NTGent: seizoensbrochure 2026-2027
Visueel toegankelijk gemaakt door Symfoon, het Vlaams blinden- en slechtziendenplatform
Hoe gebruik je deze brochure?
· De brochure is opgedeeld in zes hoofdstukken: Voorwoord, praktisch, programma, verdieping, samenwerkingen en colofon. In die hoofdstukken zijn nog sub-koppen. Bijvoorbeeld: elke voorstelling kreeg een eigen kop binnen het hoofdstuk ‘Programma’. Zo kan er makkelijk genavigeerd worden binnen het bestand.
· Aan het begin vind je een inhoudstafel die doorlinkt naar de koppen in het bestand.
· De brochure is tweetalig, in het Nederlands en het Engels. De Nederlandse stukken zijn aangeduid met ‘NL.’ en de Engelse met ‘EN.’. 
· Het icoontje voor voorstelling met audiodescriptie is vervangen door het woord ‘audiodescriptie’. Die voorstellingen zijn terug te vinden met de zoekfunctie.
Noot: In de originele brochure zitten vaak pagina’s die niet informatief zijn en bestaan uit visuele elementen en handgeschreven zinnen. Die zinnen zijn in deze versie overgenomen met de aanduiding ‘Handgeschreven’. 
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Handgeschreven: Rest is resistance. 
[bookmark: _Toc231310253]Voorwoord: Melancholie als verzet
Niet alles verdwijnt zodra het voorbij is. Zoals de glans van een regenboogforel - slechts zichtbaar in een flits laat die toch zijn sporen na. Het theater kent die beweging als geen ander. Wat op scène verschijnt, verdwijnt onherroepelijk weer, maar in het kijken, úw kijken, enten zich de sporen.
Wordt de vergankelijkheid betekenisvol. Even licht de schoonheid op, tussen ons in… En net als bij een boeket bloemen, zijn de kleuren en de schoonheid zoveel intenser, omdat we weten dat die straks niet meer bestaan.
Niemand beseft de kracht van wat kwetsbaar is beter dan de melancholicus: hij die aanvaardt dat alles onvolmaakt is, maar net daardoor vatbaarder is voor schoonheid en goedheid. Hij die diep geroerd wordt door bloemen, door een kinderlied, door een onverwacht zacht gebaar.
Onze hectische wereld heeft nood aan meer melancholici.
Mensen die er niet naar streven om altijd gelukkig te zijn, maar zich overgeven aan zacht verdriet. Niet verblind door de euforie of illusie van de neoliberale maatschappij, is de melancholicus in staat tot actieve hoop - het blijvend streven naar beterschap zonder in cynisme te vervallen.
Dit seizoen ontvouwt ons programma zich langs die artistieke lijn. Lara Staal, Ferenc Balcaen, Wunderbaum, Yves Degryse / Berlin , Barbara Raes / Beyond the Spoken en Studio Julian Hetzel maken nieuwe creaties vanuit éénzelfde gevoeligheid voor melancholie als daad van verzet.
Beste publiek,
Geef samen met ons de hoop niet op. Welkom in het seizoen 26-27,
Het NTGent team

[bookmark: _Toc231310254]Preface: Melancholy as resistance
Not everything disappears as soon as it is over. Like the shimmer of a rainbow trout - only visible in a flash, it leaves traces all the same. Theatre understands this process better than anyone. What appears on stage disappears irrevocably, but in the act of looking, your act of looking, seeds take root. Transience becomes meaningful. Briefly, beauty flares between us… and like a bouquet of flowers, the colours and beauty are all the more intense because we know they will soon be gone.
Nobody understands the power of the vulnerable better than the melancholic: someone who accepts that everything is imperfect, but that this very imperfection makes things more predisposed to beauty and goodness. Someone who is deeply moved by flowers, by a children’s song, an unexpectedly gentle gesture.
Our hectic world needs more melancholics. People who don’t aim to be happy all the time but submit to gentle sorrow. Not blinded by the euphoria or illusion of neoliberal society, the melancholic is capable of active hope - continuing to work towards a better world without descending into cynicism.
This season, our programme unfolds along this artistic line. Lara Staal, Ferenc Balcaen, Wunderbaum, Yves Degryse / Berlin, Barbara Raes / Beyond the Spoken and Studio Julian Hetzel create new productions based on a shared sensitivity to melancholy as an act of resistance.
Dear audience, join us in not giving up hope. Welcome to the 26-27 season,
The NTGent team

Handgeschreven: The future is ancestral.
Handgeschreven: Op zekere dag blijkt je geluk opeens op te zijn. Niet erg.


[bookmark: _Toc231310255]Praktisch
[bookmark: _Toc231310256]De locaties
· Ntgent Schouwburg
Sint-Baafsplein 17, 9000 Gent
· Ntgent Minnemeers
Minnemeers 8, 9000 Gent
· Ntgent Minard
Walpoortstraat 15, 9000 Gent
[bookmark: _Toc231310257]Eten en drinken
Ntgent Café (Openingsuren: 11u – 21u)
In het NTGent Café kan je iedere dag terecht voor een koffie, stuk taart of aperitief met een hapje. In de Schouwburg is het café open tot 1u 's nachts wanneer er voorstellingen spelen. De bar van de Minnemeers is telkens een uur voor aanvang van een voorstelling geopend en blijft na de voorstelling ook nog twee uur open.
Locatie huren
Mag het wat meer zijn? Komt er een huwelijksfeest, bedrijfsevent of een andere bijzondere gelegenheid aan? De NTGent Foyer met uitzicht op het prachtige Sint-Baafsplein staat ter beschikking voor al je evenementen op maat. Maak een afspraak om je festiviteiten te bespreken via event@ntgent.be. 
[bookmark: _Toc231310258]Food and Drinks
Ntgent Café (opening hours 11 to 21h)
Come to NTGent Café any day of the week for coffee, a piece of cake, a snack or an apéritif. The café in the Schouwburg is open until 1 a.m. on performance nights. The bar at Minnemeers opens an hour before the beginning of every performance and remains open for two hours after the show.
Rent a venue
Have you got big plans? Do you have a wedding reception, corporate event or another special occasion coming up? The NTGent Foyer, overlooking the beautiful Sint-Baafsplein, is available for all your customised events. Make an appointment to discuss your celebration at event@ntgent.be. 
[bookmark: _Toc231310259]Tickets Gent
Tickets Gent presenteert en organiseert de voorstellingen die NTGent in zijn thuisstad produceert en uitnodigt in het kader van zijn werking als stadstheater. Tickets voor NTGent bestel je dus bij Tickets Gent.
[bookmark: _Toc231310260]Tickets Gent
Tickets Gent presents and organises the performances produced and initiated by NTGent in its home city as part of its work as a city theatre. So order your tickets for NTGent from Tickets Gent.
[bookmark: _Toc231310261]Rondleidingen op zondag
Onze Schouwburg is een impressionant doolhof van gangen, loges en ateliers dat geschiedenis ademt. Op verschillende zondagen doorheen het seizoen stellen we ons gebouw open voor een uitgebreide rondleiding achter de schermen. Reis met ons terug in de tijd en leer het gebouw op een andere manier kennen. Inschrijven is noodzakelijk. Kost: negen euro.
· 11 oktober 2026 - 10:30
· 15 november 2026 - 15:00
· 24 januari 2027 - 15:00
· 24 februari 2027 - 10:30
· 14 maart 2027 - 15:00
· 25 april 2027 - 15:00
[bookmark: _Toc231310262]Guided Tours on Sundays
Our Schouwburg is an impressive labyrinth of corridors, theatre boxes and studios that lives and breathes history. On several Sundays throughout the season, we open up our building for an extensive tour behind the scenes. Travel back in time with us and get to know our building from a different angle. Registration is required. Tickets are 9 euros.
· 11 October 2026 - 10:30
· 15 November 2026 - 15:00
· 24 January 2027 - 15:00
· 24 February 2027 - 10:30
· 14 March 2027 - 15:00
· 25 April 2027 - 15:00
[bookmark: _Toc231310263]Toegankelijkheid
Toegankelijkheid is iets waar we bij NTGent hard aan werken. Een toegankelijke visie is per definitie meerstemmig en kan alleen groeien door in dialoog te gaan met mensen met zichtbare en onzichtbare beperkingen en met partnerorganisaties - voor die waardevolle input zijn we iedereen enorm dankbaar.
Vanaf seizoen 26-27 zetten we extra stappen:
· Infopunt toegankelijkheid: een apart aanspreekpunt in de inkomhal voor informatie over o.a. trigger warnings en hulp bij de nieuwe ringleiding (Mobile Connect).
· Zintuiglijke ondersteuning: ontleenbare verzwaringsdekens, fidget toys en noise-cancelling koptelefoons, te vinden aan het infopunt in de inkomhal.
· Toegankelijke voorstellingen: per nieuwe creatie voorzien we opvoeringen met live audiodescriptie en Vlaamse Gebarentaal. Wie dat wil, kan assistentie aanvragen om onze locaties te bereiken.
· Toegankelijke communicatie: een menukaart in braille met nfc-tag en een visueel toegankelijke brochure, in samenwerking met Symfoon vzw.
Wil je meer info, ervaar je drempels of zie je iets dat beter kan: publiekswerking@ntgent.be 
[bookmark: _Toc231310264]Accessibility
Accessibility is something we work hard on at NTGent. An accessible vision is many-voiced by definition, and it can only grow by engaging in dialogue with people who have visible and invisible disabilities and with partner organisations; we are immensely grateful to everyone for that valuable input.
From the 26-27 season onwards, we will be taking extra steps:
· Accessibility info point: a separate contact point in the entrance hall for information about trigger warnings, help with the new hearing loop (Mobile Connect), etc.
· Sensory support: weighted blankets, fidget toys and noise-cancelling headphones available for loan from the info point in the entrance hall.
· Accessible productions: for each new creation, we provide showings with live audio description and Flemish Sign Language. Everyone is welcome to ask for assistance getting to our venues.
· Accessible communication: a menu in Braille with an NFC tag and a visually accessible brochure, in partnership with Symfoon vzw.
If you would like more information, are experiencing something that we could do better, please contact publiekswerking@ntgent.be. 
[bookmark: _Toc231310265]Tickets & abo's
Abonnementen / Season Tickets: Ga één seizoen lang naar alle voorstellingen. / Includes all this season’s performances.
· Young XL (Jonger dan 30? / Under 30?): 300 euro per seizoen
· Club XL: 400 euro per seizoen
Kortingen / Discounts
Jonger dan 26? 15 euro per ticket
NL. UiTPAS en kansentarief
Met een uitpas kan je bij elke uitstap punten sparen die je kan omruilen voor bijkomende voordelen. Kom je in aanmerking voor het kansentarief? Dan geven we 80% korting op de standaardprijs. Reserveer je tickets via Tickets Gent of via www.ntgent.be met je UiTPAS-nummer bij de hand.
Enchanté, Applaus en Hartelijke plekken
Koop een uitgesteld theaterticket, drankje of soep. De Hartelijke Plekken in Gent doen je extra welkom voelen. Burgers trakteren elkaar, want iedereen heeft wel eens ergens nood aan.
European Disability Card
Breng je iemand mee om je te begeleiden? Op vertoon van de European Disability Card voorzien we een gratis ticket voor jouw begeleider. Stuur je EDC kaart eenmaal door naar Tickets Gent en boek de rest van het jaar de tickets van jou en je begeleider zelf online.
EN. UiTPAS and Reduced Rates
With an UiTPAS you can collect points on every trip and exchange them for additional benefits. Do you qualify for reduced uitpas rates? If so, we will give you an 80% discount on our standard price. Reserve your tickets through Tickets Gent with your UiTPAS number at hand.
Enchanté, Applaus and Hartelijke plekken
Hartelijke Plekken in Ghent makes you feel extra welcome. Do you have a little more than you need in life? Treat someone with a little less to a theatre ticket, drink or soup that they can enjoy at a later date.
European Disability Card
Are you bringing someone to accompany you? On presentation of the European Disability Card, we provide a free ticket for your companion. Send your EDC card to Tickets Ghent once and book you and your companion’s tickets online yourself for the rest of the year.
Cadeaubon / Gift Voucher
NL. Een mooi geschenk voor elke cultuurliefhebber. Je kiest een bedrag tussen 5 en 500 euro en krijgt een bon in een feestelijke box voor dat bedrag. De bon is te koop bij Tickets Gent of via onze website.
Voorstellingen waarvoor de tickets verkocht worden door onze partners vallen niet binnen de abonnementsformules of cadeaubon van NTGent.
EN. A great gift for every culture lover. You choose an amount between 5 and 500 euros and receive a voucher in a gift box for that amount. The voucher is for sale at Tickets Gent or on our website.
Performances for which tickets are sold by our partners are not included in NTGent’s season ticket packages.

Rittenkaart / Multipass
NL. Rittenkaarten kan je delen met je familie of vrienden, zo stimuleren we collectief theaterbezoek. Met een rittenkaart kan je flexibel zelf je kaarten boeken gedurende het volledige seizoen. Eén rit is één theaterticket.
Met een rittenkaart kan je flexibel zelf je kaarten boeken gedurende dit seizoen. Eén rit is één theaterticket. Je kiest zelf naar welke voorstellingen je komt kijken en met hoeveel personen.
10 ritten / shows: 220 euro (22 euro per ticket)
20 ritten / shows: 400 euro (20 euro per ticket)
EN. You can share a Multipass with your family or friends, which is how we encourage collective theatre visits. With a Multipass, you can flexibly book your own tickets throughout the season.
With a Multipass, you can flexibly book your own tickets throughout the season. One ride is one ticket. You can choose which performances you come to see and with how many people.
Info en tickets: www.ntgent.be of +32 (0)9 225 01 01.
Suggestietrajecten
Rouwrandjes
· Trouble Score 
· Funeral 
· Kana Kassy / Niet huilen 
· Heartbeats 
· Sonder 
Goosebumps Techlab Selection
· Living Apartment Together 
· Sonder 
· Artificial by Nature 
· EOL. End of Life 
· R2D2_OR_NOT_2B2 
Sounds Good
· Trouble Score 
· Killer Thriller 
· The Last Chapters 
· Strike 
· Bodybodybody 
Tekst me!
· Alle schone dingen 
· Mensen met problemen 
· Confessie 
· Vondels Angels 
· Dit is water 
Of maak je eigen trajecten / or curate your own combo.



[bookmark: _Toc231310266]Programma
[bookmark: _Toc231310267]De blauw
Première / nieuwe creatie
Lara Staal & ntgent
Handgeschreven: We riepen om hulp, jullie kwamen met sirenes, wij stonden met lege handen, jullie met gevulde vuisten.
Praktisch:
· 30 september tot 2 oktober 2026
· Op locatie in Gent
· 15 - 22 euro
· NL gesproken
· Live tolk VGT op 2 oktober 2026
NL. Zodra er iets ‘misgaat’ wordt de politie erbij gehaald. Agenten op de baan worden met uiteenlopende zaken geconfronteerd: sluikstorten, daklozen, geluidsoverlast, drugscriminaliteit, … De opleiding om agent te worden duurt in België slechts één jaar, maar eenmaal aan het werk komt de politie de meest complexe situaties tegen. Hoe bepaalt een politieagent nu eigenlijk wat ‘verdacht’ is en wat niet? Hoe zorg je er als samenleving voor dat niet telkens de meest kwetsbare mensen worden achtervolgd en opgepakt? En kan de politie er wel voor iedereen zijn?
‘De blauw’ is een muzikale locatievoorstelling over de politie, gebaseerd op interviews met agenten, criminologen, jeugdwerkers en jongeren uit Gent. Ze zal buiten worden gespeeld in wijken over heel Vlaanderen. Een omgebouwde politiecombi vormt het decor en kan uitgeklapt worden op locaties zoals speelplaatsen, parkjes, jeugdinstellingen en zogenaamde overlastlocaties.
‘De blauw’ ontleedt hoe de politiemacht vandaag opereert en creëert een meerstemmig en gelaagd portret van een samenleving in crisis, want liefst willen we zo min mogelijk regels, maar tegelijkertijd scoort het veiligheidsdiscours als nooit tevoren. ‘Meer blauw op straat!’ klinkt het van alle kanten, maar is dit echt wat we willen? En wie worden daar de slachtoffers van?
Handgeschreven: Mijn verschijning is helaas verdacht. 
EN. Whenever something ‘goes wrong’, the police are called in. Officers on the beat are confronted with different situations, from flytipping to homeless people, noise pollution to drugs crime. Police training in Belgium only takes one year, but once they start work, the police encounter extremely complex situations. How does a police officer actually decide what is ‘suspicious’ and what isn’t? As a society, how do you make sure the most vulnerable people are not constantly targeted and arrested? And can the police really be there for everyone?
‘De blauw’ is a musical site-specific performance about the police, based on interviews with police officers, criminologists, youth workers and young people from Ghent. It will be shown outdoors in neighbourhoods all over Flanders. A converted police van forms the scenery, which can be opened up in places such as playgrounds, parks, homes for young people and so-called ‘trouble spots’.
‘De blauw’ analyses how the police operate today and creates a many-voiced, many-layered portrait of a society in crisis, where we want as few rules as possible, but the safety debate is more strident than ever. ‘More officers on the beat!’ is what we hear from all sides, but is that really what we want? And who will be the first victims if that happens?
Het logo van Tax Shelter / In samenwerking met Bij’ De Vieze Gasten / Première op Theater Aan Zee 2026
Colofon
· Met: Serdi Faki Alici / Armin Mola / Arber Aliaj
· Tekst: Lara Staal / Armin Mola / Matthias Velle / Joram Kunde Boumkwo / Serdi Faki Alici
· Regie: Lara Staal
· Dramaturgie: Matthias Velle
· Muziek: Joram Kunde Boumkwo
· Decor: Philippe Van de Velde
· Styling: Marij de Brabandere
In co-creatie met
· Politie Gent
· Jeugdstraathoekwerk Stad
· Gent
· Arktos
· oetang
· vlaio
· Ha Concerts

[bookmark: _Toc231310268]De opstand van de gevels: De karavaan
Seizoensopening / Te gast
Thomas Verstraeten & Opera Ballet Vlaanderen
Handgeschreven: Een feestelijke optocht met de stad
Praktisch:
· 12 september 2026
· Op locatie in Gent
· Gratis
· Geen gesproken taal / No spoken language
NL. Kunstenaar Thomas Verstraeten is niet aan zijn proefstuk toe als het gaat over grootschalige artistieke interventies in de publieke ruimte. Voor zijn nieuwste project vraagt hij de inwoners van Gent om deel te nemen aan een groot omkeringsritueel. Een gevel op de Vrijdagmarkt en een gevel in de wijk Brugse Poort worden nauwkeurig nagebouwd en voor hun originele evenbeeld geplaatst. Tijdens het muziekfestival OdeGand rukken de gevels zich los van de huizenrij. Vergezeld door buurtbewoners en muzikanten komen ze elkaar in een optocht tegemoet. Uiteindelijk eindigt de gevel van de Vrijdagmarkt in de Brugse Poort en omgekeerd, omringd door de feestende menigte. Verstraeten legt met de kruisbeweging de spanning en verbinding tussen het historische centrum en de stadsrand bloot, en toont dat gevels maskers van de stad zijn waarachter veel te ontdekken valt. Iedereen is welkom om dit mee te beleven.
EN. Artist Thomas Verstraeten is no stranger to large-scale artistic interventions in public space. For his latest project, he is asking Ghent residents to participate in a big ritual of reversal. A façade on the Vrijdagmarkt and another in the Brugse Poort district are being carefully reconstructed and placed in front of the original façades.
During the music festival OdeGand, the façades will tear themselves free from the row of houses. They will meet in a procession accompanied by local residents and musicians. Ultimately, the façade from the Vrijdagmarkt will end up in the Brugse Poort and vice versa, surrounded by jubilant crowds. In this movement across the city, Verstraeten exposes the tension and connection between the historic city centre and the edge of the city, revealing the façades as masks of the city behind which there is much to discover. Everyone is welcome to join the experience.
Colofon
· Concept, regie en scenografie: Thomas Verstraeten samen met muzikanten en inwoners uit Gent
· Productie: Opera Ballet Vlaanderen
· Coproductie: NTGent / Gent Festival van Vlaanderen / viernulvier / campo / kopergietery
· Met de steun van Bij’ De Vieze Gasten
Wil je meelopen in de karavaan, schrijf je dan in via deze link.

