
Festschrift

Marco Goecke · Christoph Winkler · Reinhild Hoffmann · 
Aktion Tanz –  Bundesverband Tanz in Bildung und Gesellschaft e.  V.





Preisverleihung am 15. Oktober 2022
im Aalto-Theater Essen

Preisträger

Marco Goecke
Christoph Winkler

Ehrenpreis für das Lebenswerk

Reinhild Hoffmann 
Ehrung für herausragende Entwicklung im Tanz

Aktion Tanz



Inhalt | Index

Vorwort | Preface �   3

Deutscher Tanzpreis 2022 Preisträger | Award winners �   4

	 Marco Goecke �   6

	 Christoph Winkler �   24

Ehrenpreis für das Lebenswerk | Honorary prize for lifetime achievement �   42

	 Reinhild Hoffmann �   44

Ehrung für herausragende Entwicklung im Tanz |  
Honoring outstanding development in dance �   62

	 Aktion Tanz –  
	 Bundesverband Tanz in Bildung und Gesellschaft e. V. �   64

Impressum | Imprint �   84



3

Vorwort | PREFACE

Vorwort | Preface
Der Deutsche Tanzpreis ist der renommierteste Preis für den Tanz in Deutschland. Er wird 
jährlich seit 1983 vergeben. Gegründet wurde er von Ulrich Roehm und dem Deutschen 
Berufsverband für Tanzpädagogik e. V. (DBfT). Seit 2018 wird er durch den Dachverband 
Tanz Deutschland verliehen. Mit dem Deutschen Tanzpreis werden überragende Persönlich-
keiten des Tanzes in Deutschland geehrt. Das künstlerische Schaffen der Choreograf*innen 
und Tänzer*innen steht im Mittelpunkt; gleichwohl können auch Persönlichkeiten anderer 
Bereiche des Tanzschaffens oder zukunftsorientierte Initiativen vorgeschlagen werden.

Schirmherr ist Prof. Dr. Norbert Lammert, Präsident des Deutschen Bundestages a. D.
Der Hauptpreis wird 2022 erstmals an zwei herausragende Tanzkünstler verliehen: Die 

Jury unter dem Vorsitz von Dr. Patricia Stöckemann hat entschieden, Marco Goecke und 
Christoph Winkler jeweils mit dem Deutschen Tanzpreis 2022 auszuzeichnen. Außerdem 
erhält Reinhild Hoffmann einen Ehrenpreis für ihr Lebenswerk. Der Verein Aktion Tanz 
wird für herausragende Entwicklung im Tanz geehrt.

Die vorliegende Festschrift erscheint zum festlichen Kultursalon in PACT Zollverein in 
Essen einen Tag vor der Verleihung des Deutschen Tanzpreises am 15. Oktober 2022 im 
Aalto-Theater in Essen. Die Laudatio für Marco Goecke hält der ehemalige Intendant des 
Stuttgarter Balletts, Reid Anderson; die Tanzjournalistin Elisabeth Nehring würdigt Chri-
stoph Winkler. Zu Ehren von Reinhild Hoffmann spricht die Tanzwissenschaftlerin Hedwig 
Müller. Laudatorin für Aktion Tanz ist die Juristin und Kulturmanagerin Madeline Ritter.

The German Dance Award is the most prestigious dance prize in Germany. It has been awarded annu-
ally since 1983. The Dance Award was initiated by Ulrich Roehm and the German Professional Asso-
ciation for Dance Education (DBfT). Since 2018, the German Dance Award has been awarded by the 
Dachverband Tanz Deutschland. It honours outstanding personalities in the field of dance in Germany. 
Although the focus is on the artistic work of choreographers and dancers, personalities who have made 
contributions in other areas of dance and future-oriented initiatives may also be nominated.

Prof Norbert Lammert, former President of the German Bundestag, is the patron of the event.
For the first time, the main prize will be awarded to two outstanding dance artists: the jury, chaired 

by Dr. Patricia Stöckemann, has decided to award Marco Goecke and Christoph Winkler each with 
the German Dance Prize 2022. In addition, the jury has decided to honor Reinhild Hoffmann with 
a lifetime achievement award. The Aktion Tanz association will be honored for an outstanding devel-
opment in dance. 

This Festschrift is published on the occasion of a festive “Kultursalon“ in PACT Zollverein in 
Essen one day before the German Dance Award ceremony on October 15, 2022 at the Aalto Theatre 
in Essen. The laudation for Marco Goecke will be given by Reid Anderson, former Artistic Director of 
the Stuttgart Ballett, the laudation for Christoph Winkler will be given by dance journalist Elisabeth 
Nehring; dance scholar Hedwig Müller will speak in honour of Reinhild Hoffmann. The laudator for 
Aktion Tanz will be Madeline Ritter, lawyer and cultural manager.





Deutscher 
Tanzpreis 2022 

Preisträger

Award winners

Marco Goecke · Christoph Winkler
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 Marco Goecke

Biographie | Biography
Marco Goecke, geboren 1972 in Wuppertal, absolvierte seine Ballettausbildung in München 
und Den Haag. Nach seinem Diplom 1995 folgten Engagements an der Staatsoper Berlin und 
am Theater Hagen, wo er 2000 seine erste Choreografie schuf: Loch. Danach choreografierte 
er mehrere Stücke für die Noverre-Gesellschaft mit Tänzer*innen des Stuttgarter Balletts, 
darunter Blushing, mit dem er 2003 den Prix Dom Pérignon in Hamburg gewann. Seitdem 
schuf er zahlreiche Auftragswerke u. a. für Les Ballets de Monte-Carlo, das Norwegische Na-
tionalballett, Pacific Northwest Ballet Seattle, Staatsballett Berlin, Hamburg Ballett.

Mit Blushing und Mopey lud ihn Pina Bausch 2004 zu ihrem Festival 30 Jahre Tanztheater 
Wuppertal ein. Von der Spielzeit 2005 / 06 bis 2017 / 18 war Goecke Hauschoreograf des Stutt- 
garter Balletts, für das er auch sein erstes Handlungsballett Nussknacker schuf. Von 2006 bis 
2012 hatte er den Titel Hauschoreograf zudem auch beim Scapino Ballet Rotterdam inne, ab 
2013 war er zudem Associate Choreographer beim Nederlands Dans Theater, seit 2019 Artist in 
Residence bei Gauthier Dance am Theaterhaus Stuttgart. Für diese Kompanie hatte er 2016 
Nijinsky choreografiert.

Seit der Spielzeit 2019 / 20 ist Marco Goecke Ballettdirektor am Staatstheater Hannover. 
Von seinen bislang 85 abendfüllenden und kürzeren Werken werden viele von anderen Kom-
panien weltweit übernommen, u. a. in Düsseldorf-Duisburg, Helsinki, Montréal, Moskau, 
São Paulo, Tel Aviv, Wien, Zürich. Goecke wurde mehrfach ausgezeichnet, darunter 2005 
mit dem Kulturpreis des Landes Baden-Württemberg, 2006 dem Nijinsky Award Monte 
Carlo, 2017 dem Niederländischen Tanzpreis Zwaan und 2022 dem Jiří Kylián Ring.

Marco Goecke, born in Wuppertal in 1972, completed his ballet training in Munich and The Hague. 
After receiving his diploma in 1995, he performed with the Staatsoper Berlin and the Theater Hagen, 
where he created his first choreography in 2000: “Loch.” With dancers from the Stuttgart Ballet, he 
then choreographed several pieces for the Noverre Society including “Blushing,” with which he won the 
Prix Dom Pérignon in Hamburg in 2003. Since then he received numerous commissions including 
from Les Ballets de Monte-Carlo, Norwegian National Ballet, Pacific Northwest Ballet Seattle, 
Staatsballett Berlin. Pina Bausch invited Goecke with “Blushing” and “Mopey” to her festival “30 
Years Tanztheater Wuppertal” in 2004. Goecke created his first narrative ballet, “The Nutcracker” 
for the Stuttgart Ballet, where he has been a resident choreographer from the 2005 / 06 season until 
2017 / 18. From 2006 he was also resident choreographer at the Scapino Ballet Rotterdam, and from 
2013 he became associate choreographer at Nederlands Dans Theater. Goecke is artist-in-residence at 
the Gauthier Dance in Theaterhaus Stuttgart since 2019, for which he choreographed “Nijinsky”  
already in 2016. 

Starting with the 2019 / 20 season, Marco Goecke took over as Staatstheater Hannover’s ballet 
director. With his 85 works to date, many have been added to the repertory of companies worldwide, in 
the cities Helsinki, Montréal, Moscow, São Paulo, Tel Aviv, Vienna, Zurich, and others. Goecke has 
been the recipient of several awards such as the Cultural Award from the State of Baden-Württemberg 
in 2005, the Nijinsky Award Monte Carlo in 2006, the Dutch Dance Award Zwaan in 2017 and 
the Jiří Kylián Ring in 2022.
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Grußwort | Greeting
BELIT ONAY, Oberbürgermeister Landeshauptstadt Hannover |  

Lord Mayor of Hanover

Marco Goecke ist für die niedersächsische Landeshauptstadt der größtmögliche Glücksfall 
und nicht nur dank seines Renommees das Aushängeschild der Tanzstadt Hannover. Der 
Ballettdirektor der Staatsoper, bereits im vergangenen Jahr von Kritiker*innen der Fachzeit-
schrift Tanz zum Choreografen des Jahres gewählt, erhält nun auch den Deutschen Tanzpreis 
2022. Die als eine der wichtigsten im Bereich des künstlerischen Tanzes geltende Auszeich-
nung honoriert das Neue, das Unverwechselbare und Außergewöhnliche in Marco Goeckes 
Bewegungssprache. Dieser Erfolg ist umso wertvoller, als er in eine Zeit fällt, in der die Kultur 
und insbesondere der Tanz durch eine Pandemie zum Erliegen gebracht wurden.

Ich bin mir sicher, dass das Erreichte nicht das Ende seiner choreografischen Entwick-
lung, sondern vielmehr nur ein Zwischenschritt ist. Marco Goecke ist im positivsten Sinne 
ein Getriebener. Die Suche nach dem Unerwarteten, nach der über die menschlichen Gren-
zen hinausreichenden Bewegung, nach einer neuen Tanzsprache treibt ihn an. 

Wir sind froh, diesen Ausnahmechoreografen in Hannover zu haben. Und ich bin mir 
sicher: Diese Auszeichnung ist nicht die letzte für Marco Goecke. 

Herzlichen Glückwunsch.

Marco Goecke is the best possible greatest good fortune for the capital of Lower Saxony and, not only 
thanks to his reputation, the figurehead of Hanover as a City of Dance. The ballet director of the State 
Opera, already voted Choreographer of the Year last year by critics of the trade magazine “Tanz”, now 
also receives the German Dance Award 2022. The award, considered one of the most important in the 
field of artistic dance, honors the new, the distinctive and extraordinary in Marco Goecke‘s movement 
language. This success is all the more valuable because it comes at a time when culture, and dance in 
particular, has been brought to a standstill by a pandemic. 

I am sure that what he has achieved is not the end of his choreographic development, but rather only 
an intermediate step. Marco Goecke is a driven person in the most positive sense. He is motivated by the 
search for the unexpected, for movement that goes beyond human limits, for a new dance language. 

We are happy to have this exceptional choreographer in Hanover. And I am sure: This award will 
not be the last for Marco Goecke. 

Congratulations.
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Laudatio | Laudation
REID ANDERSON, Intendant Stuttgarter Ballett 1997 – 2018, Deutscher 

Tanzpreis 2016 | Director Stuttgarter Ballett 1997 – 2018

Im Jahr 2000 sah ich beim Choreografiewettbewerb in Hannover Marco Goeckes allererstes 
Werk: Loch. Ich fand es unzusammenhängend, konfus und prätentiös. Damals wusste ich 
nicht, dass es wohl genau so beabsichtigt war. Ein Jahr später beauftragte Fritz Höver für die 
jährliche Matinee von Noverre: Junge Choreographen in Stuttgart Marco mit einem Stück. Er 
hatte sich mit einem Video beworben. Ich wunderte mich, aber dachte: Schauen wir mal. 
Dann sah ich Chicks, und meine Sicht auf sein Werk hat sich völlig verändert! 

Ja, es war dunkel, schrullig, verrückt, doch auch verschmitzt und humorvoll: Ein Gewehr 
wurde auf das Publikum gerichtet, und man tanzte einen Can-Can in Cowboystiefeln. Die 
Bewegungen waren nervös, zuckend, unfassbar kompliziert, aber oftmals zart in ihrer extremen 
Präzision und in ihren blitzschnellen Abläufen. Und: Fast alles wurde mit dem Rücken zum 
Publikum getanzt. Marco passte die Schritte nicht der Musik an, sondern die Musik an die 
Schritte. Dieser choreografische Ansatz war frisch, neu, fesselnd. Dazu makelloses Lichtde-
sign, recht düster, die Bühne kreisförmig schwarz drapiert mit Eingängen von hinten; die 
Kostüme – schwarze Hosen für alle, die Männer mit nacktem Oberkörper und enganliegende 
beigefarbene Tops für die Frauen; der Cast. Das alles passte. Das Erscheinungsbild dieses 
Frühwerks sollte zum Markenzeichen aller nachfolgenden Werke Marco Goeckes werden. 

Ich erinnere mich nicht an die anfängliche Publikumsreaktion. Wahrscheinlich höflich 
und ermutigend, wie üblicherweise bei Noverre-Aufführungen. Meine war: „Wow!“ Ich spürte 
ein Kribbeln, die Nackenhaare stellten sich auf. „Innere Stimmchen“ sagten mir: Ich muss 
mehr davon sehen! So entschied ich, Marco mindestens eine Premiere pro Spielzeit zu geben. 

Einige Zeit später rief John Neumeier an und fragte, ob wir uns an seinem Choreografie-
wettbewerb Prix Dom Pérignon beteiligen wollten mit einer Welturaufführung. Sofort fragte 
ich Marco. Seine Arbeit würde auf jeden Fall den Abend beleben und vielleicht sogar für etwas 
Aufregung sorgen. Nun, genau das tat sein Blushing. Als das letzte Stück des Abends geendet 
hatte, zog sich die Jury zur Wertung zurück. Es dauerte und dauerte. Schließlich betrat John 
Neumeier die Bühne, entschuldigte sich für die Verzögerung und erklärte, es sei eine höchst 
schwierige Wahl gewesen, eine, die viele nicht verstehen würden, aber künstlerisch gesehen 
die richtige. Marco hatte den Dom-Pérignon-Preis gewonnen! Das Publikum tobte. Es war ein 
Schock. Ja, das war es und ist es seither überall, wo Marcos Werke aufgeführt werden.

Diesen Preis zu gewinnen, war ein Wendepunkt in Marcos Karriere. Anfangs wussten das 
Publikum und viele der Kritiker*innen nicht recht, was sie von diesem „Marco-ismus“ halten 
sollten. Wenn sich die Leute Marcos Stücke anschauen, denken sie anfangs: „Oh, ist das süß“, 
oder noch „oh, wie ungewöhnlich“. Aber je mehr sie in das Stück hineingeraten, desto mehr 
sorgen sie sich: „Was ist denn das?“ Sie wissen nicht, wohin sie schauen, was sie denken sollen, 
fühlen sich unbehaglich und wissen nicht, was tun mit den Händen. „Marco-haftigkeit“ ist wie 
das Negativ eines (analogen) Fotos. Die Bilder sind noch nicht vollständig entwickelt und 



10

PREISTRÄGER:INNEN



11

 Marco Goecke



12

PREISTRÄGER | AWARD WINNERS

brauchen noch Farbe, die das Publikum liefern muss, das aber nicht weiß wie. Denn Marcos 
Werk ist nicht dekorativ, hübsch oder banal, nicht klassisch, modern, ist nicht Hip-Hop, nicht 
Folklore. Er hat seine eigene Sprache, sein eigenes Bewegungsvokabular, manchmal durch-
setzt mit klassischen, modernen oder gar tierhaften Bewegungen.

Ich glaube, für Marco war es ein glücklicher Anfang in Stuttgart. Das Publikum dort ist 
größtenteils kenntnisreich hinsichtlich des breiten Spektrums dargebotener Choreografien. 
Hinzu kommt, dass die Kompanie eine choreografische Tradition hat. Von der einen Genera-
tion von Tänzer*innen lernt die nächste, wie man die Regeln, Umgangsformen, Erfahrungen 
verinnerlicht, die es braucht, um als Team ein neues Stück zu erarbeiten.

Jeder Tanzschöpfer, jede Tanzschöpferin hat einen eigenen Stil, eigene Arbeitsmethoden, 
Marotten, Bedürfnisse. Manchen fehlt es an Selbstvertrauen und Knowhow. Sie brauchen alle 
nur erdenkliche Hilfe, ganz besonders am Anfang. Nun, Marco nimmt etwas, und – im über-
tragenen Sinne – stochert darin herum, er sticht, zwickt, er reißt, wie an einer offenen Wunde, 
manchmal bis es blutet. Er will nicht loslassen. Es ist eine außergewöhnliche Art, sich auszu-
drücken und eine außergewöhnliche Art für die Tänzer*innen, sich mit sich selbst zu konfron-
tieren. Und körperlich herausfordernd, psychisch aufreibend und emotional verwirrend. 

Die Arbeit an einem Stück von Marco ist ein Liebesdienst. Die Proben finden in einem 
abgedunkelten Tanzstudio statt. Marco sucht seinen Weg durch die Musik, konzentriert, reser-
viert und präzise. Es ist, als füge er ein sehr, sehr komplexes Puzzle zusammen, und Marco weiß 
wahrscheinlich gar nicht, wie die einzelnen Teile sich einfügen werden. Aber er weiß, was die 
Komponenten sein sollen, und er ermuntert das Publikum, das für sich herauszufinden. Alles 
das erfordert eine computer-ähnliche Kopfarbeit von den Tänzer*innen, zumal jede Kleinigkeit 
so wichtig ist. Liebend gern arbeiten die Tänzer*innen mit ihm zusammen und führen die  
Ergebnisse auf. Sie wollen so nah wie möglich an das herankommen, was er anstrebt. Genauso 
fühlten wir Tänzer*innen in Stuttgart uns bei der Zusammenarbeit mit John Cranko. 

Als ich 2005 Marco zum Hauschoreografen des Stuttgarter Balletts machte, waren sich 
das Publikum und die Kritiker*innen (außer wenigen Eingeweihten) darin einig, die  
Entscheidung in aller Öffentlichkeit zu verurteilen. Ich ließ mich nicht abschrecken. Mit 
jeder neuen Premiere bemerkte ich, wie die Akzeptanz der künstlerischen und geistigen He-
rausforderungen stieg und Marco allmählich durchzudringen vermochte, zu Publikum und  
Kritiker*innen.

Meine Gründe Marco zu fördern, waren, von seinem Talent abgesehen, mein Gedanke, es 
sei gut für ihn, eine Basis zu haben, ein Zuhause, von wo aus er auch mit anderen Kompanien 
arbeiten könnte. So förderte und unterstützte ich seine auswärtigen Engagements in der Über-
zeugung, dass Erfahrung eine unschätzbare Quelle von Wissen ist, die man „nach Hause“ 
bringt, um sie mit der Kompanie, aber auch mit dem Publikum zu teilen. Zeitweise war Marco 
als Choreograf auch verbunden mit Tanzkompanien in Rotterdam, Den Haag und hier Stutt-
gart. Zudem lautete mein Standpunkt: Was gut für Marco war, war gut für uns! Schließlich 
hatte ich ihn auch gerne um mich.

Marco verspürt Vibes, Stimmungen besser als jeder andere. Er schaut, er beobachtet, er 
bewertet und speichert alles sofort in seinem Kopf. Wenn Marco und ich uns unterhielten, 
dienstlich oder zufällig oder nur so plauderten (nicht häufig), dachte ich oft, dass er meine 
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Aufrichtigkeit prüfte. Dann wiederum dachte ich zuweilen, in Gegenwart von jemandem zu 
sein, der reifer war als ich, mehr wüsste, mehr erlebt hätte … Natürlich war das ein seltsames 
Gefühl, bin ich doch wesentlich älter. 

Seine Stücke wirken wie auf einem anderen Planeten entstanden. Strahlen und Spritzer aus 
Persönlichem und Leidenschaft, die aus dem endlosen Universum des Hirns aufgefangen 
wurden. Der Wahnsinn von Bosch, die raffinierte Erotik von Dalí, die skurril kindlichen  
Bilder von Miró oder Klee, alles zusammengerührt und dann „marcofiziert“ auf nahezu 
traumähnliche, aber nicht sentimentale Weise, mehr wie ein Alptraum voller eigener 
schlimmster Ängste. Magisch, mysteriös, mythisch, minimal, Tanzpopstar MARCO! 

At the Hannover Choreographic Competition in the year 2000 I saw the first work Marco Goecke ever 
created, “Loch.” I found it disconnected, confused and pretentious. Little did I know that, that was prob-
ably what it was supposed to be. A year later Fritz Höver asked Marco to create a work for the yearly 
“Noverre – Young Choreographers” matinee in Stuttgart. He had auditioned by video. I was somewhat 
taken aback. But seeing “Chicks” changed my feeling about his work! 

Yes,  it was dark and quirky, yet whimsical and humorous as well:  a rifle was pointed at the  
audience and a Can-Can was danced in cowboy boots. The movements were twitchy, jerky, incredibly 
intricate but often times delicate in their extreme precision and speed-of-light delivery. And, they were 
mostly executed with the dancer’s backs to the audience. Marco did not fit the steps to the music but 
the music to the steps. This choreographic approach was fresh, new, engaging. The lighting was im- 
peccable, dusky in tone; the setting was a circular black draping effect with entrances through the back; 
the costumes – black trousers for all with tops bare for the men and tight beige tops or bras for the  
ladies; the casting choices: all of it was bang on! This look was to become the trade mark of a Marco 
Goecke creation ever after.

