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Een groet van
de voorzitter
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International
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International

Ik voel me vereerd enkele woorden te
mogen richten tot de lezers van deze
fascinerende publicatie over het verhaal
achter een buitengewoon project: BABEL -
De Kunst van het luisteren in Theater voor Jong
Publiek.

De kunst van luisteren - wat een prachtige
uitdaging in deze lawaaierige wereld.
BABEL verwelkomde met open armen
kinderen en kunstenaars, festivalpartners,
onderzoekers en academici, ASSITEJ
International, de nationale centra

van ASSITEJ en culturele organisaties

om zich met elkaar te verbinden. Het
project bereikte niet alleen Europese
landen, maar ook Jordanié, Indonesié,
Brazilié, Cuba, Pakistan en Zuid-Afrika.
Het is een ambitieus en internationaal
project, dat drijft op de partners, met
aandacht voor de stem en zelfregie van
kinderen, diversiteit, nieuwsgierigheid,
intergenerationele aandacht en cultureel
begrip. Uiteindelijk bevordert BABEL
diepgaande, verfijnde en toegankelijke
kunst voor jong publiek en deelnemers als
een cultureel recht.

BABEL stelde ASSITEJ International in
staat een van onze wezenlijke projecten

- de Regionale Workshops - aanzienlijk
uit te breiden, jonge en opkomende
kunstenaars te betrekken en de aanwas
van nieuwe leden te bevorderen. Ik heb
workshops bijgewoond in Jordanié en
Italié en was aanwezig bij de allereerste
BABEL-workshop in Java, Indonesié, waar
kunstenaars uit de hele archipel, nieuw in
de wereld van theater voor jong publiek,
werden gesteund om samen te komen.
De steun van Babel, gecombineerd

met lokale passie en expertise, creéerde
een golf van activiteiten in het maken
van voorstellingen specifiek voor een
kinderpubliek - iets dat voorheen niet
bestond in Indonesié. Dit evenement heeft
zelfs de oprichting van Assitej Indonesié
in gang gezet. Wat een buitengewoon
moment in de tijd.

De kunst van het luisteren is zowel een
artistieke praktijk als een politieke daad.
Het Babel-project is democratisch;

het werkt in vele talen en ook zonder
gesproken taal. Het onderzoekt
communicatie, luistert naar kinderen

en laat dit de esthetische keuzes
beinvlioeden, moedigt pluralisme en
diepe reflectie aan. Het is ambitieus. Het
daagt ons uit, als beoefenaars en als
voorvechters, om de sociale realiteit van
verdeeldheid en groepsdenken aan te
pakken. De aandacht voor stemmen die
vaak niet gehoord of geminimaliseerd
worden, illustreert de toewijding aan het
publiek en aan kinderen als culturele
deelnemers en leiders.

De nadruk op dromen, nieuwsgierigheid
en het ontwikkelen van gevoeligheid
voor kunst is krachtig en door het hele
project heen voelbaar. Theater is juist door
zijn niet meetbare kwaliteiten van grote
invloed en een aanjager van verandering.




De kracht ligt in de ideeénstroom en wat
ons zonder woorden verbindt als mensen,
als we luisteren om te begrijpen. ASSITEJ
International is trots deel uit te hebben
gemaakt van BABEL - de Kunst van

Luisteren in Theater voor Jong Publiek.
Ik weet zeker dat deze publicatie zal
inspireren, intrigeren en aanmoedigen
om te luisteren en te begrijpen in onze
wereldwijde gemeenschap.
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LUISTEREN NAAR HET JONGE

PUBLIEK.

DE MISSIE VAN HET BABEL

PROJECT

Sporen zoeken
en achterlaten
- Waarom een
BABEL-boek

Door Yannick Boudeau en
Roberto Frabetti

En daarom moet ik teruggaan naar zoveel
toekomstige plaatsen, om mezelf terug te
vinden en mezelf voortdurend te onderzoeken,
met geen andere getuige dan de maan, en dan
fluiten van vreugde, slenterend over rotsen en

kluiten aarde, met geen andere taak dan leven,

met geen andere familie dan de weg. (Neruda,
1972, 93)

Teruggaan naar zoveel toekomstige
plaatsen...

Wij geloven dat het bijna onmogelijk is om

met absolute zekerheid de relatie onder

woorden te brengen tussen geheugen en
visie, tussen wortels en aspiraties.

Als we verwijzen naar herinnering en
geheugen, dan gaat het niet over het
vieren daarvan maar over het selecteren
van alles wat nuttig is om mee te nemen.
Alles wat het waard is om te delen, om
achter te laten voor de volgende passant.

Het idee dat delen - kennis, collectieve
verkenning en het creéren van actieve

en potentieel innovatieve culturele
beleidsmaatregelen - nuttig is, ligt ten
grondslag aan veel projecten die worden
gefinancierd door de cultuurprogramma’s
van de Europese Unie

Zeker, deze ideeén lagen ten grondslag
aan de geboorte van BABEL: De kunst
van Luisteren in Theater voor Jong
Publiek - een project dat zowel in opzet
als in ontwikkeling, de waarde van
podiumkunsten in relatie met kindertijd
en adolescentie wilde benadrukken.




Schrijven over een Europees project is een
hele uitdaging. Het is veeleisend, maar
ook erg leuk als je de juiste synergie vindt
met de co-creatoren van het project. Dat
was zeker het geval bij BABEL. De creatie is
de fase waarin alles mogelijk lijkt, waarin
zelfs potentiéle obstakels kant-en-klare
oplossingen lijken te hebben.

De ontwikkeling van het project - de
daadwerkelijke reis - was iets heel anders.
Misschien net zo plezierig en belonend,
maar zeker complexer en minder
vlekkeloos. Tijdens de uitvoering, wanneer
vooraf bedachte ervaringen concreet vorm
krijgen, begin je te begrijpen wat voor
impact het project heeft of zou kunnen
hebben. Of verwachte resultaten en doelen
gedeeltelijk of volledig binnen bereik

zijn; of iets in een doodlopende straat is
beland; of er onverwachte paden worden
geopend.

Het project krijgt zijn eigen levendige
ritme door zwakke punten te overwinnen
en kracht te putten uit het feit dat het

een collectieve, levendige ervaring

wordt. Een ervaring die in de loop der tijd
verschillende mensen van verschillende
leeftijden met elkaar hebben gedeeld -
mensen die ooit alleen op papier stonden,
anonieme “doelgroepen” zonder gezicht of
naam.

De weg van BABEL, gedurende zijn
vierjarig bestaan, volgde weliswaar de
route die in het oorspronkelijke plan was
uitgestippeld, maar moest voortdurend
navigeren door de vele variabelen die zich
in de echte wereld voordoen. En dit leidde
keer op keer tot aanpassingen, pauzes

en nieuwe starts. Langzaam maar zeker,

naarmate het project zich ontvouwde,
effende BABEL zijn eigen pad. Het was
minder glad en lineair dan op papier
bedacht - maar zeker wel realistischer,
tastbaarder en, bovenal, rijker aan sporen.

Paden en kennis kunnen niet worden
gedeeld als ze niet zijn uitgestippeld -
als er geen tekens of voetsporen zijn
achtergelaten. Geheugensporen die de
weg wijzen voor wie voorbijkomt, die
een bepaald moment belichten, die licht
werpen op een detail. Het zijn sporen

die wij essentieel vinden voor het delen
van kennis en begrip - omdat niemand
ze bezit. In culturele processen is de
uitvinding ongrijpbaar en voortdurend
in beweging: het is bijna onmogelijk één
oorsprong of uitvinder aan te wijzen,
omdat zoveel invloeden een rol spelen.

Wij geloven niet in het idee van de
“’schepper”, want niemand vindt iets
geheel uit het niets uit. Misschien is de
persoon die als “uitvinder” wordt erkend,
simpelweg degene die erin is geslaagd een
synthese te vinden - de juiste balans van
al bij vele voorlopers bekende elementen.
Anderen volgen, en weer een nieuwe
“uitvinder” dient zich aan om nieuwe
syntheses te creéren en nieuwe stappen
vooruit te zetten.

Kennis en begrip kunnen dus niet worden
gecopyright. Ze behouden alleen hun
volledige vitaliteit wanneer ze worden
gedeeld, herzien en getransformeerd.

Wie de geheugensporen van het

oorspronkelijke project verweeft met
de uiteindelijke realisatie, ontdekt de
transformatie die BABEL doormaakte.
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Het samenspel tussen het bedachte/
geplande en het gerealiseerde/voltooide is
verrassend, omdat het ongelooflijk rijk is
aan creatieve mogelijkheden en inspiratie
biedt voor nieuwe projecten die nog
komen.

Deze mogelijkheden kunnen gemakkelijk
worden opgepikt door wie het zelf ervaren
heeft, zoals de BABEL-partners, of door
hen die een deel van de reis hebben
gedeeld, waaronder kunstenaars en
praktijkbeoefenaars in het theater voor
kinderen en jongeren.

Een gedeeld geheugen, dat verweven is
met persoonlijke herinneringen van de
partners of van hen die als kunstenaar of
praktijkbeoefenaar aan het project hebben
deelgenomen, is niet alleen nuttig voor
henzelf, maar ook als kritisch instrument
dat een herbezinning op de beleefde
ervaringen mogelijk maakt, met als doel
een toegankelijk archief te bouwen. Een
archief dat achtergelaten kan worden voor
iedereen die het wil ‘raadplegen’ - voor
toekomstige projecten, om de context
waarin we opereren beter te begrijpen,

om de vele ‘waaroms” beter te vatten,

en om het verhaal van een ervaring de
deconstrueren en te reconstrueren.

Uit deze behoefte ontstond het idee

om een proces van kritische observatie
en onderzoek op te zetten, uitgevoerd
gedurende vier jaar door Wolfgang
Schneider en Nicola Scherer'- en dat we,
net als het boek zelf, ‘Een Catalogus van

Inspiratie’ hebben genoemd.

Tot slot vinden we het belangrijk duidelijk
te maken wat het doel van dit boek is - en
wat niet. Het is geen dagboek, en het is
geen evaluatierapport. Het onderzoekt
niet de voortgang van het BABEL project,
noch of de verwachte resultaten zijn
behaald, noch de resultaten van de
verschillende werkstromen. Het meet
geen uitkomsten of korte-, midden-, of
langetermijnvoordelen. Het is simpelweg
een ‘Catalogus van Inspiratie’. Als zodanig
is het doel betekenisvolle suggesties

te bieden voor de creatie van nieuwe
artistieke en culturele projecten, en
tegelijkertijd ruimte te bieden voor
reflectie op de vele betekenislagen binnen
het BABEL project.

Het is opgedragen aan kunstenaars,
praktijkbeoefenaars, onderzoekers,
projectontwerpers, studenten... Aan hen
die werken en studeren op het gebied van
theater en podiumkunsten voor kinderen
en jongeren.

Het is opgedragen aan hen die geloven
dat geheugen - echt geheugen, niet

het soort dat ligt te verstoffen -
belangrijk is. Geheugen en visie zijn
essentiéle elementen in de menselijke
evolutie. Het verliezen van geheugen is
onaanvaardbaar. Het te verliezen omdat
we veel haast hebben om te consumeren,
of omdat we vergeten zijn hoe we sporen
moeten achterlaten die anderen ooit
zouden kunnen volgen, of omdat we niet

1 Dr. Wolfgang Schneider Professor emeritus van Research Cultuur en Beleid,
Universiteit van Hldesheim, Duitsland en Dr. Nicola Scherer, Universiteit van toegepaste
wetenschappen Niederrhein, Monchengladbach, Duitsland.
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meer denken dat het de moeite waard
is om te zoeken naar de sporen van hen
die voor ons kwamen, moet voorkomen

worden.

‘Een Catalogus van Inspiratie’ is een

onderzoeksreis - geboren uit de behoefte
om sporen te zoeken en achter te laten.

Geciteerd werk Neruda, Pablo, 1972, Fine del
mondo, Milano: Edizione Accademia.




‘Een Verzonnen
en Imaginaire
Formulering’ -
Hoe en Waarom
BABEL Ontstond

Door Yannick Boudeau en
Roberto Frabetti

BABEL - The Art of Listening in Theatre for
Young Audiences ontstond binnen de
fondsenwervingsgroep van ASSITEJ
International (de internationale
vereniging voor theater en podiumkunsten
voor kinderen en jongeren), na het
Wereldcongres van 2017.

Het project begon na een eerste
bijeenkomst in Kopenhagen in

oktober 2018. Het ontwikkelde zich

snel en had tegen het volgende jaar,
hoewel het nog geen officiéle naam
had, al een gestructureerde vorm
aangenomen. Tijdens de ASSITEJ Artistic
Gathering in Kristiansand, Noorwegen,
werden intrigerende titelvoorstellen
gepresenteerd, zoals “Dromen om te
begrijpen”, “Luister je naar me?” en
“Een begrijpelijke reis door taal en
podiumkunsten in theater voor jong
publiek”. Met name de eerste titel
weerspiegelde wat de twee hoofddoelen
van het project zouden worden.

Het eerste doel is ASSITEJ de middelen
bieden om haar activiteiten te
ondersteunen en met name enkele
belangrijke culturele projecten, zoals de
Regionale Workshops (mogelijkheden

voor ontmoetingen en uitwisseling tussen
kunstenaars uit buurlanden), de Next
Generation Residencies (korte vormende
residenties voor kunstenaars en operators
in TYA, onder de 35 jaar), en de groei van de
ledennetwerken van ASSITEJ (met name
die met uitvoerende kunstenaars).

Het eveneens belangrijke tweede doel is
de artistieke verkenning van taalbarriéres,
wat één van de punten is in het Werkplan
van ASSITEJ. In dit opzicht is het concept
dat verwoord is in “Dromen om te
begrijpen” essentieel, omdat het op
verschillende manieren toelaat om de
focus te leggen op het thema van begrip:
verantwoordelijkheid nemen voor het
begrijpen van de ander, of, preciezer, bezig
zijn met begrijpelijkheid, wat niet een
kwestie is van vereenvoudiging, maarin
plaats daarvan inhoudt:

. niet alleen het niveau van begrip
testen, maar ook de kwaliteit ervan, en
dus de vervormingen, misverstanden en
herinterpretaties;

. weten hoe je je interesse in
communiceren kunt overbrengen, in het
creéren van een gedeelde verbinding met
de ander;

. tegelijkertijd jezelf positioneren
om te begrijpen, om jezelf open te stellen
voor begrip; en

. proberen te benaderen wat
gecommuniceerd wordt zonder op de
betekenis vooruit te lopen of aan te nemen
op basis van je eigen vooroordelen.

Het idee van “Dromen om te begrijpen”
voorziet in een project dat, via artistiek
werk, reflecteert op communicatie en de
stroom van begrip in het algemeen. Het
verdiept zich in thema’s gerelateerd aan
interculturele dialoog, wederzijds begrip
en respect voor andere culturen - gebieden
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zoals:

. de talen van andere leeftijden,
van kinderen en jongeren, en van elke
specifieke culturele diversiteit;

. taal en problemen in
communicatie tussen talen;

. barriéres, misverstanden en de
beperkingen van vocabulaire;

. Europese talen en inter-Europese
communicatie; en

. nieuwe burgerschappen - de
ontmoeting tussen culturen en talen.

Het project benadrukt de unieke
mogelijkheden van podiumkunsten, met
name theater en dans voor kinderen en
jongeren, waar kunstenaars voortdurend
een sterke verbinding zoeken met

hun publiek - een publiek dat theater
benadert zonder conventies of culturele
vooroordelen.

Van meet af aan waren de vier
kerndomeinen van het project duidelijk.
Hoewel alle activiteiten even belangrijk
waren, was vanuit economisch oogpunt de
focus op festivals het meest significant.
Daarom waren de Partners van het
project de Festivals voor Podiumkunsten
voor kinderen en jongeren, elk met een
internationale dimensie.

Festivals: De economische draagkracht
van de festivals zorgde voor een
adequaat niveau van co-financiering
voor het project, maar belangrijker nog:
de festivals werden de “marktpleinen”
van het project - de plaatsen voor
ontmoetingen, uitwisseling en delen. Dit
waren de locaties waar het merendeel van
de projectactiviteiten plaatsvond - van
artistieke en culturele evenementen tot
activiteiten gewijd aan de relaties met de

Partners.

Workshops: Er waren 16 artistieke
workshops voor kunstenaars van de
Partners,

ASSITEJ Professional Networks en de Next
Generation Community. Onder leiding van
twee artistieke begeleiders werkten
kunstenaars samen op het podium rond
de thema’s

van BABEL. Acht groepen konden tweemaal
deelnemen aan workshops van een week,
georganiseerd binnen de festivals.
Onderzoeksgroep: Het derde kerndomein
van het project was een onderzoeksgroep
die het hele proces volgde en onderweg
sporen verzamelde, om zo een verslag
achter te laten dat nuttig kan zijn voor
iedereen die geinteresseerd is.

Paden (Pathways): Ten slotte waren er de
verweven Paden, die bestonden uit extra-
Europese evenementen. Deze omvatten
drie zaken: Regionale Workshops in
samenwerking met internationale
festivals in zes verschillende regio’s

in de wereld; ondersteuning voor grote
ASSITEJ-evenementen (Wereldcongres en
Artistic Gathering); en steun voor het Next
Generation-residentieprogramma.

In januari 2020 was het project klaar

om ingediend te worden bij de eerste
oproep van het nieuwe Creative Europe
Programma 2021-2027, gepland voor de
herfst van 2020. Maar in februari 2020
veranderde de COVID-19-pandemie onze
perceptie van ruimte en tijd. Fysieke
afstand en een “bevroren” tijdperk
dwongen het project om online vorm te
krijgen.

Tussen Brussel en Bologna ontstond een
gedwongen, maar creatieve samenwerking
op afstand, met talloze concepten en
tegenconcepten. Intussen wachtten we op




de officiéle oproep van EACEAZ.

Vé6r de pandemie waren er twee cruciale
bijeenkomsten. De eerste begin december
2019 in Stuttgart met Brigitte Dethier en
Alex Byrne®, die instemden als artistieke
begeleiders. Hier ontstond de naam
“BABEL”, als verwijzing naar taalkundige
verwarring. Een eerste versie van de titel
kreeg vorm: BABEL. A journey through the
languages of Theatre for Young Audiences.
Eind januari 2020 in Frankfurt am

Main werden met Wolfgang Schneider*

de hoofdlijnen en de methodiek van

het onderzoek vastgelegd. Ideeén voor
specifieke activiteiten voor verdieping en
reflectie over de projectthema’s, te houden
tijdens de verschillende festivals, werden
hier geboren en gedoopt tot “Eilanden van
Reflectie’.

Het schrijven van een Europees project is
werkelijk een creatief proces. De beelden
van wat er zou kunnen gebeuren, voelen
echt, en achter de woorden en cijfers zie
je mensen die bezig zijn, reizen en elkaar
ontmoeten. Je begint de details te meten,
en alle inconsistenties en gebreken komen
naar voren, maar ook de echte pijlers,
sterktes en bijzonderheden waarop je
kunt bouwen. En je controleert grondig

of de voorwaarden van compatibiliteit,
haalbaarheid en duurzaamheid naast
elkaar bestaan: of het uitvoeringsproject
coherent en compatibel is met de

doelen en missie van de partners; of het
activiteitenprogramma echt haalbaar

is; en of het economisch en operationeel
duurzaam is.

Deze criteria hebben, in het bijzonder
economische duurzaamheid, het
ontwerpproces vanaf het begin begeleid.
Naast deze analyse is er ook die over

de effectiviteit van het schrijven zelf.