[bookmark: _Toc231310269]De opstand van de gevels: De opera 
Te gast
Thomas Verstraeten & Opera Ballet Vlaanderen
Praktisch:
· 29 oktober tot 7 november 2026
· Ntgent Schouwburg
· 22 – 39 euro
NL. Nadat Thomas Verstraeten in een feestelijke optocht twee Gentse gevels van plaats laat wisselen, zet hij ze op het podium als decor voor een nieuwe voorstelling. Hij nodigt de inwoners van de stad uit om de gevels te verklanken. Van draailier over zelfgemaakte instrumenten tot een dj-tafel: een bonte groep mensen en instrumenten vormt het nieuw samengestelde stadsorkest dat de uitdaging aangaat. Welke muziek associëren ze met welk soort gevels? Wat weerklinkt er achter de façade?
De muzikanten putten inspiratie uit eigen ervaringen en verhalen van vroeger en nu, maar evengoed uit het operarepertoire. In de periode waarin heel wat ‘historische’ gevels in het stadscentrum hun definitieve vorm kregen, schreven Vlaamse componisten opera’s die zich tegen de achtergrond van diezelfde gevels afspelen. Een stadsopera komt tot stand - gemaakt voor, door en met Gentenaars.
EN. After Thomas Verstraeten swaps two Ghent façades around in a celebratory procession, he will put them on stage as scenery for a new production and invite residents of the city to set the façades to music. From a hurdy-gurdy to homemade instruments to a DJ’s turn-tables: a varied group of people and instruments form an alternative city orchestra to take on the challenge.
What music do they associate with which type of façade? What sounds emerge from behind the façade? The musicians draw inspiration from their own experiences and from new and old stories, with opera repertoire as another source of material. In the period when many of the ‘historic’ façades in the city centre were gaining their present form, Flemish composers were writing operas that played out against the backdrop of those very buildings. A city opera emerges: one made for, by and with the people of Ghent.
Colofon
· Concept, regie en scenografie: Thomas Verstraeten
· Muzikale leiding en arrangementen: Helena Casella / Wouter Deltour
· Kostuum: Sietske Van Aerde
· Licht: Ken Hioco
· Dramaturgie: Maarten Boussery
· Muziek en spel: Stadsorkest Opera Ballet Vlaanderen
· Productie: Opera Ballet Vlaanderen
· Coproductie: Gent Festival van Vlaanderen / viernulvier / NTGent / campo / kopergietery
· Met de steun van Bij’ De Vieze Gasten

[bookmark: _Toc231310270]Living apartment together
Herneming
Yves Degryse / BERLIN & ntgent
Praktisch:
· 24 september tot 29 september 2026
· Op locatie in Gent
· 15 - 28 euro
· NL, EN en Farsi gesproken
· EN en NL boventiteling
“Een ingenieuze mix van film en theater, waarin artistiek leider Yves Degryse de alledaagse levens van bewoners van een oud flatgebouw op verbluffende wijze bijzonder maakt.” – De Volkskrant (NL)
NL. Als een blik sardientjes opent zich op magische wijze de gevel van een appartementsblok. De stad raast voorbij, maar onze blik vertraagt.
Een man wacht op een geliefde die maar niet terugbelt. Een sleutelkind met een microscoop. Een dolverliefd jong stel dat plots de dood ziet opdoemen. ‘Living Apartment Together’ vertelt de levensverhalen van dertien bewoners en één hond uit een flatgebouw. Hun levens raken verstrengeld via een lied dat door muren sijpelt, een pizza die verkeerd wordt geleverd, een brandalarm.
Op een levensgrote projectie ontvouwt zich het leven in vijf appartementen en een trappenhal. Minutieus gemonteerd. Het publiek kijkt toe met een koptelefoon en ziet hoe personages live uit de projectie stappen. Rondom raast het leven in de stad voorbij. Een zintuigelijke voorstelling tussen film en theater over de stille schoonheid van het ogenschijnlijk banale. Over onzichtbare synchroniciteit. Over het besef dat elk begin niet meer is dan een vervolg.
EN. The façade of an apartment building opens up magically, as if it were a can of sardines. The city rushes by, but our gaze slows down.
A man waits for a lover who just won’t return his calls. A lonely child with a microscope. A young couple madly in love who suddenly see death looming. Living Apartment Together tells the stories of thirteen people and a dog living in a block of flats. Their lives touch through a song that seeps through the walls, a pizza delivered to the wrong door, a fire alarm.
Life unfolds on a life-size projection in five apartments and a stairwell. Meticulously edited. The spectators watch with headphones on as characters step out of the projection. Around them, city life rushes by. A sensory performance somewhere between film and theatre about the quiet beauty of the seemingly banal. About invisible synchronicity. About the realisation that every beginning is nothing more than a continuation.
Handgeschreven: Kunnen die ons zien?

[bookmark: _Toc231310271]Trouble Score
Herneming
Luanda Casella, Pablo Casella & ntgent
Praktisch
· 25 en 26 september 2026
· ntgent Minnemeers
· 15 – 25 euro
· EN gesproken
· NL boventiteling
“Luanda’s taal is ijzingwekkend beeldrijk. Gedragen door de pulse van Pablo’s compositie duiken ze in de schaamte en het geweld van toen.” – De Morgen (BE)
Handgeschreven: Sacrifice an animal
NL. Een snedig en ontregelend theaterconcert over de lijdensweg van een leven met trauma en het herstel daarvan. Zus en broer Luanda Casella en Pablo Casella duiken in een oud familieschandaal, een web van gefragmenteerde verhalen. Tegen de achtergrond van rassenscheiding en een militaire dictatuur raken ze verstrikt in de rafels van een onmogelijk plot - een plot waarin kinderlijke onschuld botst met de vervormde werkelijkheid van een trauma.
Met veel gevoel voor humor en in een sfeer van onderlinge medeplichtigheid vat ‘Trouble Score’ de fantastische, mysterieuze en vaak hallucinante aard van familiedynamiek.
EN. A witty and disruptive storytelling concert about the hardships of living with trauma and healing from it. Siblings Luanda Casella and Pablo Casella delve into an old family scandal, a web of fragmented stories, only to unravel an impossible plot. A plot where childhood innocence clashes with the distorted reality of trauma, against the backdrop of racial segregation and military dictatorship.
With plenty of humour and complicity, ‘Trouble Score’ captures the fantastic, mysterious, and often hallucinatory nature of family dynamics.

[bookmark: _Toc231310272]Ta mal ou
Te gast
Louise Bergez, Laurens Aneca & Theater Malpertuis
Praktisch:
· 30 september tot 1 oktober 2026
· ntgent Minnemeers
· 15 – 22 euro
· NL gesproken
NL. Ziekte verstoort. Allereerst je lijf: het lichaam weigert. Daarna je hoofd.
Deze voorstelling plaatst een chronisch zieke patiënt in het midden van de scène. Een deserteur in een wereld die er op het eerste gezicht gezond en ‘ongebroken’ uitziet. Pijn onttrekt zich aan de logica van zinnen en grammatica. De taal ontbreekt. Een zieke die aan de dokter hoofdpijn wil uitleggen, merkt al snel dat de woorden uit het woordenboek te vlak en te afstandelijk zijn.
Wat rest, is het zoeken naar nieuwe vormen, nieuwe uitdrukkingen die het onzegbare grijpbaar maken. Door pijn en rauwe klank tegen elkaar aan te drukken, te wringen en samen te kneden, ontstaat iets nieuws: een woord dat nog niet bestond, maar dat zich aandient als de enige mogelijkheid.
EN. Illness disrupts. First of all, your body refuses. Then the illness messes with your head.
This play places a chronically ill patient at centre stage. A deserter in a world which, at first glance, looks healthy and ‘unbroken’. Pain evades the logic of sentences and grammar. Language is lacking. An ill person who tries to explain a headache to the doctor soon realises that the words in the dictionary are too flat, too distant.
What remains is the search for new forms; new expressions to allow you to grasp the unsayable. Pressing pain and raw sound into each other, twisting and kneading them together, makes something new emerge: a word that has not existed before. One that offers itself as the only possibility.
Handgeschreven: A comic strip trip with a beating heart.

[bookmark: _Ref229131415][bookmark: _Toc231310273]Nothing Bigger than Humanity
Te gast
Andrea Voets / Resonate Productions
Praktisch
· 1 oktober 2026
· Ha Concerts
· 22 euro
· EN gesproken
· NL & EN boventiteling
· Gratis te combineren met ‘Newpolyphonies Rewired’
NL. ‘Nothing Bigger than Humanity’ keert terug naar de recente wereldgeschiedenis van vier continenten aan de hand van livemuziek uitgevoerd door millennials die er als kind zelf ooggetuige van waren. Een absurde oorlog, een industriële tragedie, een mobilisatie van muzikanten en een allesomvattend sociaal experiment.
Alle stemmen samen vormen één grote getuigenis van mondiale machtsdynamiek. Krachten die zelfs de meest oprechte banden tussen mensen ontwrichten en hen verscheurd achterlaten tussen diepe liefde en grote angst. Tijdens ‘Nothing Bigger than Humanity’ bevrijden we ons uit die onmogelijke toestand door ons opnieuw te verhouden tot de menselijkheid die we allemaal delen.
EN. ‘Nothing Bigger than Humanity’ revisits recent world history from four continents through live music performed by millennials who witnessed it firsthand as children.
An absurd war, an industrial tragedy, a mobilisation of musicians and an all-encompassing social experiment.
All the voices combined form one big testimony to global power dynamics. Forces that disrupt even the sincerest bonds between humans, leaving people torn between deep love and great fear. During ‘Nothing Bigger than Humanity’, we break free from that impossible state of being by relating once again to the humanity we all share.

[bookmark: _Ref229131464][bookmark: _Toc231310274]Newpolyphonies Rewired
Te gast
Myriam Van Imschoot, HYOID & Rif
Praktisch
· 1 tot 3 oktober 2026
· ntgent Schouwburg (zolder)
· Gratis, mits reservatie 
· Deze voorstelling is niet rolstoeltoegankelijk
In samenwerking met Universiteit Gent. Te combineren met ‘Killer Thriller’ en ‘Nothing Bigger than Humanity’. 
NL. Twintig bewegende luidsprekers zetten de ruimte in beweging als een zwerm. Je stapt binnen in een veld van klanken die ademen, zoemen, schuren en verschuiven.
In ‘Newpolyphonies Rewired’ transformeert Myriam Van Imschoot alledaagse gebaren van luisteren en performen tot een zintuiglijke ervaring op schaal.
In samenwerking met vocaal ensemble HYOID en het collectief Rif ontstaat een installatie-concert, tegelijk intiem en overweldigend. Wat uit de luidsprekers komt, lijkt vertrouwd - het geruis van vliegtuigen, het trillen van insecten, elektronische glissandi - maar alles is stem. Fragmenten hechten zich aan elkaar, vallen uiteen en vormen nieuwe constellaties. Wat begint als iets kleins en ongrijpbaars, groeit uit tot een dense, vibrerende meerstemmigheid.
EN. Twenty moving speakers make the space move like a swarm. You step into a field of sounds that breathe, buzz, shift and scrape.
In ‘Newpolyphonies Rewired’, Myriam Van Imschoot transforms everyday gestures of listening and performing into a sensory experience on a large scale. In partnership with HYOId vocal ensemble and the Rif collective, an installation/concert emerges that is both intimate and overwhelming. What comes out of the speakers seems familiar - the roar of aeroplanes, the buzz of insects, electronic glissandi - but all of it is produced by the voice. Fragments cling to each other, fall apart and form new constellations. From small and elusive beginnings, it grows into a dense, vibrating polyphony.




[bookmark: _Ref229131810][bookmark: _Toc231310275]Killer Thriller
Te gast
Les Âmes Perdues, Tom Goossens, Mitch Van Landeghem & Muziektheater Transparant
Praktisch
· 2 tot 3 oktober 2026
· ntgent Schouwburg
· 15 – 31 euro
· NL gesproken
NL. Niets zo spannend als een moordmysterie en niets zo ontspannend als een moordmysterie op muziek. Groteske moordcomplotten, telefoonlijnen die worden doorgeknipt, geheime gangen, gesloten kamers, betweterige baronessen, behendige butlers, eigenwijze detectives en de woorden “iemand in deze ruimte heeft het gedaan”.
Hier heeft gruwel amper impact en zegeviert gerechtigheid altijd.
Leugens, lijken en liedjes stapelen zich op terwijl de spanning tussen het vertrouwde en het onbetrouwbare wordt opgedreven. Tegelijkertijd rijst de vraag waarom er altijd iemand dood moet om een goed verhaal te hebben. Wat is er zo sexy aan een moordmysterie? Op welke muziek word je het best vermoord? En vooral: wie heeft het gedaan?
EN. There’s nothing as exciting as a murder mystery, and nothing as entertaining as a murder mystery set to music. Grotesque murder plots, cut telephone lines, secret passages, locked rooms, condescending countesses, blank-faced butlers, diehard detectives and the words ‘something happened in this room’. It’s a genre where horror has minimal impact, and justice always wins through.
Calumnies, corpses and choruses collide as the tension between the trustworthy and the treacherous rises to a climax. Gradually, questions emerge: why does someone always have to die for a story worth telling?
What’s so sexy about a murder mystery? What’s the best music to get murdered to? And above all: whodunnit?
Handgeschreven: Less is moord.

[bookmark: _Toc231310276]Alle schone dingen
Te gast
Toneelhuis & Olympique Dramatique
Praktisch:
· 7 tot 9 oktober 2026
· ntgent Minard
· 15 - 25 euro
· NL gesproken
Handgeschreven: De rust die over u heen komt als ge beseft dat ge weliswaar in een lastige situatie zijt beland, maar er toch niks meer aan kunt doen.
NL. ‘Alle schone dingen’ (Every Brilliant Thing) is het verhaal van een jongen die, om zijn depressieve en suïcidale moeder opnieuw hoop te geven, aan een lijst begint met alle schone dingen die de moeite waard zijn om het leven te leven.
Dame blanche, kungfufilms, laat opblijven en dat je dan tv mag kijken, de kleur geel. Elke dag legt hij een briefje onder haar hoofdkussen met daarop een schoon ding geschreven. “En ik weet dat ze ze leest want ze komen altijd gecorrigeerd terug.”
Een hartverwarmend verhaal in tijden van zielennood. Een klein cadeautje voor wie bereid is mee te helpen uitpakken.
EN. ‘Alle schone dingen’ (Every Brilliant Tking) is the story of a boy who tries to give his depressed, suicidal mother new hope by making a list of all the brilliant things that make life worth living. Ice cream with chocolate sauce, kung fu films, being allowed to stay up late and watch TV, the colour yellow. Every day, he slips a note under her pillow with a wonderful thing written on it. “And I knew she’d read it because she’d corrected my spelling.”
A heartwarming story in times of anguish. A little gift for those who are prepared to help unwrap it.

[bookmark: _Toc231310277]Zinc
Te gast
David Van Reybrouck / Dead Centre
Praktisch
· 9 oktober 2026
· ntgent Schouwburg
· 15 - 28 euro
· FR, NL, MULTI gesproken
· NL boventiteling
NL. Dit is het verhaal van iets dat per toeval tot stand kwam, dat kneedbaar bleek en gemakkelijk te exploiteren, dat werd onttrokken aan zijn plaats van oorsprong en naar verre oorden werd gestuurd. Iets dat op verschillende manieren werd gebruikt, voor uiteenlopende doeleinden. Dat iets was een man: Joseph Rixen. Dit is ook het verhaal van Zink.
Het verhaal begint in 2025 in een theater in Luik, met een publiek dat in een zaal zit en naar een toneelstuk kijkt. Alle toeschouwers zijn door iets verbonden. In het lichaam van elke aanwezige bevindt zich een grote reserve aan een sporenelement: zink. Zink wordt in het lichaam gebruikt om het immuunsysteem te helpen binnendringende virussen af te weren. Eenmaal opgeroepen, staat het klaar om te vechten.
Dead Centres bewerking van David Van Reybroucks meesterlijke Zink verkent hoe het menselijk lichaam een landkaart wordt - een betwist terrein waar de strijd van politiek en geschiedenis bepaalt wie we zijn. Wat doet de geschiedenis met een mensenleven?
EN. This is the story of something that came into existence by accident, was found to be malleable and easily exploited, was extracted from its place of origin and sent to far-off places. Something that was used in a variety of ways, for a variety of causes. That something was a man called Joseph Rixen. The story of Zinc begins…
The story begins in 2025 in a theatre in Liège, with an audience sitting in a room watching a play. The audience is united by something. Inside the bodies of every single person is a large repository of a trace metal: zinc. Zinc, used in the body to help the immune system fight off invading viruses. If called upon, it is ready to fight.
Dead Centre’s adaptation of David Van Reybrouck’s masterful Zinc explores the way the human body becomes a map - a contested site where the struggles of politics and history determine who we are. What does history do to a human life?