I do not remember the initial public reaction. Probably it was polite and encouraging as it usually is 
for “Noverre” presentations. Mine was a WOW moment. All the hairs on the back of my neck were 
standing up. My “little gods” were telling me: I must see more! So, then and there, I decided to give 
Marco at least one premiere a season. At some point thereafter, John Neumeier asked me if we would 
like to take part in his next Dom Pérignon choreographic competition with a world premiere. I immedi-
ately asked Marco. His work would certainly liven up the evening and might even cause a bit of a stir.

Well, “Blushing” certainly did. After the last choreography had finished the jury left the auditorium 
to vote. It took a very, very long time. Eventually John Neumeier came onto the stage, explained that it 
was a very difficult choice and one that many might not understand but that it was the right thing to 
do artistically. Marco had won the Dom Pérignon Prize. The place erupted! It was a shock. Any place 
that Marco’s work is performed – has been erupting ever since.

Winning that particular prize was a turning point in Marco’s career. In the beginning the audienc-
es and many of the critics didn’t know what to do with “Marco-ism.” When people are watching his 
pieces they might think, as it begins, “Oh, isn’t that cute” or, later on, “oh, how unusual,” but once they 
get into it, they get worried. They don’t know where to look, they start to squirm and wonder what they 
should do with their hands. “Marco-ness” is like the negative of a photo, like images that are not yet 
fully developed begging to be colored in by an audience that doesn’t understand how to. Marco‘s work  



15

 Marco Goecke

is certainly not decorative, pretty or trite! It is not classical, nor is it modern, it isn’t hip hop or tradi-
tional.  He has his own language and movement vocabulary, sometimes interspersed with flashes of 
classical, modern dance or even animal-like movements.

I think Marco starting out in Stuttgart was fortuitous. The public there is, for the most part, 
knowledgeable when it comes to breadth of choreographic exposure. Also, the company has an historical, 
choreographic tradition. Passing from one generation to the other, the dancers have been steeped in the 
manners and smarts that are required when creating a new work together as a team.

All dance creators have their own work methods, quirks and special needs. Some lack in confidence 
and know-how. They need all the help they can get, especially when they are first starting out. Now,  
Marco, he takes something and, metaphorically, he pokes at it, pinches it, he tears at it like an open 
wound, sometimes until it bleeds. He just will not let go. It is an extraordinary way of expressing oneself 
and it is an extraordinary way for the dancers to confront themselves: physically challenging, mentally 
exhausting, emotionally confusing. Working on one of Marco‘s pieces is a labor of love. 

The rehearsals take place in a darkened ballet studio. Marco is concentrated, reserved and precise as 
he finds his way through the music. It’s like putting a very, very complex jigsaw puzzle together and 
Marco probably doesn’t even know how the pieces will fit. But he does know what the components should 
be, and asks his audience to figure it out for themselves. All of this takes a computer-like brain-work from 
the dancers, as every tiny thing is so important. The dancers love working with Marco and performing 
the results. They want to get as close as they possibly can to what he wants it to be. These same feelings 
are what we the dancers felt in Stuttgart when John Cranko was working with us.

When I made Marco a Resident Choreographer of the Stuttgart Ballet in 2005, audience and  
critics (except a few of the initiated)  joined forces in condemning my move in a very public manner.   
However, I was not deterred. And I noticed that with each successive premiere, the acceptance of the 
artistic and psychological challenge was reflected in the audience and critical response. Marco was slow-
ly but surely getting through to them.

My reasoning for promoting Marco, besides his talent, was that I thought it would be good for him 
to have a base that he could call home from which he could easily get around to work with other com- 
panies. I encouraged and supported his guesting sojourns. The experience is an invaluable source of 
knowledge to bring back “home” and share with the company and the viewing public. Marco got also 
affiliated  with dance companies in Rotterdam, the Hague and here in Stuttgart. My  take on it 
was: what was good for him, was good for us! Also, I just loved having him around.

Marco picks up vibes better than any person I have ever met. He looks, he sees, he rates and stores 
everything in his head almost instantly. When Marco and I were conversing either officially, casually or 
just gossiping (not often), I often felt that he was gauging my sincerity. Other times I felt that I was in 
the presence of someone more mature than me, who knew more than me, had experienced more than me … 
It was the most peculiar feeling as of course, I am far older.

His pieces are like something created on another planet. Passionate spurts, splats and splashes gathered 
throughout the vast universe of the mind. The madness of Bosch, the sophisticated eroticism of Dalí, the 
whimsical, child-like creations of Miró or Klee, all stirred together and then Marco-fied in a way that is 
almost  dream-like, but not sentimental, more like a nightmare harboring one’s worst fears. Magical, 
mysterious, mythical, minimal, dance-pop-star MARCO!
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Grüße & Erinnerungen von 
Weggefährt*innen | Greetings & memories 
from companions
ROLANDO D’ALESIO, Erster Ballettmeister Das Stuttgarter Ballett | 

First Ballet Master The Stuttgart Ballet 

Ich erinnere mich genau an unsere erste Begegnung. Marco hat vorgetanzt beim Stuttgarter 
Ballett, und wir standen gemeinsam an der Stange. Er wurde zwar nicht engagiert, aber ein 
guter Tänzer war er trotzdem. 

Als Choreograf ist er ein Genie, das eine ikonische Handschrift entwickelt hat. Doch noch 
bedeutsamer ist, wie Marco mit Tänzer*innen arbeitet. Ich habe als Ballettmeister fast alle seine 
Kreationen beim Stuttgarter Ballett begleitet. Obwohl es so schwierig ist, seinen Stil zu tanzen, 
schafft er im Ballettsaal eine lockere Atmosphäre. Marco spricht über Kultur und Pop, über Fil-
me, Musik, Literatur. Er ist ein enorm gebildeter Mann. Das macht die Arbeit mit ihm so span-
nend und gleichzeitig entspannt. Es tut Tänzer*innen gut, dies zu erleben – und seinen Stil zu 
erlernen. Besonders wegen der Schnelligkeit müssen sie ihren Körper maximal effektiv nutzen.

Mir kommen viele Erinnerungen: wie wir uns am 11. September 2001 schockiert über den 
Weg laufen, wie wir während eines Krankenhausaufenthaltes von Marco auf der Straße  
Wassermelone essen, sonntags Orlando proben, bei einem Gastspiel seines Nussknackers in 
München hinter den Kulissen stehen, und das Publikum buht. Manche mögen seine Ballet-
te nicht, viele lieben sie. Sie sind immer voller Poesie. Bei seinen Stücken für das Stuttgarter 
Ballett kenne ich die Hintergründe, weiß, was Marco im Ballettsaal gesagt hat. Doch auch 
ohne dieses Wissen berühren seine Werke.

Lieber Marco, ich freue mich riesig für Dich! Du hast den Deutschen Tanzpreis mehr als 
verdient. Mach weiter so! Die Erinnerungen an die gemeinsame Zeit in Stuttgart werden 
immer Teil unserer Freundschaft sein. Ich freue mich, wenn wir wieder einmal im Ballettsaal 
zusammenarbeiten – in der Gewissheit, dass sich dann alles wie früher anfühlt. 

I can remember exactly the first time we met. Marco auditioned for the Stuttgart Ballet, and we stood 
together at the barre. Although he wasn‘t chosen, he was a good dancer. 

As a choreographer, he is a genius. Someone who has developed his own iconic signature. Even more 
significant is how Marco works with dancers. As a ballet master, I have accompanied almost all of his 
creations at the Stuttgart Ballet. Although it is challenging to perform his style, he creates a relaxed 
atmosphere in the dance studio. Marco talks about high culture and pop culture, movies, music, litera-
ture. He is an enormously knowledgeable man. That makes working with him so exciting and relaxed 
at the same time. It is good for dancers to experience this – and to learn his style. Especially because of 
the speed, they have to use their bodies in the most effective way.

Many memories come back to me: running into each other in shock on September 11, 2001, eating 
watermelon on the street during one of Marco‘s hospital stays, rehearsing “Orlando“ on Sundays, 
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Zum erstenmal traf ich ihn vor vielen Jahren – in meiner Zeit beim Stuttgarter Ballett. Ob-
wohl wir uns auf Anhieb sehr gut verstanden, hat es sich für mich damals nie ergeben, in  
einem seiner Stücke zu tanzen. Das haben wir später zum Glück nachgeholt. Als ich schon 
künstlerischer Leiter von Gauthier Dance war, hat Marco eine Uraufführung für das Pro-
gramm Future 6 beigesteuert. Das Solo I Found a Fox, das er für mich kreiert hat, war die  
Initialzündung für die intensive Zusammenarbeit von Marco mit der Kompanie.

Marco ist wirklich besonders, „special“ – als Mensch und als Künstler. Jeder liebt ihn und 
seine Arbeit. In dem Moment, in dem er beginnt, mit der Company zu arbeiten, verwandeln 
sich alle in Marco-Tänzer*innen. Ich kenne niemanden, der es so schnell schafft, eine derart 
enge Verbindung zu den Tänzer*innen herzustellen. Er ist ein wunderbarer Mensch, warm-
herzig und mit einem tollen trockenen Humor. Gleichzeitig denke ich immer: Als deutscher 
Choreograf ist er auf dem besten Weg, eine ganze Generation zu prägen, wie es vor ihm wohl 
nur Pina Bausch geschafft hat.

Ein spezieller Moment mit ihm: Anlässlich unseres Berlin-Gastspiels mit Nijinsky im  
Januar 2018 saßen wir alle zusammen, der Theaterhaus-Chef Werner Schretzmeier, der Ver- 
waltungsleiter Willi Friedmann, Marcos Agentin Nadja Kadel und ich. Mit einem Hand-
schlag haben wir unsere Zusammenarbeit besiegelt. Marco hat damals zugestimmt, der erste 
Artist in Residence von Gauthier Dance zu werden. Das werde ich nie vergessen!

I met him for the first time many years ago – during my time with the Stuttgart Ballet. Although we got 
along very well right away, it never happened that I danced in one of his pieces. Fortunately, we made up 
for that later. When I was already artistic director of Gauthier Dance, Marco contributed a world 
premiere for the program „Future 6.“ The solo „I Found a Fox“ that he created for me was the initial 
spark for Marco‘s intense collaboration with the Gauthier Dance.

Marco is really special – as a person and as an artist. Everyone loves him and his work. The moment 
he starts working with the company, everyone turns into Marco fans. I do not know anyone who manages 
to create such a close connection with the dancers so quickly. He is a wonderful person, warm-hearted and 
with a great dry humor. At the same time, I always think: as a German choreographer, he is well on his 
way to leaving his mark on an entire generation, as only Pina Bausch probably did before him.

ERIC GAUTHIER, Künstlerischer Leiter Gauthier Dance |  

Artistic Director Gauthier Dance

standing in the wings at a guest performance of his “Nutcracker“ in Munich while the audience is 
booing. Some don‘t like his ballets, many love them. For me, they are always full of “poesie.” With his 
pieces for the Stuttgart Ballet, I know the background and what Marco said during the rehearsals. But 
even without this insider knowledge, his work touches me.

Dear Marco, I am very happy for you! You have more than earned the German Dance Award. Keep it 
up! The memories of our time together in Stuttgart will always be part of our friendship. I look forward to when 
we work together again in the dance studio – In the certainty that everything will then feel like it did before.
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Marco Goecke habe ich kennengelernt, als er für die Noverre-Gesellschaft als junger Choreo-
graf für das Staatstheater Stuttgart arbeitete. Das war 2002, wenn ich mich recht entsinne. 
Seine künstlerische Arbeit nahm mich von Anfang an gefangen, weil er einzigartige Bewe-
gung mystisch und andersartig inszeniert. Mir gefiel diese sehr besondere Herangehensweise, 
und ich hatte große Freude, ihn bei seinen Choreografien zu unterstützen. Auch seine Art, 
sehr minimalistisch mit dem Bühnenbild und den Entwürfen der Kostüme umzugehen, war 
für mich oft eine Herausforderung, die aber immer den Kern der Aussage unterlegt hat. Wir 
haben gemeinsam ein Lichtdesign entwickelt, das die Ausdruckskraft des Tanzes maximiert. 

Jede Inszenierung mit Marco ist einzigartig, und doch kann man sofort erkennen, wer 
hinter dieser Arbeit steckt. Unsere intensivsten gemeinsame Momente entstehen immer kurz 
vor der Premiere, wenn die Zeit knapp ist und alle furchtbar angespannt sind. Dann werden 
die letzten Korrekturen im Tanz vorgenommen und das Licht nochmals fein ausgesteuert. Ich 
glaube, wir haben in all den Jahren eine Art der Lichtkomposition erarbeitet, die speziell und 
anders ist. Ich liebe es auch deshalb mit Marco zu arbeiten, weil er seine Arbeit schlussendlich 
vertrauensvoll in meine Hände abgibt. 

Es gab unzählige Momente, die mir im Gedächtnis geblieben sind, die uns beide auch 
geformt, gefordert und uns letztendlich zusammengeschweißt haben.

Als Choreograf ist Marco herausragend, denn er nimmt sich die Zeit für kleine und wich-
tige Momente der Kreationen, sieht die Stärken und lässt sich auf die Tänzerinnen und  
Tänzer als Individuen ein. So schafft er es, ihre Ausdruckskraft zu optimieren und den  
Menschen sichtbar zu machen.

I met Marco Goecke when he was working for the “Noverre: Young Choreographers” series at the Staats- 
theater Stuttgart. That was in 2002, if I remember correctly. His artistic work captured me from the 
beginning because he stages unique movement in a mystical and unusual way. I liked this very special 
approach and found great pleasure in supporting him in his choreographies. Although his very minimal- 
istic stage sets and costume designs were often a challenge for me, this reduction underscored the essence of 
his work. Together we developed a lighting design that highlighted the meaning of the dance.

Each production with Marco is different and yet, you can immediately tell who is behind the work. 
Our most intense moments together always occur just before the premiere, when time is short and every-
one is terribly tense. That is when the final corrections are made to the dance and the lighting is fine-
tuned once again. Over all these years, I think we have developed a lighting design that is uniquely 
ours. I also love working with Marco because in the end, he hands over his work to me with confidence.

UDO HABERLAND, Lichtdesigner | Lighting designer

A special moment with Marco: on the occasion of our Berlin guest performance with “Nijinsky“ in 
January 2018, we all sat together, Theaterhaus director Werner Schretzmeier, administrative director 
Willi Friedmann, Marco‘s agent Nadja Kadel and me. We sealed our cooperation with a handshake. 
Marco agreed at that time to become Gauthier Dance‘s first artist-in-residence. I will never forget that!
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There are countless moments that remain in my memory. Moments that have also shaped us,  
challenged us, and ultimately bonded us.

Marco is an outstanding choreographer because he takes time for the important small details of his 
work. He recognizes the strengths of his performers and collaborates with them as unique individuals. In 
this way, he optimizes the dancers’ expressiveness and makes them become visible as people. 

NADJA KADEL, Managerin von Marco Goecke | manager of Marco Goecke

Meine erste Begegnung mit Marco Goecke war eine indirekte, die Aufführung von Chicks bei 
der Stuttgarter Noverre-Gesellschaft. Das Stück hat mich so beeindruckt, dass ich mir alle 
Vorstellungen davon angesehen habe. Es war schon damals sofort klar, dass da ein absoluter 
Ausnahmekünstler am Werk ist. Heute, mehr als 20 Jahre später, zählt Marco Goecke zu den 
interessantesten Tanzschaffenden unserer Zeit und verfolgt seine künstlerische Vision nach 
wie vor ohne Kompromisse.

Es gibt so gibt viele gemeinsame Momente: unvergesslich, wie wir nachts stundenlang 
durch Seattle fuhren, um ein Hotel zu suchen, wie wir uns mit Kaffee und Croissant zum 
Frühstück bei Tiffany‘s auf der 5th Avenue am Schaufenster trafen, wie wir in Monaco die 
ganze Nacht hindurch die Open-Air Vorstellung der Choreografie Spectre de la Rose beleuch- 
teten, wie wir in Den Haag vom Ballettappartement aus bei der Auktion des Elizabeth- 
Taylor-Nachlasses online mitboten, mit der Fähre nach Norwegen, mit dem Taxi nach Ams-
terdam, mit dem Fiaker durch Wien fuhren oder mit Dackel Gustav in Scheveningen am 
Strand spazierten. Mehr als 80 Choreografien in fast 20 Jahren gemeinsamer Arbeit. 

Aber das Spannendste und Humorvollste bleiben noch immer die täglichen Proben mit 
den Tänzerinnen und Tänzern im Studio.

My first encounter with Marco Goecke was an indirect one, the performance of “Chicks“ at the Stuttgart 
Noverre Society. The piece impressed me so much that I went to see all the performances of it. It was 
immediately clear, even then, that there was an absolutely exceptional artist at work. Today, more than 
20 years later, Marco Goecke is one of the most interesting dance creators of our time and continues to 
pursue his artistic vision without compromise.

There are so many shared moments: unforgettable, how we drove for hours through Seattle at night 
looking for a hotel, how we met at Tiffany’s storefront on 5th Avenue with coffee and croissant for break-
fast, how we worked in Monaco all night long on the lighting for the open-air performance of “Spectre 
de la Rose,“ how we bid online at the auction of the Elizabeth Taylor estate from the ballet apartment 
in The Hague, took the ferry to Norway, a cab to Amsterdam, a Fiaker through Vienna or walked on 
the beach with dachshund Gustav in Scheveningen. More than 80 choreographies in almost 20 years 
of working together. 

But the most exciting and humorous part still remains the daily rehearsals with the dancers in the studio.
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EMILY MOLNAR, künstlerische Direktorin Nederlands Dans  

Theater | Artistic Director Nederlands Dans Theater

Als er eine Arbeit fürs Stuttgarter Ballett schuf, traf ich Marco zum ersten Mal. Das ist viele 
Jahre her. Vom ersten Moment an beeindruckten mich sein großzügiges Wesen, sein kreativer 
Geist und sein fortwährendes Suchen. Marco ist ein zutiefst intuitiver Macher, dessen  
Können in einer authentischen Begegnung mit seinen Tänzer*innen, den Kooperations- 
partner*innen und dem Publikum wurzelt und durch seinen unbedingten Einsatz und die 
Leidenschaft für den ausdrucksvollen Körper vermittelt wird. Seine Arbeiten sind durch-
dacht, berauschend, sind meisterhafte Kreationen mit außerordentlichem Sinn für Musikali-
tät und einer hohen Sensibilität fürs Theatralische.

Wann immer ich eine von Marcos Arbeiten erlebe, bin ich wie von einer Naturgewalt 
überwältigt, sie reicht ganz tief in mein Nervensystem hinein. Seine schwer fassbaren Kreatio-
nen kommunizieren aus Welten innerhalb von Welten mit einem rohen Überschäumen und 
einer erhellenden Dunkelheit.

Das NDT ist dankbar für die bedeutende Arbeitsbeziehung mit Marco und für die vielen 
besonderen Arbeiten, die er für unsere Kompanie über die Jahre geschaffen hat als unser 
„associate choreographer“.

Wir gratulieren ihm von Herzen zu dieser wichtigen Auszeichnung!

I first met Marco several years ago while he was creating a work for the Stuttgart Ballet. I was instant-
ly struck by his generosity, creative mind, and inquisitive process. Marco is a deeply intuitive maker 
whose craft is rooted in an authentic encounter with his dancers, collaborators, and audience, through 
his commitment and rigorous passion for the expressive body. His works are deliberate, exhilarating, and 
masterfully created with extraordinary attention to musicality and a sharp sensibility for the theatrical. 
When I experience a work of Marco’s I am entranced by a force of nature; it reaches deep into my 
nervous system. His elusive creations speak to worlds within worlds with a raw effervescence and illumi-
nating darkness. 

NDT is grateful for our meaningful relationship with Marco and the many extraordinary works 
he has created for the company over the years as our associate choreographer. 

We send him our love and congratulations for this significant award!
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FRIEDEMANN VOGEL, Erster Solist des Stuttgarter Balletts, Kammertänzer; 

Ehrung Deutscher Tanzpreis 2020 als herausragender Interpret |  

First Soloist of the Stuttgart Ballet, Kammertänzer (Chamber Dancer); 

German Dance Award020, honor as Outstanding Performer in 2020

Marco Goecke habe ich in meinen Anfangsjahren beim Stuttgarter Ballett kennengelernt. 
Sein erstes Stück für Noverre: Junge Choreographen werde ich nie vergessen, schon damals  
konnte man eine völlig andere Herangehensweise an den Aufbau eines Stücks erkennen. Ab-
gesehen von seiner unverwechselbaren Bewegungssprache und Ästhetik ist Marco einzigartig 
in der Art und Weise, wie er einen beim kreativen Prozess in sein unverwechselbares Uni-
versum hineinzieht, das von seiner großen Vorstellungskraft und Fantasie durchdrungen ist. 
Zweifellos verfügt er über eine unerschöpfliche Quelle von Bewegungen und Ideen. 

Bei der Entstehung von Orlando arbeiteten wir über drei Monate hinweg täglich eng  
zusammen. Es war faszinierend, während dieses intensiven Prozesses den sensiblen, poeti-
schen und wahnsinnig lustigen Menschen zu entdecken, der er ist. Bewundernswert und 
inspirierend ist, wie treu und ehrlich er seiner Vision geblieben ist. Ich bin immer unglaublich 
stolz, Teil einer Kreation von Marco zu sein, denn es ist immer etwas ganz Besonderes, nicht 
nur für das Publikum, sondern vor allem für uns Tänzer*innen. 

Herzlichen Glückwunsch, Marco Goecke, zum Deutschen Tanzpreis!

In my early years at the Stuttgart Ballet, I had the opportunity to become closely acquainted with  
Marco Goecke. I will never forget his first piece for “Noverre: Young Choreographers,“ even then you 
could notice his completely different approach to structuring a dance piece. Besides his distinctive move-
ment language and aesthetics, Marco is unique in the way he draws you into his unmistakable universe 
during the creative process, imbued with his great imagination and fantasy. Undoubtedly, he has an in-
exhaustible source of movements and ideas. 

