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It's rare that ground refers only to the soil, rock, water, decay, new growth and regrowth beneath us. 
 
The ground has to be understood to harbour memories of people who were there and are not there, and things that may have happened in another place. The histories and the futures of everything that lay tread on it are all held in 
the ground, and if it's arrogant to think only a few can create that, it's naive to think we don't each shape it. 
 
But shaping is not always so obvious, does not always show as footprints on the ground. When a community visioning session set the tone for SHORE in Narrm, I was skeptical. The artist stands and speaks with a certain strength 
of purpose that translated, then, into a room full of creatives trying to be visionaries - but not too much. The invocation to move and understand the space more personally, ferrying sticky notes intended to speak to the hopes 
and needs of inner Melbourne, is not taken up by anyone over the age of 22. They seem afraid to be physically wrong. I skip across the room with a single word: fire. 
 
The notes do not stay up. I could find the mundane explanation between the glue and the rough, dusty walls, but I prefer to believe that they pressed themselves against the floor, through it, back to the ground that bore them and 
us, that each aspiration wanted to be known deeply and completely. 
 
That the next contact came with physical action is a clear mirror to that consultation. Paper again releases itself to the ground as a collective focus dictates the hours. But there is no sense of competition, no shame. Passersby are 
handled with an indelicate but cheerful, "What are we doing? Fixing bikes!" There isn't a higher aspiration here, and the best summary is the repeated sentiment of desire to do work in the world. I'm not sure who said it first, the 
tally next to it in my notes turned into a forest. 
 
As I arrived, a handful of volunteers were already stripping condemned bicycles and assessing others. The efficiency of a self-driven team is aspirational. It was halted for a clumsy acknowledgement of country. I avoid saying the 
words "pay my respect". It wouldn't be true, as I believe in honouring communities through bearing and actions — I instead stutter out a declaration of state and a promise to the respect that each community on the ground is 
owed. Then, the drivers speak. The artist speaks of complexity, "and then thought brought us here, which is kind of cool," and a WeCycle founder of movement, purpose, "building a community, with bicycles..." Both talk about 
community, disenfranchisement, and the importance of doing. Words aren't just words and it's refreshing. And then words of doing. In contrast to the careful language of the introductions, another founder starts with a 
plan of attack and breakdowns. It's no less blunt, but the perspective is more brutal. It's taking and giving, against rehoming and growing. Which is the euphemism and why? 
 

 



I ask the obvious questions and get obvious answers. Why bikes, because they're cheap and effective transport that can be a source of recreation. Why refugees, why families, because they need it, so it's important. Why you? Because I 
can. This continues through the artists present. They are all artists, and like most artists in this place they have multiple practices. Some work desk jobs in a related field, some have no relationship between creative, social, and 
fiscal practices, and some have no such distinctions. Some know or know of Emily Johnson, some only of SHORE, and some just came 'cause it's fixing bikes for a good cause. 
 
The bikes themselves don't know better, though I wonder. I wonder if the community of bicycles knows it's a community. I call their first station diagnostics, and I am reminded of medical students standing around a patient. 
In this case, there is little reciprocation. The bike cannot size up its examiners. Even the process is similar, but the language is blunt and has a more natural flow. On the next station, I say "if they are the wannabe doctors, you 
must be the nurses." Morgan laughs, nail polish and old paint. As they process and clean and process, I ask more obvious questions before I lose interest and ask, what brought you here. Specifically you, I say. Most people don't 
know what to say, and I comment on that too. Scuffed boots and bright earrings, nods in agreement without looking away. "I actually keep a diary next to my bed; I go, okay, so who am I today?" 
 
The gardening session at St. Joseph's has similar themes of transition and grounding. Literally. A large part of our day is hauling soil from one place to another. Even the introductions have similar sentiments. Much later I'll 
tell the artist that she managed to bring out something close to pure empathy from what is often an insular and always fiercely competitive community. She'll laugh and say she hoped so. It won't sound arrogant. I don't know 
what I hear. 
 
I do hear "not many people realise that this school has a large refugee population," but even the aesthetic speaks to both diversity and patterns of living that just aren't seen in longer-settled parts of the state. We put in four 
olive trees and around them a  with bright flowers that is known colloquially as pigface. Hardy, long lasting plants that mean somethings to someones. After all, this is Australia, I say to no-one. No-one laughs. The front gets 
an assortment of dwarf citrus and grasses, and around the back are a variety of natives and smaller flowers. 
 
Around the back, a variety of natives stand around holding brooms and buckets. To the side of me I see a crowd forming around the words "you're an asylum seeker?" and, not being a fan of well-meaners' probing emotional 
questions and sad eyes and taste for trauma, I decide to not be in that area. I take the opportunity to walk back around the front, where minds on hands on spades have discovered a large and tough root of unknown origin. This 
is making the planting arrangement difficult to place, because this holdover from a more toxic past is exactly where the new fruit trees intend to go. Mattocks only just break the root, and an orange tree moves forward an inch 
or so. Compromise. I ask if you are an artist, do you consider this part of your artistic practice. Nobody has an answer for that one, and I have to catch myself on the last individual. I'm supposed to take the answers I have and ask 
new questions. I note down the silence instead. 
 
Over the course of this day, we learn more about the school itself. Overachievement is a habit rather than an expectation. More students will turn into more high school completions, adults with more control over parts of their 
lives, more choices, more grains in the road to healthy communities, even the ones that don't exist yet. More ground to cover. No-one nods in agreement, but then, no-one shares quite the same sense of time. Timing is 
everything to humour. 
 
How do you measure time? A walk away, a long wait, a panic attack. A curation of moments. The theme of Story is home, but the expressed need to belong is more visceral. It settles somewhere unreachable and works its way through 
every teller, making itself known to four audiences in four ways at once. I hear ownership. My places, my family, my six by two of air. It sounds like a plea, it sounds like power, it sounds like a breath, it sounds like the spaces in 
between words and how they hold the words and the speaker and the listener all to account. It sounds like lines, and lines, and lines. And control. It is names and the space between them, worthiness. Worth. 
 
And suddenly the ground is there, where it's always been, ready — no, hungry — to grow, remember and forget small, unselfconscious actions and their broader consequences. The universal someone, into which no-one steps 
easier than breathing. After all, who'd think to just step forward? 
 
-HANNAH MORPHY WALSH 
 

 



 
 

COMMUNITY ACTION 

WITH ST JOSEPH’S FLEXI SCHOOL - NORTH MELBOURNE, VICTORIA 

    
 



PRESENTED IN PARTNERSHIP WITH EMILY JOHNSON/CATALYST, ARTS HOUSE, ST JOSEPH’S FLEXIBLE LEARNING CENTER, ST KILDA INDIGENOUS PLANT NURSERY, AND INNER CITY NATURE 

 
Reflection on Community Action 

By Peta Murray  
 
 

 
WORDS ON A SIGN: St Joseph’s College, North Melbourne. This classroom block was blessed and opened by his grace Archbishop JD Simonds DD, PhD on March 18, 1962. 
I am early to the community action event at the Flexible Learning Centre. I walk the grounds to keep warm. On the edge of the courtyard, abandoned, incongruous, is a purple                                                             
plastic fork beside a white plastic soup bowl. Someone has dined there al fresco. The volunteers aren’t here yet; they will wander down soon from Arts House where they have                                                           
assembled. Black soil waits in a mound to be bucketed and barrowed from bed to bed. 
 
