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Vorwort - Schirmherr

VORWORT

Der Deutsche Tanzpreis ist der renommierteste Preis fur den Tanz in
Deutschland. Er wird jahrlich seit 1983 vergeben. Gegrundet wurde er von
Ulrich Roehm und dem Deutschen Berufsverband fur Tanzpadagogik
e.V. (DBfT). Seit 2018 wird er durch den Dachverband Tanz Deutschland
verliehen. Mit dem Deutschen Tanzpreis werden Uberragende Person-
lichkeiten des Tanzes in Deutschland geehrt. Das kUnstlerische Schaffen
der Choreograf*innen und Tanzer*innen steht im Mittelpunkt; gleichwohl
konnen auch Personlichkeiten anderer Bereiche des Tanzschaffens oder
zukunftsorientierte Initiativen vorgeschlagen werden.

Schirmherr ist Prof. Dr. Norbert Lammert, Vorsitzender der Konrad-Ade-
nauer-Stiftung und Prasident des Deutschen Bundestages a. D.

In diesem Jahr wird der Deutsche Tanzpreis an Sasha Waltz verliehen,
fur ihre internationale Strahlkraft, ihnr Engagement fur die Strukturen der
freien Tanzszene und allem voran fUr ihr kUnstlerisch einmaliges und Diszi-
plinen sprengendes Gesamtwerk. Dieter Heitkamyp erhalt die Ehrung fur sein
Lebenswerk, fUr seine Errungenschaften als Tanzer, Choreograf und Beforde-
rer der Contact Improvisation in Deutschland, als Tanzpadagoge und vieles
mehr. Explore dance — Netzwerk Tanz fUr junges Publikum wird fUr herausra-
gende Entwicklungen im Tanz ausgezeichnet, denn das Netzwerk schafft es
seit sechs Jahren, kUinstlerischen Tanz an ein junges Publikum zu vermitteln
und setzt sich dafur ein, eine LuUcke in diesem Bereich zu schlieBen.

Die vorliegende Festschrift erscheint zur festlichen Veranstaltung auf
PACT Zollverein in Essen einen Tag vor der Verleihung des Deutschen Tanz-
preises am 12. Oktober 2024 im Aalto-Theater in Essen. Die Laudatio fur die
Preistragerin halt Nele Hertling, die Laudatio fur Dieter Heitkamp halt der
Theaterwissenschaftler Prof. Dr. Gerald Siegmund. Zu Ehren von explore
dance spricht der Bundestagsabgeordnete Helge Lindh.

SCHIRMHERR
Seit vielen Jahren begleitet Prof. Dr. Lammert mit grofRem Interesse und
ideeller Unterstutzung den Preis und den fruheren Trager, den Forderverein
Tanzkunst Deutschland. Die Norbert-Lammert-Stiftung hat wiederholt den
Tanzpreis ZUKUNFT mit einer Dotierung versehen.

Von 1980 bis 2017 war er Mitglied des Deutschen Bundestages, vom 18.
Oktober 2005 bis 24. Oktober 2017 Prasident des Deutschen Bundestages.

Esist uns eine grolRe Ehre, dass mit Prof. Dr. Lammert eine in Politik und
Gesellschaft hoch geschatzte Personlichkeit den Deutschen Tanzpreis als
Schirmherr begleitet.






Programm Kultursalon

PROGRAMM KULTURSALON

Am 11. Oktober, dem Vorabend der Preisverleinung des Deutschen Tanz-
preises 2024, ladt der Dachverband Tanz Deutschland um 19 Uhr zu einem
Kultursalon auf PACT Zollverein in Essen ein. Der Abend bietet den Raum,
die diesjahrigen Preistrager*innen, inre Kunst und ihre Arbeit kennenzuler-
nen und mit ihnen ins Gesprach zu kommen. Er wird moderiert von Michael
Freundt.

Der Abend wird tanzerisch bereichert durch die AuffUhrung des allerers-
ten TanzstUckes, das explore dance in Auftrag gegeben hat: MOVE MORE
MORPH IT!von Anna Konjetzky, MUnchen.

AulRerdem werden in diesem Rahmen die Laudationen fur die beiden
Ehrungen gehalten. Die Laudatio fur Dieter Heitkamp halt der Tanz- und
Theaterwissenschaftler Gerald Siegmund, die Laudatio fUr explore dance halt
der Bundestagsabgeordnete Helge Lindh.

ZuU Ehren von Sasha Waltz spricht — am folgenden Abend im Rahmen der
Gala — die Dramaturgin und Theaterindendantin Nele Hertling.

L audator*innen

GERALD SIEGMUND

Dr. Gerald Siegmund ist Professor fur Angewandte Theaterwissenschaft an
der Justus-Liebig-Universitat GielR3en. Er studierte Theaterwissenschaft, Ang-
listik und Romanistik an der Johann-Wolfgang-Goethe-Universitat in Frank-
furt am Main. Nach seiner Habilitation im Jahr 2005 wurde er zum Assis-
tenzprofessor am Institut fur Theaterwissenschaft in Bern, Schweiz, ernannt.
Von 2009 bis 2011 leitete er den Masterstudiengang Choreographie und
Performance (CuP) an der Universitat Gie3en. Seine Schwerpunkte sind das
Gegenwartstheater und der zeitgendssische Tanz, Asthetik, Theatertheorien,
Performance, Intermedialitat und die vielfaltigen Grenzbereiche des Theaters
zu den anderen Kunsten. Er hat zahlreiche Essays und Texte zu namhaften
Choreograf*innen geschrieben, u.a. zu William Forsythe, Meg Stuart, Jérbme
Bel, Xavier Le Roy und Raimund Hoghe. Zuletzt sind erschienen: Choreogra-
phie als Kulturtechnik, zusammen mit Sabine Huschka, und Theater- und
Tanzperformance zur Einfahrung.

Laudator*innen

HELGE LINDH

Mit einem Magister Artium in Neuerer Deutscher Philologie, Germanistischer
Sprachwissenschaft sowie Neuerer und Neuester Geschichte einschlieBlich
Landesgeschichte schloss Helge Lindh sein Studium ab. Berufliche Erfahrun-
gen sammelte er als wissenschaftlicher Mitarbeiter im Landtag NRW fur die
SPD-Landtagsfraktion. Seit 1999 ist er Mitglied der SPD und war in verschie-
denen Funktionen tatig, u.a. als stellvertretender Vorsitzender der Jusos
Wuppertal und Beauftragter fur Politische Bildung im Vorstand der SPD
Wuppertal. DarUber hinaus war er Vorsitzender der PG Migration und spater
der AG Migration und Vielfalt Wuppertal, sowie Integrationsratvorsitzender
und Mitglied verschiedener Gremien zur FlUchtlings- und Zuwanderungspo-
litik. Seit 2017 vertritt er seinen Wahlkreis Wuppertal als direktgewahlter Bun-
destagsabgeordneter. Im Bundestag bekleidet er das Amt des kultur- und
medienpolitischen Sprechers. Er leitet die AG Demokratie und ist ordentli-
ches Mitglied des Innenausschusses.

NELE HERTLING

Nele Hertling, 1934 in Berlin geboren. Studium der Philosophie, Germanistik
und Theaterwissenschaft an der Berliner Humboldt Universitat. Freiberufli-
che Tatigkeit bei Sendern und Verlagen. 1963 bis 1988 wissenschaftliche Mit-
arbeiterin an der Akademie der Kunste (West) fur die Abteilungen Musik und
Darstellende Kunste. 1970 grundete sie dort, gemeinsam mit Dirk Scheper,
das jahrliche Festival Pantomime Musik, Tanz Theater (PMTT). 1986 wurde sie
mit der Leitung der Werkstatt Berlin fur das Gesamtprogramm von Berlin —
Kulturstadt Europas 1988 beauftragt. Daraus folgte 1989 die Grindung und
Leitung (bis 2002) des Hebbel-Theaters Berlin als internationales Produk-
tions- und Prasentationshaus. Hier entstand auch das bis heute erfolgreiche
Festival Tanz im August. Von 2003 bis 2006 Ubernahm sie die Leitung des
Berliner KUnstlerprogramms des DAAD.

Seit 1998 ist sie Mitglied, von 2006 bis 2015 Vizeprasidentin und seit 2016
Direktorin der Sektion Darstellende Kunst der Akademie der Kunste. Sie ist
weiterhin in Berliner und internationalen Initiativen aktiv. Unter ihren zahlrei-
chen Auszeichnungen waren der Deutsche Tanzpreis 2018 und der Theater-
preis Berlin 2024 der Stiftung PreuBische Seehandlung.



Move More Morph It!

MOVE MORE MORPH [T!

CHOREOGRAFIE, KONZEPT  Anna Konjetzky
KOMPOSITION, LIVE-MUSIK ~ Sergej Maingardt
TANZ Sahra Huby
MENTORING Moos van den Broek

Urauffiihrung: 7. Oktober 2018, KOSK Miinchen. Fiir Publikum ab 8 Jahren.

Wer, wie und was kann ich sein? Ein Korper vertont sich selbst und liefert
damit den Soundtrack fur eine Reise durch unterschiedliche Identitaten,
SelbstentwUrfe und phantastische Figuren. GrofR3e Effekte und feine Téne
tricksen dabei die Wahrnehmung aus und wecken die Neugier auf einen
kreativen Umgang mit Zuschreibungen.

Anna Konjetzky schuf fur das bundeslanderUbergreifende Netzwerk
explore dance mit MOVE MORE MORPH IT! zum wiederholten Male eine
Arbeit fur junges Publikum. Die Tanzperformance im Pop-up-Format kann
an unterschiedlichen Orten aufgefuhrt werden: in Schulen, Galerien, Thea-
tern, im offentlichen Raum. So bringt sie den Tanz direkt zum Zielpublikum,
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Move More Morph It!

unabhangig von dessen sozialem Hintergrund oder schon vorhandener
Theatererfahrung, und ermaéglicht kulturelle Teilhabe. ,\Wir sprechen Kinder,
Jugendliche und Erwachsene gleichermafen an und erleben ein wunderba-
res Feedback. Seit der Premiere konnten wir mit rund 60 AuffUhrungen bun-
desweit und international touren — von Johannesburg bis Laos, von Mexico
City bis Reutlingen und Kopenhagen®, so Anna Konjetzky.

Die Munchner Choreografin und Kunstlerin Anna Konjetzky erarbeitet seit 2005 international
tourende Tanzstlcke und Tanz-Installationen. Ihr choreografisches Denken ist eine Praxis der
Reflexion und Transformation, die immer in einem gesellschaftspolitischen Kontext eingebet-
tet ist und eine queer-feministische Perspektive einnimmt. Anna Konjetzky erhielt zahlreiche
Stipendien und Auszeichnungen; ihre Tanz-Installation Abdricke, in der ebenfalls Sahra Huby
tanzte, wurde zur Tanzplattform Deutschland eingeladen.
Hubys kinstlerischer Weg ist nicht ausschlieBlich, aber kontinuierlich eng mit Anna

Konjetzky verknUpft, die mit ihr viele Tanzstlcke geschaffen hat, darunter weitere Solos wie

chipping und Uber die wut, fir das Huby eine FAUST-Preis-Nominierung erhielt.



Programm Tanz-Gala

PROGRAMM TANZ-GALA

MODERATION: Siham El-Maimouni

Redakteurin und Moderatorin beim Westdeutschen Rundfunk

DEUTSCHE GEBARDENSPRACHE: Elisabeth Brichta und Esther Schuler
AUDIODESKRIPTION: Felix Koch und Jutta Poli¢

DOLMETSCHERINNEN ENGLISCH: Nadine Hegmanns und Andrea Wilming
VIDEOPORTRATS: Siegersbusch Film

TANZ carmen (Ausschnitt)
Choreografie Johan Inger Musik Georges Bizet,
Rodion Schtschedrin, Alvaro Dominguez Vazquez
Besetzung Compagnie des Aalto Ballett Essen

GRUSSWORTE Thomas Kufen

Oberblirgermeister der Stadt Essen

VIDEOBOTSCHAFT Ina Brandes

Ministerin flir Kultur und Wissenschaft des Landes NRW

Claudia Roth

Beauftragte der Bundesregierung fur Kultur und Medien

TANZ Chotto Desh (Ausschnitt)

Choreografie Akram Khan Regie & Adaptation Sue Buckmaster
Musik Jocelyn Pook Besetzung Jasper Narvaez, Nicolas

Ricchini

FILMPORTRAT explore dance — Netzwerk Tanz fur junges Publikum

PREISVERLEIHUNG Ehrung fur herausragende Entwicklung im Tanz

Preisltibergabe

TANZ Radical Cheerleading (Ausschnitt)

Choreografie ZUfit Simon  sound Fredrik Olofsson Besetzung
Erika Leo, Sophie Prins, Sunayana Shetty, Cary Shiu, Zufit Simon
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FILMPORTRAT

PREISVERLEIHUNG

TANZ

PREISVERLEIHUNG

TANZ

Programm Tanz-Gala

Dieter Heitkamp

Ehrung fur das Lebenswerk

Preisliibergabe

In the Middle, Somewhat Elevated (Ausschnitt)

Choreografie William Forsythe Musik Thom Willems mit
Leslie Stuck Besetzung Polina Semionova und Martin ten
Kortenaar, Staatsballett Berlin

PAUSE

Deutscher Tanzpreis 2024
Laudatio von Nele Hertling

Ubergabe des Preises und Dankesworte

Sasha Waltz

InC

Choreografie Sasha Waltz Musik Terry Riley, live gespielt von
Musikfabrik Landesensemble NRW Besetzung Sasha Waltz
& Guests

Die Moderatorin Siham El-Maimouni aus Duisburg studierte neben ihrer
journalistischen Tatigkeit Politik- und Verwaltungswissenschaft sowie
Soziologie. Nach ihrem Volontariat bei Antenne Dusseldorf und freiberufli-
chen Tatigkeiten fur Zeitungen und Radiosender war sie 2010 fur mehrere
Redaktionen des WDR tatig. Ihre Arbeit wurde mehrfach ausgezeichnet,
u. a. mit dem Deutschen Radiopreis 2015 fur die beste Moderation. Sie
moderiert seit 2016 im Kulturmagazin Westart im WDR Fernsehen, seit
2020 im landespolitischen WDR-Magazin Westpol und seit 2021 auch
beim ARD-Kulturmagazin ttt — titel thesen temperamente. 2020 fuhrte sie

erstmals durch die festliche Gala des Deutschen Tanzpreises.

n



Carmen
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Carmen - Ballett
iNn zwel Akten (Danse Bohéme)

CHOREOGRAFIE Johan Inger

MUSIK Georges Bizet, Rodion Schtschedrin, arrangiert von
Alvaro Dominguez Vazquez,
CD-Aufnahme

BUHNE Curt Allen Wilmer, Leticia Ganan Calvo
KOSTUM David Delfin

LICHTDESIGN Tom Visser

DRAMATURGIE Gregor Acufa-Pohl, Laura Bruckner
EINSTUDIERUNG Toby Mallit, Javier Rodriguez

TANZ Compagnie des Aalto Ballett Essen

Urauffilhrung: am 9. April 2015 mit der Compariia Nacional de Danza im Teatro de la Zarzuela in
Madrid. Die Essener Ubernahme (Premiere 13. Oktober 2024) wird geférdert von der Sparkasse
Essen aus Mitteln der Lotterie PS - Sparen und Gewinnen, dem Freundeskreis Theater und Phil-

harmonie Essen e. V. und durch eine private Spende der Eheleute Sunhild und Christian Sutter.

Carmen wird von allen Seiten umschwarmt und begehrt; der Soldat Don
José verfallt ihren VerfUhrungskunsten. Seine Liebe aber engt sie ein, und
so gibt sie sich dem nachsten Abenteuer hin, wahrend Josés Eifersucht
wachst. Vielfaltige Fragen wirft die Geschichte Carmens auf, der Titelheldin
von Georges Bizets gleichnamiger, 1875 uraufgefuhrter Oper; und bis heute
inspiriert die Dreiecksgeschichte Kunstschaffende aller Gattungen. Nach
Ben van Cauwenberghs neoklassischer Ballett-Interpretation von 2011 wid-
met sich die Compagnie des Aalto Ballett Essen dem Mythos der vermeint-
lichen ,femme fatale” nun in der Choreografie Johan Ingers mit Mitteln des
modernen Balletts. Inger wirft einen neuen Blick auf die Erzahlung. Es ist die
Perspektive eines Kindes, das unfreiwillig Zeuge des todlichen Geschehens
wird. Ein Psychogramm der Figuren, deren unbewusste Triebe in Schatten-
gestalten sichtbar werden, mit Don José im Zentrum und dessen Liebes-
kummer und Obsession fur die selbstbestimmte Carmen.

Der Schwede Inger begann als Tanzer im beriGhmten Nederlands Dans Theater 1996 zu choreo-
grafieren. Seine Werke sind weltweit gefragt und werden von vielen Compagnien getanzt. Seine
Carmen-Fassung war sein erstes abendfullendes Ballett. 2016 erhielt er fUr sie den renommierten
Prix Benois de la Danse. Die Carmen-Suite, zu welcher der Komponist Rodion Schtschedrin 1967

Bizets Melodien verarbeitete, wird erganzt von Neukompositionen des Spaniers Marc Alvarez.

11371vd OLVY :0104

Carmen
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Chotto Desh
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Chotto Desh (Ausschnitt)

CHOREOGRAFIE Akram Khan
REGIE UND ADAPTATION Sue Buckmaster
TEXTE Karthika Nair, Sue Buckmaster, Akram Khan

KOMPOSITION Jocelyn Pook

LICHTDESIGN Guy Hoare
VISUALS UND ANIMATION  Tim VYip, YeastCulture
TANZ Jasper Narvaez, Nicolas Ricchini

Urauffihrung am 23. Oktober 2015 bei DanceEast, Ipswich, GroBbritannien

Ein Kind versucht, seinen Platz in der Welt zu finden. Akram Khans Solo Desh
von 2011 wurde weltweit ein groBer Erfolg. So schuf der Choreograf 2015 mit
Hilfe der Theaterregisseurin Sue Buckmaster eine Version fur Kinder ab 7
Jahren und ihre Familien. Chotto Desh, Ubersetzt ,Kleine Heimat", ist die
getanzte Geschichte eines Erwachsenen, der zurlUcktaucht in frihe Erinne-
rungen. In die Erfahrungen eines Kindes, das in zwei vollig unterschiedlichen

Gesellschaften aufwachst, in der Kultur der Bangladeshis und der britischen.

FOTO: CAMILLA GREENWELL
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Chotto Desh

Es ist die Geschichte eines Erwachsenwerdens und eine einnehmende Show,
die Kathak- und zeitgendssischen Tanz, Sprache, Schauspiel, speziell kom-
ponierte Musik und traumahnliche Videoanimationen miteinander mischt.
Chotto Desh feiert die Starke des menschlichen Geistes in der modernen
Welt.

Der britisch-bengalische Tanzer und Choreograf Akram Khan ist ein Vertreter des jahrhun-
dertealten Kathak aus dem Norden Indiens. Als ,contemporary kathak" bezeichnet er seine
Choreografien, in denen er den an strenge Regeln gebundenen Tanz mit westlichen Techni-
ken anreichert — und umgekehrt. Seine im Jahr 2000 in London gegriindete Company tourt
mit seinen Stlcken weltweit: Solos, Duette, die aus Klnstlerbegegnungen entstanden, bis zu
Gruppenchoreografien. Zu den Werken gehéren Outwitting the Devil, XENOS, Until the Lions,
Kaash, iTMOi (in the mind of igor), Gnosis, zero degrees und Vertical Road, ein Auftragswerk fur

die Ruhrtriennale 2010.