[bookmark: _Ref229140326][bookmark: _Toc231310278]Please, Open the Curtains
Première
Ferenc Balcaen & ntgent
Praktisch
· 22 tot 30 oktober 2026
· ntgent Minnemeers
· 15 – 25 euro
· Geen gesproken taal / No spoken language
· Audiodescriptie: 28 en 30 oktober 2026
NL. Doorheen de tijd kreeg melancholie vele betekenissen. In de middeleeuwen werd ze verbonden met de theorie van de vier lichaamssappen; later groeide ze uit tot een esthetisch ideaal in kunst en literatuur. Wat als een temperament of zelfs een bron van creativiteit werd gezien, verborg echter vaak een andere realiteit: de pijn van hen die als melancholisch werden bestempeld.
Zij bleven onzichtbaar of werden veroordeeld.
‘Please, Open the Curtains’ benadert melancholie niet als een ziekte of een romantisch beeld, maar als een herinnering aan fragiliteit en collectiviteit. Als een verlangen dat na verwoesting iets goeds, iets verbindends kan ontstaan. Misschien openen de gordijnen zich naar verlichting of opluchting en wordt de donkere leegte omgeploegd naar een vruchtbare grond.
Zes performers omarmen melancholie via collectieve taferelen waarin spel, arbeid en ritueel naast elkaar staan. Soms licht en speels, soms traag en verstild. Hun lichamen vormen een ensemble waarin beelden en kleine gebaren circuleren.
In deze voorstelling wordt de scenografie een levend lichaam, een symbolisch landschap dat het verleden oproept, vervormt en opnieuw construeert. Het is een poging om de diepe groeven van geschiedenis en toekomst opnieuw te rangschikken, zodat melancholie niet langer een veroordeling is, maar een ruimte om werkelijk te voelen.
EN. Melancholy has had many meanings over the years. In the Middle Ages, it was linked to the theory of the four humours; later it grew into an aesthetic ideal in art and literature. However, what was seen as a temperament or even a source of creativity often concealed another reality: the pain of those labelled melancholic. They remained invisible or were condemned.
‘Please, Open the Curtains’ approaches melancholy not as a disease or a romantic image, but as a memory of fragility and collectivity. As a desire for something good and unifying to emerge after destruction. Maybe the curtains will open onto enlightenment or relief, and the dark emptiness will be ploughed into fertile soil.
Six performers embrace melancholy in collective tableaux where acting, labour and ritual coincide. Some are light and playful, others slow and calm. Their bodies form an ensemble in which images and small gestures circulate.
In this production, the scenery becomes a living body, a symbolic landscape that evokes, transforms and reconstructs the past. The play is an attempt to reorder the deep furrows of history and future, so that melancholy is no longer a punishment but a space to genuinely feel.
Handgeschreven: I never thought I would wake up one day without a face? How has melancholy helped you so far?
Colofon
· Met: Ellen Sterckx / Pepijn Vandelanotte / Meron Verbelen / Marie-Christine Verheyen / Ferre Vuye / An Pierlé
· Regie: Ferenc Balcaen
· Dramaturgie: Marie Peeters
· Licht: Dennis Diels
· Decor: Lars Uten
· Achterdoek: Lukas De Ryck
· Kostuum: Lynn Van Hoydonck
· Muziek: Rint Mennes / Mees Vervuurt / outside eye / Mesut Arslan
· Danscoaching: Georgina Teunissen
· Coproductie: STUK Leuven / DE SINGEL / Muziektheater Transparant
· Met dank aan HERMESensemble / Platform 0090

[bookmark: _Toc231310279]Matter of care
Valerie Teirlinck & ntgent
NTGent: een culturele vindplaats voor rouw, verlies en mentaal welbevinden
NL. Samen met Netwerk Geestelijke Gezondheidszorg Het PAKT creëert NTGent een warme, niet-stigmatiserende omgeving waar kunst en cultuur bijdragen aan psychosociale preventie. Met aandacht voor extra toeleiding voor de meest kwetsbaren.
Matter of Care is een innovatief project van psycholoog en beeldend therapeut Valerie Teirlinck. Het project zet in op het verbinden van beeldende therapie met de kunsten. Het biedt een alternatieve vorm van eerstelijnspsychologische zorg waarin de kracht van materialen, kunstvormen en verbeelding universele thema’s bespreekbaar en tastbaar maken.
Tijdens groepsateliers komen verschillende thema’s zoals rouw, eenzaamheid, troost en verbinding aan bod. In seizoen 26-27 zet NTGent de ateliers verder. In oktober wordt er gewerkt met materiaal uit de nieuwe voorstelling ‘Please, Open the Curtains’.
Samen met designer en beeldend kunstenaar Nel Verbeke doet Matter of Care de uitnodiging het thema van de melancholie tastbaar te maken met een knipoog naar de schilderkunst.
Deze reeks is mede mogelijk dankzij de steun van het Gentse Museum voor Schone Kunsten (msk) en zal ook daar aangeboden worden. In februari komt er een nieuw atelier met materiaal uit de voorstelling ‘Sonder’. 
Heb je interesse om deel te nemen aan deze groepsateliers, mail dan info@valerieteirlinck.be. Onderdeel van / Part of ‘Please, Open the Curtains’ en ‘Sonder’.
NTGent: A Cultural Site for Grief, Loss and Mental Well-Being
EN. With the Mental Healthcare Network PAKT, NTGent is creating a warm, non-stigmatising setting where art and culture contribute to preventative psychological and social care. It offers extra encouragement to the most vulnerable members of society.
‘Matter of Care’ is an innovative project by the psychologist and art therapist Valerie Teirlinck. The project is committed to connecting art therapy with the arts. It offers an alternative form of firstline psychological care, in which the power of materials, art forms and the imagination makes universal themes tangible and puts them up for discussion.
Group workshops engage with various topics, such as grief, loneliness, comfort and connection. NTGent will continue the workshops in the 2026- 2027 season. In October, we will be working with material from the new production ‘Please, Open the Curtains’. Together with designer and visual artist Nel Verbeke, ‘Matter of Care’ invites you to bring the theme of melancholy to life with a nod to the world of painting. This series has been made possible in part thanks to the support of the Ghent Museum of Fine Arts (MSK) and will also be presented there.
In February, there will be a new workshop based on the production ‘Sonder’.

[bookmark: _Toc231310280]Fatherload
Te gast
David Labi / Martha!tentatief
Praktisch
· 29 oktober 2026
· Ntgent Minard
· 15 - 22 euro
· EN gesproken
· NL boventiteling
Handgeschreven: Flying couscous, jets of vomits, and…
NL. Na zijn jeugd reisde David Labi de halve wereld rond, op zoek naar avontuur en goedkope kicks. Vandaag is hij nuchter en staat hij voor de grootste uitdaging van zijn leven: een kind, een baby, zijn baby. Hoe voed je een kind op terwijl je zelf nog aan het groeien bent? Hoe doorbreek je de cirkel van intergenerationeel trauma? En wat gebeurt er met je als je melkpoeder snuift?
‘Fatherload’ is het verhaal van een man die hoopt dat zijn kinderen meer erven dan zijn tekortkomingen. Een monoloog over modern vaderschap: schaamteloos eerlijk, ontroerend én hilarisch.
EN. David Labi spent years of his life chasing cheap thrills across the globe. Now, he is sober, stuck, and staring down his greatest challenge. A baby. And it’s his. How do you raise a child while still growing up yourself? How can you break cycles of intergenerational trauma? And what happens if you snort lines of formula milk?
Hilarious, moving, and brutally honest, ‘Fatherload’ is a look at modern fatherhood - from a man hoping his baby will inherit more than his mistakes.


[bookmark: _Toc231310281]La Fête
Te gast
Anne-Cécile Vandalem / Das Fräulein Kompanie
Praktisch
· 12 en 13 november 2026
· Ntgent Schouwburg
· 15 - 28 euro
· FR en NL gesproken
· NL boventiteling
NL. Anne-Cécile Vandalem en Joëlle Sambi vertrekken vanuit een reële gebeurtenis die België diep heeft getekend: de dood van Sanda Dia in december 2018, na een doopritueel binnen een elitaire studentenvereniging. Op basis van deze tragedie en het proces tegen de leden van Reuzegom zetten zij met hun artistiek team een langdurige verkenning op van de mechanismen die elites beschermen, de ontkenning van racisme en de reproductie van sociaal privilege.
Theater wordt een ruimte voor experiment, waar werkelijkheid en fictie tegen elkaar schuren, waar onzichtbaar gemaakte verhalen aan de oppervlakte kunnen komen zonder belofte van troost of vergiffenis. Op het kruispunt van het politieke en het intieme probeert het stuk de schaduwzones zichtbaar te maken die het omgaan met dit verhaal heeft nagelaten - die onopgehelderde gebieden die theater blootlegt.
EN. Anne-Cécile Vandalem and Joëlle Sambi draw on a real event that deeply marked Belgium: the death of Sanda Dia in December 2018, following an initiation ritual within an elitist student fraternity. Starting from this tragedy and the trial of the members of Reuzegom, their creative team is undertaking a long-term exploration of the mechanisms that protect elites, the denial of racism, and the reproduction of social privilege.
Theatre becomes a space for experimentation, where reality and fiction rub against each other, where silenced narratives can emerge without any promise of consolation or forgiveness. At the crossroads of the political and the intimate, the play seeks to make visible the shadowy zones left by the handling of this story - those unresolved areas that theatre brings into the open.

[bookmark: _Toc231310282]The Last Chapters
Te gast
Thomas Dudkiewicz / urland
Praktisch
· 17 november 2026
· Ntgent Schouwburg
· 15 - 25 euro
· EN gesproken
NL. Een existentiële, immersieve ervaring waarin een verhalenverteller in het hoofd duikt van de comateuze acteur ‘Thomas’, om hem in een laatste wanhoopspoging weer bij bewustzijn te brengen. De storyteller sleurt Thomas mee in een persoonlijke odyssee langs de rafelranden van de verbeelding en het Zelf. In het onderbewuste heerst chaos, in het verhalende huist orde. Maar het onderbewuste vecht terug. Een kosmische botsing op leven en dood. Dudkiewicz maakt gebruik van een immersief geluidssysteem met binaurale (3d) audio. Een medium waarmee hij samen met sound designer Tomas Loos, die live het geluid aanstuurt, een nieuwe manier exploreert om ontelbare werelden op te roepen en het ultieme verhaal tot leven te brengen.
EN. An existential, immersive experience in which a storyteller dives into the mind of the comatose actor ‘Thomas’ in a desperate final attempt to bring him back to consciousness. The storyteller drags Thomas into a personal odyssey along the edges of the imagination and the Self. The subconscious is defined by chaos, the narrative by order. But the subconscious fights back. A cosmic battle of life and death.
Dudkiewicz uses an immersive binaural (3D) audiosystem. A medium through which he and sound designer Tomas Loos, who controls the sound live, explore new ways to conjure countless worlds and bring the ultimate story to life.
“In ‘The Last Chapters’ vertelt Thomas Dudkiewicz het verhaal van een man die uit zijn coma probeert te ontwaken. Het is een queeste door een even sprookjesachtige als gruwelijke onderbewuste wereld, een live hoorspel over gevechten met draken en de grenzen van onze verbeeldingswereld.” - Theaterkrant (NL)

[bookmark: _Toc231310283]Funeral
Te gast
Ontroerend Goed
Praktisch
· 18 en 19 november 2026
· ntgent Minard
· 15 - 22 euro
· NL gesproken
“An extraordinary sanctuary of tenderness” - The Guardian (GB)
NL. Het zal beginnen, in het donker. We zullen elkaar begroeten en we nemen afscheid. Er zal gezongen worden en gedaan alsof. Dan zal er licht zijn en plaats voor duisternis. We zullen kaarsen branden, we zullen eten en drinken, en samen vieren dat we lang zullen leven. En dan zal het eindigen. Welkom.
‘Funeral’ is een theatrale ceremonie, een nieuw ritueel dat mensen samenbrengt, wat ze ook geloven, zijn of denken. Want alles is eindig en daar moeten we samen mee leren leven.
EN. It shall start in the dark. We will greet each other and we will say goodbye. There will be singing and pretending. There will be light and room or darkness. We’ll light candles, we will eat and drink and celebrate our lives. And all of that will end. Welcome.
‘Funeral’ is a theatrical ceremony, a new ritual that brings people together, whatever they believe, are or think. Because everything is finite and we are going to have to live with that.

[bookmark: _Toc231310284]Spaghetti Western
Te gast
Aurelie di Marino, Renée Goethijn & Pianofabriek
Praktisch
· 20 en 21 november 2026
· Ntgent Schouwburg
· 15 - 28 euro
· NL, EN & MULTI gesproken
· NL boventiteling
NL. Met Spaghetti Western laten de spelers en theatermakers zich inspireren door het gelijknamige Italiaanse filmgenre, de kritische variant van de klassieke Amerikaanse Western, die eind jaren 60 hoogtij vierde.
Tussen vuile borden, lege flessen en kapotgeschoten glazen ontvouwt zich een wereld van cowboys, outlaws, helden en antihelden. Iemand wordt de kop ingeslagen, zomaar. Het Heilige Kruis wordt aan flarden geschoten en met de brokstukken ontstaat er een tweegevecht. Vertrekkend uit een proloog vol geweld en clichés bevraagt ‘Spaghetti Western’ de hypocrisie van het neo-imperialistisch westers beleid. Een satirische deconstructie van onze (zogenaamd) naoorlogse geschiedenis.
EN. In Spaghetti Western, performers and theatre makers draw inspiration from the Italian film genre of the same name, the subversive counterpart to the classic American Western that reached its peak in the late 1960s.
Amid dirty plates, empty bottles and shattered glasses, a world of cowboys, outlaws, heroes and antiheroes unfolds. Someone’s head is smashed in, just because. Christ’s cross is blasted apart, and from its fragments a duel emerges. Beginning with a prologue steeped in violence and cliché, ‘Spaghetti Western’ exposes the hypocrisy of contemporary neo-imperialist Western policies. The result is a satirical, historical epic that deconstructs our (so-called) postwar history.

[bookmark: _Toc231310285]Medea’s kinderen
Herneming
Milo Rau & ntgent
Praktisch
· 25 en 26 november 2026
· Ntgent Schouwburg
· 15 - 31 euro
· NL gesproken
· EN boventiteling
“Onverdraaglijk meesterwerk, gruwelijk efficiënt theater.” - De Morgen (BE)
Handgeschreven: een theatergeschiedenis in het klein.
NL. Een diepgaande blik op de rol van kinderen in het theater. Een echte strafzaak is het uitgangspunt: de zaak van een moeder die, in totale wanhoop na een scheiding, besluit haar kinderen te doden en zichzelf van het leven te beroven - maar zij overleeft. Een groep kinderen grijpt deze bloedige misdaadzaak aan om over zichzelf na te denken. Hoe gaan ze om met de scheiding van hun ouders? Met onrecht, vriendschappen die stranden, de druk op school? Hoe gaan ze om met de radicale kracht van Medea - met tragedie in het algemeen? De absurde en met bloed doordrenkte tragedies van het volwassen leven, gezien door de ogen van kinderen.
EN. A new, probing look at the role of children in theatre. A real criminal case is the starting point: the case of a mother who, in total despair after a separation, decides to kill her children and take her own life - but she survives. A group of children take this bloody crime as an opportunity for self-reflection. How do children deal with their parents’ divorce? With injustice, friendships that break up, pressure at school? How do they deal with the radical power of Medea - with tragedy in general? ‘Medea’s Children’: the absurd and blood-drenched tragedies of adult life seen through the eyes of children.

[bookmark: _Toc231310286]Being Britney
Te gast
Colette Goossens
Praktisch
· 2 en 3 december 2026
· Ntgent Minnemeers
· 15 - 22 euro
· NL gesproken
NL. ‘Being Britney’ is een solovoorstelling waarin Colette Goossens een jonge vrouw speelt die zich het popicoon Britney Spears waant. Britney beleeft een acute psychose. Op een ongecontroleerde, associatieve en wilde manier probeert ze fundamentele vragen van haar bestaan op te lossen. Ze bevindt zich in haar badkamer, een intieme ruimte waar er zich een wereld ontvouwt van hallucinaties, waanbeelden en extreme emoties.
Wat is een psychose echt? Moeten we een psychose zien als een eindpunt? Of kunnen we beter kijken naar de rijke gedachten en ervaringen die eronder verborgen liggen?
EN. ‘Being Britney’ is a solo production in which Colette Goossens plays a young woman who believes she is the pop icon Britney Spears. Britney experiences an acute psychosis. She makes uncontrolled, associative and wild attempts to solve fundamental questions of her existence.
She is in her bathroom, an intimate space where a world of hallucinations, delusions and extreme emotions unfolds. What is psychosis, really? Should we see a psychosis as an end point? Or is it better to look at the rich thoughts and experiences hidden beneath it?

[bookmark: _Toc231310287]Mensen met problemen: een tragikomische poging om het leven
[bookmark: _Toc231310288]te leven in vier bedrijven
Première / Nieuwe creatie
Wunderbaum & ntgent
Praktisch
· 10 december 2026 tot 21 maart 2027
· Ntgent Schouwburg
· 15 - 28 euro
· NL gesproken
· Audiodescriptie op 13 december 26 en 21 maart 2027
NL. Acteursgroep Wunderbaum en NTGent presenteren voor het eerst in Nederland en België een vertaalde cyclus van de Duits-Zwitserse auteur Sibylle Berg. In een regie van Jesse Vandamme volgt ‘Mensen met problemen’ in vier delen het leven van een vrouw en haar vriendinnen in verschillende fases van hun leven. Het resulteert in een vlijmscherpe tragikomische theatermarathon over mensen die onbevreesd de status quo trotseren.
Ze zijn jong. Hun verwachtingen zijn groot, hun daden stormachtig. Ze verkopen zelfgemaakte drugs op het internet, zijn non-stop bereikbaar op alle digitale kanalen. Ze daten, hebben lege seks en huilen op wc’s. Dan zijn ze niet meer zo jong. Ze krijgen kinderen en plattelandsdrang. Hun lichamen en pubers protesteren. Vriendschappen en carrières verbrokkelen. De natuur stelt teleur.
‘Mensen met problemen’ is een indringend relaas. Een verwoede poging om het anders en beter te doen. Een vlucht naar de natuur, de misdaad, de liefde, een andere planeet, een bomaanslag. Waarvoor moeten we vechten? Hoeveel moet je daarvoor opgeven? Wat valt er nog te redden?
Handgeschreven: Soms zie ik mezelf in mijn slaap van boven en denk: zo lig ik er dan ook bij als ik dood ben.
EN. The actors’ group Wunderbaum and NTGent present a translated cycle by the German Swiss author Sibylle Berg for the first time in the Netherlands and Belgium. Jesse Vandamme directs ‘Mensen met problemen’ (People with Problems), a four-part story of a woman and her friends in different phases of their lives. The result is a razor-sharp, tragicomic drama marathon about people who confront the status quo without fear.
They’re young. Their expectations are great, their actions tumultuous. They sell homemade drugs on the internet; they’re always available on every digital channel. They date, have meaningless sex and cry on toilets. Then they’re not so young anymore. They have children and feel compelled to move to the countryside. Their bodies and teenagers protest. Friendships and careers crumble.
Nature is a disappointment. ‘Mensen met problemen’ is a probing narrative. A frantic attempt to do things differently, and better. A flight into nature, crime, love, to another planet, to a bombing. What should we fight for? How much should we sacrifice to the cause? What is left to save?
Handgeschreven: Op avonden als deze bekruipt me de angst dat alles zo zal blijven zoals het nu is: grijs.
Colofon
· Regie: Jesse Vandamme
· Concept: Wunderbaum
· Met Bavo Buys / Laura De Geest / Maartje Remmers / Wine Dierickx
· Tekst: Sibylle Berg
· Tekstbewerking en dramaturgie: Koen Tachelet
· Scenografie: Maarten Van Otterdijk
· Kostuum: Judith Van Herck
· Muziek: Suzan Peeters
Bij de aankoop van een ticket, kan je een afhaalpakket reserveren (11€) met daarin een volwaardige pauzehap. Lekker, lokaal én sociaal: De catering wordt voorzien door Compaan, een maatwerkbedrijf uit Sint-Amandsberg (Gent). Hier krijgen mensen die elders moeilijker aan de slag kunnen werk op maat van hun talent. Zo geniet jij van lekker eten en draag je tegelijk bij aan hun kansen op werk.
www.compaan.be/food 
[bookmark: _Toc231310289]Werken en dagen
Te gast
Toneelhuis & FC Bergman
Praktisch
· 7 en 8 januari 2027
· ntgent Schouwburg
· 15 - 31 euro
· Geen gesproken taal / No spoken language
“FC Bergman verlegt opnieuw grenzen. Hun prachtige zwanenzang voor de collectieve landbouw is nu al de ecologische wake-upcall van het seizoen.” - De Standaard (BE)
NL. In 700 v.o.t. stelde de Griekse dichter Hesiodos voor zijn broer een reeks raadgevingen op schrift over de kunst van het landbouwen. Deze brief, getiteld ‘Werken en dagen’, werd een boerenalmanak in dichtvorm, die agrarische adviezen paart aan een handleiding voor het leven in het algemeen.
FC Bergman adopteert Hesiodos’ titel voor een eigen reflectie over het leven op (en met) het land. Een leven geleefd op de maat van de seizoenen, volgens de wetten van de grond en de gebruiken van de gemeenschap die hem bewerkt. Een nieuwe tijd echter, met nieuwe mogelijkheden en verlangens, woekert zich een weg in dit broze huwelijk tussen mens en aarde.
EN. In 700 bce, the Greek poet Hesiodos wrote a series of recommendations for his brother on the art of farming. This letter, entitled ‘Works and Days’, became a farmer’s almanac in verse form, which pairs agricultural advice with a manual for life in general.
FC Bergman adopts Hesiodos’ title for its own reflection on life on (and with) the land. A life lived to the rhythm of the seasons, according to the laws of the land and the customs of the community that cultivates it. A new era, with new possibilities and desires, grows wild in this fragile marriage between humanity and the earth.
[bookmark: _Toc231310290]Oh oh oh dennenboom
Te gast
hetpaleis / Kim Karssen & Hendrik Kegels
Praktisch
· 17 januari 2027
· Ntgent Schouwburg
· 8 - 22 euro
· NL gesproken
· Vanaf 6+
· In copresentatie met kopergietery & Ha Concerts
Handgeschreven: Dennenrevolutie, naaldbomenballet, antikerstdemonstratie.
NL. Ieder jaar worden ontelbaar veel sparren en dennen omgehakt, maar wat vinden die bomen daar eigenlijk zelf van? Staan ze elk jaar popelend in rijtjes aan te schuiven, hopend om uitgekozen te worden of kruipen ze bibberend achter elkaar weg om vervolgens alsnog afgemaakt te worden?
In ‘Oh oh oh dennenboom’ leren we de bomen in het bos kennen. Zo is er de ouderling - ooit met kluit weggehaald en teruggezet - die nu de bron van alle informatie is over hoe het er bij de mensen aan toegaat.
Er is een suïcidale boom, die net erg graag omgehakt wil worden, maar met drie schrale takken niet geschikt is als kerstversiering. Dan start het kapseizoen, de tragedie is begonnen. Dit jaar hebben ze er genoeg van!
EN. Countless pines and fir trees are cut down every year, but what do the trees themselves think about it? Do they queue up every winter, wriggling with excitement, hoping to be chosen? Or do they shrink away in terror before they get chopped down anyway?
In ‘Oh oh oh dennenboom’, we get to know the trees in the forest. There’s the Elder - once pulled up, roots and all, but put back later - who is now the prime source of information on all things human. There’s a suicidal tree who really wants to be cut down, but it only has three scrawny twigs, so nobody wants it for a Christmas tree. Then the chopping season starts. The tragedy begins. This year, the trees have had enough!