WORDS ON A PLANT: MESEMBRYANTHEMUM – CANDY PINK. 
This is the scientific name for a variety of the plant I recognise as something my Grandmother called pigface. This variety is some kind of a miniature. It is waiting for a                                                               
volunteer to ease it from its pot, ease out its cramped little roots, settle it into the dirt of its new home, here, in these grounds. 
 
WORDS I LIKE TO SAY OUT LOUD: Ground. Grounds. 
European olives, tall and leggy, wait their turn too, beside giant cement flowerpots in startling shades of purple, blue and green. In the corner there’s a vegetable bed built from                                                           
railway sleepers crowned by a bush of rampant rosemary, and on the ground, beside it, timid herbs and vegetables quivering in pots – kale and parsley, Vietnamese mint,                                                       
lemongrass and ‘common’ oregano, with big fleshy leaves. The silver-beet, I note, is colour-blended. 
 
So too are the wheelbarrows, there’s blue and orange, another caked with muck. I’m struck by a tableau: three standing and one, fallen, resting on its side, like a hurt animal. A                                                               
crew-member pumps up its deflated tyre. 
 
 



I squint into the cold bright light. I have forgotten my sunglasses. There goes Emily test-riding a re-cycled bicycle across the basketball court. Good as new. 
 
WORDS ON A WALL: ‘ZOK, ZOK, ZOK’. This is someone’s tag, in a distinctive script, above a small installation of cigarette butts. 
The volunteers arrive in startling woolly hats and gumboots. One holds a pitchfork. A toddler with mouse ears on his hoodie takes up a clipboard and totters around, looking                                                         
official, before settling on my lap to doodle with my pen. 
 
WORDS on a quilt-in-progress: Equity. Sharing. Students have written these words and phrases of aspiration. Less judgment, eh? These are just some of the things they wish for, hope                                                         
for, in their future. 
One has simply written AIR. 
Welcomes. Announcements. The task for today: to get “a herb kind of vibe going.” The bossy seek out the clueless; someone announces she is “very good at weeding.” Another                                                         
fancies some strenuous digging to start her day. 
 
WORDS I overhear. Is there a hose? I’ll go and have a look. 
The weeding crew departs. The shovellers remain. Out front, there’s a Canary Island Date Palm to be removed to make way for a cumquat, and an orange tree, hardy types that will                                                               
cope with scorching summers and an uncertain future. It’ll take some grunt, and a crowbar or a mattock to shift that palm. Someone gives the others a lesson in the removal of                                                               
onion weed or is it onion grass? Whatever the name, you can’t eat it. “It’s nasty, nasty stuff.” Someone else has parked their egg and lettuce sandwich and two ripe bananas on the                                                                 
wall – energy food? A few big drops of rain fall, then stop. It’s turning into a peach of a day. 
 
WORDS on signage: We are proud to acknowledge the Wurundjeri People as the traditional owners of these lands and waters. 
The barrow brigade heaves their barrows and tips the soil into the big bright pots. The olives go in. The pigface too. The citrus trees stand proud out front. 
 
WORDS I overhear:  “…feeling purposeful in the world.” And “hey!” And “It was really good.” 
I love words, I truly do. But action, as always, speaks louder. In two hours these grounds have been transformed. 
 
 
 

 

 



 

SHORE: STORY  
 

At Arts House 
Narrm / Melbourne, Victoria 

 
Featuring Dr Tyson Yunkaporta, vicki couzens, 
Marita Dyson, Black Birds (ayeesha ash & emele               
ugavule), Jax Jacki Brown, YARRAN BUNDLE, jody             
haines, Angelina Hurley, Kat ClarkE, Amy 
Precvich, uncle larry walsh, Blak Writers Group 
Victoria 

 
 

 
Presented in partnership with Emily Johnson / Catalyst, Arts House, Blak Writers Group Victoria and St. Kilda Indigenous Plant Nursery 

 
 

 
 



 
SHORE Story Scribings by Kat Clarke 

 
Voices like murmurs beyond the entrance of the Art House Main Hall were a wash of waves as soon as the doors open. Footsteps sweep through - rata-tat-tat.  

The smell of the native plants and smoke from the fire ignites my senses to a new kind of high. Humbled to be.  
Silence wafts across the room, as the empty stage becomes our only focus. Ready to begin. 

 
 
 

‘Our relationship and connection to the water is serene. Wetlands sleep beneath 
these lines.’  (Marita SHORE Story) 

 
‘Blackfish – the wisdom of Alaska’s Spirit.’  (Emily SHORE Story) 

 
‘They didn’t know. No one does…’  (Tyson SHORE Story) 

 
‘Deep in the earth our seeds are planted.’  (Yarran SHORE Story) 

 
 
‘The Maribyrnong is romantic when the night is right and you have the view of the river, stars shining. Under the moon the Maribyrnong River has created so many 
children. Especially in the summer.’  (Taungurung Elder Uncle Larry Walsh) 
 
‘I love how you move in your chair.’  (Jackie Jax) 
 

 



 

SHORE: PERFORMANCE 
 

“Emily Johnson’s SHORE in NAARM: Performance invites us to journey down the rabbit 

hole for a few short hours, to engage with a deep sense of place in a moment out of 

time and remember the spirits, the animals and the ancestors.” 

- Yvette Grant 

 

 

 
 
 
 
 
 
 
 
 
 
 

 



SHORE ESSAY by Yvette Grant 

We begin on a cool evening just after dusk at Royal Park where the trees 

are lit like ghosts and we can only just make out human figures spread 

randomly across the field. The tension is mobilised as the figures 

enclose us in a circle and move through us to a beautifully 

symmetrical central tree, to very slowly and deliberately surround it 

and sway from side to side. They have white heart lights. They begin to 

sound long singular notes, one then the other, and move in, out and 

around us and the tree, in circular formations, always very slowly and 

ritualistically. We begin to feel part of something bigger than 

ourselves. We are very aware of the place. 

 

Emily invites us under the central tree and we sit as she tells us stories. They are stories of dreams and the place; of hawks and eagles and owls; of not remembering how it starts 

and of being in two places at once; and of the journey we are about to make to North Melbourne Town Hall, along the no longer existent William River past last and next year’s 

Christmases stopping only just before the whales. And so we make the journey in silence accompanied only by chimes that echo the place back at us and with quiet interludes of 

gentle singing and clapping sticks. 