Een project kan mooie ideeén hebben,
maar het probleem is ze effectief te
communiceren. Daarom grepen we

terug op een van de kernwaarden van

het project, “Dromen om te begrijpen”, en
stelden we ons voortdurend de vraag of
wat we hadden geschreven begrijpelijk
was; of het tot misverstanden kon leiden;
of het niet overbodig of saai was; of het de
bijzonderheden en originaliteit naar voren
kon brengen; of het eenvoudig en oprecht
was.

Tijdens het schrijfproces ontstond de titel
De kunst van het luisteren in theater voor jong
publiek, en vonden we een “sleutel” om

na te denken over de vele aspecten die
verband houden met het overkoepelende
thema “de kwaliteit van begrip”.

Die sleutel, de kunst van het luisteren, is op
verschillende manieren geinterpreteerd.
Ten eerste als doel: de kunst van het
luisteren naar het publiek is belangrijk in
de omgang met elk soort publiek, maar
des te meer wanneer je te maken hebt met

2 EACEA: European Education and Culture Executive Agency. Het Europese Uitvoerend Agentschap voor
Onderwijs en Cultuur, verantwoordelijk voor het beheer van Europese financiering op het gebied van onderwijs,
cultuur, audiovisuele media, sport, burgerschap en vrijwilligerswerk. EACEA speelde een cruciale rol bij de finan-
ciering en uitvoering van het BABEL-project via het Creative Europe Programma.

3 Brigitte Dethier. Regisseur en Artistiek Leider. In 2002, richtte zij het JES (Junges Ensemble Stuttgart) op
en was artistiek leider tot 2022. Ze leidde het festival Schéne Aussicht. Momenteel werkt zij als freelance regis-
seur in theater voor kinderen en jongeren. Alex Byrne. Oprichter, Regisseur en Artistiek Leider van New Interna-
tional Encounter, een theatergezelschap dat sinds 2008 nationale en internationale voorstellingen maakt voor

zowel jong als volwassen publiek.

4 Dr. Wolfgang Schneider. Emeritus hoogleraar Cultuurbeleidsonderzoek aan de Universiteit van Hilde-

sheim, Duitsland.
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kinderen en adolescenten - personen met
ritmes, gevoeligheden en perceptuele en
cognitieve kwaliteiten die sterk verschillen
van die van volwassenen. Het vereist
luisteren naar het publiek, op zoek naar
een zintuiglijke relatie.

Dan is er de kunst van het luisteren

naar de artiesten, de medespelers op

het toneel - de zintuiglijke relatie en de
professionele uitwisseling tussen de
artiesten zelf. Dit houdt in dat je het toneel
deelt, met bijzondere aandacht voor de
communicatieproblemen die kunnen
ontstaan bij samenwerking tussen
artiesten uit verschillende taalkundige

en culturele gemeenschappen en
verschillende generaties.

Een belangrijk element dat BABEL
onderscheidde van de traditionele visie,
die de functie van luisteren uitsluitend
aan het publiek toekent, was de nadruk op
het idee dat luisteren een wisselwerking
moet zijn om een sterke, zintuiglijke band
te creéren. Het moedigde artiesten aan

om na te denken over hun daadwerkelijke
vermogen om te luisteren - niet alleen in
auditieve zin, maar in de bredere, meer
perceptieve zin, met al hun zintuigen.
Bovendien plaatste BABEL Kindertijd en
Adolescentie nadrukkelijk centraal in zijn
visie. Kinderen en jongeren leven deels

in culturele periferieén waar cultureel
aanbod, zowel qua kwaliteit als kwantiteit,
ontbreekt, en krijgen hierdoor niet
dezelfde kansen op cultureel burgerschap.
De utopische visie dat iedereen in alle

fasen van Kindertijd en Adolescentie

ooit volledig erkend zal worden als
belanghebbende bezitter van cultureel
burgerschap - niet alleen in theorie - werd
de rode draad door de hele ontwikkeling
van het project, en bevestigde dat
kinderen en jongeren geen burgers en
toeschouwers van de toekomst zijn, maar
van het heden. Zij zijn mensen met recht
op volwaardig cultureel burgerschap,
ongeacht hun taalkundige, culturele,
economische of sociale achtergrond.

Toen het schrijfproces voltooid was, bleef
alleen het wachten op de oproep over.

We wachtten anderhalf jaar, omdat het
nieuwe Creative Europe Programma veel
later werd aangeboden: het verscheen

pas in juli 2021, met een deadline in
september. Weliswaar was het werk
gedaan, het project klaar, maar het nieuwe
programma kende tal van wezenlijke en
formele verschillen, met name wat betreft
de regels van de oproep en het invullen
van de aanvraag,.

Zo begon de cyclus van ontwerpen en
herzieningen opnieuw, heen en weer
tussen Bologna en Brussel, watons in
staat stelde het hele project te herzien en
tot de definitieve formulering te komen.
Een verzonnen en imaginaire formulering,
in wezen virtueel, die vorm begon te
krijgen in mei 2022, toen de woorden

zich begonnen te transformeren in echte
ervaringen. Maar dat is, zoals ze zeggen,
een ander verhaal.




Luisteren naar
Festivals

Een onderzoek
naar Praktijken
en Perspectieven

Nicola Scherer

Dit onderzoek, uitgevoerd binnen het
Europese project BABEL - De Kunst van
Luisteren in Theater voor Jong Publiek,
onderzocht de structuur, praktijken en
sociaal-culturele impact van hedendaagse
podiumkunstfestivals voor jongeren

in Europa. Met een kwalitatieve en
interdisciplinaire methodologie werden
festivals in 11 Europese landen (Belgig,
Denemarken, Frankrijk, lerland, Italié,
Litouwen, Nederland, Servié, Slovenié,
Spanje en Zweden) als representatieve
casestudies bestudeerd. Daarnaast
werden in het onderzoek perspectieven
van drie tot vijf waarnemers van buiten
Europa betrokken.

Het onderzoek combineerde interviews
met experts, participatieve observatie en
inhoudsanalyse van festivalpublicaties,
met als doel theoretische kaders te
verbinden met de leefwereld van artistieke
praktijken. Een kenmerk van het project
was de openheid voor ontwikkeling: in
plaats van een starre, lineaire aanpak,
werd ruimte geboden voor experiment,
aanpassing en responsiviteit aan

het veranderende culturele veld. Dit
leverde precieze inzichten op in huidige
praktijken en bood gefundeerde kennis
voor het heroverwegen van strategieén in

cultuurbeleid en artistieke ontwikkeling in
een snel veranderende wereld.

Belangrijkste Onderzoeksthema’s

1. Festivalruimtes en Participatie in Theater
voor Jong Publiek (TYA)

Jonge bezoekers blijken uniek gevoelig
voor ruimtelijke omgevingen - eerlijk,
intuitief en fysiek expressief. Het
onderzoek bestudeerde hoe kinderen en
jongeren omgaan met festivalruimtes,
niet alleen als fysieke locaties, maar ook
als sociale, esthetische en regelgebonden
omgevingen. Er werd onderzocht hoe
ruimtelijk ontwerp participatie beinvloedt,
hoe lichamen door en met de ruimte
interacteren, en hoe deze dynamieken
bijdragen aan of verstoren wat de
bedoelde festivalervaring is. De gebruikte
methoden omvatten participatieve
observatie, interviews met experts
(bijvoorbeeld met artistiek leiders) en
analyse van festivalpublicaties.

2. De Kunst van Luisteren en de Dynamiek van
Festivalrelaties

Het onderzoek keek naar de
communicatieve relaties die festivals
creéren - met en tussen kunstenaars,
organisatoren en publiek. Wie wordt
gehoord? Welke stemmen en talen worden
in- of uitgesloten? Hoe zien festivals
kinderen en jongeren: niet als ‘onvoltooide’
mensen, maar als volwaardige culturele
deelnemers? Er werd geanalyseerd hoe
luisteren, dialoog en responsiviteit binnen
festivalformats innovatie en inclusiviteit
beinvioeden, met speciale aandacht voor
ontwikkelingen tussen 2023 en 2025. Data
werden verzameld via groepsdiscussies,

16



interviews met kunstenaars, bemiddelaars
en organisatoren, en directe betrokkenheid
bij workshops voor artistiek leiders.

3. Cureren voor Jong Publiek: Macht,
Verantwoordelijkheid en Representatie
Curatie bleek een centraal thema, gezien
de groeiende invloed van curatoren op de
artistieke koers en waarden van festivals.
Het onderzoek beoordeelde kritisch hoe
curatoriale beslissingen worden genomen:
welke verhalen en rolmodellen worden
gepromoot? Hoe gaan festivals om

met thema’s als globalisering, familie,
individualiteit en uitdaging? Bijzondere
aandacht ging uit naar representatie

en participatie: welke verhalen worden
verteld, via welke formats, en welk idee van
internationaliteit wordt geconstrueerd? De
analyse omvatte interviews met curatoren,
observatie van selectieprocessen en

een evaluatie van publieksgerichte
festivalcommunicatie.

Belangrijkste Resultaten

Jonge bezoekers als actieve culturele
agenten
Jongeren zijn geen passieve ontvangers,
maar geven hun festivalervaring vorm
door interactie, feedback en fysieke
aanwezigheid. Hun intuitieve en eerlijke
reacties bieden kritische inzichten in
de kwaliteit en toegankelijkheid van
festivallocaties. Hun betrokkenheid wordt
niet alleen beinvloed door artistieke
inhoud, maar ook door ruimtelijk ontwerp,
sociale context en mogelijkheden voor
participatie.

Festivalruimtes als gelaagde sociale
constructies/
‘Ruimte’ gaat verder dan fysieke locaties:
het omvat emotionele, sociale en

kunstzinnige dimensies die bepalen

hoe jongeren festivals ervaren en mede
vormgeven. Het onderzoek toonde aan dat
het ontwerp van deze ruimtes een grote
impact heeft op het gevoel van inclusie,
autonomie en betrokkenheid van kinderen.

Luisteren als artistieke en
institutionele praktijk
Het onderzoek benadrukte de waarde
van ‘diep luisteren’ - zowel letterlijk
als figuurlijk - als een praktijk voor
kunstenaars, curatoren en organisatoren.
Luisteren bevordert responsieve,
inclusieve communicatie en speelt een
transformerende rol in het vormgeven van
festivals die de diversiteit van hun publiek
weerspiegelen.

Curatoriale praktijken hebben een
sterke politieke en culturele impact
Curatoren spelen een centrale rol in het
definiéren van verhalen, representatie en
participatie. Het onderzoek identificeerde
een groeiend bewustzijn van de ethische
verantwoordelijkheden die gepaard
gaan met curatoriale keuzes, met name
op het gebied van machtsstructuren,
identiteitspolitiek en mondiale
ongelijkheid. Cureren voor jong publiek
vereist een meer reflectieve en inclusieve
aanpak.

Participatie blijft ongelijk ondanks
goede bedoelingen
Hoewel veel festivals participatieve
formats willen integreren, verschilt de
kwaliteit en mate van participatie sterk.
Symbolische of opperviakkige vormen
van betrokkenheid voldoen vaak niet aan
de verwachtingen van jonge deelnemers.
Echte participatie vereist langdurige
betrokkenheid, co-creatie en structurele
inzet van organisatoren.




Cultuurbeleid loopt achter bij de
praktijk
Theater voor jong publiek blijft
ondergefinancierd en onderschat
binnen nationale en Europese
cultuurbeleidskaders. Het onderzoek pleit
voor een heroriéntatie van beleidskaders
die het theater voor jong publiek erkennen
als een legitiem en vitaal veld van
artistieke en sociale innovatie.

Internationale samenwerking vereist
structurele transformatie
Globale en transnationale samenwerking
in theater voor jong publiek wordt vaak
gekenmerkt door machtsongelijkheid.
Het project wees op de noodzaak van
dekoloniale benaderingen, structurele
bondgenootschappen en nieuwe
instrumenten voor eerlijke en duurzame
samenwerking over grenzen heen.
Epiloog: Cultuurbeleid, Transformatie en
Transnationale Samenwerking
Theater voor jong publiek blijft
geconfronteerd met systemische
uitdagingen: beperkte financiering,
onvoldoende erkenning en gebrek aan
steun vanuit cultuurbeleid. Het BABEL-
onderzoek benadrukt de dringende
noodzaak om de kaders voor cultuurbeleid
te heroverwegen, om zo meer gelijkheid,
zichtbaarheid en duurzaamheid voor dit
veld te bevorderen.

Centraal staat de vraag hoe
transnationale samenwerking ethischer
en effectiever kan functioneren. Het
onderzoek roept op tot een dieper

begrip van bondgenootschappen

binnen de context van internationale
producties en onderstreept het belang
van het afbreken van postkoloniale
machtsdynamieken in het mondiale
podiumkunstlandschap. Duurzame,
inclusieve samenwerking vereist nieuwe
instrumenten en structuren, en gedeelde
verantwoordelijkheden.

Festivals voor jong publiek moeten
evolueren naar veerkrachtige en
participatieve ruimtes die de diverse
realiteiten van de hedendaagse jeugd
weerspiegelen. Dit omvat het verankeren
van co-creatie, representatie en luisteren
in de institutionele kaders.

Naast een bijdrage aan academisch debat,
biedt BABEL praktische, aanpasbare
strategieén voor culturele instituties,
beleidsmakers en pedagogen in Europa
en daarbuiten - handvatten die een
meer inclusieve en toekomstgerichte
ontwikkeling van de podiumkunsten voor
jong publiek ondersteunen.




BABEL -
Ideeén over de
kindertijd
Roberto Frabetti

In het evaluatieverslag dat de selectie
van BABEL als een van de grotere
samenwerkingsprojecten binnen het
Creative Europe-programma (2022-2025)
rechtvaardigde, stond in de voorlaatste
alinea de volgende zin:

Het project heeft de potentie om verandering
en innovatie teweeg te brengen met zijn

visie op kinderen en jongeren als menselijke
wezens, in plaats van als menselijke ‘worders’.
Deze uitspraak van de deskundigen
vervulde mij met trots, niet alleen

omdat het een conceptis datin 2012

door Roger Bedard in een lezing werd
geformuleerd, en dat ik sindsdien met
passie heb omarmd en op elke mogelijke
gelegenheid heb verdedigd, maar ook
omdat wij in het aanvraagformulier (onder
“1.4 sectoroverschrijdende prioriteiten

- Genderbalans, inclusie, diversiteit en
representativiteit”) hadden geschreven:
De BABEL-partners, zowel in hun langjarige
cultuurbeleid als in de totstandkoming
van dit project, laten zich sterk inspireren
door de noodzaak om te benadrukken hoe
binnen onze social modellen aan kinderen
en jongeren niet het volle sociale en
culturele burgerschap wordt toegekend.
Zij worden nog te vaak beschouwd

als ‘menselijke worders’ in plaats van

als ‘menselijke wezens’, ondanks wat
staat beschreven in artikel 1van het
Verdrag inzake de Rechten van het Kind

van de Verenigde Naties, aangenomen
door de Algemene Vergadering in 1989.
Deze conceptualisering definieert hen
als een minderheid - of beter gezegd,

als een verzameling van minderheden,
gegeven de specifieke kenmerken van de
verschillende leeftijdsgroepen tussen O en
18 jaar. Zij zijn misschien wel onderwerp
van aandacht, al is die niet altijd attent
of adequaat, maar zij worden nooit echt
opgenomen. Hierbij wordt voorbijgegaan
aan het feit dat kindzijn en jeugd
(childhood and youth) een onderscheiden
en essentieel onderdeel vormen van onze
samenleving, en een weerspiegeling

zijn van een unieke culturele diversiteit.
Het suggereert dat kindzijn en jeugd
specifieke sociale categorieén zijn
waarop het UNESCO-Verdrag inzake de
bescherming en bevordering van de
diversiteit van culturele uitingen van
toepassing zou kunnen zijn.

Voor de BABEL partners betekent werken
aan een grotere inclusie van kinderen en
jongeren werken aan de uitbreiding van
de ruimte voor inclusie van alle vormen
van diversiteit en specificiteit - omdat
in kindzijn en jeugd alle diversiteiten
aanwezig en vertegenwoordigd zijn.
Zowel het Verdrag inzake de Rechten

van het Kind (VN, 1989) als het Europees
Handvest voor de Rechten van het Kind
(Europees Parlement, 1992) hebben
ongetwijfeld als kernidee het ‘kind als
burger. Maar wanneer wordt dit idee
eindelijk werkelijkheid? Wanneer wordt
het kind eindelijk erkend als een ‘burger
van het heden’ of een ‘volledig menselijk
wezen’, in plaats van een ‘burger van de
toekomst’ of een ‘menselijke worder?
Het is waar dat we kunnen spelen met
woorden en de vele betekenissen die elke
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term kan dragen. We kunnen erkennen
dat niemand van ons meer of minder
‘mens is geworden’ dan een ander, en dat
we allemaal in een staat van constante
transformatie verkeren, van geboorte

tot dood. ‘Worden’ is dus simpelweg de
uitdrukking van natuurlijke verandering,
en geen begrip dat gebruikt zou moeten
worden om de rechten of erkenning van
meisjes en jongens te ondermijnen door
hen het recht te ontzeggen om mens te
zijn, zowel in hun heden als in het onze.
Dit perspectief van continue transformatie
is intrigerend. Ik geloof dat het alleen
zinvol kan worden omarmd wanneer
gelijke kansen tussen kinderen en
volwassenen volledig zijn gerealiseerd,
en wanneer de huidige staat van scherpe
discriminatie is overwonnen. Misschien
is het daarom nodig - in het heden -
nadrukkelijk te bevestigen dat het kind
recht heeft op volwaardig burgerschap, en
beschouwd moet worden als een ‘volledig
menselijk wezen’, en dat dit een recht is
dat begint bij de geboorte.

We moeten oppassen voor de opvatting
dat de tijd die nodig is om kennis

en vaardigheden te verwerven -

vaak beschouwd als essentieel om
oordeelsvermogen en besluitvorming
aan te tonen - als rechtvaardiging
gebruikt wordt om de status van het

kind te beperken. Hoewel het waar is dat
de mens in een staat van voortdurend
leren verkeert, en dat het kind als
kwetsbaar subject recht heeft op zorg en
bescherming, mogen deze realiteiten nooit
afdoen aan de status van het kind als
volwaardig burger en menselijk wezen van
vandaag, niet van morgen.

Helaas is dit in allerminst
vanzelfsprekend. Men hoeft alleen maar

te kijken naar de talloze architectonische
barrieres die kinderen in onze steden
tegenkomen, die vaak ontoegankelijke
stedelijke ruimtes voor hen worden. Of
naar het gebrek aan cultureel aanbod

dat specifiek aan hen is gewijd, en de
gettoisering van kinderen binnen de enge
grenzen van entertainment omwille van
het entertainment zelf.

In het Europees Handvest voor de Rechten
van het Kind staat in artikel 8.1: “een kind
is elk menselijk wezen jonger dan 18 jaar...”
Ditis een zin die het gewicht van een
oxymoron draagt, aangezien het woord
‘kind’ het volledige spectrum van kindzijn
omvat: van de pasgeborene die zorg nodig
heeft tot de 18-jarige die zelfstandig kan
functioneren. Het is een fascinerend
perspectief, omdat het de ideeén van zorg
en van anders-zijn ten opzichte van de
volwassen wereld met elkaar verweeft. Ik
waardeer beide. Het idee van zorg, omdat
het, wanneer het gekoppeld wordt aan

het woord ‘recht’, aandacht en respect
voor alle kinderen impliceert - niet alleen
voor degenen die dicht bij ons staan.