[bookmark: _Toc231310291]Second Trimester
Te gast
Krishna Istha & Geetha Shankar
Praktisch
· 23 januari 2027
· Kaaistudio's (Brussel)
· 15 - 28 euro
· EN gesproken
NL. Vier jaar geleden vertelde Krishna Istha aan zijn moeder dat hij probeerde zwanger te worden, en ze begon te flippen. Compleet te flippen. Krishna Istha begreep niet waarom. Het is zeldzaam dat een ruzie tussen hen in tranen eindigt. Maar deze wel … en om een goede reden.
In ‘Second Trimester’ gaan trans performancekunstenaar Krishna Istha en zijn moeder, Geetha Shankar, de confrontatie aan met zwangerschap, verlies, gender en het gewicht van overgeërfde herinneringen in deze filmische, door Bollywood geïnspireerde epische familiesaga.
Eén podium. Twee generaties. Eindeloos drama. Gebaseerd op een waargebeurd verhaal stelt ‘Second Trimester’ de vraag: hoe goed kun je je ouders ooit echt kennen?
Handgeschreven: Love triangles. Missing people. Pregnant son. 
“Addictive.” - What's on Stage (GB)
EN. Four years ago, Krishna Istha told his mum he was trying to get pregnant and she freaked out. Like, massively freaked out. Krishna didn’t know why. It’s rare for a fight between them to end in tears. But this one did … and for good reason.
In ‘Second Trimester’, trans performance artist Krishna Istha and his mother, Geetha Shankar, confront pregnancy, loss, gender, and the weight of inherited memories in this cinematic, Bollywood-inspired epic family saga. One Stage. Two Generations. Endless Drama. Based on a true story, ‘Second Trimester’ asks: how well can you ever really know your parents?
Bus-kruit
Internationale theaterproducties touren gaat altijd gepaard met een impact op het milieu. Om die impact te beperken, kiest NTGent ervoor om deze topproductie niet in eigen zaal te tonen, maar naar een partnertheater te gaan met de bus: Kaaitheater in Brussel. Ticketkopers krijgen tijdens de busrit ook een inleiding aangeboden.
In het kader van How to be Many Mothers.

[bookmark: _Toc231310292]La Lettre
Te gast
Milo Rau / Festival d'Avignon
Praktisch
· 27 januari 2027
· ntgent Schouwburg
· 15 - 28 euro
· FR gesproken
· NL boventiteling
NL. Een loopje nemend met het idee dat een jonge kunstenaar evenzeer wordt gevormd door zijn rollen als door zijn familiegeschiedenis, verkent Milo Rau in deze scenische étude de gebeurtenissen die onmerkbaar de loop van ons leven wijzigen: generatieconflicten, politieke geschiedenis, liefde en dood. Luchtig en vol humor, in een poging theater te maken door een gemeenschap te vormen, is La Lettre een manifest over wat volkstheater vandaag kan zijn. Van het verhaal van Jeanne d’Arc tot Tsjechovs De Meeuw ontvouwt de voorstelling zich op meerdere niveaus, in een voortdurend heen-en-weer tussen kunst en leven. Zelfs de doden keren terug op het podium, met behulp van opgenomen stemmen.
EN. Poking fun at the premise that young artists are shaped as much by their roles as by their family history, Milo Rau explores the events that imperceptibly alter the course of our lives in this scenic etude: intergenerational conflicts, political history, love and death. Lighthearted and full of humour, seeking to make theatre by creating a community, La Lettre is a manifesto on what popular theatre can be today. From the story of Joan of Arc to Chekhov’s The Seagull, the performance unfolds on multiple levels, in a constant back-and-forth between art and life. Even the dead return to the stage, with the help of recorded voices.

[bookmark: _Toc231310293]The Powerless
Te gast
Barbara T’Jonck, Martha Balthazar & May Abnet / KVS
Praktisch
· 27 en 28 januari 2027
· Ntgent Minnemeers
· 15 - 25 euro
· EN gesproken
· NL & FR boventiteling
NL. ‘The Powerless’ is een documentaire voorstelling van Barbara T’Jonck, Martha Balthazar en May Abnet over het gevoel van machteloosheid bij mensen met de meeste macht. Het is een zoektocht naar hoe verantwoordelijkheid en aansprakelijkheid werken en ervaren worden binnen de ‘heersende klasse’, en wie die heersende klasse vandaag precies is. De voorstelling ontleedt de vervreemding van macht aan de hand van diepte-interviews met hoogwaardigheidsbekleders in de bubbel van de E.U. In een monoloog die voelt als een uit de hand gelopen receptie, wordt het publiek meegevoerd doorheen al deze gesprekken. Met als grote vraag: wie is nu eigenlijk de baas?
EN. ‘The Powerless’ is a documentary production by Barbara T’Jonck, Martha Balthazar and May Abnet about the sense of powerlessness among people who have the most power. It is a search for how responsibility and liability work, how they are experienced among the ‘ruling class’, and who exactly that ruling class is today. The production dissects the alienation of power by means of in-depth interviews with dignitaries in the EU bubble. In a monologue that feels like an out-of-control reception, the audience follows all these conversations. And there is one big question: who is actually the boss?

[bookmark: _Toc231310294]Kana Kassy /  Niet huilen
Te gast
SKaGeN
Praktisch
· 30 januari 2027
· ntgent Minard
· 15 - 25 euro
· NL gesproken
· Na de voorstelling is het mogelijk om samen met rouwdeskundige
Uus Knops te reflecteren over hoe deze voorstelling jou raakte in jouw rouw. Dit nagesprek is gratis, inschrijven is niet nodig.
Handgeschreven: De rauwheid van rouw.
NL. Op 11 mei 2026 is het twintig jaar geleden dat Oulematou Niangadou en Luna Drowart werden vermoord in het centrum van Antwerpen. Een racistische aanslag die littekens naliet in families, gemeenschappen en ver daarbuiten. Theatermaker Aminata Demba, die zelf jong haar ouders verloor, is familie van Oulematou Niangadou. De gruwelijke gebeurtenis raakt haar nog steeds diep. Als achttienjarige putte ze hoop uit de gedeelde rouw die ze daarna over de gemeenschappen heen meende te zien. Tot die plots weer verdween.
Met een diep verlangen om die verbondenheid opnieuw tastbaar te maken, zocht Demba samenwerking met auteur Annelies Verbeke en SKaGeN-actrice Clara van den Broek, die eveneens vertrouwd is met vroeg verlies. Hun gesprekken met nabestaanden werden een intense zoektocht, waarin ook hun eigen verhalen onvermijdelijk meespeelden.
EN. On 11 May 2026, it will be 20 years since Oulematou Niangadou and Luna Drowart were murdered in Antwerp city centre. This racist attack left scars in families, communities and far beyond. The theatre maker Aminata Demba, who also lost her parents at a young age, is a relative of Oulematou Niangadou. The horrific event affected her profoundly, and it still does. As an 18−year−old, she drew hope from the shared grief that she believed she saw in the community around her. Until, suddenly, it disappeared.
With a deep desire to make that connection felt again, Demba decided to work with the author Annelies Verbeke and SKaGeN actor Clara van den Broek, who is also familiar with early loss. Their conversations with the victims’ families turned into an intense search that inevitably included their own stories.

[bookmark: _Toc231310295]Ghent Dance Days
21 januari 2027 tot 25 februari 2027
NL. Met de Gentse Dansdagen bundelen verschillende organisaties hun krachten om dans in al zijn veelzijdigheid in de schijnwerpers te zetten. Van eind januari tot eind februari 2027 vormt Gent een vruchtbare bodem voor nieuwe dansontwikkelingen.
Ontdek opkomende choreografen bij campo of zie hoe NTGent de grens tussen dans en theater opzoekt. Bij viernulvier geniet je aan het begin en einde van de Gentse Dansdagen van grootschalige, hedendaagse voorstellingen. Danspunt presenteert de resultaten van een jaar lang intensieve residentietrajecten van vier jonge makers. En ook laGeste plaatst de focus voluit op een jonge maker die uit hun residentiewerking komt.
Naast voorstellingen is er ruimte voor reflectie. Platform K weeft doorheen de maand een programma van lezingen, panels en presentaties rond inclusiviteit en dans. Ook achter de schermen bruist het. kopergietery en campo organiseren een eerste internationaal laboratorium om dans voor een jong publiek een nieuwe impuls te geven. Ondertussen verkennen campo en Curatorial Studies kask tijdens een onderzoeksweek de raakvlakken tussen cureren, beeldende kunst en dans.
Dit is slechts een tipje van de sluier. Meer initiatieven en evenementen staan in de steigers. In oktober 2026 lanceren we het volledige programma.
EN. Several organisations team up for the Ghent Dance Days to put the many facets of dance into the spotlight. From the end of January until the end of February 2027, Ghent will be an incubator for new developments in dance.
Discover upcoming choreographers at campo or see how NTGent explores the border between dance and theatre. Enjoy the beginning and end of the Ghent Dance Days at viernulvier with large-scale contemporary productions. Danspunt presents the results of a year of intensive residency projects by four young makers. And laGeste will focus entirely on one young maker from their own residency programme. Besides productions, there is also space for reflection. Platform K weaves a programme of lectures, panel discussions and presentations on inclusivity and dance through the month’s activities.
And things are buzzing behind the scenes as well. Kopergietery and campo are organising their first international laboratory to reinject energy into dance for a young audience. In the meantime, campo en Curatorial Studies kask are spending a research week exploring the overlaps between curating, visual arts and dance.
This is just a hint of what is to come. There are more initiatives and events underway. The full programme and names will be announced in October 2026.
In samenwerking met campo, viernulvier, Danspunt, laGeste, kopergietery, Curatorial Studies kask, Platform K



[bookmark: _Toc231310296]Ghent Dance Days: Strike
Herneming
Moved by the Motion & ntgent
Praktisch
· 2 en 3 februari 2027
· ntgent Schouwburg
· 15 - 28 euro
· EN, FR en SP gesproken
· NL en EN boventiteling
Handgeschreven: A sudden blow, a percussive hit, a refusal, an act of collective interruption. 
NL. Een strike kan vele vormen aannemen: een plotse klap, een percussieslag, een weigering, een daad van collectieve onderbreking. Het woord draagt geweld, ritme en verzet allemaal tegelijk in zich. Wat deze bewegingen gemeen hebben, is dat ze zich niet laten vatten - ook waar ze schuren langs de tradities van 's werelds beroemdste femicide: de mythe van Carmen.
‘Strike’ begint op een punt van uitputting, na de eindeloze herhaling van Carmens leven en uiteindelijk haar dood. Doorheen eeuwen van bewerkingen is ze gefetisjeerd, gemoraliseerd, geromantiseerd en gestraft. Toch blijft ze terugkeren - of beter: wordt ze telkens opnieuw tot leven gewekt, opgeroepen door ons verlangen en onze projecties. Carmen is tegelijk vertrouwd en omstreden: een geliefd cliché, een femme fatale, 'de duivel' volgens haar jaloerse minnaar, een rebelse vogel die weigert om zich te laten kooien.
Met ‘Strike’, hun meest recente, multidisciplinaire voorstelling, verkent het collectief Moved by the Motion de codes en gebaren van een iconische figuur in beweging, bijgestaan door flamencokunstenaars.
Wat ontstaat is niet zozeer een hervertelling als wel een opgraving - een poging om het geweld bloot te leggen dat gevat zit in de schoonheid van deze legende.
EN. A strike can take many forms: a sudden blow, a percussive hit, a refusal, an act of collective interruption. The word carries violence, rhythm, and dissent all at once. What these gestures have in common is their evasion of capture even as they brush against the traditions of the world’s most famous femicide: the myth of Carmen.
‘Strike’ begins at a point of exhaustion following the endless repetition of Carmen's life and ultimately her death. Across centuries of adaptation she has been fetishised, moralised, romanticised, and punished. Yet she continues to return, or rather be resurrected - summoned by our desire and projections. Carmen is at once familiar and controversial: a beloved cliché, a femme fatale, ‘the devil’ according to her jealous lover, a rebellious bird that refuses to be caged.
With ‘Strike’, its latest multidisciplinary performance, the collective Moved by the Motion, together with flamenco artists, explores the codes and gestures of an iconic figure in movement. What emerges is less a retelling than an excavation - an attempt to expose the violence embedded in the beauty of this legend.

[bookmark: _Toc231310297]Ghent Dance Days: Bodybodybodybody
Te gast
Dag Taeldeman & Adrew Van Ostade
Praktisch
· 9 februari 2027
· ntgent Minnemeers
· 15 - 22 euro
· Geen gesproken taal / No spoken language
NL. Sinds 2017 werken muzikanten Dag Taeldeman en Andrew Van Ostade aan een bijna één uur durende, opzwepende compositie ‘Bodybodybodybody’. Het muziekstuk slingert tussen electro, dance, en rituele muziek, uitgevoerd op gitaar en drum. Het project vindt zijn oorsprong in de ‘tarantella’, Zuid-Italiaanse volksmuziek waarop de bevolking uit Tarente extatisch danste om zich te ontdoen van kwade geesten en ziekten. Het duo wordt bijgestaan door sopraan Lies Vandewege, die als ijskoningin niet kan weerstaan aan de opzwepende muziek.
EN. Since 2017, the musicians Dag Taeldeman and Andrew Van Ostade have been working on ‘Bodybodybodybody’, a rousing composition lasting almost an hour. The music oscillates between electro, dance, guitar and drum, and ritual music. The project’s origins lie in the tarantella, South Italian folk music to which the people of Tarente danced ecstatically to rid themselves of evil spirits and diseases. The duo is joined by the soprano Lies Vandewege, an ice queen who cannot resist this exhilarating sound.

[bookmark: _Toc231310298]Saint Amour
Te gast
Behoud de Begeerte
Praktisch
· 6 februari 2027
· Ntgent Schouwburg
· 15 - 28 euro
· NL gesproken
NL. In deze editie van ‘Saint Amour’, het geliefde programma van Behoud de Begeerte, treedt auteur Gaea Schoeters op als curator. Zij nodigt een aantal literaire en muzikale gasten uit op basis van hun oeuvre, met liefde en erotiek als vuurrode draad. Aanleiding is een nieuwe bundel korte verhalen die in het voorjaar van 2027 verschijnt, geschreven door uiteenlopende generaties auteurs, over het vrouwelijke orgasme en hoe dat al dan niet wordt bereikt. Zijn er vandaag nog taboes in bed? Hoe onbeholpen zijn jonge minnaars, alle online porno ten spijt?
Handgeschreven: Zijn er vandaag nog taboes in bed?
EN. This edition of ‘Saint Amour’, brought to you with love by Behoud de Begeerte, is curated by the author Gaea Schoeters. She welcomes literary and musical guests to join her with their oeuvres in a fiery paean to love and eroticism. The event accompanies a new collection of short stories published in early 2027, written by several generations of authors, on the theme of the female orgasm and how to reach it - or not. Are there still taboos in the bedroom today? How clumsy are young lovers, in spite of all that online porn?