 

We arrive and enter the theatre: a world with reminders of our own but inhabited by very different creatures. Indigenous trees form small forests around the space, a metal band 

runs the entire perimeter and the floor is covered in mist. The space begins to become inhabited and we soon see that there are two distinct kinds of beings. 

 

 



 

The first are very calm, sturdy, unshakeable creatures. They look like us. They are 

dressed in soft colours, some in greys and metallic colours, others in blues and 

greens and many of them have a large square attached to the front of their 

clothing. They move slowly, sometimes very slowly, and evenly. They are used for 

balance and leaned against. We hear their steady breath and their song but their 

expression is minimal. They frame the action. They move in formations. They 

move the trees. They echo the action. And the stories. We have the sense that we 

know them and they are always there, that they keep to themselves mostly but we 

can call on them and depend on them when we need them. 

 

There is another kind of creature in the space. There are three of them. They seem mostly like us too but they are very lean and their eyes are wild. They are bright orange and yellow 

and red. Their movements change from erratic and jerky, to controlled and repetitive, to casual, child-like and free. They cover large distances quickly and interact intimately 

with each other. They are very expressive and sometimes delightfully happy but their emotions swing dramatically and reach levels of deep desperation. There is an excitedness and 

sometimes even a violence about them. They work very hard, and sweat and breathe heavily. They speak to each other and sometimes to us. They tell us the story of a whale – over and 

over and over again. 

 

And we listen. And in the end, we feel that all of us creatures are in this together, and the story closes as it began with a call to gather. And we feel we have gathered. And we feel we 

have been somewhere. And we feel we have witnessed incredible times and met important creatures. And somehow, more than before, as we leave we feel we carry with us these times, 

these creatures and a memory of this place. 

 

 



SHORE ESSAY by Liza Dezfouli 

 
Auditions to perform in SHORE in Narrm involved some walking slowly and 

consciously around a room. My kind of show! 

 

I’m entranced by creator Emily Johnson, whose physicality makes her look like she’s 

dancing even when she’s not. 

 

I can’t hear everything Emily says; she’s softly spoken and I’m deaf in my right ear. 

Soon this doesn’t matter as dear cast members Jugy and Marija Feijoa appoint 

themselves as my Personal Clarifiers. I appoint myself a performance role lacking 

in overt responsibility so I can enjoy giving myself over to the currents and eddies 

shifting us along. The production seems not so much to be devised as enticed into 

existence, with Emily and Margo, in part, coaxing something to arise organically 

out of the fact of the group, a process dependent on our collective presence. 

 

Standing in one spot for chunks of time, stillness and body-consciousness, make 

me aware of small aches I’m carrying, mostly in my right shoulder. I’m thankful 

that I’m not in any significant pain, that I’m able to be part of this. 

 



Emily talks about us ‘being trees,’ in that trees don’t appear to move much but are very much there. Shore in Narrm is the name Emily has given to a tree in Royal Park, around 

which the ritualized outdoor part of the show revolves. I recall certain trees from my childhood spent in the native bushland of west Auckland, in New Zealand. As children we 

learnt about Māori spiritual traditions of experiencing and representing the natural world– SHORE in Narrm is informed by a similar awareness of connection to the 

environment, is aligned with Māori ways of ‘being in country,’ you could say. Perhaps Catalyst will create a show in Aotearoa/New Zealand one day. 

 

The theatre part of the performance begins with our slow somewhat random entrance from the Arts House foyer into the performance space – a welcome thing as I’m tired from 

walking to and back from Royal Park and from the walking and running we did there. I get fitter over the fortnight. Our group warm-up on opening night, the circle showering 

energy over one individual, works magic on tiredness. 

 

Standing with my back to the audience in the first segment of the show means missing out on watching Maylene as she sings so beautifully. Am so enjoying the musical part of 

things – hearing others sing and singing myself. Part of the journey from the outdoor element of SHORE involves pausing under another tree to sing a short song in Language, 

taught to us by an indigenous woman, Isobel. Margo reminds us that the words of the song are more than mere syllables, we tell a story about a crow and the origins of the black 

swan. 

 

In the park Emily talks about the walk back to Arts House: we follow the route of one of Melbourne’s lost waterways, once known as Williams Creek, which now flows invisibly as a 

storm-water drain under Elizabeth St. We walk past the red geraniums she mentioned, growing in the front garden of a terrace house. A sizeable group of people making its way in 

silence along the streets at night would have looked extremely ‘culty’ to an observer but it was a rare and delightful experience to be part of. 

 

Tiny moments are what this show means to me, homage to simply being alive and conscious, of the pleasure of sentience and in small joyful memories. In the park Emily tells a 

story and wonders how much she has forgotten, and I, along with everyone present, ask myself the same question. 

 

 



There’s a meditative, therapeutic element in what we’re doing; I’ve become less anxious in my time outside of SHORE, I’m breathing more deeply. Most of the time I mentally 

document whatever I’m going through, constantly finding words in my head when I experience something in order to talk or write about it later. Now, since SHORE, I’m conscious 

of not putting sensations or events into language, instead cultivating the practice of letting my experiences be. To silently notice is sufficient and good and I’m more likely to 

remember things, to more fully appreciate the thingness of things. 

  

  

SHORE ESSAY by Marija Herceg 
 
Looking back now the visual I am getting of Shore is a gradual becoming of this being into 
life, this big whale holding us all together in it’s belly!   
  
From day one I was captivated by Emily’s fluid, poetic conversational expression. We seemed 
to have instantly passed through a threshold into the delicate space of feeling, planting a 
seed with each movement and gesture of what is to come. Trees that may have simply been 
noticed as just being there outside the window became known; togetherness became 
important, story became important. 
  
My initial position in the performance space was an invitation by Emily to stand with ease and assurance, as if I had been so for a hundred years, and for this I needed 
to see with eyes that see beyond the immediate. 
  
Each element in the space connected and grew into each other; even through transitions, it felt like water flowing. The space for me had this honest quality to it, 
where it wasn’t so much created, but allow to be. I feel we the cast held the space in this timeless stillness, in my imagination watching on like spirits. 
 

 



I felt it so special the feeling of intimacy created when Emily and the dancers would lean and hug the cast. I also enjoyed watching them in one particular scene when 
they are stomping their feet, they looked like these primal creatures in the wild that have reunited in joy. 
  
What came, as a challenge to me was standing still for longer than usual periods of time, 
more so mentally without the usual distractions that break state. I took this as another 
trait of the world that I belong to that is moving too fast and needs to slow down the pace. 
This was best experienced in the ‘slow walk’. I see the walk as an important indication of my 
relationship to time, presence in myself and expression in the world. Observing another 
cast member ‘slow walk’ made me think of us as temporary passengers in our bodies, and 
with that I felt a sense of gratitude for the moments that we are here and together. 
  
