fotografie zu beenden. An 
der Fachhochschule für Kunst und Design Köln studierte er ab 1975 Künstlerische Foto-
grafie. Daneben schloss er sich eng an das Tanz-Forum an. Denn in der Dunkelkammer 
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und in den Seminarräumen fehlte ihm einfach „die Familie“. Die physische Nähe einer 
künstlerischen Gemeinschaft bot ihm zudem ein ideales Experimentierfeld für seine 
fotografische Entwicklung. 1986 heiratete er seine langjährige Kollegin und Lebensge-
fährtin Sighilt Pahl.
 Seit fast vierzig Jahren ist Gert Weigelt Deutschlands prominentester fotografieren-
der Tanzchronist. Der Kritiker Horst Koegler adelte ihn als den „Klassizisten unter den 
Tanzfotografen“ – ein Prädikat, das bis zu seiner heutigen engen Zusammenarbeit mit 
Martin Schläpfer Gültigkeit hat. Choreograf ist er also nicht geworden. Immerhin: In 
den 1990er Jahren produzierte er sechs choreografische Videos unter dem Titel „Amuse 
OEil – Pinatz und andere Kleinigkeiten“ als Hommage an Hans van Manen, Mats Ek, 
William Forsythe, Pina Bausch und andere. Als Tanzbuchillustrator, etwa mit Norbert 
Servos und Hedwig Müller („Pina Bausch und das Wuppertaler Tanztheater“, 1979) 
und Jochen Schmidt („Tanztheater in Deutschland“, 1992, und andere) macht Weigelt 
Furore. Seit 1983 veröffentlicht er Kalender und Künstlerpostkarten. Auf Europas 
größtem Online-Tanzportal tanznetz.de trat Weigelt 2003 nach Koeglers Tod sozusagen 
dessen Nachfolge an mit seiner Fotogalerie „Weigelt weekly“, gefolgt von den Blogs 
„Meine Choreografen“ und „101 Tänzerporträts“. Auch mit bislang 25 internationalen 
Ausstellungen seiner inszenierten Körperfotografie straft Gert Weigelt den Slogan, Tanz 
sei die flüchtigste aller Künste, Lügen.
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 Gert Weigelt was born in Raeren, Belgium, west of Aachen on 27 July 1943. He grew 
up with two siblings as part of the educated middle class of Koblenz, where he attended 
a secondary school that focused on the natural sciences. At this stage, the twin interests 
of the perfectionist intellectual started to become apparent: from the subjects available, 
he chose gymnastics with a focus on floor exercises and acquired the technical basics of 
photography in the school photography club. Today, Weigelt says that this had absolu-
tely nothing to do with art. He claims to have been very prosaic at the time.   
 A guest performance by Jean Babilée‘s French dance company in Koblenz in the 
early 1960s turned out to be a key experience for the then sixth-former: Weigelt was fas-
cinated by the body‘s possibilities in terms of movement and expression and decided to 
become a dancer. He was supported in this endeavour by his stepmother, Maja Hilgers, 
who had started her theatre career as a dancer. However, during his graduation cere-
mony, he stated that he wanted to become a choreographer ... because it sounded more 
respectable — almost academic — than being a dancer. Photography, his first love, was 
put on the back burner for the time being.
 At the recommendation of a Berlin relative, he began training in classical ballet. 
Tatjana Gsovsky and Gert Reinholm were, of course, particularly keen to acquire young 
male talent for their ballet company, the Deutsches Ballett Berlin. Just two years later, 
however, Weigelt moved to Copenhagen, where he was taught by Vera Volkowa, among 
others. His first engagement was at the Royal Swedish Ballet in Stockholm in 1967. 
Three years later, he became a member of the Cullberg Ballet. For him, the highlight 
of this first encounter with contemporary ballet and dance theatre were his personal 
rehearsals with Kurt Jooss for the role of the flag bearer in “The Green Table”, although, 
to his great regret, the performance itself ended up only taking place in 1977, by which 
time he had already moved on. 
 In 1972, Weigelt went in search of new challenges and applied to the newly founded 
Tanz-Forum Köln, the Ballett der Deutschen Oper am Rhein and the Nederlands 
Dans Theater (NDT). The Netherlands and the NDT became his artistic home for 
the next three years. The move to The Hague brought about THE major change in the 
life of the mathematically accurate German, bringing him into contact with Hans van 
Manen, a choreographer and photographer who was as ingenious as he was strict. As a 
dancer, Weigelt described his experience of Hans van Manen‘s “Große Fuge” as being 