In the creation of “Orlando“ we worked closely together every day for more than three months. It 
was fascinating to discover during this intense process the sensitive, poetic and incredibly humorous 
person that he is. What is admirable and inspiring is how true and honest he has remained to his vision. 
I am always tremendously proud to be part of Marco’s creations because it is always something very 
special, not only for the audience, but especially for us dancers. 

Congratulations, Marco Goecke, on the German Dance Award! 
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Christoph Winkler
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Biographie | Biography
VOLKMAR DRAEGER über | about Christoph Winkler

Christoph Winkler wurde 1967 in Torgau geboren. Im Alter zwischen 14 und 16 Jahren war er 
mehrmals Sieger in Judo und Gewichtheben bei Kinder- und Jugendspartakiaden der DDR, 
trainierte auch Kampfsport und Breakdance und hatte in Diskotheken sein „Erweckungs-  
erlebnis“. Nach dem Einser-Abitur bekam er einen Studienplatz für Außenwirtschaft, ging 
jedoch mit 19 an der Staatlichen Ballettschule Berlin in die „S-Ausbildung“, die Spät-  
beginner*innen mit einem konzentrierten Studium den Weg ins Theater ermöglichen sollte. 
Er tanzte in MTV-Videos, performte in Underground-Technoclubs, arbeitete als Bodyguard 
und auf dem Bau, bevor er ein vierjähriges Choreografie-Studium an der Hochschule für 
Schauspielkunst Ernst Busch in Berlin absolvierte und eine Plattform für experimentelle  
Musik gründete.

Seit 1998 arbeitet er als freier Choreograf in Berlin, bereits 1997 hatte er mit der Company 
Christoph Winkler sein Ensemble ins Leben gerufen, mit dem er seither in unterschiedlicher 
Besetzung Stücke kreiert und produziert. Viele seiner Arbeiten wurden zur Tanzplattform 
Deutschland eingeladen, so 2012 das Solo Baader – Choreografie einer Radikalisierung, sie  
gastierten in Nancy, Wien, Lyon, Toronto, St. Petersburg, Brasilien. Mit Das wahre Gesicht – 
Dance is not enough um das Verhältnis von Staat und Bürger in den Kapitalismus-Krisen ge-
wann er 2014 den FAUST-Preis für Choreografie, für das Solo Urban Soul Café erhielt 2016 
Aloalii Tapu als Tänzer den FAUST, 2020 errang wiederum Winkler eine Tabori-Auszeich-
nung, der nun 2022 der Deutsche Tanzpreis folgt.

Christoph Winkler was born in Torgau in 1967. Between the ages of 14 and 16, he won several judo 
and weightlifting competitions for children and young people (Kinder- und Jugendspartakiade) in the 
German Democratic Republic, GDR. He also trained in martial arts and breakdancing and had his 
aha moment in discotheques. After graduating from high school with top grades, he had the opportunity 
to begin university studies in foreign trade. But when he was 19, he entered the „S-training“ at the  
Berlin State Ballet School, which was a concentrated study program focused on preparing late starters for 
a career in theater. He danced in “MTV“ videos, performed in underground techno clubs, worked as a 
bodyguard and in construction before graduating with a four-year degree in choreography from the Uni-
versity for Dramatic Art “Ernst Busch“ in Berlin and founding a platform for experimental music.

Since 1998 he has been working as a freelance choreographer in Berlin. In 1997, he had already 
founded his ensemble with the Company Christoph Winkler, with whom he has been creating and 
producing pieces in diverse arrangements ever since. Many of his works were invited to the Tanzplat-
tform Deutschland, such as the solo “Baader – Choreography of a Radicalization“ in 2012, and also 
toured in Nancy, Vienna, Lyon, Toronto, St. Petersburg, Brazil. With “Das wahre Gesicht – Dance 
is not enough“ about the relationship between state and citizen in the throes of capitalism, he won the 
FAUST Prize for Choreography in 2014, for the solo „Urban Soul Café“ Aloalii Tapu received the 
FAUST as a dancer in 2016, in 2020 Winkler again won a Tabori award, which will now be 
followed by the German Dance Prize in 2022.
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Grußwort | Greeting
DR. KLAUS LEDERER, Senator für Kultur und Europa des Landes Berlin | 

Senator of Culture and Europe for the State of Berlin

Christoph Winkler als einen der vielseitigsten Künstler der gegenwärtigen Tanzszene zu  
bezeichnen mag ein Allgemeinplatz sein, denn so wurde er schon häufig gewürdigt. Um sein 
Wirken zu erfassen, erscheint mir dessen Vielseitigkeit aber tatsächlich essentiell: Sie steht für 
eine erfrischende Mischung von Einflüssen. Kampfsport und Clubkultur tauchen ebenso in 
seiner Vita auf wie ein Studium der Choreografie und eine Produktionsfirma für experimen-
telle Musik.

Mit ehrlichem Interesse überführt Christoph Winkler gesellschaftliche Themen in kon-
zentrierte und diskursive Tanztücke. Das ist meist zugänglich und klug, manchmal hart und 
manchmal auch sehr persönlich. Stücke wie RechtsRadikal (2013) über Frauen in der rechts-
extremen Szene oder die Auseinandersetzung mit dem postkolonialen Erbe von Tanzmate-
rial in Five Studies on Post-Colonialism (2016) sind Beispiele dafür, wie Tanz auf blinde Flecken 
verweisen kann.

Ich habe den Eindruck, dass Christoph Winkler in seinen Arbeiten die verführerische 
Kraft von Körpern, Tanz und Musik zugleich reflektiert und einsetzt. Christoph Winkler ist 
jemand, der Kollaborationen auf Augenhöhe eingeht und Machtverhältnisse auch in der  
eigenen Arbeit befragt.

Ich gratuliere von Herzen zum Deutschen Tanzpreis 2022.

To call Christoph Winkler, one of contemporary dance scene’s most versatile artists is not unusual, for 
that is how he has often been recognized. To fully grasp his importance, this versatility is what seems  
essential to me: it stands for a refreshing mixture of influences. Martial arts and club culture appear in 
his vita, as do his degree in choreography and a production company for experimental music.

Christoph Winkler transfers social issues into concentrated and discursive dance pieces. And he does 
this with genuine interest. These are mostly accessible and clever, sometimes hard and also sometimes very 
personal. Pieces like “RechtsRadikal“ (2013) about women in the far-right scene or “Five Studies on 
Post-Colonialism“ (2016), which explores postcolonial heritage of dance material, are both examples of 
how dance can reveal blind spots. 

It seems to me that Christoph Winkler‘s work simultaneously reflects and employs the seductive 
power of bodies, dance, and music. Christoph Winkler is someone who collaborates on equal footing, even 
questioning power relations in his own work. 

My heartfelt congratulations on your German Dance Award 2022.
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Politischer Seismograf mit sozialem  
Engagement – Christoph Winkler im  
Porträt | Political seismograph with social  
commitment – Christoph Winkler in portrait
VOLKMAR DRAEGER

Wenn Christoph Winkler am 15. Oktober 2022 zur Tanzpreis-Gala in Essen anreist, bringt er 
keine Wiederaufnahme eines seiner fast 90 Stücke mit. Einer der produktivsten Choreogra-
fen im zeitgenössischen Bereich zeigt eine Uraufführung! Radical Minimal greift, typisch für 
seinen weiten Horizont, ein aktuelles Thema auf: drei Minimal-Music-Kompositionen, neu 
„gelesen“ aus ihrer Verbindung zur amerikanischen Bürgerrechtsbewegung. Was treibt einen 
Choreografen an, in 25 Jahren bisweilen vier Stücke pro Jahr zu kreieren? „Ein Stück pro Jahr 
ist langweilig“, sagt er im persönlichen Gespräch, „das Leben ist zu kurz, um auf die nächste 
Einladung zu warten.“ Seine Hauptinspiration sei die Liebe zum Tanz, ihm vertraue er, ihm 
traue er inhaltlich die Spannweite von politischen Bedeutungen bis zu privaten Aussagen zu. 
In seinen Arbeiten setzt er das demonstrativ um, von der eigenen Befindlichkeit bis zur An-
regung durch philosophische Publikationen, vom dokumentarischen Stück bis zum Tanz-
theater, vom 30-Minuten-Solo bis zum Abendfüller. „Tanz ist immer größer als unsere Kon-
zeptchen“, weiß er: „Tanz ist weltweit so reich!“.

Es beginnt 1997 mit Gründung der Company Christoph Winkler. Die ersten Stücke stellen 
gern klassisch geschulte Tänzerinnen in für sie stilistisch ungewohnte, für die Zuschauer*in-
nen unerwartete Spannungsfelder. Besonders die Zusammenarbeit mit Bettina Thiel, einer 
der Ersten Solistinnen im Ballett der Lindenoper, führt zu herausragenden Ergebnissen. Als 
„Graben am Körper nach Bewegungen, die noch nicht vom Ballett usurpiert sind“, beschreibt 
Winkler damals den Arbeitsprozess. Ähnlich einzigartig erfinderische Soli entstehen mit zwei 
zeitgenössischen Tänzern: für Ingo Reulecke um das Phänomen der Unrast bei Dementen, für 
Günther Wilhelm nach Herman Melvilles Erzählung Bartleby über einen Schreiber, der nicht 
mehr schreibt und darunter bis zum physischen Zusammenbruch leidet. Das drei Frauensoli 
umfassende Firebird Project behandelt in erweiterter Ausdeutung Sichtweisen auf die Figur  
Feuervogel, darin der Monolog für eine Lenkwaffe gleichen Namens über den Verlust klarer 
ballistischer Bahnen. Einen Abend lang lässt Winkler später Bettina Thiel und Margaret Ill-
mann, Starsolistin der Deutschen Oper Berlin, sich gegenseitig präsentieren; Thiel und Reu-
lecke sinnen, wiederum Jahre später, in Das letzte Duett über ihren Bühnenabschied nach.

Dazwischen will Christoph Winkler Tanz aus der Anonymität bloß funktionierender Kör-
per holen, stellt in Fatal Attractions frei nach Shakespeares Titus Andronicus ebenfalls den 
Körper ins Zentrum, fahndet in Hinter den Linien nach der Gemeinsamkeit von Tanz und 
Militär, dem In-Form-Bringen vieler Körper. Wie stets kulturtheoretisch unterfüttert. Philo-
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sophie dient ihm gern und häufig als Inspirationsquell. So auch in Homo Sacer nach der Titel-
figur einer Schrift von Giorgio Agamben: das Individuum im Dickicht gesellschaftlicher 
Machtstrukturen, zusätzlich eingemischt ins Stück die Essenz einer Kafka-Fabel. Winklers 
Tanz habe gesellschaftliche Relevanz, bescheinigt ihm prompt die Kritik. Er wolle zum We-
senhaften der Ausdrucksform Tanz vordringen, lautet sein Credo.

Jerusalem ist sein sehr persönliches Statement zum Israel-Palästina-Konflikt, Apparat para-
phrasiert Samuel Becketts Text Quadrat. Den Zyklus Böse Körper befindet er im Nachhinein 
als zu allgemein, weshalb er sich einem speziellen Fall zuwendet: Baader. Das Solo um und 
über den RAF-Terroristen gerät zu einer seiner besten Arbeiten, die in Wort, Tanz, Bild dem 
Menschen hinter der Hassgestalt nachspürt und ihrem Interpreten Martin Hansen die Kriti-
kernominierung zum Tänzer des Jahres einbringt. „Meine Stücke müssen für die Tänzer*in-
nen passen“, sagt Winkler; er stelle seine Ambitionen dafür zurück. „Ich könnte nie choreo-
grafieren, was die im Körper haben, ich reflektiere und arrangiere“, das sei seine Arbeitsweise. 
Es gehe nicht um einen Personalstil, sondern um eine Aufgabe, die gemeinschaftlich gelöst 
wird. Er erlaube und fordere je eigene Kreativität.

Was äußerlich wie eine ansteigend erfolgreiche Karriere ausschaut – lange Werkliste, Gast-
spieleinladungen, Auszeichnungen –, hatte auch Brüche, mit denen Winkler nicht hinterm 
Berg hält. Bestimmte Einladungen an große Häuser hätte er nicht zusagen sollen; er zog sich 
mit seinen tanzbasierten Stücken die Ablehnung etwa der Konzepttanz-Fraktion zu, glaubte, 
dazugehören zu müssen, fühlte sich zunehmend unwohl. Heute betreibe er keine Akquise 
mehr, hat sein eigenes Studio. Die vierjährige Konzeptförderung des Landes Berlin trägt ihn 
bis zunächst 2023, reicht aber nicht. Er befinde sich in einem „Antrags-Dauerlauf “, muss für 
Projekte mehrere Fördertöpfe anzapfen. Er ist nicht nur auf diesem Gebiet eine Art Einzel-
kämpfer, allerdings international bestens vernetzt, mit einem großen Pool von Tänzer*innen 
und weiteren Mitarbeiter*innen, auf die er, ohne zusätzliche Auditions, zurückgreifen kann.

Christoph Winkler scheut sich auch nicht, Privates auf die Bühne zu bringen. La Fille 
spielt auf den Ballett-Klassiker von der schlecht behüteten Tochter an und greift seine Pro- 
bleme mit der bindungsgestörten Adoptivtochter auf. Mindestens ebenso schwer wiegt seine 
chronische Krebserkrankung. Sie arbeitet er in dem dokumentarischen Solo On HeLa auf, 
das seine Krankheitserfahrung mit der Geschichte der Afroamerikanerin Henrietta Lacks 
kreuzt. Aus ihren Krebszellen wurde im Labor eine Zelllinie kultiviert und zur medizinischen 
Forschung genutzt. Vielleicht ist die gesundheitliche Unsicherheit einer der Gründe für sei-
nen Schaffenszwang. Er hatte schon zuvor mit den Berlin-GoGos ein witziges Sammelsurium 
von mietbar einsatzwilligen Tänzer*innen gegründet, Stücke über Rassismus entwickelt, sich 
in anderen Produktionen Gedanken gemacht über Themen vom Copyright bis zum Verhält-
nis zwischen Gegenwart und Zukunft. Oder, aktuell, We Are Going To Mars – A Choreo- 
graphic Concert über das erste afrikanische Raumfahrtprogramm im Sambia der 1960er Jahre.

Derzeit engagiert sich Winkler im selbst initiierten Projekt Environmental Dance, das weltweit 
Tänze mit Naturbezug aufzeichnet. „Stücke werden auch weiterhin entstehen. Jedes ist nur 
eine Etappe“, sagt er, „ich bastle nicht zwei Jahre an der perfekten Show.“ Für den Prozess der 
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Kreation habe er eine Balance gefunden: eingreifen oder laufen lassen, Fehler akzeptieren, 
Kritik aushalten. Seine Stücke, ob mehr oder weniger gelungen, sind jedenfalls sämtlich im 
Internet auf seiner Homepage abrufbar: „Der Souverän hat sie bezahlt und kann sie sich nun 
auch ansehen.“

When Christoph Winkler arrives at the Tanzpreis Gala in Essen on October 15, 2022, he will not be 
bringing a revival from his nearly 90-work repertory. One of the most prolific choreographers in the field 
of contemporary dance will present a world premiere! With a sensitivity for the pulse of the times, “Rad-
ical Minimal,“ explores a current topic: three minimal music compositions, experienced “new” in light of 
their connection to the American civil rights movement. 

What drives a choreographer to create, at times, up to four pieces a year during the last 25 years? 
“One piece a year is boring,“ he says in a personal conversation, „life is too short to wait for the next 
invitation“. His primary inspiration, he says, is his love of dance; he trusts dance for its range of content, 
from political meanings to private statements. In his works, he expresses this, from what moves him in-
nerly to the inspiration of philosophical publications, from documentary pieces to dance theater, from 
30-minute solos to full evening pieces. “Dance is always bigger than our little concepts,“ he knows: 
“Dance is so enriching worldwide!”

It begins in 1997 with the founding of the Christoph Winkler Company. The first pieces freely put 
classically trained dancers into unfamiliar movement styles that surprise audiences. Especially the collab-
oration with Bettina Thiel, one of the first soloists in the Lindenoper’s ballet ensemble leads to outstanding 
acclaim. At the time, Winkler described the creative process as “digging for movement in the body that has 
not been usurped by ballet yet.“ Likewise unusually inventive solos are created with two contemporary 
dancers: for Ingo Reulecke, the piece delves into the restlessness of people with dementia, for Günther 
Wilhelm the dance is inspired by Herman Melville‘s story “Bartleby” about a writer who no longer writes 
and suffers from it to the point of physical collapse. The three-woman soli “Firebird Project“ is an expand-
ed interpretation of the Firebird figure including a monologue for the guided missile with the same name 
and describes the loss of clear ballistic trajectories. For one evening, Winkler later reverently choreographs 
an encounter of two great dancers Bettina Thiel and Margaret Illmann, star soloist of the Deutsche Oper 
Berlin; Thiel and Reulecke, again years later, reflect on their retirement from the stage in “The Last 
Duet.”

In his work, Christoph Winkler wants to bring dance beyond the anonymity of just functional bodies:  
in “Fatal Attractions,“ based to some extent on Shakespeare‘s “Titus Andronicus,“ he once again places 
the body at the core; in „Behind the Lines“ he exlores the similarity between dance and the military to 
bring many bodies into form. As always, his work is well grounded in cultural theory. Philosophy often 
provides him with a source of inspiration. This is also the case in “Homo Sacer,“ based on the protagonist 
of a book by Giorgio Agamben: an individual tangled up social power structures, with the essence of a 
Kafka fable thrown into the mix. Critics promptly acknowledge the social relevance of Winkler‘s piece. 
His credo is to discover the essence of dance as a form of expression.

“Jerusalem“ is his very personal statement on the Israel-Palestine conflict. “Apparat“ paraphrases 
Samuel Beckett‘s text “Quadrat.“ In retrospect, he finds the series “Böse Körper” (Evil Bodies) too  
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general, which is why he turns to a specific case: “Baader.“ Considered one of his most outstanding 
works, this solo investigates the RAF terrorist by probing the human being behind the hate figure in 
word, dance, and image and earns its performer Martin Hansen the critics‘ nomination for Dancer of 
the Year. „My pieces have to fit for the individual dancers“, Winkler says; therefore he puts his own 
ambitions for them aside. „I could never choreograph what they have in their bodies; I just reflect and 
arrange,” he says. It‘s not about a personal style, he adds, but about a challenge that is solved collective-
ly. This working process allows for and also demands its own kind of creativity.

What on the surface looks like an increasingly successful career – a long list of works, invitations to guest 
performances, awards – also had its downside, which Winkler admits. He should not have accepted cer-
tain commissions from major theaters. Although he long thought his dance-based pieces also belonged to 
the concept dance faction, he attracted their rejection instead and the relationship felt increasingly un- 
comfortable. Nowadays with his own studio, he no longer pursues any acquisitions. 

The State of Berlin’s four-year concept funding will support him until 2023, but it is not enough. 
He is in a “continuous grant application process“ and needs to acquire several funding sources for pro-
jects. Although he may seem like the lone warrior of his field, he is also well-connected internationally, 
enjoying a large pool of dancers and other collaborators, which he can tap into without the need for  
additional auditions. 

Christoph Winkler does not shy away from bringing personal subject matter to the stage. “La Fille“ 
alludes to the ballet classic about the ill-protected daughter and touches on his own experiences with his 
adopted daughter who has attachment-disorder. His chronic cancer has equally impacted his life. He 
explores his experiences in the documentary solo “On HeLa,“ which juxtaposes his journey of illness with 
the story of the African-American Henrietta Lacks. A cell line was cultivated from her cancer cells in 
the lab and used for medical research. Perhaps his health uncertainty is one of the reasons for his com-
pulsion to create. He had already founded the “Berlin GoGos,” a funny collection of dancers willing to 
work for hire, developed pieces about racism, and thought about topics ranging from copyright to the 
relationship between the present and the future in other productions. Or, currently, “We Are Going To 
Mars – A Choreographic Concert“ about the first African space program in Zambia in the 1960s.

Winkler is now involved in a self-initiated project called “Environmental Dance,“ which records dances 
involving nature all over the world. “Pieces will continue to be created. Each one is just a moment,” he 
says, “I don‘t spend two years tweaking for the perfect show.“ When creating a new piece, Winkler says, 
he has found a balance: intervene or let it go, accept mistakes, endure criticism. In any case, his pieces, 
whether more or less successful, are all available on the Internet via his website: “The public has paid for 
them and can now also view them.“
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Grüße & Erinnerungen von  
Weggefährt*innen | Greetings & memories 
from companions
LOIS ALEXANDER, Tänzerin, Choreografin | Dancer, choreographer

Meine Audition bei Christoph war besonders erinnerungswürdig. Obwohl es sich komisch 
anfühlt, dieses erste Treffen Audition zu nennen. Er gab mir ein paar Tasks zum Improvisie-
ren, und als ich dann tanzte, ging er sofort und dann die ganze Zeit auf meine Wellenlänge 
ein, vibing to my spirit. Wir hatten dann ein Gespräch, in dem er mich drängte, nicht zurück-
zugehen ins Leben in Kompanien, sondern auf die Freelancer-Seite zu wechseln. Ich ging da 
raus mit dem Gefühl, hier zum ersten Mal in einem beruflichen Setting mit der ganzen Viel-
heit, die ich bin, wahrgenommen worden zu sein.

Sechs Jahre und zahlreiche Produktionen später erschafft er immer noch diese positive 
und ermutigende Atmosphäre mit seiner Arbeit. Seine Herangehensweise an Tanz und  
Choreografie ist immer am Pulsschlag des ganzen Genres und wie es sich entwickelt. 

Christophs Arbeitsstil bestärkt mich ständig darin, selbstständig zu denken, klare Ent-
scheidungen zu treffen und mich authentisch auszudrücken. Dieses Vertrauen, gepaart mit 
seiner Geduld und seinem Leitungsgeschick, hat mir ermöglicht, mich als Künstlerin zu ent-
wickeln. Dass Christoph so großzügig ist, seine Leidenschaft und Interessen zu teilen bei all 
den unterschiedlichen Themen, zu denen wir recherchiert haben, das hat mir die Tür geöff-
net zu Welten voller Komplexität und Schönheit. 