The performance spills into the world and I recognize it in the patterns of movement from 
the various rehearsal sequences. In traffic I saw cars, equally spaced from each other, 
maintaining same distance, following each other around a bend, just as we did in our circling of the tree. It felt nice to for a moment think of them as following 
each other to stay connected… 
  
This blending of ‘art’ and ‘life’ I seek and seek to create. I more so realised this at the beginning of our circling of the tree, when I was first overcome with a 
nervousness, knowing there is an audience present now, the thought came to me that I need to ‘perform’ and although I have been practicing for a performance I 
wouldn’t be staying true to it if I had just decided to perform, so it felt powerful to recognise that this is me, with my feet on the ground existing no less or more as 
myself by this tree than at any other occasion in time, whether I chose to call it performance, it is my life.   
  
…And the tree, beyond the performance, beyond me, awaits as an invitation for us to gather, to remember, share a meal, share stories again… share a vision of the 
future as we have been doing so for hundreds of years. 
  
Shore spoke to me of belonging, that we are perhaps only one person, story, tree away of creating that feeling… 

 



SHORE ESSAY by Jaqueline Shea Murphy 
 
This is the fourth place in which I’ve been part of SHORE.  I wrote a blog essay about SHORE in 
Minneapolis in 2014, which was its premiere and the first time I’d seen it. The piece and the 
place (Minneapolis) were all new to me then. I followed SHORE to Lenapehoking, New York 
City, which is where I was born and where my father was killed, and where I consider home, 
even though really I’ve hardly lived there except during University. During the SHORE: 
Performance there, I felt connected in a spectral kind of way to the lower Manhattan 
streets we walked through, and to the familiarity and buzz of the New York arts world (Bill T. 
Jones was in the lobby when I passed into the theater; it was a scene, exciting). I was more 
deeply part of SHORE in Yelamu – San Francisco – a region I’ve walked and danced and lived 
in for nearly three decades, and where I helped make connections that brought Indigenous 
elders and youngsters onto the SHORE dance stage, and SHORE: STORY and FEAST and a final 

PERFORMANCE out to Indigenous dance gatherings. And now here I am in Narrm, which I’ve learned is the Wurundjeri word (Wurundjeri are the Indigenous people of the land on 
which ArtHouse, where part of SHORE: Performance, will happen, is situated in relation to the river) for that part of Melbourne, Australia, which is a very far way from any place I’ve 
called home, and possibly the last place SHORE will happen (its possible it will be remounted, someday, but it's a big endeavor, and so far nothing has been scheduled, Emily tells me.) 
I missed SHORE in Seattle, and Alaska, regretfully. It’s been a journey. 

 
Some things are different here at SHORE: Performance in Narrm: we don’t get nametags (perhaps to save paper?); or a survey tucked in an envelope, to complete four days 

after we see the piece. It is late autumn here in June, so we start in the dark (it was twilight in Lenapehoking, but not pitch dark like here).  We head to a corner we’ve been told is 
the place to start, and are given flashlights (which double as our tickets) and head up into Royal Park where there is a majestic and giant tree that has been half illuminated for the 
show. It is stunning against the night sky, just luminous. As we gather together (near a “Gather Here” sign framed in light bulbs) the cast stands around its giant trunk wearing 
light-bladders hanging around their necks (they are plastic rectangular pockets bulging with light; I think of them as light bladders). Emily stands on her pedestal and tells her 
tree-hawk-eagle dream story, and points to a tree, down a ways, and about the sense she had that she was that tree, and was herself, at the same moment. Her stories, the dark, the 
moonlit sky, this shimmering half-lit setting, tune our attentions to layers of connection and of distance: to our rustlings here on earth, to the tree and bird beings around 
us, to other worlds: the stars, realms of being and consciousness on multiple scales. Alert to these layers and sensing the shifting spaces between them, we walk a long way to the 

 



theater, together, through the streets, in silence, the sounds of our feet crunching. “What’s it for? What’s it for?” a group of people shouts to us as we walk.  No one answers. On 
another corner, a woman laughs to her friend as we pass by, “I told you it was Art!”  
 

The theater we arrive at is a large one, though not as large as the one in Minneapolis. And the cast is different too -- not just the “Choir” cast, which is always different, 
and always in relation to the place in which SHORE is taking place, but the core cast too. Aretha and Krista are gone. And yet, they are not fully gone: I see flashing of them in the 
two new dancers, like when Krista’s claw-like hands appear on one of the new dancers, the young woman with a ponytail just for an instant. And Aretha’s stick-on mustache is 
gone from the stage, too, though I wonder if the way it signaled the playful way things aren’t always what they first appear, and its gender-indeterminacy, might have been 
transposed to the other new dancer, who is tall, short hair, and whose gender at first is hard to tell. Emily’s fuller dancing presence is also different. I think she is doing much of 
Aretha’s role as well as her own: the handstands, the virtuosic leg kicks, the quirky seeming-random-not-random basketball movement. The playful part with the cloth on the head 
is gone. Most strikingly, there is a more present anger: Emily’s legs slam down with force, we hear her breath, her guttural outcries, the sounds and effort and rage of her fuller 
embodiedness. 
 

Mostly what feels different is experiencing the work as it is 
ensconced within Yirramboi First Nations Arts Festival, a festival of First 
Nations art that is taking place in Melbourne, and which SHORE is part of. 
Here, SHORE is one small part of a twelve-day festival of Indigenous dance 
and other arts. It is presented and marketed not just as a contemporary 
performance work, but also in explicit relation to Indigenous artistic and 
political histories. At a satellite forum I attend the day SHORE: Performance 
opens, Merindah Donnelly, Executive Producer for BlakDance (the central 
organization for Indigenous dance in Australia) speaks about how only 
two percent of Arts presenting in Australia is Indigenous, and “how that’s 
not good enough.”  And of course this needs addressing. Yet Donnelly also 
notes that there are over 100 Indigenous choreographers, over 200 
Indigenous community dance groups, and 100,000 Indigenous cultural 
dance groups in Australia. From a U.S. perspective, being part of twelve days 
of the Yirramboi festival, which began with both a Closed Protocol 

 



Ceremony (for Indigenous only) and an opening spectacular Welcome to Country (and night-club-esque dance party to drag hip hop), open to all, where every speaker and 
performance (it seems) begins by stating they wish to acknowledge “the traditional land upon which we are located, of the Wurundjeri and Boon Wurrung people of the Kulin 
nation, and pay our respect to Elders both past and present and, through them, to all Aboriginal and Torres Strait Islander people” (as the ArtsHouse SHORE Program states), this 
feels also like resilience and abundance. One night of the festival, there are five Indigenous dance performances, as well as SHORE: Story, all happening. And that’s just one night.  

 
How, I wonder as I watch, does SHORE read within this 
so-much-more-strongly-stated Indigenous and Indigenous dance context 
than it was in Lenapehoking (New York), where participants I talked with 
didn’t know of Emily’s Yup’ik family background? Or in Yelamu (San 
Francisco), where a connection to local Indigenous peoples and land was 
part of the piece, but not always at the forefront of the framing and 
publicity around it?   
 