“like a church service”. However, in the ballet hall, he was very afraid of the choreogra-
pher. “He could be ice cold,” he says, remembering the world-famous, artistically dual-
talented, perfectionist uber-father, who, even back then, wanted to be perceived primar-
ily as a photographer. Meanwhile, van Manen has confirmed that “a great friendship” 
has developed between the two.
 Weigelt‘s decision to end his dancing career at the young age of 32 in favour of 
photography took shape in The Hague and Amsterdam — which was also the photo-
graphic environment of the recently immigrated American Robert Mapplethorpe. 
From 1975 onward, he studied artistic photography at the Fachhochschule für Kunst 
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und Design in Cologne. In addition, he collaborated closely with the  Tanz-Forum, be-
cause he simply lacked “family” in the darkroom and the seminar rooms. The physical 
proximity of an artistic community also offered him an ideal field in which to experi-
ment as his photographic skills evolved. In 1986, he married his long-time colleague 
and partner Sighilt Pahl.
 Gert Weigelt has been Germany‘s best-known photographing dance chronicler for 
almost 40 years. The critic Horst Koegler lauded him as “classicist among dance photo-
graphers” — a title that still applies today in view of his current close collaboration with 
Martin Schläpfer. So he did not become a choreographer after all. Even so, in the 1990s, 
he produced six choreographic videos titled “Amuse OEil — Pinatz und andere Kleinig-
keiten” as an homage to Hans van Manen, Mats Ek, William Forsythe, Pina Bausch and 
others. He also caused a sensation as illustrator of dance books, for example with Nor-
bert Servos and Hedwig Müller (“Pina Bausch und das Wuppertaler Tanztheater”, 1979) 
and Jochen Schmidt (“Tanztheater in Deutschland”, 1992, and others). He has been 
publishing calendars and artistic postcards since 1983. Following Koegler‘s death in 
2003, Weigelt succeeded him on Europe‘s largest online dance portal, tanznetz.de, 
with his Weigelt weekly photo gallery, followed by the blogs “Meine Choreografen” and 
“101 Tänzerporträts”. The numerous international exhibitions of Weigelt‘s “staged body 
photography” certainly disprove the saying that dance is the most fleeting of all arts.
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bilder einer 
ausstellung / 

pictures at 
an exhibition 
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gerhard bohner
Weil er so früh verstarb, werden wir leider nie erfahren, 

wie sich sein choreografischer Werdegang fortgesetzt hätte. 
Wir waren beide keine Plaudertaschen und fühlten uns 

auch im gemeinsamen Schweigen wohl. Gerhard war ein 
Künstler durch und durch. Er hinterlässt eine Lücke, 

die bis heute schmerzlich klafft. / Since he died so early, 
we will unfortunately never know how his choreographic 

career would have continued. Neither one of us was a 
chatterbox and we felt comfortable in the silence we kept 

together. Gerhard was an artist through and through. 
He left a void that is still painful today.
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mats ek
Kaum ein anderer hat es in den letzten 40 bis 50 Jahren 

geschafft, eine solch unverwechselbare choreografische 
Handschrift zu entwickeln wie Mats Ek. Viele haben 

versucht, seinen Stil zu kopieren, aber keiner kommt an 
das Original heran. / Hardly anyone else has managed 

to develop such an unmistakable choreographic style in 
the last 40 to 50 years as Mats Ek. Many have tried 
to copy his style, but none can match the original.
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hans van manen
Reiner, luzider, ästhetisch makelloser choreografiert 

kaum ein anderer. Ich habe Hans van Manen viel zu ver-
danken. Vor allem in der Zeit, als er noch selber 

(vorzüglich) fotografierte, hat er mich stets ermuntert 
und in meinem Tun bestätigt. / Hardly anyone else 

choreographs in a purer,more lucid and more aesthetically 
flawless manner. I owe a lot to Hans van Manen. 

Especially at the time when he was still photographing 
(exquisitely), he always encouraged me and reassured 

me with regard to what I was doing.
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pina bausch
Nicht nur einmal haben mich ihre Stücke euphorisiert. 

Kennen Sie diese Art von Hochgefühl, als hätten alle Sinne 
plötzlich einen gehörigen Amphetaminstoß erhalten? 

Seit „Sacre“ (1975) habe ich alle ihre Stücke in den Original-
besetzungen fotografiert. / More than once her works 

have flooded me with euphoria. Do you know this kind of 
elation as though all your senses had suddenly been 

given a good dose of amphetamine? I have photographed all 
her works with their original casts since “Sacre” (1975).
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martin schläpfer
Auch mit Martin verbindet mich eine lange künstlerische 