[bookmark: _Toc231310299]Heartbeats
Te gast
Nastaran Razawi Khorasani / Theater Rotterdam
Praktisch
· 16 en 17 februari 2027
· Ntgent Minnemeers
· 15 - 22 euro
· NL gesproken
· EN boventiteling
· Na de voorstelling op dinsdag 16.02 is het mogelijk om samen met rouwdeskundige Uus Knops te reflecteren over hoe deze voorstelling jou raakte in jouw rouw. Dit nagesprek is gratis, inschrijven is niet nodig.
“We merken bij het verlaten van de zaal hoe dit pure, uitgebeende ‘Heartbeats’ na afloop ongemerkt richting keel klopt. Eén verhaal zegt soms zoveel.” - De Volkskrant (NL)
NL. Een intiem en indringend verhaal over leven en afscheid. Een performance die raakt en ontregelt, maar ook ruimte biedt voor troost, verbeelding en wat het leven waardevol maakt.
Centraal staat het verhaal van Dian Sahertian-Boers, een jonge vrouw die in de fleur van haar leven te horen krijgt dat ze ongeneeslijk ziek is. In haar woorden klinkt openheid en levenslust. Hoe keek Sahertian-Boers naar haar sterfelijkheid? Wat waren haar verlangens? Betekende de dood voor haar het einde, of zou zij op een andere manier voortleven?
De gesprekken tussen Sahertian-Boers en Razawi Khorasani vormen het kloppend hart van ‘Heartbeats’: een voorstelling die de dood niet uit de weg gaat, maar juist laat zien wat leven betekenis geeft.
EN. An intimate and compelling story about life and farewell. A performance that moves and unsettles, yet also offers space for comfort, imagination and what makes life meaningful.
At the heart of the performance is the story of Dian Sahertian-Boers, a young woman who, in the midst of life, was told she had an incurable disease. In her words we hear openness and a deep love of life. How did Sahertian-Boers see her own mortality while still in her prime? What did she long for? Did she see death as the end, or would she live on in another way? The conversations between Sahertian-Boers and Razawi Khorasani form the beating heart of ‘Heartbeats’: a performance that does not shy away from death, but instead reveals what gives life meaning.
Handgeschreven: Is mijn angst om te sterven een angst voor het grote niets?

[bookmark: _Toc231310300]Sonder
Nieuwe creatie
Yves Degryse & Alva Ishii / BERLIN & ntgent
Handgeschreven: (Niet) alles is A.I.
Praktisch
· 18 tot 28 februari 2027
· Ntgent Schouwburg
· 15 – 28 euro
· NL gesproken
· EN boventiteling
· Gebarentolk en audiodescriptie op 22 en 28 februari 2027
NL. Hoe lang kan een rouwende echtgenoot denkbeeldige gesprekken voortzetten? Kan artificiële intelligentie een weduwnaar en zijn dierbare vrouw herenigen, fysiek in het hier en nu? Wat doet technologie met onze meest intieme ervaringen?
Beeldend kunstenaar Kaat Pype verloor onverwacht haar moeder. Vanuit de band met haar vader en hun gedeelde rouw, ontwikkelde ze een fotografieproject. Ze fotografeerde hem in de huizen van alleenstaande vrouwen uit zijn generatie - interieurs waar óók iemand wordt gemist - alsof hij er al twintig jaar woont. Regisseur Yves Degryse filmde deze ontmoetingen en maakte een making-of-documentaire. Kaat, haar vader en Yves staan samen met muzikant Berlinde Deman op scène. Op het podium praat hij met zijn overleden vrouw. Elke avond opnieuw. Elke avond anders.
In ‘Sonder’, een innovatieve samenwerking van NTGent met Wintercircus, wordt de grens tussen leven en dood tijdelijk opgeheven door artificiële intelligentie.
Waar Orpheus in de Griekse mythe de onderwereld binnendringt om zijn geliefde Eurydice terug te halen, gebruikt ‘Sonder’ technologie om de stem, de aanwezigheid en zelfs het fysieke voorkomen van een overleden vrouw opnieuw op te roepen. De voorstelling schuift zo een hedendaagse variant naar voren van een oeroud motief: de poging om de doden dichtbij te houden.
De technologie in ‘Sonder’ is geen wondermiddel, maar een opening. Een opening waardoor liefde nog even kan ademen, voordat de stilte haar opnieuw inhaalt.
Na de voorstelling op zaterdag 27.02 is het mogelijk om samen met rouwdeskundige Uus Knops te reflecteren over hoe deze voorstelling jou raakte in jouw rouw. Dit nagesprek is gratis, inschrijven is niet nodig.
EN. How long can a grieving partner carry on imagined conversations? Can artificial intelligence reunite a widower and his beloved wife, physically, here and now? What does technology do with our most intimate experiences?
The visual artist Kaat Pype lost her mother unexpectedly. Her bond with her father and their shared grief led to a photography project. She photographed him in the houses of single women of his generation - interiors where someone else’s absence is felt - as if he had lived there for twenty years. Director Yves Degryse filmed these encounters and created a ‘making of’ documentary. Kaat, her father and Yves stand on stage with the musician Berlinde Deman. On stage, the father talks to his late wife. He does the same every evening. Differently every time.
In ‘Sonder’, an innovative coproduction with Wintercircus, the divide between life and death is temporarily elided by artificial intelligence. Whereas Orpheus goes down into the underworld to retrieve his beloved Eurydice in the Greek myth, Sonder uses technology to evoke the voice, presence and even the physical appearance of a woman who has died. In this way, the play proposes a contemporary variant of an ancient motif: the attempt to keep the dead close.
The technology in ‘Sonder’ is not a miracle cure but an opening. An opening that allows love to breathe for a moment longer before silence catches up with it again.
Colofon
· Concept: Yves Degryse, Alva Ishii & Kaat Pype
· Script & regie: Yves Degryse & Alva Ishii
· Met: Denis Pype (Vake) / Lieve Fonteyne (Moeke) / Kaat Pype
· Live muziek: Berlinde Deman
· Dramaturgie: Matthias Velle
· Artistieke medewerking: Beyond The Spoken / Barbara Raes
· Video: Geert De Vleesschauwer
· Licht: Dennis Diels
· Decor: Manu Siebens
· Styling: Marij de Brabandere
· Compositie muziek & soundscape: Peter Van Laerhoven
· Digital imaging: Joni De Borger & Stijn Jansen
· Coproductie: La mac - Maison des arts de Créteil / Fondazione Romaeuropa Arte et Cultura / de singel / Wintercircus
Handgeschreven: Ewel, gene pieper meer dan? 

[bookmark: _Ref230686756][bookmark: _Toc231310301]For Real Festival
Podiumkunstenfestival rond nieuwe technologie
Praktisch
· 18 januari tot 21 februari 2027
NL. NTGent, 30cc Leuven en Cultuurcentrum Brugge stellen met trots For Real voor, een gloednieuw reizend festival dat drie steden en drie schouwburgen verenigt rond een programma met als focus nieuwe technologieën in de podiumkunst. De drie partners hebben zich verenigd in een nieuw netwerk dat samen onderzoekt, ontwikkelt, reflecteert en programmeert.
Vanaf 2028 vindt For Real tegelijk in Gent, Leuven en Brugge plaats. Tijdens seizoen 26- 27 draaien de drie organisatoren warm met een eigen bètaversie. In februari 2027 is er in Gent, in samenwerking met lokale partners, op één week tijd de wereldpremière van het diepmenselijke en hoogtechnologische ‘Sonder’ van Yves Degryse, berlin & NTGent, een schurend debat en de Belgische première van de “wonderschone minimalistische ai-opera” ‘Artificial by Nature’ (Volkskrant, vijf steren). In diezelfde maand vindt in Brugge gamefestival Playtime 20.27 plaats. 30cc Leuven bijt de spits af in november 2026 met een vijfdaags programma waarin vr, ai en robotica in dialoog gaan met muziek, theater en circus.
For Real Gent 2027 is een samenwerking met Wintercircus, kopergietery, viernulvier, campo en gum – Gents Universiteitsmuseum & Plantentuin.
EN. NTGent, 30CC Leuven and Cultuurcentrum Brugge are proud to present For Real, a brand-new travelling festival that unites three cities and three theatres in a programme focused on new technologies in the performing arts. The three partners have teamed up in a new network for research, development, reflection and programming.
From 2028 onwards, For Real will be held simultaneously in Ghent, Leuven and Bruges, but the organisers will get things going in the 26-27 seasons with their own ‘beta’ version. In February 2027 there will be three events in Ghent in the space of one week, in collaboration with local partners: the world première of the profoundly human and high-tech Sonder by Yves Degryse, berlin & NTGent, an incisive debate, and the Belgian première of the “gorgeous, minimalist ai opera” Artificial by Nature (Volkskrant, five stars). In the same month, Bruges will host the gaming festival Playtime 20.27. 30CC Leuven will get things going in November 2026, with a five-day programme where VR, AI and robotics engage in dialogue with music, theatre and circus.
For Real Gent 2027 is a partnership with Wintercircus, kopergietery, viernulvier, campo and gum – Ghent University Museum and Botanical Garden.

[bookmark: _Toc231310302]Wavelength
Te gast
Haider Al Timimi & Lucius Romeo-Fromm / Antigone
Praktisch
· 23 februari 2027
· Ntgent Minard
· 15 - 25 euro
· EN gesproken
· NL boventiteling
· Dit is een copresentatie met kopergietery
Handgeschreven: The heat is on
NL. Wavelength is de theatrale uitwerking van een echt gesprek tussen Haider Al Timimi en Lucius Romeo-Fromm over onze gepolariseerde wereld. Ze deelden hun bezorgdheden over de wereld: over echokamers, cancel culture, onze plek in de kosmos en wereldbeelden die zo ver uit elkaar drijven dat samenleven onmogelijk lijkt. Van daaruit gaan ze al dansend op zoek naar een mogelijk antwoord.
Romeo-Fromm en Al Timimi dansen een gesprek. Maar zal het eindigen in een duet of in een duel? Botsende meningen, misverstanden, gevoeligheden en frustraties liggen op de loer. Ze gaan de strijd aan met de wapens die ze hebben: hun woorden en de taal van dans. Ze luisteren, roepen en fluisteren in een beladen pas-de-deux.
EN. Wavelength is the theatrical development of a real conversation between Haider Al Timimi and Lucius Romeo-Fromm about our polarised world. They shared their concerns for the world with each other: about echo chambers, cancel culture, our place in the cosmos and world views that are drifting so far apart that living together in society seems to be impossible. From that starting point, they dance their search for a possible answer.
Romeo-Fromm and Al Timimi dance a conversation. But will it end in a duet or a duel? Clashing opinions, misunderstandings, sensitivities and frustrations lie in wait. They take each other on with the weapons they have: their words and the language of dance. They listen, shout and whisper in a highly charged pas-de-deux.

[bookmark: _Toc231310303]Artificial by Nature
Te gast
Nineties & Annelinde Bruijs
Praktisch
· 25 februari en 26 februari 2027
· Ntgent Minnemeers
· 15 - 25 euro
· EN gesproken
· NL boventiteling
· Dit is een onderdeel van For Real Festival 
NL. In regie van Anne Maike Mertens bezingen Annelinde Bruijs en Yannick Noomen als twee observerende robots het mens-zijn met een goede vleug humor en filosofie. Geïnspireerd door filosoof Helmuth Plessner onderzoekt theatercollectief Nineties de kunstmatigheid van de mens: met behulp van onder andere taal, cultuur en technologie geeft de mens zijn eigen leven vorm.
Een muzikale ode aan de ploeterende mens, altijd op weg iets te worden; in het beste geval zichzelf.
EN. Annelinde Bruijs and Yannick Noomen play two observing robots who celebrate humanity with humour and philosophy. Inspired by the philosopher Helmuth Plessner, Nineties explore human artificiality: how humans shape their own lives through language, culture and technology. Anne Maike Mertens directs this musical ode to humans who are always striving, always on the way to something. At best, on their way to becoming themselves.

[bookmark: _Toc231310304]Confessie
Te gast
Bruno Vanden Broecke & Raven Ruëll
Handgeschreven: Ik wil schreeuwen maar het lukt me niet, het lukt me alweer niet voor mezelf op te komen, waarom is dat zo moeilijk
Praktisch
· 2 en 3 maart 2027
· Ntgent Schouwburg
· 15 - 28 euro
· NL gesproken
NL. Als jonge kunstenaar werd Lasse Vonck door pers en publiek tot wonderkind uitgeroepen en bejubeld. Dertig jaar later is dat niet meer het geval. Dat de mensen hem met de jaren vergeten zijn, vindt hij een te dragen lot, maar hij is op de dool; hij zoekt een doel, zin. Op een lentedag zonder glans is Lasse bij het ontwaken zodanig vervreemd van zichzelf dat hij niet meer goed weet wie hij is. Hij kan zelfs niet meer spreken.
‘Confessie’ is geïnspireerd op het tijd- en weergaloze verhaal De Gedaanteverwisseling van Franz Kafka. Het schetst een portret van de mens als stil protest. Confessie is een nieuwe theatertekst van Raven Ruëll, geschreven voor en gespeeld door Bruno Vanden Broecke. Ze maken al 25 jaar voorstellingen samen, waaronder ‘Missie’ (2007), ‘Para’ (2016) en ‘Klink’ (2023).
EN. Lasse Vonck was once a young artist hailed by the press and public as a prodigy. Thirty years later, things have changed. He can put up with the fact that people have forgotten him over the years, but he’s lost, looking for a purpose, for meaning. One dull spring day, Lasse wakes up so alienated from himself that he doesn’t really know who he is anymore. He can no longer even speak.
‘Confessie’ is inspired by the timeless, incomparable story Metamorphosis by Franz Kafka. It paints a portrait of a human being as a silent protest. Confessie is a new play by Raven Ruëll, written for and acted by Bruno Vanden Broecke. The pair have been making productions together for 25 years, including ‘Missie’ (2007), ‘Para’ (2016) and ‘Klink’ (2023).

[bookmark: _Toc231310305]How to be Many Mothers (in the City?)
Focusprogramma rond de vele vormen van 'moederen'
Handgeschreven: Wanneer moeders verschijnen in de publieke ruimte, wordt die ruimte politiek
Praktisch
· 6 en 8 maart 2027
NL Vorig seizoen organiseerde NTGent samen met Kaaitheater het focusprogramma How to be Many Mothers. Welke ideeën en idealen leven er over ‘moederschap’, grotendeels gedefinieerd door patriarchale systemen, en wat is het verschil met ‘moederen’, een praktijk waarin het zorgen zelf centraal staat? Een namiddag van reflectie, workshops, debat, rituelen en muziek.
Op 6 maart 2027 organiseert NTGent opnieuw How to be Many Mothers. Deze keer met de focus op de stad en de stedelijke ruimte als genderbepaald landschap. In ‘Feminist City: Claiming Space in a Man-Made World’ stelt Leslie Kern hoe steden zijn opgebouwd rond mannelijke ervaringen en hoe dit het dagelijkse leven van vrouwen, in het bijzonder moeders, structureel bemoeilijkt. Zich verplaatsen in de stad betekent voor velen niet simpelweg van a naar b gaan.
Het betekent manoeuvreren met een kinderwagen over een smalle stoep, zoeken naar een plek om te voeden, sneller stappen in een slecht verlichte straat. De stad maakt zorgarbeid onzichtbaar en duwt moederschap naar de privésfeer. Borstvoeding geven in het openbaar, een traag manoeuvre met de kinderwagen, meer tijd nemen om met kinderen de bus af te stappen, het zijn voorbeelden van ruimtelijk verzet. Wanneer moeders verschijnen in de publieke ruimte, wordt die ruimte politiek.
Op 8 maart 2027 nodigt ‘How to be Many Mothers (in the City?)’ je uit om samen te wandelen, het tempo van de stad te vertragen en de ritmes van zorg zichtbaar maken. Moeders claimen de stad en stellen een nieuwe verbeelding voor: een stad waarin zorg centraal staat.
Dit programma is onderdeel van What holds us, een duurzame samenwerking tussen drie kunstenhuizen in drie verschillende steden. De Studio, Kaaitheater en NTGent verbinden de komende jaren hun curatoriële praktijk in Antwerpen, Brussel en Gent tot één coherent onderzoek naar ‘moederen’ als collectieve, politieke en stedelijke praktijk. Centraal staat de vraag: hoe herschrijven we het begrip ‘moeder’ - van geïsoleerde privérol naar gedeelde, zichtbare kracht die ruimte opeist in kunst, beleid en publieke ruimte?
In Brussel: ‘How to be Many Mothers’ | Kaaitheater, 21 tot 29 januari, ligt de focus op de diversiteit aan narratieven: hoe ervaren transpersonen of mensen met een beperking de maatschappelijke normen, aannames en de medische mogelijkheden met betrekking tot moeder worden? Wat voor verrassende verbeelding en praktijk zetten ze daar tegenover? Welke vernieuwende, speculatieve vormen van familie recht zijn nodig voor een veranderende praktijk van zorgen en moederen?
In Antwerpen: ‘SCH/OUDERS’ | De Studio, 21 februari. In deze editie wordt het politieke en beleidsmatige aspect van die verbeelding aangescherpt: ouderschap als maatschappelijke kracht, het formuleren van alternatieven voor instituties en infrastructuren, en het mobiliseren van stemmen uit kunsten om concrete maatschappelijke verandering te omarmen en ontwerpen.
In Gent: ‘How to be Many Mothers’ | NTGent: 6 maart. ‘How to be Many Mothers (in the city?)’ | wandeling in de stad: 8 maart. Verwacht je aan een boeiend programma met lezingen, performances, salongesprekken, workshops, rituelen en veel verbeeldingskracht. Meer info volgt in het najaar op de websites van de respectievelijke huizen.
EN. Last season, NTGent and Kaaitheater organised the focus programme How to be Many Mothers together. What ideas and ideals do we have about ‘motherhood’, mostly defined by patriarchal systems, and what is the difference with ‘mothering’, a practice in which care itself is central?
On 6 March 2027, NTGent is organising ‘How to be Many Mothers’ again. This time, the focus is on the city and urban space as a landscape defined by gender. In ‘Feminist City: Claiming Space in a Man-Made World’, Leslie Kern shows how cities are built around male experiences and how this makes the daily lives of women, and mothers and carers in particular, structurally more difficult. For many, moving around the city is not simply going from a to b. It means manoeuvring with a pushchair along narrow pavements, looking for a spot to feed the baby, or walking faster down a poorly lit street. The city makes care work invisible and pushes motherhood into the private sphere. Breastfeeding in public, manoeuvring slowly with the pushchair and taking more time to get off the bus with children are examples of spatial resistance. When mothers appear in public space, the space becomes political.
On 8 March 2027, ‘How to be Many Mothers in the City’ invites you to walk together, slow down the pace of the city and make the rhythms of care visible. Mothers claim the city and imagine it in a new way: a city focused on care. This programme is part of What Holds Us, a long-term collaboration between three arts centres in three different cities. De Studio, Kaaitheater and NTGent bring their curatorial practices together in Antwerp, Brussels and Ghent over the coming years in a single, coherent investigation into ‘mothering’ as a collective, political, urban practice. The key question: how can we rewrite the concept ‘mother’, turning it from an isolated, private role into a visible, shared force that claims its place in art, policy and public space?
In Brussels: How to be Many Mothers | Kaaitheater, 21-29 January, focuses on the diversity of narratives: how do trans people or people with a disability experience the societal norms, assumptions and medical possibilities connected to becoming a mother? What surprising imaginings and practices do they bring as a counterweight? What innovative, speculative forms of family law are required for a changing practice of caring and mothering?
In Antwerp: ‘SCH/OUDERS’ | De Studio, 21 February. This edition homes in on the political and policy-related aspect of this imagining: parenthood as a social power, the formulation of alternatives for institutions and infrastructures, and the mobilisation of voices from the arts to embrace and design concrete social change.
In Ghent: ‘How to be Many Mothers’ | NTGent, 6 March + ‘How to be Many Mothers in the City’, city walk | 8 March.
Expect an exciting programme of lectures, performances, discussions, workshops, rituals and powerful imagination. More information to follow in the autumn, on the respective arts centres’ websites.
· 29 oktober 2026
‘Fatherload’
David Labi / Martha!tentatief
Ntgent Minard
· 23 januari 2027
‘Second Trimester’
Krishna Istha & Geetha Shankar
Kaaistudio's
· 3 april 2027
‘Mami’
Mario Banushi
Théâtre de Liège

[bookmark: _Toc231310306]Perzen. Triomf van empathie
Herneming
Chokri Ben Chikha / Action Zoo Humain & ntgent
Praktisch
· 11 tot 13 maart 2026
· Ntgent Schouwburg
· 15 - 28 euro
· NL / EN gesproken
· NL / EN boventiteling
“De meest radicale poging om de toeschouwer bewust te maken van de genocide in Gaza (…).” - Apache.be (BE)
NL. In deze voorstelling onderzoekt Chokri Ben Chikha samen met zes performers wat de plaats is van empathie in de genocidale oorlog tussen Israël en Palestina. Ze doen dit door te kijken naar een van de oudste toneelstukken uit de geschiedenis: ‘Perzen’ van de Griekse schrijver Aischylos.
‘Perzen’ van Aischylos gaat over een oorlog tussen de Grieken en de Perzen, waarbij de schrijver zelf tegen de Perzen heeft gevochten. De vraag die centraal staat is: had Aischylos empathie en begrip voor zijn vijand, of wilde hij vooral laten zien hoe superieur de Grieken waren? Door deze vragen te stellen, zoeken de performers naar verbanden tussen dit oude verhaal en de huidige genocide. ‘Perzen. Triomf van empathie’ balanceert tussen kunst en realiteit, opportunisme en empathie.
EN. In this production, Chokri Ben Chikha and six performers investigate the place of empathy in the genocidal war between Israel and Palestine. They do this in the light of one of the oldest plays in history, ‘The Persians’ by the Greek writer Aischylos.
‘The Persians’ by Aischylos is about a war between the Greeks and the Persians; the author himself fought against the Persians. The key question is: did Aischylos have empathy and understanding for his enemy, or was his main aim to show how superior the Greeks were? By asking these questions, the performers seek connections between this old story and today’s genocide.
‘Perzen. Triomf van empathie’ balances between art and reality, opportunism and empathy.