Het idee van anders-zijn, omdat het

ons dwingt om kinderen en jongeren te
zien als volledige menselijke wezens op
elke leeftijd. Volledig in hun uniciteit.
Volledige menselijke wezens met wie we
een subject-tot-subject-relatie kunnen
aangaan. Burgers die, vanaf hun vroegste
jaren, het recht hebben om de fysieke en
mentale ruimtes die kunst en cultuur
bieden volledig te benutten, en met
volwassenen een gevoel van nabijheid en
verbondenheid delen. Verbondenheid met
een land, een volk, een stad die zich opent
naar de wereld. Nabijheid tot anderen en
tot hun gedachten, binnen een visie van
een vreedzame samenleving.
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Het gaat om rechten. Aan kinderen en
adolescenten moet volwaardig cultureel
burgerschap worden toegekend. We
moeten respect tonen voor de gedachten
van een tiener, of van een achtjarig kind, of
van een meisje dat net haar eerste stapjes
heeft gezet. De kwaliteit van een gedachte
of een emotie kan niet in centimeters of
kilo’s worden gemeten.

Misschien kunnen we aannemen dat
steeds meer volwassenen het belang van
een cultuur voor het kind zullen erkennen
en het idee zullen steunen dat kinderen
en jongeren moeten worden erkend als
individuen met rechten: menselijke
wezens met volwaardig cultureel
burgerschap. Maar het blijft moeilijk voor
te stellen dat we in de nabije toekomst
elk stadium van kindzijn en adolescentie
zullen gaan zien als een uiting van een
eigen, distinctieve culturele identiteit, of
dat we het bestaan van de ‘Culturen van
Kindzijn en Adolescentie’ zullen erkennen.
De uniciteit en diversiteit van alle
kinderen gaan hand in hand met

vele gemeenschappelijke factoren,
waaronder de manieren waarop kinderen
de werkelijkheid interpreteren en

fictie ervaren, en hun onuitputtelijke
nieuwsgierigheid, die hun behoefte voedt
om de wereld te ontdekken en te begrijpen
hoe ze met ellende om kunnen gaan,
terwijl ze tegelijkertijd proberen de kansen
te grijpen die het leven biedt. Kinderen
weten hoe ze moeten lijden, liefhebben,
dromen, geloven, accepteren, bedrogen
worden...

Toch verliezen ze nooit hun onverzadigbare
verlangen om hun toekomst te verbeelden
en vorm te geven. Elke dag werken ze hard
om dat te doen. Ze bouwen hun kennis
op, verzamelen wat het leven hen biedt en

kiezen wat ze met zich meedragen - wat
nuttig kan zijn voor hun eigen visie op

de toekomst. Het is een manier van leven
die hoort bij een leeftijd waarin alles nog
mogelijk lijkt, zelfs dat wat misschien
nooit zal gebeuren. Een manier om het
leven te dragen, waarbij vooroordelen en
angst voor anderen naar een later moment
worden uitgesteld.

Dag na dag, jaar na jaar, bouwen

kinderen aan hun begrip met passie

en vastberadenheid, in een tempo zo
intens dat het onvoorstelbaar is voor de
intellectuele luiheid van veel volwassenen.
De wereld is er om ontdekt, gekend en
verkend te worden in al zijn details - zowel
die van de wetenschappelijke realiteit als
die van de verbeelding. Daarbij bouwen ze
een rijke, complexe verbeeldingswereld
op, waarin diepe reflectie verweven is

met de vrijheid van keuze en grenzeloos
verlangen.

Ik blijf me afvragen: wanneer gaan

we eindelijk voorbij aan ons beperkte
beeld omtrent de kennis van het kind?
Wanneer geven we ruimte aan onze eigen
nieuwsgierigheid naar wat ons ontgaat bij
kinderen en jongeren? Wanneer beginnen
we naar kindzijn en adolescentie te kijken
met de verwondering die ze zo verdienen?
Als volwassenen moeten we bewustzijn
herwinnen van de andersheid die voor ons
staat, om echt aanwezig te kunnen zijn

bij een kind of een jongere - afgestemd op
hun gevoeligheid, klaar om de vele sporen
te volgen die ze voor ons achterlaten. We
moeten volhardend blijven zoeken naar
wat ze al in zich dragen, en de uniciteit
van hun culturele proces erkennen. We
moeten leren hoe belangrijk het is om
onvoorwaardelijk op kinderen en jongeren
te vertrouwen en hun oneindige diversiteit

21



te kunnen waarderen. We moeten ernaar
streven nuttig voor hen te zijn, ervoor
zorgen dat zij zich cultureel volledig
kunnen ontwikkelen, zonder ontkend of
verborgen te worden.

Voor ons staan individuen in beweging, en
wij, als volwassenen, zijn verantwoordelijk
voor hun welzijn. Om deze reden zouden
we ons zeer eenvoudige vragen moeten
stellen:

. Kunnen we een kind leren

om inclusief te zijn als we ons niet
bekommeren om hun gevoel van inclusie?
. Kunnen we hen respect leren als
we niet elk kind respecteren, in de totale
diversiteit van hun zijn?

. Kunnen we hen leren omgaan

met de complexiteit van deze kunstmatig
gecreéerde tijden als we de complexiteit
van elk kind niet respecteren?

Om te beginnen met het erkennen van

een ‘Cultuur van Kindzijn’, moeten we
werken aan het worden van een educatieve
gemeenschap, niet een onverschillig
volwassen collectief met weinig interesse
in de wereld van kinderen - en streven
naar het zien van alle meisjes en jongens
als onze metgezellen op de reis die leven

heet. Als dit ooit gebeurt, in een utopische
toekomst, zal die dag een mooie dag zijn,
voor hen en voor ons.

Vragen voor reflectie:

. Herken je deze visie in je eigen
ervaringen of werk met kinderen?

. Welke concrete stappen kunnen
gemeenschappen, scholen of culturele
instellingen nemen om kinderen

als volwaardige culturele burgers te
erkennen?

. Hoe zou het idee van ‘Culturen
van Kindzijn’ de manier waarop we
openbare ruimtes, onderwijs of culturele
programma’s ontwerpen kunnen
veranderen?

Roger Bedard is Professor Emeritus and
directeur van het “Theatre for Youth MFA
& PhD Program” aan de Arizona State
University. De geciteerde tekst komt uit de
lezing “Internationale Ervaringen”, Visie
op de Toekomst, visie op Theater, Bologna,
Februari 2012.
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2023, January
Vilnius (Lithuania)
photo Rokas Snarskis

2023, June
Breda (Netherlands)
photo Hans Gerritsen
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2025, April
Kolding (Denmark)
photo Saren K. Klaft

2023, June
Breda (Netherlands)
photo Hans Gerritsen
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NAAR EEN ARTISTIEK
WOORDENBOEK MET
BETREKKING TOT THEATER
VOOR EEN JONG PUBLIEK

Luisteren
Voorwaarden voor
Onderzoek in
Cultuureducatie voor
de Podiumkunsten

Wolfgang Schneider

Het oudste woordenboek dateert uit

600 voor Christus en werd gevonden in
Uruk, het huidige Warka, nabij de oude
stad Urin Irak. Ook toen al probeerden
mensen de belangrijkste kennis vast te
leggen in een naslagwerk dat woorden en
hun betekenissen opsomde. De Grieken
noemden het in de oudheid een lexicon,
de Fransen spraken tijdens de Verlichting
van een encyclopedie, en in Duitsland
waren het de sprookjesonderzoekers
Jacob en Wilhelm Grimm die in de 19e
eeuw woorden en hun betekenissen

verzamelden.

In het BABEL project kwamen bepaalde
begrippen steeds terug in discussies

en interpretaties over De Kunst van het
Luisteren. Zelfs in een Europees project,
met grotendeels gemeenschappelijke
culturele wortels, is het van belang precies
te zijn met woorden die een rol spelen in
de uitwisseling van ideeén en praktijken
in theater voor jong publiek. Kitty Morley
onderzocht het begrip “aandacht”, Irma
Unusic benadert het woord “atmosfeer”,
Bruno Frabetti gaat in op “nabijheid”, Nicola
Scherer bespreekt de verschijningsvormen
achter “nieuwsgierigheid” en Ozlem
Canylrek creéert een eigen glossarium
over “diversiteit”.

Stemmen horen die anders over het
hoofd worden gezien

Als theater zich bezighoudt met De
Kunst van het Luisteren, moet kunst zich
ook bezighouden met educatie. Want
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ondanks alle vrijheid van kunst is theater
ook een plek van leren - een plek van

zien en horen, van begrijpen en inzicht.
Onderwijstheorieén onderscheiden drie
manieren om de wereld te benaderen:
naast de wetenschappelijk-rationele en
ethisch-morele benaderingen is er de
kunstzinnige ervaring. Theater is toegewijd
aan deze zintuiglijke waarneming, aan de
interpretatie van betekenispatronen en
symbolische interactie.

Het zij opgemerkt dat dit bijzondere
aspect van theater niet altijd serieus wordt
genomen. Deze idealistische benadering
van theater wordt niet altijd als missie
begrepen, en de existentiéle betekenis
van theater wordt niet altijd consequent
in de praktijk gebracht. Dit is een van de
redenen waarom de BABEL pilot is gestart.
Theater maakt een speciale vorm van
gedrag mogelijk: acteren en kijken, een
vorm van samenkomen. De ordening van
de ruimte wordt een thema, objecten

en speelruimten worden opnieuw
gedefinieerd. Theater als esthetisch
fenomeen wordt tegelijkertijd ervaren als
een potentieel kritische praktijk, in die zin
dat de uitzondering - in de onderbreking
van de regelmaat van het alledaagse leven
- de regel bevestigt.

Er zijn theaters die zich zien als
onderzoekstheaters. Zij behandelen
praktijkexperimenten en scénische
representatie niet als twee gescheiden
processen, maar als met elkaar verweven
[zie Peters, 2025]. Het werk is dan niet
primair gericht op het produceren van een
werk gemaakt door volwassenen, maar
op het proces van performatief onderzoek
met de kinderen zelf. Dergelijke projecten
proberen de heersende politiek van
uitsluiting, zoals bekend uit het klassieke

theater of de schoolsituatie, te doorbreken.
Het beoogt kinderen een stem te geven,
die anders over het hoofd worden gezien
en geen weerklank vinden.

Deze praktijk maakt een beleving mogelijk
die verder gaat dan de gebruikelijke
ervaring. Het brengt andere kennis teweeg,
omdat theater tastbaar wordt gemaakt
door participatie.

Kritiek op theater als kunstzinnige
praktijk

Kan theater - en de verkenning van hun
alledaagse wereld door kinderen - van
nature kritisch zijn? [zie Westphal, 2025]
Huidige discoursen over de analyse versus
kritiek en de crisis van wetenschap en
kunst werpen verdere vragen op, namelijk
of onze tijd Uberhaupt nog als het tijdperk
van de kritiek kan worden omschreven.
Deze vorm van kennisverwerving wordt
steeds meer overschaduwd door evaluatie.
Evaluatie zelf is van betekenis verschoven
naar veroordeling of beschuldiging,
betwisting of afwijzing. Met betrekking tot
het doelpubliek is kritiek op theater altijd
ook een kritiek in relatie tot de beoordeling
ervan door jong publiek.

Het gaat niet alleen om wat centraal

staat in theaterproducties, maar ook

om de marges, het onuitgesprokene,

het ongedane en het onzichtbare in

wat wel is gedaan. Het ongereguleerde

en onbekende in het gereguleerde en
bekende, het ongebruikelijke in het
alledaagse. De marges vertegenwoordigen
geen andere wereld, maar dat wat anders
is in de bestaande wereld; dat wat wordt
onderdrukt of zelfs verdrongen door de
heersende manieren van interpretatie,
maar dat toch blijft bestaan als een
mogelijkheid, tastbaar in verlangen,
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angsten en fantasieén. De feitelijke wereld
wordt niet vervangen door een andere
wereld, maar is een deconstructie die
fundamenten en achtergronden van de
bestaande wereld blootlegt en doorlatend
maakt.

Meer ontdekkend theater!

“Wat hebben we nodig om kinderen en
jongeren toegang te geven tot theater?” In een
bijdrage aan de conferentie “Onderzoek

in Theater voor Jong Publiek” in Hamburg
vraagt Gabi dan Droste, artistiek leider
van FELD-Theater fiir junges Publikum in
Berlijn, naar de fundamentele oriéntatie
en maatschappelijke missie van theaters
voor jong publiek [Droste, 9.2025]. Het gaat
om het ontwerpen van een programma,
een speelschema dat het doelpubliek in
staat stelt om voorstellingen bij te wonen,
nu vaak begeleid door theatereducatie.

“De benadering van onderzoek in kinder- en
jeugdtheater gaat veel verder; het verandert
inhoud, communicatievormen, opvattingen
over artistieke productie en receptie, en dus

de behoeften en middelen in de structuren van
theatergezelschappen” [Droste, 2025]. Het
reflecteert een andere positionering van
deze plekken in hun omgeving.

Ruimte is nodig, want onderzoekend
theater gaat verder dan de zwarte doos
van een theater, “de buurt in, naar scholen,
kinderdagverblijven, bejaardentehuizen,
jongerencentra, buurtcafés, enzovoort.
Kunstenaars zoeken mensen van alle leeftijden
op in de plekken waar ze leven” [Peters, 2025].
Onderzoekend theater opent theaters,
verbindt ze, brengt ze in contact met
mensen die anders weinig toegang hebben
tot kunst en cultuur.

Tijd is nodig, want onderzoekend theater
is niet alleen gericht op het produceren

van stukken die worden ingestudeerd en
opgevoerd in de zin van een speelschema.
“Het werk is procesgericht, gebaseerd op de
gezamenlijke uitwisseling tussen kunstenaars,
wetenschappers en experts in het dagelijks
leven, wat tijd kost om op te bouwen en uit te
voeren” [Westphal, 2025].
Onderzoeksgerichte praktijk verwerpt

een logica van exploitatie, en

vertrouwt op de processen en hun
ontwikkeling met een open uitkomst

of een (voorlopig) resultaat dat tot een
nieuwe vraag kan leiden. Het gaat om
kennis, vaardigheden en middelen,

want in onderzoekstheater moeten
contacten met de omgeving worden
gecodrdineerd, gecultiveerd, onderhouden
en voortdurend heronderhandeld. Dit
vereist een hoog niveau van kennis

over de diverse samenstellingen van

onze samenleving, evenals basale
communicatievaardigheden en vakkennis
over werken in niet-kunstzinnige
omgevingen buiten het theater.

En daarom heeft theater voor jong publiek
meer onderzoek nodig als het De Kunst van
het Luisteren serieus neemt, want luisteren
is zowel een educatieve taak als een
artistieke uitdaging. Het BABEL project heeft
laten zien dat de kwaliteit van theater

niet alleen afhangt van de esthetische en
inhoudelijke vormgeving van de productie,
maar ook van uitgebreide kennis over
kinderen en jongeren, van uitgebreide
participatiemogelijkheden voor kinderen
en jongeren, en van uitgebreide kennis van
cultuureducatie voor de podiumkunsten.

Bronnen:
. Gabi dan Droste: https://

forschung-im-kjt.net/beitraege/
forschung-im-kinder-und-jugendtheater-
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was-wir-brauchen-eine-wunschliste-aus-

sicht-eines-kinder-und-jugendtheaters/
(1.9.2025)

. Sibylle Peters: https://
forschung-im-kjt.net/beitraege/how-

to-perform-research-performative-
forschungsprojekte-mit-kindern/

(1.9.2025)

o Kristin Westphal:_https://
forschung-im-kjt.net/beitraege/teilhabe-
und-kritik-als-aesthetische-praxis-in-
theater-und-schule/ (1.9.2025)
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Atmosfeer
Voorstelling als een
Gedeelde Creatie

Irma Unusié

Wat voel je?

Wat neem je mee?

Wat breng je mee?

Hoe scheppen we samen?
Wat is de juiste volgorde...
Laten we opnieuw beginnen.
Is er Gberhaupt een volgorde?
Lucht die ons allemaal in de ruimte
tegemoet komt

Ruimte die er voor ons is

Al aanwezig

Wie heeft de lucht in de ruimte gecreéerd?
Creéert de lucht ons?

Kind kijkt
Podiumkunstenaar kijkt
Kind geeft
Podiumkunstenaar geeft
Kind neemt
Podiumkunstenaar neemt
Kind ervaart
Podiumkunstenaar ervaart
Kind voelt
Podiumkunstenaar voelt

Wat creéren ze? Sfeer?

De gedachte aan de atmosfeer rondom
planeet Aarde - die laag lucht die leven
beschermt tegen de sterke straling van
de zon en helpt het klimaat te reguleren
- motiveert ons die te zien als een
beschermende deken die ons bedekt.
Beseffen hoeveel we deze atmosfeer
kunnen beinvloeden, is een krachtig iets.

Zonder deze “beschermende deken” zou
leven op Aarde niet kunnen bestaan.
Kunnen we atmosfeer of sfeer in het
theater zien als een beschermende deken?
En wat betekent dat dan?

Je betrekt een ruimte, en meteen voel je
het - de atmosfeer. Maar het is van een
andere aard: de sfeer die we voelen en
creéren terwijl we in een ruimte zijn. Soms
voelt het goed, misschien troostend of
inspirerend, en soms denk je: oh, wat voor
sfeer is dit! Maar, wat hebben we er zelf
aan bijgedragen? Hoe kunnen we samen
een sfeer creéren?

In de podiumkunsten speelt sfeer een
belangrijke rol. Misschien niet altijd als
hoofdthema, maar makers vragen zich
zeker af: “Wat denkt een kind? Hoe voelt het?
Waar voelt het? Denkt het kind Gberhaupt na
over de sfeer, of voelt het die gewoon? Ervaart
het kind de stroom van de ruimte, beweegt het
met emotie, reageert het met het lichaam?”
Een kind benoemt het misschien nog

niet als sfeer, maar doorleeft de ervaring

- een vlioeiend gevoel in de lucht dat elke
beweging leidt. Het kind analyseert de
atmosfeer niet, maar neemt die volledig in
zich op, meebewegend met de energie van
het moment. De oefeningen in Figuur1en
2 helpen om de beleving van een bepaalde
sfeer onder woorden te brengen.

Figuur 1: WANNEER JE DE
RUIMTE BETREEDT MET JE
LICHAAM, IN WELK DEEL VAN HET
LICHAAM VOEL JE DE SFEER?
MARKEER HET. JE KUNT KLEUREN
GEBRUIKEN OM VERSCHILLENDE
SOORTEN GEVOELENS TE
BESCHRIJVEN.
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Figuur 2: IN WELK DEEL VAN JE
LICHAAM BRENG JE JE EIGEN
SFEER MEE NAAR EEN RUIMTE?
WELKE KLEUR BRENG JE MEE?

Deze reflecties leiden ons naar het idee
dat sfeer een wezenlijk onderdeel is van

de gedeelde ervaring. Wie creéert die?

De podiumkunstenaars? Het publiek? Of
ontstaat het in de ruimte ertussen? Deze
vraag staat centraal in het fenomeen

van luisteren, dat we diepgaand hebben
onderzocht in de BABEL workshops.

BABEL’s “kunst van het luisteren” bracht een
element van woordspel in - een “BABEL-
bubbel” waarin de dynamiek van luisteren
een spel wordt: een dans van aandacht,
begrip en reactie. Waar luisteren we naar
in elkaar? Hoe luisteren we? Niet alleen
naar de gesproken woorden, maar ook naar
de gevoelsstromingen eronder? In deze
ruimte wordt sfeer gecreéerd door iedereen
die betrokken is, waarbij ieder zijn of haar
bijdrage levert aan de stroom.