Liaison. Er gab meiner Fotografie den Raum, den sie 
benötigte. Niemals redete er mir rein, war stets positiv 

und ermunternd. Martin betrachtet die Fotografie als 
integralen Teil einer Bühnenproduktion und nicht nur 

als notwendiges Übel. / I have also enjoyed a long 
artistic liaison with Martin. He gave my photography the 

space it needed. He never meddled with my work and 
was always positive and encouraging. Martin regards 

photography as an integral part of stage production 
and not just as a necessary evil.
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william forsythe
Ich kenne keinen anderen Choreografen, der vom 

ersten Schritt eines neuen Balletts an die Beleuchtung 
mitdenkt. Ich möchte sogar nicht ausschließen, dass 

er erst das Lichtdesign im Kopf hat und die Choreografie 
drumherum baut. / I don‘t know any other choreographer 

who thinks about lighting from the very first step of a 
new ballet. I don‘t even want to rule out the possibility 
that he conceives of the lighting design first and then 

builds the choreography around it.
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george balanchine
Der Vater des neoklassischen Balletts und bis heute Vorbild 
und Inspiration für viele Choreografen der nachfolgenden 

Generationen. Ich habe ihn leider nicht persönlich 
kennengelernt. Seinem Ausspruch „ballet is woman“ kann 

ich nur beipflichten. / The father of neoclassical ballet 
and to this day a role model and inspiration for many 

choreographers of subsequent generations. Unfortunately, 
I never met him in person. I can only agree with his 

statement that “ballet is woman”. 
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susanne linke
Es war in den 80er Jahren, als ich begann, Susas Solos 

zu fotografieren. Sie hatte ein wunderbares Timing in ihrer 
Choreografie und dehnte ihre Bewegungen bis zum 

Äußersten. Wenn es einem als Fotograf gelang, ihren Atem 
aufzunehmen, konnte man den Abbruch einer Phrase 

ahnen, ohne fürchten zu müssen, den Höhepunkt einer 
Bewegung zu verpassen. / I first started photographing 

Susa‘s solos in the 80s. She had marvellous timing 
in her choreography and stretched her movements to 

the extreme. When you managed to capture her 
breath as a photographer, you could anticipate her 

breaking a phrase, without having to fear that you 
miss the peak of the movement.



39



40

philippe talard
Philippe, den ich zuerst als Tänzer beim Tanz-Forum 

kennenlernte, war sehr „fotoaffin“. Später, als er dann in 
Mannheim Ballettdirektor wurde, lud er mich ein, die 

Tänzer seiner Kompanie zu porträtieren. Ein paar meiner 
besten inszenierten Porträts sind dabei entstanden. / 

Philippe, whom I first met as a dancer at Tanz-Forum, had 
a great affinity for photography. Later, when he became 

ballet director in Mannheim, he invited me to photograph 
the dancers of his company. It was then that I created 

a few of my best staged portraits.
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jochen ulrich
Als ich 1975 meine Tanzkarriere beendete und von 

Den Haag nach Köln zog, fand ich im Tanz-Forum eine 
neue künstlerische Heimat. Ich weiß nicht, was ich 

ohne Jochen und die herzliche Gastfreundschaft der 
Kompanie getan hätte. Der Wechsel von Bühne und 

Ballettsaal zur finsteren Einsamkeit der Dunkelkammer 
ist nämlich gar nicht so leicht. / When I ended my 

dance career in 1975 and moved from The Hague to 
Cologne, I found a new artistic home in Tanz-Forum. 

I don‘t know what I would have done without Jochen 
and the warm hospitality of the company. The switch 

from stage and ballet hall to the gloomy solitude of 
the dark room is not that easy.



43



44

jörg mannes
Mit Jörg habe ich 14 Jahre gearbeitet: zwei Jahre in Linz 

und dann 12 Jahre in Hannover. Als Choreograf ist er ein 
wunderbarer Geschichtenerzähler. Leider ignoriert ihn 
die überregionale Kritik bis heute. / I worked with Jörg 

for 14 years: two years in Linz and then 12 years in 
Hanover. As a choreographer, he is a wonderful story-

teller. Unfortunately, he is still largely ignored in 
the national reviews, even today. 
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 Tanz zu fotografieren fasziniert, weil man im Idealfall in der Bühnenfotografie als 
Fotograf in die Choreografie eintaucht. Gert Weigelt geht hierbei beeindruckend mit 
höchster Konzentration und Fokussierung vor und arbeitet das Wesentliche heraus. 
Als ich ihn das allererste Mal bei der Arbeit erleben durfte, lag er tief im Bühnenraum 
fast unter den Tänzern, um der Energie der Tänzer bzw. der Choreografie im wahrsten 
Sinne des Wortes so nah wie möglich zu kommen.
 Die Zusammenarbeit mit Tänzern, die in den meisten Fällen ihre physischen Mög-
lichkeiten sehr genau kennen und in ihrer Arbeit die eigenen Grenzen immer wieder 
auszuloten versuchen, ist äußerst reizvoll. Im Gegensatz zur reinen Bühnenfotografie 
entsteht in der direkten Zusammenarbeit mit Tänzern eine noch größere Nähe und 
Intensität. Zusätzlich ermöglicht das Inszenieren mit Tänzern im Studio einem Fotogra-
fen, selbst für Licht, Bühne und Choreografie verantwortlich zu sein.
 Gert Weigelt schafft es in seinen Studioinszenierungen mit all seinem Wissen und 
Können, unglaublich klare und präzise definierte Körperwelten entstehen zu lassen. 
Diese Arbeiten sind äußerst konsequent, sie verführen uns, ganz genau hinzuschauen, 
zu erleben und zu staunen.
 Lieber Gert, meinen herzlichsten Glückwunsch zum Deutschen Tanzpreis 2019!