Ich bin unendlich dankbar, Teil seiner legacy und seines Lebenswerkes zu sein. Danke, 
Christoph!

My audition with Christoph was really memorable, though it feels strange to even call our first meeting 
an “audition.” He gave me a few tasks to improvise and as I was dancing, he was immediately vibing to 
my spirit the whole time. We had a conversation where he urged me to not go back to company life and 
join the freelancer side. I walked away feeling like it was the first time in a professional setting where I felt 
seen for the multiplicity of who I am.

Six years and numerous productions later, he is still creating that positive and encouraging atmos-
phere with his work. His approach to dance and choreography is vital to progression of the field as a whole. 

Christoph‘s style of working continuously empowers me to think for myself, make clear decisions and 
speak from an authentic place. That trust, along with his patience and guidance has evolved me as an 
artist. Christoph‘s generosity in sharing his passion and interests through the different themes we have 
researched has introduced me to worlds filled with complexity and beauty. 

I am forever grateful to be a part of his legacy and life’s work. Thank you Christoph! 
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Meine erste Begegnung mit Christoph war 2002 im HAU2 in Berlin. Wir verstanden uns 
sehr schnell und tranken mehrere Biere zusammen, redeten über Tanz, aber auch über Inde-
pendent-Rockmusik und lachten vor allem viel. Einige Zeit später kontaktierte mich Barbara 
Friedrich, um Christoph im Studio zu treffen, und ich nahm daraufhin an dem Projekt Fatal 
Attractions teil. Zwischen 2002 und 2009 haben wir bei neun Stücken zusammengearbeitet. 
In den ersten Stücken gab er uns präzise choreografische Sätze vor, die er dann in Szene 
setzte und mit Musik begleitete. Danach ließ er seinen Tänzerinnen und Tänzern mehr Frei-
heiten bei der Gestaltung des Stoffes, aber seine Arbeit blieb immer noch sehr formal. Schließ-
lich war unsere letzte Zusammenarbeit ein sehr konzeptuelles Stück, in dem die Bewegung 
nicht mehr das Hauptmaterial war, sondern die gesprochenen Texte subtil unterstützte.

Das Bild, das mir von Christoph in Erinnerung bleibt, ist sein Aufwärmen ... Jeden  
Morgen legte er Musik auf, die oft laut und extrem war (was mir gefiel), und führte seine Rou-
tine durch, die eine Mischung aus Sport- und Krafttraining war. Das war ziemlich erstaunlich!

Christoph hat mir viele Türen in der Berliner Szene geöffnet, und dafür bin ich ihm sehr 
dankbar! Ich freue mich sehr, dass er diesen Preis erhält. Er ist mehr als verdient, ich kenne 
nicht viele Choreograf*innen, die es geschafft haben, über 20 Jahre lang so präsent in der 
Berliner Szene zu bleiben!!!

My first encounter with Christoph took place in HAU2 in Berlin in 2002. We quickly got along with 
each other and over several beers, we talked about dance, but also about independent rock music and above 
all, we laughed a lot. Some time later, Barbara Friedrich contacted me to meet Christoph in the studio 
and I then joined the project “Fatal Attractions.” During the years 2002 to 2009, we collaborated on 
nine productions. In the first pieces, he gave us precise choreographic movements, which he then staged and 
accompanied with music. Later, he began to give us dancers more freedom in shaping the material,  
although his work still remained very formal. Finally, our last collaboration was a very conceptual piece 
in which movement was no longer the main material, but subtly supported the spoken texts.

The image that sticks in my mind of Christoph is his warm-up: Every morning, he would put on 
music, often loud and extreme (which I liked), and perform his routine, which was a mix of sports and 
strength training. It was pretty amazing!

Christoph opened a lot of doors for me in the Berlin scene, and I am very grateful to him for that! 
I am very happy that he receives this award. It is more than deserved, I don‘t know many choreographers 
who have managed to stay so present in the Berlin scene for over 20 years!!!

FLORIAN BILBAO, Tänzer, Tanzpädagoge | Dancer, dance teacher
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Ich begegnete Christoph Winkler zum ersten Mal im Studio Phase 7 in Berlin, als es noch in 
der Uferstraße war. Das war 2013, als ich zu seiner Audition kam. 

In Christophs Arbeit habe ich seitdem immer wieder das Kreative als sehr kraftvoll erlebt, 
stets auf das Zwischenmenschliche bezogen und mit einer Intelligenz für neue Arten des  
Zusammenseins, dabei stets bereit, über die Vergangenheit mit Humor zu sprechen, zusam-
men zu leben, einander zu spüren und den anderen, die andere in ihrer Unterschiedlichkeit 
zu akzeptieren.

Ein spezieller Moment mit ihm? Dieser Ehrlichkeitsmoment, als Christoph über seinen 
Krebs sprach, und all die schwierigen Momente, wenn er das Studio verlassen musste, um 
während der Kreation von Shut up and dance zur Chemobehandlung zu gehen. 

Christoph stärkt andere und ist ein Ermöglicher, a chance giver. Ein Träumer und einer, 
der hart arbeitet. Ich habe großen Respekt für seinen Sinn für Choreografie und seine sehr 
persönliche Art des Künstlerseins.

Danke, Christoph! 

Berlin, 2013. While auditioning at studio “Phase 7“ when it was still on Uferstraße, I meet Christoph 
Winkler for the first time.

Since then, I have been able to experience again and again, the creative act in Christoph’s work as 
very powerful. It is always related to the interpersonal and with an intelligence for new ways of being 
together, always ready to talk about the past with humor, to live together, to feel each other and to accept 
the other in their uniqueness.

A special moment with him? That vulnerable moment when Christoph spoke honestly about his 
cancer, and all the difficult moments when he had to leave the studio to go to chemotherapy treatments 
during the creation of “Shut up and dance.” 

Christoph is empowering and a chance giver. He is both a visionary and a hardworker. I have great 
respect for his sense of choreography and very personal way of being an artist. 

Thank you, Christoph! 

AHMED SOURA, Tänzer, Choreograf | Dancer, choreographer
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ROBERT SSEMPIJJA, Tänzer, Choreograf | Dancer, choreographer

Ich bin gebeten worden, mich an einen speziellen Moment mit Christoph zu erinnern. Aber 
das kann ich nicht, habe ich gemerkt. Christoph ist ein so spezieller Mensch; deshalb kann 
ich nicht bloß etwas sagen über irgendeinen speziellen Moment.

In seiner Arbeit ist er ein Genie und im Leben ist er der Mentor geworden, den ich immer 
gesucht habe. Er ist mein Boss, mein Kollege und, das Wichtigste, mein Freund. Wie Chri-
stoph an seine Kreationen herangeht, ist anders als bei allen anderen, mit denen ich je gear-
beitet habe. Sein Prozess beginnt mit dem Denken und er endet nie. Mit Christoph zu arbei-
ten, heißt ebenbürtig zu sein, equal. Christoph ist der einzige Choreograf, mit dem ich 
gearbeitet habe, der einem das Gefühl gibt, wirklich Teil der Kreation zu sein und nicht bloß 
ein Zuarbeiter oder ein Stereotyp. Während der Arbeit mit ihm habe ich nie das Gefühl, dass 
er meinen Körper kolonisiert oder meinen Tanz.

Er legt eine Menge Vertrauen in seine Tänzer*innen, indem er ihnen erlaubt, etwas  
gemeinsam mit ihm zu erschaffen. Diese Beziehung von Geben und Nehmen, die er aufbaut, 
ist die Basis seiner künstlerischen Arbeit. Um etwas von seinem Vermächtnis, seiner Philo-
sophie weiterzugeben, werde ich dem Tanzmuseum, das ich gerade in meiner Heimat Uganda 
aufbaue, nach ihm benennen. Ich möchte, dass sein Geist, sein spirit, andere inspiriert, so wie 
er mich inspiriert hat.

When asked to recall a special moment with Christoph, I’ve found it impossible. Christoph is such a 
special person, which one special moment could I choose?

In his work, Christoph is a genius and in life, he has become the mentor I’ve always looked for. He 
is my director and colleague, and most importantly my friend. Christoph’s approach to his dance works 
is different from anyone else I have worked with. His process starts in the mind, and it is a never-ending 
one. To work with him is to be on equal footing. Christoph is the only choreographer I have worked with 
who makes you feel like part of a collaboration, and not simply a “dancer” or a stereotype. During all of 
our work together, Christoph never gave me the feeling my body or my dance was being colonized.

He trusts his dancers and allows us to create together with him. This give-and-take relationship that 
he creates is the basis of his artistic work. At the moment, I am creating a dance museum in my home-
land Uganda. To honor Christoph’s legacy and philosophy, I plan to name the dance museum in his 
honor. I want his spirit to inspire others and he has inspired me.
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ALOALII TAPU / LI’I , Tänzer, Pädagoge | Dancer, teacher

2015 veröffentlichte Christoph einen Open Call für Tänzer*innen in aller Welt. Ich schickte 
ein unbearbeitetes Video ein: ich beim Improvisieren im typisch windigen Wellington in 
Neuseeland. Daraufhin telefonierten wir per Video-Call. Die Verbindung war furchtbar, aber 
irgendwie kriegten wir ein paar Lacher und einen echten Austausch hin. Ich wurde in sein 
Team eingeladen, lauter brillante Leute und Tänzer*innen; seitdem arbeite ich mit ihm. 

Christophs Fähigkeit, mit dem Tanz zu arbeiten, der schon in mir drin ist, hat mich inspi-
riert, selbst auf diese Weise mit anderen Künstler*innen zu arbeiten. Unsere Werke, die richtig 
gut ankamen, basierten auf historischem und gesammeltem Vokabular aus dem Tanz und aus 
persönlichen Lebensgeschichten. 

Ein spezieller Moment mit ihm? Wie er einen Spielplatz für seine Kids in seinem Tanzstudio 
baut, kommt der Nummer Eins auf der Liste „cool things about Christoph“ sehr nahe.

Tänzer oder Performer zu sein, ist ein ziemlich seltsamer Beruf. Er ist unbeständig, und 
alles mögliche Pech kann einem passieren. Aber du hast auch Aussichten auf intensivste Se-
gensmomente, solche, die du durch Menschen erfährst, die dich unterstützen und aufrich-
ten, indem sie dir Türen öffnen, an die du nicht zu klopfen gewagt hättest ohne ihre Anlei-
tung. Christoph hat mich unbeabsichtigt so viele Dinge gelehrt: über Vaterschaft, über das 
Selbstverständnis als freier Künstler, über das Ermöglichen einer sicheren, safe, Gemeinschaft 
von Tänzer*innen und vieles mehr. Dafür werde ich ihm ewig dankbar sein.

In 2015, Christoph announces an open audition for dancers around the world. So I sent him some raw 
footage of myself improvising in windy Wellington, New Zealand. Afterwards, we have a video call with 
a terrible connection. Nonetheless, we get along quite quickly, have a few laughs and enjoy a genuine ex-
change. Christoph invites me to join his team of stellar collaborators and dancers. And I have had the 
pleasure to work alongside him ever since.

Christoph’s ability to work with the dance that is already within me has inspired the way I work 
with other collaborators and artists. The historical and accumulated vocabulary of dance and personal 
lives has been essential to the development of our most well-received productions.   

A special moment with him: Watching Christoph build a playground for his kids in the dance 
studio is close to the top of my “cool-things-about-Christoph” list.

Being a dancer or performer is quite an odd job. It is volatile and you are vulnerable to all sorts of 
mishaps. But you are also in line for intense blessings that usually come through people who support and 
uplift you by busting down doors, you couldn‘t have knocked on without their guidance. Christoph has 
unintentionally taught me so many things: about fatherhood, being an independent artist, how to facil-
itate a safe community of dancers and so many more things that I will forever be grateful for.
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FRANZISKA WERNER, Künstlerische Leitung Sophiensæle, Berlin | 

Artistic director Sophiensæle, Berlin

Umtriebig, vielseitig – fällt mir zu Christoph Winkler ein. Seit mehr als 20 Jahren arbeitet er 
als Choreograf und noch immer schafft er es, mich mit seinem Enthusiasmus für neue oder 
unentdeckte Themen anzustecken. Christoph denkt Choreografie aus konkreten Themen 
heraus. Seinen Stil als dokumentarisch zu bezeichnen, greift dabei zu kurz. Spannend ist  
sein Talent für überraschende Kombinationen von Themen und Stoffen oder auch von  
Tänzer*innen, Künstler*innen, Stilen und Genres. Er mixt unterschiedlichste Tanzhinter-
gründe und ist gleichzeitig Bewegungsfanatiker – urban dance styles, verschiedenste zeit- 
genössische und außereuropäische Tanzstile finden sich bei ihm ganz selbstverständlich  
nebeneinander. Gepaart wird das mit seinem großen Interesse für Musik, das beim Tausend-
sassa Winkler von aktuellen Pop-Phänomenen zu vergessener Avantgarde, von Minimal  
Music zu Clubkontexten reicht.

Bei Christoph lassen sich neue Tänzer*innen und Künstler*innen aus der ganzen Welt 
entdecken. Auch ist er ernsthaft am generationenübergreifenden Arbeiten interessiert. Und 
er denkt tatsächlich übergreifend – über das Genre Tanz hinaus, über die Freie Szene hinaus 
und über institutionelles Denken hinaus. Er ist damit ein wichtiger kulturpolitischer Akteur, 
der sich für bessere Lebens- und Arbeitsbedingungen für Künstler*innen engagiert. Und er 
kommt konsequent mit seinen eigenen, shiny Tanzteppichen in unser Haus.

Hard-working, versatile – that‘s what comes to mind when I think of Christoph Winkler. He has been 
working as a choreographer for more than 20 years, and still manages to inspire me with his enthusiasm 
for new or undiscovered themes. Christoph creates choreography from concrete themes. To describe his style 
as documentary falls short. What is fascinating is his talent for surprising combinations of themes and 
materials or even of dancers, artists, styles and genres. He mixes the most diverse dance backgrounds and 
is at the same time a movement fanatic – urban dance styles, the most diverse contemporary and non- 
European dance styles can be found side by side as a matter of course. This is paired with his passion for 
music, which for the maverick Winkler ranges from current pop phenomena to forgotten avant-garde, 
from minimal music to club contexts.

With Christoph, new dancers and artists from all over the world can be discovered. He is also  
seriously interested in cross-generational work. And he really does think across the borders – beyond the 
genre of dance, beyond the independent scene, and beyond institutional thinking. He is therefore an 
important player in cultural politics, committed to better living and working conditions for artists. And 
when he comes to our theater, we can always be sure he brings his own shiny dance floor.
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Biographie | Biography
Reinhild Hoffmann wurde 1943 in Sorau, Schlesien, geboren, in Bad Kreuznach wuchs sie 
auf. 1965 schloss sie die Schule für Gymnastik und künstlerischen Tanz Härdle Munz in 
Karlsruhe mit dem Lehrerexamen ab; es folgte das Studium im Bühnentanz an der Folkwang 
Hochschule, Essen, unter der Leitung von Kurt Jooss. Ihre ersten Engagements erhielt sie 
von Kurt Jooss für die Salzburger Festspiele und von Hans Kresnik am Bremer Theater. 1975 
schuf sie erste Choreografien, auf Grund dessen sie zusammen mit Susanne Linke die Lei-
tung des Folkwang Tanzstudios und einen zehnmonatigen Studienaufenthalt in New York 
erhielt. In dieser Zeit entstand u. a. ihr Solo mit Sofa. 1978 übernahm sie die Leitung des  
Bremer Tanztheaters, zunächst gemeinsam mit Gerhard Bohner, ab 1981 bis 1986 alleine, bis 
zum Wechsel mit ihrem Ensemble an das Schauspielhaus Bochum. Ihre Bremer und Bochu-
mer Stücke wurden auf vielen internationalen Gastspielen gezeigt. Könige und Königinnen 
(1983), Callas (1984) und Föhn (1986) wurden zum Berliner Theatertreffen eingeladen. 1991 
gründete sie eine zusätzliche Spielstätte zum Schauspielhaus in der Zeche Prinz Regent. 1992 
und 1993 entstanden dort die Stücke Zeche eins und Zeche zwei. 

Seit 1995 arbeitet sie freischaffend als Tänzerin, Choreografin und Regisseurin für Oper 
und Musiktheater. Zu ihren Inszenierungen gehören u. a. Don Giovanni (Mozart), Tristan und 
Isolde (Wagner), Salome (Strauss), Dialogues des Carmélites (Poulenc) sowie Uraufführungen von 
Beat Furrer, Isabel Mundry, Salvatore Sciarrino und Manfred Trojahn. 1992 wurde sie mit 
dem Verdienstkreuz 1. Klasse ausgezeichnet. Sie ist seit 1997 Mitglied der Akademie der 
Künste Berlin.

Reinhild Hoffmann was born in 1943 in Sorau, Silesia, and grew up in Bad Kreuznach. In 1965, she 
graduated with a teaching certificate from the Härdle Munz School of Gymnastics and Artistic Dance 
in Karlsruhe; this was followed by a professional dance education at the Folkwang Hochschule in Essen, 
under the direction of Kurt Jooss. Her first performances were with Kurt Jooss at the Salzburg Festival 
and with Hans Kresnik at the Bremen Theater. In 1975, she created her first choreographies, which led 
to her position as Folkwang Tanzstudio director together with Susanne Linke and a 10-month study 
abroad in New York. During this time, among other things, she created her “Solo with Sofa.” In 1978, 
she became director of Bremen Tanztheater, at first together with Gerhard Bohner and alone from 1981 
to 1986, until she went to the Schauspielhaus Bochum with her ensemble. Her Bremen and Bochum 
pieces were presented at many international venues. “Kings and Queens“ (1983), “Callas“ (1984) and 
“Föhn“ (1986) were performed at the Berlin Theatertreffen. In 1991, she founded the Zeche Prinz 
Regent in a former coal mine, as an additional theater venue to the Schauspielhaus. In 1992 and 1993, 
the productions “Zeche eins“ and “Zeche zwei“ were produced there.

Since 1995, she has worked as a freelance dancer, choreographer and director for opera and musical 
theater. Her productions include “Don Giovanni“ (Mozart), “Tristan und Isolde“ (Wagner), “Sa-
lome“ (Strauss), “Dialogues des Carmélites“ (Poulenc) as well as, world premieres by Beat Furrer, Isa-
bel Mundry, Salvatore Sciarrino and Manfred Trojahn. In 1992, she was awarded the Cross of 
Merit 1st Class (Verdienstkreuz 1. Klasse). She has been a member of the Akademie der Künste Berlin 
since 1997.
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Grußwort | Greetings
DR. CARSTEN BROSDA, Senator für Kultur und Medien der Freien und 

Hansestadt Hamburg, Präsident des Deutschen Bühnenvereins | Senator  

for Culture and Media of the Free and Hanseatic City of Hamburg,  

President of the German Stage Association

Sehr geehrte Frau Hoffmann, liebe Pionierin des deutschen Tanztheaters! 
Zahlreiche Momente in Ihrem Leben legen Zeugnis ab vom Geist Ihres fortwährenden 

künstlerischen Schaffens – und nun schließt sich ein Kreis bei der Würdigung Ihres Tuns mit 
der Verleihung des Ehrenpreises für Ihr Lebenswerk in Essen, wo einst an der Folkwang 
Hochschule Ihre Ausbildung begann. Ein hoch verdienter und besonderer Höhepunkt in 
Ihrer lang andauernden Karriere als Tänzerin, Choreografin und Regisseurin! 

Eine solche Auszeichnung subsummiert Ihre unzähligen Arbeiten und Aufführungen der 
vergangenen Jahre, und diese Liste ist lang: Tänzerin am Theater Bremen, Choreografin und 
Leiterin des Folkwang Tanzstudios, am Tanztheater Bremen wie dem Schauspiel Bochum, 
Arbeiten als freie Choreografin und Regisseurin. Und doch ist ein Lebenswerk mehr als die 
Summe einzelner Stücke und Stationen. Ein Lebenswerk zeugt von Schaffenskraft, Ausdauer 
und immer wieder neuem kreativem und kraftvollem Geist. 

Das ist es, was Ihre künstlerische Arbeit aus- und den Ehrenpreis für Ihr Lebenswerk so 
verdient macht. Da ist Ihre innovative Rekonstruktion von Stoffen, wie des Tanzstücks  
Callas, die feinfühlige Verschmelzung von Opernmusik und Tanz und neben choreografi-
schen Arbeiten Ihr langjähriges Engagement für die Akademie der Künste.

Beschrieben als Pionierin, Wegbereiterin und Ikone des modernen Tanztheaters, ist die 
Bedeutung Ihrer Arbeit für die Entwicklung der deutschen Bühnenlandschaft unumstritten. 

Der Ehrenpreis für Ihr Lebenswerk soll diesen außerordentlichen Stellenwert würdigen. 
Dazu gratuliere ich Ihnen herzlich.

Dear Ms. Hoffmann, Dear Pioneer of German Tanztheater! 
Numerous moments in your life bear witness to the spirit of your continual artistic work – and now 

as recipient of this honorary award for your life‘s work our appreciation for your contributions comes 
full circle, right here in Essen, where your training once began at the Folkwang Hochschule. A highly 
deserved and special highlight in your long-lasting career as a dancer, choreographer and director! 

Such an award subsumes your countless works and performances of the past years, and this list is 
long: a dancer at the Theater Bremen, choreographer and director of the Folkwang Tanzstudio, at the 
Tanztheater Bremen, at the Schauspiel Bochum, as well as your work as a freelance choreographer and 
director. And yet a life‘s work is more than the sum of individual pieces and stations. A life‘s work gives 
testimony to creative power, perseverance and a constantly renewed singular and strong spirit. 

