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// Tipp fiir groBe Weltpremiere //

akua naru / Tyshawn Sorey / Anta Helena Recke / Ensemble
Resonanz

LONGING TO TELL — A BLUES OPERA

Based on the book “Longing to Tell” by Tricia Rose.

DO 14.08 — SA 16.08. / K6 / Weltpremiere

Vier herausragende Kiinstler arbeiten fiir diese Konzertinszinierung zum
ersten mal zusammen. Basierend auf dem Buch der Soziologin Tracia Rose,
das 21 Geschichten Schwarzer Frauen versammelt.



DE
INTERVIEW MIT OGEMDI UDE

Du bist mit der Majorette-Kultur aufgewachsen. Wie hat das deinen
Zugang zu Tanz gepragt?

Mit Majorette-Tanz aufzuwachsen hat mir ermdéglicht, mich von Ballett,
Modern Dance und anderen weiBen westlichen Tanzformen zu |6sen, also von
den Formen, die traditionell als Grundlage galten, um als Choreograph*in
ernst genommen zu werden. Stattdessen wurde ich mit dem Versténdnis
groB3, dass Black Femmes entscheidend daran beteiligt waren, viele der
populdren Tanzstile zu pragen, die wir heute sehen und, dass sie das durch
eine zutiefst eigenwillige, individuelle Form getan haben. Indem ich Black
Femmes nicht als Randfiguren, sondern als zentrale Akteur*innen innovativer
Bewegung verstanden habe, konnte ich friih mein eigenes kreatives Potenzial
anerkennen und meine performative Arbeit als giiltig und wertvoll begreifen.

Nach einer Ausbildung im zeitgendssischen Tanz — was hat dich daran
interessiert, Majorette-Tanz als choreografischen Ausgangspunkt zu
wéhlen?

Nach vielen Jahren, in denen ich hauptsachlich im zeitgendssischen Tanz
gearbeitet habe, flihlte sich das irgendwann wie eine Art Verkleidung an. Ich
habe mich selbst in dieser Bewegungssprache nicht wiedererkannt und hatte
Muhe, Uber sie zu den Fragen und Emotionen vorzudringen, die ich eigentlich
ausdriicken wollte. Diese Praxis begann sich fiir mich zunehmend wie eine
Begrenzung anzufiihlen. Eine Zeit lang hatte ich sogar Angst, dieser kreative
Stillstand sei mein einziges Erleben von Tanz. Doch dann begann ich, mir
wieder Majorette-Videos anzuschauen und im Studio spielerisch mit dem Stil
zu arbeiten. Dabei wurde das Geflihl wieder wach, das ich als Kind hatte: wie
sehr mich dieser Tanz energetisiert und inspiriert hat. Ich beschloss, diese
Praxis wieder in den Mittelpunkt zu stellen, um dieses Gefiihl zurlickzuholen.

Was bedeutete es flr den kiinstlerischen Prozess, die Themen von
MAJOR nicht nur choreografisch, sondern gemeinsam mit dem Team
der Ténzer*innen zu erforschen?

Die Auseinandersetzung mit den Themen des Stiicks im Kollektiv hat uns dazu
gebracht, sowohl gemeinsam als auch individuell kreativ zu graben. Jede der
Performer*innen hat eine eigene Beziehung zur Majorette-Form aus der
Kindheit — manche waren aktive Tanzerinnen, andere Zuschauerinnen oder
Fans. Was uns alle verbindet, ist die tiefe Wertschatzung dafiir. Diese
unterschiedlichen Zugange und unsere kollektive Achtung haben zu klaren
Solo-Momenten gefiihrt und er6ffnen vielféltige physische und spirituelle



Herangehensweisen an die Praxis. So entsteht keine kinstlich geglattete
Einheit, sondern wir ,glitchen” durch das Material — entdecken Funken
personlicher Differenz und individueller Zugange, wahrend wir zugleich nach
einer gemeinsamen performativen Sprache suchen.

Was bedeutet es fiir dich, eine kulturell situierte Bewegungsform wie
Majorette in einem internationalen, institutionalisierten Blihnenkontext
zu prasentieren?

MAJOR in einem institutionellen Kontext zu zeigen, fernab des Ortes, an dem
diese Form urspriinglich entstanden und gewachsen ist, bedeutet, dass mein
Ensemble und ich uns nach innen wenden kdnnen. So stellen wir sicher, dass
das, was wir auf der Biihne zeigen, unseren eigenen Bediirfnissen entspricht
und den Absichten der Menschen, die Majorette-Tanz geschaffen haben,
gerecht wird. Wir kédnnen das Publikum eine Zeit lang ausblenden und uns
stattdessen von der Firsorge fir die Praxis und fureinander leiten lassen. Ich
glaube fest daran, dass echte Fiirsorge im Arbeitsprozess sich automatisch
auf die Beziehung zum Publikum Ubertragt.

In gewisser Weise verhandeln wir im Stilick das Personliche: diese komplexen
und eigenartigen Beziehungen zu einer Tanzform, von der wir als Kinder vollig
besessen waren. Und indem wir als Black Femmes diesen Weg gehen,
zuriick in unsere Jugend, in unsere Eigenheiten, Winsche und
Begeisterungen, entsteht ein Raum, der zeigt, wie sehr uns dieser Raum
zusteht, der uns aber viel zu selten gegeben wird.