15



Radical Cheerleading

Radical Cheerleading (ausschnity

CHOREOGRAFIE Zufit Simon

CO-KREATION, TANZ Erika Leo, Sophie Prins, Sunayana Shetty, Cary Shiu,

Zufit Simon
SOUND Fredrik Olofsson
LICHTDESIGN JOM
KOSTUM Mirella Oestreicher
OUTSIDE EYE Clarissa Régo, Moritz Gagern
PRODUKTIONSLEITUNG Dietrich Oberlander

Urauffihrung: 18. November 2022, LOT-Theater, Braunschweig

Diese sportlich-nachdenkliche Choreografie passt zu aufgewuhlten Zeiten,
in dem sie das Aufrutteln von Menschen zum Thema macht. Und das in
erster Linie, buchstablich, mit Kérpern, mit Bewegung. So werden die Worte
zu Rufen mit hartem Atem und Muskeln. Mit dem Stuck verfremdet Zu-

fit Simon das sportlich-frohliche Cheerleading, wie es schon feministische

16
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Radical Cheerleading

und Queer-Bewegungen in den USA mit dem 1996 erfundenen ,radical
cheerleading” taten. Der Anlass fur das Stuck war, wie die Choreografin sagt,
ihre Sorge um politische Roll-backs, gerade auch bei Frauenrechten. Wie
konnte sie protestieren, als Frau, als Mutter von zwei S6hnen? ,Mein Korper
ist mein Mittel*, und ihre Kunst.

Inzwischen reiht die fur den FAUST-Preis 2023 nominierte und mit dem
Preis des Best OFF Festivals Freier Theater 2024 der Stiftung Niedersachsen
ausgezeichnete Produktion ein Gastspiel ans andere.

Die Performerin und Choreografin Zufit Simon wurde in Israel geboren, wo sie ihr Abitur mit
Tanzabschluss absolvierte. AnschlieBend studierte sie Zeitgendssischen Tanz an der Hochschule
fur Musik und Darstellende Kunst in Frankfurt am Main. Sie lebt in Berlin und ist verbandelt, ,im
Dreieck", wie sie sagt, mit MUnchen und Braunschweig, wo sie auch probt, auffihrt, Produ-
zenten hat, Gelder akquiriert. Funf Jahre war sie zudem am Theaterhaus Jena beschaftigt. Ihre
Arbeiten wurden auf nationalen und internationalen Festivals gezeigt; fur die Tanzplattform
Deutschland in Hamburg 2014 wurde ihr choreografisches Konzert | LIKE TO MOVE IT ausge-
wahlt.

Melanie Suchy

17



In the Middle, Somewhat Elevated
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N the Middle, Somewhat
Elevated (Pas de deux)

CHOREOGRAFIE William Forsythe

MUSIK Thom Willems mit Leslie Stuck

BUHNE, KOSTUME, LICHT  William Forsythe

TANZ Polina Semionova und Marten ten Kortenaar,
Staatsballett Berlin

TECHNISCHE UMSETZUNG Tanja Ruhl

BUHNE & LICHT Tanja RUNI

EINSTUDIERUNG Kathryn Bennetts

Urauffihrung am 30. Mai 1987 mit Sylvie Guillem und Laurent Hilaire, Ballet de I'Opéra de

Paris, Palais Garnier

.In the Middle, Somewhat Elevated ist ein Thema mit Variationen im
strengsten Sinne. Es nutzt die akademische Virtuositat des klassischen
Balletts und erweitert und beschleunigt deren traditionelle Figuren. Durch
die verlagerte Ausrichtung der Positionen und die Betonung der Ubergange
erhalten die Bewegungen eine unerwartete Kraft und Dynamik, die sie inren
eigenen Ursprungen unahnlich macht®, schreibt William Forsythe Uber sein
1987 von Rudolf Nurejew fur das Ballett der Pariser Oper in Auftrag gegebe-
nes Stuck. Der Amerikaner schuf hiermit eine der wegweisenden Choreogra-
fien des 20. Jahrhunderts. Sein Ziel war, Neukombinationen innerhalb des
klassischen Bewegungsmaterials zu finden und so den akademischen Tanz
zu einer Form der lebendigen Kommunikation zu machen. Dazu dienen

die multidimensionale Ausrichtung des Tanzer*innen-Korpers im Raum, die
Balance/Off-Balance, zufallig wirkende und doch rivalisierende Begegnun-
gen der Tanzer*innen, eine athletische Strenge und ins Extreme nach auf3en
gespannte GliedmalRen. Der finale Pas de deux ist einer der Hohepunkte der
Choreografie. Forsythe dehnt die Grenzen des klassischen Balletts und der
tanzerischen Moglichkeiten aus — und die Seherfahrungen des Publikums.

William Forsythe wurde 2004 mit dem Deutschen Tanzpreis ausgezeichnet; 2024 erhalt er den
Kyoto-Preis. Geboren 1949 in Long Island, New York, ist er seit Uber 50 Jahren als Choreograf ta-
tig. Er leitete das Ballett Frankfurt ab 1984, von 2005 bis 2015 die Forsythe Company. 1999 erhielt
er eine Honorarprofessur an der HfMDK Frankfurt, deren Tanzabteilung Dieter Heitkamp ab 2001
leitete; seitdem entwickelte sich dort eine rege und sehr fruchtbare Arbeitsbeziehung mit seiner

Company. Uber 40 ,Forsythe-Tanzer*innen* waren und sind dort tatig, u.a. als Professor*innen.

dI3TANM TINAY 'SOLOA

In the Middle, Somewhat Elevated
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INn C

KONZEPT, CHOREOGRAFIE Sasha Waltz

MUSIK Terry Riley: In C
MUSIKER*INNEN Musikfabrik Landesensemble NRW e. V.
KOSTUM Jasmin Lepore

LICHTDESIGN Olaf Danilsen

KONZEPT, DRAMATURGIE ~ Jochen Sandig

TANZ , CO-CHOREOGRAFIE Sebastian Abarbanell, Alessandra Defazio, Rosa
Dicuonzo, Davide Di Pretoro, Agnieszka Jachym,
Margaux Marielle-TréhoUart, Dominique McDougal,
Sean Nederlof, Zaratiana Randrianantenaina, Wibke
Storkan, Stylianos Tsatsos, Sasha Waltz & Guests

Urauffliihrung am 6. Méarz 2021 im Livestream aus dem Radialsystem in Berlin. Eine Produktion
von Sasha Waltz & Guests.
In C von Terry Riley © Associated Music Publishers Inc./Edition Wilhelm Hansen. With permis-

sion of Bosworth Music GmbH/Wise Music Group

FOTO: JO GLINKA
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,ES geht darum, allein und gemeinsam Entscheidungen zu treffen, sich
miteinander zu vernetzen, zuzuhoren, sich gegenseitig zu unterstutzen,
zusammenzuwachsen, sich Raum zu geben, zu splren, was gebraucht wird,
was man zum Wohle der gesamten Gemeinschaft auf der BUhne tun kann
und niemanden zuruckzulassen. Viele dieser Ideen bilden die Grundlage
der Demokratie und sind das, was in unseren sich standig verandernden
GCesellschaften in diesem Moment bendtigt wird®, schreibt Sasha Waltz. Die
Compagnie nennt ihre kinstlerische Arbeit ,eine permanente Suche nach
Empathie und Mitmenschlichkeit. Sie stemmt sich gegen jede Form von
Diskriminierung, Gewalt und Ideologie und tritt fUr die demokratischen Wer-
te einer offenen und diversen Gesellschaft ein. Dafur steht im Besonderen
auch das Projekt In C, nicht nur ein politisches Stlck, sondern tatsachlich ein
demokratischer Prozess in Tanz und Musik®.

Die Tanzcompagnie Sasha Waltz & Guests begann 2021 einen neuartigen kUnstlerischen Prozess,
aus dem kontinuierlich sowohl digitale wie Live-Formate hervorgehen. Musikalische Grundlage
ist Terry Rileys In C (1964), eine in seiner Zeit revolutionare, offene Komposition, die gemeinhin
als erstes Werk der Minimal Music gilt. Basierend auf diesem Meilenstein der Musikgeschichte
entwickelte Sasha Waltz gemeinsam mit ihren Tanzer*innen choreografisches Material, das

einer ahnlich variablen Struktur folgt und bewusst nicht als fertiges Buhnenstiick angelegt ist.

InC
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SASHA WALTZ

JURYBEGRUNDUNG

Fdr ihre internationale Strahlkraft, ihr Engagement fur die Strukturen der
freien Tanzszene und allem voran fur ihr kinstlerisch einmaliges und Dis-
ziplinen sprengendes Gesamtwerk wird Sasha Waltz mit dem Deutschen
Tanzpreis 2024 ausgezeichnet.

Als Tanzerin, Choreografin und Regisseurin, deren Lebens- und Arbeits-
mittelpunkt in Berlin verortet ist, hat sie mit ihrer Kunst die Entwicklung des
zeitgendssischen Tanzes seit Beginn der neunziger Jahre mafRgeblich mitge-
pragt. Dabei hat sie ihre unverwechselbare choreografische Handschrift und
inren asthetischen Zugriff bis heute weiterentwickelt. Sasha Waltz ist un-
bestritten national und international eine der renommiertesten deutschen
Kunstlerinnen im Bereich des Tanzes.

Ihr umfangreiches Werk umfasst verschiedene Schaffensperioden: die
frahen intimen, erzahlerisch-humoristischen Stucke, die sie in den 90er-
Jahren an den Sophiensezelen entwickelte, die grof3en, imposanten, ganz
auf die Beziehungen von Kérper und Raum fokussierten Tanzproduktionen
an der SchaubUhne am Lehniner Platz in Berlin Anfang der 2000er-Jahre.
Dem folgten die Auseinandersetzungen mit der Kunstgattung Oper, die zu
einem neuen Genre, der ,choreografischen Oper” fUhrten. Nicht nur in ihren
Raumerkundungen im Rahmen der Dialoge-Projekte hat sie Kunstler*innen
verschiedener Disziplinen in den Austausch gebracht, sondern durch inr
gesamtes (Euvre zieht sich ihre intensive Forschung zu neuen Beziehun-
gen zwischen bildender Kunst und Tanz sowie zeitgendssischer Musik und
zeitgendssischem Tanz hindurch. Jungst schuf sie auch Choreografien, die
sowohl von professionellen als auch nicht-ausgebildeten Tanzer*innen ge-
tanzt werden konnen. Mit all diesen unterschiedlichen Ansatzen hat sie den
zeitgendssischen Tanz bereichert und die Entwicklung anderer Kunstgattun-
gen maf3geblich mit beeinflusst.

In enger Zusammenarbeit mit ihrem Lebens- und Arbeitspartner Jo-
chen Sandig hat sie dem Tanz immer wieder neue Raume erschlossen und
national sowie international neue Publika fur den Tanz gewonnen. Mit Sasha
Waltz & Guests schufen sie eine Kompaniestruktur, die der Klnstlerin grof3e
internationale Kooperationen genauso ermoglicht wie das Experimentie-
ren mit neuen Formen und in der auch Tanzer*innen der Kompanie in ihrer
Kreativitat gefordert werden.

FOTO: HERLINDE KOELBL
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Biografie

Sasha Waltz wurde 1963 in Karlsruhe geboren. Mit fUnf Jahren erhielt sie
ihren ersten Tanzunterricht bei der Wigman-Schulerin Waltraut Kornhas. Als
Jugendliche begeisterte sie sich fur Contact Improvisation. Von 1983 bis 1987
studierte sie Tanz und Choreografie an der School For New Dance Develop-
ment in Amsterdam und ging dann fur zwei Jahre nach New York, wo sie in
den Kompanien von Pooh Kaye, Yoshiko Chuma & School Of Hard Knocks
und Lisa Kraus & Dancers tanzte.

Mit einem Stipendium des Kunstlerhauses Bethanien kam sie 1992
nach Berlin. Gemeinsam mit Jochen Sandig grundet sie 1993 Sasha Waltz
& Guests. Sie ist Mitbegrinderin der Sophiensaele (1996) und des Radialsys-
tems (2006) in Berlin. Von 1999 bis 2004 war sie Mitglied der Leitung der
SchaubUhne am Lehniner Platz, wo Stlcke wie Kdrper, S und noBody so-
wie die choreografische Installation insideout entstanden. Die Entwicklung
innovativer, spartenUbergreifender AuffUhrungs- und Kreationsformen ist
ein Schwerpunkt ihrer kUnstlerischen Arbeit. Ihre interdisziplinaren Dialoge-
Projekte realisierte sie u. a. im Judischen Museum Berlin (1999), im Neuen
Museum Berlin (2009) und im MAXXI in Rom (2009). Mit Dido & Aeneas zur
Musik von Henry Purcell schuf sie 2005 ihre erste choreografische Oper, die
am Grand Théatre de Luxembourg uraufgefuhrt wurde. Medea zur Musik

FOTO: SASHA WALTZ IN »TRAVELOGUE | - TWENTY TO EIGHT« ©DIRK BLEICKER
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von Pascal Dusapin und dem Text von Heiner Muller kam 2007 ebenfalls
dort heraus. Fur die Opéra National de Paris choreografierte sie im Oktober
2007 Romeéo et Juliette zur Dramatischen Sinfonie von Hector Berlioz.
Jagden und Formen (Zustand 2008) mit der Musik von Wolfgang Rihm
wurde im Fruhjahr 2008 in Zusammenarbeit mit dem Ensemble Modern
in Frankfurt am Main uraufgefUhrt. 2010 folgte die UrauffUhrung ihrer cho-
reografischen Oper Passion von Pascal Dusapin am Théatre des Champs-
Elysées in Paris; 2011 Matsukaze zur Komposition von Toshio Hosokawa,
Premiere am Opernhaus La Monnaie in Brussel. Sacre zur Musik von Igor
Strawinksky feierte 2013 Premiere im neu erdffneten Mariinsky Theater St.
Petersburg.

Ab August 2019 leiteten Sasha Waltz und Johannes Ohman als Doppel-
spitze das Staatsballett Berlin. Schon nach funf Monaten beendeten sie ihre
gemeinsame Intendanz. Im Jahr 2021 entwickelt Waltz die Arbeit In C, basie-
rend auf Terry Rileys gleichnamiger Komposition. Zu ihren aktuellen Arbeiten
zahlen SYM-PHONIE MMXX zur Auftragskomposition von Georg Friedrich
Haas (2022), Beethoven 7 (2023) und Johannes-Passion (2024).

Sasha Waltz hat zahlreiche Auszeichnungen erhalten, darunter das Bun-
desverdienstkreuz (2010). Am 29. Februar 2024 wurde sie vom franzosischen
Kulturministerium zum Commandeur de I'Ordre des arts et des lettres ernannt.

Sandra Luzina
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FOTO: SASHA WALTZ / PROBE ,JOHANNES-PASSION* 2024 ©SEBASTIAN BOLESCH

FOTO: SASHA WALTZ IN »TRAVELOGUE | - TWENTY TO EIGHT« ©DIRK BLEICKER

Sasha Waltz - GruBBwort

GrulRwort

JOE CHIALO, BERLINER SENATOR FUR KULTUR UND GESELLSCHAFTLICHEN ZUSAMMENHALT

Mich faszinieren zahlreiche Aspekte am Wirken von Sasha Waltz: Zum einen
beeindruckt die ungemeine Vielschichtigkeit ihres Uber drei3ig Jahre ent-
wickelten Repertoires — vom abstrakten Spiel mit Alltagsobjekten in Twenty
to eight Uber Meilensteine des zeitgenossischen deutschen Tanztheaters,
geschaffen mit Produktionen wie Korper, Uber die Vielzahl an erfolgreichen
Operninszenierungen wie etwa Dido & Aeneas bis hin zur RUckbesinnung
auf Elemente der Minimal Art in der Produktion /n C.

AuBerdem beeindruckt mich die Bestandigkeit ihrer erfolgreichen kUnst-
lerischen Karriere, die auf Uber dreil3ig Jahre nationaler wie internationaler
Ensemblearbeit aufbaut, verbunden mit kinstlerischen Neuerfindungen mit
ihrer Kompanie Sasha Waltz & Guests.

Zuletzt mochte ich in dieser Festschrift die Kindertanzcompany von
Sasha Waltz nicht unerwahnt lassen und Sasha Waltz fur ihr langjahriges
Engagement im Bereich der kulturellen Bildung danken.

Von Herzen gratuliere ich Sasha Waltz zur langst Uberfalligen Auszeich-
nung Mmit dem Deutschen Tanzpreis 2024. Ihre Arbeit ist ein groBartiges,
lebendiges Werk — made in Berlin.

lhr
Joe Chialo
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Freiheit und Verantwortung

WURDIGUNG VON SANDRA LUZINA,
FREIE TANZ- UND THEATERJOURNALISTIN, BERLIN

Als Sasha Waltz & Guests 2023 ihr drei3igjahriges Bestehen feierten, war die
Freude im Ensemble grof3. FUr Sasha Waltz war dies auch ein Anlass, um
zurlckzublicken — mit durchaus gemischten Gefuhlen. ,Im Grunde waren wir
dreiBBig Jahre im Ausnahmezustand", sagte sie im Interview. ,Es war nicht so,
dass uns alles in den Schof3 gefallen ist. Wir haben sehr viel und hartnackig
gearbeitet.” Sie schien damals selbst ein wenig verwundert darUber, dass sie
all die Jahre durchgehalten hat. So kometenhaft inr Aufstieg auch war, auf
ihnrem Weg an die Spitze musste sie schwierige Phasen durchmachen. Sie ist
gewachsen an den Krisen.

Die Anfange waren aufregend, bezaubernd. Als Sasha Waltz 1993
mit einem Stipendium nach Berlin kam, galt sie als Geheimtipp. Fur inr
erstes Dialoge-Projekt lud sie improvisationsfreudige Tanzer*innen und
Musiker*innen ein, um mit ihnen zu experimentieren. Die Showings
waren wild, verrickt und sehr physisch. Sie legten den Grundstein fur
das StUck Twenty to Eight, den Auftakt der Travelogue-Trilogie. In dem
surreal-humorvollen Wohngemeinschaftsdramolett traf Waltz genau das
Lebensgefuhl der frihen 1990er-Jahre. Zudem liel3 sich hier eine ganz
neue Asthetik bestaunen. Die 30-Jahrige avancierte Uber Nacht zum
hochgehandelten Jungstar.

Den interdisziplinaren Ansatz, das dialogisch orientierte Arbeiten, behielt
sie bei, es ist bis heute das Kraftzentrum ihres Schaffens. Ihre kunstlerische
Bilanz ist eindrucksvoll: Uber 80 Produktionen, an denen mehr als 300
,Guests" aus Architektur, bildender Kunst, Literatur, Modedesign und Musik
und Tanz mitgewirkt haben. Und Jochen Sandig. Mit ihm hatte Waltz stets
einen verlasslichen Partner an ihrer Seite. Im Nachwende-Berlin fand das
Paar ein ideales Betatigungsfeld. Sie grindeten 1993 Sasha Waltz & Guests
und eroberten dem Tanz immer neue Raume in der Stadt. ,Das hat immer
ineinandergegriffen: die Kunst und die Struktur zu schaffen, die Raume zu
schaffen, in der die Kunst stattfinden kann*, so Waltz.

Lasse ich ihr Schaffen Revue passieren, habe ich solche unterschiedlichen
Raume vor Augen: die &ffentlichen Raume, die sie erschlossen und erkundet
hat — fUr die Aufsehen erregenden Dialoge-Projekte im von Daniel Libeskind
entworfenen Judischen Museum oder im Neuen Museum Berlin, das
David Chipperfield gestaltet hat. Die BUhnenraume, die sie mitgestaltet
und ausgelotet hat, Innenraume oder abstrakte Raume, mal mit gekippter
Spielflache, mal mit einer sich senkenden Decke. Die Bewegung entfaltet
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sich stets aus dem Verhaltnis des Korpers zu der spezifischen Umgebung.
Der Raum also als Ausgangspunkt fur die Kreationen. Bevor die Hackeschen
Hofe zum touristischen Hotspot wurden, nutzte Waltz dort eine ganze Etage
zum Proben. Diese realen Raume beeinflussten das Buhnenbild und die
Farbgebung von Twenty to Eight.