That is what distinguishes your artistic work and makes the Honorary Lifetime Achievement 
Award so deserving. There is your innovative reconstruction of material, such as the dance piece  
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“Callas,” the sensitive fusion of opera music and dance and, in addition to choreographic works, your 
long-standing commitment to the Academy of Arts (Akademie der Künste). 

Described as a pioneer, trailblazer and icon of modern dance theater, the significance of your work 
for the development of the German stage landscape is undisputed. 

This honorary award for your life‘s work is intended to recognize your extraordinary significance.  
I congratulate you warmly on this.
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Laudatio | Laudation 
HEDWIG MÜLLER, Tanzwissenschaftlerin | Dance scholar

In einem Gespräch hat Reinhild Hoffmann mir einmal gesagt: „Wenn man etwas ausdrückt 
über unsere Zeit, dann ist das Trikot, der Spitzenschuh nicht mehr richtig“, und ergänzte, 
„heute ist das keine Sache mehr, aber damals war das überhaupt nicht einfach, mit Straßen-
schuhen auf die Bühne zu gehen.“ 

Damals – das war der politische und kulturelle Aufbruch im Westdeutschland der 1960er bis 
1980er Jahre, in dem Pina Bausch, Gerhard Bohner, Reinhild Hoffmann, Johann Kresnik und 
Susanne Linke politische und gesellschaftliche Gegenwart auf die Tanzbühne brachten und 
neue tänzerische Ausdrucksformen entwickelten. Auch wenn ihre ästhetischen Mittel sehr un-
terschiedlich waren, vereinte sie der gleiche Ansatz: die innere und äußere Verfasstheit des Men-
schen in der Gesellschaft bloßzulegen und das Publikum zum Mitdenken herauszufordern.

Beginnen

Reinhild Hoffmanns Weg begann in Bad Kreuznach, wo am Ende des Zweiten Weltkriegs die 
Flucht der Mutter aus Schlesien mit dem Kleinkind und seinen beiden Geschwistern geendet 
hatte. Dort ging Reinhild Hoffmann zum Ballettunterricht und fand heraus: „Im Tanz hatte ich 
eine Welt, in der ich etwas in mir selbst entdecken konnte.“1 In Karlsruhe, in der Tanzschule, in 
der schon Gerhard Bohner seine Ausbildung erhalten hatte, machte sie die Ausbildung zur 
Gymnastiklehrerin und zur Tänzerin. Nebenher schauspielerte sie und begann in der Kunst-
akademie mit dem Zeichnen. Sich auf eines zu beschränken ist ihr bis heute fremd.

In der Folkwang-Schule fing sie noch einmal von vorne mit der Tänzerinnenausbildung an. 
Von Kurt Jooss lernte sie das Bewusstsein für Bewegung und die Frage: „Warum bewege ich mich?“ 
Darauf basiert ihr Lebenswerk. Eine Bewegung muss berechtigt sein, sonst ist sie überflüssig.

Bremen, wohin sie als Tänzerin in die Kompanie von Johann Kresnik ging, war ein Zent-
rum revolutionärer Theaterarbeit. Politischer Aktivismus lag Reinhild Hoffmann fern, aber 
von der Verantwortung der Kunst für die Gesellschaft war sie überzeugt, und sie diskutierte 
mit in den politischen Schulungen des Schauspielensembles.

Zurück in Folkwang, fand sie den Mut zum eigenen Choreografieren. Und mit noch mehr 
Mut stellte sie sich der Aufgabe in Bremen und später in Bochum, Tanzensembles aufzubauen 
und durch die Fährnisse des Theaterbetriebs zu navigieren. 

In ihren Stücken hat Reinhild Hoffmann die Spannungen erkundet, die in und zwischen 
Menschen existieren. Sie hat die Motive des menschlichen Agierens ausgelotet und verloge-
ne Konventionen – auch die des Theaters – in grandiosen Raumkompositionen sichtbar ge-
macht, wie etwa im Kampf der roten und blauen Königin in Könige und Königinnen oder in der 
Bankettszene von Callas. Die Bildkraft der Choreografien in Bühnenräumen, die als Echo-
raum des Inneren fungieren, ist das Markenzeichen von Reinhild Hoffmanns Tanztheater. 

1 �zit. in Norbert Servos: Solange man unterwegs ist. Die Tänzerin und Choreographin Reinhild Hoffmann.  
München 2008, S. 24.
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Mitklingen

Mit Musik ging sie genauso experimentell um wie mit Bewegung. Sie sprengte die Sparten-
grenzen des Theaters, brachte tanzende und singende Darstellerinnen und Darsteller zusam-
men oder verwandelte – wie in Denn ein für alle Male ist‘s Orpheus, wenn es singt – die Bühne 
durch aufgespannte Stahldrähte zum Klanginstrument. Die Stille, die nie tonlos ist, kultivier-
te sie seit Solo mit Sofa als häufige Partnerin beim Tanzen. 

Die Solostücke sind das Intimste in Reinhild Hoffmanns Werk. Häufig nutzt sie darin 
Objekte, die als Gegenpole zum menschlichen Körper Bewegungsreflexionen in Gang  
setzen: Steine, Bretter oder das legendäre Sofa. In Vor Ort, das eine Art autobiografische 
Bestandsaufnahme ist, wird sogar die vergehende Zeit zur Mitspielerin. In einer Projektion 
schichtet die Tänzerin Brikett auf Brikett, als türme sie Stunde auf Stunde, während ihre 
Bewegungen von Kindheit, Ausbildung und Tanz, von Sehnsucht, Erwartung und Leben 
erzählen.

Ein Nachsinnen über sich selbst und den Tanz ist auch das Duett Über Kreuz mit Susanne 
Linke, in dem die Weggefährtinnen ihre jeweilige Auseinandersetzung mit der tänze- 
rischen Herkunft zu einem gemeinsamen Werk verschmelzen. Es ist buchstäblich eine  
Verkörperung der Geschichte des Tanztheaters. 

Reflektieren

Mut hat Reinhild Hoffmann immer gehabt. Nicht nur die Figuren ihrer Stücke, auch sich 
selbst hat sie oft auf Messers Schneide gestellt. Sie hat gezeigt, wie Tanz wahrhaftig sein kann 
und ein Spiegel des Menschen in seiner Zeit ist, ganz gleich ob sie dafür antike Mythen 
aufgriff wie in Zeche eins und Zeche zwei oder den zeitgenössischen Starkult wie in Callas.

Spiegel als Requisiten und das Bild der Spiegelung finden sich in vielen ihrer Stücke, 
ebenso die Engelsflügel, mit denen sich Grenzen überfliegen lassen. Denn Grenzen betrach-
tet Reinhild Hoffmann als Herausforderung, sie kritisch zu analysieren und vielleicht zu 
durchbrechen. Dies ist ein Grundmotiv in ihrem Werk – und ihrem Leben. 

Reinhild Hoffmann machte es mit ihren Stücken niemandem leicht. Für Publikum und 
Kritik bedeutete das manchmal Schwerstarbeit. Die wurde in Bochum sogar in einer Zeche 
geleistet, welche die Bergarbeiter hatten verlassen müssen, weil ihre Arbeit nicht mehr ge-
braucht wurde. In Reinhild Hoffmanns Wahl des Aufführungsortes manifestierte sich der  
sogenannte Strukturwandel der Region.

Für ihre Kompanie am Theater oder als Solotänzerin hat Reinhild Hoffmann Bewe-
gungsbilder komponiert, die jenseits von Plakativität das Politische im Persönlichen 
kennzeichneten. Manche dieser Bilder sind ikonisch geworden: die im Stoff des Sofas 
gefangene Frau oder Callas, wie sie mit roten Stöckelschuhen über hingestreckte Männer-
körper steigt. 

Reinhild Hoffmann wäre nicht zufrieden, bliebe unerwähnt, dass ihre Arbeiten erst ent-
stehen konnten in der engen Zusammenarbeit mit ihren Tänzerinnen und Tänzern, ihren 
Bühnenbildnern und den vielen anderen, die zu den Produktionen beitrugen. 
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Als Pionierin des Tanztheaters hat Reinhild Hoffmann den Weg geebnet für eine junge 
Generation, die nicht erst überlegen muss, ob man dem Publikum Straßenschuhe auf der 
Bühne zumuten darf. Sie hat ihr Leben lang dafür gearbeitet, dass es im Tanz um Ehrlichkeit 
geht. Dafür gebührt ihr der Ehrenpreis des Deutschen Tanzpreises. 

Reinhild Hoffmann once told me in a conversation: “If you express something about our times, then the 
leotard, the pointe shoe no longer work,“ and added, “today it‘s no longer a big deal, but back then, it 
wasn‘t easy at all to go on stage with street shoes.“ 

Back then – that was the political and cultural awakening in West Germany from the 1960s to 
the 1980s, when Pina Bausch, Gerhard Bohner, Reinhild Hoffmann, Johann Kresnik and Susanne 
Linke brought political and social consciousness to the dance stage and developed new forms of dance 
expression. Even though their aesthetic means were very different, they were united by the same approach: 
to reveal the inner and outer constitution of people in society and to challenge the audience to think along 
with them.

Begin

Reinhild Hoffmann‘s journey began in Bad Kreuznach, where at the end of World War II, her moth-
er’s escape from Silesia landed there with her small infant and two children. There Reinhild Hoffmann 
went to ballet classes and discovered, “In dance I had a world in which I could explore something in 
myself.“2 In Karlsruhe, at the dance school where Gerhard Bohner had already received his training, she 
trained as a gymnastics teacher and dancer. In addition to that, she acted and began drawing at an art 
academy. Limiting herself to just one thing is alien to her to this day.

At the Folkwang School, she started her dance training once again from the beginning. From Kurt 
Jooss, she learned movement awareness and to question: “Why am I moving?“ Her life‘s work is based 
on this. A movement must be justified, otherwise it is superfluous.

Bremen, where she went as a dancer in Johann Kresnik‘s company, was a center of revolutionary 
theater work. Political activism was far from Reinhild Hoffmann‘s mind, but she was convinced of art’s 
responsibility to society, and took part in the acting ensemble’s political training courses.

Back at the Folkwang, she found the courage to choreograph her own work. And with even more 
courage, she took on the challenge, in Bremen and later in Bochum, to build up dance ensembles and 
navigate through the perils of theatre business. 

In her pieces, Reinhild Hoffmann has explored the tensions that exist within and between people. 
She has explored the motifs of human action and made dishonest conventions – including those of the 
theater – visible in grandiose spatial compositions, such as in the battle of the red and blue queens in 
“Kings and Queens“ or in the banquet scene of “Callas.“ The visual power of her choreographies, in 
stage spaces that function as an echo chamber of the interior, is the hallmark of Reinhild Hoffmann‘s 
dance theatre. 

2  �Cited in Norbert Servos: Solange man unterwegs ist. Die Tänzerin und Choreographin Reinhild Hoffmann. 
München 2008, p 24.
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Resonate

She has dealt with music just as experimentally as with movement. She has broken theatre boundaries, has 
brought together dancing and singing performers or – as in “Denn ein für alle Male ist’s Orpheus, wenn 
es singt“ – has transformed the stage into a sound instrument by stretching steel wires. Since “Solo mit 
Sofa” she has cultivated silence, which is never toneless, as a frequent dance partner. 

The solo pieces are the most intimate in Reinhild Hoffmann‘s work. She often uses objects in them 
that set in motion reflections as counterpoints to the human body: Stones, boards or the legendary sofa. 
In “Vor Ort“, which is a kind of autobiographical inventory, even the passing of time becomes a collab-
orator. In a projection, the dancer layers briquette upon briquette, as if piling hour upon hour, while her 
movements tell of childhood, training and dance, of longing, expectations and life. 

The duet “Über Kreuz“ with Susanne Linke is also a reflection on herself and dance, in which the 
fellow choreographers merge their respective explorations of dance origins into a joint work. It is literally 
an embodiment of the history of dance theatre. 

Reflect

Reinhild Hoffmann has always had courage. Not only the characters of her pieces, but she herself has also 
lived on cutting edge. She has shown how dance can be truthful and a mirror of people in their times, no 
matter whether she took up ancient myths for this purpose, as in “Zeche eins“ and “Zeche zwei,“ or a 
contemporary star cult, as in “Callas.“

Mirrors as props and the image of reflection can be found in many of her pieces, as well as the angel 
wings with which limits can be flown over. For Reinhild Hoffmann sees boundaries as a challenge to 
analyze critically and perhaps to break through them. This is a basic motif in her work – and her life. 

Reinhild Hoffmann did not make it easy for anyone with her pieces. For the audience and critics, 
this sometimes meant hard labor. In Bochum, this was even done in a coal mine where miners had been 
forced to leave because their work was no longer needed. Reinhild Hoffmann‘s choice of performance 
location manifested the so-called structural change of the region.

For her company at the theatre or as a solo dancer, Reinhild Hoffmann composed movement imag-
es that, go beyond placativeness, highlighting the political in the personal. Some of these images have 
become iconic: the woman caught in the fabric of a sofa, or Callas climbing over stretched-out men‘s 
bodies in red stiletto heels. 

Reinhild Hoffmann would not be satisfied if it were not mentioned that her works could only be 
created in close collaboration with her dancers, her stage designers and the many others who contributed 
to the productions.

As a pioneer of dance theater, Reinhild Hoffmann paved the way for a young generation that does 
not have to consider whether they dare audiences by wearing street shoes on stage. She has worked all her 
life to ensure that dance is about honesty. For this, she deserves the Honorary Award for Lifetime 
Achievement of the Deutscher Tanzpreis.
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Grüße & Erinnerungen von 
Weggefährt*innen | Greetings & memories 
from companions
BERND FEUCHTNER, Regisseur, Dramaturg, Autor |  

Director, dramaturg, author

Natürlich kannte ich das Tanzwerk Reinhild Hoffmanns, wenn auch nur in Auszügen. Aber 
als ich 2003 in der Jahrhunderthalle Bochum saß und die deutsche Erstaufführung von Beat 
Furrers Begehren sah, blieb mir einfach der Mund offen stehen. Diese wunderbare Musik zu 
großartigen Texten von Ovid, Vergil, Hermann Broch, Cesare Pavese und Günter Eich, dazu 
das fantastische Bühnenbild von Zaha Hadid, bewegt von den Tänzerinnen und Tänzern 
Reinhild Hoffmanns, das alles riss mich hin zu dem Gefühl: „Ja, das ist sie, die Bühnenkunst 
von heute! Alle Ebenen schließen auf dem gleichen Niveau zusammen. Es entsteht ein Ge-
samtkunstwerk auf der Höhe der Zeit.“

Das war die Leistung der Choreografin Reinhild Hoffmann. Sie hatte die Musik und die 
Texte durchforscht und das vielfältig aufklappbare Skelett der Skulptur von Zaha Hadid mit 
Leben erfüllt und in ein imaginäres Drama integriert. Das Ganze war eine Reflexion über den 
Orpheus-Mythos, also letztlich eine Meditation über die Kraft der Kunst. Und diese Kraft 
übte die Kunst an diesem Abend über ein fasziniertes Publikum aus.

Schon immer hatte ich die Kunst der Choreografinnen und Choreografen bewundert, mit 
Bühnenvorgängen umzugehen. Als ich 2004 Operndirektor in Heidelberg wurde, konnte ich 
sie endlich engagieren. Reinhild Hoffmann, Christian Spuck, Arila Siegert kamen gerne und 
bescherten dem Publikum große Abende. Auch später noch durfte ich Reinhild als Dramaturg 
unterstützen. Dank ihrer Persönlichkeit haben mich all diese Erfahrungen sehr bereichert.

Of course I knew Reinhild Hoffmann‘s dance work, even if only in excerpts. But when I sat in the 
Jahrhunderthalle Bochum in 2003 and saw the German premiere of Beat Furrer‘s “Begehren,” my 
mouth simply stayed open. This wonderful music to great texts by Ovid, Vergil, Hermann Broch, Cesare 
Pavese and Günter Eich, in addition to the fantastic set design by Zaha Hadid, moved by Reinhild Hoff-
mann‘s dancers, all this jolted me into the feeling: “Yes, this is it, the performing arts of today! All the parts 
coming together on the same level. The result is a Gesamtkunstwerk at the forefront of our times.”

That was the achievement of the choreographer Reinhild Hoffmann. She had researched the music 
and texts, filling the multifaceted hinged skeleton of Zaha Hadid‘s sculpture with life and integrating it 
into an imaginary drama. The whole piece was a reflection on the Orpheus myth, so ultimately a  
meditation on the power of art. And art that exerted its force over a fascinated audience that evening.

I had always admired the choreographers‘ art of dealing with scenic productions. When I became opera 
director in Heidelberg in 2004, I was finally able to engage them. Reinhild Hoffmann, Christian Spuck, 
Arila Siegert came enthusiastically and gave the audience grand evenings. Even later, I was able to support 
Reinhild as a dramaturg. Thanks to her personality, all these experiences enriched me greatly.
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LUTZ FÖRSTER, Tänzer, Tanzpädagoge | Dancer, teacher

Liebe Reinhild,
1975 – ich hatte gerade mein erstes Studienjahr absolviert – standen wir erstmals gemein-

sam auf der Bühne, bei meinem ersten Tanzabend in der Aula der Folkwang Hochschule, in 
einem Werk von Robert Solomon und, ein paar Wochen später, in der Opéra Comique in 
Paris mit Susanne Linke. Ereignisse, die eigentlich nur noch anekdotentauglich sind, aber ich 
erinnere mich sehr deutlich, wie beeindruckt ich war von deiner Präsenz auf der Bühne. Egal, 
ob in deinem Sofasolo oder in Susas Stücken, da war eine Aura, die mich und sicher nicht nur 
mich allein faszinierte. Da schaute man hin. Ich glaube sogar, ich hab mir da so das ein oder 
andere abgeguckt: Formbewusstsein, Klarheit und eine Einladung an das Publikum, zu-  
zuschauen, hineinschauen zu wollen. 

Dann tanzte ich in Deinen Choreografien Fin al Punto und Clowns. Das war nicht immer 
einfach. Du konntest so stur sein. Heute würde ich eher sagen: Du warst konsequent. Du 
hattest ein Ziel, und nichts konnte Dich davon abbringen, dieses zu verfolgen. Da wurde  
geprobt, bis es klappte. Diese Suche nach Genauigkeit, nach Klarheit, nach Exaktheit hat 
mich angefixt und inspiriert.

Und nicht zu vergessen: Man konnte mit Dir auch Spaß haben – viel Spaß, in jenen Jah-
ren, in denen wir den zeitgenössischen Tanz in Deutschland relativ exklusiv vollführten, mit 
viel Enthusiasmus, wenig Geld und bescheidenen Mitteln. Es war mein Anfang im Tanz, und 
auch dank Deiner war er wunderbar.

Ich gratuliere von Herzen.

Dear Reinhild, 
1975. I’ve just completed my first year at the Folkwang University and we are on stage together for 

the first time. It’s a dance piece from Robert Solomon. A few weeks later, we are together on stage at the 
Opéra Comique in Paris with Susanne Linke.  

Perhaps just short anecdotes, that left me with long lasting impressions. Like your presence on stage. 
Whether in your sofa solo or in Susa‘s pieces, there was an aura that fascinated me and certainly others. 
We were drawn in. And I am sure I realized a few things from you: awareness of form, clarity and an 
invitation to the audience to really watch, and immerse themselves into the dance.

Performing in your choreographies “Fin al Punto“ and “Clowns“ was not always easy.  Back then, 
I would have said, you could be so stubborn. Although today, I would rather say: you were determined. 
If you had a goal, nothing could stop you from pursuing it. We rehearsed until it worked. And this 
constant search for precision and clarity has stayed with me and inspired me.

And not to forget: we could also have fun with you – a lot of fun! Like in those years when we 
performed contemporary dance in Germany relatively exclusively – with a lot of enthusiasm, little  
money and modest means. It was my beginning in dance, and also thanks to you it was wonderful. 

I sincerely congratulate you.
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HEIDE-MARIE HÄRTEL, Deutsches Tanzfilminstitut Bremen, 

Deutscher Tanzpreis 2021 | German Dance Film Institute Bremen, 

German Dance Award 2021 

Gegenüber Folkwang-Absolvent*innen war er skeptisch. Doch mit seinem speziellen Blick 
sah Hans Kresnik Reinhild Hoffmann und holte sie nach und nach in die vordersten Reihen. 
So lernte ich sie 1971 in Bremen kennen. Während ich mich per Bühnengewerkschaft für die 
Tänzerbelange verkämpfte, hatte sie schon einen sehr geschliffenen Blick für die Spielräume 
bei der Interpretation vorhandener Theaterstoffe und die Bedeutsamkeit ästhetischer Details, 
geschult auch am damaligen Theater von Peter Zadek, Wilfried Minks, Rainer Werner Fass-
binder und Schauspieler*innen wie Jutta Lampe, Edith Clever, Bruno Ganz. Man suchte am 
Haus Kurt Hübners nach einer neuen Bildsprache des Theaters.

Wenige Jahre später sollte ich mit meiner kleinen Schwarzweiß-Videokamera eines von 
Reinhilds ersten eigenen Stücken an der Folkwang-Hochschule dokumentieren. Das wurde 
der Startschuss für unsere jeweilige Lebensarbeit, die uns bis heute immer wieder an den 
Schneidetisch zusammenführt.

Das Solo mit Sofa begründete 1976 einen Ausgangspunkt für den nach dem 2. Weltkrieg 
verschwundenen Solotanz; es verstörte mich zunächst und bleibt in der Rückschau für mich 
das Maß der Dinge, wenn Tanz und Performance zusammenkommen. Als John Cage 1982 
zum Festival pro musica nova in Bremen anreiste, lag nahe, dass er seine Empty Words, die sie 
für das Solo ausgewählt hatte, diesmal live im Goetheplatz Theater rezitieren könne. Er schau-
te sich meinen Premieren-Mitschnitt an, stimmte dann zu; sie war überglücklich und wollte 
gleich mit ihm seine Einsätze besprechen. Er lehnte das ab: „Ihre Kunst ist absichtsvoll,  
meine Kunst ist absichtslos”. Die amerikanische Tanzphilosophie traf auf das Erbe des Aus-
druckstanzes. Es wurde ein einmaliges Theaterereignis und eine Lehrstunde für mich als  
angehende Filmemacherin.