This time, watching, I still read the choreography of SHORE: Performance as 
articulating a flickering slipstream presence between worlds in which an 
Indigenous connection is there, but isn’t always seen or heard clearly. The 
dropped red fabric and panels depicting drying salmon in front of Emily’s 
aunt’s Que’ana bar are, again, there for a flash, just minutes, then drawn 
away.  Those of us watching have a chance to register this and feel its 
resonance, but just barely, before it’s gone. I still read in SHORE: 

Performance a yearning for Indigenous knowledge and connection (to whales, to trees, to other-than-human /once-were-human relations) that is there, and that Emily is trying 
hard to access and communicate to us, but that keeps getting drowned out by so many other voices.  
 

This time, here in Narrm, in the midst of Yirammboi, I also feel Emily Johnson’s SHORE: Performance as specifically coming from the territory that is today called the 
United States, and its political history. Here, SHORE feels to me not (only) Indigenous in a broad sense that connects peoples around the globe similarly affected by British/European 
colonization, but also Indigenous in a specifically U.S. way. I feel this in its enactment of an Indigenous presence sheathed in deep obscurity even as it is clearly there, and in its 
mix of yearning and anger.  

 



 
SHORE, I’ve heard and seen along its voyages and restagings, is about what Indigenous ways of being continue, or transpose into other places, other bodies, as experienced 

in the places Emily has come from, and is at. It is about what gets left behind – in time, in space -- and what spectral traces of those remains are there before us, if only visible in 
flashes. I’ve sensed in it the liminal space between realms: like the sparkling edge between land and water that birds traverse (Emily and the song leader and the core cast dancers 
wear red make up across their eyes, like masks, that make them look to me a bit like birds), a liminal shore space of potency, and activation. Is SHORE, maybe, about the spaces it 
crosses?  I find myself thinking about the ‘broken songlines’ I’ve heard talk of in various Yirramboi discussions. I think about SHORE: Narrm not as a songline, which is specific to 
this Country, but in a related way: as an embodied voicing of Indigenous stories that cross, and also don’t cross, from territory to territory, shore to shore, with attention to the 
trauma, and import, of those emergings, groundings, voyages, stoppings, and carryings on. I think about the way SHORE carries the residues and energies of major U.S. 
metropolises: Minneapolis, New York, San Francisco, Seattle, and their contemporary dance scenes, as well as of Emily’s home in Alaska. And in the ways it both does, and doesn’t, 
carry these stories clearly here to Melbourne.   
 

SHORE: Narrm is steeped in all of the Indigenous discussion surrounding it this week of Yirramboi. I’m guessing everyone in this audience knows of Emily’s Yupik family 
heritage, and is curious about the work (which seems to me this time quiet like a poem -- suggestive and surreal, strange and compelling, in a “this-would-read-in-New York” kind 
of way) and how it relates to Yirramboi. This is how I read it in Narrm: it is a slipstream vision of Turtle Island Indigeneity vibrating with Indigenous presence while tuned also 
to experiences of pervasive Indigenous absence, and with the multiple layers of what living this absence/presence is like for U.S. based choreographer Emily Johnson living in spaces 
of what today is called the USA. It seems, here, to me, watching this time, so very American in this, and also so very Emily, in the ways Emily’s Yup’ik self is at its very core, central, 
constitutive, but also muffled, so that you might leave scratching your head, wondering if you saw her, or it, or what. The context of this surrounding situation (this Yirramboi 
festival in Melbourne, the recognition that people in other colonized lands pay to Indigenous peoples and territories) registers and amplifies its flickerings – and also brings out 
the parts of it that are distant, rooted elsewhere, the story that doesn’t quite cross over but reflects its groundings and histories elsewhere.  
A number of times throughout Yirramboi, I hear Indigenous people say: we have been here thousands of year -- 60,000 years, at a minimum.  We survived the Ice Age. We have deadly 
tools for survival. Two hundred years of colonization?  That’s nothing compared to the skills we have. I think about SHORE as Emily’s offering, from the Indigenous lands of 
today-called-America, put forward as cultural exchange on the traditional land of the Wurundjeri and Boon Wurrung people of the Kulin nation, on Indigenous lands of 
today-called-Australia, with its millennia of Indigenous resilience and practices of ongoing sustainability (practices that, several speakers note, include recognizing the power 
in art, song, dance, performance). This is Emily’s story, her song, her danced contribution to this global gathering and its conversations: it is the story she brings, and offers. I 
think about SHORE within this festival’s context of tremendous loss—many of the voices I hear and performance pieces I see throughout the week speak of loss, violence, trauma in 
the context of ongoing British settler colonization of these territories (only 2 % of programming in Indigenous, as Donnelly notes). And I think about SHORE within this 

 



festival’s simultaneous performance of abundance, including all these inspiring elders and youngsters, and the abundant possibility that Indigenous resilience, intelligence, 
and creativity yields (100 Indigenous Australian choreographers!)  
 

I think about the way it enables attention to the ongoing presence of entities we see and don’t see – birds, streams, family members who have passed on – and to ways of 
being and knowing, seemingly absent but there still, transformed, in the stories and trees and landscapes and sparkling streets around us.   
SHORE in Narrm makes me step back, take a breath, consider where I’m from, consider where I’m standing now, prepare. “Gather, we have gathered, and for now we’re here,” the 
performance closes. What does it mean to gather? To recognize who and where you’ve come from, who you are with, where you are?  To be attentive to the multiplicities around you? 
To be alert, and prepared?  On the pedestal under the tree, before she asks us to help her down and to walk together in silence to the theater, Emily says: “I’ve been trying to think of 
the most joyous moment in my life.  I’m not sure what it is.  But I’m ready.”  SHORE (Narrm) Performance is an experience of being attentive, alert, watchful, balancing with an 
open heart on that teetering space between confused and curious, with deep awareness of where you came from, the territory you’ve traversed since then, the Country on which 
you’re standing now, and all you do and don’t perceive about the spaces and beings and entities around you, and the joy this attentive experience can (and will, it is coming) 
bring. It’s about listening, watching, acknowledging. And being ready. 
 
 
 
 
 
 
  

 



 
 

SHORE: FEAST  
Presented by emily johnson / catalyst, arts house, and fair share fare 

In collaboration with jen rae, vicki couzens, aunty esther kirby, aunty rochelle patten, kate hill, lorna hannan 

 



Recollection - By Soma Garner 
 
Food, gathering and community. 
Campfire, grounding, smoke, smell, memory, relaxing, warming and bringing people together. 
Conversations ranging from Moths, Ice Age and The First Nations People. 
Gardening, compost, bush rats, growing herbs and recipes. 
The weaving of stories into the Possum Skin Cloak. 
Grandmother’s Recipe’s, Reminiscence and ancestry. 
Shorelines. 
Song lines. 
 
On Sunday, the 14th May, 2017 the community was invited to contribute a plate of food that had been passed 
down through the generations. The following is a taste of some of the culinary delights that were available 
on the day. 
 