Ik creéer de sfeer, en de sfeer creéert

mij op zijn beurt. Dit is de essentie van
collectieve ervaring. De “bubbel” kan dienen
als de eerder genoemde beschermende
deken, die ruimte biedt voor het cultiveren
van een luisterende sfeer - een sfeer die
beschermt, ondersteunt en voedt binnen
het collectief.

Sfeer in de context van een voorstelling is
niet alleen een passieve omgeving. Het is
gevuld met verbeelding, nieuwsgierigheid
en gedeelde energie. Het is de ruimte waar
empathie gedijt, waar we naar elkaar
luisteren en niet alleen woorden, maar

ook gevoelens delen. In theater wordt dit
cruciaal: de atmosfeer is een medium voor
verkenning, waar we vragen stellen, leren

en groeien. Het is een sfeer van aandachtig
luisteren, van creéren, van begrijpen, en
soms van falen en slagen.

Wanneer kinderen een theater of
voorstellingsruimte betreden, zijn ze
geen passieve toeschouwers. Zij zijn
actieve deelnemers in het creéren van
een atmosfeer. In podiumkunsten voor
jong publiek staat dit idee centraal:
iedereen, podiumkunstenaars en publiek,
draagt verantwoordelijkheid voor de
sfeer. Het is niet iets dat alleen door de
podiumkunstenaars wordt gecreéerd of
door de ruimte wordt opgelegd. Het wordt
mede geschapen door iedereen en alles
wat aanwezig is.

Het wordt een sfeer van open uitwisseling,
van hoor en wederhoor, wat leidt tot
empathie.

Empathie is geen louter intellectuele
oefening; het is een lichamelijke ervaring.
Het is de blik in iemands ogen, de
aanraking van een hand, de adem die

we delen. Het is de stille communicatie
die tussen mensen plaatsvindt, en die
een ruimte van begrip en verbinding
creéert. In theater wordt dit versterkt - we
kunnen de spanning, de opwinding, het
ongemak, de vreugde van anderen in de
ruimte voelen. En op onze beurt reageren
we, en beinvloeden we de sfeer verder. De
oefening in Figuur 3 helpt om tastbaar
uitdrukking te geven aan de sfeerbeleving
van een bepaalde ruimte.

Figuur 3: IN WELK DEEL VAN JE
LICHAAM BRENG JE JE EIGEN
SFEER MEE NAAR EEN RUIMTE?
WELKE KLEUR BRENG JE MEE?
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Kunnen we sfeer in theater meten?
Kunnen we de ongrijpbare gevoelens,

de gedeelde gevoelsstromen die door

een voorstelling lopen, kwantificeren?
Misschien niet in conventionele zin.

We kunnen de aanwezigheid ervan wel
voelen. Het is de verantwoordelijkheid van
iedereen in de ruimte om te zorgen dat de
sfeer levendig, inclusief en betrokken blijft

voor alle aanwezigen. Het is een gedeelde
ervaring, een collectieve schepping, een
uitwisseling tussen individuen en hun
omgeving.

Deze tekst eindigt zonder einde. Jij zet
hem voort met je aanwezigheid in de
gezamenlijke creatie.

Geniet van deze sfeer! Laat de sfeer
genieten van jou!




Aandacht

Luisteren naar de
patronen van dingen

Kitty Morley

In het gedimde licht van het theater
bevinden we ons op het snijvlak van
voelen, denken en begrijpen. Het gevoel
van ontdekking is een welkome gedachte.
Gedreven door nieuwsgierigheid zoeken
we, verzamelen we, koesteren we
verwachtingen en creéren we verbindende
ideeén. Wie in het theater werkt, heeft
veel gemeen met de gretig nieuwsgierige,
sensorisch waarnemende toeschouwers
die komen om het werk te ervaren. Terwijl
volwassenen kunnen putten uit bestaande
kennis om hun ervaringen te navigeren en
te begrijpen, zijn kinderen - met name die
van 0-6 jaar - nog druk bezig de wereld in
kaart te brengen. Zij ervaren voortdurend
de sensatie van nieuwheid en gebruiken
hun waarnemingsvermogen om zin te
geven aan dingen en mensen.

In dit artikel verkennen we het begrip
perceptie en de manieren waarop we
kennis vergaren via zintuiglijke verbinding
en participatie. Ik stel vragen over de
wederkerige relatie tussen performer en
toeschouwer, en wat het betekent om een
waarnemende deelnemer te zijn in een
voorstelling voor de allerkleinsten.

Participatie en waarneming

Hoe we deelnemen aan een gebeurtenis
wordt bepaald door wat we bereid zijn te
doen. Onze bereidheid wordt beinvloed
door ontwikkelingscapaciteit, fysieke

kracht, huidige gemoedstoestand en, in
de context van TEY, hoe we de uitnodiging
van een productie om te participeren
waarnemen. Zo’n uitnodiging moet niet
gezien worden als één groot gebaar, maar
als een continue reeks kleine, verbindende
momenten, aangeboden voor, tijdens

en na de voorstelling. Op deze manier
krijgen toeschouwers meerdere kansen
om verbinding te maken met het werk,
wetende dat momenten van disconnectie
een natuurlijk onderdeel zijn van het
toeschouwerschap. Het creéren van een
gevoel van verbinding is echter niet
alleen de verantwoordelijkheid van de
toeschouwer, maar ook van de performer,
die een dynamische, empathische
dimensie met het publiek probeert te
scheppen, waar wederzijds luisteren
mogelijk wordt.

De fenomenologische geschriften van
Alva Noé sluiten aan bij de literatuur
over kinderontwikkeling: “Perceptie wordt
bepaald door wat we bereid zijn te doen ... we
brengen onze perceptie tot stand” (2004:

1). Ik waardeer dit idee van bereidheid,
omdat het gelijkelijk van toepassing is
op iedereen in de speelruimte. Hoewel

de positie van de toeschouwer soms

als statisch wordt gezien, mag dit niet
gelijkgesteld worden aan passiviteit. Ook
mogen we niet concluderen dat een kind
dat door de speelruimte beweegt, per
definitie betrokken is bij de voorstelling.
In zijn onderzoek van wat hij “Feeling
Theatre” noemt, bouwt Martin Welton
voort op het werk van psycholoog

James Gibson en stelt: “waarnemen ...

is een actieve onderneming” (2012: 85).
Door een vermeende tweedeling tussen
actieve participatie en het stillere
toeschouwerschap te doorbreken, benader
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ik dit onderzoek naar perceptie met de
stelling dat actie op het podium altijd
wordt beantwoord met de activiteit en
activatie van de toeschouwer. Performers
moeten bereid zijn om in te gaan op een
ingewikkelde stroom van communicatie
tussen “zij die weten” en “zij die in het
duister tasten”, waarbij de kleinste

acties of uitingen van beide kanten

een “gevoelde” verbinding - of juist
disconnectie - kunnen creéren. Dit idee
wordt verder uitgewerkt in Morley’s theorie
van “de taxonomie van relatieve stilte” (2022:
145).

In de context van een voorstelling kunnen
toeschouwers hun gevoelens niet altijd
verwoorden, maar hun lichamelijke
houding, beweging, oogcontact, non-
verbale vocalisaties, spontaan klappen,
hand vasthouden en positie ten opzichte
van medetoeschouwers onthullen hun
“actieve onderneming”. Zoals Gibson stelt:
“de apparatuur voor voelen is anatomisch
hetzelfde als de apparatuur voor doen”

(1968: 99). Nauwkeurige observatie en
voorstellingsanalyse kunnen fascinerende
patronen van gedragsreacties onthullen. In
mijn eigen onderzoek naar relatieve stilte
(2022:151) leg ik met het “leerparadigma”
de basis voor toekomstig onderzoek naar
de fenomenen van toeschouwerspatronen
in beweging. Als we accepteren dat
beweging en cognitie samen ontwikkelen,
begrijpen we dat “er niet zoiets bestaat als
een ‘inactieve’ of ‘passieve’ waarnemer” (No&,
2004:17).

Perceptie en verwachtingspatronen
Praten over perceptie hoeft geen ongemak
op te roepen. Perceptie is simpelweg

het middel waarmee we iets horen,

zien of ons bewust worden via onze

zintuigen. Het is een multidirectioneel
proces om de prikkels om ons heen te
interpreteren. Perceptie brengt ons in
contact met onze directe omgeving en
wordt geactiveerd via gelokaliseerde
zintuigen zoals horen, zien of proeven, of
via bredere somatosensorische sensaties
van druk, pijn of warmte. Stel je voor dat
je een gladde steen vasthoudt, of een
pasgeboren kuikentje, of dat je een glas
koud water morst. Als we deze gevoelens
oproepen, kunnen we putten uit eerdere
ervaringen om de sensatie van deze acties
te verbeelden of te herbeleven. We krijgen
een gevoel voor iets wat plezier, humor of
ongemak kan oproepen. We herbeleven
die sensaties door deze interacties via het
geheugen op te roepen. Perceptie is een
continu proces en gaat hand in hand met
zowel nieuwheid als herkenning.

We kunnen herkenning definiéren als het
gevoel van veiligheid, weten waar of bij
wie je je veilig voelt; en nieuwheid als de
stimulans die nieuwe gedachten, ideeén
en verbindingen aanwakkert. We ervaren
herkenning en nieuwheid bijna overal

- thuis, in de bus, in het park - en we
worden continu blootgesteld aan bekende
en onbekende prikkels. Waar we ook zijn,
het tegenkomen van iets onverwachts
kan een gouden zone van mogelijkheden
openen om onze kennis opnieuw in een
context te plaatsen en uit te breiden. In
de context van een voorstelling maakt
iets fundamenteels een schending van
verwachtingen des te waardevoller.

De term “expectancy violation”
(verwachtingsschending) beschrijft het
reactiemoment wanneer een onverwachte
actie plaatsvindt door een verandering

in de heersende prikkel. Het tegengaan
van de verwachtingen van een kind kan
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leiden tot schrik of vreugde, vooral in een
fase waarin hechting nog in ontwikkeling
is en kinderen bijvoorbeeld de regels van
zwaartekracht, objectpermanentie of
sociaal gedrag aan het ontdekken zijn.
Kinderen ontwikkelen snel verwachtingen
over hun omgeving en merken op wanneer
die verwachtingen worden geschonden.
Aandacht wordt getrokken wanneer een
patroon een slag mist, wanneer iets dat
bewoog plots stilvalt, of wanneer - na een
periode van gewoonte - niemand meer
woorden gebruikt om te communiceren.
Wanneer een verandering in prikkels de
verwachtingen van een kind schendt, kan
de verrassing leiden tot (her)verbinding
met de prikkel in zijn gewijzigde staat, of
tot het opnieuw vangen van de aandacht
met een nieuwe prikkel na een periode
van gewenning. Het “wat” en “wanneer”
van aandachts(her)vatting is bijzonder
complex in een theater vol onafhankelijk
actieve kinderen, maar er ontstaan wel
patronen in reacties. De nadruk ligt hier,
met name voor de performer, op het
koesteren van de mogelijkheid om het
publiek te “lezen”. Met beperkte kennis van
theateretiquette, voorstellingsconventies,
inhoud of kijkgedrag, helpt de term
“expectancy violation” om sleutelmomenten
in de toeschouwersreis van het kind te
definiéren in een omgeving waar het
beperkte verwachtingen kan toepassen,
maar toch verwachtingsvol kan
waarnemen en reageren.

Verrassing en non-verbale communicatie
Om het begrip verrassing als functie

van het perceptieproces te verkennen,
bekijken we kort voorbeelden van non-
verbale communicatie, aangezien die veel
voorkomt in TEY. Wat we als toeschouwers

zien, horen of voelen, kan worden
beschreven als een voorstellingstekst,
samengesteld uit tekens die net zo
natuurlijk “gelezen” kunnen worden als de
connotaties die we afleiden uit alledaagse
acties en gebeurtenissen. Baby’s en
kinderen worden instinctief gedreven
door nieuwsgierigheid en onderzoeken
hun omgeving vanuit wisselende
perspectieven van observatie, beweging
en tastzin. Omdat ze bedreven zijn in

het wisselen tussen deze perspectieven,
kunnen kinderen - als expert-zinmakers -
een gemak ervaren dat volwassenen in het
theater niet meteen voelen.

Een verwachtingsschending doet zich
voor als een vorm van speelse anarchie.
Een vonk van speelsheid in de ogen van
de performer zal kinderen onvermijdelijk
betrekken bij een zachte samenzwering.
Het wordt een magnetische verbinding
van “ik weet dat jij weet” dat hier iets
buitengewoons gebeurt. Dit kan gaan

om het scheuren van papier, het morsen
van water, het aansteken van een
trommel bedekt met zand om een klein
schildpadje te onthullen dat haar eieren
begraaft, het tekenen van een ondeugende
zwarte kat die plotseling wegschiet en
niet meer te vinden is, het aanbieden

van een drankje en een koekje aan elke
toeschouwer tijdens de voorstelling, het
zien van een klomp gewone klei die in
tweeén breekt en een grot van fonkelend
blauw glitter onthult, het volgen van een
meisje dat haar geliefde beer uit het
raam laat vallen en hem in het bos gaat
zoeken, of het zien van een emmer die
hoog boven de speelruimte zwaait en
concentrische cirkels van zand maakt
aan de voeten van het publiek. Dit zijn
theatrale verwachtingschendingen. Deze

34



gebeurtenissen creéren verrassing en
nodigen ons uit om te heroverwegen

wat we dachten te weten, en moedigen
nieuwsgierigheid, puur plezier of -
misschien wel het belangrijkste - verdere
gesprekken aan.

Natuur en aandacht

Opvallend is dat bij het terugblikken op
recente voorstellingen om voorbeelden van
emotioneel verbonden non-verbale actie te
delen, de meeste die in me opkwamen te
maken hadden met natuur of natuurlijke
objecten. Misschien omdat de tastbare
verkenning van de omgeving door een
kind zo verweven is met natuurlijke
elementen, gebeurt er iets bijzonders,
voor ons allemaal, wanneer we de natuur
naar binnen halen, naar onze huizen of
de gerichte omgeving van het theater.
Onze visuele en auditieve ritmes van
normaliteit worden onderbroken door
een bekende prikkel, in plaats van iets
vreemds. Wanneer we verrassing creéren
met herkenning - en in dit geval de
theatraliteit van water, zand, stof of klei

- bieden we deelnemers de mogelijkheid
om waar te nemen en zich opnieuw te
verbinden door hun verwachtingen uit te
breiden. Natuurlijke elementen worden

al lang gezien als een gouden standaard
voor prikkels in TEY, theater voor de
allerjongsten.

Hier richten we ons op de
waarnemingsprocessen van kinderen die
recent hebben geleerd om te vocaliseren,
te praten, te zwaaien, te klappen -
sommigen hebben misschien net leren
lopen, anderen kunnen al hard wegrennen,
sommigen zoeken verzekering via fysiek
contact met ouders, anderen zijn blij om
te zweven in het niemandsland tussen

podium en zaal. Sommigen grijpen
spontaan elkaars handen, anderen lijken
gegrepen door de performers en volgen
elke beweging. Gezien het feit dat kinderen
tussen 0-6 jaar een onderontwikkeld
perifeer gezichtsvermogen hebben en
weinig ervaring met het focussen op één
geluidsbron tegen achtergrondgeluid,
heeft het theater enorme kracht en
potentie als plek van aandacht. We
hebben hier iets unieks voor het zich
ontwikkelende kind. We kunnen een
uitzonderlijke ervaring bieden dankzij de
omstandigheden waarin we werken. In de
gerichte omgeving van het theater kunnen
makers geschikte prikkels kiezen op basis
van de ontwikkelingsleeftijd waarmee ze
werken, en de sferen die ze willen creéren.
Het palet dat kunstenaars ter beschikking
staat is scenografisch, muzikaal, rijk

aan textuur, en gericht op oor, oog, hand
en hart. Zelden streven kunstenaars

naar eenvoud, hoewel de inhoud

vaak universeel is, en een langzamer
presentatietempo helpt om aan te sluiten
bij de tragere cognitiesnelheden van het
kind, zodat ze beter verbinding kunnen
maken met de acties en gebeurtenissen
op het podium. Maar het is juist de
afwezigheid van bepaalde prikkels die,
volgens mij, het meest significantis in
hoe TEY-publiek in staat wordt gesteld om
een dynamische verbinding in het theater
te vinden, en dat op een duurzame manier.
De meest diepgaande
verwachtingschending vindt plaats

door iets dat niet aanwezig is. Door
architectonisch ontwerp is het
fundamentele uitgangspunt voor de
meeste speelruimtes stilte en duisternis.
In het dagelijks leven moeten we een
polyfonie van informatieprikkels filteren;
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precies omdat er in deze muren een
afwezigheid is van overbodige visuele of
auditieve prikkels, kan het theater een
plek van focus bieden door natuurlijk
zoveel van de prikkels weg te nemen die
jonge kinderen vermoeiend vinden om

te verwerken (voor verdere lezing, zie
Morley 2023: 23-26). In deze speciale
omstandigheden, zelden gerepliceerd
buiten de theaterarchitectuur, zien we
consequent dat baby’s en kinderen in
staat zijn om zich voorover te buigen

en diep waar te nemen. De theorie van

de “horizons of infant attention” (2023:

106) beschrijft waarom baby’s en jonge
kinderen zo diep kunnen verbinden:

hun toeschouwersstilte en -stilzwijgen
verdiept zich niet omdat iemand hen
gevraagd heeft stil te zijn, maar omdat
het mogelijk gemaakt is. Dit gebeurt niet
alleen door een theateromgeving, die
overbodige prikkels wegfiltert en onze
aandachtshorizon laat uitdijen, maar ook
omdat de nauwkeurige perceptie van het
publiek door de performer centraal staat in
een empathische dimensie die hij probeert
te creéren.

Het unieke gevoel van enculturatie

van een kind, het individuele
ontwikkelingsstadium en de subjectieve
zingeving zullen de kern vormen voor
elke toeschouwersreactie. Hoe performers
hun eigen rol als empathische gidsen
waarnemen, zal de gevoelens van
veiligheid van een kind bij het betreden
van de speelruimte beinvloeden, en hoe
elke groep individuen wordt geholpen om
zich als publiek te settelen. Het creéren
van een empathische dimensie tussen
mensen op het podium en mensen in

het publiek, ongeacht de inhoud van de
voorstelling, zal altijd een prioriteit zijn
voor de performer, omdat elke aanwezige
in de ruimte een deelnemer is, en door
diens aanwezigheid bijdraagt aan de
ervaring van anderen. Dat sommigen
praten, anderen kijken en weer anderen
bewegen, betekent niet dat we niet
allemaal aan het denken zijn. Hier in het
theater zit elke deelnemer verwachtingsvol
op het snijvlak van voelen, denken en
begrijpen.

Referenties Gibson, J. 1968. The Senses
Considered as Perceptual Systems. Londen:
George Allen and Unwin. Morley, K. 2022.
Spectatorship in Theatre for Early Years:
Towards a Taxonomy of Relative Stillness.
Proefschrift, University of Manchester.
Morley, K. 2023. Mapping Research. A Map
on the Aesthetics of Performing Arts for Early
Years. Pendragon. Noé, A. 2004. Action

in Perception. MIT Press. Stahl, A. E., &
Feigenson, L. 2017. “Expectancy violations
promote learning in young children.”
Cognition, 163, 1-14. Welton, M. 2012. Feeling
Theatre. Palgrave Macmillan.