Damals erfand Reinhild mit ihrem Ensemble am Bremer Theater eine neue Farbe des 
deutschen Tanztheaters. Gerhard Bohner, Pina Bausch, Hans Kresnik: Diese Begegnungen 
gaben ihr Orientierungen und legten die Messlatte für den Erfolg hoch. Heute wissen wir, wie 
viel sie uns zu sagen hatte und wie, sicher nicht immer leichtfüßig, sie diesen artistischen 
Höhenflug für den Tanz bewältigt hat.

Liebe Reinhild, danke für Dein Vertrauen in unsere nun über 40-jährige Zusammenarbeit 
und herzliche Gratulation für Deinen verdienten Ehrenpreis!

He was skeptical of Folkwang graduates, but he also had a good eye. So when Hans Kresnik saw  
Reinhild Hoffmann, he gradually brought her to the front of the stage. That is how I met her in Bremen 
in 1971. While I was fighting for professional dance artists’ interests via the stage trade union, she already 
had a very sophisticated sense for the creative potential of existing theatre material and the importance of 
aesthetic details. By witnessing the work from the likes of directors Peter Zadek, Wilfried Minks, Rain-
er Werner Fassbinder and of actors like Jutta Lampe, Edith Clever, Bruno Ganz. Kurt Hübner‘s 
Bremer Theater and his ensemble was searching for a new visual language of theater.
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Reinhild Hoffmann

Wir kennen uns schon sehr lange, aber ich kann mich nicht daran erinnern, wann und wo wir 
uns zuerst begegnet sind. Es könnte 1977 im Zusammenhang mit den vorbereitenden Arbeiten 
von Gerhard Bohner zu seiner Inszenierung des Triadischen Balletts von Oskar Schlemmer in 
der Akademie der Künste gewesen sein. Er hatte Reinhild gebeten, ihm beim Entstehen und 
Ausprobieren der Kostüme / Objekte zu helfen. 

Die Aufführung begeistert bis heute immer wieder ihr Publikum.
Später dann im Hebbel-Theater haben wir mit Reinhild als Choreografin und Tänzerin 

gearbeitet. Unvergessen vor allem der mit Susanne Linke gemeinsam gestaltete Abend Über 
Kreuz 1998.

Seit Reinhild Mitglied der Akademie der Künste geworden ist, gab es mehr und mehr  
Gelegenheiten sich zu treffen, sich auszutauschen, über mögliche Projekte gemeinsam nachzu-
denken. Daraus entstand zwischen uns eine herzliche Freundschaft.

Besonders wichtig sind mir die Berichte zu ihrer Zeit bei Kurt Jooss, die Lernprozesse in der 
Folkwang-Hochschule und deren Kompanie. Es sind Erfahrungen, die heute besonders auch 
für eine junge Tänzergeneration wichtig sind. Dies zu vermitteln, ist für Reinhild eine selbst- 

A few years later, I was to document one of Reinhild‘s first pieces at the Folkwang Hochschule with 
my small black-and-white video camera. That became the starting point for our respective life‘s work, which 
to this day still brings us together at the editing table, again and again.

In 1976, “Solo with Sofa“ established a renewed interest in solo dance, which had disappeared after 
World War II; it initially disturbed me and, in retrospect, remains for me the ultimate benchmark 
when dance and performance come together. Reinhild had chosen John Cage’s “Empty Words” for her 
solo. So when he was invited to perform at the festival pro musica festival in Bremen in 1982, it seemed 
obvious to ask him to personally recite “Empty Words” at a performance of the solo. After watching my 
recording from the premiere, he agreed; Reinhild was overjoyed and immediately wanted to discuss the 
upcoming performance with him. But he refused: “Your art is intentional, my art is unintentional.“ 
American dance philosophy meets German Tanztheater. It was a once-in-a-lifetime theater experience 
and a lifelong lesson for me as a budding filmmaker.

During this time, Reinhild and her ensemble at the Bremen Theater began to develop a new color of 
German dance theatre. Gerhard Bohner, Pina Bausch, Hans Kresnik: these encounters gave her orien-
tation and set the bar high for success. Today we know how much she had to tell us and how, certainly 
not without its challenges, she achieved new artistic heights for dance.

Dear Reinhild, thank you for your trust in our now more than 40 years of collaboration and 
congratulations for your well-deserved honorary award! 

NELE HERTLING, Theater- und Festivalgründerin, Kulturmanagerin,  

Deutscher Tanzpreis 2018 | Theatre and festival founder, cultural manager, 

German Dance Award 2018
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verständliche Aufgabe. Dazu gehört vor allem auch ihr Wissen zum großen chorischen Arbei-
ten, das heute kaum noch eine Chance hat.

Doch sie gehört auch zu den wenigen, die aus eigener Erfahrung über das Entstehen und 
die Produktionen des deutschen „Tanztheaters“ berichten und dies beispielhaft an eigenen 
Werken erfahrbar machen kann.

Ganz besonders schätze und bewundere ich Reinhilds professionelle Neugier und das  
Bestreben, den Dingen auf den Grund zu gehen, die Sorgfalt, mit der sie ihre Arbeiten vor-
bereitet, sei es im Tanz oder an der Oper. Aber auch ihr Interesse an jungen Künstlerinnen 
und Künstlern, an neuen Formaten und Ausdrucksformen regt immer wieder zu lebendigen 
Auseinandersetzungen und Klärungen an, macht Begegnungen spannend und führt zu  
unerwarteten Ergebnissen.

Zum Tanzpreis 2022 gratuliere ich Reinhild von ganzem Herzen.

We have known each other for a very long time, but I can‘t remember when and where we first met. It 
could have been in 1977 in connection with Gerhard Bohner‘s preparatory work for his production of 
Oskar Schlemmer‘s “Triadic Ballet“ at the Akademie der Künste. He had asked Reinhild to help him 
create and try out the costume / objects. The performance continues to delight audiences to this day.

Later, at the Hebbel Theater, we worked with Reinhild as a choreographer and dancer. 
Unforgotten, especially the evening “Über Kreuz“ (Criss Cross) in 1998, created together with 

Susanne Linke.
Since Reinhild became a member of the Akademie der Künste, there have been more and more op-

portunities to meet, exchange ideas and think about possible projects together. From these times, a warm 
friendship has developed between us. The recollections about her time with Kurt Jooss, as well as the 
Folkwang School’s training developments and its company are particularly important to me. These are  
experiences that are especially essential for a young generation of dancers today. To convey this is a 
natural endeavor for Reinhild. This includes above all else, her knowledge of large-scale choral work, 
which hardly has a chance today.

She is also one of the few who can share her personal experience about German Tanztheater‘s begin-
nings and productions, exemplifying and making tangible this knowledge through her own works.

I particularly appreciate and admire Reinhild‘s professional curiosity and her desire to explore deeply, the 
care with which she prepares her work, whether in dance or opera. Also, her interest in young artists, in 
new formats and forms of expression always stimulates lively discussions and clarifications, makes encoun-
ters exciting and leads to unexpected results.

I congratulate Reinhild wholeheartedly on the 2022 Dance Award.



59

Reinhild Hoffmann
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JOHANNES SCHÜTZ, Bühnenbildner, Regisseur | Stage designer, director

Die Erfindung der Diagonale 
Das Theater von Reinhild Hoffmann braucht viel Platz, damit die Darstellerinnen und Darstel-
ler sich bewegen können. Daraus folgt zwangsläufig, dass die Bühnen meistens leer sind. Das 
macht ihre Produktionen seit den 1970er und 1980er Jahren vielen anderen Hervorbringungen 
überlegen. Die Stücke Könige und Königinnen, Callas, Verreist, Unkrautgarten und Föhn zeigen sozia-
le Skulpturen als Gruppenbilder, die die Strukturen von Zirkularität und Linearität als Kreistanz 
und Chorus Line hinter sich lassen, um die Raumdistanzen als Zeitdistanzen zu erleben, und die 
Bewegungen auf Diagonalen als Wiederholung des Gleichen beschreiben. Ein Theater, das sich 
für das Pathos der Unendlichkeit interessiert, schildert diskursfrei ohne Thesen soziale Beobach-
tungen. Wie alles Neue führt es zu zwiespältigen Reaktionen, weil man keine Vergleiche hat. 

Die in der Nähe des Bremer Bahnhofs gelegene Spielstätte Concordia, der Ort vieler Ur-
aufführungen, hat noch den eigenartigen Nebeneffekt, dass sich zu den verwendeten Musi-
ken die Geräusche ankommender und abfahrender Züge mischen. In den musiklosen, stillen 
Momenten der Aufführungen ist das am schönsten.

Das Hier und Jetzt von Reinhilds Solo-Stücken sind radikale Ereignisse, mit performati-
ver Verzugslosigkeit, die die Forschungsfähigkeit des Theaters konstituieren. Solo mit Sofa,  
Bretter, Steine sind Stücke mit einer eigenen Wirklichkeit, vergleichbar mit der autonomen 
Wirklichkeit einer Zeichnung oder eines in der Landschaft stehenden Hauses.

Der Preis für das Lebenswerk signalisiert auch immer das Phänomen der Verspätung, er-
möglicht aber auch im Nachverstehen die Frage an die Preisträgerin, worauf sie eigentlich 
hinauswolle. Gratulation. 

Oder wie anderswo geschrieben steht: Es ist einfach vernünftig Geschichte zu haben.

The invention of the diagonal 
Reinhild Hoffmann‘s theatre needs a lot of space so that the performers can move around. It inevitably follows 
that the stages are mostly empty. This makes her productions since the 1970s and 1980s superior to many 
other productions. “Kings and Queens,“ “Callas,“ “Verreist,“ “Unkrautgarten“ and “Föhn“ show social 
sculptures as group images, which leave behind the structures of circularity and linearity of circle dance and 
chorus line in order to experience the space distances as time distances, and describe the movements on diagonals 
as repetition of the same. A theatre interested in the pathos of infinity portraying social observations discour-
se-free without theses. Like everything new, it leads to ambivalent reactions because there are no comparisons.

The venue Concordia, located near the Bremen train station, the place of many world premieres, has 
the peculiar side effect that the sounds of arriving and departing trains mix with the music used. This is 
most beautiful in the musicless, silent moments of the performances. The here and now of Reinhild‘s solo 
pieces are radical events, with performative readiness that constructs the explorative capacity of the  
theatre. “Solo with Sofa,“ “Bretter,“ “Steine“ are pieces with their own reality, comparable to the au-
tonomous reality of a drawing or a house standing in the landscape.

The prize for life‘s work also always signals the phenomenon of delay, but also makes it possible in 
hindsight to ask the prize recipient what she is actually aiming at. Congratulations. Or as written else-
where: It is simply sensible to have history.



61

Reinhild Hoffmann

NORBERT SERVOS, Tanzpublizist, Choreograf | Dance writer, choreographer

Eine Pionierin konzeptueller Arbeit
Ich erinnere meine erste Begegnung mit Solo mit Sofa, jenem frühen Schlüsselstück, in dem 
Reinhild Hoffmann über die lange Schleppe ihres Kleides mit einem Sofa verbunden ist. Die 
Länge des Stoffes bestimmt ihre Bewegungsspielräume, wie weit sie sich hinauswagen kann 
und wann es sie zurückzieht. Aus diesem Widerspiel von Begrenzung und Freiheit  
gewinnen ihre Motionen immer wieder eine fast skulpturale Qualität, die ihre dauerhafte 
Liebe zur Bildenden Kunst bezeugen. Poetische Bildmomente entstehen, die an Fesselung 
ebenso denken lassen wie an unbedingten Freiheitswillen. Mit ihrem Solo hat Reinhild 
Hoffmann nicht nur früh eines ihrer Kernthemen gefunden. Sie hat darüber hinaus nicht 
weniger als den Konzepttanz erfunden – lange bevor dieser Begriff zum Nonplusultra im 
Tanz avancierte.

Nur bedeutet Konzept bei Reinhild Hoffmann immer schon mehr als eine bloße Idee. Es 
bedeutet das konsequente Durchkomponieren eines Ausgangs-Settings, das in all seiner  
inhaltlichen Tiefe erforscht und auf allen Ebenen – physisch, visuell, musikalisch, im Umgang 
mit Licht, Objekten, Kostümen und Bühnenbild – gestaltet werden will. Mit welcher Präzision 
und Stringenz die Regisseurin und Choreografin dabei vorgeht, konnte ich vor allem in der 
intensiven gemeinsamen Arbeit an meinem Buch über sie erfahren. Kein Detail, das sich nicht 
lückenlos schlüssig ins Gesamtkonzept einfügt und einen in den Bann zieht. Für dieses  
stringente und bestechend klare Lebenswerk wird Reinhild Hoffmann jetzt geehrt: zu Recht.

A pioneer of conceptual work
I remember my first encounter with “Solo mit Sofa,“ that early key piece in which Reinhild Hoffmann 
is connected to a sofa via the long train of her dress. The length of the fabric determines her range of 
movement, how far she can venture out and when it pulls her back. From this contradiction of limitation 
and freedom, her motions repeatedly gain an almost sculptural quality that attests to her enduring love of 
the visual arts. Poetic pictorial moments emerge that make one think of bondage as much as of an uncon-
ditional will to be free. With her solo, Reinhild Hoffmann not only found one of her core themes early 
on. She also invented nothing less than concept dance – long before this term became the ultimate in dance. 

But for Reinhild Hoffmann, concept has always meant more than a mere idea. It means consistently 
composing through an initial setting that wants to be explored in all its depth of content and shaped on all 
levels – physically, visually, musically, in the use of light, objects, costumes and stage design. The precision 
and stringency with which the director and choreographer goes about this was something I was able to ex-
perience above all during the intensive joint work on my book about her. There is no detail that does not fit 
seamlessly and coherently into the overall concept and captivates you. Reinhild Hoffmann is now being 
honored for this stringent and impressively clear life‘s work: and rightly so.





Ehrung für herausragende 
Entwicklung im Tanz

Honoring outstanding  
development in dance

Aktion Tanz –  
Bundesverband Tanz in Bildung und  

Gesellschaft e. V.
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Aktion Tanz
Bundesverband für Tanz in Bildung  

und Gesellschaft e. V.



65

 Aktion Tanz

Biographie | Biography
Aktion Tanz, der Bundesverband für Tanz in Bildung und Gesellschaft, wurde im Februar 
2007 gegründet als Bundesverband Tanz in Schulen e. V. Aktuell hat Aktion Tanz rund 160 
Mitglieder, darunter mehr als 50 Projekte, Institutionen, Hochschulen, sowie über 100 aktive 
Einzelpersonen. Anfangs fokussierte sich die Verbandsarbeit auf qualitätsorientierte Tanzpro-
jekte in Zusammenarbeit mit Schulen, um allen Kindern und Jugendlichen Zugang zu Tanz-
kunst zu ermöglichen. Mit Unterstützung des Bundesministeriums für Bildung und For-
schung (BMBF) und einem immensen Aktivitätsschub der Mitglieder wurde das Fundament 
gebaut: Gelingensbedingungen erforscht, Bildungsdimensionen aufgezeigt und Qualitätsrah-
men ausgearbeitet. Der gesellschaftlichen Entwicklung und auch der Entwicklung der Mit-
glieder und Tanzvermittlungsprojekte Rechnung tragend, erweiterte der Verband vor einigen 
Jahren sein Profil und änderte seinen Namen.

Aktion Tanz möchte die Rolle des zeitgenössischen Tanzes in der Gesellschaft und im  
Bildungssystem stärken, agiert als Sprachrohr der Szene auf politischer Ebene und vernetzt die 
Tanzvermittler*innen.

Mit eigens akquirierten Fördermitteln für konkrete, inhaltliche Projektarbeit nimmt der 
Verband gesellschaftliche Fragen und die Tanzvermittlung in den Blick u. a. in folgenden Ar-
beitsfeldern: ChanceTanz, Demokratieentwicklung, Tanz und Inklusion, Tanz in ländlichen 
Regionen, Tanz und Schulentwicklung. Allen gesellschaftlichen Gruppen ermöglicht Aktion 
Tanz mit Angeboten und Programmen die Teilhabe an Tanz-Kunst-Projekten, mit Fokus auf 
Diversität, Inklusion und Partizipation: Tanz in seiner Vielfalt erlebbar zu machen.

Aktion Tanz – Bundesverband Tanz in Bildung und Gesellschaft e. V. (Action Dance – National 
Dance Association for Education and Society), was founded in February 2007 as the National Asso-
ciation for Dance in Schools. Aktion Tanz currently has circa 160 members, including more than 50 
projects, institutions, universities, and over 100 active individuals. 

Initially, the association‘s mission was to give children and young people the opportunity to experi-
ence the art of dance in quality-oriented projects in cooperation with schools.

Thanks to the support of the Bundesministerium für Bildung und Forschung (Federal Ministry for 
Education and Science) and its members’ immense commitment, the foundation was laid: successful 
models researched, educational dimensions highlighted, and a quality framework formulated. In response 
to society’s changing needs, as well as its members own development, the association changed its name to 
reflect on this broader focus in 2019.

Aktion Tanz strives to strengthen contemporary dance’s role in our society and as well as in the 
educational system; it represents the dance scene on a political level, and brings dance educators together 
via its network.

Aktion Tanz raises funds to specifically support important projects that focus on social issues and 
dance educational projects such as: “ChanceTanz,“ democracy development, dance and inclusion, dance 
in rural regions, dance and school development. Aktion Tanz offers opportunities and programs for all 
social groups to participate in dance-art projects that focus on diversity, inclusion and participation: 
making dance in all its colors a tangible and meaningful experience.
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Grußwort | Greetings
LISA PAUS MDB, Bundesministerin für Familie, Senioren, Frauen und 

Jugend | Member of the Bundestag, Federal Minister for Family Affairs, 

Senior Citizens, Women and Youth

„Mich interessiert nicht, wie die Menschen sich bewegen, sondern was sie bewegt“, hat Pina 
Bausch einmal gesagt. Das ist ein großartiges Motto für eine Tanzkunst, die allen Menschen 
offen steht und ihnen erlaubt, ihre Gefühle und Ansichten auszudrücken. Genau dafür steht 
auch Aktion Tanz.

Vor 15 Jahren in Schulen gestartet, um Kinder und Jugendliche für den Tanz zu be- 
geistern, nimmt Aktion Tanz mittlerweile alle Generationen und gesellschaftlichen Gruppen 
in den Blick. Dank ihr findet Tanzvermittlung vermehrt auch in Kindertagesstätten, Jugend-
einrichtungen, Seniorenheimen oder kulturellen Bildungsstätten statt. Aktion Tanz fördert 
Tanzkunst für alle und zeigt, dass der Tanz selbstverständlich zur kulturellen Bildung in 
Deutschland gehört. Das finde ich großartig! Diese Arbeit kann gar nicht hoch genug  
geschätzt werden.

Ich freue mich, dass der Deutsche Tanzpreis dieses besondere Engagement würdigt und 
darauf aufmerksam macht. 

Herzlichen Glückwunsch zu dieser Auszeichnung!

“I am not interested in how people move, but in what moves them,“ Pina Bausch once said. This is a great 
motto for an art of dance that is open to all people and allows them to express their emotions and ideas. 
This is exactly what Aktion Tanz stands for.

What began 15 years ago in schools to get children and young people excited about dance, Aktion 
Tanz now focuses on all generations and social groups. Thanks to this, dance education is also increas-
ingly taking place in daycare centers, youth facilities, retirement homes and cultural education centers. 
Aktion Tanz promotes dance art for all and shows that dance is an intrinsic part of cultural education 
in Germany. I think that‘s tremendous! Their work cannot be appreciated highly enough.

I am delighted that the German Dance Award recognizes this special commitment and draws attention to it. 
Congratulations on this award!
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Laudatio | Laudation
MADELINE RITTER, Juristin, Kulturmanagerin, Künstlerische Leitung und 

Geschäftsführung DIEHL+RITTER | Lawyer, cultural manager, Artistic 

and Executive Director DIEHL+RITTER

Der Choreograf Jonathan Burrows hat einmal gesagt, es mache viel mehr Spaß, selbst zu tan-
zen als anderen beim Tanzen zuzuschauen. Oder mit den Worten der 71-jährigen Tanz- 
projektteilnehmerin Lilly Günther: „Wir tanzten wie noch nie“.

Darum geht es hier.
Der Preis für Aktion Tanz geht an die schönste Sache der Welt, das Tanzen und an die 

fantastischen Frauen (und Männer), die dazu seit 22 Jahren anstiften. 
Im Jahr 2005: Angela Merkel wird zur Bundeskanzlerin gewählt, und in einer Gütersloher 

Jugendherberge gründet sich die Bundesinitiative Tanz in Schulen. Beide setzen sich ein 
herausforderndes Ziel: ein ganzes Land in Bewegung zu versetzen, um die Welt zu einem 
besseren Ort zu machen. Nur die Methoden und die Zielgruppe unterscheiden sich etwas. 
Die Tanzinitiator*innen treten an, in jedem Schulkind in Deutschland die Begeisterung für 
den Tanz zu wecken. 

Als ehemalige Schülerin der Babyboomer-Generation assoziiere ich beim Thema Tanz 
in Schulen eher meinen Abschlussball und die Schwierigkeit, einen einigermaßen tanzfähi-
gen Partner zu finden. Dass schon achtjährige Jungs hinreißend tanzen können, bewies 
Royston Maldoom 2004 in dem weltberühmten Film Rhythm is it mit 230 Berliner Kin-
dern und Jugendlichen und den Berliner Philharmonikern. Alle Kulturpolitiker*innen 
schienen diesen Film gesehen oder zumindest davon gehört zu haben. Und alle wollten die 
kreative Kraft des Tanzes für ähnliche Bildungsoffensiven nutzen. Maldooms Credo, „You 
can change your life in a dance class”, ließ sich aber nicht so einfach in „you can change a 
school into a ballroom” übersetzen. Um das Curriculum für allgemeinbildende Schulen für 
den Tanz zu öffnen, waren viel größere Widerstände zu überwinden als das Mindset puber-
tierender Jugendlicher.