Als freie Spielstatte grindeten Sasha Waltz und Jochen Sandig 1996 die
Sophiensaele. Die Erdéffnungsproduktion Allee der Kosmonauten bescherte
inr gleich eine Einladung zum Berliner Theatertreffen. Die Choreografin
hatte damals Interviews mit Bewohner*innen von Plattenbauten gemacht.
Das Prekare der beengten Wohnverhaltnisse fangt sie ein in einem herrlich
Uberdrehten Stuck. Die Tanzer*innen lUmmeln sich auf einem scheulichen
Sofa und kommen sich dann standig in die Quere.

Im Jahr 2000 der Schritt in die Institution: Waltz und Sandig Ubernahmen
gemeinsam mit Thomas Ostermeier und Jens Hillje die kUnstlerische
Leitung der SchaubuUhne am Lehniner Platz. Die architekturbegeisterte
Waltz spurte, dass der monumentale Buhnenraum des Mendelsohn-Baus
nach einer anderen Asthetik verlangte. hre Eréffnungsproduktion Kérper
streift alles Erzahlerische ab: Mit kihlem Blick erkundet sie die stoffliche
Beschaffenheit des Menschen. Dabei gelingen ihr Kérper-Bilder zwischen
Harte und Verletzlichkeit, die lange nachwirken.
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Sasha Waltz pochte auf die Gleichberechtigung von Theater und Tanz; nach
Querelen verliel3 sie nach vier Jahren die SchaubUhne. Die Kompanie wurde
erneut unabhangig. Die SchaubuUhnen-Jahre waren dennoch eine sehr
wichtige Zeit fur Sasha Waltz, denn hier hatte sie die Maglichkeit, fur eine
grof3e Buhne zu choreografieren, mit einem festen Ensemble zu arbeiten
und die Werkstatten zu nutzen. Nun stellte sich erneut die Frage, welche
Arbeitsstrukturen man als unabhangige Kompanie etablieren, welche man
sich leisten kann.

2006 grundete Jochen Sandig mit dem Musikmanager Folkert Uhde
das Radialsystem V. Hier haben Sasha Waltz & Guests seitdem ihren
Produktionsort. FUr AuffUhrungen von Projekten mittlerer GroRe ist es ideal.
Um grofRe Produktionen zeigen zu kdnnen, muss Waltz sich aber andere
Spielorte suchen. Kein festes Haus zu haben, an dem sie ihr Repertoire
zeigen kann, empfindet sie heute als grofRtes Manko.

Mit der Hinwendung zum Musiktheater lautete Sasha Waltz wieder
eine neue Phase ein. In Purcells Dido & Aeneas erprobte sie 2005 erstmals
das Konzept der ,choreografischen Oper" und schuf eine neuartige
Verschmelzung von Tanz, Gesang und Musik. ,Mit herausragenden
Orchestern, Dirigenten und Sangern zu arbeiten, war fUr mich sehr
bereichernd und hat mich auch wachsen lassen®, sagt sie. Die sehr
aufwendigen Inszenierungen zusammen mit Koproduzent*innen zu
stemmen, war aber jedes Mal eine grof3e Herausforderung. Sasha Waltz
arbeitete wie im Rausch. Die Euphorie kippte irgendwann um in die totale
Erschopfung.

Immer wieder hat Sasha Waltz Neues ausprobiert und Grenzen
verschoben. Sie ist Choreografin und Theaterunternehmerin, hat die
Nachteile und die VorzUge des freien Arbeitens kennengelernt. Das hat ihr
eine grof3e Flexibilitat abverlangt — aber sie schaffte es, auf die Erfordernisse
des Moments zu reagieren. Dies demonstriert bestens ihr Projekt /n C zur
Minimal Music von Terry Riley, das sie 2021 mitten im Lockdown initiierte.
Trotz der Kontaktbeschrankungen zur damaligen Zeit atmet die farbenfrohe
Auffihrung den Geist von Freiheit und Offenheit.

Analog zu den musikalischen Figuren von Riley entwickelt Waltz ein
System aus 53 Bewegungsfiguren. So entstand eine variable Struktur:

Die Tanzer*innen treffen inre Entscheidungen im Moment. Das heitere
Ensemblestlck veranschaulicht das Wechselspiel von Freiheit und
Verantwortung. Die gesellschaftliche Dimension hat Waltz mitbedacht: ,\Wir
sind als Kollektiv abhangig voneinander. Wie weit geht unsere Freiheit?
Wie weit kbnnen wir uns vorwagen, ohne die Gruppe, das Ensemble zu
gefahrden? Es ist ein spannender Prozess, das zu durchleben und zu
durchleuchten.”

Sasha Waltz - Wiirdigung

Mittlerweile wurde /n C an vielen Orten in unterschiedlichen Besetzungen
aufgefuhrt, von Profis und von Laien unterschiedlichen Alters. Sasha Waltz
spricht mit Begeisterung von ihrem ,Community-Projekt"”. Jede AuffUhrung
ist anders. In wechselnden Konstellationen wird ein demokratischer Prozess
eingeUbt — und zugleich die Tanzlust geweckt. Die Tanz-Community von /In C
wachst immer weiter.

Vielleicht tréstet das ein wenig: Denn von inrem Traum, ein festes
Ensemble mit 20 Tanzer*innen zu etablieren, musste Sasha Waltz sich
verabschieden. Es gelang ihr aber, ihre Truppe zusammenzuhalten. Zwar
kann sie sich nur sechs festangestellte Tanzer*innen leisten, aber schopft aus
einem Pool von etwa 40 assoziierten Freiberufler*innen. Zu den vertrauten
Kraften kommmen immer wieder neue Talente. Auf beeindruckende Weise
formt Waltz, die oft in ihren Stucken kollektive Dynamiken erkundet, aus
lauter Individualist*innen jedes Mal eine eingeschworene Gemeinschaft.
Die famosen Tanzer*innen sind die wichtigste Inspirationsquelle fur sie. Und
sicher auch der Grund, warum sie immer weitergemacht hat.

Das Kapitel deutscher Tanzgeschichte, das mit Twenty to Eight
begann, schreibt sie fort. Im Dialog mit der Musik hat sie mittlerweile eine
Meisterschaft erreicht, davon zeugen ihre letzten Produktionen Beethoven
7 und Johannes-Passion. Bei den Proben zur letzteren in Salzburg konnte
Mman nur staunen, mit welcher Souveranitat sie die 72 Mitwirkenden auf der
50 Meter breiten Buhne der Felsenreitschule dirigierte und anordnete.

Wie vielseitig die Kunstlerin ist! Sie wird von Opernintendant*innen
umschwarmt, engagiert sich fur BUrgerprojekte, unterstutzt ukrainische
oder belarussische Kunstler*innen oder syrische GeflUchtete in Berlin,
fordert den Nachwuchs. Uber eine Auffihrung ihrer Kinder- und
Jugendtanzcompany ist sie nicht weniger begluckt als Uber eine gelungene
Interpretation eines herausragenden Orchesters.

Freiheit und Verantwortung - die Verbindung beider herzustellen
war stets ihr Antrieb. lhre Karriere weist Brliche auf, aber Sasha Waltz ist
konsequent ihren Weg gegangen. Mit ihrer gro3en Cestaltungskraft, inrem
Enthusiasmus und Engagement ist sie eine Ausnahmekunstlerin.
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Cruf3e und Erinnerungen von
Weggefahrt*innen

YOREME WALTZ, DRAMATURGIN UND PRODUZENTIN, KARLSRUHE

Tanzteppich

Zu Beginn der Arbeit an Travelogue | - Twenty to Eight hatten wir durch
Jochen Sandigs Vermittlung einen Proberaum in den Hackeschen Hofen be-
kommen. Proberaume waren, genau wie heute, teuer und heil3 umkampft.
In Berlin Mitte aber stand unglaublich viel leer. Wir hatten in den Hofen eine
ganze Etage fur uns. Unglaublich. Vorher war dort eine Naherei gewesen, al-
les war voller Faden und, vom Ol der Ndhmaschinen, nehme ich an, wahnsin-
nig schwarz. Sasha, Takako Suzuki und ich halbben mehrere Tage lang sauber
gemacht und uns ein Studio eingerichtet. Zuletzt konnte sogar das ganze
BuUhnenbild von Barbara Steppe dort aufgebaut werden. Was fur ein Luxus.

Den Tanzteppich zum Proben hatte Sasha in der ganzen Stadt zusam-
men geliehen. Ich hatte bei Robben & Wientjes (damals sehr florierende
Umzugs- und Autoverleihfirma) einen Transporter, eine ,Robbe”, gemietet.
Wir zwei fuhren also durch Berlin und holten hier aus einem Keller, dort aus
einem Abstellraum, dort einer Wohnung die Tanzteppichbahnen. Ich weil3
nicht mehr genau, bei wem. Jedenfalls bei Tanzschaffenden, die die Tanzsze-
ne in Berlin in der 1980er-Jahren mit aufgebaut hatten. (Danke nochmal an
dieser Stellel)

Unsere Etage in den Hackeschen Hofen war im ersten Hof, ungefahr dort,
wo heute das Chamaleon ist. Ich fuhr in den Hof hinein. Sechs Tanzteppich-
bahnen mussten in die erste Etage. Durch die Hofe fuhren viele Autos durch,
es war nicht wie heute FulBgangerzone. Als wir nach unserer Tanzteppich-
Schlepperei mit dem Transporter wieder hinausfahren wollten, kamen wir
weder vor noch zurlck. Ich konnte zwar Auto fahren, aber nicht so gut mit
einem grof3en Auto ruckwarts und nicht so richtig toll zwischen anderen
Autos rangieren. Und dann standen wir einfach im Hof und haben uns minu-
tenlang ausgeschuttet vor Lachen. Aus Erschépfung und Mdhe und Uberfor-
derung wahrscheinlich. Aber auch, weil einfach vieles an dieser Aktion kurios
war. [rgendwann hat uns, glaube ich, jemand das Auto rausgefahren.

Als ich unlangst mal wieder Tanzteppich ausgeliehen habe, musste ich
daran denken.

Irgendwie beginnt ja alles damit. Mit dem Raum und dem Tanzteppich.
Und mit viel Arbeit, die man meistens sellbbst macht.

Auch eine grof3e Karriere wie die von Sasha.
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DIRK CIESLAK, VIERTE WELT, BERLIN

Die erste Begegnung, an die ich mich erinnere, war 1996 bei den Endproben
zu Allee der Kosmonauten. Sasha war emotional vollig aufgelost, vor Wut
und Verzweiflung lief sie weinend die Sophienstral3e hinunter. Ihr UnglUck
wurde durch Probleme mit den Szenenfotos ausgeldst. So viel konnte ich
verstehen. Aus der Distanz wurde ich heute sagen, dass der Grund fur den
emotionalen Ausbruch tiefer lag. Mit der Anmietung der Sophiensaele be-
wegten sie und ihr Partner Jochen Sandig sich auf sehr dunnem Eis. Sasha
wusste offensichtlich sehr genau, dass nur ein Erfolg von Allee der Kosmo-
nauten die Miete sichern konnte. Es war eine Zeit, in der man mit etwas Wa-
gemut viel erreichen konnte. Ohne diesen Erfolg hatte es die Sophiensaele
nicht gegeben.

HEIKE SCHUPPELIUS, PROFESSORIN FUR BUHNENBILD / SZENISCHER RAUM,
HFG OFFENBACH

Ende der 1990er-Jahre, nach einem der Dialoge-Projekte, kamen Sasha
Waltz und ich in den Sophiensaelen an der Bar ins Gesprach. Ich mochte ihre
Art und Weise, aus alltaglichen Beobachtungen im &ffentlichen und privaten
Raum ein BUuhnenstuck zu entwickeln. Mit ahnlichen Fragestellungen hatte
ich mich in meiner Architektur-Diplomarbeit an der Universitat der Kunste in
Berlin beschaftigt. Ich erinnere mich an den Tisch als alltagliches Objekt und
zentrales Moment.

Bei meiner Arbeit als Buhnenbildnerin fur sie beginnt der inhaltliche Aus-
tausch lange vor Probenbeginn: die gemeinsame Recherche, zu der wir aus
unserem gesammelten Wissen, Interessen und asthetischem Verstandnis
eine Materialsammlung anlegen, die bis zum Schluss in Bewegung bleibt.
Ich mag diese Zeit sehr, weil es noch Ruhe und Spielraum gibt, bevor prak-
tische Entscheidungen getroffen werden mussen und immer mehr Men-
schen zum Projekt dazu stoRen. Manchmal sind es kurze intensive Momente.
Als ich in Athen lebte, trafen wir uns wahrend eines Gastspiels vor Ort. Ich
hatte meine Studierenden dabei, Sasha war in Vorbereitung auf ihr Gastspiel.
Trotzdem hatten wir einige Stunden, in denen wir im kreativen Austausch
vieles vorbereiten konnten fUr das neue Stluck EXODOS.

Was ihre Kunst kennzeichnet? Nach der Zusammenarbeit an den So-
phiensaelen empfand ich den Wechsel zur Schaubuhne als Zasur, raumlich
und asthetisch. Von den Geschichten aus dem Alltag wie in Zweiland, Na
Zemlje, Allee der Kosmonauten hin zu Kérper mit einer Abstraktion der
Dinge, das war fur mich ungewohnt, irritierend und spannend zugleich. Bis
heute schatze ich sehr an Sashas Praxis, dass sie sich nicht auf erfolgreichen
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Arbeitsmethoden ausruht, sondern immer wieder neue Herausforderungen
sucht und findet.

Aus den Jahren der Zusammenarbeit blieben im Gedachtnis etwa die
Dreharbeiten fur den Fries von Medea im Radialsystem. Die Tanzerinnen und
Tanzer mit Ton aus dem Wellnessbereich korperdeckend einbalsamiert. Mit
Wellness hatte das nicht mehr viel zu tun, alles musste sehr schnell gehen,
da die Haut schon nach kurzer Zeit mit Feuchtigkeit und Kalte reagierte.
Springen zwischen feuchten Tonklumpen und Berechnungen des Video-
formates in Bezug auf BUhnenbreite der Staatsoper, Ausdrucken von Stills
im ersten Stock, verstopfte Duschen im dritten Stock und die dramaturgi-
sche Frage zwischendurch, ,Gab es in der griechischen Mythologie schon
Flaggen?*

Mit der Liebe zum Experiment — ich wunsche Sasha Waltz weiterhin viel
Energie und Kraft fur innovative Projekte, aber auch fur Pausen in kleinem
und grofBem Mafstab.

MANFRED STOFFL, SEIT 2021 LEITER DES BEREICHS THEATER/TANZ DES GOETHE-INSTITUTS

“It's the final countdown” — “Kann man jetzt wieder horen®, habe ich damals
zu Lars Eidinger gesagt. Wir waren von der Baracke am Deutschen Theater
zur Premiere von Na Zemlje in die Sophiensaele gekommen, und das Stuck
endete damals recht unerwartet mit dem Lied der schwedischen Pop-Band
Europe. Uberraschend war, dass es passte, nach diesem Stlck, bei dem man
die Erde formlich riechen konnte und bei dem das Zusammentreffen zwei-
er Kulturen, der deutschen und der russischen, so zentral war. Aus heutiger
Sicht I6st das alles ganz andere Bilder aus. Spater hat mich dann Kreatur
sehr Uberrascht, besonders das erste Drittel. Die Musik, die Bewegungen der
Tanzer*innen, die Kostume — die ganze Choreografie. Damals habe ich ge-
dacht: Sasha Waltz kann sich nach all den Jahren immer noch neu erfinden.
Sie ist sicherlich eine der Kunstler*innen, die am meisten mit dem Goe-
the-Institut gereist ist. Unser internes Planungstool reicht zuruck bis 2008
und spuckt auf Knopfdruck Uber 100 Kooperationen zum Stichwort Sasha
Waltz aus. Dabei sind klassische Gastspiele in Stadten wie Tel Aviv, Santia-
go de Chile, Barcelona. Aber auch Tourneen durch Lander mit mehreren
Stationen, etwa durch Indien. Wahrscheinlich ist Waltz' Kérper inr mit dem
Goethe-Institut meistgetourtes Werk. Es gab aber auch andere Formate wie
Residenzen oder Workshops und Gesprache. Jungst erfreut sich /In C mit
seinen vielfaltigen Moglichkeiten der Ubernahme durch lokale Tanzer*innen
mit verschiedenen Hintergrunden grof3er Beliebtheit in der Goethe-Welt.
Sasha Waltz ist fur mich persdnlich eine der bedeutendsten Choreografin-
nen, die besonders meine Berliner Zeit sehr gepragt haben. Unvergessen
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ihre Trilogien, von denen ich wahrscheinlich die Korper-Trilogie am haufigs-
ten gesehen habe. Stlcke wie Kérper und NoBody passten sich immer an
den Ort, an die augenblickliche Stimmung, ja auch an die politische Situati-
on an. Sie konnten immer anders gelesen werden und sind in dieser Hinsicht
zeitlos.

Vor allem mochte ich Sasha auch im Namen des Goethe-Instituts
danken: fur viele unvergessliche Augenblicke, auch mit Werken wie Tears
break fast, Allee der Kosmonauten, Zweiland, InsideOut, Dido & Aeneas und
vielen anderen. Wir freuen uns auf viele weitere Momente mit Sasha Waltz
auf der ganzen Welt, denn eins ist es noch lange nicht: The final countdown!
Da kommt noch einiges!

GUNTER JESCHONNEK, REGISSEUR, AUTOR, KULTURMANAGER, BIS 2015 GESCHAFTSFUHRER
DES FONDS DARSTELLENDE KUNSTE UND INITIATOR DES GEORGE TABORI PREISES

Vor zehn Jahren, an einem sonnigen Abend Ende Mai, erhielt die Kompa-
nie Sasha Waltz & Guests im prall gefullten Haus der Berliner Festspiele den
erstmals vergebenen und undotierten george tabori ehrenpreis vom Fonds
Darstellende Kunste. George Tabori, Grenzganger zwischen dem freien und
etablierten Theater schlechthin, ware am 24. Mai 2014 einhundert Jahre alt
geworden. Anlass genug, bei der nunmehr funften Preisverleihung fur die
professionelle freie Theater- und Tanzszene auch die international gefei-

erte Kompanie auszuzeichnen. In der Erinnerung sehe ich bei der emoti-
onsgeladenen Gala das riesige Ensemble von Sasha Waltz auf der Buhne
mit den glucklichen Gesichtern, mit weif3en Rosen und der Preis-Skulptur
der Tanzenden von Christian Peschke in den Handen. Norbert Lammert,
Bundestagsprasident, eroffnete die Jubilaumsgala. Klaus-Dieter Lehmann,
damaliger Prasident des Goethe-Instituts, lobpreiste in seiner Laudatio das in
alle Kontinente gereiste Ensemble, und in der Programmzeitschrift druckten
wir die persdnliche Wirdigung des damaligen AuBenministers Frank-Walter
Steinmeier ab. Eine prominentere Ehrerweisung war nicht maglich.