BIOGRAFIE

OGEMDI UDE ist Tanz- und interdisziplindre Kinstlerin, Paddagogin und
Doula mit Sitz in Brooklyn. lhre kiinstlerische Arbeit befasst sich mit den
Vermachtnissen und Zukilinften Schwarzer Femmes, mit Trauer und
Erinnerung. lhre Performances wurden u.a. gezeigt im The Kitchen, bei
Gibney, Harlem Stage, Danspace Project, Abrons Arts Center, BRIC, ISSUE
Project Room, Recess Art, Brooklyn Arts Exchange, Center for Performance
Research sowie beim DanceAfrica Festival des BAM. Sie lehrte an der New
School, der Princeton University, dem Sarah Lawrence College und der
University of the Arts. Sie ist Jerome Hill Artist Fellow fiir den Zeitraum 2025-
2028, Stipendiatin des NEFA National Dance Project Production Grant
2024, Live Feed Residency Artist bei New York Live Arts und BAX Artist-in-
Residence fiir 2024/2025. Sie war 2022-2024 Movement Research Artist-
in-Residence, 2021 danceWEB-Stipendiatin, 2021 Laundromat Project
Create Change Artist-in-Residence und 2019-2020 Resident Fellow am
Center for Ballet and the Arts der NYU. Im Januar 2022 erschien sie auf dem
Cover des Dance Magazine in der jahrlichen Ausgabe ,25 to Watch*. Zuletzt
verdffentlichte sie den Text Watch Me in dem von Thomas DeFrantz und
Annie-B  Parson herausgegebenen Sammelband Dance History(s):
Imagination as a Form of Study (Dancing Foxes Press & Wesleyan University
Press).



EN
INTERVIEW WITH OGEMDI UDE

You grew up with majorette culture. How did that shape your approach
to dance?

Growing up surrounded by majorette dance allowed me to release ballet and
modern and other traditional white western forms as the roots that all
choreographers had to embrace to be legitimized. Instead, | was raised to
understand that Black femmes had been such important players in shaping
the popular approaches to dance that we see today, and they did so through
a deeply idiosyncratic form. By recognizing Black femmes as central to,
instead of at the margins of, forward thinking movement | was able to deepen
my affirmations of my own creativity and recognize my performance work as
valid and valuable from a young age.

After a contemporary dance education, what interested you in majorette
as a choreographic starting point?

After many years working primarily in contemporary dance, it started to feel
like cosplay. | wasn't recognizing myself in the movement style and struggled
to reach the questions and emotions | was trying to express through this
practice that was starting to feel quite limiting. For a while, | was afraid that
that creative block was my entire experience of dance, but then | started
returning to majorette dance videos and playing around with the style in the
studio. When | did so, | started to relive how catalyzed and inspired majorette
dance made me feel as a kid and | decided to prioritize reengaging that
practice in order to get that feeling back.

What did it mean for the artistic process to explore the themes of MAJOR
not only choreographically, but collectively with the team of dancers?
Exploring the themes of the work with the dancers pushed us to pursue both
collective and personal creative excavations. Each of the performers has a
different relationship to majorette form in childhood - some were witnesses,
practitioners, fans. We all share a reverence for it. These differing
relationships and collective respect have brought out distinct solo moments
and diverse physical and spiritual approaches to the practice that keeps the
work from feeling inorganically seamless. Instead, we glitch through, finding
sparks of personal difference and pursuits whilst trying to find a collective
performance approach.



In an international, institutionalized stage context, what does it mean to
you to present a culturally situated movement form like majorette?
Presenting MAJOR in an institutional context, away from the place where the
form was originally nurtured, means that the cast and | get to turn inward to
ensure the work we are creating honors our own personal needs and the
intentions of the creators of majorette form. We get to forget about the
audience for a bit and be led by our care for the practice and each other. |
believe when you care for your collaborators deeply in how you make
something, that naturally extends into the relationship you build with an
audience. In many ways we are just reckoning with the personal, these sticky
and strange relationships to a way of dancing we were obsessed with as kids.
And by letting Black femmes journey in that way, dive into their youth, explore
their quirks and desires and excitements, we all learn how to reckon with the
space so deeply deserved but rarely given to Black femmes and their creative
forms.



BIOGRAPHY

OGEMDI UDE is a dance and interdisciplinary artist, educator, and doula
based in Brooklyn. Her performance work focuses on Black femme legacies
and futures, grief, and memory. Her work has been presented at The Kitchen,
Gibney, Harlem Stage, Danspace Project, Abrons Arts Center, BRIC, ISSUE
Project Room, Recess Art, Brooklyn Arts Exchange, Center for Performance
Research, and for BAM's DanceAfrica festival. As an educator, she has taught
at The New School, Princeton University, Sarah Lawrence College, and
University of the Arts. She is a 2025-2028 Jerome Hill Artist Fellow, 2024
NEFA National Dance Project Production Grant recipient, a Live Feed
Residency Artist at New York Live Arts, and a 2024/2025 BAX Artist-in-
Residence. She has been a 2022-2024 Movement Research Artist-in-
Residence, 2021 danceWEB Scholar, 2021 Laundromat Project Create
Change Artist-in-Residence, and a 2019-2020 Center for Ballet and the Arts
at NYU Resident Fellow. In January 2022 she appeared on the cover of Dance
Magazine for their annual “25 to Watch” issue. Most recently, she has
published a book Watch Me in a collection edited by Thomas DeFrantz and
Annie-B Parson: Dance History(s): Imagination as a Form of Study published
by Dancing Foxes Press and Wesleyan University Press.
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