Also musste Expertise her. Die handelnden Personen mit entsprechender Erfahrung  
waren da, als passionierte Einzelkämpfer*innen aber über ganz Deutschland verstreut. In der 
Bundesinitiative und später im Bundesverband Tanz in Schulen fanden sie eine gemeinsame 
Heimat. Sie tauschten sich aus, lernten von gescheiterten und erfolgreichen Projekten, trugen 
Informationen aus allen Winkeln der Republik zusammen und entwickelten daraus einen 
wegweisenden Maßnahmenkatalog zur qualitätsorientierten Arbeit mit Kindern und Jugend-
lichen in den Schulen. 

Ich kenne keine einzige Organisation, und da schließe ich meine eigene mit ein, die von 
Anfang an Evaluierung, Standards-Setzen, Qualität-Verbessern und das gemeinsame Lernen 
und Weiterbilden zur Basis ihrer Arbeit gemacht haben. Vielleicht fällt dies leichter, wenn es 
ein so starkes, geteiltes Gefühl der Verantwortung gibt: der gar nicht hoch genug anzusetzen-
den Verantwortung für die Entwicklung von jungen Menschen.
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Vor 20 Jahren gab es ein weitverbreitetes Missverständnis: Die künstlerische Arbeit mit 
Kindern habe weniger Wert als „richtige“ Tanzkunst für Erwachsene. Wer nicht erfolgreich 
genug war, um selbst auf der Bühne zu stehen oder zu choreografieren, müsse halt Kindern 
das Tanzen beibringen, so dachte man. Aktion Tanz hat dieses Vorurteil radikal ausgeräumt. 
Nur die allerbesten sind gut genug für die anspruchsvolle Arbeit mit jungen Menschen. 

Ein anderes Vorurteil lässt sich nicht so leicht überwinden: Tanzvermittlungsarbeit ist 
Frauensache. Wenn Jungen, was bewiesen wurde, leidenschaftlich tanzen können, wieso dann 
nicht auch leidenschaftlich Tanz vermitteln? Meine Vermutung: Es liegt am Geld, also an der 
schlechten Bezahlung der Berufssparte. Es ist müßig, darüber zu spekulieren, ob dies so ist, 
weil hier vor allem Frauen arbeiten oder nur Frauen so schlechte finanzielle Bedingungen 
akzeptieren.

Seit Jahren kämpft der Verband um angemessene Bezahlung der Tanzvermittlungsarbeit. 
Noch immer muss man begründen, warum auch die vorbereitende und nachbereitende 
Arbeit für Tanzunterricht in der Schule bezahlt werden sollte. Es ist ein sehr mühsamer 
Weg. Die aktuelle Geschäftsstelle von Aktion Tanz konnte nur mit weniger als einer halben 
Stelle ausgeschrieben werden. Das zeigt, wie langsam es voran geht. Obwohl Aktion Tanz 
immer wieder seine Förderwürdigkeit bewiesen hat und seit 2013 mit ChanceTanz als höchst 
profilierte Förderinstitution im Rahmen des bundesweiten Förderprogramms Kultur macht 
stark agiert.

Es müssen noch viel mehr Preise und Förderprogramme diese zukunftweisende Arbeit 
auszeichnen!

Apropos Zukunft: Nicht nur Gründungsheld*innen werden älter, sondern unsere gesamte 
Gesellschaft. Und wir sind mit der Frage konfrontiert, warum es immer noch in Ordnung ist, 
altersdiskriminierend zu denken und zu handeln. Die Journalistin Lucy Kellaway konstatiert 
dazu im Januar 2022 in der Financial Times: „Unsere Blindheit gegenüber Altersdiskriminie-
rung ist besonders rätselhaft, da es sich um ein Vorurteil nicht gegen Menschen handelt, die 
anders sind als wir (andere Nationalitäten, Geschlechter usw.), sondern gegen unser zukünfti-
ges Selbst.“ 

Offensichtlich müssen sich die Bilder in unseren Köpfen ändern. Aber wie bewirkt man 
diese Veränderung?

Ich selber habe mit meiner gemeinnützigen Unternehmergesellschaft 2015 das Dance On 
Ensemble für professionelle Tänzer*innen über 40 gegründet, quasi als Pendant zum Bundes-
jugendballett. Für die Mitglieder des Bundesverbands Tanz in Schulen war es eine Herzens-
angelegenheit, sich für eine gleichberechtigte künstlerisch-kulturelle Teilhabe von Menschen 
mit unterschiedlichsten Voraussetzungen einzusetzen. Als versierte Strateg*innen des Wan-
dels entschieden sie sich 2019, ihr Wirkungsspektrums auf alle Generationen zu erweiterten 
und gaben sich mit Aktion Tanz den passenden Namen dazu: Um in Aktion zu kommen, 
muss man sich bewegen, muss man tanzen!

Angela Merkel ist nicht mehr unsere Bundeskanzlerin, aber wenn Kollektive Staaten füh-
ren dürften, hätte Aktion Tanz die allerbesten Chancen – und würde ganz nebenbei noch den 
Frauenanteil unserer Regierung in die Höhe treiben.
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Wir verneigen uns vor diesen genialen Meister*innen der Inspiration und Transformation. 
Die Liste derjenigen, die seit über 22 Jahren mit unvergleichlichem Engagement und zum 
Großteil ehrenamtlich diese bewundernswerte Arbeit leisten, ist lang. Sie seien an dieser Stel-
le genannt, denn ohne jede Einzelne, jeden Einzelnen wäre Aktion Tanz nicht die Erfolgs- 
geschichte, die sie ist.

Choreographer Jonathan Burrows once said that it is much more fun to dance yourself than to watch others 
dance. Or in the words of 71-year-old dance project participant Lilly Günther: “We danced like never before.”

And that’s what this is all about.
The Aktion Tanz award goes to the most beautiful thing in the world, dancing, and to the fantastic 

women (and men) who have been making it happen for 22 years. 
In 2005: Angela Merkel is elected German Chancellor, and the National Dance Initiative in 

Schools is founded in a Gütersloh youth hostel. Both set themselves a challenging goal: to get an entire 
country moving to make the world a better place. Only the methods and the target group differ slightly. 
The dance initiators set out to arouse enthusiasm for dance in every schoolchild in Germany. 

As a former student of the baby boomer generation, when I think of dance in schools, I tend to  
associate it with my senior prom and the difficulty of finding a reasonably capable dance partner. In 
2004, Royston Maldoom proved in the world-famous film “Rhythm is it,” with 230 Berlin children 
and young people and the Berlin Philharmonic Orchestra, that even 8-year-old boys can dance bril-
liantly. All cultural politicians seemed to have seen this film or at least heard about it. And they all 
wanted to use the creative power of dance for similar educational offensives. Maldoom‘s credo, “You can 
change your life in a dance class,“ did not translate so easily into „you can change a school into a ball-
room.” Opening up the elementary and secondary school curriculums for dance, had to overcome much 
greater resistance than just the mindset of adolescent youth.

So expertise was needed. The people with the necessary experience were there, but as passionate lone 
warriors they were scattered all over Germany. They found a common home in the national initiative 
and later in the National Association of Dance in Schools. They exchanged ideas, learned from failed 
and successful projects, gathered information from all corners of the country and developed a ground-
breaking catalog of measures for quality-oriented work with children and young people in schools. 

I do not know of a single organization, and I include my own, that has made evaluation, setting 
standards, improving quality, and collaborative learning and development the basis of its work from the 
very beginning. Perhaps this is easier when there is such a strong, shared sense of responsibility: this 
commitment to the development of young people cannot be overstated.

Twenty years ago, there was a widespread misconception that artistic work with children had less value 
than “serious“ dance art for adults. If you were not successful enough to stand on stage or choreograph 
yourself, you had to teach children how to dance, or so it was thought. Aktion Tanz has radically dispelled 
this prejudice. Only the very best are good enough for the demanding work with young people. 

Another prejudice is not so easy to overcome: Dance education work is women‘s work. If boys can 
dance passionately, as has been proven, then why not teach dance passionately? My guess: it is because 
of the money, that is, the poor pay of the profession. It is pointless to speculate whether this is because it 
is mainly women who work here or because only women accept such poor financial conditions.
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For years the association has been fighting for adequate payment for dance education professionals. 
We still have to justify why the preparatory and follow-up work for dance classes in schools should also 
be paid. It is a very arduous road. The current Aktion Tanz head of office job vacancy could only be 
advertised with less than half a position. This shows how slow things are moving. Although Aktion 
Tanz has repeatedly proven its eligibility for funding and since 2013, has been working with “Chan-
ceTanz” as a highly-renowned funding institution within the nationwide funding program “Kultur 
macht stark” (Culture Makes Strong).

Many more awards and funding programs need to honor this visionary work!

Speaking of the future: Not only founding heroes are getting older, but our entire society. And we 
are confronted with the question of why it is still alright to think and act in an age-discriminatory way. 
As journalist Lucy Kellaway states in the January 2022 Financial Times: “Our blindness to ageism 
is particularly puzzling because it is a prejudice not against people who are different from us (different 
nationalities, genders, etc.) but against our future selves.“ Obviously, the images in our minds need to 
change. But how do we bring about this change?

In 2015, I myself founded the non-profit entrepreneurial company Dance On Ensemble for profes-
sional dancers over 40, essentially as a counterpart to the National Youth Ballet. For National Asso-
ciation of Dance in Schools members, it was a heartfelt decision to advocate for the equal artistic and 
cultural participation of people with a wide range of skills and needs. As adept strategists of change, they 
decided in 2019 to expand their scope of action to all generations and gave themselves the appropriate 
name, Aktion Tanz: To get into action, you have to move, you have to dance!

Angela Merkel is no longer our Chancellor, but if collectives were allowed to lead states, Aktion 
Tanz would have the very best chances – and would incidentally boost the proportion of women in our 
government.

We bow to these brilliant masters of inspiration and transformation. The list of those who have done 
this admirable work for more than 22 years with incomparable commitment and mostly on a voluntary 
basis is long. They should be mentioned here, because without each and every one of them, Aktion Tanz 
would not be the success story that it is.

Die seit Gründung des Bundesverbands Aktiven und Beteiligten in  

alphabetischer Reihenfolge | Those active and involved since the founding of 
the National Association in alphabetical order

DIE MITGLIEDER DES GESCHÄFTSFÜHRENDEN UND ERWEITERTEN VORSTANDS |  

EXECUTIVE AND EXPANDED BOARD MEMBERS

Claudia Feest, Dr. Gustavo Fijalkow, Claudia Hanfgarn, Martina Kessel, Prof. Dr. Antje Klinge, 
Andrea Marton, Anna-Lu Masch, Linda Müller, Jo Parkes, Livia Patrizi, Dr. Katja Schneider, 
Graham Smith, Mareike Uhl
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KASSENPRÜFER*INNEN | INTERNAL AUDITORS

Cornelia Baumgart, Babette Bornemann, Christa Grebe, Julia Nimführ, Pascale Rudolph, 
Bernhard Sprenger

IN VIELFÄLTIGSTEN ROLLEN | IN A WIDE VARIETY OF ROLES

Katharina Schneeweis

MITSTREITER*INNEN FÜR DEN VERBAND UND DIE SZENE

FELLOW CAMPAIGNERS FOR THE ASSOCIATION AND THE DANCE SCENE

NRW Landesbüro Tanz: Anke Brunn, Anne Neumann-Schultheis †, Linda Müller,  
Martina Ketterer, Henrike Kollmar · tanzhaus nrw / Take off: Junger Tanz: Bertram Müller, 
Martina Kessel · TanzZeit Berlin: Livia Patrizi · Fokus Tanz / Tanz in Schulen München: 
Andrea Marton, Simone Schulte · Perform[d]ance e. V., Potsdam: Stefan Hahn, Dörte Wolter ·  
K3 Tanzplan Hamburg: Dr. Kerstin Evert
Und viele mehr, hier nur einige dieser Organisationen | And many more, here are just a few of these 
organizations: TTW Ludwigsburg, TanzPartner Nürnberg, Mobile Dance, fabrik Potsdam, Impuls, 
Tanzpädagogisches Projekt Schultanz TAPST, Tanzwerk Bremen, Tanzplattform Rhein-Main

VERTRETER*INNEN AUS DEM BEREICH WISSENSCHAFT UND FORSCHUNG  

REPRESENTATIVES FROM THE FIELD OF SCIENCE AND RESEARCH

Marianne Bäcker, Dr. Claudia Fleischle-Braun, Prof. Dr. Nana Eger, Stephani Howahl

ARBEITSGRUPPENSPRECHER*INNEN UND AG-TEILNEHMENDE  

WORK COMMITTEE SPOKEPERSONS AND MEMBERS

Zu viele, um genannt zu werden, aber ohne sie wäre nichts so, wie es jetzt ist 
Too many to mention, but without them nothing would be the way it is now

FÖRDERER | FUNDERS

Bundesministerium für Bildung und Forschung | Federal Ministry of Education and Research: 
Wolfgang Schlump, Dr. Gisela Steffens, Annette Steenken · Ministerium für Kultur und 
Wissenschaft des Landes NRW | Ministry of Culture and Science of the State of NRW: Wolfgang 
Hoffmann, Bettina Milz · Tanzplan Deutschland: Ingo Diehl, Madeline Ritter · Sowie | as well 
as: Bundesverband Freie Darstellende Künste (National Association of the Performing Arts), Bundes-
zentrale für politische Bildung (Federal Agency for Civic Education) und – im Rahmen von Neustart 
Kultur | within the framework of Neustart Kultur – NPN Stepping Out / Joint Adventures, TANZ-
PAKT Reconnect / Diehl+Ritter, Take Note / Fonds Darstellende Künste

UNTERSTÜTZENDE VERBÄNDE | SUPPORTING ASSOCIATIONS 

Dachverband Tanz Deutschland: Margrit Bischof, Claudia Feest, Michael Freundt,  
Bea Kießlinger † · Bundesvereinigung kulturelle Kinder- und Jugendbildung BKJ |  
German Federation for Arts Education and Cultural Learning: Hildegard Bockhorst, Tom Braun, 
Kerstin Hübner, Prof. Dr. Susanne Keuchel
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Grüße & Erinnerungen von  
Weggefährt*innen | Greetings & memories 
from companions
LINDA MÜLLER, Gründungsinitiatorin und geschäftsführender Vorstand 

bis 2021, zur Zeit erweiterter Vorstand | Founding initiator and Executive 

Board until 2021, currently expanded Board of Directors

Im Jahr 2003 öffneten sich in Nordrhein-Westfalen die Schulen für den Ganztag, und die 
Gesellschaft für zeitgenössischen Tanz NRW nahm die Idee von „Tanz in Schulen“ in den 
Fokus. Als damalige Projektleitung war ich überglücklich, von Kolleginnen aus Berlin und 
München zu hören – mit ähnlichen Visionen, Wünschen und Schwierigkeiten. Das Thema, 
den Tanz in die allgemeinbildenden Schulen zu bringen, brannte zu der Zeit vielen Leuten 
unter den Nägeln. So gab es von vielen Seiten Tipps und Unterstützung. Herr Matanowic 
und sein Mitarbeiter Wolfgang Schlump aus dem Bundesministerium für Bildung und 
Forschung (BMBF) ermutigten mich, eine kleine Summe Geld für eine bundesweite Ver-
netzung zu beantragen, und das Kultursekretariat NRW Gütersloh lud uns ein, in Gütersloh 
in der Jugendherberge zu tagen. So entstand 2005 bei Hagebuttentee und Käsebroten die 
Bundesinitiative Tanz in Schulen (BITSch), die am 4. Februar 2007 im tanzhaus nrw in 
Düsseldorf zum Bundesverband Tanz in Schulen e. V. wurde. 

Unser Ziel war es zunächst, eine gemeinsame Sprache für Tanz in Schulen zu finden, be-
ziehungsweise uns auf ein Vokabular zu einigen. So stand in den ersten vier Jahren die  
Erarbeitung und Diskussion des Qualitätsrahmens im Mittelpunkt unserer Verbandsarbeit. 
Heute arbeite ich für den Landesverband der Musikschulen in NRW und erfahre eine große 
Wertschätzung jener Arbeit: Der damals entwickelte Qualitätsrahmen dient inzwischen auch 
als Grundlage für inhaltliche Diskussionen zu Instrumentalpädagogik und Singen im Je-
Kits-Programm.

Diese wahnsinnig intensive Zeit des Austausches werde ich nie vergessen, besonders das 
große Engagement von Katharina Schneeweis, die es immer schaffte, alle Fäden zusammen zu 
bringen und ihre beiden Töchter zu überzeugen, dass es im Büro im Mediapark fast so schön 
ist wie zuhause!

In 2003, schools in North Rhine-Westphalia opened up for all-day education, and the Gesellschaft für 
zeitgenössischen Tanz NRW (Society for Contemporary Dance in North Rhine Westphalia) focused on 
the idea of “Dance in Schools.“ As the project leader at the time, I was overjoyed to hear from colleagues 
in Berlin and Munich, who had similar visions and dreams, and also similar challenges. The introduc-
tion of dance into public schools was a pressing topic at the time, resulting in plenty of tips and support 
from all over. Mr. Matanowic and his colleague Wolfgang Schlump from the Bundesministerium für 
Bildung und Forschung (Federal Ministry of Education and Research), encouraged me to apply for a 
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modest sum of funding for a nationwide network; Kultursekretariat NRW Gütersloh invited us to meet 
in Gütersloh at the local youth hostel. This is how it came to be, that in 2005, over rosehip tea and cheese 
sandwiches, the Bundesinitiative Tanz in Schulen (National Initiative Dance in Schools), was born, 
which later became the Bundesverband Tanz in Schulen e. V. (National Association of Dance in Schools 
e. V.) at the tanzhaus nrw in Düsseldorf on February 4, 2007.

Our initial goal was to find a common language for dance in schools, or at least a vocabulary. 
Therefore the discussion and development of a quality framework was the association’s main focus in our 
first four years. Today, I am working for Landesverband der Musikschulen in NRW (Association of 
Music Schools in NRW) and greatly appreciate that earlier experience: the quality framework devel-
oped for Dance in Schools program, is now the basis for creating content in instrumental and voice 
pedagogy in the “JeKits“ program. I will never forget this incredibly intensive time of exchange, especial-
ly the passionate commitment of Katharina Schneeweis, who always managed to tie up all the loose ends 
and convince her two daughters that it is almost as nice in our Mediapark office as it is at home!
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KATHARINA SCHNEEWEIS, Gründungsmitglied, Projektteam  

„ChanceTanz“ | Founding Member, “ChanceTanz” Project Team

Der Moment, als für mich der Samen unserer Arbeit aufging, war ein Anruf im Herbst 2012. 
Ich wartete auf ein Lehrergespräch wegen meiner Tochter, aber es meldete sich Herr Geißler 
vom Bundesministerium für Bildung und Forschung, BMBF: „Gratuliere, Frau Schneeweis, 
Sie bekommen 6 Millionen Euro!“ Gänsehaut. Ich konnte es kaum glauben!

Die vielen Diskussionen, Gespräche in Arbeitsgruppen und Mitgliedertreffen, das  
Ringen um Qualitätsbegriffe und das Zusammentragen der Erfahrungswerte aller Mitglieder 
und Beteiligten, wurden 2010  bis  2012 im Qualitätsrahmen und dem Leitfaden vorgestellt 
und veröffentlicht. Alle wichtigen Aspekte – u. a. Teamteaching, prozessorientiertes Arbeiten, 
aktive und ebenso rezeptive Auseinandersetzung mit der Kunstform Tanz, Gelingensbedin-
gungen für die Zusammenarbeit aller Beteiligten – hatten Eingang gefunden in unser  
Konzept ChanceTanz. Dies konnte im Rahmen des Förderprogramms Kultur macht stark. 
Bündnisse für Bildung viele neue Tanzprojekte für Kinder und Jugendliche bundesweit  
fördern. Seit 2013 gibt es nun diesen Fördertopf, und unsere inhaltliche Verbandsarbeit wird 
durch die vielen Projekte und beteiligten Teams bereichert. Ebenso speist sich die Begleitung 
und Weiterentwicklung von ChanceTanz aus den Diskussionen und Entwicklungen des  
Verbandes und seiner Mitgliedschaft. Es ist wunderschön, dies alles begleiten zu dürfen!

Fall, 2012. While waiting for a call from my daughter’s teacher, I receive a call from Mr. Geißler at 
the Bundesministerium für Bildung und Forschung, BMBF: “Ms. Schneeweis, your grant has been 
rewarded with 6 million euros, congratulations.“ I can hardly believe the news. Goosebump moment! And 
the seed of our work begins to sprout.