Die Party dauerte bis in die Morgenstunden. Es wurde wild getanzt,
gegessen, getrunken und philosophiert. Sasha Waltz hatte ich noch nie so
ausgelassen erlebt — ohne Druck einer eigenen Premiere oder der immerzu
hohen Anspruche der Medien und der Tanzwelt. Ich erinnerte mich bei der
Gala daran, wie ich 1992 in meinem Briefkasten die Cassette mit einer unge-
stum tanzenden, in Berlin noch unbekannten Sasha Waltz gefunden hatte.
Die knapp Dreif3igjahrige mit Bubikopf wirkte auf mich wie Valeska Gert
oder Gret Palucca. Ich empfahl unserem Kuratorium, diese junge Tanzerin
mit ihrem kleinen Team zu férdern, was ab 1993 mehrmals geschah. So tru-
gen wir zu ihrem fulminanten Start mit der Grundung ihrer internationalen

Sasha Waltz - GriBe von Weggefahrt*innen

Kompanie in Berlin bei. Auch deshallb war es nicht verwunderlich, dass ich
mir fUr die Gala 2014 einen Ausschnitt aus der vom Fonds geférderten, zeitlo-
sen und fur Berlin so typischen temporeichen Choreografie von Sasha Waltz
Travelogue | — Twenty to eight von 1993 wlnschte, in der sie einige Jahre
selbst tanzte.

Herzliche Gratulation, liebe Sasha Waltz!

RENATE GRAZIADEI, TANZERIN, CHOREOGRAFIN, TANZPADAGOGIN, BERLIN

Meine Zusammenarbeit mit Sasha Waltz begann im April 2004, als ich als
Trainingsleiterin fur ihre Kompanie tatig wurde. Die Tanzer*innen waren
sehr angetan von meinem Training und luden mich ein, die Kompanie nach
Avignon zu begleiten, um dort wahrend des zweiwdchigen Gastspiels das
Training fortzusetzen. Vor Ort Uberraschte mich Sasha mit der Anfrage, die
Probenleitung fur Impromptus zu Ubernehmen, das sie in Avignon auffuhr-
ten. Bis dahin hatte ich nur meine eigenen Arbeiten geleitet, so dass diese
Einladung eine erfreuliche Herausforderung darstellte. Seitdem begleite ich
die Kompanie mal intensiver, mal loser mit Trainingsleitung, Probenleitung
fur Produktionen oder, bei speziellen Projekten, auch als Tanzerin. Ich kann
kaum glauben, dass es nun 20 Jahre der losen, doch immer wieder verbin-
denden Zusammenarbeit sind.

Sasha vertraut den Personen, mit denen sie zusammenarbeitet, zu 100
Prozent. Der Austausch war immer sehr offen, direkt und menschlich und
liel3 viel Freiheit. So viele Momente gab es, die ich nicht missen machte. Ich
bin ihr sehr dankbar fur ihr Vertrauen, den respektvollen Umgang mit mir
und die Erfahrungen, die ich in der Zusammenarbeit mit ihr machen durfte.
Sasha hat immer ein offenes Ohr fur die Belange anderer Kunstler*innen.
Wenn sie kann, versucht sie, diesen Belangen oder BedUrfnissen nachzuge-
hen oder UnterstUtzung zu bieten. Das erlebe ich in unserem Umfeld nicht
sehr oft und wlrde mir winschen, dass wir dies im ,normalen” Lebben haufi-
ger sehen kdnnten. Dann gabe es eventuell weniger Konflikte. Ich bewunde-
re diese Seite an ihr sehr.

Ich gratuliere Sasha von ganzem Herzen zum Preis.
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CHRISTIANE RIEDEL, VORSTANDIN ZKM, 2002-2020;
AUCH FUR PETER WEIBEL (1944-2023), VORSTAND ZKM, 1999-2023

Sasha Waltz wird mit dem Deutschen Tanzpreis fur ihre Bereicherung des
zeitgendssischen Tanzes und anderer Kunstgattungen geehrt. Er soll sie
auch dafur ehren, dass sie das Konzept Museum grundlegend verandert hat.

Ihre Ausstellung Sasha Waltz. Objekte, Installationen, Performances
im ZKM / Zentrum fur Kunst und Medien in Karlsruhe im Jahr 2013 zeigte
sie nicht nur als Choreografin, sondern auch als bildende Kunstlerin. Das
ZKM als Ort neuer kunstlerischer Handlungsformen war fur die Kunst von
Sasha Waltz idealer Ort, um auf inre Weise die ,zentralen, gegensinnigen
Bewegungen in der zeitgenossischen Kunst, namlich die performative
Wende, die Annaherung der KUnste des Raumes an die AuffUhrungsformen
der zeitbasierten Kunste, sowie die sogenannte installative Wende, eine
Annaherung der Kunste der Zeit an die raumbasierten Kunste" erlebbar zu
machen — so Peter Weibel im Vorwort zum Katalog. Wahrend vier Monaten
schuf Sasha Waltz mit einer Art ,fokussierter FUhrung* (inre Worte, im
Katalog) eine neuartige Durchdringung von Ausstellung und AuffUhrung,
mit der sie den statischen Museumsraum zu einem performativen
Handlungsraum erweiterte.

Diese bahnbrechende Live-Ausstellung ist auch die Geschichte
langer Verbundenheit. Sasha und ich waren uns von Kindesbeinen an
verbunden, seit unserem unkonventionellen Tanzunterricht in der Karlsruher
Wohnung von Waltraud Kornhas. Peter Weibel und Sasha Waltz hatten als
Kunstler*innen eine tiefe Verbundenheit. Es war eine seltene Konstellation
von Personen und Ideen, Zeit und Ort, die Unbekanntes moglich machte.

Die Idee dazu entstand an einem Samstagnachmittag bei einem
Gesprach mit Sasha Waltz, Jochen Sandig und Yoreme Waltz in der von
Buchern Uberbordenden ZKM-Direktionsklche. Peter Weibel fragte Sasha
Waltz: ,\Was hast Du Dir schon immer gewlUnscht?* Und Sasha antwortete
. Es wurde weit mehr als das.

v

sofort: ,Eine Ausstellung der Installationen
Es wurde ein Ereignis, das die Institution Museum revolutionierte und
gleichzeitig die Menschen tief berthrte. Deshalb sagte Peter Weibel immer
wieder: ,Das ist die menschlichste Ausstellung, die wir je gemacht haben.”
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NELE HERTLING, KULTURMANAGERIN UND THEATERINTENDANTIN

Kennen gelernt habe ich Sasha Waltz in den fruhen 1990er-Jahren, nachdem
sie vom Kunstlerhaus Bethanien in Berlin ein Stipendium als Artist in
Residence bekommen hatte. In vielen Gesprachen ist zwischen uns eine
bleibende Beziehung entstanden und eine herzliche Freundschaft. Bei
meinen ersten Begegnungen mit ihrer choreografischen Arbeit, Travelogue
und Allee der Kosmonauten, war ich fasziniert von der Frische, der Direktheit
des Erzahlens, dem Uberzeugenden Bewegungsablauf, hochprofessionell

in seiner Eigenstandigkeit. Doch auch die Situation des freien Tanzes in
Berlin war ihr ein Anliegen, gemeinsam mit ihrem Partner Jochen Sandig.
Es war notwendig, neue Raume fur den Tanz zu 6ffnen, ein neues Publikum
zu erreichen. Es gab einen regen Austausch zwischen uns zu allen diesen
Fragen. Die Erdffnung der Sophiensaele 1996 war ein bedeutender Schritt fur
die Prasenz der Freien Szene. Und fur die AuffUhrungen von Sasha Waltz &
Guests.

In bleibender Erinnerung ist mir die Premiere von Korper im Jahr
2000 zur Eréffnung der SchaubUhne — eine klare eigene Handschrift mit
dem grofRen Kénnen und eindringlichen Einsatz ihrer Tanzerinnen und
Tanzer. Die Reihe der Dialoge, vor allem mit der Erforschung &ffentlicher
Raume, dem eigenen Bezug zur Architektur, bildet ein wichtiges Element
in den vielfaltigen Arbeiten von Sasha Waltz. Es beeindruckte mich, wie
es ihr gelang, mit dem Mittel der Improvisation, der Lust am Experiment
schwergewichtige Museumsbauten wie 2009 das Neue Museum Berlin oder
2017 die Elbphilharmonie in Hamburg einem Publikum zu erschlief3en, es
zum aktiven Teil dieser Erforschung zu machen.

Doch Sasha Waltz hat auch die Opernhauser erobert, eine Art Opern-
Tanz-Theater entstehen lassen, wo Musik, Tanz und Gesang gleichberechtigt
miteinander verknupft sind. Unvergessen Dido & Aeneas von Henry Purcell,
2005 mit grofRem Erfolg uraufgefuhrt.

Fur Sasha Waltz ist die Kunstform Tanz aber auch ein Medium der
sozialen und gesellschaftspolitischen Verstandigung. Dafur hat sie das
eigene Format Zuhdren im Radialsystem gegrundet. Seit 2016 bietet es
einen Raum fur Kunst und Politik, fur die Begegnung, den Dialog, die
Verstandigung. Auch damit hat sie, neben der grof3en internationalen
Anerkennung ihrer choreografischen Arbeiten, der Prasenz inrer Kompanie
mit den groRartigen Tanzerinnen und Tanzern entscheidend beigetragen
zur Bedeutung der ,Tanzstadt” Berlin. Dafur mein groRer Dank.
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Jeweils links und rechts v.o.n.u.: André Schallenberg, Yvonne von Duehren, Sven Till, Dr. Kerstin
Evert, Jeanne Chapy, Giulia del Balzi, Franziska Ruoss, Johanna Simon, Nadin Hellmann
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explore dance

JURYBEGRUNDUNG

Seit sechs Jahren entwickelt das Netzwerk explore dance bundeslandertber-
greifend Formate, die zeitgendssischen Tanz als Kunst und kulturelle Praxis
auf der BUhne und in Vermittlungsprojekten an ein junges Publikum richten.
Ihr selbstgestellter Auftrag lautet, ,die noch immer bestehende Leerstelle im
Kulturangebot fur Kinder und Jugendliche in Deutschland zu schlief3en”.

Bis 2021 bildeten die Knotenpunkte des Netzwerks drei Partner*innen
in Potsdam, MUnchen und Hamburg. 2022 kam HELLERAU - Europaisches
Zentrum der Kunste in Dresden hinzu. Gefordert wird explore dance durch
den Bund und die beteiligten Lander, ein hervorragendes Beispiel fur einen
TANZPAKT Stadt-Land-Bund.

In Deutschland bekannte Tanzschaffende und auch Padagog*innen
wie Herman Heisig oder Lea Martini werden vor allem von erwachsenem
Publikum wahrgenommen. Im Laufe der Zeit haben sie ihre kUnstlerische
Praxis erweitert, so dass sie auch einem Publikum in anderen Kontexten wie
Kindergarten und Schule ihre Tanzstucke vermitteln. Mit einem vielfaltigen
Angebot zu Themen von Freundschaft bis Physik gestaltet das Netzwerk
Raume zum Erleben von zeitgendssischem Tanz und den darin verhandelten
gesellschaftsrelevanten Fragen. Dies findet nicht nur imm Rahmenspielplan
der Projektpartner*innen statt; jedes Jahr werden alle uraufgefUhrten Stlcke
der jeweiligen Spielzeit in einem oder mehreren Festivals geblUndelt gezeigt.
Auch mit Formaten wie dem Mobile Pop-up geht explore dance seinem
GCrundanliegen nach, Kindern und Jugendlichen Kunst Uber das Performa-
tive anzubieten, ihnen Wahrnehmungsmodi vorzustellen und sie als Publi-
kum ernst zu nehmen.

Die Tanzvermittlung durch die UnterstUtzung von Padagog*innen in
Netzwerken vor Ort und durch ein eigenes Magazin, das Journal, stehen
im Fokus von explore dance. Das Touringsystem erlaubt es, die Arbeiten
deutschlandweit zu zeigen. Somit bewegt sich der zeitgendssische Tanz auf
das junge Publikum aktiv zu, denn es ist ein Publikum, das nicht in derselben
Weise wie erwerbstatige Erwachsene zu Festivals oder bekannten Spielstat-
ten reisen kann.

Netzwerke sind Konstellationen ohne Zentrum. Ein Netzwerk, das bun-
deslanderubergreifend wirken mochte, bendtigt starke Knotenpunkte —und
ein Durchhaltevermaogen, diese nachhaltig und dauerhaft zu bespielen und
zu pflegen. Genau das schafft explore dance — multidirektional, seit sechs
Spielzeiten, an mehreren Statten, mit vielen kreativen Kérpern und Képfen —
fUr ein grofRes Publikum aus Kindern und Jugendlichen.
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So fing es an: ,Wir, Simone Schulte-Aladag (Fokus Tanz), Sven Till (fabrik
moves Potsdam) und Kerstin Evert (K3 | Tanzplan Hamburg), hatten bereits
durch unsere erfolgreiche Tanzvermittlungsarbeit jeweils vor Ort starkes
Interesse am Bereich Tanz fur junges Publikum entwickelt: Lehrer*innen, die
von unseren partizipativen Projekten begeistert waren, regten dazu an, auch
professionelle TanzstUcke fur Kinder und Jugendliche zu zeigen. Da es weder
in Hamburg, Munchen oder Potsdam Strukturen fur die Produktion von
TanzstUcken fur junges Publikum gab, blieb uns nur, selbst eine zu grunden.”

Beim Forderprogramm TANZPAKT Stadt-Land-Bund bewarben sie sich
2017 fur eine kooperative Struktur als dreijahriges Pilotprojekt. Sie bekamen
die Zusage. ,Im Fruhjahr 2018 ging es los: Projektteams wurden eingerichtet,
Strukturen der bundeslanderUbergreifenden Zusammenarbeit zwischen
drei Stadten entwickelt und Kontakte zu Schulen aufgebaut. Ein internatio-
naler Beirat wahlte erfahrene Choreograf*innen, die bislang noch nicht fur
junges Publikum produziert hatten, fur die zunachst 18 geplanten gemein-
samen Tanzproduktionen aus.” Im Mai 2019 stieg das erste Festival; im Herbst
erhielt explore dance den Perspektivpreis des Deutschen Theaterpreises
DER FAUST des Deutschen BUhnenvereins.

Eine zweite TANZPAKT-Forderphase ab Juli 2022 sicherte die Arbeit fur
weitere eineinhalb Jahre. In dieser Phase trat HELLERAU — Europaisches Zen-
trum der Kunste in Dresden, geleitet von Carena Schlewitt, dem Netzwerk
bei. Neben der fortgesetzten Férderung durch die beteiligten Stadte und
Lander wird explore dance nun zunachst fur 2024 durch die Beauftragte fur
Kultur und Medien geférdert, dies alles nach dem Matching-Prinzip, das sich
schon von 2005 bis 2010 fur Tanzplan Deutschland bewahrt hatte.

Neben BUhnenproduktionen liegt ein Fokus auf einfach zu tourenden
sogenannten Pop-up-Stucken, die dahin gehen, wo die Kinder und Jugend-
lichen schon sind, und das gerade auch in Flachenregionen und im landli-
chen Raum, wo es weniger Kulturangebote als in Grof3stadten gibt.

Bilanz nach sechs Jahren: 10 Buhnenproduktionen und 24 Pop-up-Stu-
cke mit Uber 500 Vorstellungen im In- und Ausland, 265 Veranstaltungsorte,
400 involvierte Schulen, 150 beteiligte Kunstler*innen, 520 Vermittlungsfor-
mate: Probenbesuche, Workshops und Gesprachsformate auf Buhnen, in
Turnhallen, Schulen, Kulturzentren und Parks; plus Festivals und Fachtreffen.

So etabliert dieses bislang einmalige bundeslander- und stadteverbin-
dende Produktions- und Touringnetzwerk fur professionelle TanzstUcke fur
junges Publikum wirkt, so unsicher ist leider im Moment aus Finanzierungs-
grunden seine Zukunft.

Melanie Suchy

T13ZNNAvyd VAT :0L104
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GrulRwort

DR. CARSTEN BROSDA, SENATOR FUR KULTUR UND MEDIEN DER FREIEN UND HANSESTADT
HAMBURG

In Gesellschaft befinden wir uns in standiger Bewegung. Die Soziologie
versucht, diese Prozesse in griffige Bilder zu fassen. Der Soziologe Erving
Goffman etwa versteht die standige gesellschaftliche Bewegung als sozi-
ale Tatsache, die sich immer auf jemand oder etwas Anderes bezieht und
grundsatzlich einer Ordnungsabfolge unterliegt. Entsprechend liel3e sich
gesellschaftliches Miteinander als eine Art von Choreografie begreifen.
Goffman wahlt als Beispiel den FuBgangerverkehr: auf den ersten Blick ge-
fahrlich unubersichtlich, auf den zweiten hoch funktional und meist reibungs-
los im Ablauf. Die Metapher funktioniert auch bei komplexeren Bewegungsalb-
laufen. Ersetzen wir StrafBenverkehr durch eine Ballettinszenierung oder einen
Hip-Hop-Track, stehen die meisten von uns wahrscheinlich etwas unbeholfen
da. Zum einen, weil beiden Kunsten die Regeln hochkomplexer Bewegungs-
abfolgen zugrunde liegen. Zum anderen, weil es gar nicht nur um das Erlernen
eines Pas de Bourrée oder eines Kick Ball Change geht, sondern um die je spe-
zifische Auseinandersetzung mit der spezifischen Bedeutung von Bewegung
innerhalb des kunstlerischen Zusammenhangs der jeweiligen Subkultur.

André Schallenberg, Ceren Oran, Uta Meyer, Gudrun Raber-Plaichinger, Anja Brixle, Simone Schulte-
Aladag, Annerose Schmidt, Dr. Ulrike Worner von FaBmann, Lara Schubert , Angelika Endres
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Tanz ist gesellschaftliches Miteinander, gesellschaftliches Miteinander ist ein
Tanz. Explore dance bietet mit zeitgendssischem Tanz eine nonverbale Spra-
che des Miteinanders an. Dem Netzwerk geht es beim Einbezug von Kindern
und Jugendlichen nicht um eine abstrakte Ansprache an das ,Publikum von
morgen®, sondern um direkten Kontakt. Das junge Publikum ist ja bereits da
und nimmt altersunabhangig an der gesellschaftlichen Choreografie teil -
bisher jedoch hdchstens in einer kurzen Gastrolle. Explore dance leistet somit
einen wichtigen Beitrag zum intergenerationellen Dialog.

Seit sechs Jahren schafft explore dance im Kontext von TANZPAKT Stadt-
Land-Bund Zugange fur Kinder und Jugendliche zum Tanz als Kunstform.
Die Stucke, die im Rahmen von explore dance entwickelt wurden, werden
mindestens an den vier Standorten Hamburg, Potsdam, MUnchen und
Dresden gezeigt und entwickeln so bundeslandUbergreifend Prasenz. Pop-
up-Formate erschlieBen daruber hinaus noch mehr &ffentliche Orte. Kinder
und Jugendliche sind bei explore dance nicht nur Publikum, sie werden in
den Produktionsprozess miteinbezogen und als vollwertige Teilnehmende
ernst genommen. So erleben sie, was zur Entstehung eines Projektes dazu-
gehdrt und lernen sowohl sich selbst als auch das Umgehen miteinander in
einer neuen, unerprobten Konstellation kennen.

Ich gratuliere explore dance und den Beteiligten des Netzwerks ganz herz-
lich zur Ehrung fur Herausragende Entwicklung im Tanz im Rahmen des
Deutschen Tanzpreises 2024!

FOTO: JIN LEE IN ,PRISMA®, CHOREOGRAFIE VON ROTEM WEISSMANN. C EVA RADUNZEL
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Vom Staunen zur Teillhabe

WURDIGUNG VON SABINE LEUCHT, FREIE TANZ- UND THEATERKRITIKERIN, MUNCHEN

Im Anfang war der Wow-Effekt. Meine erste Begegnung mit explore dance
im Herbst 2018, im MUnchner KOSK: Sahra Huby schnellt durch ein von Anna
Konjetzky choreografiertes Solo, als hatte sie Sprungfedern unter den Fu-
Ben.In MOVE MORE MORPH IT! begegnet Hubys Korper einem Tisch. Unter
dem klebt ein Mikrofon, das alle Gerausche dem Musiker Sergej Maingardt
zur verfremdenden, ,gemorphten” VergroBerung Ubergibt: Schreibbewe-
gungen schaben; und wenn die Tanzerin ihre Wirbel streckt, schnalzt es laut.
Das allererste Pop-up-Stuck des bundesweiten Netzwerks wurde inzwischen
etwa siebzig Mal gezeigt, von Johannesburg bis Mexiko City, von Reutlingen
bis Kopenhagen. Es ist ein wunderbares Beispiel daflur, dass der zeitgendssi-
sche Tanz an der Lebenswelt von Kindern und Jugendlichen andocken kann,
um von ihr abhebend etwas ganz Anderes und Eigenes zu machen. Einfach
Wow!