Reflectie & Uitnodiging

Hoe zie jij deze inzichten over perceptie,
aandacht en verwachtingspatronen terug
in jouw eigen werk met (jonge) kinderen,
theater, of educatieve praktijk? Zijn

er momenten waarop je hebt ervaren

hoe een schending van verwachtingen
leidde tot diepe verbinding of nieuwe
inzichten? Hoe kunnen we deze kennis
toepassen om rijke, empathische en
sensorische ervaringen te creéren voor de
allerkleinsten?
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Nabijheid
Interactie door
samenwerkend
artistiek onderzoek

Bruno Frabetti

Theater voor Jong Publiek is een kwestie
van nieuwsgierigheid en volharding, zowel
voor kunstenaars als voor het publiek.

Het gaat om gedeelde tijd en ruimte. Als
kunstenaar en onderzoeker deel ik enkele
observaties die helpen verduidelijken wat
“De kunst van het luisteren in theater voor
jong publiek” betekent, door persoonlijke
ervaringen te combineren met de intenties
van BABEL.

Uitgangspunten: De noodzaak voor

deze reflectie wordt benadrukt door een
uitgebreide en diepgaande verkenning
van de verschillende artistieke talen

die vertegenwoordigd zijn binnen het
levendige internationale netwerk van
ASSITEJ International - de toonaangevende
organisatie voor theater voor kinderen

en jongeren wereldwijd. Achter mijn
woorden schuilt een behoefte om de
complexe communicatieprocessen
binnen theater en podiumkunsten te
begrijpen en te versterken, met name als
het gaat om jong publiek. Centraal in deze
visie staat de onwrikbare overtuiging,
gedeeld door alle partners, dat kinderen
en jongeren een inherent recht hebben

op volwaardig cultureel burgerschap: een
recht dat actieve participatie, toegang en
representatie binnen de culturele sfeer
omvat. In kindertijd en jeugd is diversiteit
geen vraag, het is de basis van de ervaring,

de reden voor inspirerend, innovatief
cultuurbeleid.

Uitdagingen: Taalkundige, emotionele en
cognitieve verschillen zijn geen obstakels
om te overwinnen, maar fundamentele
aspecten van menselijke ontwikkeling.
Deze complexiteit erkennen is niet alleen
een ethische verantwoordelijkheid,

maar ook een bewuste artistieke keuze,
waarbij kunstenaars hun betekenisvolle
rol bepleiten en, via verschillende
kunstvormen, een alliantie kunnen
aangaan met de wereld van onderwijs,
simpelweg door in dezelfde ruimte te zijn.
Door dezelfde tijd te delen, kan de nog
onontgonnen impact van podiumkunsten
worden belicht, met als doel om in
hetzelfde ritme te ademen. Kunstenaars,
kinderen, verzorgers en volwassenen die
de artistieke ervaring samen met kinderen
beleven, delen een kostbaar moment - een
moment dat nooit vanzelfsprekend mag
worden.

Elke fase van menselijke groei kent eigen
ritmes, talen en expressievormen. Dit
inzicht brengt de behoefte met zich mee
om diep en aanhoudend te luisteren naar
kinderen en jongeren als individuen met
unieke perspectieven die het artistieke
proces zelf kunnen vormgeven. Alleen
door te luisteren kunnen we hun timing,
hun codes, hun manieren om emotie en
betekenis uit te drukken, begrijpen. Pas
dan kunnen we dichterbij komen en kan
de artistieke handeling een ruimte worden
van oprechte, sensitieve uitwisseling.

In theater voor de allerkleinsten wordt
verbinding gemaakt via oogcontact,

maar ook via lange stiltes, nauwelijks
waarneembare geluiden, plotselinge
opwinding, verrassing, onverwacht lachen
en houdingen die de totale betrokkenheid
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van de zintuigen van jonge kinderen
tonen. Naarmate kinderen opgroeien,
beginnen ze vragen te formuleren en
willen ze vooral weten of je terugkomt op
die vragen. Oudere kinderen, hoewel nog
jong, beheersen de kunst van het vragen
stellen tot in de perfectie, en kunstenaars
en opvoeders moeten klaarstaan om goed
te luisteren en te begrijpen.

Ook voor kinderen bestaat er een
‘middenleeftijd’, een wilde tijd die warrige
vragen oproept. Vragen die de behoefte
om te begrijpen verbergen, of soms om
aandacht vragen, of surrealistisch kunnen
zijn. Vragen die tussen de regels duidelijk
maken: “Wij zijn klein, maar wij zijn er,
zie je ons?” |k zal proberen te spreken als
het 6- tot 10-jarige kind dat ik ooit was:
Wij hebben complexe inhoud nodig, niet
om sneller volwassen te worden, maar
om serieus genomen te worden. Niet om
voor onze tijd volwassen te worden, maar
omdat we tijd diep voelen, erin leven,
ernaar luisteren. Wij willen geen gehaaste,
versimpelde waarheden. Wij zoeken geen
makkelijke antwoorden, maar willen
onderwerpen openhouden. Wij willen
vragen stellen die ons helpen na te denken
zonder angst voor fouten; die imaginaire
werelden openen die met ons praten, niet
tegen ons; vragen die niet haasten om

te eindigen met een punt. Wij willen niet
vermaakt worden, wij willen betrokken
worden. Wij willen geen verhalen die ons
worden uitgelegd, maar verhalen die ons
ruimte laten om binnen te stappen. Wij
willen niet aangesproken worden als
kinderen, maar als mensen.

Veel kinderen hebben geen haast om
volwassen te worden, ze willen delen, en
herinneren kunstenaars aan de betekenis
van het werkwoord “spelen”, op het toneel

en in het leven. Dit samen spelen in
dezelfde ruimte kan in de adolescentie
nog steeds worden geaccepteerd, maar
de regels veranderen naarmate de wil
om de “kindstatus” te veranderen een
prioriteit wordt. Toch blijft de behoefte
aan samenzwering, aan begrepen en
betrokken worden, bestaan. Adolescenten
kunnen plotseling allergisch lijken voor
vragen, maar dat zijn ze niet - het is
alleen zo dat het ritme op het toneel,

de onderwerpen en de dialoog actueel
moeten zijn. Kunstenaars in het theater
voor jong publiek moeten zich bewust
zijn van deze behoefte aan nabijheid en
wederzijds luisteren binnen de diverse
leeftijdsgroepen, die verschillen in
luisteren.

Jarenlange praktijkervaring heeft mij
geleerd dat kinderen geen passieve
toeschouwers zijn. Ze zijn nieuwsgierig,
oplettend, emotioneel, gevoelig en in staat
om met diepgang en complexiteit op
artistiek werk te reageren. Deze erkenning
is een noodzakelijke voorwaarde om de
creatieve ruimte te betreden, en het werk
een dialoog te laten zijn. Met deze dialoog
in het vizier mogen kunstenaars vragen
stellen, zoals: hoe wordt tijd ervaren,

met name het heden, door verschillende
leeftijdsgroepen? Kinderen, zeker de
allerkleinsten, groeien sneller in één jaar
dan volwassenen. En toch, de tijd van
volwassenen verloopt sneller dan die van
een kind.

Bestaat er een tijd van de
podiumkunsten? Heeft deze een andere
frequentie dan chronologische tijd? De
tijd van leven en de tijd van de artistieke
ervaring, de meetbare tijd en de beleefde
tijd, het dient gezegd, lopen zelden
parallel. Ze snijden elkaar op theatrale
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momenten, worden een gedeelde ruimte
tussen toneel en publiek. Een ruimte,

die het wachten, voor, tijdens en na de
voorstelling omvat; die de daaropvolgende
relatie, het wederzijds luisteren en de
gezamenlijke aanwezigheid over de
speeltijd heen, mogelijk maakt.

“Theater is een spel van tijd en ruimte.
We creéren tijd niet, we interpreteren
hem,” en “Theater moet een plek zijn
waar tijd zich uitrekt, een soort tijd die
nergens anders bestaat,” zoals Peter
Brook zei. In plaats van tijd te “temmen”,
zoekt theater naar manieren om hem te
verkennen, om met zijn mogelijkheden
te spelen. Voor kunstenaars is er ook een
tijd backstage. Het is de tijd van creatie,
die het artistieke onderzoek omvat dat
leidt tot een artistieke ervaring, en de tijd
van de voortdurende aanpassing van een
voorstelling, na de premiére.

Hoe vind je de juiste timing voor acties,
scéne na scéne; hoe vind je het juiste
theatrale ritme, de juiste keuzes, de
aanpassingen, de fouten, het toeval. Wat
eens niet werkte en nu plotseling wel:

het is een kwestie van timing. “Wat telt

is niet de duur van een scéne, maar de
intensiteit. Het gaat om beleefde tijd, niet
om gemeten tijd,” zei Peter Brook opnieuw,
niet over de hoeveelheid, maar over de
kwaliteit van de ervaring, een concept dat
laat zien wat de Kunst van het Luisteren
betekent.

Kunstenaars kunnen niet stoppen met
trainen, ze kunnen niet doen alsof ze klaar
zijn of weten hoe het moet. Ze moeten
blijven veranderen samen met het publiek,
omdat theater een levende ervaring is.
Daarvoor hebben ze gelegenheden nodig.
BABEL is zo’n gelegenheid geweest,
belichaamd in een complexe structuur

waarin festivals ruimte boden voor
ontmoeting, dialoog en uitwisseling. Deze
festivals fungeren als levende, creatieve
laboratoria, waar kunstenaars en jong
publiek elkaar ontmoeten, samenwerken
en zich wijden aan gedeeld onderzoek.
Centraal in deze festivals staan de
Meertalige Creatiegroepen en de Artistieke
Trainingsworkshops. Elke workshop is
een intensieve residentie van een week,
waarbij twaalf kunstenaars uit diverse
taalkundige en culturele achtergronden
samenwerken onder begeleiding van
artistieke begeleiders. Via samenwerkend
performatief onderzoek en open
workshops gaan kunstenaars een
betekenisvolle, vaak improvisatorische
interactie aan met lokaal jong publiek.
Deze uitwisselingen monden uit in
informele presentaties, momentopnames
van artistieke verkenning die het
evoluerende creatieve proces zichtbaar
maken. Collectieve reflectie maakt het
mogelijk de afstand tussen intenties

en resultaten te openbaren. Deze
presentaties zijn open voor kinderen van
verschillende leeftijden, afhankelijk van
de doelgroep van elk festival, met een
gemeenschappelijk idee: kinderen kijken
naar ons - wij moeten leren naar hen te
kijken.

De werken die binnen BABEL zijn
ontwikkeld, zijn gevormd door experiment
en risico, met drie aandachtspunten:

o luisteren naar het publiek,

o luisteren naar medekunstenaars
in de artistieke praktijk, zoals in creatieve
workshops

. luisteren naar de nieuwe generatie
kunstenaars - opkomende makers die
frisse perspectieven brengen.

Deze werkwijze levert stap voor stap
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nieuwe inspirerende en navolgbare
modellen op. Het creatieve proces is niet-
lineair, rijk aan twijfel en maakt oprechte
artistieke ontmoetingen mogelijk. Daarom
kan ik stellen dat BABEL meer is dan een
project: het is een dynamisch, evoluerend
platform, een ruimte voor artistiek
onderzoek, culturele samenwerking en
intergenerationele dialoog. Het nodigt

ons uit om na te denken over hoe we

creéren; voor wie we creéren, en waarom.
Het benadrukt dat inclusie een praktijk is
om vol te houden, een daad van luisteren,
openheid en relationele zorg.

- Luisteren is inclusie.

- Creéren is vragen stellen.

« Kijken, en aangekeken worden, is samen
werken aan wederzijds begrip.

« Door fouten, successen en volharding
kom je tot elkaar en de kern van je werk.
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Nieuwsgierigheid
Subversieve
praktijken in vragen
en verzet

Nicola Scherer

“Creéer als een kind en redigeer als een
wetenschapper.” - Tyler Greg Okonma

Als er één ding is dat de kunstenaars,
festivalmakers, dansers, poppenspelers,
regisseurs, bemiddelaars en begeleiders
van de BABEL Festivals verenigt, is

het hun gedeelde enthousiasme voor
nieuwsgierigheid - die moedige openheid
voor wat zich in het moment aandient:
het ongehoorde geluid, de onbeproefde
beweging, de onvermoede smaak.
Kinderen weten dit instinctief: wat voor
sommige volwassenen gedurfd of riskant
lijkt, is voor hen een instrument voor
nieuwe ervaringen. Het is een openheid
voor wat ze nooit eerder zagen, voelden,
proefden of beluisterden. Er schuilt

een bepaalde schoonheid in naiviteit -
verkennen zonder het anker van eerdere
ervaringen. Het is een omarming van
krassen, imperfecties, het onthulde en het
procesmatige in een voorstelling.

Wat voor soort nieuwsgierigheid weigert
zich neer te leggen bij routinematige
verklaringen en stelt in plaats daarvan
alles ter discussie?

Nieuwsgierigheid als verzet: Michel
Foucault

Michel Foucault ziet nieuwsgierigheid niet
als frivoliteit, maar als een subversieve
daad. Hij beschrijft het als “een bereidheid
om vreemd en bijzonder te vinden wat

ons omringt; een ijver om te begrijpen
wat er gebeurt en wat voorbijgaat”. Voor
Foucault stelt nieuwsgierigheid je in staat
“jezelf te overstijgen” - een aanhoudende
weigering van vertrouwde kaders. Op

de BABEL Festivals is improvisatie,

die het onafgewerkte, imperfecte, niet
gerepeteerde moment viert, geen naiviteit
- het is verzet tegen netjes afgeronde
verhalen en institutionele gewoontes. Het
is verzet en betrokkenheid.

Nieuwsgierigheid als politiek-
existentieel onderzoek: Hannah Arendt
Voor Hannah Arendt is de bereidheid om
vragen te durven stellen - denken zonder
script - de wijze waarop de publieke

en democratische sfeer in stand wordt
gehouden. Echte nieuwsgierigheid
betekent de publieke ruimte betreden
en weigeren te zwijgen in het aangezicht
van versimpeling. Het is fundamenteel
voor een collectief oordeel en actief
burgerschap. Samen met het publiek
nieuwsgierig blijven is dus niet alleen
esthetisch - het is politiek.

Nieuwsgierigheid als performatief
onderzoek: Sophie Calle

Neem Sophie Calle, die in Suite
Vénitienne vreemden volgde en hun leven
documenteerde, en zo haar artistieke
gereedschappen omvormde tot radicale
observatie- en betrokkenheidsacties.
Voor Calle dient nieuwsgierigheid als
performatieve verkenning; haar werk
modelleert nieuwsgierigheid als een
ritueel van onderzoek. Ook de kunstenaars
en begeleiders van BABEL benaderen
het moment zoals Calle - door geluiden,
bewegingen en emoties te volgen, alert
voor wat zich in realtime manifesteert.
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Nieuwsgierigheid in het alledaagse als
kunst: Marcel Duchamp

Duchamps “readymades”: alledaagse
voorwerpen die door de eenvoudige
daad van keuze tot kunst worden
verheven, nodigen ons uit te vragen:

Wat maakt dit kunst? Zijn gebaar prikkelt
onze verwondering voor alles wat

we tegenkomen. Het vieren van het
procesmatige, het viuchtige en het gewone
is een Duchampiaanse zet: eenvoudige
handelingen die uitlokken dat we
diepgaand heroverwegen wat we denken
over categorieén, waarde en creativiteit.

Nieuwsgierigheid op het wereldtoneel:
Kendrick Lamar

Tijdens Super Bowl LIX trad Kendrick
Lamar niet alleen op - hij stelde miljoenen
vragen. Zijn show begon met Samuel L.
Jackson als Uncle Sam die hem vertelde
“het spel te spelen”, waarna Kendrick dat
bevel trotseerde, a capella rapte, corporate
narratieven aan de kaak stelde en sociale
kwesties aansneed - van “40 acres and

a mule” tot massale gevangenisstraf -
allemaal in scéne gezet als een cinema
van onderzoek. Met dansers die de vlag
vormden en weer braken, een PlayStation-
geinspireerd podium en een theatrale Crip
Walk door Serena Williams, daagde Lamar
het publiek bewust uit om te vragen: Wat
bekijken we eigenlijk, en waarom? Een criticus
merkte op dat hij “het potentieel van de
Super Bowl-pauzeshow herdefinieerde ...
en volledige aandacht en actief luisteren
eiste”. [1] Lamar trad niet alleen op - hij
maakte van kijkers actieve deelnemers.
Toen hij aan het eind zei dat we onze

tv’s uit moesten zetten, maakte hij van
nieuwsgierigheid een actie - doorbreek de
passieve lus, bevraag je eigen blik.

Een rode draad van nieuwsgierigheid
Van Tylers speelse uitnodiging - creéer

met kinderlijke vrijheid, redigeer met
wetenschappelijke precisie - via Foucaults
revolutionaire bevraging, Arendts

publieke denken, Calles onderzoekende
aanwezigheid, Duchamps alledaagse
provocatie en Lamars massaculturele
ondervraging, komt nieuwsgierigheid naar
voren als:

J Verzet: macht eroderen door
verrassing.
. Betrokkenheid: gedeelde oordelen

in het publieke leven heroverwegen.

o Onderzoek: de waarde en identiteit
van kunst en performance bevragen.

o Provocatie: spektakel
transformeren in actief zelfonderzoek.
Nieuwsgierigheid is dus niet onschuldig -
het is een strategie. Het daagt structuren
uit, nodigt uit tot gedeelde reflectie, is
creatief verzet en democratische dialoog,
zet aan tot culturele transformatie.
Kortom: de BABEL Festivals opereren

op basis van dit uitgangspunt: open,
nieuwsgierig en verantwoordelijk blijven.
Hun praktijken weerspiegelen een lijn van
verbeeldingsvol verzet - van filosofische
kritiek tot straat- en podiumprovocatie.
Ze nodigen kunstenaars en publiek uit
om samen te observeren, te bevragen en
opnieuw te bedenken wat mogelijk is.

Reflectie & Uitnodiging

Hoe zie jij nieuwsgierigheid terug in je
eigen creatieve of professionele praktijk?
Zijn er momenten waarop het bevragen
van het vertrouwde tot onverwachte
doorbraken of verzet heeft geleid? Of, als
je betrokken bent bij kunst of het publieke
leven, hoe creéer jij ruimte voor dit soort
open, subversieve nieuwsgierigheid?

42



Diversiteit
Decentreren door
het gebruik en

de betekenis van
begrippen in taal te
herdefiniéren

Ozlem Canyurek

Theater is niet alleen een plek van
voorstellingen; het is een plek van

macht. Wie de verhalen vertelt, wie mag
creéren en wie naar de randen wordt
gedreven, zijn vragen die de kern van

deze kunstvorm vormgeven (hooks 2014).
Deze woordenlijst is geinspireerd op
jarenlange gesprekken, strijd en gedeelde
dromen met gemarginaliseerde en
geracialiseerde theatermakers en culturele
praktijkbeoefenaars. Met de erkenning dat
onze sociale posities verschillen, gevormd
door uiteenlopende niveaus van toegang,
privilege en de harde realiteit van precaire
omstandigheden (Butler 2004; Bhabha
2014), beinvloeden onze levenservaringen
diepgaand hoe we deze definities
begrijpen, erop reageren en ze in praktijk
brengen.