[bookmark: _Toc231310307]Ceci n’est pas Noire: Act II
Te gast
Alesandra Seutin / KVS
Praktisch
· 12 en 13 maart 2027
· Ntgent Minnemeers
· 15 - 22 euro
· EN gesproken
· NL & FR boventiteling
NL. Wat betekent het om zowel witte Europese als zwarte Zuid-Afrikaanse roots te hebben? Voor Alesandra Seutin is het een constante onderhandeling tussen intimiteit en blootstelling, kwetsbaarheid en projectie.
‘Ceci n’est pas Noire: Act II’ gaat over het aanvaarden van innerlijke spanningen tijdens de ontdekking van je eigen waarheid. Gebaren, vocals en live klanken vervlechten zich en roepen zo herinneringen op, doorkruisen geografische en persoonlijke landschappen en onthullen de gelaagde complexiteit van een hybride identiteit.
Beleef deze intieme maar doelgerichte reis waarin Alesandra Seutin je uitnodigt om het lichaam te beschouwen als een ruimte van herinnering, verbeelding, kwetsbaarheid en - finaal - kracht.
EN. What does it mean to have both white European and Black South African roots? For Alesandra Seutin, it is a constant negotiation between intimacy and exposure, vulnerability and projection.
‘Ceci n’est pas Noire: Act II’ is about accepting inner tensions within the discovery of your own truth. Gestures, vocals and live sounds intertwine and evoke memories, cross geographical and personal landscapes, and reveal the many-layered complexity of a hybrid identity.
Experience this intimate but focused journey in which Alesandra Seutin invites you to consider the body as a site of memory, imagination, vulnerability and - finally - strength.

[bookmark: _Toc231310308]A Place of Safety
Te gast
Kepler-452
Praktisch
· 19 en 20 maart 2027
· Ntgent Minnemeers
· 15 - 22 euro
· EN, IT, SP & PT gesproken
· EN & NL boventiteling
· PROSPERO NEW Platform is co-funded by the Creative Europe programme of the European Union.
NL. Het Italiaanse theatergezelschap Kepler-452 gaat aan boord van de Sea-Watch 5, een schip dat zoeken reddingsmissies uitvoert op de Middellandse Zee. De kunstenaars weten niet precies waar ze naar op zoek zijn; ze weten alleen dat ze al heel lang berichten opvangen over wat zich op amper enkele kilometers voor de Italiaanse kust afspeelt. Misschien wordt het tijd om met eigen ogen te zien wat er gaande is op de dodelijkste migratieroute ter wereld. Tijdens deze missie redden ze 156 mensen, die later aan wal worden gebracht in de ‘place of safety’, La Spezia - een veilige haven in Italië op vier dagen varen van de reddingslocatie.
Een intieme reflectie over wat Europa wil zijn, wat het niet is, en wat het zou kunnen worden.
EN. An Italian theatre company, Kepler-452, boards a ship conducting search and rescue missions in the central Mediterranean, the Sea-Watch 5. They are not entirely sure what they are looking for; they only know that for a long time, that they have been hearing about what happens just a few kilometres off the Italian coast for a long time. Perhaps the moment has arrived to go and see for themselves what is happening along the deadliest migration route in the world. During this mission, they rescue 156 people, who are later put ashore at the “place of safety” of La Spezia, a safe port in Italy, four days sailing away from the rescue location.
An intimate reflection on what Europe aspires to be, what it is not, and what it could become.

[bookmark: _Toc231310309]EOL. End of Life
Te gast
Victoria Halper & Kai Krösche / DARUM
Praktisch
· 24 tot 27 maart 2027
· Ntgent Minnemeers
· 15 - 22 euro
· EN gesproken
· PROSPERO NEW Platform is co-funded by the Creative Europe
programme of the European Union.
NL. Hoe voelt een verlaten virtuele wereld aan? Hoeveel leven schuilt er nog in de digitale reconstructie van een overleden persoon?
‘EOL. End of Life’ laat ons naar een niet zo verre toekomst kijken door de lens van een Meta Quest 3 virtual reality-headset. Toeschouwers kruipen in de rol van ‘ingehuurde freelancer’ bij het fictieve multimiljardenbedrijf irl (Imaginary Reality Landscapes). Als freelancer moeten ze beslissen welke verlaten werelden nog bestaansrecht hebben in de virtuele utopieën van het metaversum van morgen - en welke voorgoed moeten worden gewist. In ‘EOL. End of Life’ gaan de virtuele reizigers de confrontatie aan met diverse beloopbare 3d-omgevingen, die elk de sporen dragen van hun menselijke scheppers.
EN. What do abandoned virtual worlds feel like? How much life remains in the digital reconstruction of a deceased person?
‘EOL. End of Life’ allows us to gaze into a not-sodistant future through the lens of a Meta Quest 3 virtual reality headset. The audience steps into the role of an ‘outsourced freelancer’ for the fictional multibillion-dollar corporation irl (Imaginary Reality Landscapes). As freelancers, they must decide which abandoned worlds still deserve to exist in the virtual utopias of tomorrow’s metaverse, and which should be permanently erased.
‘EOL. End of Life’ confronts these virtual travelers with a range of walkable 3d environments, each containing remnants of their human creators.
Handgeschreven: The use of VR headsets is at your own risk

[bookmark: _Toc231310310]R2D2 _OR_NOT_2B2
Te gast
De Warme Winkel & Schauspiel Hannover
Praktisch
· 26 maart 2027
· Ntgent Schouwburg
· 15 - 28 euro
· NL gesproken
NL. Is Hamlet nog steeds de kroon op het menselijke scheppingsvermogen? Of neemt AI langzaam het stokje over, nu machines ook het domein van creativiteit binnendringen? Zoals Hamlet ooit op de drempel stond van middeleeuwen naar renaissance, staan wij nu op de drempel van een digitaal tijdperk.
De angst voor een overname door machines is groot; aangewakkerd door miljardenbedrijven waarvan de ‘leiders’ allang de sleutelfiguren zijn in deze ontwikkeling. Maar zijn ook deze machthebbers niet producten van de menselijke soort, die ondanks morele waarden al sinds mensenheugenis de wereld, dieren en elkaar uitbuit? Zou een AI, een onomkoopbare en corrigerende instantie, misschien zelfs redding kunnen brengen?
EN. Is Hamlet still the culmination of human creative powers? Or is AI gradually taking over now that machines are also encroaching on the domain of creativity? Just as Hamlet once stood on the threshold between the Middle Ages and the Renaissance, we are now at the doorway of a digital age.
The fear of being taken over by machines is great, fuelled by billion-dollar businesses whose ‘leaders’ have long been considered key figures in this development. But aren’t these powerful people also products of the human species, which despite its moral values has been exploiting the world, animals and each other since time immemorial? Might an AI, an uncorruptible and correcting entity, even offer salvation?

[bookmark: _Toc231310311]Mami
Te gast
Mario Banushi
Praktisch
· 3 april 2027
· Théâtre de Liège
· 15 - 31 euro
· Geen gesproken taal / No spoken language
· bus-kruit
· Internationale theaterproducties touren gaat altijd gepaard met een impact op het milieu. Om die impact te beperken, kiest NTGent ervoor om deze topproductie niet in eigen zaal te tonen, maar naar
een partnertheater te gaan met de bus: Théâtre de Liège. Ticketkopers krijgen tijdens de busrit ook een inleiding aangeboden.

NL. Mario Banushi wordt internationaal geprezen als het wonderkind van het Griekse theater. Waar zijn eerdere werk rouw thematiseerde, draait het in Mami om de bron van het leven. Geïnspireerd door persoonlijke ervaringen creëert Banushi een onheilig altaar voor de moeder-kindrelatie. Om het te vieren. Om het uit te drijven. Om het te vullen met geloften en vervloekingen. Om er verliefd op te worden. Want, zoals hij zelf opmerkt: “Ik heb altijd gezegd dat geboorte liefde in omgekeerde richting is.”
Het podium wordt een landschap van herinnering. Even onheilspellend als vertrouwd. De performers, gehuld in stilte, creëren momenten van diepe ontroering en sporen ons aan onze eigen herinneringen, onze eigen relaties en de emotionele erfenis die we met ons meedragen te herkennen en onder ogen te zien. Een visueel gedicht over de moeder-kindrelatie. Een voorstelling die een eerbetoon is aan de vrouwen die ons hebben grootgebracht.
EN. Mario Banushi is hailed internationally as the wunderkind of Greek theatre. If, in his previous works, the theme was mourning, in Mami it is the source of life. Drawing inspiration from personal experiences, Banushi creates an unholy shrine to the mother-child relationship. To celebrate it. To exorcise it. To fill it with vows and curses. To fall in love with it. For, as he himself notes, “I have always said that birth is love in reverse.”
The stage becomes a landscape of memory. As eerie as it is familiar. The performers, immersed in silence, create moments of profound emotion and urge us to recognise and confront our own memories, our own relationships, and the emotional legacy we carry. A visual poem about the mother-child relationship. A show that is a tribute to the women who nurtured us.
Handgeschreven: a hymn to all women who raised us




[bookmark: _Toc231310312]Summit Gent
Herneming
Ontroerend Goed & ntgent
Praktisch
· 7 en 8 april 2027
· Ntgent Schouwburg
· 15 - 28 euro
· NL gesproken
“‘Summit’ benadrukt de kracht van de verbeelding en zo de macht van het theater. Het is geen toeval dat in autoritaire regimes de kunsten vaak worden geviseerd.” – Drie sterren van de Standaard (België)
Handgeschreven: U bent uitgenodigd op een summit.
NL. Je houdt ervan om de werkelijkheid te zien zoals je ze nog niet zag. Daarom kies je voor theater. Maar of er altijd fictie te zien zal zijn, dat kan Ontroerend Goed niet beloven.
‘Summit’ tast de grenzen af tussen feit en fictie, geloof en twijfel, schoonheid en gruwel. Wat gebeurt er wanneer woorden waarheid lijken, maar het niet helemaal zijn? Wanneer we iets wíllen geloven, ook al weten we beter?
Met ‘Summit’ onderzoekt Ontroerend Goed de kracht van taal en ons eeuwige verlangen naar betekenis. Een voorstelling die niet vraagt om te kiezen wat echt is, maar uitnodigt om te durven geloven wat we kunnen verbeelden.
EN. You like to see reality in a way you’ve never seen it before. That’s why you choose theatre. But whether what you’ll see is always fiction - that, Ontroerend Goed cannot promise.
‘Summit’ explores the boundaries between fact and fiction, belief and doubt, beauty and horror. What happens when words seem to be true, but aren’t quite? When we want to believe something, even though we know better?
With ‘Summit’, Ontroerend Goed examines the power of language and our eternal longing for meaning. A performance that doesn’t ask you to decide what’s real, but invites you to believe in what we can imagine.

[bookmark: _Toc231310313]True Copy
Herneming
Yves Degryse & Bart Baele / BERLIN
· 13 en 14 april 2027
· Ntgent Schouwburg
· 15 - 31 euro
· NL gesproken
· Nagesprek over de ‘onbetrouwbare verteller’ met Luanda Casella op 13 april 2027
“Soms is het gewoon heerlijk om bedrogen te worden.” – Vier sterren van De Standaard (België)
NL. Op 6 mei 1994 vallen de gendarmes binnen op het Franse landgoed van Geert Jan Jansen. Ze stoten er op werken van grootmeesters als Picasso, Dalí, Appel, Matisse en Hockney. Meestervervalser Jansen weet gedurende meer dan twintig jaar de kunstwereld op te lichten. Hij doet dit zo overtuigend dat Picasso en Appel nietsvermoedend echtheidscertificaten uitschrijven bij werk dat hij maakt. Vandaag hangen er in musea wereldwijd nog steeds enkele werken waarvan niemand vermoedt dat ze eigenlijk van Jansen komen. Een spellingsfout in een certificaat dat hij uitschrijft bij zijn werk, doet hem uiteindelijk de das om.
Verschillende werelden en realiteiten vloeien samen op het podium. Welke waarde heeft de waarheid nog? En is het soms niet verfrissender om mee te kunnen gaan in een mooi vormgegeven leugen?
EN. On May 6, 1994, the gendarmes break into Geert Jan Jansen’s French country estate, where they find works by the likes of Picasso, Dalí, Appel, Matisse and Hockney. For more than twenty years, Jansen has managed to fool the art world, so convincingly that Picasso and Appel themselves unwittingly provided certificates of authenticity for his creations. To this day, museums worldwide are exhibiting works by Jansen which nobody would single out as forgeries. A spelling mistake eventually exposes Jansen’s illicit activity.
Different worlds and realities blend into each other on stage. What value does truth still have? And isn’t it sometimes more refreshing to be able to go along with a beautifully designed lie?

[bookmark: _Toc231310314]Vondels Angels
Te gast
Sarah Moeremans & Het Zuidelijk Toneel
Praktisch
· 16 april 2027
· Ntgent Schouwburg
· 15 - 28 euro
· NL gesproken
NL. In ‘Vondels Angels’ dalen Sarah Moeremans en Joachim Robbrecht af naar de glibberigste diepten van de hel. Abseilen maar, met het voltallige ensemble, helmen en hoofdlampjes. Uit de heetste lavameren vist het gezelschap de rebellerende engelen uit Vondels wereldvermaarde stuk Lucifer. Weet je nog hoe die daar terechtkwamen? Omdat ze in opstand kwamen tegen Gods waanzinnige beslissing om de onvolmaakte mens boven hen te verheffen (organise your own feedback zou je zeggen, maar nee).
En kijk nu, 400 jaar na Vondel, lijkt het erop dat de mens zijn zorgplicht voor de wereld én zijn medemens volledig verzaakt. Met vlammende woorden, nieuw vuur en nietsontziende vragen nemen de engelen het opnieuw op tegen God, moraal en menselijk falen. U reist mee richting hemelpoort als reservist in de comebacktour van de gevallen engelen. Moge Angels Intelligence ons redden.
EN. In ‘Vondels Angels’, Sarah Moeremans and Joachim Robbrecht descend into the slipperiest depths of hell. Time to abseil, together with the full ensemble, helmets strapped on and headlamps blazing. From the hottest lakes of lava, they haul up the rebellious angels from Vondels world-famous play Lucifer. Remember how they ended up there? They dared to rebel against God’s absurd decision to elevate imperfect humankind above them (organise your own feedback, you might say, but no).
Now, 400 years after Vondel, humanity appears to have utterly neglected its duty of care toward the world and one another. With blazing words, renewed fire, and merciless questions, the angels once again challenge God, morality, and human failure. Travel toward the gates of heaven as a reservist on the fallen angels’ comeback tour. May Angels’ Intelligence save us all.
Handgeschreven: De comebacktour van de gevallen engelen 

[bookmark: _Toc231310315]Marx
Te gast
Stefaan Van Brabandt / De Verwondering & Het Zuidelijk Toneel
Praktisch
· 20 en 21 april 2027
· Ntgent Schouwburg
· 15 - 31 euro
· NL gesproken
NL. De afgelopen tien jaar schreef en regisseerde filosoof en theatermaker Stefaan Van Brabandt vijf toneelstukken over grote denkers. Van hun tragikomische levens en inspirerende ideeën maakte hij telkens toegankelijk, sprankelend theater. Filosofen van vlees en bloed, vertellen in een taal die beklijft. Theater dat doet lachen, ontroert én aan het denken zet.
In april 2027 herneemt hij zijn volledige filosofencyclus met de originele bezetting, in vijf Vlaamse steden tegelijk. Elke week wisselen de voorstellingen van stad, zodat elke filosoof langs alle vijf passeert: een carrousel van denkers.
Bij NTGent hebben we de theatermonoloog Marx te gast, gespeeld door Johan Heldenbergh. Hij kijkt terug op het bewogen leven en denken van een van de invloedrijkste denkers uit de geschiedenis. Waarin heeft Marx zich vergist? En waarin heeft hij gelijk gekregen? In welk opzicht is zijn filosofie vandaag nog steeds relevant en bevrijdend? In tijden van onzekerheid en groeiende ongelijkheid is de theatermonoloog Marx een confronterend, kritisch en gloedvol pleidooi voor vrijheid en menselijke waardigheid.
EN. Over the past ten years, the philosopher and theatre maker Stefaan Van Brabandt has written five plays about major thinkers. Each time, he has turned their tragicomic lives and inspiring ideas into accessible, scintillating theatre. Stories of flesh and blood philosophers, told in a language that fascinates. Theatre that makes you laugh and moves you as well as being thought-provoking.
In April 2027, he will reprise his entire cycle of philosophers with the original cast, in five Flemish cities at once. Every week, the plays will swap cities so that each philosopher visits all five, in a carousel of thinkers.
NTGent will host the dramatic monologue Marx, played by Johan Heldenbergh, in which one of the most influential thinkers in history looks back on his turbulent life and philosophy. What was Marx wrong about? And where has he been proved right? How is his philosophy still relevant and liberating today? In times of uncertainty and growing inequality, the dramatic monologue Marx is a confrontational, critical and passionate plea for freedom and human dignity.
Handgeschreven: De geschiedenis herhaalt zich. Eerst als tragedie, daarna als klucht. 