Danach stellte ein Kind die Frage: ,Ist das anstrengend oder macht es
Spaf?*. Hubys Antwort: ,Beides!" Dass das eine nicht selten mit dem anderen
einhergeht, ist eine schon beilaufige Lehre, die man aus vielen Stlcken zie-
hen kann, die explore dance — Tanz fur junges Publikum bis dato kreiert hat.

Bereits im sechsten Jahr versucht der Zusammenschluss von fabrik
moves Potsdam, FOKUS TANZ | Tanz und Schule eV. MUnchen und K3 | Tanz-
plan Hamburg eine Lucke im Kulturangebot Deutschlands zu verkleinern,
indem er etablierte zeitgenodssische Choreograf*innen dazu verfuhrt, teils
erstmals fur junge Menschen zu arbeiten. Dass fur diese Zielgruppe nur das
Beste gut genug ist, war der selbstverstandliche Anspruch von Anfang an.
Dass es nicht ausreicht, mal hier und da eine AuffUhrung hinzustellen, auch.
Seit 2022 ist HELLERAU - Europaisches Zentrum der Kunste, Dresden als
vierter Partner mit an Bord. Nach und nach soll das Netz erweitert werden.

André Schallenberg, Programmleitung Tanz und Theater beim jungsten
Netzwerkpartner, macht potenziellen neuen Mitgliedern schon mal den
Mund wassrig: ,Explore dance hat die Arbeit mit und fur ein junges Pub-
likum hinsichtlich der kunstlerischen Qualitat und der Produktions- und
Touringstrukturen auf ein neues Niveau gehoben und die Sichtbarkeit und
Selbstverstandlichkeit im Feld nachhaltig verandert. Fur HELLERAU war ein
Netzwerkbeitritt daher ideal

Und Simone Schulte-Aladagd hebt als klnstlerische Leiterin von FOKUS
TANZ die ,sehr inspirierende Zusammenarbeit mit den Kolleg*innen®* hervor:
,Der Erfahrungsaustausch und Wissenstransfer ist wirklich toll. Wir funktio-
nieren wie ein kleines virtuelles . Tanzproduktionshaus'*
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Dessen Erweiterung steht eigentlich nur eines im Wege, denn seine Er-
folge sind unstrittig: das liebe Geld. Die Finanzierung von explore dance
durch TANZPAKT Stadt-Land-Bund ist nur noch bis Ende 2024 gesichert.
Dabei sind der Pakt und das von ihm geférderte Netzwerk Musterbeispie-
le in Sachen kooperativer Kulturférderung: Kommunen, Lander und Bund
Ubernehmen jeweils einen Anteil. Wovon alle nur profitieren, denn die in
Brandenburg oder Hamburg entstandenen Stucke werden auch in Bay-
ern und Sachsen gezeigt — und vice versa. Es ist eine besonders nachhalti-
ge Art des Produzierens, die besonders viele Kinder erreicht und auch die
Performer*innen mit vielen Auftrittsmaglichkeiten begluckt.

Auf 34 StlUcke und mehr als 500 Vorstellungen kommt explore dance
inzwischen, die die ganze Vielfalt des zeitgendssischen Tanzes zeigen. Von
Diego Tortellis Wahrnehmungsexperiment Shifting Perspective, das albs-
trakten Tanz zur freien Kombinierbarkeit mit unterschiedlichen Tonspuren
zur Verfugung stellt. Uber Antje Pfundtners fir mich, das mit einem bun-
ten Formenpotpourri von der Sprachspielerei bis zum Rulps-Tanz eher an
lebensweltlichen Themen kaut, bis zu Dennis Deters und Lea Martinis Eine
Geschichte der Welt, worin drei Performer*innen ohne Worte im Scheinwer-
ferlicht MolekUle tanzen lassen.

Ob marchenhaft oder politisch, versponnen oder cool, nur, wenn sie
MWow!" sind, konnen diese Produktionen Kinder, Eltern und Lehrer*innen far
den Tanz begeistern — und weitere Kunstler*innen fur die Arbeit fur junge
Menschen. Schulte-Aladag erzahlt von viel mehr tollen Konzepten als reali-
siert werden konnten: ,Wir interpretieren das so, dass das Feld, Tanzstucke
fUr junges Publikum zu entwickeln, durch explore dance sichtbarer und
attraktiver geworden ist." Der bisherige Gipfel der Sichtbarkeit — da kommt
sicherlich noch mehr! —war die Einladung von Anna Tills und Nora Ottes
virtuos-verspieltem Tanzstil-Crossover Schwanensee in Sneakers als einziges
Jugendstuck zur Tanzplattform Deutschland 2024 in Freiburg im Breisgau.

Aber explore dance produziert nicht nur, sondern tragt seiner Verantwor-
tung fur das Zielpublikum auch mit bis dato rund 520 Workshops, Lehrer-
fortbildungen und anderen Vermittlungsformaten Rechnung. Fur Schulte-
Aladag liegt gerade im Mix aus Tanz-Sehen und Begegnungen mit den
Kunstler*innen der besondere Reiz. Dafur sind vor allem die mobilen Pop-
up-Stucke pradestiniert, die seit der Pandemie zwei Drittel aller Produktio-
nen ausmachen. Sie verwandeln im Handumdrehen Klassenzimmer, Sport-
und Gemeindehallen in Buhnen und erreichen nahezu alle Kinder und
Jugendlichen, unabhangig von Herkunft, Bildung und Wohnadresse.

Uta Meyer (Projektleitung explore dance, Hamburg) berichtet vom
Charme der Begegnung: ,Mit 1004 Zentimeter Mut von Nora Elberfeld
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waren wir in einer Grundschule am auf3ersten Rand von Hamburg. Nach der
AuffUhrung packten wir das BUhnenbild zusammen, als es an der Tur klopf-
te und ein Kind nach Autogrammen fragte. Kurze Zeit spater kamen alle
Kinder zuruck, und das Team legte eine Signierstunde ein. Besonders nach
den AuffUhrungen findet ein sehr intensiver und wertschatzender Austausch
zwischen Kunstler*innen und Publikum statt. Diese Nahe kommt in Theater-
raumen nur selten auf.”

Schon in den Produktionsprozess werden die jungen Zuschauer*innen ein-
gebunden. Franziska Ruoss, kUnstlerische Projektkoordinatorin in Dresden:
,Sie tragen zur inhaltlichen und kunstlerischen Umsetzung bei und lernen
die Ablaufe einer Tanzproduktion kennen. Der enge Austausch mit den
Kunstler*innen ermaéglicht nicht nur den direkten Kontakt, sondern scharft
auch die Rezeption von zeitgendssischen TanzstUcken." Und wenn sich dann
der ein oder andere Tipp, den die Kinder den Profis gegeben haben, auch in
der Performance wiederfindet, ist der Stolz grof3.

Solche Erfahrungen der Selbstwirksamkeit sind immens wichtig. Wir
durfen die nachwachsenden Generationen nicht an die Hoffnungs- und Per-
spektiviosigkeit verlieren, und an Ideolog*innen, die das Vakuum via TikTok
und Co. mit ,cool* aufgemotzter Propaganda beballern.

Dass Selbst-Tanzen, aber auch Tanz-Sehen kreativer, offener und fokus-
sierter macht, bekam explore dance zu seinem funften Geburtstag sogar
wissenschaftlich bestatigt. Kein Wunder, dass fast alle Lehrkrafte, die mit
dem Netzwerk kooperieren, Wiederholungstater*innen sind und sich Tanz
sogar als festen Teil des Lehrplans wlnschen. Auch der Tanz-Community
kann es nur recht sein, wenn ihr Publikum von morgen mit sorgfaltig ausge-
suchten Leckerbissen auf den Geschmack gebracht wird. Und den zégern-
den Geldgeber*innen kann man den Preissegen um die Ohren hauen:

2019 bekam explore dance den FAUST-Perspektivpreis, jetzt den Deut-
schen Tanzpreis — Ehrung fur Herausragende Entwicklung im Tanz; die
deutsche UNESCO-Kommission nennt das Netzwerk im Staatenbericht 2024
als ein innovatives Beispiel dafur, wie Deutschland kulturelle Vielfalt fordert.
Zu den genannten Grunden kommt noch dieser, den Kerstin Evert (Kunstle-
rische Leitung K3, Hamburg) formuliert: ,Tanz als Kunstform ist international
und divers ausgerichtet, Tanzproduktionen zu sehen, ermaéglicht Kérper in
ihrer Unterschiedlichkeit wahrzunehmen und zu erkennen, dass Kommuni-
kation nicht nur Uber Sprache lauft. Das ist fur die Erfahrung von Teilhabe in
einer demokratischen Gesellschaft von grofRer Bedeutung.”

Da kann man nur wieder und wieder nicken — und herzlich gratulieren!
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Cruf3e und Erinnerungen von
Weggefahrt*innen

ANNA KONJETZKY, CHOREOGRAFIN, MUNCHEN

Meins war das allererste Pop-up-Stuck, das im Rahmen von explore dance
Premiere hatte, und ich fand und finde es ein ziemlich gelungenes Format.
Produziert und gearbeitet haben wir in MUnchen und mit MUnchner
Schulen, aber konnten das Stuck nach der Premiere 2018 auch in den beiden
Partnerstadten Hamburg und Potsdam zeigen und erlebten vor allem in

Potsdam mehrere sehr schone Auffuhrungen.

Uberhaupt hat MOVE MORE MORPH IT!, das sich an fast alle Altersgrup-
pen ab sechs Jahren richtet, viele Erfahrungen mit sich gebracht. Denn wir
haben es in vielen Schulkontexten, aber auch auf Tanzfestivals und in vielen
Landern von Griechenland bis Stdafrika und Mexiko aufgefuhrt.

Mit MUnchen war es besonders schon: unser Stuck dort immer wieder
mal zur AuffUhrung zu bringen mit Hilfe des FOKUS TANZ | Tanz und Schule
eV. und dadurch auch mit denen in Austausch zu bleiben darUber, wie das
Stuck Uber die Jahre wachst und sich verandert. Wir zeigen MOVE MORE

MORPH ITIimmer noch, im Herlbst 2024 stehen die 55. und 56. AuffUhrung an.

Wahrscheinlich hatten wir das Stuck ohne explore dance nicht gemacht
und dadurch viele tolle AuffUhrungen und Begegnungen nicht gehabt und
die partizipative Erweiterung fur das KORA-Programm von DANSEHAL-
LERNE in Kopenhagen nicht umgesetzt. Zudem hat mich dieses Projekt
angeregt zur Auseinandersetzung mit einem kurzeren, rougheren Format
ohne grof3e Buhne und Lichtaufwand und zu vielen weiteren Gedanken und
Ideen.

Generell spurte ich von explore dance in MuUnchen von Anfang an grof3es
Vertrauen. Wahrend das Netzwerk noch am Sammeln der ersten Erfahrun-
gen mit diesem Pop-up-Format war, haben wir einfach wild drauf losgelegt.
Dabei konnten wir aber von der langjahrigen Expertise von FOKUS TANZ
profitieren, so dass wir schon im Probenprozess einen super Austausch mit
unterschiedlichen Schulgruppen hatten.

FIONA FERGUSON, CREATIVE DEVELOPMENT DIRECTOR, IMAGINATE, SCHOTTLAND

Ganz genau kann ich nicht mehr sagen, wo ich Simone Schulte-Aladag vom

ThinkBig Festival kennengelernt habe. Aber Simone kommt seit langem
zu unserem Edinburgh International Children's Festival, und auch bei
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anderen Festivals in Europa treffen wir uns regelmafig. Simone hat mich
freundlicherweise eingeladen, eine der internationalen Berater*innen zu
werden.

Die Organisationen und die Menschen von explore dance sind sehr auf-
geschlossen. Dies kam in der gesamten Kommunikation und in allen Erfah-
rungen, die ich mit ihnen gemacht habe, zum Ausdruck, einschlieflich der
Auswahlverfahren und der Art und Weise, wie sie die endgultigen Produktio-
nen prasentiert und beworben haben.

Explore dance ist ein groRartiges Projekt, das Organisationen und Einzel-
personen zusammenbringt, die sich so leidenschaftlich fur Tanz fur Kinder
und junge Menschen einsetzen. Sie haben sich ganz der Produktion neuer
TanzstUcke verschrieben. Das ist eine unglaubliche Leistung, sowohl fur die
Kinder, die die Stlcke sehen, fur die Klunstler*innen, die die Stlcke produzie-
ren, als auch fur das internationale Netzwerk fUr Tanz fUr junges Publikum.
Sie erforschen auch verschiedene Kontexte fur ihre Arbeit: AuffUhrungen fin-
den in Schulen, an groBen und kleinen Veranstaltungsorten, im Freien und
auf offentlichen Platzen statt.

ANTJIE PFUNDTNER, TANZERIN, CHOREOGRAFIN, DEUTSCHER TANZPREIS EHRUNG 2020,
PRODUKTION FUR MICH BEI EXPLORE DANCE, HAMBURG, 2018

Was sollte sich in der Gesellschaft oder im Theater strukturell andern, damit
Theater selbstverstandlicher fur junges Publikum wird — ein Ort, der sich

von seiner elitaren Identitat verabschiedet und generationsubergreifend
geteilt und genutzt werden kann? Die Frage interessiert mich sehr. Auf3er-
dem reizt mich die kunstlerische Fragestellung, ob es einen Unterschied fur
meine Arbeit macht, wenn ich im Vorfeld einer Produktion weif3, dass bei der
Premiere Kinder oder Jugendliche unser Publikum sind. Gibt es Uberhaupt
ein Thema, welches wir NICHT mit Kindern oder Jugendlichen teilen konnen
oder sollen, und welche kunstlerischen und strukturellen Qualitaten sind
dementsprechend gefordert?

Fur diese Denkrichtung geben explore dance und die jeweiligen eingela-
denen Kunstler*innen einen wichtigen Ansto3 und Vorsto3: wie man Theater
zu jungem Publikum bringt. Und auch, wie dieses junge Publikum ins The-
ater kommt und zu WAS es geladen wird. Deshalb freut es mich sehr, dass
dieses Netzwerk, mit allen daran Beteiligten, eine Ehrung erhalt.

Ich und wir, Antje Pfundtner in Gesellschaft, gratulieren herzlichst dem
Tanz fur junges Publikum. Denn so jung, wie bei den Vorstellungen fur und
mit diesem wichtigen Publikum, kommen wir nicht mehr zusammen.
Herzlichen Gluckwunsch!
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MOOS VAN DEN BROEK, DRAMATURGIN, KURATORIN, JOURNALISTIN, AMSTERDAM.
MENTORIN BEI EXPLORE DANCE BIS 2022

Um 2013/2014 leitete ich ein internationales Netzwerk rund um die Ent-
wicklungen im Tanz fur junges Publikum (Fresh Tracks Europe) von einem
Haus namens Het Lab Utrecht aus. Innerhalb kurzer Zeit wurden viele junge
Choreograf*innen aus diesem Haus international aufgenommen, weil ihre
Arbeit etwas Neues eroffnete. In dem Zusammenhang wurde ich als Exper-
tin vom tanzhaus nrw in DuUsseldorf und spater auch von einigen Partnern
von explore dance eingeladen. Leider existiert Het Lab Utrecht wegen Kur-
zungen im Kunstbereich nicht mehr.

Eine Methode habe ich nicht. Jede Begegnung ist anders, da jede und
jeder anders arbeitet und einige der Choreograf*innen auch ihre eigenen
Dramaturg*innen haben. Man muss einander kennenlernen, und dafur gibt
es nur wenig Zeit. Vertrauen ist eine Basis. Ich schaue mir das Material an, wir
reden, ein Kontext ist gegeben, ich reagiere. Ich bin nur fur kurze Zeit da und
habe gelernt, nicht zu sehr wie ein Elefant aufzutreten, der Prozess ist heikel
und verletzlich.

Es gab dabei erfolgreiche Dialoge, die nach dem spezifischen Prozess
weitergefUuhrt wurden, aber auch weniger fruchtbare Begegnungen. Ich bin
nur eine Passagierin mit etwas Fachwissen, die als AuBenseiterin eine frische
Perspektive einbringt. Der/die Kunstler*in steuert. Was ich wirklich geniefe,
ist, wenn jemand Freude daran entdeckt, fUr junges Publikum zu arbeiten
und dies ihre/seine Arbeit oder Arbeitsweise beeinflusst. Das Publikum kann
auch etwas beitragen, es funktioniert in beide Richtungen!

Tanz fur junges Publikum wird in der Welt der darstellenden Kunste sehr
unterschatzt. In deutschsprachigen Landern dominiert textbasiertes Thea-
ter. Der Tanz kommt also erst danach, der Tanz fur junge Zuschauer*innen
irgendwo am Ende der Reihe. Aber er ist wichtig! Denn Kinder bewegen sich
immer weniger, wachsen mit Bildern auf, und es gibt so viel Wissen im Kor-
per, das geleugnet wird. Kinder reagieren sehr stark auf Tanz und Bewegung,
warum hangen wir immer an Geschichten fest? Kinder kbnnen abstrakte
Bewegungen lesen, gar kein Problem. Diese Arbeit, dieses Netzwerk ist also
notwendig, um mit starken Traditionen zu brechen.

MONICA GILLETTE, TANZDRAMATURGIN AM TANZHAUS ZURICH
Ich mag Tanz, der sowohl neue Zuschauer*innen ansprechen als auch die

Entwicklung der Kunstform selbst vorantreiben will. Explore dance tut dies
kontinuierlich auf wunderbare Art.
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Als ich Choreograf*innen zuhorte, die im Rahmen des Netzwerks Werke
schufen, fiel mir auf, wie positiv sie die UnterstUtzung beschrieben, die sie
bei der Produktion erhielten, und wie sehr sie die Begegnungen mit jun-
gen Menschen beeindruckten und diese ihnen neue Denkweisen Uber ihre
kuUnstlerische Praxis eroffneten.

Im Jahr 2022 lud mich explore dance ein, eine Diskussionsreihe mit in-
ternationalen Kolleg*innen zu moderieren, die sich auf Tanz fur Kinder und
Jugendliche fokussieren. Diese Diskussionen wurden zu einem persdnlichen
beruflichen Hohepunkt, weil ich dabei miterleben konnte, wie viel Innovati-
on in diesem Bereich des Tanzes stattfindet: neue Formen von Residenzen,
bei denen Kinder in den Schaffensprozess einbezogen werden, innovative
Ansatze, um Tanz in landliche Gebiete zu bringen, Pop-up-Performances in
Klassenzimmern, lebendige Tournee-Netzwerke, transformative Dialoge mit
politischen Entscheidungstrager*innen, fortschrittliche Ansatze bei offenen
Ausschreibungen und Auftragen, neue Vermittlungs- und AuffUhrungsfor-
mate sowie das Aufbrechen von Stereotypen und Barrieren, die den Zugang
junger Menschen beschranken.

Am inspirierendsten ist vielleicht der Dialog, den explore dance zwischen
jungen Menschen und TanzkuUnstler*innen erschafft. Jede dieser Begeg-
nungen zeigt jungen Menschen, dass ihre Standpunkte, ihre Ideen, Zweifel,
Fragen, GefUhle und Meinungen wichtig sind. Die Méglichkeiten, die explore
dance bietet, motivieren Tanzschaffende, sich mutig mit Kindern und Ju-
gendlichen auseinanderzusetzen, in einer Tanzszene, die dieses Publikum zu
lange als zu unbedarft eingestuft hat.