Deze woordenlijst streeft er niet

naar diversiteit in starre termen te
definiéren; het doel is om tot nadenken

te prikkelen, lang gekoesterde aannames
te ontwrichten en nieuwe manieren van
kijken aan te reiken. In tegenstelling

tot een woordenboek, dat betekenissen
vastlegt, is diversiteit vloeibaar,
relationeel, omstreden en gevormd door
levenservaringen en machtsdynamieken.

Daarom koos ik voor een woordenlijst: niet
om betekenis voor te schrijven, maarom
ruimte te maken voor reflectie, kritiek en
dialoog. In plaats van starre grenzen te
stellen, nodigt deze woordenlijst uit tot
voortdurende bevraging van de taal die we
gebruiken om onze wereld te beschrijven
en te begrijpen. Elke term vraagt om een
kritische heroverweging van concepten
die te vaak als vanzelfsprekend worden
aangenomen, en legt de onderliggende
systemen bloot die uitsluiting in stand
houden, terwijl het wijst op mogelijkheden
voor structurele verandering (Ahmed 2012;
Erel et al. 2016).

Deze woordenlijst is meer dan een
verzameling definities. Het is een oproep
om gevestigde machtsstructuren ter
discussie te stellen, perspectieven te
verschuiven van de marge naar het
centrum (Mbembe 2017), en met zorg en
vastberadenheid te luisteren. Dit is een
daad van “zaaien”, het koesteren van een
theater dat meervoudig en reflectief is, een
ruimte waar andere manieren van denken
en zijn, wortel kunnen schieten en bloeien
(ruangrupa 2022; Walsh 2023).

Begrippen (selectie)

Vermogen (Ability): Meer dan fysieke

of mentale capaciteit; vermogen wordt
gevormd door de beperkingen die de
samenleving oplegt aan lichamen en
geesten. Wie wordt gezien als “bekwaam”
om te creéren, te leiden, bij te dragen?

Van wie gelden behoeften als standaard
en van wie worden zij als uitzonderingen
beschouwd? Vermogen is geen persoonlijk
kenmerk, maar een sociale constructie die
inclusie en uitsluiting oplegt.
Afwezigheid (Absence): Wat ontbreekt,
weegt net zo zwaar als wat aanwezig is.
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Afwezigheid is zelden toevallig. Het is
gestructureerd, opgelegd en in stand
gehouden. Wiens stemmen ontbreken?
Wie is afwezig in leidinggevende

posities, in programmering, in
subsidiebeslissingen? Afwezigheid is geen
neutraal vaculim; het is het gevolg van
bewuste uitsluiting.

Toegang (Access): Geen open deur, maar
een bewaakte drempel. De sleutel? Vaak
in handen van een selecte groep. Toegang
is meer dan binnenkomen. Het gaat

om wie de voorwaarden voor deelname
bepaalt. Is toegang een verleend privilege
of een onthouden recht? Nodigt het uit tot
verandering, of eist het inclusie?
Esthetiek (Aesthetics): Een taal van
macht. Esthetiek bepaalt wat als verfijnd,
“authentiek” of “exotisch” wordt gezien.
Wiens artistieke gevoeligheid wordt
universeel verklaard? Wie definieert

wat elegant, chaotisch of waardevol is?
Esthetische oordelen zijn geen normen;
ze worden gevormd door geschiedenissen
van kolonialisme, uitsluiting en (on)
zichtbare hiérarchieén. Wat gebeurt er

als we de blik verleggen van degene die
bepaalt wat “mooi” is?
Handelingsvermogen (Agency): De macht
om te handelen, te definiéren, te verstoren,
nee te zeggen. Handelingsvermogen

gaat niet alleen over zichtbaarheid. Het
gaat over controle over representatie,
auteurschap, besluitvorming. Het is een
weigering om gereduceerd te worden

tot object van andermans blik. Toch is
deze macht voor velen verweven met
precaire werkomstandigheden, financiéle
onzekerheid, ontoereikende sociale
zekerheid en zelfs het ontbreken van
juridische erkenning - een dagelijkse
strijd tegen een systeem dat bedoeld is

om te beperken.

Archivering (Archiving): Archivering is
een verklaring van waarde. Het bepaalt
welke (hi)stories behouden blijven en
welke vergeten worden. Archieven zijn niet
passief; ze weerspiegelen de handen die ze
bouwden, de stemmen die ze versterken
en de stiltes die ze afdwingen. Wiens
verhalen worden zorgvuldig bewaard en
van wie worden deze gefragmenteerd,
gemarginaliseerd of verborgen?
Auteurschap (Authorship): Schrijven

is ruimte opeisen. Maar wiens woorden
worden verwelkomd, geinstitutionaliseerd,
gefinancierd en gecanoniseerd?
Auteurschap gaat niet alleen over verhalen
vertellen; het gaat over legitimiteit en
eigendom. Wie mag zijn eigen verhalen
vertellen zonder bemiddeling? Wat
gebeurt er als auteurschap de grenzen

van individualisme afwijst en collectieve,
belichaamde of gemeenschapsgedreven
praktijken omarmt?

Bewustzijn (Awareness): Erkenning
zonder actie is een hol gebaar. Bewustzijn
dat niet leidt tot verandering is een
handige illusie. Wie wordt verwacht de

last van bewustzijn te dragen en wie

mag onwetend blijven? In theater mag
bewustzijn geen eindpunt zijn, maar

een katalysator. Bewustzijn betekent de
structuren ontwrichten die onwetendheid
comfortabel maken.

Erbij horen (Belonging): Een constante
onderhandeling. Het is de spanning tussen
uitgenodigd worden en je thuis voelen.
Erbij horen is zelden onvoorwaardelijk;

het vereist vaak gehoorzaamheid aan de
regels van degenen met macht. Echt erbij
horen betekent niet “passen”; het betekent
de middelen hebben om de ruimte zo te
hervormen dat niemand hoeft te vragen of
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ze erbij horen.

Canon: Een spiegelpaleis dat steeds
dezelfde geselecteerde gezichten
reflecteert. De canon presenteert zich

als tijdloos, objectief, universeel. Maar
is dat zo? Wie ontbreekt in de canon en
wie was nooit bedoeld om er deel van

uit te maken? De canon is niet alleen
een verzameling. Het is een systeem van
validatie. Wat gebeurt er als we de enge
grenzen van de gevestigde canon afwijzen
ten gunste van nieuwe maatstaven

voor artistieke waarde die diverse
levensomstandigheden eren?

Zorg (Care): Meer dan vriendelijkheid. Zorg
is een ethiek van verantwoordelijkheid,
aansprakelijkheid en arbeid. Het is vaak
onzichtbaar, verwacht maar onderschat.
Wie draagt de last van zorg in het theater
en wie kan creéren zonder zich daarmee
bezig te houden? Zorg is politiek. Het moet
centraal staan, niet als een noodzaak
backstage, maar als een artistiek en
institutioneel principe.

Samenwerking (Collaboration):

Geen performance van inclusiviteit.
Samenwerking vereist ongemak,
onderhandeling en de bereidheid om
veranderd te worden. Het gaat niet alleen
om wie aan tafel wordt uitgenodigd,
maar om wie de tafel heeft gebouwd, wie
de agenda bepaalt en wiens stemmen
daadwerkelijk het resultaat vormgeven.
Samenwerking mag geen symbolisch
gebaar zijn, maar een herverdeling van
macht.

Gemeenschap (Community): Een
woord dat te vaak geromantiseerd
wordt. Gemeenschap is niet zomaar

een groep mensen, maar een structuur
van onderlinge afhankelijkheid. Het is
verantwoordelijkheid, wederkerigheid en

de erkenning dat vrijheid collectief is. Een
echte gemeenschap wist verschillen niet
uit; het gaat ermee om. Het is niet altijd
harmonisch, niet altijd gemakkelijk, maar
geworteld in gedeelde toewijding, niet
alleen in gedeelde ruimte.
Empowerment: lets dat niet gegeven kan
worden, alleen opgeéist. Empowerment
wordt vaak gepresenteerd als een
individuele prestatie, maar echte
empowerment is collectief. Het

gaat niet om leren overleven binnen
onderdrukkende systemen, maar om

die systemen geheel af te breken.
Empowerment is niet integreren in de
bestaande orde, maar de voorwaarden van
bestaan zelf herdefiniéren.

Excellente (Excellence): Wie definieert
het? Wiens verhalen worden meesterlijk
geacht? De mythe van “neutrale”
excellentie is een instrument van
uitsluiting dat gevestigde hiérarchieén
versterkt. Excellentie moet niet
enkelvoudig, maar meervoudig zijn.

Het moet geen barriére zijn, maar een
uitnodiging tot veelheid, complexiteit en
radicale mogelijkheid. Het is een levende
praktijk die constante heronderhandeling
vereist, waarbij elke creatieve daad
bijdraagt aan een steeds uitdijende
herdefiniéring van wat buitengewoon is.
Experiment (Experimentation): Voor
sommigen een recht. Voor anderen

een risico. Experimenteren is vaak

een privilege voorbehouden aan hen

die hun aanwezigheid niet hoeven te
rechtvaardigen. Wie mag falen zonder
gevolgen? Wie moet voortdurend zijn
waarde bewijzen? Wat als experimenteren
geen luxe was, maar een recht,
toegankelijk voor iedereen om geérfde
beperkingen af te breken, niet alleen hun
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vorm te veranderen?

Expertise: Wie wordt erkend als expert,
en wie blijft “opkomend”, “alternatief”

of “buitenstaander”? Expertise gaat

niet alleen over een formele opleiding.
Het gaat erom van wie kennis legitiem
wordt verklaard. Wat als levenservaring,
gemeenschapsbeoefening en
intergenerationele wijsheid net zo

diep gewaardeerd zouden worden als
institutionele validatie?

Festival: Een tijdelijke samenkomst, een
gecureerde viering van inclusie. Maar
wat gebeurt er als de lichten uitgaan?
Wie wordt tijdelijk in de schijnwerpers
gezet en wie is structureel verankerd in
het theaterlandschap? Is het festival een
speeltuin voor experiment of versterkt
het alleen oude machtsstructuren in
nieuwe vermommingen? Een festival
mag niet alleen een platform voor
zichtbaarheid zijn, maar een mechanisme
voor structurele verandering op de lange
termijn.

Financiering (Funding): Een spel van

hoepels en hindernissen. Nooit onpartijdig.

Sommigen krijgen vleugels, anderen
moeten kruipen. De vraag is niet alleen
wie gefinancierd wordt, maar waarom en
welke verhalen beschouwd worden als de
moeite waard om steun aan te verlenen.
Financiering wordt vaak gepresenteerd
als meritocratisch, maar is altijd politiek.
Wat als financiering verschuift van
selectieve vrijgevigheid naar structurele
herstelbetalingen?

Toelatingsbeleid (Gatekeeping): Niet
altijd een gesloten deur. Soms slechts
een wetende blik, een afwijzend zwijgen,
een uitnodiging die nooit wordt verstuurd.
Toelatingsbeleid gaat niet alleen over
afwijzing; het gaat erom ervoor te zorgen

dat sommigen nooit eens aankloppen.
Het gebeurt in selectiecommissies, in
beslissingen over de programmering, in
de onuitgesproken regels van instellingen.
Poortwachters geloven vaak dat ze
simpelweg “kwaliteit” handhaven. Maar
wiens kwaliteit?

Inclusie (Inclusion): Vaak een
performance in plaats van een praktijk.
Inclusie wordt meestal gepresenteerd

als een geschenk, een privilege dat aan

de uitgeslotenen wordt gegeven. Inclusie
mag niet gaan over het maken van ruimte
aan een bestaande tafel, maar over het
bevragen wie de tafel in de eerste plaats
heeft gebouwd. Als inclusie voorwaardelijk
is, is het dan wel inclusie?
Intersectionaliteit (Intersectionality):
Geen buzzword, maar een kader om
gelaagde onderdrukking te begrijpen.
Intersectionaliteit gaat niet alleen over
het erkennen van verschillen. Het gaat
over het begrijpen hoe ras, gender, klasse,
vermogen en andere factoren ervaringen
vormgeven op manieren die niet
gescheiden kunnen worden. Het gaat over
het aanpakken van hoe machtsstructuren
uitsluiting versterken. Wie profiteert ervan
als intersectionaliteit wordt gereduceerd
tot een checklist?

Kennis (Knowledges): Meer dan

wat geschreven, gearchiveerd of
gecertificeerd is; kennis is belichaamd

in levenservaringen, gedragen in
herinneringen, overgedragen via liederen
en uitgedrukt in stilte. Sommige kennis
wordt verheven en beloond, terwijl andere
wordt afgedaan of actief onderdrukt. Wie
beslist wat geldt als legitieme kennis? Wie
bepaalt wiens inzichten onze gedeelde
verhalen zullen vormgeven?

Taal (Language): Het kan zowel een brug
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als een barriére zijn. Het doet meer dan
communiceren. Het verleent legitimiteit,
vormt identiteit en demarcatie van macht.
Taal vormt gedachten, kadert discours en
bepaalt wiens stemmen luider klinken.
Door kritisch te onderzoeken hoe taal
wordt gebruikt in scripts, dialogen en
voorstellingen, ontdekken we de subtiele
manieren waarop taal dominante verhalen
versterkt of weerstaat.

Mentorschap (Mentorship):

Een ladder die niet iedereen de

kans krijgt te beklimmen. Hoewel
mentorschapsprogramma’s beloven
begeleiding en vooruitgang te bieden,
kunnen ze ook bestaande hiérarchieén

in stand houden door mensen in vooraf
bepaalde rollen te sturen. Wie wordt

naar de top geleid en wie blijft aan de
zijlijn? Is mentorschap een echte kans op
empowerment of slechts een middel om
de status quo te handhaven?
Neutraliteit (Neutrality): De grootste
leugen ooit. Een mythe die de machtigen
dient. Niets in kunst of cultuur is neutraal.
Elke beslissing, van programmering tot
financiering, is een politieke daad. Het
gaat altijd om het kiezen van een kant.
De vraag is: wiens kant? En wat wordt
vermomd als “objectiviteit”? Neutraliteit
is een esthetiek van gehoorzaamheid, een
weigering om de krachten te benoemen
die bepalen wat zichtbaar en onzichtbaar
is.

Openheid (Openness): Vaak genoemd als
ideaal, maar zelden volledig in praktijk
gebracht. Openheid is geen passieve
tolerantie. Het vereist een actieve
bereidheid om verschil de speelruimte te
laten hervormen. Het is geen esthetische
keuze, maar een ethische houding, die ons
uitdaagt om verstoring en onzekerheid te

omarmen.
Stigmatisering (Othering): Een subtiele,
maar krachtige vorm van geweld.
Gestigmatiseerd worden betekent

gezien worden als fundamenteel anders,
gemarginaliseerd als permanent “niet
genoeg”. Stigmatisering gaat niet alleen
over uitsluiting. Het construeert actief een
kunstmatige kloof, waarbij sommigen als
de norm worden gepresenteerd en anderen
als permanente afwijkingen.

Deelname (Participation): Een puzzel
met ontbrekende stukken. Ben je echt
deel van het geheel of vul je alleen de

lege plekken in die door andermans
ontwerp zijn achtergelaten? Deelname
wordt vaak verward met macht, maar
deelname betekent het recht om vorm

te geven, niet alleen aanwezig te zijn.
Volledig deelnemen betekent het kader
zelf bevragen: wie heeft het gebouwd, wie
onderhoudt het en wie profiteert van de
beperkingen?

Privilege: Niet alleen wat men bezit, maar
ook gevrijwaard blijven van de onzichtbare
lasten. Het werkt als een onuitgesproken
kracht, een structureel voordeel dat
sommigen in staat stelt obstakels te
omzeilen waar anderen dagelijks mee
geconfronteerd worden. De uitdaging is
niet om het bestaan ervan te ontkennen,
maar om te onderzoeken hoe dit
onverdiende voordeel wordt ingezet. Wordt
privilege gebruikt als schild om de status
quo te handhaven, of als instrument om
de barriéres af te breken die het in stand
houden?

Proces (Process): Meer dan een

middel tot een doel; het is een plek van
onderhandeling, wrijving en transformatie.
In theater wordt proces vaak verborgen
achter het gepolijste eindproduct,
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maar het is juist daar waar macht

het meest scherp werkt. Wie mag het
proces vormgeven? Wiens methoden
worden gelegitimeerd, gefinancierd,
geinstitutionaliseerd? Proces weerstaat
lineariteit, omarmt traagheid en waardeert
collectieve zingeving boven extractieve
productie.

Machtsdeling (Power-sharing): Het gaat
niet alleen om anderen uitnodigen in

de ruimte, maar om te bevragen wie de
ruimte heeft gebouwd, wie de sleutels
bezit en of de muren lberhaupt zouden
moeten bestaan. Het vereist ongemak: wie
gewend is macht te hebben, moet deze
niet alleen symbolisch, maar structureel
loslaten. Ruimte maken terwijl de controle
behouden blijft, is niet genoeg; echte
verandering ligt in het herverdelen van
besluitvorming, middelen, auteurschap en
invloed. Macht die alleen “gedeeld” wordt
in momenten van zichtbaarheid, is geen
machtsdeling; het is schijn.
Representatie (Representation): Een
schijnwerper die kan verlichten of
vervormen. Representatie gaat verder

dan zichtbaarheid. Het gaat om wie de
vertelling controleert en hoe verhalen
worden geconstrueerd. Van wie staan

de ervaringen in het centrum van

de aandacht en van wie blijven ze
perifeer? Representatie vereist dat
gemarginaliseerde stemmen niet alleen
gezien worden, maar ook de macht
krijgen om voor zichzelf te spreken, en het
oppervlakkige karakter van tokenisme ter
discussie kunnen stellen.

Stilzwijgen (Silencing): Niet altijd

luid, maar altijd gevolgen hebbend. Het
manifesteert zich in subtiele vormen:

de beleefde afwijzing, het selectieve
luisteren, het systematisch weglaten

van bepaalde stemmen. Het is de stille
kracht die afwijkende meningen doet
verdwijnen en conformisme afdwingt. Wie
profiteert ervan als sommige stemmen
worden gedempt en wiens potentieel
gaat daarbij verloren? Stilzwijgen is een
bewuste strategie die discours vormgeeft
door te bepalen wat gezegd wordt en wat
onuitgesproken blijft.

Solidariteit (Solidarity): Geen
liefdadigheid, geen gunst. Solidariteit is
een gedeelde strijd, een toewijding om
naast elkaar te staan, niet alleen voor
elkaar. Het is actie, geen woorden. Het is
weten dat jouw bevrijding verbonden is
met die van mij, dat rechtvaardigheid
geen privébezit is, maar een collectieve
zoektocht. Solidariteit is ongemakkelijk.
Het vraagt ons te luisteren als het
gemakkelijker is om te spreken, een

stap terug te doen als we gewend zijn

te leiden. Het is geen performance, geen
symbolische gebaren, geen tijdelijke
allianties als het uitkomt.

Verhalen vertellen (Storytelling):
Verhalen geven vorm aan hoe we kijken,
wie we vertrouwen, wat we geloven dat
mogelijk is. Verhalen vertellen is inherent
politiek. De vraag is nooit alleen “wat is het
verhaal?”, maar “wie mag het vertellen?”
En wiens verhalen worden uitgewist
voordat ze zelfs maar zijn uitgesproken?
Het terugwinnen van verhalen vertellen is
het terugwinnen van het recht om jezelf te
benoemen, voorbij de narratieven die door
macht worden opgelegd.