Pelmeni 
One of my favourite childhood dishes was when my grandmother made Pelmeni which is a Russian 
dumpling. She would sift the flour, then roll the dough into a ball, before flattening it with a rolling 
pin. Then she would add a  poonful of mince and repeat. I remember the joy of getting to spend the entire 
day with her in the kitchen, as she would squint through her thick glasses to read her handwritten recipes.  
  
Ajvar 
Some of the plates provided ranged from Ajvar which had been hand prepared over 12 hours served with Fetta 
and Pita Bread-Staple food from Macedonia. 

 



Honey Cake 
Described by Leslie as one of her favourite cakes from childhood she recounted a memory where her mum 
would bring her to a deli in Balaclava after school. The Honey Cake was very difficult to make, as it was a 
dish that even her mother had struggled to perfect, 
 
Fennel, Apple and Pomegranate salad 
Which was not just a salad but also ‘a celebration of the sweet and tangy combinations’ typical of many 
Middle Easter dishes 
 
 

 
Grandma Poynters Apple (short) Cake 
Memories of place were strongly evoked by Grandma Poynter’s Apple short cake which reminded her of being 
a child in the 1960s and 70s. Her Grandma’s Apple Pie brought back vivid memories of ‘azure kingfishers’, 
and ‘friendly’ cows that ‘terrified her with their incessant nuzzling’. This pie reminded her of crimson 
rosellas, her Grandmother’s garden and of ‘all the country and city women’ coming together under a ‘big 
old oak tree’. 
 
Plum Jam 
One person recalled her Barbie® being stolen when she was 4 whilst going shopping to buy Plum jam for 
her grandmother’s pancake recipe.   
 
Elder Eggs 
Another woman drew some faces onto some boiled eggs which represented society’s obsession with youth.  
 

 



ESSAY by wani Le Frere 

The celebration of sharing the form of a feast during SHORE was an experience I won’t quickly forget. It 
began with a speech from Emily Johnson who thanked everyone who had been a part of the making of the 
project and from the names alone you could tell this had been a project that was thoroughly worked on for 
a long time before it had been presented. The space in which this feast took place was the meat market in 
Melbourne. As you walked in you were greeted by an array of warm faces and folk sitting around caught in 
chatter as you were overcome by a scent of some of the most beautiful aromas. As you went further in you 
could see the different assortments of dishes and happy eaters all around as well as options to add your 
own menu to the pallet all over the walls around you. 
  
This was the last part in a series of events that had preceded the feast including a performance that began 
at Royal Park and ended at the Arts House also in North Melbourne. A few days earlier we were guided on a 
walk that began with a torch, a gathering and a collection of stories about the meeting place we had 
landed on before heading off in silence to the performance space. The walk was filled with stops from 
singing to listening to beautiful tunes that had been placed in various points of the walk. One of the 
images that struck me most came before the walk began when we found ourselves in the middle of a human 
circle that moved around this tree as they varied between flowing in, around, out and back of us. The 
feeling itself I’m still yet to find words for. 
  
During the feast there was an atmosphere of homeliness that filled the space. Yet amongst all the 
interactions you could feel the rich tradition of history, the storytelling, care and profound depth of the 
cultures that had gathered in that space. These stories however weren’t told in the forms of words instead 
they could be found on display to be both respected, appreciated and even consumed. From the wallaby 
sausages that reminded you of the place you resided, to the assortments of vegetables and meats that told 

 



tales of places you’d long yearned to witness but didn’t yet know to the warmth of a ‘Hangi’ that was 
reminiscent of my childhood in Aotearoa. You could feel the love that went into the making of this 
feast were it was beyond just a collaboration of individuals who had chosen to gather to make this day a 
possibility, but more of a marriage of traditions, values and cultures intertwining while 
maintaining that made this meal a possibility. There truly was an air of effortlessness in the way we all 
interacted and at times you would almost forget this was a created curated space because it felt so 
warm. The diversity wasn’t just evident in the types of food, there was unique sense of fluidity in the 
ease in which you watched the different bodies that occupied that space move within and between each 
other from the folk that had come as participants to the ones responsible for the creation of the feast 
who ranged from a wide variety of indigenous custodians both of this land, Canada, Aotearoa and 
beyond. They engaged each other in ways only found in pockets often not visible to those on the outside of the make up of those groups, you never felt too foreign to 
engage, ask, enquire or even just share a meal and there was always room to step out and just take time for yourself if you felt you needed it. This feast reflected a type 

of model that should be mandatory in practices that hope to engage the community. It didn’t 
feel too hierarchal in its conception, you felt the presence of a diversity of minds and cultures, 
it encouraged you to share what it is you were able to present without feeling belittled it moved 
away from colonial ways of meeting where we managed to gather outside in a yard and 
consumed in the most conscious way that space allowed making sure no scraps were left to waste 
because it had all been thought through thoroughly and the female presence in the leadership of 
that space especially in terms of the visible women of color made feel safe enough to want to 
engage and continue to engage. It was such a privilege to be able to engage in this way and for a 
few hours witness a third space that could be made possible when thinking of alternate ways of 
being and I’m truly grateful I was granted the opportunity to be a part of such a project as both 
an indigenous person to my own colonized land and a colonizing body on stolen land 
unlearning ways in which I can lessen the burden on it’s first peoples. 

  

 



ESSAY by Peta Murray 
Feast. How I love the word. Sadly, it’s one I rarely get to say, and even more rarely, to do. If I do get to use                                                   
the word at all it’s most likely to be in the context of art. I might get to feast my eyes on something.                                             
Perhaps an event offers me a feast of entertainment or a feast of ideas. But the chance to feast, to really                                         
feast, in its original sense and meaning, comes along once in a blue moon. 
 
So what is it, to feast? 
 
Well, to feast is a verb. So feasting is something we                     
get to do. It involves ideas of partaking – such a                     
beautiful word, especially when rendered in French             
as partarger – meaning both to participate in and                 
to share. It involves making merry, and a sense of                   
observance, even holiday. But we might just as               
easily start elsewhere, with feast as a noun. This                 
makes it some kind of a thing. Here, definitions                 
are equally interesting. Back in the year 1200 – a                   

mere eye blink when set against the time frame over which the original Australians have walked this land - it                                       
signified a secular celebration with sumptuous food and entertainment. A century later the word feast had                               
been co-opted and reframed by the church as a ‘religious anniversary’, albeit one that was characterised by                                 
rejoicing and not the more customary fasting. When we feast, it seems, we do not have to rein ourselves in, to                                         
practice austerity or self-control. We are free to feed our spirits and our senses. A feast of music. A feast of                                         
song.   
 

 



A feast of feasting. 
 
Abundance. Plenty. Enough. More than enough. These are words that come to me as I think about feast. To feast is to celebrate, communally, convivially. 

 
Con-vivially. With life! 
 