 Photographing dance is fascinating, because in stage photography one ideally im-
merses oneself in the choreography as a photographer. Gert Weigelt approaches this task 
with an impressive level of concentration and focus, carving out the essentials. When 
I first had the privilege of watching him work, he lay deep in the stage, almost among the 
dancers, to get as close as possible to the energy of the dancers and the choreography 
in the truest sense of the word.
 Collaboration with dancers, who, in most cases, are very aware of their physical ca-
pabilities and seek again and again to explore their own limits in their work, is extremely 
appealing. In contrast to mere stage photography, this direct collaboration with the 
dancers leads to even more closeness and intensity. In addition, the staging process with 
dancers in the studio allows a photographer to take responsibility for lighting, stage and 
choreography.
 In his studio works, Gert Weigelt manages to use his considerable knowledge and 
skills to create incredibly clear, precisely defined body worlds. These works are extremely 
systematic and entice us to look very closely, to experience them and to marvel at them.
 Dear Gert, congratulations on winning the German Dance Award 2019!

 Dominik Mentzos, Fotograf / photographer, Frankfurt am Main
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 Lieber Gert, Du hast mich lange Jahre als tanzender Fotograf begleitet und sowohl 
anderen als auch mir wunderbare Sichten auf meine Produktionen ermöglicht.
 Als Choreo – grafen sollen wir, der Definition nach, Tanz „schreiben“. Aber diese 
Schrift verhält sich wie schwebende Partikel, die, in bewegter Luft, sofort eine neue 
Form annehmen, bevor man die Möglichkeit hatte, sie in Ruhe zu betrachten. Da 
braucht es Foto – grafen wie Dich, die das Licht, die äußere Form des Tanzes, in eine 
fassbare Form bringen.
 Eigentlich steckst Du aber in einem Dilemma: Die Bewegung darzustellen, wäh-
rend man sie gleichzeitig eliminiert, hat schon etwas Absurdes an sich. Aber genau 
diese Reduktion, diese Konzentration auf diesen einen entscheidenden Moment einer 
Bewegung, einer Emotion, ist diese Kunst, die Du auf wundersame Weise beherrschst. 
Deine Bilder zeigen die Essenz der jeweiligen Situation, geben ihr eine grafische Form, 
geben dem Betrachter aber immer die Möglichkeit, die Bewegung in der Vorstellung 
fortzusetzen.
 Warum ich Dich als tanzenden Fotografen bezeichne? Ich finde, dass Du Dir 
immer den Geist des Tänzers erhalten hast. In Deinem Auftreten, Deinem Respekt 
und Deiner Sicht auf Tänzerinnen und Tänzer Gleichzeitig hast Du immer genau den 
richtigen Abstand eingenommen, der es Dir erlaubt hat, immer einen neuen, uner-
warteten Blick auf den Tanz herzustellen.
 In Deinen Portraits und Studioarbeiten, wo Du Deine eigenen Ideen durchsetzen 
kannst, herrscht eine Vielfalt an Richtungen, die alle gleichzeitig in den Bildern er-
scheinen. Eine gewisse Aggressivität, Humor, Bezug auf Kunsthistorie, Spiel mit den 
Geschlechterrollen on- und off-stage, Dominanz und Unterwerfung. Immer ist da aber 
eine gewisse Zärtlichkeit vorhanden, eine Liebe zu Deinen Opfern, denen Du in dem 
Moment der Ablichtung auf einer Ebene begegnest, von Tänzer zu Tänzer.