Tokenisme (Tokenism): Geen

eenvoudig afvinkvakje voor diversiteit,
maar de performatieve inclusie van
gemarginaliseerde figuren, bedoeld om
een illusie van vooruitgang te creéren. Het
is het gecureerde beeld van diversiteit

48



dat kritiek smoort en diepgewortelde
ongelijkheden maskeert. Tokenisme
reduceert stemmen tot decoratieve
rollen, zichtbaar maar zonder vermogen
te handelen, en biedt een valse indruk
van representatie terwijl de structurele
barriéres onberoerd blijven.
Universaliteit (Universality): Een
verhaal dat claimt voor iedereen te zijn,
maar slechts met één stem spreekt.
Wat als universaliteit niet gelijkheid
betekent, maar het vermogen om vele
waarheden tegelijk te omarmen? Wat
als, in plaats van een one-size-fits-all-
benadering, universaliteit wordt herdacht
als de co-existentie van meerdere, soms
conflicterende realiteiten?
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STEUN VOOR DE TOEKOMST VAN
THEATERFESTIVALS VOOR JONG

PUBLIEK

Internationale
theaterfestivals
als culturele
beleidsbepalers:
De casus van de
BABEL Festivals

Nicola Scherer

Internationale theaterfestivals zijn
uitgegroeid tot belangrijke culturele
beleidsbepalers door artistieke verhalen
vorm te geven, sociaal-politiek discours
te beinvloeden en wereldwijde artistieke
uitwisseling te bevorderen. Dit artikel
onderzoekt de curatoriale strategieén

en sociaal-politieke impact van
internationale podiumkunstenfestivals,
met name binnen het BABEL Festival-
netwerk. Aan de hand van voorbeelden
zoals het Bibu Festival (Zweden), Pesta
Boneka (Indonesié) en het Babord
International Arts Festival for Children
(lerland) belicht deze studie de rol van
theaterfestivals in culturele diplomatie,
publieksontwikkeling en sociale inclusie.
Theaterfestivals functioneren als tijdelijke
culturele knooppunten en dienen als
platforms voor artistieke innovatie en
culturele diplomatie. In tegenstelling tot
de meeste traditionele theaterinstellingen
overschrijden festivals nationale grenzen,
waardoor diverse artistieke expressies
dominante verhalen kunnen uitdagen en
transnationale samenwerking kunnen
bevorderen. De BABEL Festivals, een
netwerk van podiumkunstenfestivals
voor jong publiek, belichamen dit
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transformerende potentieel door
voorstellingen te cureren die thema’s
als migratie, diversiteit en culturele
uitwisseling aan de orde stellen.

Selectie en presentatie als culturele
beleidsstrategie

De selectie en presentatie van
voorstellingen vormt het publieke
discours en versterkt of daagt dominante
culturele en politieke ideologieén uit.

Zo benadrukte het Bibu Festival tijdens
het seminar van 2024 over “Diversiteit

en Inclusie in de Podiumkunsten” het
gebrek aan representatie van etnische
minderheden in de Noordse kunsten, en
pleitte voor beleidshervormingen om de
culturele toegankelijkheid te vergroten.
Het Lutke Festival in Slovenié integreert
hedendaags poppentheater met sociaal-
politieke thema’s, en laat zien hoe
artistieke curatie kan dienen als medium
voor politieke betrokkenheid. Volgens
festivaldramaturg Benjamin Zajc: “Kunst
staat voor de keuze of haar boodschap in
optimisme te verpakken, of ons eraan te
herinneren dat het misschien al te laat is voor
oplossingen.” Deze uitspraak onderstreept
de rol van het festival in het weerspiegelen
van mondiale angsten en het bevorderen
van kritisch debat.

Culturele diplomatie en transnationale
netwerken

De BABEL Festivals dragen bij aan
culturele diplomatie door artistieke
uitwisseling en dialoog tussen naties te
faciliteren. Het Pesta Boneka Festival in
Indonesié, geinitieerd door Papermoon
Puppet Theatre, heeft een netwerk

van internationale poppenspelers
opgebouwd en promoot het Indonesische

schaduwtheater als wereldwijd cultureel
erfgoed. Met deelnemers uit meer dan

25 landen toont Pesta Boneka hoe
festivals transnationale artistieke
gemeenschappen kunnen cultiveren en
‘soft power-dynamieken versterken via
culturele betrokkenheid.

Daarnaast benadrukt het Baboré
International Arts Festival for Children

in lerland het belang van luisteren

naar jong publiek. Het Children’s Panel
van het festival speelt een actieve rol

in het vormgeven van de artistieke
programmering, zodat voorstellingen
aansluiten bij diverse culturele ervaringen.
Volgens festivaldirecteur Aislinn 6 hEocha:
“Kunstenaars die met kinderen werken, zijn
afgestemd op hun publiek; kinderen zijn
eerlijke critici die alleen betrokken raken als
een voorstelling hun aandacht vasthoudt.”
Deze participatieve aanpak bevordert
niet alleen culturele inclusiviteit, maar
sluit ook aan bij het VN-Verdrag inzake de
Rechten van het Kind door op te komen
voor culturele rechten van kinderen.

Publieksbetrokkenheid en sociale
inclusie

Een van de kenmerkende aspecten van
de BABEL Festivals is hun inzet voor
publieksparticipatie en sociale inclusie.
Het Cradle of Creativity Festival in Zuid-
Afrika integreert voorstellingen die
sociaal-politieke kwesties behandelen,
zoals gendergelijkheid en postkoloniale
identiteit, en betrekt jong publiek via
interactieve formats. Deze aanpak

sluit aan bij de missie van het festival
om “een nalatenschap van diversiteit,
creativiteit en kansen” op te bouwen, en
toont het transformerende potentieel van
podiumkunsten.
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Ook het Babordé Festival schept
mogelijkheden om de toegankelijkheid
te vergroten, zoals ontspannen
voorstellingen en audiodescripties voor
kinderen met extra behoeften. 0 hEocha
stelt: “De impact van dergelijke voorstellingen
op kinderen die anders misschien nooit
theater zouden ervaren, is diepgaand.” Deze
initiatieven illustreren hoe festivals als
agenten van sociale verandering kunnen
fungeren door barrieres voor culturele
participatie weg te nemen.

Crisisrespons en politieke betrokkenheid
Festivals reageren vaak op actuele
mondiale crises en gebruiken theater als
instrument voor activisme en pleidooi. Het
Paideia Festival in Brazilié organiseerde
bijvoorbeeld een internationaal
jeugdcongres, “Urgent Interactions”,

waar jonge kunstenaars uit Afrika,

Europa en Latijns-Amerika dringende
sociaal-politieke uitdagingen bespraken.
Dergelijke initiatieven versterken de rol
van theaterfestivals als laboratoria voor
cultureel beleid, waar artistieke expressie
en urgente politieke realiteiten elkaar
ontmoeten.

Bovendien nam het LUTKE Festival

in Slovenié de opkomst van rechtse
ideologieén in Europa onder de loep in zijn
slotvoorstelling, en confronteerde politiek
extremisme direct. Artistiek directeur
Marko Bulc merkte op: “We leven in een
wereld waar vrede een vioekwoord is geworden;
via theater kunnen we de dialoog herwinnen
en verdeling weerstaan.” Dit illustreert hoe
festivals functioneren als platforms voor
politieke betrokkenheid en oppressieve
verhalen tegengaan via artistieke
expressie.

Conclusie

Internationale theaterfestivals, met name
die binnen het BABEL-netwerk, belichamen
de evoluerende rol van culturele
beleidsactoren in een geglobaliseerde
wereld. Door voorstellingen te cureren

die sociaal-politieke normen uitdagen,
transnationale artistieke samenwerkingen
te bevorderen en te pleiten voor culturele
toegankelijkheid, overstijgen deze
festivals het idee van theater als louter
entertainment en worden ze locaties

van cultureel verzet en innovatie. Terwijl
hedendaagse samenlevingen worstelen
met crises op het gebied van identiteit,
migratie en ongelijkheid, blijven
theaterfestivals artistieke en politieke
landschappen vormgeven, en bevestigen
ze hun betekenis als dynamische culturele
beleidsactoren.

« Internationale theaterfestivals
functioneren als actieve culturele
beleidsactoren door: De bepaling
van de agenda: Via curatoriale
beslissingen belichten ze bepaalde
sociale en politieke thema’s en
beinvioeden ze het publieke debat.

- De bemiddeling tussen kunsten
politiek: Festivals vormen een brug
tussen artistieke innovatie en
beleidsvorming, pleiten voor culturele
financiering en beleidshervormingen.

« Hetcreéren van transnationale
netwerken: Ze faciliteren artistieke
uitwisseling, waardoor mondiale
artistieke trends buiten nationale
grenzen kunnen circuleren.

« Cultureel verzet en innovatie:
Festivals dagen dominante verhalen
en machtsstructuren uit door
gemarginaliseerde stemmen en
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experimentele kunstvormen te
versterken.

« Uiteindelijk dienen internationale
theaterfestivals als laboratoria
voor cultureel beleid, evolueren
ze voortdurend om veranderende
politieke en artistieke landschappen
te weerspiegelen.

Belangrijkste dimensies:

«  Culturele diplomatie en globaal
discours: Festivals fungeren als
platforms voor internationale culturele
uitwisseling en laten kunstenaars
uit verschillende regio’s in dialoog
gaan over urgente mondiale kwesties.
Ze beinvloeden politieke en sociale
verhalen door voorstellingen te cureren
die migratie, postkolonialisme, gender
en digitalisering behandelen.

« Curatie als culturele beleidsstrategie:
De selectie en presentatie van
voorstellingen vormt het publieke
discours en versterkt/daagt
dominante culturele en politieke
ideologieén uit. Curatoren fungeren
als bemiddelaars tussen kunstenaars,
beleidsmakers en publiek, bepalen de
thematische en politieke focus van
festivals.

- Steun voor opkomende kunstenaars
en nieuwe verhalen: Veel festivals
geven prioriteit aan nieuw
talent en bieden residenties,
netwerkmogelijkheden en
internationale exposure. Ze bieden
ruimte voor alternatieve verhalen die
in de mainstream theatercircuits
mogelijk niet zichtbaar zijn.

«  Publieksbetrokkenheid en sociale
inclusie: Festivals dragen bij aan
culturele toegankelijkheid door

diverse doelgroepen te betrekken en
barriéres tussen elite- en populaire
cultuur te slechten. Ze experimenteren
met immersieve en participatieve
formats om lokale gemeenschappen
bij artistieke ervaringen te betrekken.

- Crisisrespons en politieke
betrokkenheid: Festivals reageren
vaak op actuele mondiale crises (bijv.
vluchtelingenstromen, nationalisme,
klimaatverandering) door deze in
hun programmering te integreren. Ze
fungeren als platforms voor activisme
en kritisch discours over de rol van
kunst in de samenleving.

« Institutionele en financiéle structuren:
Festivals opereren binnen complexe
financieringskaders, waarbij ze
publieke subsidies, private sponsoring
en internationale partnerschappen
met elkaar in balans moeten brengen.
Europese festivals profiteren met
name van uitgebreide culturele
financiering, wat de machtsdynamiek
in het mondiale theaterlandschap
beinvioedt.

Referenties Scherer, N. 2023. Narratives
and Curating - International Performing Art
Festivals as Cultural Policy Actors on a Global
Level. BABEL Festivals Archive. “All BABEL
Festivals”. 0 hEocha, A. 2023. “Baboré
International Arts Festival for Children:
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Luisteren

als vorm van
advocacy
Erfenis en
uitnodiging
van het BABEL-
project

Wolfgang Schneider en
Nicola Scherer

Het BABEL-project sluit af met de erkenning
dat zijn belangrijkste erfenis geen enkel
model of definitieve methode is, maar
een houding: de kunst van het luisteren.
Gedurende vier jaar van festivals,
workshops, interviews en onderzoek

is luisteren naar voren gekomen als

de praktijk die de diverse actoren

en perspectieven binnen het project
verbindt. Luisteren is geen metafoor,
maar een concrete culturele praktijk:

het transformeert publiek, herschept
artistieke creatie, beinvloedt cultureel
beleid en verankert onderzoek.

De podiumkunsten ontwikkelen
programma’s voor scholen en
buitenschoolse activiteiten voor
kinderen, jongeren en gezinnen. Kinder-
en jeugdtheater, in al zijn artistieke
diversiteit en thematische breedte, is een
belangrijk onderdeel geworden van het
theaterlandschap in Europa. Voorstellingen
in drama, dans, muziek en poppentheater
voor jong publiek, evenals optredens en

theater in de openbare ruimte, ontstaan
zowel in de onafhankelijke als in de
geinstitutionaliseerde podiumkunsten.
Het BABEL-project heeft aangetoond

dat festivals in het bijzonder kunnen
bijdragen aan de uitwisseling van inhoud
en esthetiek binnen de verschillende
kinder- en jeugdtheaterlandschappen in
Europa.

Professionele podiumkunsten voor jong
publiek is culturele educatie. Artistiek
werk met en door kinderen en jongeren
vindt plaats in professionele contexten,
maar ook in amateur- en schooltheater.
Beide versterken en inspireren elkaar.
Educatieve programma’s, dans- en
theaterpedagogiek, en projecten in
theaterlessen op scholen verbreden het
werk van theaters en creéren toegang
voor kinderen, jongeren en gezinnen.
Kinder- en jeugdtheater vervult een
educatieve opdracht. Het is niet genoeg
om kinderen en jongeren eenvoudig
materiaal aan te bieden. Het is niet genoeg
om complexe kwesties te reduceren tot
de kleinste gemene deler in eenvoudige
taal en eenvoudige acteerstijlen met de
eenvoudigste decors. Zij hebben serieus,
complex materiaal nodig. Onderwijs is een
vorm van het eigen maken van de wereld,
en daarom moet theater voor jong publiek
zich richten op hun perspectief.

Het BABEL-project heeft laten zien dat
jonge theaterbezoekers vaardigheden
kunnen ontwikkelen die een
basisvoorwaarde zijn voor het verwerven
van kennis: namelijk het vermogen om
de wereld te ontcijferen zoals die in zijn
huidige staat wordt waargenomen. Theater
is een medium van tekens. Zoals de 14
festivals van het BABEL-project hebben
aangetoond, kan theater, als het goed
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wordt gedaan, ons leren om codes te
decoderen en symbolen te interpreteren.
En deze vorm van abstract denken is een
cruciale vaardigheid die jongeren dringend
nodig hebben in hun toekomstige
leefomgeving.

Theater is een buitengewoon evenement
dat het mogelijk maakt om alles wat
anders geldt op zijn kop te zetten, om
gebruikelijke wetten op te schorten. Dit
vraagt om een andere kwaliteit dan wat
we meestal associéren met het concept
van leren met het doel om een bepaalde
beheersing van contexten, ervaringen

en kennis te produceren; om oriéntatie
en overzicht te bieden; om ons in staat
te stellen om reflectief te evalueren wat
we hebben geleerd en dit te relateren

aan de respectievelijke contexten. In
kinder- en jeugdtheater ligt de focus op
esthetische meerduidigheid, enscenering,
een overlappende zintuiglijke verrukking,
het creéren van een ervaringsruimte

die speelsheid ontketent. Kinder- en
jeugdtheater kan het schoolonderwijs
aanvullen als een buitenschoolse
leerweg. Veel van wat mensen met elkaar
communiceren en nodig hebben om
stabiele sociale structuren op te bouwen,
kan niet enkel en alleen in rationele taal
worden vastgelegd. Hieruit volgt dat
non-verbale communicatievaardigheden
moeten worden ontwikkeld, wat vraagt om
oefening en verfijning.

Van meet af aan daagde BABEL de
marginalisering van theater voor
kinderen en jongeren uit. In plaats

van als een pedagogisch bijproduct of
een secundaire kunstvorm te worden
behandeld, bleek theater voor jong publiek
culturele educatie bij uitstek te zijn.

Het combineert esthetiek, pedagogiek

en politiek in één praktijk, en toont hoe
kunst de waarneming kan trainen, het
oordeelsvermogen kan cultiveren en
ruimtes voor verbeelding kan openen. Dit
serieus nemen betekent, begrijpen dat de
toekomst van cultureel beleid afhangt van
hoe samenlevingen luisteren naar hun
jongste burgers.

Luisteren naar jong publiek

Luisteren begint bij de kinderen en
jongeren zelf. Het onderzoek toont aan
dat zij geen passieve consumenten

zijn, maar actieve gesprekspartners,

die voorstellingen vormgeven door hun
aanwezigheid, reacties en stiltes. De
kunst van het luisteren betekent hier hun
waardigheid erkennen en hen behandelen
als gelijke partners in een gezamenlijke
zoektocht naar waarheid.

Dit houdt in dat hun existentiéle
realiteiten worden erkend: zoals
ervaringen van verlies, migratie, onrecht
en veerkracht. In plaats van kinderen

te sparen voor moeilijke waarheden,
betekent luisteren, hen diepgaande
verhalen aanbieden die hun wereld

niet trivialiseren. BABEL bevestigde dat
kinderen serieus genomen willen worden
in het theater. Zij willen gehoord worden,
niet alleen als ze spreken, maar ook als
ze lachen, zwijgen of ongemakkelijk heen
en weer schuiven. Hun recht op cultuur,
zoals vastgelegd in het VN-Verdrag inzake
de Rechten van het Kind, krijgt alleen
betekenis als luisteren is verankerd in de
artistieke praktijk.
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Theater voor kinderen en jongeren

kan bijdragen aan de ontwikkeling

van gedifferentieerde waarneming en
oordeelsvorming, evenals aan de vorming
van artistieke smaak, door zintuiglijk
visueel materiaal aan te bieden met zijn
meerdimensionale, poétische beelden.
De betekenis die aan het verhaal en de
dramatische presentatie wordt gehecht,
kan hieraan bijdragen. Er is eigenlijk
maar één bindende eis voor stukken of
producties voor kinder- en jeugdtheater,
en dat is diepgaande verhalen: verhalen
die de afgrond ingaan, die conflicten

niet trivialiseren, sussen of mooier
maken, maar kinderen en jongeren

juist confronteren met hun existentiéle
betekenis. Het leven van jongeren is geen
wandeling door een paradijstuin. Het

kan een hel zijn - en als je kinderen en
jongeren in het theater niet wilt bedriegen,
dan hoort die hel op het toneel thuis.

Het BABEL-project heeft laten zien dat
kinder- en jeugdtheater, als het de
hardheid van de sociale realiteit niet uit de
weg gaat, zinvol gebruik kan maken van
de artistieke ruimte van het theater als
projectiescherm voor de omgang met de
wereld. Kinderen en jongeren willen in het
theater niet gespaard worden. Zij voelen
zich alleen serieus genomen als hun eigen
grenservaringen zichtbaar en tastbaar
worden in het spel op het toneel. Dit is ook
een ervaring die de betrokkenen bij het
project steeds weer hebben opgedaan, en
die “De Kunst van het Luisteren” begrijpen
als een opdracht tot oprechtheid.
Participatiemodellen met panels waarin
kinderen adviseren, tonen aan dat
luisteren directe invloed kan hebben

op curatoriale keuzes. Tegelijkertijd

benadrukte BABEL dat participatie niet
gaat om symbolische gebaren, noch om
kinderen op volwassen wijze tot beslissers
te maken. Het gaat erom ruimtes van
erkenning en zorg te creéren, waarin hun
perspectieven ertoe doen en hun stemmen
de artistieke ontmoeting vormgeven.