Herzlichen Gluckwunsch an alle, die zum Erfolg von explore dance beige-
tragen haben, und dazu, dass Ihr den Tanzbereich und junge Menschen in
ganz Deutschland positiv beeinflusst habt!

ANNA TILL, TANZERIN, CHOREOGRAFIN, DRESDEN

Explore dance fiel mir auf, bevor HELLERAU Partner in dem Verbund war. Ich
fand die Idee, gezielt Stucke fur junges Publikum zu machen aus der freien
Szene heraus, sehr ansprechend und innovativ. Dann kam die Ausschrei-
bung fur Dresden. Mit meiner langjahrigen Kollegin Nora Otte (Regie) habe
ich einen Antrag formuliert. Die Beschaftigung mit explore dance und den
besonderen Kriterien fur ein sogenanntes Pop-up-Stuck erzeugte bei mir
von Anfang an ein Gefuhl von Freiheit. Diese Reduktion auf sehr wenige Mit-
tel und ein sehr kleines Team pragte positiv unsere kunstlerische Arbeit.

Da fur uns das Arbeiten fur junges Publikum neu war, war der enge
Kontakt zu explore dance extrem wichtig und hilfreich. Stets hatten wir den
Eindruck, dass unser Projekt gewollt und geférdert wird. Und da es die erste
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Runde mit explore dance fur HELLERAU war, sind wir diesen unbekannten
Weg quasi gemeinsam gegangen, ohne dass eine Seite sich das Etikett
Expert*in an die Bluse geklebt hatte.

Ganz anders als bei regularen Gastspielen gibt es einen starken Zusam-
menhalt zwischen den Produktionsorten und -hausern des Verbundes von
explore dance. Man spurt als Klunstler*in, dass Alle voneinander und von den
jeweiligen Projekten wissen, diese fordern wollen und sich auf sehr professi-
onelle Weise um Auftritte in Schulen oder an anderen Orten kimmern. Man
wird an dieser Stelle nicht alleine gelassen, was vor allem im Rahmen eines
Pop-up-Stuckes (jeden Tag ein anderer, unbekannter Ort, andere Rahmen-
bedingungen, wenig Einrichtungs- und Vorbereitungszeit) essenziell ist. Die
Begegnungen mit den Kindern und Jugendlichen werden also sorgsam und
umfassend vorbereitet. Jeden unserer Auftritte, auch an den Partnerorten
aulRBerhalb von Dresden, haben explore dance-Mitarbeiter*innen vor Ort be-
treut. Inr Wissen um die Zielgruppe ist wertvoll und wichtig.

FUr das gesamte Team von Schwanensee in Sneakers waren die Ge-
sprache mit den Kindern und Jugendlichen nach dem Auftritt pragend und
bleiben uns in Erinnerung. Durch die kleinen Gruppen (40 bis 70 Personen)
ist ein direkter Austausch, ein Zusammentreffen mit ,meinem Publikum" gut
maoglich. Ein groRes Geschenk. Was haben sie wie wahrgenommen? Welche
Fragen stellen sie sich? Was hat sie irritiert, fanden sie komisch, hat sie be-
schamt? Manche Schuler*innengruppen waren sehr aufgeregt und deswe-
gen unruhig wahrend der Show. Dass ich mich ihnen danach noch einmal
als ,Privatperson” zeigen und mit ihnen sprechen kann, inre mutigen und
offenen Fragen beantworten, das ist — neben der Performance — der zweite
wichtige Akt. Und eben Teil von explore dance.

Ohne explore dance hatten Nora Otte und ich Schwanensee in Sneakers
nicht gemacht. Explore dance hat mir den Umgang mit einer fur mich ganz
neuen Zielgruppe eroffnet. Nachdem wir Schwanensee in Sneakers auch
fur ein altersgemischtes Publikum und teilweise (etwa bei der Tanzplattform
Deutschland 2024) sogar ausschlief3lich fur Erwachsene gespielt haben,
merkten wir, dass dies, in einem bestimmten Kontext, auch funktioniert. Am
spannendsten fur mich waren und sind die Vorstellungen, in denen Eltern
mit ihren Kindern, junge und altere Menschen gemeinsam im Publikum
sind und an jeweils sehr unterschiedlichen Stellen reagieren. Das StUck
spricht auf verschiedenen Ebenen und auf diese Weise zu mehreren Alters-
gruppen. Das hat mein Nachdenken Uber das Publikum (an sich) und meine
Arbeitsweise extrem beeinflusst.
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YOTAM PELED, TANZER UND CHOREOGRAF, BERLIN

Explore dance hatte einen enormen Einfluss auf meinen Weg als Kunstler. Es
war das erste Mal, dass ich mich bei meiner Arbeit vollig sicher und frei fuhl-
te, mich meiner Praxis widmen und einer organischen, menschlichen Art des
Schaffens folgen konnte, ohne dem Ublichen Stress und den Zwangen einer
Produktion ausgesetzt zu sein.

Wir haben uns in der fabrik Potsdam und an jedem Veranstaltungsort,
den wir mit dem Netzwerk besuchten, unglaublich willkommen gefuhlt. Es
war ein Gefuhl einer gemeinsamen Mission, von Solidaritat und Neugier. Das
Zusammentreffen mit Teenagern half mir zu verstehen, woher meine Kreati-
vitat kommt, was mich inspiriert und wie ich den Kunstler*innen, mit denen
ich arbeite, und dem Publikum, auf das ich treffe, begegnen mochte. Es war
eine wunderschdne Erfahrung, die noch immer nachhallt und mich mit
Motivation erfullt.
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Dieter Heitkamp

JURYBEGRUNDUNG

Dieter Heitkamp erhalt die Ehrung fur sein Lebenswerk.

Dieter Heitkamp ist ein Gesamtkunstwerk. Er bewegt sich kraftvoll in
verschiedenen Bereichen des kunstlerischen Schaffens: als Tanzer, Choreo-
graf, Padagoge, Regisseur, Mentor, bildender Kunstler, FUrsprecher junger
Tanzer*innen. 45 Jahre lang war er wunderbar energetisch, pragnant und
dynamisch fur die Transformation und Entwicklung des zeitgendssischen
Tanzes in Deutschland mit verantwortlich.

Eine seiner Errungenschaften fur die Tanzgeschichte ist es, die Kon-
taktimprovisation (Contact Improvisation, kurz Cl) in die deutsche Tanzszene
eingefUhrt zu haben. Seit 1977 lernte Dieter Heitkamp Cl und begann zwei
Jahre spater, Cl auch in Deutschland zu unterrichten, wahrend er gleichzeitig
die Tanzfabrik in Berlin mitgrindete und Co-Direktor war. In den folgenden
19 Jahren zwischen 1979 und 1998 trug seine vitale Dynamik dazu bei, Cl und
zeitgendssischen Tanz in der Stadt Berlin und auf nationaler Ebene zu ver-
breiten. Choreografieren, Unterrichten, RegiefUhren, Kunstmachen, Mento-
ring, Politik-Verandern, das waren und sind Dieter Heitkamps Aktivitaten.

Im Jahr 1998 begann seine Frankfurter Phase: An der Hochschule fur
Musik und Darstellende Kunst, HfMDK, arbeitete er zunachst als Vertre-
tungsprofessor, ab 2001 als Professor und Leiter der Tanzabteilung. Dieter
Heitkamp verwandelte die weitgehend klassische Tanzabteilung, die kurz
vor der SchlieBung stand, in ein hochmodernes Programm fur zeitgendssi-
schen Tanz, in dem lokale Ressourcen und Gaste miteinander verwoben sind,
und machte sie zu einer hoch angesehenen Institution fur zeitgenossische
Tanzausbildung. Im Jahr 2023 ging Dieter Heitkamp nach 25 Jahren an der
HfMDK in den Ruhestand.

Eine treibende Kraft im Tanz in Deutschland, initiierte Dieter Heitkamp
zahllose Programme, Formate und AuffUhrungen und ist ein unermudlicher
KuUnstler und Padagoge, der junge Tanzer*innen unterstltzt und sie ermu-
tigt, flexibel, kreativ und offen fur lebenslange Lernprozesse zu sein.
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Biografie

Dieter Heitkamp, 1957 geboren, studierte in Berlin Sport und Biologie, spater
Kunsterziehung. 1977 begann er seine Tanzausbildung in Contact Impro-
visation, Improvisation und Performance, mehreren modernen, zeitgends-
sischen, an Release und Alignment orientierten Techniken, in Body Mind
Centering und anderen Kérperbewusstheitsmethoden.

Als Grundungsmitglied der Tanzfabrik Berlin e.V. war er dort von 1978
bis 1998 Tanzer, Choreograf, Padagoge und Organisator, bis 1995 einer
der kunstlerischen Leiter*innen. 18 abendfullende Stucke schuf er fur die
Tanzfabrik, die deutschlandweit tourten, in 14 europaische Lander und
nach Brasilien, Hongkong, Japan, Kanada, Russland, USA und Vietnam.
Weitere Choreografien erarbeitete er u.a. fur Pizza Girl (Ballett Frankfurt),
fUr Theaterproduktionen an der Freien VolksbUhne Berlin (Peter Palitzsch,
Holger Schultze), fur Tanz- und Dokumentarfilme und furs Fernsehen, aul3er-
dem Choreografie und Buhnenbild fur Hans Werner Henzes Le Disperazioni
del Signor Pulcinella (Staatsballett Berlin).

2001 erhielt er den Ruf als Professor fur Zeitgendssischen Tanz an die
Hochschule fur Musik und Darstellende Kunst (HFMDK) Frankfurt am Main
und war bis 2023 Direktor der Tanzabteilung. Er war Grundungsmitglied der
Hessischen Theaterakademie (HTA) und von 2006 bis 2015 im Leitungsteam
von Tanzlabor_21/Tanzbasis Frankfurt_Rhein_Main: in dem Rahmen wurden
die Studiengange MA CoDE an der HIMDK und MA CuP an der Justus-Lie-
big-Universitat Gie3en etabliert. Von 2007 bis 2014 war er einer der Sprecher
der Ausbildungskonferenz Tanz (AKT), 2012 Kunstlerischer Leiter der 3. Bien-
nale Tanzausbildung Frankfurt am Main.

Von 1998 bis 2023 entwickelte er Uber 70 Choreografien und Lecture-
Performances mit Studierenden, darunter interdisziplinare, ortsspezifische
GrofR3projekte mit der Jungen Deutschen Philharmonie, der Internationalen
Ensemble Modern Akademie, der hr Big Band und dem Fauré Quartett. Er
war Gastdozent an deutschen Tanzhochschulen und gab und gibt europa-
weit Kurse sowie in China, Israel, Japan, Kolumbien, Russland und Vietnam.

Seine kunstlerische Arbeit pragen experimentell ausgerichtete Konzepte
und Bewegungsforschungen, die Koonmunikationsmaoglichkeiten im/aber/
durch Tanz in Bezug zum gesellschaftlichen Umfeld untersuchen. Dabei ver-
bindet er theoretische Aspekte mit physischer Praxis, Schreiben mit Choreo-
grafieren und erzeugt Bild-Klang-Méglichkeitsraume. Die interdisziplinaren
Choreografien, Lecture-Performances und Installationen fUhren Bewegung
und Wort, Visualitat und Laut, Sinnliches und Kognitives so zusammen, dass
die Performer*innen und die betrachtenden Zuhorer*innen standig auf
mehreren korperlichen und medialen Ebenen aktiv sind.

Dieter Heitkamp - GruBwort

GrulRwort

PROF. ELMAR FULDA, PRASIDENT DER HOCHSCHULE FUR MUSIK UND DARSTELLENDE KUNST
FRANKFURT AM MAIN

“He is the reason why | studied in Frankfurt.”

Klarer als diese Absolventin kann man nicht formulieren, wer Dieter
Heitkamp fur die Hochschule fur Musik und Darstellende Kunst Frankfurt
(HFMDK) war. Als er an die Hochschule kam, stand die Tanzausbildung kurz
vor der SchlieBung. Nicht mit ihm. Dieter Heitkamp verwandelt die weit-
gehend klassische Abteilung in ein hochmodernes Studienprogramm fur
Zeitgenossischen Tanz, in dem lokale Player und internationale Gaste zusam-
menarbeiten, und macht Frankfurt attraktiv fUr junge Menschen, die ge-
meinsam mit ihm und seinem Team Tanz entdecken und neu definieren.

Heitkamp handelt. Nicht lamentieren — machen! Schnell, effizient und
erfolgreich. Computer defekt? Taxi bestellt, Computer rein, ab zum Repara-
turservice, das Taxi wartet wahrend der Reparatur drauf3en vor der Tur, zu-
rack und weiterarbeiten. Das ist die Arbeitshaltung von Dieter Heitkamp. Mit
einem ganz grof3en Herz fur die Menschen. Ein freundlicher, blitzgescheiter
Geist, der selten schlaft. Goldene Schuhe, plissierte oder karierte Designerho-
sen, struppige Haare, die in jeder Lebenslage perfekt sitzen. Dieter Heitkamp
schafft asthetische und kommunikative Gesamtkunstwerke! Und ist selbst
eins.

Danke, lieber Dieter Heitkamp, fur 25 Jahre an der HIMDK Frankfurt!
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Arbeit Ist Kunst ist Leben
Ist Kunst

DIETER HEITKAMP IM GESPRACH MIT MELANIE SUCHY

Er wohnt in Frankfurt, nicht weit vom Ende der Zeil und vom Mousonturm.
Zwischen Kommerz und Kunst. Er gehoért zu letzterer. Seine 3ZKDB-Woh-
nung ebenso; in sie hat er Objekte seiner vielen BUhnenperformances inte-
griert. Ich kenne Dieter Heitkamp, seit ich ab 2003 an der HfMDK in Frankfurt
einen Journalismus-Masterstudiengang der HTA absolvierte.

Beim Lesen Deiner zusammenfassenden Bio fallt auf, wie viel Du gemacht
hast

Das trifft auch auf andere Leute in der Kunst zu, bis heute: performen,
choreografieren, unterrichten, organisieren. Und zu Beginn musst du auch
selber Flyer und Plakate verteilen. Das gehort alles dazu.

Was waren die dicksten Bretter, die Du je gebohrt hast?

Eines war der Leitbild-Prozess der Hochschule 2012 bis 2014. Der grof3te
basisdemokratische Prozess, an dem ich je teilgenommen habe: mit allen
Studierenden, allen Lehrenden, der gesamten Verwaltung. Thema: ,Wer
sind wir und wo wollen wir hin?". Kolleg*innen baten mich, in die Steuer-
gruppe zu gehen. Ich wollte auch fur Transparenz des Prozesses sorgen.
Denn wer mitentscheidet, muss Einblick haben in Infos, die flieBen. Es war
letztlich auch ein klUnstlerischer Prozess: Ich habe riesige Tafeln gemacht,
die durchs Foyer getragen wurden. Dazu Improvisationen. Das Leitbild,
das herauskam, ist gut. Danach habe ich eine Auszeit genommen.

Der andere grof3e Brocken war Tanzlabor_21. Hat aber viel Spal3 ge-
macht. Ich war ja erst im Kuratorium fur Tanzplan Deutschland. Dann trat
ich aus, um mit anderen die Bewerbung fur Frankfurt zu erstellen, Tanz-
labor_21. Einer der komplexesten Antrage damals. Und wir haben wirklich
alle Punkte umgesetzt, auch die beiden Masterstudiengange, die nach
funfJahren verstetigt werden konnten.

Ist Dir mal etwas nicht gelungen?

Uber zehn Jahre habe ich mit Nancy Stark Smith unter anderem am
Contact Improvisation Global Archive gearbeitet, was dann nicht realisiert
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wurde. Ein super Konzept; aber die Antrage fur Geld wurden abgelehnt.
Nur wrongcontact.zone haben wir gemacht, in einer Webseite. Die
Contactencyclopledia habe ich begleitet. Ein internationales Team baute
an einem Wiki, Community-orientiert. Dann gab es kein Geld mehr. Es
blieb das Round-Robin-Projekt und der weltweite ciglobalcalendar.net.

Du hast mehrere Facher studiert.

Keins der Studien habe ich abgeschlossen. Acht Semester Sport; Biologie
horte ich nach vier Semestern auf. Bestimmte Interessen sind dann in an-
dere Ausbildungen und meine Arbeit eingeflossen, etwa das Biologische
von Body Mind Centering. Kunst war schon immer wichtig. Nach dem Abi
wollte ich Kunsterziehung in Hamburg studieren und bin abgelehnt wor-
den wegen ,mangelnder Kreativitat". Dann ging ich um 1980 nach New
York und Philadelphia und traf Leute, die sich als KUnstler*innen verstan-
den, ohne dass ihnen das jemand per Zertifikat bescheinigte. Im Nachhin-
ein war die Ablehnung ein guter Push, mal woandershin zu gehen. Zuruick
in Deutschland habe ich mich fur Kunsterziehung an der Hochschule der
Kunste Berlin beworben und wurde aufgenommen. Habe ich auch nicht
abgeschlossen, denn irgendwann konnte ich vom Tanzen leben.

Viel Inspiration fur die freie Theater- und Tanzszene in West-Deutschland
kam von amerikanischen Kunstler*innen.

FUr die Tanzfabrik in Berlin gab es mit Christine Vilardo und Jacalyn Carley
AnknUpfungen an die 60er-Jahre in den USA. Das Besondere an der Tanz-
fabrik war auch der kollektive Gedanke und dass dort Choreograf*innen,
Sportstudent*innen, Theaterwissenschaftler*innen waren. Das war eine
wuste Mischung von Stilen. Viele neue Ansatze wurden dort vorgestellt.
Das alles hat mich auch gepragt fur die Arbeit an der Hochschule. Dass es
nicht darum ging, etwas zu vereinheitlichen.

Planen, Anstof3en, Machen, Du warst immer vorneweg.

In den 90er-Jahren habe ich die ersten Tanz-Video-Workshops in Deutsch-
land organisiert; wir haben mit Johannes Odenthal ein riesiges Tanz-
Videofilm-Projekt gemacht. Fruher als alle anderen.

Auch die politische Arbeit. Als Ende der 80er-Jahre das Deutsche Forum
fUr zeitgendssischen Tanz gegrundet wurde, ging ich anfangs in den
Vorstand. Oder als ich mit Claudia Feest beim Festival Tanz im August
mitorganisiert habe, gab es grof3e Workshopreihen; da haben sich vie-

le Leute kennengelernt. Auch spater bei den Sommerakademien von
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TanzlLabor_21: Méglichkeiten zum Kennenlernen und dass man daraus
neue Perspektiven entwickelte. Dazu die Arbeit in Gremien, um mich fur
Forderung zu engagieren und so Arbeit(en) zu ermaglichen: beim Fonds
Darstellende Kunste, bei der Kunststiftung NRW, im Beirat in Stuttgart.
Ich denke, ich habe eine Starke im Kanalisieren. Mit Infos von verschie-
denen Bereichen stelle ich Verbindungen her. Das ist ein Interesse. Zum
Thema Netzwerken gehdrt auch, mit Initiative von Ingo Diehl, die Grun-
dung der Ausbildungskonferenz Tanz, AKT, dann die Biennale Tanzausbil-
dung. Die Ausgabe 2012 hier in Frankfurt war so super dokumentiert, dass
die Biennale danach in den Kanon der kulturellen Bundeswettbewerbe
aufgenommen wurde. Bis dahin gab es keine Planungssicherheit.

Wie Uberzeugst Du Leute, um etwas zu verandern?