SHORE in NARRM: Feast by Emily Johnson/Catalyst, staged in partnership with Jen Rae and Fair Share Fare,                                 
was held – but I want to say given - on Sunday 14 May at the Meat Market (Weelam Ngalut – meaning our                                             
place), in Courtney Street, North Melbourne. It was a community gathering of food foraged, collected                             
and shared by local communities, and it was also one of the concluding events of Melbourne’s                               
inaugural Yirramboi First Nations Festival. 
As we arrive we are admitted to a yard behind the Meat Market proper, out of doors. A fire glows. The place 
hums with industry. A group of Elder-aunties stitch together a possum skin cloak. Members of the 
kitchen brigade weave through bearing wooden boards and rough clay plates. There’s food to be set at each 
table – real bread beside real butter that’s been pressed into moulds like little hats. There’s some kind of 
a dukkah and a rich dark paste that may well be figs.  A table of plenty – a cornucopia – has been set up 
against a rear wall as a point of focus or reflection. It looks like some kind of magnificent altar, and 
I find myself lingering there. I want to admire everything, smell everything, touch everything. It is a 
feast of shapes and colours, flowers and fruit. It is laden. How I love to write that word, too, and to say 
it aloud. 
  
This table is laden. 
  

Smoke drifts and hangs in the air, enveloping us. Families arrive, visitors and friends; bearing baskets, plates and platters. This is a zero waste event: we have brought 
our own drinking vessels and our own utensils. Each dish that is brought in is now labelled, then laid out at a communal table. There is Baked Eggplant with Molasses. 

 



There is Frijoles Negros – a distinctive enzyme found in seaweed has been used in this recipe. There is a Superfood Salad, beside a Rabbit Stew, Stuffed Eggs beside Origin 
Crisps. There are indigenous foods: Warragul Greens, and Wallaby Sausages, the latter served with Bush Tomato Chutney. There are vegan treats and sweets: Pear and Apple 
Cake with Cashew Cream. Every dish has a story to tell. 
  
I go and heat up my contribution. It’s a simple mushroom risotto seasoned with lemon zest and 
herbs – parsley and thyme - from our garden. Making risotto was something I taught myself to 
do when I first moved to Melbourne – may I say when I first lived on Narrm? – and the ritual 
preparation of it as comfort food and as something I make each autumn - true mushroom 
season - endures. In the onsite kitchen, the battery powered stove-lighting device has died, so 
Jen the Chef must light a burner for me with a taper, a flaming wand. It seems strangely right 
that she feeds fire to fire to complete my dish. 
Outside in the yard, respects are paid and Bunjil the eagle is thanked for blessing us with such 
beautiful weather. Now the feasting gets underway. I fill my plate and join a table. As we eat, a 
man beside me shares his recipe for no-knead bread.  His proud partner tells me he’s only just 
become a baker, inspired by a quest to recreate a cream-filled honey cake beloved in his 
Hungarian childhood. Our table expands. We’re joined by folk who have taken part in Shore as 
performers and storytellers. One tells me how she wore lights and moved in formation with 
others as if they were the spokes of a wheel. She tells how they wove their way, fast, then slow, in 
procession, from Royal Park, to Arts House, through bluestone lanes. She says there was song, and 
there was music. I am sorry to have missed it. 
  
I leave the table and pass among the throng. I drift, and I mingle. Mingle: another word I love, 
meaning to become mixed, blended or united. I’m mingling, foraging for stories while feasting 
my senses.  A Mulled Apple and Riberry drink is hot and honeysweet, its appleness almost too loud, 
too bright. 

 



  
 
 
 
 
 
 
 
 
 
 
 
 
 
 
 
I’m feasting my ears, eavesdropping: “Will you try my dish, Lorna?” 
  
I’m feasting my eyes. A woman in a grey jumper holds a ruby red pomegranate. 
  
It is Yirramboi’s Artistic Director, Jacob Boehme, who points out to me that Feast is, more than anything, a work of dance, just as Shore has been, in all its many parts, 
a work of choreography. I sit once more to take it in. The hugging and the touching and the laughing and the doing and the mingling and the tasting and the eating 
and the smiling and the serving. The blessing and the feeding. The drifting and the yarning. The pointing and the stitching and the resting. The sorting and the 
small talk and the scraping of the plates and the washing of the dishes and the high fives and the long good byes. 
 

 



We feast.  
 
 
 
 
 
 
 
 
 
 
 
 
 
 

 
 
 
 
 
 
 

 



 
 
 
 
 
 
 
 
 
 
 

 



 
 
 
 
 
 
 
 
 
 
 
 
 
 
 
 
 
 
 
 
 
 
 
 
 

 



 
 

 
 
 
 
 
 
 
 
 
 
 
 
 
 
 
 
 
 
 
 
 
 

 

 



 
 
 
 
 
 
 
 
 
 
 
 
 
 
 
 
 
 
 
 
 
 
 
 
 

 



 
 
 
 
 
 
 
 
 
 
 
 

 
 

 
 
 
 
 
 
 
 
 
 
 

 



 
 
 

 
 
 
 
 
 
 
 
 
 
 
 

 

 



 
 
 
 
 
 
 
 
 
 
 
 
 

 
 
 
 
 
 
 
 
 
 
 
 

 



 
 
 
 
 
 

 



Akutaq 
 
The Akutaq prepared for FEAST is likely a one-of-a-kind dish combining Emily’s family recipe from Alaska with foraged prickly pear fruit from Melbourne, rainforest cherries from 
northern Australia and King George whiting.   
 
Ingredients: 
King George Whiting   
Crisco  
Prickly pear fruit  
Rainforest cherries*   
Syrup or sugar (as needed)  
 
*Rainforest cherries (Syzygium aqueous) are the fruit of one of the many ‘lillypilly’ species that grow 
naturally in the wet tropical rainforests of northern Australia. 
 
Method 
1. Skin prickly pear fruit and freeze whole at least one day before. 
2. Remove from freezer and place in a colander, allowing juice to collect in a bowl and seeds to separate from flesh. 
3. In a sauce pan, heat up prickly pear juice.  Bring to a boil, stirring and not allowing to burn.  Reduce heat to a gentle simmer.  Stir occassionally. Reduce juice on heat 
until the mixture becomes thick.  Remove from heat and allow to cool. 
4. Head, gut and bake the Whiting on low temp 5 minutes. 
5. Skin, debone then shred and squeeze moisture out of fish. Push the dry fish out flat on a baking sheet, moving through the fish with your fingertips to remove any tiny 
left over bones.  
6. If fish is still moist, bake at a low temperature for 1 minute at a time. 
7. Slice rainforest cherries into quarters and set aside.  If frozen, place in a colander to drain any excess moisture. 
8. With hands, whip Crisco in a stainless steel bowl.  