 Jörg Mannes, Choreograf, Hannover 
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 Dear Gert, You have accompanied me for many years as a “dancing photographer” 
and given both others and myself wonderful visuals of my productions.
 By definition, we, as choreo-graphers, are to “write” dance. But the text we produce 
behaves like floating particles which, in moving air, immediately take on a new shape be-
fore we have had the opportunity to inspect them at leisure. That is why we need photo-
graphers like you, who give a tangible form to the light, the external shape of dance.
 Nevertheless you are faced with quite a dilemma: there is something absurd about 
representing movement while eliminating it. But it is precisely this reduction, this fo-
cus on the one decisive moment of a movement, of an emotion, that is the art you have 
mastered in a miraculous way. Your photographs portray the essence of the situation 
in question, endow it with a visual form, but always allow the observer to continue the 
movement in their imagination.
 Why do I refer to you as a dancing photographer? I think that you have always held 
on to the spirit of a dancer — in your demeanour and in your respect for and view of the 
dancers. At the same time, you have always kept the ideal distance, which has allowed 
you to create novel, unexpected perspectives on dance time and again.
 Your portraits and studio work, in which you can put your own ideas into practice, 
involve a variety of approaches that are all reflected simultaneously in the images you 
produce. There is a certain aggressiveness, humour, reference to art history, playing with 
gender roles on and off stage, dominance and submission. But there is always also a 
certain tenderness, a love for your victims, whom you encounter eye-to-eye — dancer 
to dancer — in the moment the photograph is taken.

 Jörg Mannes, choreographer, Hanover 
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 Lieber Gert, Du hast es verdient!
Seit den 1980er Jahren verbindet uns eine Freundschaft, die ihren Anfang in der Foto-
klasse der Kölner Werkkunstschule nahm. Die Fotografie blieb ein immerwährendes 
Thema zwischen uns beiden, bei aller Unterschiedlichkeit.
 Besonders Deine freien Arbeiten haben mich von Anfang an fasziniert: Oft aus 
einem spontanen Impuls heraus, entstehen bei Dir perfekt inszenierte Körperarchi-
tekturen. Auf dem Höhepunkt der Spannung, kurz vor dem Zerreißen, eingefroren in 
einem Bruchteil einer Sekunde, sind sie zu einer erotischen Lichtspur geworden, die 
oft an die Grenze von gesellschaftlichen Tabus stößt. Es sind Bilder einer klaren und 
kühlen, nicht zu übertreffenden Schwarz-Weiß-Ästhetik.

 Dear Gert, You deserve this!
Since the 1980s, we have been united by a friendship that had its beginnings in the 
photography class we took together at the Werkkunstschule in Cologne. Photography 
remained a constant in our relationship, despite all the ways in which we differ.
 Your independent works in particular have fascinated me from the very beginning: 
often out of a spontaneous impulse, you create perfectly staged body architectures. At 
the height of tension, shortly before bursting, frozen in a fraction of a second, they have 
become an erotic trace of light that often pushes the limits of social taboos. They are 
images of a clear and cool, unsurpassable black-and-white aesthetic.

 Martin Claßen, Fotograf, Köln / photographer, Cologne
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 Als das Deutsche Tanzarchiv Köln 2005 eine Gedächtnisausstellung zum 100. Ge-
burtstag von Walter Boje eröffnete, sah ich zum ersten Mal Gert Weigelts Schwarz-Weiß-
Fotografien „Distanzen“, die ebenfalls gezeigt wurden. Weigelts Werdegang interessierte 
mich sehr, da auch ich, als Kind, eine Ballettausbildung erfahren habe, auch wenn ich 
wegen eines Wirbelsäulenschadens nicht Tänzerin werden konnte und so die Entschei-
dung für die Schauspielerei nahe lag.
 Gert Weigelts Entscheidung, nach der Tanzkarriere Tanzfotograf zu werden, konnte 
ich gut nachvollziehen, weil auch mir der Tanz nicht nur durch die Tanzfotografie meines 
Vaters in meinem Herzen geblieben war und ich dann später durch meine Tanzfotografie 
meiner Sehnsucht nach Bewegung Ausdruck verleihen konnte.
 Im Januar 2019 wurde Gert Weigelt vom Deutschen Tanzarchiv Köln mit dem „Stif-
tungspreis für Photographie im Andenken an Walter Boje“ ausgezeichnet, und ich durfte 
ihn zusammen mit Thomas Thorausch überreichen. 

 I saw Gert Weigelt‘s black-and-white photographs “Distanzen” for the first time in 
2005 when the German Dance Archive Cologne opened a memorial exhibition to mark 
the 100th birthday of Walter Boje. I was very interested in Weigelt‘s career, because I had 
also learned ballet as a child. Unfortunately, a spinal injury prevented me from becoming 
a dancer and becoming an actress was the obvious choice.
 Gert Weigelt‘s decision to become a dance photographer when his dance career 
ended made a lot of sense to me, because dance had remained close to my own heart, too, 
not least because of my father‘s dance photography. I was later able to express my long-
ing for movement through my own dance photography.
 When Weigelt went on to win the “Stiftungspreis für Photographie im Andenken an 
Walter Boje”, awarded by the German Dance Archive Cologne, in January 2019, I had 
the privilege of presenting it to him together with  Thomas Thorausch. 