Luisteren door kunstenaars en curatoren
Wanneer we over kunst praten, praten we
meestal niet over kinderen; wanneer we
over jongeren praten, praten we meestal
niet over kunst. Toch hebben kinderen

en jongeren recht op kunst en cultuur,
zoals overeengekomen in artikel 31van
het VN-Verdrag inzake de Rechten van het
Kind. Dit betekent volle participatie in het
culturele, artistieke leven en het bieden
van passende en gelijke kansen voor
culturele en artistieke activiteiten. Kinder-
en jeugdtheater is slechts één gebied van
cultureel beleid, dat in de beste zin ook
kinder- en jeugdbeleid en onderwijsbeleid
kan zijn. Culturele educatie voor

kinderen en jongeren vereist speciale
ondersteuning. Het creéren, onderhouden
en uitbreiden van een infrastructuur

voor de podiumkunsten, in het bijzonder
voor kinderen en jongeren in lokale
gemeenschappen, betekent het versterken
en revitaliseren van culturele diversiteit
als voedingsbron voor iedereen.

Voor kunstenaars en curatoren neemt
luisteren vele vormen aan. Curatoren
luisteren niet alleen naar artistieke
voorstellen, maar ook naar het publiek,
naar sociale contexten en naar het
bredere culturele moment. Kunstenaars
luisteren naar de subtiliteiten van de
reacties van kinderen, naar stilte net zo
goed als naar woorden, en naar de sferen
die tijdens een voorstelling ontstaan. De
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interviews die binnen het project zijn
gehouden, onthulden dat veel artistieke
leiders luisteren beschouwen als hun
primaire methodologie: luisteren naar

de kwetsbaarheid van het kind, naar de
grens tussen kindertijd en volwassenheid,
en naar de esthetische intensiteit

die ontstaat in ontmoetingen tussen
generaties. Luisteren wordt een artistieke
houding: het betekent openstaan voor
meerduidigheid, verschil verwelkomen en
nabijheid cultiveren.

Theatrale kunst gedijt bij wederkerigheid,
bij wederzijdse waarneming, bij
wederzijdse uitwisseling. Theatrale
kunst heeft zowel de kunstenaar als

het publiek nodig. Theatrale kunst is
altijd een ontmoeting, een ontmoeting
van de zintuigen, van reflectie, van de
zoektocht naar betekenis. En daarom is
theatrale kunst altijd cultuureducatie.
Onderwijstheorieén definiéren altijd

drie paden naar kennis. Naast de
wetenschappelijk-rationele en ethisch-
morele benaderingen van de wereld,

is er de esthetische ervaring, de zuiver
zintuiglijke waarneming waaraan het
theater zich verbonden voelt, evenals de
interpretatie van betekenispatronen en
symbolische interactie. Het moet ook
worden opgemerkt dat dit opvallende
aspect van theater niet altijd serieus
wordt genomen, dat deze idealistische
benadering van theater niet altijd wordt
begrepen als een missie, en dat deze
existentiéle betekenis van theater niet
altijd consequent in de praktijk wordt
gebracht.

Het BABEL-project heeft laten zien

dat festivalorganisatoren en
workshopdeelnemers geloven dat de tijd
rijp is voor theater dat specifiek gericht is

op jong publiek. Er zijn nog nooit betere
redenen geweest om in debatten rondom
onderwijs- en cultuurbeleid kinder- en
jeugdtheater te betrekken. Het publiek,
van de allerjongsten tot de adolescenten,
moet het middelpunt worden van elk
theater, volgens de bij het project
betrokken kunstenaars. En niet alleen
tijdens feestelijke tijden, maar het hele
jaar door; niet alleen voor de kassa, niet
alleen voor de statistieken. Voor kinderen
en jongeren, hier en nu! In de geest van
de filosoof Walter Benjamin, die ooit
uitriep: “Het is altijd een van de belangrijkste
taken van de kunst geweest om een vraag te
creéren waarvoor de tijd nog niet rijp is.” En
daarom formuleerden de kunstenaars in
de vele discussies binnen het project ook
de volgende onmisbare kenmerken voor
verder onderzoek naar “De Kunst van het
Luisteren™:

Luisteren in festivals als cultureel beleid
Festivals bleken binnen BABEL cruciale
bemiddelaars van luisteren te zijn. Zij zijn
niet alleen presentatieplatforms, maar ook
laboratoria voor cultureel beleid. Festivals
luisteren door platformen te creéren voor
diverse stemmen, door perspectieven

die anders tot zwijgen worden gebracht

te versterken, en door agenda’s te

stellen voor urgente sociale kwesties
zoals migratie, klimaatverandering of
ongelijkheid.

Zij belichamen ook transcultureel
luisteren. Internationale samenwerkingen
brengen kunstenaars en publiek uit
verschillende achtergronden samen en
beoefenen solidariteit en empathie over
grenzen heen. Tegelijkertijd onthulde
BABEL de uitdagingen van ongelijke
financiering, postkoloniale erfenissen en
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mobiliteitsbarriéres. Luisteren betekent
hier niet deze structurele ongelijkheden
negeren, maar ze benoemen en er tegenin
gaan.

De retoriek van EU-culturele projecten

- participatie, inclusie, diversiteit - kan
gemakkelijk hol klinken. BABEL toont

hoe deze retoriek inhoud krijgt wanneer
deze wordt begrepen als luisteren. Het
project leverde concrete resultaten op:
festivals deelden methodologieén voor
observatie en interview; kinderstemmen
werden geintegreerd in de programmering;
onderzoek werd verspreid in tien talen;

en een digitaal archief bewaart nu
getuigenissen, voorstellingen en reflecties.
Dit zijn geen abstracte idealen, maar
tastbare luisterpraktijken die zich in de
toekomst zullen voortzetten.

Luisteren door onderzoekers en
studenten

Onderzoek zelf werd een vorm van
luisteren. Observaties, interviews en
casestudies werden niet ontworpen om
interpretaties op te leggen, maarom
meerdere perspectieven te horen en te
documenteren. Onderzoekers leerden
luisteren niet alleen naar wat gezegd werd,
maar ook naar wat onuitgesproken bleef,
naar tegenspraken en naar de spanningen
tussen verschillende actoren.

Studenten die bij het project betrokken
waren, reflecteerden over hun rol als
medeleerlingen en beseften dat luisteren
ook gaat over het bevragen van eigen
aannames. Op deze manier werd luisteren
een pedagogische daad, die nederigheid
en openheid in de academische praktijk
bevorderde. De creatie van het BABEL-
archief breidt dit onderzoeksgestuurde
luisteren verder uit: het zorgt ervoor

dat toekomstige onderzoekers en
praktijkbeoefenaars toegang hebben tot
de verzamelde stemmen en ervaringen,
zodat het luisteren door de tijd heen kan
voortduren.

Luisteren als democratische en ethische
praktijk

De kunst van het luisteren bleek ook

een ethische en democratische houding
te zijn. In vergaderingen en rapporten
benadrukten partners het belang van
twijfels, meningsverschillen en utopieén.
Niet elke meningsverschil hoefde opgelost
te worden; niet elke tegenspraak hoefde
gladgestreken te worden. Luisteren
betekende ruimte laten voor pluraliteit,
voor conflict en voor visioenen op
toekomsten die nog niet gerealiseerd zijn.
Dit democratische luisteren weerstaat

de verleiding van zekerheid zoeken. Het
erkent dat de rijkdom van internationale
samenwerking ligt in zowel de spanningen
als de overeenkomsten. Het bevestigt dat
theater voor jong publiek geen instrument
is om consensus te produceren, maar een
ruimte waar diverse perspectieven naast
elkaar kunnen bestaan.

Festivals in het BABEL-project:
evenementen of interventie?

Wat is een festival? Als drie theaters op
één plek samenkomen? Als een theater
drie voorstellingen programmeert? Er
zijn geen standaarden, geen regels,
geen verplichtingen! De term “festival”
is niet beschermd; iedereen kan hem
herdefiniéren. ledereen heeft ervaringen,
en het zijn deze ervaringen die het
construct bepalen. Festivals vormen
steeds meer het culturele landschap,
vooral in Europa. Theater wordt via
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festivals gepromoot, maar soms wordt

het fenomeen ook bekritiseerd als
“festivalitis”, en het is daarom toelaatbaar
om vraagtekens te zetten bij het
fenomeen, om zin en onzin te bespreken,
om festivals aan een kritische blik te
onderwerpen.

Het BABEL-project heeft bewust gekozen
voor een netwerk van theaterfestivals in
verschillende Europese landen. Alle 14
festivals zien zichzelf als partners in het
project, hebben allemaal een lange traditie
en zijn verankerd in de verschillende
theaterlandschappen van de landen

waar ze zijn gevestigd. Wat het project
gemeenschappelijk heeft, is de focus op
de doelgroep van kinderen en jongeren

en de bijbehorende missie om “De Kunst
van het Luisteren” te presenteren, te
onderzoeken en te reflecteren. Op basis
van de missieverklaring, na het beoordelen
van de programma’s en talrijke discussies
bij individuele festivals, ontstonden veel
vragen, maar ook de volgende inzichten
die zeker als resultaten van het project
kunnen worden vastgelegd.

Festivals als kwestie van strategie,
publiek, aspiratie en realiteit

Festivals zijn een kwestie van strategie
Het doel is om een evenement te creéren,
aandacht te genereren en public relations
te initiéren via public affairs. Maar het
gaat ook om het theaternetwerk, om een
platform voor discours, natuurlijk in
competitie met andere theaters, en ook
om het tonen van prestaties. Festivals
zijn ook een kwestie van geografie.

Waar is de locatie? De lokale scene,
regionale samenwerking, het nationale
forum, continentale uitwisseling of zelfs
internationale dialoog?

Festivals zijn een kwestie van publiek
Voor wie? Want theater zonder publiek is
geen theater! Maar wie wordt bedoeld?
ledereen, of kinderen of jongeren, en dan
ook de theatermakers zelf? Leraren en
opvoeders, die zich zien als bemiddelaars
en een belangrijke rol spelen, vooral in
kinder- en jeugdtheater? Families? Wie
beslist? Wie koopt de kaartjes? Wat zijn
de verwachtingen? En natuurlijk zijn

er al diegenen die hun brood verdienen
met theater: de organisatoren, de
marketeers, de agenten. Een festival voor
theatercritici? Kennelijk is dat eerder
voorgekomen! Het wordt interessant
wanneer het publiek wordt gezien als
festivalsponsor en er ook inkomsten
worden gegenereerd via kaartverkoop.

Festivals als kwestie van aspiratie en
realiteit.

Het gaat om de effecten die festivals
moeten bereiken. Wat doet theater als
kunstvorm? Wat heeft het te zeggen, te
tonen, te inspireren? Hoe beinvioedt het
de samenleving, de regio, het discours?
Wie heeft baat bij het festival, waarom

en hoe? Uiteindelijk zijn festivals altijd
onderwerp van zelfbevraging. Een kwestie
van evaluatie! Wat zijn de esthetische
normen? Hoe formuleer ik verwachtingen,
en hoe kunnen deze in de realiteit worden
geverifieerd? Hoe ontwikkelt zich de
publieksreactie? Is er een geheim achter
de kunst van het kijken dat ontdekt moet
worden? En hoe wordt de kwaliteit van

de voorstellingen eigenlijk weerspiegeld?
Wat werkt en wat niet? Wat verkoopt,

wat genereert vraag, wat wil de markt?
Inzichten voor het volgende festival?
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Festivals als kwestie van artistiek profiel
Uiteindelijk hangt het af van wat

bij aanvang als artistiek profiel is
gedefinieerd. Wil een festival wat het
publiek wil; wat kan het willen, wat zou

het moeten willen? Wil een festival dat
een commissie beslist, een jury selecteert
na het bekijken, een managementteam
criteria ontwikkelt, dan op zoek gaat

naar voorstellingen en een programma
samenstelt? Of wil een festival de curator?
Een persoonlijke stijl? Een subjectieve
selectie? Maar wat zijn de criteria?

Het beste, het meest opmerkelijke,

het meest opvallende? Of een mix: een
beetje van alles, iets voor iedereen? Een
panorama van wat er leeft, een platform
voor diversiteit, een representatieve
presentator?

Festivals als kwestie van culturele
educatie

Transparantie is essentieel. Het publiek
wil immers weten waarom bepaalde
dingen zijn geselecteerd. Waarom dit en
niet dat, wat erachter zit, waar ze mee
wordt geconfronteerd en waarom? Dit
maakt de ondersteunende programma’s
van festivals des te belangrijker:
achtergrond discussies over theater
maken, standpuntbepalingen door de
festivalorganisatoren, discoursanalyses
door iedereen. Festivals zijn ook een
uitdaging; ze kunnen diversiteit
documenteren, aandacht vestigen op
ontwikkelingen en sleutelkwesties
belichten; ze kunnen het nieuwe, het
andere, het innovatieve bevorderen;

ze kunnen laten zien wat anders niet
zichtbaar is. Ze kunnen bijdragen

aan esthetische en democratische
ontwikkeling in de samenleving als

bemiddelende instanties. En, vooral
wanneer festivals publieke financiering
ontvangen, kunnen ze deze steun zien
als een risicopremie. Ze hebben ook een
licentie om te falen; ze zouden, ze mogen,
ja ze moeten meer dingen uitproberen (of
anderen laten uitproberen).

De festivals van het BABEL-project hebben
laten zien dat ze antwoorden kunnen
bieden op veel van de vragen. In elk geval
hebben ze gewerkt aan het begrijpen

van het project als een missie om “De
Kunst van het Luisteren” aan te pakken.
Of er overal een kritische discussie heeft
plaatsgevonden, is niet verifieerbaar. In
het beste geval zullen de inzichten van de
afgelopen drie jaar invloed hebben op de
planning en uitvoering van de volgende
festivals. Veel festivalorganisatoren waren
het erover eens dat het intensiveren

van de uitwisseling tussen kunstenaars
zeker een grotere rol zal spelen. En de
participatie van kinderen en jongeren

in alle aspecten van het respectievelijke
festival, van voorbereiding en selectie

tot de pre- en postproductie van de
theatervoorstellingen, zou belangrijker
moeten worden. Veel festivals zouden
graag artistieke workshops en meer
mogelijkheden voor de “volgende
generatie” blijven aanbieden om het
publiek te ontmoeten. Sommige festivals
hopen ook dat het BABEL-project een
blijvende impact zal hebben op sponsors
en ondersteuners, idealiter leidend

tot de voortzetting en consolidatie

van het netwerk. ledereen is het eens
over de kritiek op festivalfinanciering

in Europa. Er is nog steeds sprake

van een onevenwichtige verdeling in

de podiumkunsten tussen theater

voor volwassenen en theater voor
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kinderen en jongeren. Alle festivals

lijden ook onder bezuinigingen en
verwachten in de toekomst meer
financiering nodig te hebben van lokale

en regionale cultuurbeleidsmakers en
financieringsinstanties in de deelstaten
en de Europese Unie, om “De Kunst van het
Luisteren” mogelijk te maken.

Luisteren naar de toekomst

Tenslotte verwijst de kunst van het
luisteren naar de toekomst - luisteren
naar het komende geluid. Festivals
weerspiegelen niet alleen het heden, maar
anticiperen ook op toekomstige culturele
en politieke debatten. Door naar kinderen
te luisteren, luisteren samenlevingen
naar wat nog niet is aangebroken - hun
angsten, dromen en vragen voorspellen de
uitdagingen van morgen.

Walter Benjamin schreef ooit dat kunst
vragen creéert waarvoor de tijd nog niet
rijp is. Het BABEL-project bevestigt dit:
theater voor jong publiek creéert vragen
naar rechtvaardigheid, naar empathie,
naar erkenning die nog niet zijn ingevuld.
Luisteren naar kinderen is, in deze zin,
luisteren naar het nog-niet, naar mogelijke
toekomstige ontwikkelingen die nu nog
niet onze aandacht opeisen.

Kinder- en jeugdtheater is ook culturele
educatie.

Kinder- en jeugdtheater kan een
levensvisie zijn, een spiegel van de tijd,
en een impuls voor een verbeeldingsrijke
benadering van de realiteit. De stukken
zijn gebaseerd op de realiteit van kinderen
en jongeren; het gaat over alledaagse
verhalen, familie, school en vrije tijd. Zij
die op het toneel staan hebben te maken
met hen die samen een publiek vormen.

Kinder- en jeugdtheater is een medium
van sociale verbeelding.

De tweede realiteit onthult, wijst, speelt
uit, inspireert verwondering en reflectie.
Het integreert de grote wereld in het kleine
toneel. Conflicten worden benoemd en
problemen worden openlijk aangepakt.
Opstandigheid wordt uitgeprobeerd en
woede wordt niet ingehouden. Veel dingen
zijn mogelijk op het toneel: democratisch
gedrag, sociaal leren, en natuurlijk
dromen.

Kinder- en jeugdtheater is een school
van het zien.

Prachtige toneeldecors en lege ruimtes
kenmerken de producties. Kostuums en
maskers worden gebruikt, en de pink
speelt net zo’n grote rol als een riem, een
viool of een spot. Theater is een systeem
van tekens dat ontcijferd moet worden.
Bovenal een esthetische ervaring bij
uitstek.

Kinder- en jeugdtheater is een ervaring
van emoties.

Wat is vriendelijkheid, wat is verlangen,
wat is woede, wat is angst? Een
achtbaanrit zonder nat te worden - dat
maakt een goede voorstelling. Beven van
opwinding, juichen, getuige zijn. Niet
omwille van de emoties of goedkope
effecten, maar ten behoeve van het
verhaal dat verteld wordt, ten gunste van
de existentiéle kern. Juist in deze context
is speciale zorg nodig als kinderen en
jongeren serieus genomen willen worden.

Kinder- en jeugdtheater is de plaats voor
het vertellen van verhalen.

In de beste zin: Er was eens. Leen me je
oor. Jij, ik en wij. Van toen en nu. In het
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begin was het woord. Aan het eind staat de
ervaring. Diepgaande verhalen; want ook
de wereld van kinderen is niet perfect. En
daarom horen lichte en donkere kanten
thuis op het toneel dat de wereld verbeeldt..

De erfenis van luisteren.

Het BABEL-project toont aan dat luisteren
geen vaardigheid in de marge is, maar een
kwaliteit betreft die zich in het hart van
het cultureel werk bevindt. Voor kinderen
en publiek betekent luisteren erkenning.
Voor kunstenaars en curatoren betekent
het openheid voor meerduidigheid. Voor
festivals betekent het gelegenheid bieden
om tot zwijgen gebrachte stemmen te
laten klinken en daadwerkelijk cultureel
beleid uit te voeren. Voor onderzoekers

en studenten betekent het nederigheid

en zorg in de productie van kennis. Voor
iedereen betekent het de bevestiging van
het recht dat kinderen hebben op cultuur
als een geleefde realiteit.

De retoriek van een EU-project wordt
werkelijkheid wanneer deze verankerd

is in dergelijk luisteren. Netwerken zijn
opgebouwd, methodologieén ontwikkeld,
archieven gecreéerd en talen gedeeld.
Bovenal is een houding gecultiveerd:
kinderen, kunst en samenleving benaderen
elkaar niet met zekerheden, maar met
aandacht, openheid en respect.

De kunst van het luisteren is dus zowel
erfenis als uitnodiging. Het roept ons

op om door te gaan met luisteren:

naar kinderen, naar kunstenaars, naar
partners, naar twijfels en verlangen, en
naar toekomstige gebeurtenissen en
omstandigheden die zich nog niet hebben
voorgedaan. Op deze manier heeft BABEL
meer geboden dan resultaten; het heeft
een praktijk aangereikt die cultureel beleid,

artistieke creatie en onderwijs voor de
komende jaren kan samenbrengen.
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