[bookmark: _Toc231310316]Dit is water
Te gast
De Nwe Tijd & DE HOE
Praktisch
· 7 en 8 mei 2027
· Ntgent Minnemeers
· 15 - 25 euro
· NL en EN gesproken
NL. Hoe leid je een betekenisvol leven? Dat was het uitgangspunt van de speech This is Water van David Foster Wallace. De Amerikaanse schrijver las de tekst in 2005 op de diploma-uitreiking van een prestigieuze hogeschool voor een publiek van studenten op de drempel van het volwassen leven. Dat deed hij zwetend. Je zou voor minder, want hoe geef je jonge mensen in godsnaam advies als je het zelf allemaal niet meer weet?
Tweeëntwintig jaar later zijn de leden van De Nwe Tijd en de hoe precies even oud als Wallace was toen hij zijn speech gaf. In het tweede deel van de trilogie die ze rond zijn oeuvre en persona maken, denken ze samen na over een betekenisvol leven. Hoe kan je aan een jongere generatie doorgeven wat je slechts met veel aarzeling voor jezelf durft omschrijven als ‘wijsheid’?
‘Dit is water’ is een gulle voorstelling met en over goede raad - én over de (on)mogelijkheid om die op te volgen.
EN. How do you lead a meaningful life? That was the premise of the speech This is Water by David Foster Wallace. The American writer read the text in 2005 at the graduation ceremony of a prestigious college, for an audience of students on the cusp of adult life. He was sweating as he spoke. Relatable, because how on Earth do you give young people advice if you haven’t got all the answers yourself?
Twenty-two years later, the members of De Nwe Tijd and de hoe are exactly as old as Wallace was when he gave his speech. In the second part of the trilogy they are making about his work and persona, they now consider how to live a meaningful life. How can you pass on to a younger generation something that you are very hesitant to describe, even to yourself, as ‘wisdom’?
‘Dit is water’ is a generous play with and about good advice - and the possibility and impossibility of taking it.

[bookmark: _Toc231310317]This Is Not What I Want to Tell You
Te gast
Rimah Jabr
Praktisch
· 12 en 13 mei 2027
· Ntgent Minnemeers
· 15 - 22 euro
· EN gesproken
· NL boventiteling
· Dit is onderdeel van Eye on Palestine
NL. ‘In This Is Not What I Want to Tell You’ volgen we een 15-jarig meisje dat tijdens een slaapwandeling naast het hek van een nederzetting wakker wordt terwijl ze wordt gearresteerd. Wat heeft ze verkeerd gedaan?
In een land waar de kindertijd voortdurend onder toezicht staat, worden kinderen vaak opgesloten voor alledaagse activiteiten, zoals spelen in het ‘verkeerde’ gebied, het overschrijden van onzichtbare grenzen, of simpelweg het bestaan op hun eigen grondgebied. Deze voorstelling onderzoekt hoe deze jongeren, aan wie de taal en de platforms ontzegd worden om hun ervaringen te uiten, ontdekken dat hun lichaam zowel de boodschap als het medium van hun verzet wordt.
EN. ‘This Is Not What I Want to Tell You’ follows a 15-year-old girl who, during a sleepwalking episode, wakes up beside a settlement fence as she is being arrested. But has she actually committed any crime?
In a land where childhood is under constant surveillance, children are often imprisoned for ordinary activities, playing in the ‘wrong’ area, crossing invisible boundaries, or merely existing in their own countries. The play explores how these young people, denied the language and platforms to express their experiences, find that their bodies become both the message and the medium of their resistance.

[bookmark: _Toc231310318]Ctrl+C
Première / nieuwe creatie
Julian Hetzel & ntgent
Praktisch
· 20 tot 23 mei 2027
· ntgent Schouwburg
· 15 - 28 euro
· NL & MULTI gesproken
· Audiodescriptie op 22 mei 2027
NL. Een intercontinentale voorstelling over de kunst van de ontkenning. ‘Ctrl+C’ begint met een heldere propositie: Julian Hetzel geeft een Chinese kunstenaar de opdracht een portret van Europa te maken - als een podiumvoorstelling made in China. Hoe zou zo'n portret eruitzien? Hoe zou het tot stand komen? ‘Ctrl+C’ drijft de logica van artistieke creatie tot aan de rand van het absurde - waar het absurde politiek wordt, en het politieke zijn poëtische lading onthult.
We zijn gewend geraakt aan het uitbesteden van oorlog, van liefde, van zorg, van haat, van vrede. Nu is het tijd om kunst uit te besteden - en daarmee de authenticiteit zelf. Wat als authenticiteit kunstmatig zou kunnen worden geproduceerd? En waar loopt precies de grens tussen kunstmatige intelligentie en artistieke intelligentie?
Eeuwenlang heeft Europa zichzelf gepositioneerd als het Origineel: de auteur van de moderniteit, de hoeder van de democratie, de enige eigenaar van het morele gezag. Maar achter dit zelfbeeld van culturele superioriteit doemt een steeds dieper wordende onzekerheid op, geworteld in de afbrokkeling van zijn mondiale positie. Europa ontkent deze werkelijkheid. Een gouden verleden - deels mythe, deels projectie - wordt eindeloos gerepeteerd en opgevoerd. Nostalgie verhardt tot obsessie, tragisch verward met een levensvatbare politieke strategie voor de toekomst. Is deze ontkenning louter onwetendheid, of veeleer een overlevingsmechanisme -een uiting van rouw om het eigen verval?
‘Ctrl+C’ richt zich op het onvermogen van Europa om gelijke tred te houden met verschuivende geopolitieke werkelijkheden, en op de weigering om de eigen ondergang onder ogen te zien - de langzame uitputting van een groots idee. Intussen verrijst het spook van oude regimes uit de schaduw.
EN. An intercontinental performance about the art of denial. ‘Ctrl+C’ begins with a clear proposition: Julian Hetzel commissions a Chinese artist to create a portrait of Europe - as a stage performance - made in China. What might such a portrait look like? How would it be produced?
‘Ctrl+C’ pushes the logic of artistic creation to the edge of absurdity, where the absurd becomes political, and the political reveals its poetic charge. We have grown accustomed to the outsourcing of war, of love, of care, of hate, of peace. Now it is time to outsource art - and with it, authenticity itself. What if authenticity could be artificially produced? And where, precisely, does the line run between artificial intelligence and artistic intelligence?
For centuries, Europe has positioned itself as the Original: author of modernity, guardian of democracy, sole owner of moral authority. Yet behind this self-image of cultural superiority, a deepening insecurity emerges, rooted in the erosion of its global standing. Europe denies this reality. A golden past - part myth, part projection - is endlessly rehearsed and performed. Nostalgia hardens into obsession, tragically mistaken for a viable political strategy for the future. Is this denial mere ignorance, or rather a coping mechanism, an expression of grief in the face of its own decline?
‘Ctrl+C’ addresses Europe’s inability to keep pace with shifting geopolitical realities, and its resistance to confronting its own downfall - the slow exhaustion of a grand idea. Meanwhile, the spectre of old regimes is re-emerging from the shadows. 
Handgeschreven: The C is for China, copy, culture, cash. 
Handgeschreven: Niemand verliest graag, en toch moeten we het allemaal leren. 

[bookmark: _Toc231310319]Verdieping
[bookmark: _Toc231310320]Lara Staal en Thomas Verstraeten in gesprek met Evelyne Coussens
Theater stopt niet bij de deur van het theatergebouw
Wat is de stad, waar leeft de stad écht en van wie is ze eigenlijk? Het zijn vragen waarin theatermakers Thomas Verstraeten en Lara Staal elkaar vinden. Dit seizoen bewegen ze elk op hun manier door de stad, met een kleurrijke optocht dwars door Gent of met een rapvoorstelling in de wijken.
“Een naïeve fantasie,” zo noemt Thomas Verstraeten ‘De opstand van de gevels’, de parade waarmee hij het tweede weekend van september door Gent trekt. Verstraeten liet zich voor dit project gaan in een opwindende ‘Wat als…’-vraag: ‘Wat als een historische gevel aan de Vrijdagsmarkt en de gevel van een klein arbeidershuisje uit de Brugse Poort op een dag beslissen om van plaats te wisselen?’ De gevels gaan op stap, bewegen langzaam naar elkaar toe, gedragen door een feestelijke en muzikale stoet mensen. In het midden van het parcours kruisen ze elkaar, vervolgen dan hun weg. Aangekomen op hun nieuwe bestemming nemen ze de plaats in van hun voorganger.
Verstraeten: “Het centrum, waar het ‘historische Gent’ zich bevindt, dreigt vandaag in toenemende mate een façade te worden, een monocultuur van ketens en toeristische winkels. In de periferie, waar de arbeidersbevolking bij het begin van de twintigste eeuw werd ‘weg-gesaneerd’, wordt wel nog door veel verschillende mensen gewoond - met alle samenlevingsproblemen van dien. De ene gevel verlangt terug naar het ‘echte’ stadsleven, de ander eist zijn plek op in het centrum. Zo’n ‘omkeringsritueel’ vind ik een ontroerend gebaar.”
Verstraeten nodigde zoveel mogelijk inwoners van Gent uit om deel te nemen aan de parade en breit ook nog een tweede luik aan ‘De opstand’: in oktober maakt hij in samenwerking met een nieuw ‘stadorkest’ een operavoorstelling bij Opera Ballet Vlaanderen, waarin de gevels ook een stem krijgen.
Evelyne Coussens: Lara en Thomas, jullie zijn theatermakers maar jullie noemen zich ook 'stadmakers’. Wat betekent dat? In hoeverre proberen jullie stad te ‘maken’ en in hoeverre maakt of bepaalt de stad mee jullie werk?
Verstraeten: “De stad is voor mij inspiratiebron en grondstof. Ze is de plek waarmee ik in gesprek ga, maar ik pretendeer helemaal niet dat ik de macht heb om haar mee te ‘vormen’ of ‘maken’. Ik heb lang in de Antwerpse SeeKoek gewerkt, waar ik vandaan kom, maar ik heb die wijk niet kunnen omtoveren tot een welvaartsparadijs - dat was ook helemaal mijn rol niet. Ik wil dus bescheiden zijn over mijn impact en mezelf niet op één lijn plaatsen met het werk van sociale organisaties. Tegelijk geloof ik wél in de gemeenschapsvormende kracht van zo’n projecten. Een kunstwerk kan die collectieve denkruimte terugbrengen. Je kan mensen natuurlijk ook verzamelen rond een vat bier, maar het is zoveel krachtiger als je samen bouwt aan iets dat verbeelding of inzicht teweeg brengt. Zeker als het gaat over mensen die elkaar anders nooit zouden ontmoeten.”
Staal (knikt): “Tegenwoordig sturen we onze kinderen vaak naar dezelfde scholen, naar dezelfde sportclubs, we stemmen binnen onze eigen kring op dezelfde partijen. Ons sociale en politieke leven is gesegregeerd. Dat doet de democratie pijn. Wat we vandaag heel erg missen zijn plekken waar verschil is, waar we mensen ontmoeten die niét op ons lijken. En dat gebeurt sneller in de openbare ruimte dan binnen de eenvormige gemeenschap van gelijkgestemden in de schouwburg. (denkt na) Tegelijkertijd voelt dat onderscheid tussen ‘binnen’ en ‘buiten’ ook gekunsteld. Ik heb altijd de neiging om te denken dat het theater niet begint of stopt bij het theatergebouw. Theater gebeurt in de samenleving.
We spelen allemaal voortdurend rollen, en het goede nieuws is: die rollen liggen niet vast. Wat wij als theatermakers doen is die rollen laten wisselen. Dat tonen we ook in De blauw: mensen denken vast te zitten in hun rol, terwijl ze vrij zijn om die anders te dromen of in te vullen.”
Voor regisseur Lara Staal is de term ‘politiek theater’ een loos begrip - theater ontstaat voor haar altijd vanuit een maatschappelijke urgentie. Eerder maakte ze bij NTGent ‘Dissident’ en ‘De gevangenis’, documentair theater over respectievelijk het onderwijs- en gevangenissysteem en de impact van deze systemen op individuen. Bij het uitspitten van thema’s gaat ze samenwerkingen aan met experts maar ook met ervaringsdeskundigen. Vaak zijn het deze niet-professionelen die op de scène staan. Nu is er ‘De blauw’, over de manier waarop de politie vandaag functioneert en wat de effecten zijn van een toenemend repressief beleid op bepaalde ‘hete’ wijken. Staal: “België heeft een vrij ernstige geschiedenis van gewelddadig politieoptreden en etnisch profileren, alleen zijn er geen exacte cijfers over. Hier in Gent zie je dat de politie heel erg zijn best doet, maar ze sleept het gewicht mee van andere dingen die maatschappelijk misgaan rond huisvesting, zorg, onderwijs,… Intussen zitten we midden in een rechts discours, willen we meer blauw op straat, meer veiligheid - maar veiligheid voor wie?” Acteurs-rappers Serdi Faki Alici en Armin Mola komen in ‘De blauw’ met een politiecombi aangescheurd. Ze spelen op wijkpleintjes, voor politiekantoren, scholen en instellingen en vertolken zowel de woede van de jongeren die zich door de politie geviseerd voelen als de complexe mentale situatie van de betrokken agenten.
Coussens: Jullie brengen allebei het theater buiten de schouwburg, tot diep in de stad. Maar dat betekent ook: plaats innemen waar al mensen wonen, leven. Hoe doe je dat als kunstenaar zonder opdringerig te zijn?
Verstraeten: “In mijn projecten nodig ik de mensen die ik ontmoet uit om deel te nemen als zichzelf, niet als een speler of performer. Zij zijn daar al, op die publieke plek, en wat zij daar doen is waardevol op zich. Het enige wat ik toevoeg is een kader, een structuur waarbinnen dingen kunnen gebeuren en waar het leven dan opnieuw kan doorheen breken. Ik zie mezelf nooit als die regisseur met zijn strakke concept, eerder als een soort ‘verkeersregelaar’ - ik regel het dagdagelijkse bewegingsverkeer een beetje bij. Dat klinkt simpel, maar het vergt uiteraard een langdurig en enorm werk van kennismaken, praten, vertrouwen opbouwen.”
Staal: “Daarin schuilt de essentie, in die tijd en aandacht.
Het is geen invuloefening hé, waarbij je snel even de juiste 'profielen’ scout voor je voorstelling. Het is een ontmoeting. Voor ‘De blauw’ werken we bijvoorbeeld samen met twaalf jongeren uit de wijk Nieuw Gent. We zijn eerst bij hen in het jeugdhuis geweest, een paar weken later stonden zij in NTGent. Zij zitten in de kern van ons artistiek team, ze leveren advies, geven feedback in communicatie en zijn ons eerste testpubliek. Dat is een poging tot wederkerigheid. Maar goed, je kan het onevenwicht natuurlijk nooit helemaal oplossen. Het feit dat je middelen hebt om dingen te doen, betekent dat jij macht hebt. Dat is een ongemak waarmee je zelf mee in het reine moet zien te komen.”
Coussens: Jullie spreken van intense en soms ook intieme processen. Wat blijft er over van al die verbinding nadat de parade of de voorstelling afgelopen is?
Staal: “Bij ‘De blauw’ koppelen we aan de voorstelling een onderzoeksproject dat de reacties op de voorstelling capteert en terugspeelt aan de politie. We maken een voorstelling maar we vergaren ook kennis over de relatie tussen de burger en de politie, daar hebben alle partijen duurzaam iets aan. Tegelijkertijd vind ik de duurzaamheidsvraag dubbel, omdat het dreigt een paternalistische vraag te worden: alsof die jongeren van Nieuw Gent ons allemaal permanent in hun leven nodig hebben.
Dat is niet zo, geen van die twaalf zat te wachten op mij of mijn project. De idee dat we hen zouden ‘misbruiken’ als we hen niet voor de rest van ons leven nabij blijven lijkt soms een soort hyperkritische linkse reflex. Onze samenwerking is een belangrijke en waardevolle ontmoeting, maar beide partijen zijn daarin vrij om weer los te laten.”
Verstraeten: “Ik heb al met honderden mensen heel nauw samen-gewerkt, maar tot nu toe is er niemand die mij na het afsluiten van een project verweten heeft dat ik die ‘verraden’ zou hebben, of in de steek gelaten. De vraag naar de duurzaamheid van participatieve trajecten is soms een institutionele of theoretische vraag, los van de praktijk.”
Coussens: Wat hopen jullie dat ‘De opstand van de gevels’ en ‘De blauw’ teweeg brengen?
Verstraeten: “Ik hoop dat ‘De opstand’ het debat aanzwengelt, dat het project iets losmaakt over de vraag waar we met de stad naartoe willen. Dat is de ‘grote’ ambitie, op kleinere schaal hoop ik vooral dat we een gemeenschap kunnen bouwen van Gentenaars die zich bij het project betrokken voelen en erdoor worden uitgedaagd om op een nieuwe manier naar hun dagdagelijkse werkelijkheid te kijken. Dat mensen die elkaar nog niet kenden elkaar in de ogen zien en daaruit vertrouwen putten, een herwonnen vertrouwen misschien, in die ander.”
Staal: “Mooi hoe je dat zegt, Thomas. En ik deel jouw wens, ik vind ‘vertrouwen’ een superbelangrijk woord. Tegelijkertijd mag kunst ook pijn doen, het is ook een plek van kritiek. Onze samenleving is aan het verrechtsen, verharden en dat kost levens, letterlijk. We zijn hier als kunstenaars dus niet alleen om blijdschap en empathie te genereren, we zijn er ook om te zeggen: dit is gewelddadig. Dit is niet de samenleving zoals we die willen, hoe gaan we dit met elkaar oplossen? En wie neemt hiervoor verantwoordelijkheid?”