Mir ist rUckblickend klar geworden, dass viele Sachen einfach sch... lange
dauern. Woran wir mit dem Deutschen Forum zeitgenossischer Tanz 1992
arbeiteten, das wurde 2004 Tanzplan Deutschland. Oder an der Hochschu-
le: Es dauerte Jahre, von den ersten Workshops zu Kérperwahrnehmung
bis zu morgendlichen Trainings, bis zu Symposien zu THE ARTIST'S BODY.
Steter Tropfen hohlt den Stein.

Eine Beziehung zu Frankfurt gab es Ubrigens schon in den frihen
80er-Jahren. Bei den ersten Festivals am TAT fur freien Tanz, Bestanzauf-
nahme. Bei Sternzeichen Homosexualitdt im Theater habe ich mit Helge
Musial Zwei Herren gezeigt. Peter Hahn lud mich dann ein, zwei Abende
mit Mannertanz zu kuratieren (den Begriff Kurator gab es noch nicht),
mann tanzt in Berlin — das wlrde man heute als queer bezeichnen.

Warum war es Dir wichtig, Sticke Uber Manner zu machen?

Das waren immer Stlcke mit Leuten, mit denen ich eine persénliche
Beziehung hatte. Das personlichste war Hallo, wie geht es dir mit Bruno
Stefanoni. Er lebte in Seattle, ich in Berlin. DarUber haben wir ein StUck
gemacht. Wir haben uns Briefe in der Performmance geschrieben. Mit Bob
Rease Projekt: 5 Mann, mit Helge Musial Buddy Bodies und Peter Pain,
mit Kurt Koegel Zerfall der Schwerkraft.

Genug von Berlin?

Egbert Strolka fragte mich 1994 in Frankfurt, ob ich an die Hochschule
kommen will. Aber mein Interesse war Weiterbildung und die Arbeits-
moglichkeiten fur Choreograf*innen zu verbessern. Als 1998 seine Anfra-
ge fur die Vertretungsprofessur kam, hatte ich mir gerade eine Auszeit

Dieter Heitkamp i- Interview

genommen. Nach 20 Jahren Berlin war ich an dem Punkt ,Und was nun?*
mit dem Gefuhl, ich stecke in einer Box.

Du warst in Deinen Stucken immer selbst mit auf der Buhne. Bis Mitte der
90er-Jahre?

Spater nicht mehr. Ich hatte ja schon ab Mitte dreilfig permanente Huft-
schmerzen, und Tanzen ging nur mit Painkillern. Deswegen damals das
Stuck Peter Pain.

Warst Du gerne Tanzer oder warst Du lieber der Kreator?

Beides. Ich war 1981 am Schillertheater, als Peter Zadek und Jerome Savary
Jeder stirbt fur sich allein machten, mit Otto Sander, Angelika Domrose,
Bernhard Minetti. Ein Staraufgebot. Uber 60 Auffihrungen. Fur die Revue-
szenen hatten sie zehn Tanzer*innen. Das war meine einzige erfolgreiche
Audition, glaube ich, nach drei Jahren Training.

Zu meinen StUcken: Viele sind ja in Co-Regie entstanden. Das heftigste
Projekt war Kompass durch den Sumpf, wo wir zu acht ohne Regisseur
arbeiteten, nach drei Wochen haben wir mit Stuhlen nacheinander
geschmissen. Als wir ein Thema hatten, haben wir in funf Wochen ein
90-Minuten Stuck gemacht. Daraus sind auch viele Arbeitsbeziehungen
entstanden.

Was war mit der Hufte?

Als Kind hatte ich Dysplasie, als das noch nicht getestet und korrigiert
wurde. Leistungsturnen zehn Jahre, dann in der freien Szene keine Zeit
gehabt, etwas auszukurieren; du musst ja permanent tatig sein. Ich habe
lange gewartet. Bis der Forsythe-Tanzer Noah Gelber begeistert von seiner
HUft-OP erzahlte. Aus den Operationen habe ich ein Kunstprojekt ge-
macht. Es war klasse, weil sie gut gelaufen ist. Keine Schmerzen mehr zu
haben!

Ich hatte vorher meinen Unterrichtsstil geandert. Mehr verbal und
mit Fragenstellen. Dabei bin ich geblieben. Ein weiterer Schulb, mich mit
Sprache zu beschaftigen, kam Uber die Arbeit an der Hochschule. Denn
irgendwann steht der erste Vortrag an. Bis ich vollig frustriert war von
diesen verkopften Tagungen. So fing ich mit Lecture Performances an.
Mit Tanzer*innen, die dem, worUber ich rede, andere Ebenen hinzufu-
gen, dazu Live-Musik, Live-Video und Aufgaben furs Publikum. Assistierte
Schwebezustdnde, Hautsache Bewegung, Schule der Sensibilitat. Lau-
ra lernt, gleich nach der HuUft-OP, spielt in der Baumschule, am Anfang
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mache ich einen Stabe-Tanz a la Schlemmer/Bohner, aber eher wie Ge-
strUpp; dann schneiden sie die Stocke ab und pflanzen auf der Buhne
Setzlinge.

Pflanzen, Wachsen, Ernten: Was wird es in 20 Jahren endlich geben?

Vielleicht ein Tanzhaus in Berlin. Und eins in Frankfurt oder Uberhaupt
mehr Orte fUr den Tanz.

Die grinden andere.

Ich geniefe jetzt mal, Zeit zu haben. Die Recherche fur ein Stuck. Die
Digitalisierung meiner Videos. Es gibt grof3es Interesse von Archiven, aber
nicht an den Objekten. Aber fur mich gehort das zusammen: die Texte, die
Videos und Fotos und die Objekte. Die sind hier.

Arbeit ist Leben?
Kunst. Leben und arbeiten, das war auch in dem Kollektivgedanken am
Anfang. Oder dass hier in der Wohnung die Gastchoreograf*innen der

Tanzabteilung unterkamen — dass ich das ganz schwer trennen kann —
kann oder mochte ...
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Cruf3e und Erinnerungen von
Weggefahrt*innen

ZUFIT SIMON, TANZERIN, CHOREOGRAFIN, REGISSEURIN

Zwei Monate, nachdem ich an der HfMDK Frankfurt am Main im Jahr 1998 zu
studieren begonnen hatte, kam Dieter Heitkamp als Gastprofessor und wur-
de spater Direktor der Tanzabteilung. Eine Schulerin von Dieter Heitkamp
Zu sein ist eine absolute Ehre. Er ist kein gewohnlicher Tanzlehrer, sondern
ein Teacher of Life. Wahrend meiner Zeit als Studentin bei ihm &ffnete sich
durch ihn eine grofRe Tur zu einer neuen Welt fur mich.

Er ist ein sehr besonderer, gro3zugiger und ungewohnlicher Mensch.
Seine Kreativitat flie3t in alle Richtungen, seine Leidenschaft fUr das Unter-
richten und das Weitergeben seines Wissens, seine Lust, Freude und Neu-
gierde zu experimentieren, scheinen grenzenlos zu sein und beeindruckten
mich jeden Tag aufs Neue. Jeder Unterricht war anders, nie routiniert. Nach
jeder Unterrichtsstunde war ich motiviert, weiter zu forschen. Seine Leiden-
schaft fur Kunst und Bewegung hat mich mitgerissen. Dieter Heitkamp ist
ein Kunstler durch und durch, in seiner ganzen Wesenheit, mit Kérper, Blut

und Knochen.

FOTO: EVA RADUNZEL
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Er begegnet jedem Menschen auf Augenhohe. Seine Tur war immer offen,
fur alle. Wahrend meiner Zeit in Frankfurt habe ich durch ihn eine Fulle an
Erfahrungen gesammelt. Wir experimentierten mit Licht und Dunkelheit,
Taschenlampen, Objekten, Stoffen, Materialien, Kérper und Haut. Wir be-
suchten Ausstellungen und wagten es, uns zwischen den Exponaten zu be-
wegen (bis wir rausgeschmissen wurden). Er motivierte allg, sich zu trauen,
zu probieren, aus der Komfortzone herauszutreten, an das zu glauben, was
wir tun, keine Angst davor zu haben, was andere denken, Tabus zu brechen,
Fragen zu stellen, Dinge zu hinterfragen. Ich habe Dieter viel zu verdanken
als die Kunstlerin, die ich heute bin.

CLAUDIA FEEST, TANZERIN, CHOREOGRAFIN, PADAGOGIN, THERAPEUTIN, MITBEGRUNDERIN
UND LANGJAHRIGE KUNSTLERISCHE LEITERIN DER TANZFABRIK BERLIN

dancingis like flying and falling at the same time

Dieter Heitkamp ist ein Wegbereiter fur den zeitgenossischen Tanz mit
all seinen Moglichkeiten, in die Gesellschaft hinein zu wirken. Er hat mit der
Contact Improvisation eine aus den USA stammende Lehrmethode weiter-
entwickelt und in der deutschen Tanzszene etabliert. Durch sie vermittelte
er uns in den Anfangen der Tanzfabrik Berlin ab Ende der 1970er-Jahre, wie
ohne grof3en kdrperlichen Kraftaufwand tanzerisch faszinierende Schwebe-
zustande erreicht werden konnen: Wir lernten bei ihm das Fallen wie auch
das balancierende Schweben. Auch thematisierte er als einer der ersten in
Berlin und am Theater am Turm Frankfurt, TAT, das Thema Mannerbeziehun-
gen und Homosexualitat auf der Buhne.

Als Tanzer und Choreograf war und ist er skurril, witzig, schrag, inhalt-
lich und konzeptionell sehr mutig, manchmal auch provokant, immer voller
Humor. In unserem gemeinsamen Film Der Gehdngte im Garten der Venus
(1988) verkdrperte er die Figur des Hofnarren und zeigte sich in spateren
Choreografien wahlverwandt mit KUnstlern wie Yves Klein, Egon Schiele und
der literarischen Figur Peter Pan.

Mit grofRer Neugierde geht Dieter auf Menschen zu, kommuniziert in sei-
ner besonderen Weise; er ist spontan und in jedem Moment kreativ. Wir sind
seit Grundung der Tanzfabrik Berlin gut befreundet und kollegial verbun-
den. Dieter kann nicht anders, als unmittelbar mit Menschen und Dingen in
Kontakt zu treten; vermutlich wurde deshalb auch die Contact Improvisation
fruh zu seiner ureigenen Methode, beim Unterrichten und oft auch als Im-
puls fur seine choreografischen Kompositionen.

Zudem ist Dieter sehr verbindlich und zuverlassig, in der Freundschaft
und im kunstlerischen Berufsfeld. So ist er seit vielen Jahren kulturpolitisch
fur den Tanz engagiert, immer ein Initiator, im Kontakt mit ALLEN, immer
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auf der Suche nach Erneuerung. Ein Entdecker und Erfinder: Menschen, Din-
ge und Geschehnisse dieser Welt ziehen ihn geradezu magnetisch an und
umgekehrt. In den Tanzfabrik-Jahren waren wir haufig zusammen auf Gast-
spielreisen, in Italien, Japan, Kanada, Lettland, Russland. Mit Dieter unter-
wegs zu sein bedeutet, pausenlos die Umwelt mit allen Sinnen zu erkunden,
und sekundenschnell kann er diese ,gefundenen Erlebnisse” in kinstlerische
Ideen, Objekte und Projekte transformieren.

Ein ewig Suchender, der in der Tiefe die Schonheit aufspurt, wurde Dieter
vielleicht dadurch zum Kunstler, weil er alles, was um ihn geschieht, feinfUh-
lig und sensibel erspurt, ein Ahnender, ein Vorausdenkender, ein Avantgar-
dist im besten Sinne. Seiner Zeit voraus. Spielerisch und fantasievoll als Tanz-
vermittler: Er praktizierte von jeher einen eigenwilligen Unterrichtsstil, fruher
in den Kursen der Tanzfabrik, dann auch an der Frankfurter Hochschule. Sein
Unterrichten ist weniger belehrend; vielmehr ladt er ein, miteinander auf
Erkundungsreise zu gehen und neue tanzerische Bewegungen des eigenen
Korpers zu entdecken. Inspirierend.

INGO DIEHL, PROFESSOR UND LEITER, MA CONTEMPORARY DANCE EDUCATION (MA CODE)
AN DER HFMDK FRANKFURT A.M., PRASIDENT HESSISCHE THEATERAKADEMIE (HTA)

Bevor ich Dieter Heitkamp 2005 im ersten Jahr von Tanzplan Deutschland
kennenlernte, eilte ihm ein Ruf voraus: In der Ausbildung in Frankfurt, an der
Hochschule fur Musik und Darstellende Kunst (HfMDK), gibt es einen Auf-
bruch, Erneuerung, da ist einer vertraut mit den aktuellen Diskursen. Wann
wir uns zum ersten Mal begegneten, kann ich nicht mehr sagen, einzig die
Verwunderung blieb im Gedachtnis, wieso dies nicht schon fruher gesche-
hen war.

Seinem Ruf und seiner unbandigen Neugier entsprechend war es dann
in der folgenden Zusammenarbeit wenig Uberraschend, dass die erste bun-
desweite Zusammenkunft der Tanzausbildung in Deutschland, also die Ini-
tialzundung fur die Grundung der Ausbildungskonferenz Tanz (AKT) wie so
viele andere Zusammenkunfte dieser Zeit in Frankfurt am Main stattfinden
konnte. Wie oft haben wir uns in den vielen Jahren laut Uberlegend an einer
Flipchart wiedergefunden: in den Griundungsphasen der AKT, des Bundes-
verbands Tanz in Schulen, in den gemeinsamen Jahren an der HIMDK (wo
ich 2012 eine Professur antrat), wenn es um Strukturen, Neuerungen oder die
erste Bologna-Akkreditierung an der Hochschule ging — naturlich mit den
Tanzstudiengangen.

Dieter als Sparringspartner, Kollaborateur und Komplize. Es war oft ein
grofes Fest. Aufregende Jahre, in denen in Bezug auf den Tanz und seine
Ausbildung Ressourcen bereitgestellt wurden und es etwas zu bewegen gab.
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So war er fur viele Kolleg*innen Anlaufstelle auBerhalb des Normativen, oft in
der Kuche seiner Frankfurter Wohnung. Die kUnstlerische Entwicklung vieler
Generationen von Studierenden ist auf seine Impulse zurdckzufUhren.

Das Uberbordende und bedingungslose Commitment, was sich nicht
selten in meterlangen Exceltabellen und oft bunten Datensammlungen aus-
druckt — die von seinem Umfeld liebevoll benannten ,Tapeten®. immer mit
dem Ziel, Komplexitat und Vielfaltigkeit zu greifen oder irgendwie in einem
Dokument zu fassen. Ein Sammlungs- und Dokumentationsinstrument, um
Stucke, Studienprufungsordnungen, Stundenplane oder die eigenen HUft-
operationen zu ganz eigenen kunstlerischen Events des Overloads zu verar-
beiten.

Es ware fur mich die grofte Uberraschung, wenn Dieter nicht weiterhin
dafur zu haben ist, Grenzen zu dehnen und sich mit Haut und Haar in den
Tanz und das Leben zu werfen. Ich kann mir nicht vorstellen, dass dieses
Potenzial bei aller Altersweisheit und Milde nicht immer mal wieder durch-
platzt, sich ein Moment emotionaler Ekstase mit einer Trane im Augenwin-
kel Platz schafft und damit etwas in der Wahrnehmung seiner Umgebung
verschiebt. Danke, Dieter!

NORBERT PAPE, TANZER UND CHOREOGRAF, BERLIN, FRUHER FRANKFURT AM MAIN

Visionare Wahl seines Konfirmationsspruchs oder pragender Zufall? 2008
betitelte er mit dem Bibelvers eine seiner Choreografien: ,Denn wir haben
hier keine bleibende Stadt, sondern die zukUnftige suchen wir." (Hebr 13,14)
Dieter steht fur Wandel, er wartet nicht auf den Himmel. Er lehrte
uns, dass Institutionen verandert werden konnen. Dass man Institutionen
verandern kann. Er trug zum Aufbau des heute etablierten internationa-
len Netzwerks von Produktionszentren fur zeitgendssischen Tanz bei. Ich
lie3 mich inspirieren von Erzahlungen zur Entstehung der Tanzfabrik aus
dem kollektiven Bestreben einer Handvoll rebellischer Kunstler*innen und
erinnere mich gut, wie er beharrte auf der Notwendigkeit der Lobbyarbeit
fUr Formen des Tanzes, die von denen der Stadt- und Staatstheater ab-
weichen. Auf die Frage, warum er sich fur die Hochschullehre entschied,
antwortete er, er hoffte, aus Institutionen heraus mehr bewirken zu kén-
nen. Tatsachlich drangte er auch dort unermudlich auf Veranderung,
Zusammenarbeit, Interdisziplinaritat und flache Hierarchien. Er ergriff alle
Maoglichkeiten, die sich ihm boten, und unterstutzte gleichzeitig zahlreiche
andere. Ich erinnere mich an lange Brainstorming-Sitzungen mit ihm und
anderen, aus denen der Name ID_Frankfurt hervorging. Der bezeichnete
dann das, was durch die Mitwirkung Zahlreicher zu einer preisgekron-
ten und aufBerst lebendigen Assoziation freischaffender Kunstler*innen,
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Theoretiker*innen und Vermittler*innen in Choreografie und Performance
wurde.

Er brachte uns bei, wie Institutionen auch in und durch uns leben. Seine
Improvisationskurse waren stark von queerer und feministischer Kérperpoli-
tik gepragt. Ubungen und Praktiken scharften unser Bewusstsein dafur, wie
sich Normen in unsere gewohnten Bewegungsablaufe, in unsere Aufmerk-
samkeit, Begierden und Schamgefuhle einschreiben. Wir Ubten, Grenzen
ZU setzen, nein zu sagen, um etwas anderes, uns naher liegendes zu beja-
hen. Wir erforschten das Fallen zu Musik von Laurie Anderson, stellten uns
vor, Kraken zu sein, folgten dem BerUhrungspunkt auf seinem Spaziergang
durch den Raum. We listened to every little movement. FURBe wurden zu
Handen. Wir folgten unserem Mund, dann unserem Anus. Habt ihr jemals
euer Steif3bein von innen bewegt? Diese Frage stellte er gerne, ernsthaft und
auch etwas schelmisch, und lud dann die Teilnehmer*innen ein, es zu Hause
auszuprobieren. Er nahm kein Blatt vor den Mund.

20 Jahre spater haben sich die Welt und unser Verhaltnis zu Institutionen
tiefgreifend verandert. Was bleibt von Dieters emanzipatorischer Lehre vor
dem Hintergrund unentwegter Krisen und des Aufstiegs des liberalen Auto-
ritarismus? Positivitat und Engagement scheinen Negativitat und Verzicht
zu weichen. Laurie Anderson zum Beispiel entschied kurzlich, die Ablehnung
der Pina-Bausch-Professur sei der beste Weg nach vorne. Es wurde bezwei-
felt, sie konne in Wuppertal angesichts ihrer politischen Ansichten ,ungestort
und konzentriert” arbeiten. Die sexuelle Befreiungsbewegung wurde durch
#MeToo herausgefordert und muss sich aktuell vor der Instrumentalisierung
zwecks Pinkwashing von Nekropolitik wehren.

An Dieters Kuhlschrank hing eine Postkarte: ,\What urge will save us now
that sex won't?" Die Frage aus Jenny Holzers 80er-Jahre-Survival-Series trifft
heute anders. Denn wir haben keine bleibende Stadt, und so andern sich
auch unsere Kampfe. Doch jenseits dieser Anderungen der Diskurse, Stra-
tegien und Taktiken bin ich Dieter zutiefst dankbar fur seine Ermutigung,
gegen Indifferenz anzukampfen, Stellung zu beziehen, unsere kunstlerische
Praxis mit unseren Werten in Einklang zu bringen, und weil er ein Vorbild
darin war, sich mit Haut und Haar zu engagieren.