After many discussions, talks in working groups and member meetings, the challenge to find common 
terms for quality assessment and the compilation of experience from all of our members and participants, 
we published and presented our quality framework and guidelines during the years 2010 – 2012. All 
important aspects – such as team teaching, process-oriented work, active and receptive engagement with 
dance as an art form, as well as conditions for the successful cooperation of all participants – were  
incorporated into our “ChanceTanz” concept. It was supported by the “Kultur macht stark. Bündnisse 
für Bildung” initiative and was able to fund many new dance projects for children and young people 
throughout Germany. This funding source has been available since 2013, enriching the scope of our 
association’s work through the many projects and teams it has supported. Likewise, the accompaniment 
and further development of “ChanceTanz” nourishes the discussions and developments of our association 
and members. It has been truly wonderful to witness and be a part of all of this growth!
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ANTJE KLINGE, Ruhr-Universität Bochum; Gründungsmitglied und 

geschäftsführender Vorstand 2007 – 2017 | Ruhr University Bochum; Found-

ing Member and Executive Board 2007 – 2017

Qualität von Anfang an! November 2005 in Gütersloh: Linda Müller hatte mich angefragt, 
ob ich eine AG auf der ersten bundesweiten Fachtagung Tanz in Schulen zum Thema Quali-
tätsstandards und Qualitätssicherung übernehmen und moderieren kann. Bis dato hatte ich 
mich ein wenig mit dem Qualitätsbegriff in der Pädagogik beschäftigt, war mir aber dann – be-
eindruckt und ehrlich gesagt auch ziemlich eingeschüchtert angesichts der Expertise, die da 
zusammenkam – nicht sicher, ob meine Vorbereitungen ausreichen würden. In meiner AG 
saßen die Profis!! Ingo Diehl, Martina Kessel, Dieter Heitkamp, Andrea Marton, Linda  
Müller, José Biondi und viele mehr. Meine Sorge löste sich dann schnell auf, denn wir  
wollten alle dasselbe: Worte für die Qualität und ästhetischen Potenziale des zeitgenössischen 
Tanzes finden und die Fähigkeiten benennen können, die Tanzvermittelnde an Schulen  
dafür benötigen. 

Dass dies uns über all die Jahre gut gelungen ist, zeigt sich im Qualitätsrahmen und Leit-
faden, in Broschüren und Publikationen, in der fachlichen Begleitung und nicht zuletzt im 
Start von ChanceTanz. 

Ich bin stolz auf diese Entwicklung und dankbar, eine der Mitstreiter*innen an diesem 
spannenden und wegweisenden Prozess gewesen sein zu dürfen.

Quality from the beginning! November 2005 in Gütersloh: Linda Müller had asked me if I could lead 
and moderate a working group on the topic of quality standards and quality assurance at the first nation-
wide symposium “Dance in Schools.“ Up to that point, I had dealt a little with the concept of quality in 
pedagogy, but then – impressed and, to be honest, also quite intimidated by the expertise that was coming 
together – I was not sure whether my preparations would be sufficient. In my working group sat the pro-
fessionals!!! Ingo Diehl, Martina Kessel, Dieter Heitkamp, Andrea Marton, Linda Müller, José Bion-
di, and many more. My worries dissolved quickly, because we all wanted the same thing: to find words for 
the quality and aesthetic potential of contemporary dance, and to be able to name the skills that dance 
educators in schools need for this. 

The fact that we have achieved this over all these years is reflected in the quality framework and 
guidelines, in brochures and publications, in the professional support and, last but not least, in the 
launch of “ChanceTanz.” 

I am proud of this development and grateful to have been one of the advocates in this exciting and 
pioneering process.
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LIVIA PATRIZI, TanzZeit e. V. Berlin; Gründungsmitglied,  

zur Zeit erweiterter Vorstand | TanzZeit e. V. Berlin; founding member, 

currently expanded Board of Directors

Endlich: Nach jahrelanger Arbeit in der Qualitäts-AG war der Qualitätsrahmen so gut wie 
fertig. Beim Tanzkongress 2009 auf Kampnagel in Hamburg sollten die Qualitätskriterien 
vorgestellt werden. TanzZeit hatte sich bereit erklärt, diese zur Anschauung gleich anzuwen-
den: die 4. Klasse einer Grundschule öffentlich zu unterrichten, während zahlreiche bundes-
weite Expert*innen mit dem Qualitätsrahmen in der Hand diesen auf seine Praxistauglichkeit 
überprüften. Noch nie hatten wir uns so gründlich auf eine Stunde vorbereitet; ich war so 
aufgeregt wie vor meiner ersten Bühnenaufführung. Die Kids hatten wir vorab einmal kurz 
getroffen, und der wunderbare Lehrer hatte uns gewarnt: Ohne die Zustimmung der zehn-
jährigen Lisa sei jeder verloren, der einen Fuß in die Klasse setze. Also hatten wir uns beson-
ders um die Gunst der „Bossin“ bemüht, mit Erfolg, dachten wir. Fünf Minuten vor dem 
Start sprachen wir letzte Details durch. Plötzlich sagte Lisa kämpferisch: „Ich ziehe die So-
cken nicht aus!“ Barfuß war uns aber wichtig, denn das Unterrichtskonzept basierte auf unter-
schiedlichen Berührungsarten der Fußsohlen mit der Oberfläche von Luftpolsterfolien, die 
in mehreren Bahnen über der Gesamtfläche lagen. Sofort wollten auch alle anderen ihre So-
cken nicht ausziehen. Wir versuchten Lisa umzustimmen, aber der Lehrer gestikulierte hinter 
ihr ein „Ihr verliert nur Zeit“. Eine Minute noch, Florian und ich tagten 30 Sekunden und 
entschieden uns, die Kids zu fragen, ob sie ausnahmsweise mit dieser Ungerechtigkeit (alle 
barfuß außer Lisa) leben könnten. Etwas mürrisch stimmten sie zu, der „Vorhang“ ging auf, 
die Socken waren vergessen, Lisa machte eifrig mit, und wir hatten alle eine wunderbare Zeit 
mit unseren fünf Bildungsdimensionen!

In einer Zeit, in der das System Schule und das System Kunst parallele Universen waren, 
half uns „Anfänger*innen“ der direkte, fundierte und realitätsnahe Austausch mit den  
Kolleg*innen von Aktion Tanz weiterzumachen und durchzuhalten. Er verband stets Theorie 
mit schonungslosen Praxisberichten und war für uns alle Rückgrat, unmittelbarer Wissens-
transfer und Trost zugleich.

Finally: After years of commitment as a member of the working group on quality, our framework was as 
good as finished. These quality standards were to be presented at the Dance Congress 2009 at Kamp-
nagel in Hamburg. TanzZeit had agreed to apply them right away in a live demonstration: we would 
teach an elementary school class while numerous national experts assessed the quality framework for its 
practicality. Never before had we prepared so thoroughly for a lesson; I was just as excited as I was before 
my first stage performance. We had met the fourth graders briefly once beforehand, and the wonderful 
teacher had warned us: without the consent of 10-year-old Lisa, we would lose the participation of all the 
others. So we had made a special effort to win over the “boss,“ with success, we thought. Five minutes 
before the start, we went through the final details. Suddenly, Lisa said stubbornly, “I‘m not taking my 
socks off!“ Dancing barefoot was important to us because the teaching concept was based on different ways 
of touching the soles of the feet with the surface of bubble sheets, which were laid in rows over the entire 
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dance surface. Suddenly the rest of the class decided they were not going to take off their socks either. We 
tried to change Lisa‘s mind, but the teacher, standing behind Lisa gave us a “your-wasting-your-time 
gesture.” With one minute left, Florian and I tag-teamed for 30 seconds and decided to ask the kids if 
they could live with this injustice (all barefoot except Lisa) for just once. Somewhat grumpily, they agreed, 
the “curtain“ went up, socks were forgotten, Lisa eagerly joined in, and we all had a wonderful time with 
our five educational dimensions! 

At a time when the school system and the art system were parallel universes, the direct, well-founded 
and realistic exchange with the colleagues from Aktion Tanz helped us “beginners“ to keep going and to 
persevere. It always combined theory with unsparing feedback and was for all of us a backbone: intim- 
ate sharing of experiences and consolation at the same time.

SIMONE SCHULTE-ALADAG, Fokus Tanz e. V., Gründungsmitglied  

und ehemals erweiterter Vorstand von Aktion Tanz | Fokus Tanz e. V., 

founding member and former expanded board of Aktion Tanz

Wie rasant schnell eine zunächst kleine Gruppe von Personen aus allen Ecken Deutschlands, 
mit unterschiedlichen Expertisen aus dem zeitgenössischen Tanz, diesen Verband gründen 
konnte! Wir hatten wohl einen sehr starken Willen, sofort etwas zu verändern. Und wir haben 
die Potenziale des Tanzes erkannt, haben schrittweise und sehr selbstkritisch und im Dialog 
an Qualitätskriterien und Gelingensbedingungen gearbeitet. Nie zuvor hatte ich so eine enge 
Verbundenheit und Solidarität zu so vielen Kolleg*innen aus anderen Städten gespürt. Uns 
war klar, dass die Zeit reif war und wir hier unsere Chance ergreifen mussten, um für möglichst 
viele Kinder und Jugendliche im Klassenverband den Tanz durch künstlerische Praxis erleb-
bar zu machen.

Im Laufe der Zeit sind bundesweit vielfältige Kooperationen zwischen Künstler*innen, 
Tanznetzwerken, Vermittlungsorten und Schulen entstanden. Es entwickelten sich neue 
Arbeitsfelder und Studienfächer. Plötzlich wurden wir von der Kulturellen Bildung „ent-
deckt“. Unser Qualitätsanspruch und unsere Klarheit haben so manche Kulturschaffende 
und Lehrende beeindruckt. Nachwuchsförderung in der Tanzvermittlung wurde für uns 
immer wichtiger. Durch unsere kulturpolitische Arbeit und diverse Fördergelder konnten 
viele Projekte nachhaltig verankert und immer neue Berufsfelder für Tanzschaffende  
entwickelt werden. Auch wirkten die Mitarbeit im Vorstand, der kontinuierliche fachliche 
Austausch, die jährlichen Treffen auf unsere Arbeit von Fokus Tanz in München ein.

In einer sich wandelnden Gesellschaft hat sich inzwischen auch der Fokus erweitert: Wir 
sehen das künstlerische, soziale und gesundheitsfördernde Potenzial von Tanz und unter- 
stützen Projekte in vielerlei, auch generationsübergreifenden Kontexten. Die Arbeit unseres 
Verbandes ist heute wichtiger denn je. Erst durch sie wird die Bedeutung von Tanz für unser 
gesamtes Leben spürbar und sichtbar.
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How quickly an initially small group of people from all corners of Germany, with different expertise 
in contemporary dance, was able to found this association! We must have had a very strong will to change 
something immediately. And we recognized the potential of dance, worked step by step, self-critical and in 
dialogue with others about quality criteria and conditions for success. Never before had I felt such a close 
bond and solidarity with so many colleagues from other cities. It was clear to us that the time was ripe and 
we had to seize our opportunity to let as many children and young people in public schools experience dance 
as artistic expression.

In the course of time, a variety of collaborations between artists, dance networks, venues and schools 
emerged throughout Germany. New fields of work and study developed. Suddenly we were “discovered“ by 
cultural education. Our quality standards and our clarity have impressed many cultural workers and 
teachers. Promoting young talent in dance education has become more and more important to us. Thanks 
to our work in the field of cultural policy and various grants, we have been able to anchor many projects in 
the sustainable future and develop more and more new career opportunities for dance professionals.

My participation on the board, the continuous professional exchange, and the annual meetings also 
had a big impact on our own program “Fokus Tanz“ in Munich.

Just as society has been changing, our focus has also broadened in the meantime: we see the artistic, 
social and health-promoting potential of dance and support many diverse programs, including inter- 
generational projects. Our association’s mission is more important than ever before. Through its commit-
ment, dance becomes tangible and visible for our entire lives.

ANNA-LU MASCH, Bad Honnef tanzt e. V.; geschäftsführender Vorstand 

2017 – 2019, zurzeit erweiterter Vorstand | Bad Honnef tanzt e. V.; Executive 

Board member 2017 – 2019, currently expanded board member 

Als ich vor mehr als zehn Jahren die Vision für ein Tanzprojekt in einer ländlichen Region 
entwickelte, war ich euphorisch und engagiert, aber auch jung, unerfahren und schlichtweg 
allein, ohne Netzwerk vor Ort. Ich suchte Beratung, Hilfe, Austausch, und mein Weg führte 
mich in die Geschäftsstelle im Mediapark Köln, zu einem Bundesverband, der sich für Tanz 
in der Schule einsetzte. Ein Jahr später wurde ich eingeladen, auf dem Fachtag Tanz in Schu-
len geht raus von meinem Projekt zu berichten: mein erstes „Event“ vom Bundesverband. Ein 
Schlüsselmoment! Ich erlebte, wie in ganz Deutschland Menschen und Institutionen die 
Visionen von Tanz in der Gesellschaft entwickeln und Erfahrungen mitbringen, die sie bereit 
sind zu teilen, um sich und andere Aktive voranzubringen. Dieser große Wissensschatz hilft 
mir weiterzugehen, mich zu justieren, Haltung zu finden und Neues zu wagen. Das Netzwerk 
gibt mir Mut und Möglichkeiten, und ich empfinde den Bundesverband als mein „Dach“, 
eine Art Heimat, die das Kämpfen in der freien Szene leichter macht.

Vor fünf Jahren wurde ich in den Vorstand gewählt, als sich der Verband inhaltlich öff- 
nete. Neben den neuen Inhalten war die Findung des neuen Namens spannend – in lustigen 
Abenden und Nächten mit wildesten Wortkreationen. Im Verband fand ich viel mehr als das 
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CLAUDIA FEEST, Dachverband Tanz Deutschland; Jury „ChanceTanz“,  

geschäftsführender Vorstand 2017 – 2019 für Aktion Tanz |  

Dachverband Tanz Deutschland; Jury “ChanceTanz”, Executive Board 

2017 – 2019 for Aktion Tanz

Als ich 2008 den (damaligen) Bundesverband Tanz in Schulen bei einer Mitgliederversamm-
lung in München kennenlernte, war ich begeistert vom partizipativen und empathischen 
Miteinander aller Mitglieder im Diskurs wie im Handeln – das war mir in dieser Form in 
meinem kulturpolitischen Engagement in vielen Verbänden und Vereinen so noch nicht  
begegnet. Ich entschied mich umgehend, Mitglied im Verband zu werden.

In den vergangenen Jahren habe ich phasenweise als stellvertretende Vorsitzende viele 
Projekte von Aktion Tanz begleitet und miterlebt, wie sich der Verband im Laufe dieser Jahre 
auch stetig inhaltlich weiterentwickelt und immer wieder neue Projekte hervorgebracht hat: 
darunter das Förderprogramm ChanceTanz, Projekte zur Verbesserung der tanzkünstlerischen 
Teilhabe in ländlichen Räumen und der Verknüpfung von politischer und kultureller Bil-
dung, das Engagement für die Weiterentwicklung und die Verbesserung digitaler tanzkünst-
lerischer Vermittlungsformate in den zwei Krisenjahren der COVID-Pandemie. Für alle Pro-
jekte und Programme von Aktion Tanz steht die Qualität der tanzvermittelnden Arbeit im 
Zentrum, formuliert im Qualitätsrahmen und Leitfaden, der von vielen Verbandsmitgliedern 
in langen Nächten intensiv diskutiert und entwickelt wurde, und durch Fort- und Weiterbil-
dungsangebote für Mitglieder sowie extern engagierte Tanzvermittler*innen im Feld flankiert 

Gesuchte: Mitstreiter*innen, kritische Auseinandersetzungen mit der eigenen Arbeit, neue 
Impulse und Ideen, Halt, Trost, Vernetzung und Freundschaften.

When I developed the vision for a dance project in a rural region more than ten years ago, I was euphor-
ic and committed, but also young, inexperienced and simply alone, without a local network. Looking for 
advice, help, and exchange, I landed in an office in Mediapark, Cologne where a national association was 
committed to “dance in schools.“ A year later, I was invited to report on my project at the symposium 
“Dance in Schools Goes Out:“ my first event from the national association. A key moment! I was able 
to experience firsthand, colleagues and their institutions from all over Germany, all of us with visions to 
develop dance in our society, and a willingness to share know-how to help us all move forward in our 
mission. This great wealth of knowledge propels me forward, to adjust, to find my way and to attempt new 
things. The network gives me courage and capabilities. The national association feels like home, a kind of 
roof over my head making it easier to campaign in the independent scene.

Five years ago, I was elected to the board when the association expanded its scope. In addition to the 
new content, finding the new name was exciting – in fun evenings and nights with the wildest word 
creations. In the association I found much more than what I was looking for: fellow campaigners, criti-
cal analysis of our work, new impulses and ideas, support, comfort, networking and friendships.
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wird. Solche umfassende Expertise im tanzvermittelnden Feld bringt Aktion Tanz seit vielen 
Jahren auch in den Dachverband Tanz Deutschland ein für die bundesweite kulturpolitische 
Arbeit. Aktion Tanz erfährt seine Kraft und Lebendigkeit durch das intensive Engagement 
vieler Akteur*innen, ihre fantastisch kreativen Ideen und deren überzeugende Umsetzung.

When I got to know the (formerly named) National Association Dance in Schools at a general assembly 
in Munich in 2008, I was thrilled by the members participatory and empathetic cooperation with each 
other, whether in discourse or in action. It was something I had never encountered before in my cultur-
al-political engagement with other associations and organizations. I immediately decided to become a 
member of the association.

In the past years, I have accompanied several projects of Aktion Tanz in phases, as deputy chairper-
son and witnessed, how the association has also steadily developed in terms of content over the course of 
these years and has continually produced new projects: including the ”ChanceTanz“ funding program, 
projects to improve dance participation in rural areas and the linking of political and cultural education, 
the commitment to the further development and improvement of digital dance formats during the two 
crisis years of the COVID pandemic. For all projects and programs of Aktion Tanz, the quality of 
dance education lies at the center, formulated in the quality framework and guidelines, which were 
in-tensively discussed and developed by many association members in long nights, and enhanced by fur-
ther education and training for members as well as non-member dance educators from the field. For 
many years, Aktion Tanz has been contributing its comprehensive expertise in the field of dance educa-
tion to the umbrella organization Dachverband Tanz Deutschland for its nationwide cultural and 
political work. Aktion Tanz derives its strength and vitality from the intensive commitment of many 
fellow advocates, their fantastically creative ideas and their convincing implementation.

JO PARKES, Mobile Dance e. V., geschäftsführender Vorstand 2019 – 2021; 

Ehrung Deutscher Tanzpreis 2019 für herausragende künstlerische  

Entwicklungen in sozialen und partizipativen Projekten des Tanzes | 

Mobile Dance e. V., executive board 2019 – 2021; honored with German 

Dance Award 2019 for outstanding artistic development in social and  

participatory dance projects

Welch eindrucksvolle Arbeit Aktion Tanz leistet ist nicht zu übersehen: Man schaue sich nur 
die Inhalte an, die der Verband vorantreibt, die Events, die er veranstaltet, die Programme, die 
er entwickelt und durchführt, das außergewöhnliche Engagement sowie die erstaunlichen Geld-
summen, die er weiterleitet, um partizipative Tanzprojekte in Deutschland zu unterstützen. 

Schwieriger zu vermitteln oder zu definieren ist der Spirit der Organisation. In all den 
Jahren, in denen ich Mitglied war, sei es als Kollaboratorin, im Vorstand und jetzt als assozi-
ierte Künstlerin, immer traf ich auf Offenheit, Hilfsbereitschaft – und Menschen, die bereit 
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waren, die Ärmel hochzukrempeln, sich in Bewegung zu setzen, sogar bis spät in die Nacht 
auf Tastaturen zu tippen, um Vorhaben Wirklichkeit werden zu lassen. Aktion Tanz ist eine 
selten zu findende Bündelung der Energien von vielen Menschen, die wenig hierarchisch mit 
einem großzügigen, unterstützenden Ansatz im Herzen tätig sind. 

Dieser Arbeit unserer Kolleg*innen wollen wir Respekt und Bewunderung zollen, auf dass 
wir uns gegenseitig „erheben“ und das ganze Feld voranbringen.

Seit der Umbenennung 2019 ist eine ganze Reihe neuer Inhalte und Programme ent- 
standen, und der Verband setzt selbstbewusst die Agenda für die zukünftige Entwicklung des 
Bereichs partizipativer Tanz in Deutschland.

Die Ehrung würdigt die Arbeit vieler Menschen. In all den Jahren haben wir einander den 
Staffelstab weiter gereicht, sind gerannt, wenn wir es konnten, haben pausiert, wenn wir es 
brauchten. Aktion Tanz in eine winzige Organisation, die Großes leistet, auch dank des En-
gagements und der ehrenamtlichen Aktivitäten ihrer Mitglieder. 

Dieser Preis würdigt eine echte Gemeinschaftsleistung. Dennoch muss ich drei Men-
schen hervorheben, die über die Jahre hinweg mit Ausdauer, Beharrlichkeit und Visionen 
daran gearbeitet haben, Aktion Tanz zu dem zu machen, was sie ist. Danke an Martina Kessel, 
Linda Müller und Katharina Schneeweis für Eure Bereitschaft, enorme Verantwortung zu 
tragen, den roten Faden durch die unterschiedlichen Initiativen zu ziehen, auf Details zu 
achten und für Kontinuität zu sorgen!

It is easy to see how impressive the work of Aktion Tanz is when you look at the content the organisation 
is pushing forward, the events it hosts, the programmes it creates and delivers, its advocacy and the extraor-
dinary amount of money it distributes to support participatory dance projects in Germany. What is 
harder to convey or define the spirit of the organisation? In the many years I have been a member, a col-
laborator, on the board and now associated artist, I have always been met with openness, support and a 
group of people willing to roll up their sleeves, move their bodies and type long into the night to make things 
happen. Aktion Tanz is that rare thing – it is a collection of the energies of many people with very little 
hierarchy and a generous, supportive approach as its heart. We seek to hold the work of our colleagues with 
respect and admiration, lifting each other up to lift the field up. 

Since we renamed the organisation in 2019 a surge of new content and programming has emerged 
and the organisation moves confidently in setting the agenda for the development of the field of partici-
patory dance in Germany into the future.

The award honours the work of many people. We have passed the baton to each other over many 
years; running when we could, resting when we needed to. Aktion Tanz is a teeny organisation which 
delivers enormous amounts due, at least in part, to the engagement and voluntary activities of its mem-
bers. This award honours a real collective achievement. Yet I have to name three people who have worked 
with endurance, persistence and vision over the years to make Aktion Tanz what it is. Thanks to  
Martina Kessel, Linda Müller and Katharina Schneeweis for your willingness to hold enormous re-
sponsibility, to thread the “red line” through the different initiatives, your attention to detail and for 
holding continuity over the years.
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