 Kornelia Boje, Schauspielerin, Fotografin / actress, photographer, Berlin
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 Dance photography is the best calling card a choreographer could have. The photo 
which comes immediately to my mind when I think of Gert Weigelt is a beautiful pic-
ture he took of my wife Katarzyna when she was a young dancer at the Béjart Company, 
years before she became a star in the company and before we all finally met. What a 
good eye he had!
 A typical situation with him? I remember all the long, creative talks we had over 
dinner after he had shot a general rehearsal, which sometimes even led us to making 
changes to our piece.
 I think Gert always strives for the unconventional shot, and he always manages to 
reveal moments that only he can see. 

 Tanzfotografie ist die beste Visitenkarte, die ein Choreograf haben kann. Das Foto, 
das mir sofort in den Sinn kommt, wenn ich an Gert Weigelt denke, ist ein wunder-
schönes Bild, das er von meiner Frau Katarzyna gemacht hatte, als sie eine junge Tän-
zerin in der Béjart-Kompanie war, Jahre bevor sie zum Star dort wurde und wir uns alle 
endlich zum ersten Mal trafen. Was für ein gutes Auge!
 Eine typische Situation mit ihm? Ich erinnere mich an all die langen kreativen Ge-
spräche, die wir beim Abendessen führten, nachdem er eine Generalprobe fotografiert 
hatte, und die uns manchmal sogar dazu animierten, Änderungen an unseren Stücken 
vorzunehmen.
 Ich glaube, Gert strebt immer nach der unkonventionellen Aufnahme, und er 
schafft es stets, Momente zu enthüllen, die nur er sehen kann.

 Marco Cantalupo, choreographer / Choreograf, Compagnie Linga, Pully, Switzerland / Schweiz
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 Was ich an Gert Weigelt schätze, ist, neben seiner Leuchtturm-Funktion für die 
deutsche und internationale Tanzfotografie, seine gutmütige, angenehm-wache und 
spritzige Art, die mir sofort gefiel, als wir uns während unser gemeinsamen Ausstellung 
„Photographen sehen Tanz“ auf dem Europäischen Festival des Zeitgenössischen Tanzes 
2003 in St. Petersburg näher kennenlernten. Zusammen mit dem ebenfalls ausstellen-
den Dominik Mentzos war es ein entspanntes Austauschen unter Kollegen abseits von 
etwaigen Konkurrenzsituationen mit vielen kurzweiligen Anekdoten des weit in der 
Tanzwelt gereisten Gert Weigelt.
 Gert Weigelt ist der Wegbereiter für die Anerkennung der Tanzfotografie in Deutsch-
land als eigenständige Kunstform. Sie bedient sich dabei zwar schamlos an dem über-
bordenden Reichtum der choreografierten Bilder des Tanzes selbst, übersetzt und inter-
pretiert ihn aber in ein vollkommen anderes Medium und macht ihn im besten Fall in 
der Kunst des Augenblicks ewig.  
 Eine Kunst, die dem ehemaligen Tänzer Gert Weigelt im Blute liegt und von dem 
wir uns noch viele Bilder und Bonmots wünschen! Ganz, ganz herzlichen Glückwunsch 
zum Tanzpreis 2019 von Deinem Kollegen.

 What I appreciate most about Gert Weigelt, apart from his role as a beacon for 
German and international dance photography, is his good-natured, pleasantly alert and 
lively manner, which I immediately liked when we got to know each other better dur-
ing our joint exhibition “Photographen sehen Tanz” at the 2003 European Festival of 
Contemporary Dance in St. Petersburg. Together with Dominik Mentzos, who was 
also exhibiting there, we engaged in a relaxed exchange among colleagues, with no hint 
of competitiveness, enjoying many entertaining anecdotes told by Gert, who had already 
travelled far in the world of dance.
 Gert Weigelt has paved the way for the recognition of dance photography in Ger-
many as an independent art form. While it shamelessly exploits the exuberant wealth of 
choreographed images of dance itself, it translates and interprets it into a completely 
different medium and, at its best, renders it eternal in the art of the moment. 
 An art that comes naturally to the former dancer Gert Weigelt. We look forward to 
many more photos and bons mots from him! Congratulations from your colleague on 
winning the Dance Award 2019.