HELGE MUSIAL, PROFESSOR FUR TANZ, UNIVERSITAT MOZARTEUM, SALZBURG

Anfang der 1980er-Jahre suchte ich in Berlin nach Tanz, den es eigentlich
kaum gab. Ballett war moglich, das war es weitestgehend, ware da nicht die
frischgegrundete Tanzfabrik gewesen. Als ich mich im Fruhjahr 1982 auf den
Nachhauseweg von einem der Trainings dort machte, rief jemand aus einem
Fenster im dritten Stock in den Hof, ob ich Lust hatte, einen Kaffee mitihm
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trinken zu gehen. Es war Dieter Heitkamp. Ihm verdanke ich das Kennenler-

nen der Contact Improvisation. Dieter hatte wie ich eine Sportvergangenheit.
Besonders aber fur mich war und ist sein Wirken als zeichnender und bilden-
der Kunstler mit einer Faszination fur allerhand Objekte, die sich fur cho-
reografische Zwecke anboten. Seine Skizzenbucher fur seine Arbeiten sind
wundervolle Kunstwerke.

Nach ersten ImprovisationsauffUhrungen auf dem Gelande der Mockern-
stralRe 68 kam schlieBlich Dieters Vorschlag fur die Produktion eines Duetts
samt meinem Saxofon. Das Instrument sollte nicht statisches konzertantes
Element bleiben, sondern der Ton mit der Bewegung durch den Raum ge-
hen. Viele Jahre der Zusammenarbeit folgten.

Dieters Erarbeitungsweise von Projekten war in der Tanzlandschaft der
frihen 80er-Jahre neu. Viele seiner Werke entstanden in Ko-Autorenschaft,
aber auch in den Arbeiten mit ihm als leitender Choreograf waren Ideen
von Performer*innen gewunscht. Dadurch wurden die Stucke besonders
vielschichtig und fur die Performer*innen Spielfelder, in denen ihre Person-
lichkeiten und Biografien vorkamen. Die haufig extrem temperamentvolle
Reibung in den Proben war anstrengend, aber immer explosiv in der Kreati-
vitat. Beispiel: In dem Stuck Sieg der Kérperfreuden von 1985 Uber Sexualitat
und Sport konnten alle Performer*innen Parallelen zur eigenen Sportvergan-
genheit aufzeigen.

VAl
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Dieters kunstlerische und kulturpolitische (-aktivistische) Arbeit kennzeich-
net eine unbandige Gestaltungslust und kampferischer Mut. Seine Ideen
erscheinen manchmal abseitig in ihrer Originalitat — und sind nach genauer
Hinsicht Uberzeugend, vernunftig und zielfuUhrend. Ihm gebuhrt der Ehren-
titel ,Tanzvisionar®, da er Entwicklungen im Tanz vorgedacht und vorgelebt
hat, die dann irgendwann selbstverstandlich wurden. Dieter hat Queerness
in seiner Arbeit thematisiert und vorweggenommen ebenso wie eine origi-
nare Transdisziplinaritat im Tanz. Er hatte in seiner frihen padagogischen
Arbeit Menschen aus allen Altersstufen und Vorbildungen: ein Vorreiter in
heute gangigen Ansatzen zu Community Dance.

Dieter sorgte bei der frihen Tanzfabrik maf3geblich fur eine untberseh-
bare Farbigkeit und Originalitat. Seine choreografischen Arbeitsweisen und
Methoden hat er selbst erfunden. Seine Arbeit und Asthetik waren in sich
konzeptionell immer unterschiedlich. FUr mich war jedes Stuck, ob als Per-
former mitgestaltet oder als Zuschauer gesehen, eine neue Erfahrung.

Eine Anekdote aus der Anfangszeit unserer fast 20 Jahre wahrenden
Castspieltatigkeit: 1984 fuhrten wir in New York Buddy Bodies im PS 122 auf.
Am nachsten Morgen wollten wir nach Montréal mit dem Nachtzug. Unser
BUhnenbild haben wir damals immer selber transportiert, quasi im Handge-
pack. Neben meinem Saxofonkoffer und den Reisetaschen mit den Privat-
sachen gab es: KostUme und Schuhe fur sechs unterschiedliche Soli und
Duette, dazu als Teil des BUhnenbildes drei gro3e Mobelpackermatten, eine
Steinskulptur in Form eines alten Marmorhandlaufs aus einer Berliner Abriss-
villa, verteilt auf zwei ausgepolsterte Holzkoffer, Gesamtgewicht ca. 60 kg,
und eine KugelstoBkugel a 7 kg. AuBBerdem einen Bauhaus-Wassily-Chair,
einen Gong, ein Metallpendel. Ein Stroboskoplicht, einen Diaprojektor, eine
lemm-Filmrolle, einen Besenstiel. In einem grauen Seesack, 1,20 Meter breit,
ca. 1,40 hoch, kam der grof3te Teil des Materials unter.

All das schleppten wir bei Gastspielen durch die Lande. Als wir damit also
am Bahnsteig standen, wollte der Bahnhofsmanager uns nicht einsteigen
lassen. Zu sperrig, zu viel, no way. Dann trat Dieter in Aktion. Nachdrucklichst
Uberzeugend argumentierte er Uber den ganzen Bahnsteig ,we can take this
all apart”, und begann, die Buhnenobjekte aus dem Seesack auf dem Bahn-
steig zu verteilen. Eine grandiose Perfomance, die den Manager verstehen
lie3, dass Dieter um den Antritt unserer Reise kampfen werde und es hier
um etwas Ubergeordnetes von groBter Wichtigkeit gehe. Ein Schaffner half
uns dann, alles unterzubringen. Das Gastspiel war gerettet.

Ich bin froh Uber die Einladung zum Kaffeetrinken im Frdhling 1982. Un-
sere gemeinsame Zeit war eines der grof3en Geschenke, die ich in meinem
Leben erhalten habe. Es macht mich froh und glucklich, dass die Tanzwelt
Dieter Heitkamp die verdiente Ehrung durch den Deutschen Tanzpreis fur
seine Arbeit 2024 zuteilwerden lasst.

Dieter Heitkamp - GruBe von Weggefihrt*innen

ULRICH ROEHM, TANZER, TANZPADAGOGE, ORGANISATOR, LANGJAHRIGER ERSTER VORSIT-
ZENDER DES DEUTSCHEN BERUFSVERBANDES FUR TANZPADAGOGIK (DBFT)

Wahrscheinlich auf einer meiner vielen Reisen in Berlin habe ich Dieter
Heitkamp zum ersten Mal gesehen mit seiner Choreografie Zwei Herren und
ein Saxophon. Wir mussen uns vorstellen: Tanz in den 1980ern! Ein junger
Tanzer, als Partner ein tanzendes Musikinstrument, Helge Musial, und ein
grof3artiges tanzerisch-musikalisches Duett entsteht.

In den 1990er-Jahren wurde der Fonds Darstellende Kunste (DAKU)
noch vom Bundesinnenministerium finanziert und saf3 in der Hauptstadt
Bonn. Der Prasident der Genossenschaft Deutscher Buhnenangehori-
ger (GDBA) Hans Herdlein und ich waren im Vorstand und in der Jury des
Fonds. In Gesprachen mit einer Mitarbeiterin des Ministeriums entstand
die Idee fur eine Fonds-DAKU-Gala in Bad Godesberg, fur (unterstutzende)
Politiker*innen der Bonner Regierungsszene, um ihnen zu zeigen, was sie
da jahrlich forderten — und natdrlich fur Publikum. So baute ich Heitkamps
Zwei Herren in das Gala-Programm ein, ebenso Susanne Linke, die ich, wenn
irgend moglich, ebenfalls durch den Fonds unterstutzte.

1985 grundete ich den Ballettsommer Bozen, den ich bis 2006 leitete
(heute Tanz Bozen / Bolzano Danza). Bereits 1987 lud ich das Saxofon-Duett
zum Festival Bozen ein; und 1996, als dann auch fur die Sudtiroler Kultur- und
Tanzszene die Zeit reif war fUr weitere Tanzstile, engagierte ich (ab da jahr-
lich) Dieter Heitkamp als Dozent fur Contact Improvisation. Ab 2001 organi-
sierte er dort zusatzlich eine Contact Jam Session. Er liebte es, statt im Saal
ZU unterrichten, mit den Seinen ans Flussufer zu gehen und dort — auch bei
42 Grad ohne Schatten — mit ihnen auch zur Natur Kontakt zu haben.

Unser Kontakt blieb alle Jahre erhalten, nachdem er an die Hochschule
in Frankfurt ging. Dieter Heitkamp, Tanzer, Choreograf, Organisator, Pada-
goge, hat wahrlich Verdienste um den Tanz in Deutschland!

Meine sehr herzliche Gratulation.
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Kuratorium und Jury

Das Kuratorium begleitet den Trager in der Konzeption und langfristigen
Ausrichtung des Deutschen Tanzpreises. Es diskutiert und verabschiedet
konzeptionelle Grundsatze und ernennt aufgrund eigener Vorschlage und
der Vorschlage des Tragers die Jury. Zudem unterstutzt das Kuratorium den
Trager in der Kommmunikation des Preises in Kulturpolitik und Gesellschaft.

STANDIGE MITGLIEDER DES KURATORIUMS SIND:

Stadt Essen (Crundungsvorsitz)

Ministerium fur Kultur und Wissenschaft des Landes Nordrhein-Westfalen (NRW)
Die Beauftragte der Bundesregierung fur Kultur und Medien (BKM)
Dachverband Tanz Deutschland eV.

Deutscher Berufsverband fur Tanzpadagogik e.V.

Theater und Philharmonie Essen GmbH

PACT Zollverein

JURYMITGLIEDER DEUTSCHER TANZPREIS 2024

Die Jury des Deutschen Tanzpreises 2024 setzt sich aus international
anerkannten Expert*innen des Tanzes zusammen. Sie wird vom Kuratorium
berufen.

DR. ADRIANA ALMEIDA PEES KUnstlerische Leiterin und Kuratorin der Tanzsparte,
Theater Freiburg. Vorsitzende der Jury

RITA AOZANE BILIBIO Professorin fUr zeitgendssischen Tanz, Palucca Hochschule
fUr Tanz Dresden

ALLISON BROWN Tanzerin, Padagogin, Choreografin, Ballettmeisterin
Hessisches Staatsballett

PROF. DR. MARIAMA DIAGNE Tanzwissenschaftlerin, Ludwig-Maximilians-
Universitat MUnchen

IVAN LISKA Tanzer, Choreograf, KUnstlerischer Leiter Bayerisches Junior Ballett
MuUnchen

DR. ELISABETH NEHRING Autorin, Tanzkritikerin, kulturpolitische Moderatorin,
Fachstelle Tanz Mecklenburg-Vorpommern

DR. THORSTEN TEUBL Tanzdramaturg, Tanzdirektor Staatstheater Kassel

Dachverband Tanz Deutschland

Dachverband Tanz Deutschland

Der Dachverband Tanz Deutschland (DTD, gegrundet 2004 als Standige
Konferenz Tanz) arbeitet seit 2006 als bundesweite Plattform des
kunstlerischen Tanzes in Deutschland.

Gegrundet aus dem Bewusstsein der Akteur*innen, dass der Tanz in
der politischen Landschaft der Bundesrepublik mit einer Stimme sprechen
muss, arbeitet der Dachverband Tanz Deutschland heute als Verbund der
herausragenden Verbande und Institutionen fur den klUnstlerischen Tanz in
Deutschland — Ubergreifend Uber asthetische Differenzen, unterschiedliche
Produktionsweisen und spezifische Berufsfelder im Tanz.

Der Dachverband Tanz Deutschland erarbeitet Positionspapiere und
Konzeptionen fur die Forderung des Tanzes in Deutschland, er realisiert
Kampagnen und Initiativen und setzt diese in seinen Projekten um. Seit 2016
ist er an den bundesweiten Forderprogrammen TANZPAKT Stadt-Land-Bund,
Tanzland-Fonds fur Gastspielkooperationen und Kreativ-Transfer beteiligt. Seit
2018 ist der Dachverband Tanz Veranstalter des Deutschen Tanzpreises. Im
Rahmen von NEUSTART KULTUR setzte der Dachverband Tanz Deutschland
die Forderprogramme DIS-TANZEN, tanzdigital und DIS-TANZ-START um.

Der Dachverband Tanz Deutschland hat in den letzten Jahren viel
erreicht, um die Wahrnehmung des Tanzes durch die Kulturpolitik in Bund,
Landern und Kommunen zu starken. Férderprogramme des Bundes sind
durch den Dachverband Tanz Deutschland gestarkt, neu initiiert und
umgesetzt worden. Die Vernetzung der Tanzszene Uber verschiedene
Diskussionsformate und Projekte ist intensiver geworden, Formate und
Plattformen fur Information und regelmafigen fachlichen Austausch
wurden entwickelt. Mit dem Deutschen Tanzpreis konnen wir die Vielfalt des
Tanzes und die Qualitaten dieser Kunstform bundesweit kommmunizieren.

Projekte des Dachverband Tanz Deutschland werden gefordert durch die
Beauftragte der Bundesregierung fur Kultur und Medien, die Kulturstiftung
des Bundes, die Kulturstiftung der Lander, den Fonds Darstellende Kunste,
weitere Stiftungen, die Stadt Essen und das Land Nordrhein-Westfalen.

VORSTAND
Dhélé Tchekpo Agbetou, Anika Bendel, Margrit Bischof, Steffen Fuchs,
Sabine Gehm, Nina Humpel, Helge Letonja, Dr. phil. Rajyashree Ramesh,
Juliane Raschel

GESCHAFTSFUHRUNG
Michael Freundt
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Dank

Herzlich bedanken wir uns bei den &ffentlichen Forderern des Deutschen
Tanzpreises — der Stadt Essen, dem Land Nordrhein-Westfalen, der
Beauftragten der Bundesregierung fur Kultur und Medien (BKM) und der
Kulturstiftung Essen — fur die UnterstUtzung und Begleitung des Deutschen
Tanzpreises. Ebenso bei unserem Schirmherrn Prof. Dr. Norbert Lammmert
und der Norbert-Lammert-Stiftung. Danke auch an Frau Marianne Kaimer,
die uns mit ihren Spenden unterstutzt und an die Sponsor*innen Juwelier
Brinckmann & Lange in Essen und Harlequin Floors.

Wir danken herzlich dem Kuratorium des Deutschen Tanzpreises sowie
dem Vorstand des Dachverband Tanz Deutschland, die uns fachkundig
und beratend zur Seite stehen. Besonderer Dank gilt Ulrich Roehm, der
uns als Grunder des Deutschen Tanzpreises weiterhin ein aufmerksamer
Ratgeber ist. Auch danken wir Rainer Zoch, der uns seit mehreren Jahren
mit seiner Expertise in der Gewinnung von Sponsoren unterstutzt. Und wir
danken der Jury unter dem Vorsitz von Adriana Almeida Pees, die aus vielen
eingereichten Vorschlagen in einer konstruktiven Diskussion die diesjahrige
Preistragerin und die Geehrten auswahlte.

GrofBer Dank gilt den Kunstler*innen und Redner*innen, die den
Preisverleinungen Glanz verleihen und den Deutschen Tanzpreis zu einem
Fest des Tanzes machen. Ebenso Nina Humpel, Tobias Ehinger und Marek
Tuma, die das Gala-Programm gestalten. Tobias Ehinger bringt zudem seine
Kompetenz in die organisatorische Umsetzung ein. Wiederum bedanken wir
uns fur die umsichtige und professionelle Zusammenarbeit mit der Theater
und Philharmonie Essen GmbH und mit PACT Zollverein.

Ebenso mochten wir uns bei allen bedanken, die das Programm in
diesem Rahmen mit erméglichen, dem Videoteam von Siegersbusch Film,
dem Deutschen Tanzfilminstitut Bremen und den technischen Teams.

Zum Rahmenprogramm gehort in diesem Jahr der Tanzpreis-Treff punkt
im Chorforum mit dem Dance Space Europe, einem Austauschformat zum
Thema Touring in Europa. Ein groRes Dankeschon an Johannes Bergmann
und Friederike Ceisler.

Wir bedanken uns herzlich bei allen, die den Deutschen
Tanzpreis unterstitzen mit Honorarvertrag: Redaktion, Ubersetzung,
Korrektorat, Grafik, KUnstler*innen-Betreuung, Audiotranskription,
Gebardendolmetschen sowie Social Media-Betreuung.

Schlief3lich gilt unser ausdrucklicher Dank dem Team des Dachverband
Tanz Deutschland, das mit besonderem Engagement und hoher
Professionalitat das grof3e Projekt Deutscher Tanzpreis umsetzt: Valentina
Boroni (Produktionsleitung), Kristina Skaro (Produktion), Alexa Junge

und Rosi Steinbrlick (Presse- und Offentlichkeitsarbeit), Susanne Schade
(Ehrenkarten), Franziska Rudert (KUnstler*innen-Betreuung) sowie allen
tatkraftigen Helfer*innen in Essen. Herzlichen Dank!

Michael Freundt, GeschaftsfUhrung Dachverband Tanz Deutschland
Clara Dolinschek, Projektkoordination Deutscher Tanzpreis

Dank
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Ballett in zwei Akten von
JOHAN INGER

Musik von
GEORGES BIZET, RODION SCHTSCHEDRIN,
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The world
performs on
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Gratulation an alle Preistrager!

Harlequin gratuliert allen Preistrdgern ganz herzlich
und freut sich, auch 2024 die Verleihung des
Deutschen Tanzpreises unterstiitzen zu kénnen!

Harlequin Foors - die erste Wahl fir Ballett- und
Tanzcompagnien, Theater, Opernhauser, private
Tanzschulen und Veranstaltungsorte aller Art.

Kontaktieren Sie unser Team unter:

+49 (0) 30 340 441 600 I HARI_EOUIN

anfrage@harlequinfloors.com www.harlequinfloors.com
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ta 1tal

tanz:digital ist eine zentrale Streaming- und Wissensplattform fir die
professionelle Tanzszene in Deutschland. Unser Ziel ist es, Interessierten
einen Zugang zu aktuellen und historischen Tanzproduktionen, Filmen,
Dokumentationen und Hintergriinden zu geben.

www.tanz-digital.de



Team Veranstaltung Team Aalto-Theater Essen

Deutscher Tanzpreis 2024 S
Team

DEUTSCHE GEBARDENSPRACHE

Elisabeth Brichta und Esther Schuler
GESCHAFTSFUHRUNG DACHVERBAND TANZ DEUTSCHLAND
Michael Freundt AUDIODESKRIPTION

Felix Koch und Jutta Poli¢
PROJEKTKOORDINATION DEUTSCHER TANZPREIS
Clara Dolinschek DOLMETSCHERINNEN ENGLISCH

Nadine Hegmanns und Andrea Wilming
KUNSTLERISCHE LEITUNG DER TANZ-GALA
Nina HUmpel, Tobias Ehinger, Marek TGma

ORGANISATORISCHE LEITUNG DER TANZ-GALA Aa | tO _T h e a te r E SSe n

Tobias Ehinger, Valentina Boroni

GESCHAFTSFUHRUNG
PRODUKTIONSLEITUNG Fritz Fromming
Valentina Boroni

BALLETTINTENDANZ
PRODUKTION Armen Hakobyan und Marek Tdma
Franziska Rudert, Kristina Skaro

TECHNISCHER DIREKTOR
TREFFPUNKT DEUTSCHER TANZPREIS IM CHORFORUM UND DANCE SPACE EUROPE Reinhard HUhne
Johannes Bergmann, Friederike Geisler

BUHNENINSPEKTOR
PRESSE- UND OFFENTLICHKEITSARBEIT David Spaccavento
Alexa Junge, Rosi Steinbruck

LEITUNG TON- UND VIDEOABTEILUNG
SOCIAL MEDIA Axel Vent
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