 



9. Once mixture becomes a whip-like consistency, slowly add in the prickly pear reduction, continuing to whip, until desired taste and consistency.  Do not add all at once, 
otherwise, the mixture will separate. A fine sugar or syrup (e.g. agave) can be added to add extra sweetness.  Be mindful that syrups may overpower the flavour of the Akutaq. 
10. Add in dried fish and rainforest cherries.  Mix altogether. 
11. Pour mixture into a freezer-safe bowl and freeze. 
12. Remove from freezer for 30-60 minutes prior to serving. 

 
pimîhkân (Cree) 
Pemmican 
 
Often regarded as the first ‘energy bar’, pemmican was a healthy staple in many North American First Nations diets.  It is a concentrated mixture of lean dried game meat (such as 
buffalo, elk, moose, venison, etc.)  and rendered fat.  Berries (e.g. saskatoon berries, choke cherries, blueberries, etc.), nuts and/or other vegetables are often added, depending on 
season and availability, to enhance flavours.  Pemmican has a shelf life of up to 10 years, so it makes it a perfect survival food!  
 
The pemmican recipe for Feast consisted of wild venison, foraged figs, organic kale and macadamia 
nuts.  Coconut oil was used in replacement of rendered fat.  
 
Ingredients 
• lean venison 
• dried figs 
• dehydrated and crumbled kale leaves 
• crushed macadamia nuts 
• melted coconut oil (you can use rendered fat if you prefer) 
 
Ratios vary, but as a good measure…4 cups of dried meat, 3 cups of dried fruit/vegetables, 1 cups of 
nuts.  Honey can also be added to sweeten/flavour if desired. 
 

 



Method* 
1. Remove ALL fat and sinew from game meat 
2. Slice very thin and dehydrate.  Best method: Freeze meat beforehand and slice with a sharp knife to get very 
thin slices. 
3. Dehydrate until ALL moisture is out of meat.  It should easily snap if you bend it. 
4. Put in food processor and grind to a powder.  Pour into bowl and set aside. 
5. In the food processor, grind the figs to a paste. 
6. Add the venison powder, crumbled kale leaves and macadamia nuts. 
7. Add in melted coconut oil - pour a little at a time.  Your mixture should not be too thick or thin.  You need to 
be able to shape it to your needs (e.g. into a ball, flat into a tray, etc.).  Once the mixture is at your desired consistency, 
remove from food processor. 
8. Make into balls or pour into a lined baking tray.  Pat out air bubbles.  Allow to set in a cool space or 
refrigerator.  Slice as needed.   
9. Store in an airtight container, in a cool space, fridge or freezer. 
 
*Traditional preparations of pemmican vary and do not use modern conveniences such as a dehydrator or food 
processor.   
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SHORE in NARRM (Melbourne) is presented by Arts House City of Melbourne, YIRRAMBOI First Nations Festival and in partnership with We-Cycle, St. Joseph's Flexible Learning Center, 
Blak Writers Group Victoria, St. Kilda Indigenous Plant Nursery, Patrick Belford and Inner City Nature, Fair Share Fare with Jen Rae, Vicki Couzens, Aunty Esther Kirby, Aunty 
Rochelle Patten, Lorna Hannan and Kate Hill. 
SHORE is made possible by the New England Foundation for the Arts’ National Dance Project, with lead funding from the Doris Duke Charitable Foundation and The Andrew W. 
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Foundation and the Andrew W. Mellon Foundation. SHORE has been supported by residencies at the Maggie Allesee National Center for Choreography, the Robert Rauschenberg 
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SHORE has toured to Minneapolis, Lenapehoking (New York City), Yelamu (San Francisco), Tuggeght Beach in Homer, Alaska, and D id elaľic̆/Dkhw'Duw'Absh, (Seattle). 
 
 

 

 



Thank you 
I have been honored to work and create on Wurundjeri and Boonwurrung land. I pay my respect and offer deep thank you to the Kulin Nations, your land and waters, and 
ancestors past, present, future. 
Quyana from my heart to Angharad Wynne-Jones, Catherine Jones, Jacob Boehme, Isobel Morphy-Walsh Tara Prowse, Jody Haines, Tony MacDonald, Blair Hart, Daen Kelly, Josh Wright, 
Luke Gleeson, Emily Davies, Ben Starick, Fiona Macleod, Hannah Morphy-Walsh, Julie Tipene O'Toole, Mairead Hannan, Justin Olmstead, students at St. Joseph's Flexible Learning 
Center, Patrick Belford and Inner City Nature, David Sparks of St. Kilda Indigenous Plant Nursery, Karl Teschendorff, Lorna Hannan, Kate Hill, Vicki Couzens, Aunty Esther Kirby, 
Aunty Rochelle Patten, Arweet Carolyn  Briggs, Uncle Larry Walsh, Uncle Ron Marks, Jen Rae, Margot Bassett Silver, Maylene Slater-Burns, Yumi Tamashiro, Ben Hagen, Meredith 
Boggia, and all those who participated in Community Visioning Workshops for SHORE in Narrm over the past year. 
Thank you to all our partners in Narrm: Arts House, YIRRAMBOI, City of Melbourne, We-Cycle, St. Joseph's Flexible Learning Center, Blak Writers Victoria, St. Kilda Indigenous Plant 
Nursery, Patrick Belford and Inner City Nature, Bakers Delight,  Fair Share Fare with Jen Rae, Vicki Couzens, Aunty Esther Kirby, Aunty Rochelle Patten, Lorna Hannan and Kate Hill. 
Thank you for joining me to dance and sing: Maylene Slater-Burns, Rosemary Tonkin, Brett Lee, Savanna Kruger, Chloe Gunn, Sarah Berry, Vanessa Mayanja, Ben Hurly, Jacqueline 
Aylward, Emma Riches, Gem Mahadeo, Nicola Aylward, Liza Dezfouli, Marija Herceg, Paula Jorgensen, Susan Berry, Tilley, Geraldine Morey and Celeste Pinney. 
Thank you for sharing your stories: Dr Tyson Yunkaporta, Marita Dyson, Black Birds - Ayeesha Ash & Emele Ugavule, Jax Jacki Brown, Angelina Hurley, Kat Clarke, Vicki Couzens, 
Yaraan Bundle, Uncle Larry Walsh and Amy Prcevich. 
Thank you to Yirramboi First Nations Festival, all you have fostered and all you have sparked. 
Thank you Vallejo Gantner for sharing your love of home. 
Thank you Nancy Black for helping me feel at home when I am here. 
Ben Hurly and Jacqueline Alward - it has been a present joy to dance with you. 

Acknowledgement of Country 
Arts House acknowledges the traditional land upon which we are located, of the Wurundjeri and Boon Wurrung people of the Kulin nation, and pay our respect to Elders both past 
and present and, through them, to all Aboriginal and Torres Strait Islander people. 
 
The presentation of SHORE continues Arts House’s ongoing exchange program with New York’s Performance Space 122. The exchange program allows an international audience to 
experience the thriving and innovative contemporary performance scene that Melbourne, an in particular Arts House, has come to represent.  
 

 