 Matthias Zölle, Fotograf / photographer, Greven
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 AN WELCHES BESONDERE ERLEBNIS MIT GERT WEIGELT ERINNERN SIE SICH?AN WELCHES BESONDERE ERLEBNIS MIT GERT WEIGELT ERINNERN SIE SICH?  Sein kaltes Atelier 
in Köln. Wirklich ein großartiger Ort der Kreativität – wo die Tänzer, oder man selber, 
nur durch halbes Erfrieren zu den „hot shots“ gelangen konnte. So ähnlich kalt war es 
damals auch in Jack Mitchells Atelier in New York. Vielleicht muss das bei den großen 
Fotografen so sein.
 MIT WELCHEM BILD VERBINDEN  SIE DEN NAMEN GERT WEIGELT BESONDERS?MIT WELCHEM BILD VERBINDEN  SIE DEN NAMEN GERT WEIGELT BESONDERS?  Da möchte und 
muss ich passen – da es natürlich vor allem inzwischen die Bilder von all den Kampag-
nen und Shootings von uns sind, die sich in mein Gedächtnis fräsen – und diese reprä-
sentieren das Werk Weigelt natürlich nicht als Gesamtes.
 WARUM IST IHNEN TANZFOTOGRAFIE WICHTIG? WARUM IST IHNEN TANZFOTOGRAFIE WICHTIG?  Weil Gert Weigelt auf meine Ballette eine 
ganz eigene Sichtweise hat – seine Fotos sind in der Regel streng komponiert gedacht – 
werden so „geschossen“, sind der gestaltenden Kunst darum sehr nahe. Und sie sind 
Archiv – Gedächtnis – gerade für jemanden wie mich, der nichts sammelt, nur selten 
etwas behält.
 Tanzfotografie auf diesem Niveau ist für mich endlos faszinierend. Sie schafft etwas, 
was sonst weder im Ballettsaal beim Choreografieren noch beim Zuschauen von Tanz – 
noch sogar im sonstigen Leben – zu erreichen ist. Sie stoppt den Fluss, das Leben schlecht-
hin, die Bewegung – bricht quasi nullkommaplötzlich etwas daraus heraus – und lässt 
es dann einfach dastehen … für immer und ewig. Das Herausgebrochene ist aber nicht 
tot – es lebt, nur eben anders, atmet sogar irgendwie weiter, wenn auch nur von weit 
weg … und im besten Falle, wie bei Gert Weigelts Kunst, steht da dann ein schillerndes 
„Moment Universum“ vor einem, etwas Geheimnisvolles – etwas, das das Lebendige 
über den Tod hinaus gerettet hat.

 Martin Schläpfer, Choreograf, Ballett am Rhein Düsseldorf / Duisburg
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 WHAT SPECIAL MEMORY INVOLVING GERT WEIGELT STANDS OUT FOR YOU?WHAT SPECIAL MEMORY INVOLVING GERT WEIGELT STANDS OUT FOR YOU?  His cold studio in 
Cologne. Definitely a great place for creativity — where dancers, or you yourself, could 
only achieve the “hot shots” by freezing half to death. It was just as cold in Jack Mitchell‘s 
studio in New York. Maybe that‘s the way it has to be with the great photographers.
 WHICH IMAGE DO YOU ESPECIALLY ASSOCIATE WITH THE NAME GERT WEIGELT?WHICH IMAGE DO YOU ESPECIALLY ASSOCIATE WITH THE NAME GERT WEIGELT?  I think I‘ll 
have to pass on this question — since, of course, the pictures from all the campaigns and 
photoshoots of us are the ones that have really imprinted themselves on my mind — 
and these naturally do not represent Weigelt‘s work as a whole.
 WHY IS DANCE PHOTOGR APHY IMPORTANT TO YOU?  WHY IS DANCE PHOTOGR APHY IMPORTANT TO YOU?  Because Gert Weigelt has his own 
specific way of seeing my ballets. His photos are usually strictly composed — they are 
“shot” in this way, so they are very close to the creative arts. And they are archive — 
memory — especially for someone like me who collects nothing, rarely keeps anything.
 Dance photography at this level is endlessly fascinating to me. It creates something 
that can‘t otherwise be achieved in the ballet hall through choreographing or watching 
dance — or indeed anywhere else in life. It stops the flow, life as such, the movement — 
draws something out of it almost instantaneously — and then simply leaves it there … 
forever and ever. But that which is drawn out is not dead — it lives on, just differently. 
It even continues to breathe somehow, if only from far away … and in the best case, as 
with Gert Weigelt‘s art, a dazzling “momentary universe” stands before you, something 
mysterious — something that has saved that which remains alive beyond death.

 Martin Schläpfer, choreographer, Ballett am Rhein Düsseldorf Duisburg
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 Tanz zu fotografieren ist jedes Mal eine neue Herausforderung, den richtigen 
Moment zu treffen!
 Ich habe Gert 1991 kennengelernt vor einer Generalprobe des Tanztheaters Wup-
pertal Pina Bausch. Er hatte sich bereit erklärt, mich vor der Probe zu treffen, um mir 
ein paar Tipps zu geben und Fragen zu beantworten, da ich absolute Anfängerin im 
Bereich Tanzfotografie war. Ich habe sehr an mir gezweifelt und nicht geglaubt, dass ich 
diesen Beruf jemals ausüben könnte.
Als ich meine Bedenken äußerte, sagte Gert: „Wenn Du nicht daran glaubst, Tanzfoto-
grafin zu werden, dann solltest Du gar nicht erst damit anfangen!“ Diese Aussage hat 
mich bestärkt, weiter zu machen.
 Viele Jahre später hatte ich die Ehre, ihn für das Porträtprojekt des Deutschen Tanz-
archivs Köln zu porträtieren. Wir hatten einen wunderbaren Nachmittag in seinem Studio 
in Köln. Danke, Gert!

 In dance photography, capturing the right moment is a new challenge each time!
 I met Gert before a final rehearsal at the Wuppertal Pina Bausch Dance Theatre in 
1991. He had agreed to meet me before the rehearsal in order to give me some tips and 
answer a few questions, as I was an absolute beginner in the field of dance photography. 
I doubted myself a great deal and did not believe that I could ever do the job.
When I expressed my concerns, Gert said: “If you don‘t believe you have it in you to be-
come a dance photographer, then you shouldn‘t even start!” This statement encouraged 
me to continue.
 Many years later I had the privilege of taking his portrait for the German Dance Ar-
chive Cologne portrait project. We had a wonderful afternoon at his studio in Cologne.
Thank you, Gert!

 Bettina Stöß, Tanzfotografin / dance photographer, Berlin
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 2018 
„Gert Weigelt. Autopsie in Schwarz/
Weiß“, Tanzmuseum des Deutschen 
Tanzarchivs Köln

 2014 
„Design on Stage – Winners Red Dot 
Award: Communication Design 2014“, 
Red Dot Design Museum, Essen

 2011 
„96 Füße, eine Compagnie“, 
Theater Duisburg

 2010 
„Absolut Pina“, China Iberia Centre 
for Contemporary Art, Peking
(unterstützt durch das / supported by 

Goethe-Institut)
 

„Absolut Pina“, Museo Nacional de 
Bellas Artes, Santiago de Chile
(unterstützt durch das / supported by 

Goethe-Institut)

 2009 
„Absolut Pina“, Teatermuseet i 
Hofteatret, Kopenhagen
 

„Absolut Pina“, Le Transfrontalier, 
Luxemburg

 2008 
„Absolut Pina“, Dans Museet 
Stockholm

 2005 
„Distanzen – Siegfried Enkelmann/
Gert Weigelt“, Deutsches Tanzarchiv 
Köln

 2004 
„Ballett Basel Portraits“ (China 
Tournée 04), Museum Tinguely, Basel

 2003 
„Pina Bausch“, St. Petersburg
(unterstützt durch das / supported by 

Goethe-Institut und Deutsches Tanzarchiv Köln)

 2002 
„Body & Soul“, Dans Museet 
Stockholm

 1998 
„Optique Dansante“, Internationale 
Photoszene Köln

 1997 
„In Bausch & Bildern – Gert Weigelt 
fotografiert das Tanztheater Wuppertal“,
Deutsches Tanzarchiv Köln

 1996 
„Weigelt on Bausch“, University Arts 
Museum, Berkeley/California
(unterstützt durch das / supported by 

Goethe-Institut)

ausstellungen / exhibitions
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 1995 
„Gert Weigelt – Portraitist“, pH129, 
Köln
 

„pictures of (e)motion“, 
Kunstmuseum, Bonn

 1994 
„Tanzbilanz“, Nationaltheater 
Mannheim

„Gerhard Bohner Choreograph & 
Tänzer – Tänzer & Photograph 
Gert Weigelt“, Berlin

 1993 
„Verweile doch! Du bist so schön! 
Augenblicke im Tanz“, 
Dansens Hus, Stockholm

 1992 
„Verweile doch! Du bist so schön! 
Augenblicke im Tanz“, 
Galerie Transart, Köln

 1990 
„Das Gespenst der Freiheit – 
Theatralische Fotografien“, 
Galerie am Prater, Berlin/DDR

 1989 
Harbourfront, Toronto 
(unterstützt durch das / supported by 

Goethe-Institut)

 1988 
„männerfreundlichfrauenfreundlich“, 
Anderes Ufer, Berlin
 

„Das Fleisch und die Kraft und die 
Herrlichkeit“, Fotoforum, Bremen

 1986 
„Black Stockings and other Minor 
Obsessions“, Galerie Ton Peek, 
Amsterdam

 1984 
„Faces, Traces and Hanging Graces“, 
Galerie Ton Peek, Utrecht

„Losing head, gaining body“, 
Galerie BARBAR, Stockholm

 1983 
Galerie Ton Peek, Utrecht
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