[bookmark: _Toc231310321]Lara Staal and Thomas Verstraeten in conversation with Evelyne Coussens.
Theatre doesn’t stop at the door of the theatre building
What is the city, where does the city really live and who does it actually belong to? These are questions that the theatre makers Thomas Verstraeten and Lara Staal share. This season, both of them will be moving through Ghent in their own way, with a colourful procession across the city and a rap show in residential neighbourhoods.
“A naïve fantasy,” is what Thomas Verstraeten calls ‘De opstand van de gevels’ (The Uprising of the Façades), the parade he will be leading through Ghent in the second weekend of September. For this project, Verstraeten has allowed himself to be carried away by an exciting ‘what if…’ question. “What if a historical façade on the Vrijdagsmarkt and the front wall of a small, working-class home in the Brugse Poort decided to swap places one day?” The façades go for a walk, moving slowly in each other’s direction, borne by a cheerful, musical parade of people. In the middle of the route, they pass each other, then continue on their way. When they get to their new destination, they move into the space left by their predecessor. “The city centre, where we find ‘historical Ghent’ is increasingly at risk today of becoming a mere façade, a monoculture of chain stores and tourist shops”, Verstraeten explains. “The suburbs, where the working-class population were ‘banished’ to in the early twentieth century, are where many different people do still live - with all the societal problems of a diverse population. One of the façades dreams of returning to ‘real’ city life, and the other claims its place in the centre. I find this ‘ritual of reversal’ a moving gesture.”
Verstraeten has invited as many Ghent residents as possible to take part in the parade. He is also planning a sequel to ‘De opstand’: an opera production in October, with a new ‘city orchestra’ at Opera Ballet Vlaanderen, in which the façades will also be given a voice.
Evelyne Coussens: Lara and Thomas, you’re theatre makers but you also call yourselves ‘city makers’. What does that mean? To what extent are you trying to ‘make’ the city – and to what extent does the city make or determine your work?
Verstraeten: “In my case, it’s absolutely the latter. The city is my source of inspiration and raw material. It’s the place where I engage in conversation, but I have no pretentions at all to having the power to ‘shape’ or ‘make’ it. I worked for a long time in the SeeKoek in Antwerp, where I come from, but I wasn’t able to transform the district into a paradise of prosperity, and it wasn’t remotely my role to do so. I want to be modest about my impact, rather than putting myself on a par with the work of organisations in the social sector. All the same, I do believe in the community-building power of projects like these. A work of art can bring back that collective thinking space. Of course you can bring people together over a keg of beer, too, but it’s so much more powerful if you build something together that sparks imagination or insight. Especially if it’s about people who would never meet each other otherwise.”
Staal (nods): “These days we often send our children to the same schools, the same sports clubs, we vote for the same parties within our own social circle. Our social and political lives are segregated. That harms democracy. What we really badly lack today are places where there are differences, where we meet people who don’t look like us. And that happens faster in public space than within a uniform community of like minds in the theatre. (She pauses to think.) At the same time, that distinction between ‘inside’ and ‘outside’ also feels artificial. I’m always inclined to think that theatre doesn’t begin or end with the theatre building. Theatre happens in society. We are all playing roles, all the time, and the good news is that those roles aren’t fixed. What we do as theatre makers is swap the roles around. We also show that in ‘De blauw’: people believe they’re stuck in their roles, but actually they’re free to dream or interpret them differently.”
For the director Lara Staal, the term ‘political theatre’ is an empty concept: for her, theatre always emerges from social urgency. Her previous productions at NTGent are ‘Dissident’ and ‘De gevangenis’, documentary theatre about the education and prison systems respectively, and the impact of these systems on individuals. When she explores themes, she teams up with experts, and also with people who have lived experience of these themes. These non-professionals are often the ones who appear on stage. Now she is making ‘De blauw’, about how the police force works today and what the effects of that are for an increasingly repressive policy in certain ‘tough’ neighbourhoods.
Staal: “Belgium has a fairly dire history of violent police action and ethnic profiling, although there are no exact figures available.
Here in Ghent, you see that the police are really doing their best, but they are dragging the weight of other things going wrong in society, linked to housing, care, education and so on. We now find ourselves in the middle of a right-wing discourse: do we want more officers on the beat, more security - but security for whom?”
In ‘De blauw’, the actors and rappers Serdi Faki Alici and Armin Mola race to the scene in a police van. They play on neighbourhood squares, in front of police stations, schools and institutions, and convey both the rage of young people who feel targeted by the police and the complex mental situation of the officers concerned.
Coussens: Both of you are taking the theatre out of the auditorium, deep into the city. But that also means occupying space where people already live their lives. How do you do that, as artists, without being intrusive?
Verstraeten: “In my projects, I invite the people I meet to participate as themselves, not as players or performers. They’re already there, in that public space, and what they are doing there is valuable in its own right. The only thing I add is a context, a structure within which things can happen and where life can break through again. I never see myself as the director with a strictly defined concept, but rather as a kind of ‘traffic controller’ - I adjust the everyday flow of traffic a bit.
That sounds simple, but obviously it requires a huge amount of long-term work, getting to know people, talking, building trust.”
Staal: “That’s the essence, that time and attention. It’s not a question of ticking the boxes, having a quick scout around for the right ‘profiles’ for your show. It’s an encounter. In ‘De blauw’, for example, we’re working with twelve young people from the Nieuw Gent neighbourhood. We started by going to visit them at the youth club, and a few weeks later they came to NTGent. They’re at the heart of our artistic team: they offer advice, give feedback in communication and they’re our first test audience. That’s an attempt at reciprocity. But, well, obviously you can never entirely resolve the imbalance. The fact that you have resources to do things means that you have power. That’s an uneasiness you have to resolve for yourself.”
Coussens: You have mentioned intense, sometimes intimate processes. What remains of all that connection once the parade or production is over?
Staal: “In ‘De blauw’, we’re linking the production to a research project that is recording reactions to the play and transmitting them to the police. We are doing a play, but we’re also gathering knowledge about the relationship between citizens and the police. All the different parties benefit from that in the long term. At the same time, I feel that the question of longevity is ambiguous, because it risks becoming paternalistic: as if those young people from Nieuw Gent needed to have us all in their lives permanently. They don’t. Not one of those twelve people was waiting for me or my project to come along. The idea that we would be ‘abusing’ them if we didn’t stay close to them for the rest of our lives sometimes seems to be a kind of hypercritical leftwing reflex. Our work together is an important and valuable encounter, but both parties are free to let go again.”
Verstraeten: “I’ve worked very closely with hundreds of people, but up to now there hasn’t been anyone who accused me after ending a project of ‘betraying’ them or letting them down. The demand for participative processes to be long-lasting is sometimes an institutional or theoretical question, separate from what is happening in practice.”
Coussens: What do you hope that ‘De opstand van de gevels’ and ‘De blauw’ will achieve?
Verstraeten: “I hope ‘De opstand’ will feed the debate, that the project will spark something relating to the question of what we want the future of the city to be. That’s the ‘big’ ambition. On a smaller scale, I mainly hope that we can build a community of Ghent residents who feel involved in the project and are challenged by it to see their daily reality in a new way. That people who didn’t know each other before look each other in the eye and really see each other, and that they gain trust from that, regain it maybe, that trust in other people.”
Staal: “I like the way you put that, Thomas. And I share your wish, I believe ‘trust’ is a really important word. But art is allowed to hurt, too; it’s also a place of criticism. Our society is moving to the right, becoming harder, and that is literally costing lives. So we’re not just here as artists to generate joy and empathy. We’re also here to say: this is violent. This isn’t the society we want, so how are we going to solve it with each other? And who takes responsibility for it?”



[bookmark: _Toc231310322]Het geluid van blote voeten op de toneelvloer
Lotte Loncin is dichter en educatief medewerker bij NTGent. Met het programma van NTGent in de hand schreef ze een tekst over melancholie, schoonheid en verzet.
“Een dame blanche. Watergevechten. Laat mogen opblijven en dan tv kijken. Het woord ‘schoon’. Dingen met strepen. Achtbanen. Struikelende mensen. De geur van oude boeken. Andre Agassi. Donkey Kong. Dingen verbranden. Zo hard lachen dat er melk uit uw neus spuit. Het goed maken na een ruzie. Ik hing het huis vol met post-its, plakte ze overal. Aan haar spiegel kleefde: Puppy’s. Op de waterkoker: Marlon Brando. En op haar bed: Bed. Mensen vroegen of ze de lijst mochten lezen, iets mochten toevoegen, hem mochten kopiëren. Overal kwamen krabbels in handschriften bij, in allerlei kleuren, uitroeptekens, er werden dingen onderstreept, sterretjes, voetnoten, aanvullingen, tekeningetjes en zelfs een paar grafiekjes.”
Uit: Alle schone dingen (geschreven door Duncan Macmillan, vertaald door Sanne Parlevliet, opgevoerd door Tom Dewispelaere, in een gastproductie van Toneelhuis & Olympique Dramatique, p. 40)
“De melancholicus laat de droefheid toe, in al haar onproductiviteit, en omarmt daarmee de falende mens.”
Nu ik mijn laptop dichtklap, nu valt het me pas op. Buiten ontvouwt de stad zich als een postkaart. Blauwe zwaailichten doen de middeleeuwse gevels pulseren. Een ambulance. “Alles van waarde is weerloos,” aldus Lucebert. Ik denk aan het project waarmee ik bezig was. De droom die op de tast een voedingsbodem zoekt om te ontkiemen. We lopen ons te pletter op de kloof tussen ideaal en werkelijkheid, maar we doen ons stinkende best.
“We kunnen op allerlei manieren omgaan met de rampspoed waaraan geen mens ontkomt: tieren of wanhopen, schreeuwen of jammeren, mokken of huilen”, zegt Alain de Botton in zijn boek ‘De vele gezichten van de melancholie.’ “Maar de misère en onvolkomenheid die ons teisteren kunnen we misschien het best het hoofd bieden met een emotie waarover in de jachtige moderne wereld nog altijd te weinig gesproken wordt: melancholie.”
Doorgaans plaatsen we melancholie tegenover rouw: het vastzitten in een verlies tegenover de succesvolle aanvaarding ervan. Melancholie wordt op die manier inferieur, een ziekte zonder genezing. Het niet kunnen omgaan met verlies en verdriet. Het niet kunnen aanvaarden van de onvolmaaktheid van de wereld. Rouwen om de droom die je ontglipt zodra je de ogen opent.
Nu de controlearts mijn dossier bijwerkt, nu valt het me pas op. De namaakplant op het bureau heeft hier en daar van die bruine blaadjes. Volmaakte onvolmaaktheid. Een bemoedigend gebaar van een moedige medewerker voor de onvolkomen, onvolmaakbare mens. Of een gemene streek van het neoliberalisme (dixit links) of het postmodernisme (dixit rechts) dat zelfs met onze kwetsbaarheid te koop loopt.
We zijn allemaal een kind van de verlichting, het vooruitgangsoptimisme, de maakbaarheid van de mens. Melancholie is een onproductieve emotie. Maar het is net dat streven naar productiviteit dat ons nu klem zet. Volgens sommigen zijn niet alle mensen productief genoeg, anderen komen in opstand tegen het denken in termen van succes. Onderwijs als investering, ziekte als error, goede literatuur als bestseller, de ander als influencer… No more! De melancholicus laat de droefheid toe, in al haar onproductiviteit, en omarmt daarmee de falende mens.
Melancholie heeft ook een sociale dimensie. “Voor mannen had melancholie vaak een verheven status: een teken van genialiteit, reflectie, kunstzinnigheid”, zegt Ferenc Balcaen, die dit seizoen voor NTGent ‘Please, Open the Curtains’ maakt. “Maar voor vrouwen en queers werd een soortgelijke ervaring consequent gereduceerd tot pathologie. Hun verdriet werd ‘hysterie’, hun eenzaamheid ‘neurose’.” Balcaen haalt Judith Butler aan die betoogde dat verdriet op die manier sociaal onzichtbaar wordt gemaakt en zich daardoor naar binnen keert. Een maatschappelijk onbehagen wordt een individueel probleem. De individuele worsteling een diagnose. Nu de sociale zekerheid onder druk staat, wordt de diagnose een verantwoordelijkheid.
Hoe gaan we daar als samenleving mee om? Co-artistiek leider Barbara Raes stelt die vraag al langer. Met ‘Beyond the Spoken’ vond ze op het kruispunt van rituelen en kunst een helende ruimte. Toen ze samen met Yves Degryse aantrad als artistieke leiding, werd het haar missie om die helende werking van rituelen - gericht op een individuele ervaring - open te plooien naar een breed publiek.
Het ombuigen van individuele ‘veerkracht’ naar wat cultuurjournalist Wouter Hillaert ‘weerkracht’ noemt: de sociale vorm ervan die hij vond in de versmelting van ‘veerkracht’ en ‘weerstand’. ‘Rest is resistance’ klonk het op vrouwendag dit jaar. Sociale melancholie!
Terug naar Alain de Botton: “Omdat melancholie gebaseerd is op het besef dat alles onvolmaakt is, op de eeuwige kloof tussen ideaal en werkelijkheid, zijn melancholici bijzonder ontvankelijk voor de eilandjes van schoonheid en goedheid. Ze kunnen diep geroerd worden door bloemen, door een gevoelige passage in een kinderboek, door een onverwacht vriendelijk gebaar van iemand die ze amper kennen, door hoe het licht van de ondergaande zon op een oude muur valt.”
Ferenc Balcaen koppelt dat gevoel voor schoonheid aan hoop. “Wie melancholie niet alleen als machteloosheid ervaart, kan er ook helderheid in vinden: een kritische afstand, een weigering om verblind te worden door euforie of illusie. Misschien is dat de kracht van melancholie vandaag de dag. Niet het opgeven van hoop, maar het besef dat hoop altijd gepaard gaat met verlies”, bedenkt Balcaen tijdens de voorbereidingen van ‘Please, Open the Curtains’. “Niet de hysterie van een diagnose die ons het zwijgen oplegt, maar een aandachtige manier om naar de wereld te kijken - een manier die ruimte creëert voor een ander begin.”
Nu ik de fluwelen zitting naar beneden duw, nu valt het me pas op. Het diepe rood tegen je vingertoppen. Het schijnsel van de nooduitgangen. Het geluid van blote voeten op de toneelvloer. Een licht dat aangaat, iemand die opkijkt, de hoop die tevoorschijn komt in een gezicht. En wij hier samen.
Handgeschreven: Diep geroerd door bloemen.

[bookmark: _Toc231310323]The sound of bare feet on the stage
Lotte Loncin is a poet and educational officer at NTGent. With the NTGent programme in her hand, she has written an article about melancholy, beauty and resistance.
“Ice cream. Water fights. Staying up past your bedtime and being allowed to watch TV. The word ‘brilliant’. Things with stripes. Rollercoasters. People falling over. The smell of old books. Andre Agassi. Donkey Kong. Burning things. Laughing so hard you shoot milk out of your nose. Making up after an argument. I began leaving Post-It notes around the house, stuck to various things. On her mirror was: Puppies. On the kettle: Marlon Brando. And on her bed: Bed. People asked if they could read the list, add something, copy it. Handwritten scribbles were added everywhere, in every colour of the rainbow, exclamation marks, underlines, stars, footnotes, additions, little drawings and even a couple of graphs.”
From: Every Brilliant Thing (by Duncan Macmillan, performed by Tom Dewispelaere in a guest production by Toneelhuis & Olympique Dramatique, p. 40)
It’s only now, as I close my laptop, that I realise. Outside the city is unfolding like a postcard. Blue lights make the mediaeval façades pulsate. An ambulance. “All things of value are defenceless”, as Lucebert said. I think about the project I was working on. The dream that is feeling its way towards a fertile soil to grow in. We run ourselves into the ground in the gap between what should ideally be and what actually is, but we’re doing our absolute best.
“There are a great many ways of handling the unhappiness that inevitably comes with being human: we may rage or despair, we may scream or lament, we may sulk or cry”, says Alain de Botton in his book ‘Varieties of Melancholy’. “But there is perhaps no better way to confront the misery and incompleteness with which we are cursed than to settle on an emotion still too seldom discussed in the frenetic modern world: melancholy.”
“The melancholic allows sadness, in all its unproductiveness, and in doing so embraces the failing human.”
We usually contrast melancholy with grief: getting stuck in loss rather than successfully accepting it. Melancholy thus becomes inferior, a disease with no cure. The inability to cope with sorrow and loss. The inability to accept the incompleteness of the world. Grieving for the dream that escapes you as soon as you open your eyes.
It is only as the works doctor is updating my file that I realise. The fake plant on the desk has brown leaves here and there.
Perfect imperfection. An encouraging gesture from a courageous worker for the imperfect, imperfectible human. Or a mean trick of neoliberalism (says the left) or postmodernism (says the right) that even cashes in on our vulnerability.
We’re all children of the Enlightenment, of the optimism of progress, the malleability of humanity. That’s why melancholy is an unproductive emotion. But it is precisely that striving for productivity is what’s blocking us now. Some people believe that not everyone is productive enough. Others are rebelling against thinking in terms of success. Education as an investment, disease as an error, good literature as bestsellers, the other as influencer… no more! The melancholic allows sadness, in all its unproductiveness, and in doing so embraces the failing human.
Melancholy also has a social dimension. “For men, melancholy often had an elevated status: a sign of genius, reflection, an artistic nature”, says Ferenc Balcaen, who is making ‘Please, Open the Curtains’ for NTGent this season. “But for women and queers, a similar experience was consistently reduced to pathology. Their sadness became ‘hysteria’, their loneliness ‘neurosis’.” Balcaen references Judith Butler, who claimed that this was a way of making their sadness socially invisible, thus turning it inwards. Social unease became an individual problem. The individual struggle, a diagnosis. Now that social security is coming under pressure, the diagnosis is becoming a responsibility.
How do we deal with that as a society? Barbara Raes, one of our artistic directors, has been asking herself that for some time. In Beyond the Spoken, she has found a healing space at the intersection of ritual and art. When she became an artistic director alongside Yves Degryse, it became her mission to open up that healing effect of rituals - intended as an individual experience - to a wider audience. The bending of individual ‘resilience’ into what cultural journalist Wouter Hillaert calls ‘resistiliance’: the social form he encountered in the merging of ‘resilience’ and ‘resistance’. ‘Rest is resistance’, we heard on Women’s Day this year. Social melancholy!
Back to Alain de Botton: “Because melancholy is based on an aware-ness of the imperfection of everything, on the perennial gap between what should ideally be and what actually is, the melancholic are especially receptive to small islands of beauty and goodness. They can be deeply moved by flowers, by a tender moment in a children’s book, by an unexpected gesture of kindness from someone they barely know, by sunlight falling on an old wall at dusk.”
Ferenc Balcaen links that sense of beauty to hope. “People who experience melancholy as more than powerlessness may also find clarity in it: a critical distance, a refusal to be blinded by euphoria or illusion.
Maybe that’s the power of melancholy in our time. Not giving up hope, but realising that hope is always linked to loss”, Balcaen reflects during the preparations for ‘Please, Open the Curtains’. “Not the hysteria of a diagnosis that silences us, but an attentive way of looking at the world - a way that creates space for a new beginning.”
It’s only when I push down the velvet seat that I realise. The deep red against your fingertips. The glow of the emergency exists. The sound of bare feet on the stage. A light going on, someone looking up, the hope that appears in a face. And us, here, together.



[bookmark: _Toc231310324]Auteur Sixtine Bérard in gesprek met Maartje Remmers en Wine Dierickx van Wunderbaum.
Schaterlachen met gebalde vuist
Eind 2026 gaat acteursgroep Wunderbaum, samen met regisseur Jesse Vandamme (Werktoneel) en dramaturg Koen Tachelet, in premiere met Mensen met problemen van Sibylle Berg. Voor het eerst wordt Bergs kolkende vertelling, over een vrouw die de status quo onverschrokken te lijf gaat, in het Nederlands gespeeld - ook als dat bomaanslagen, communes of een reis naar Mars inhoudt.
“Een tekst van mevrouw Berg voor een persoon en meerdere stemmen. Of anders.”
Met deze aanduiding begint Sibylle Bergs tetralogie ‘Mensen met problemen’. Kordaat, vertwijfeld. Een rolverdeling die er geen is. Berg is een Duits-Zwitserse schrijver van romans en theaterstukken. Sinds 2024 zetelt ze in het Europees Parlement, waar ze, “binnen haar zeer geringe mogelijkheden probeert om informatie over komende bewakingsmaatregelen te vergaren, wetenschappers een podium te bieden, en armoede en discriminatie te bestrijden.” Haar ultieme doel daar: haar visie op een nieuw sociaal systeem uitleggen, nadat de vreedzame afschaffing van het kapitalisme volbracht is natuurlijk.
Bergs typerende eerlijkheid, radicaliteit en wrange humor weerklinken in ‘Mensen met problemen’. In vier delen loodst ze ons door het leven van een ik-persoon die de samenleving genadeloos fileert en zich nergens bij neerlegt. Berg laat haar personage botsen met de ontrafeling van het sociale weefsel, klimaatverwoesting, oorlogszucht, genderongelijkheid en de wooncrisis. Waarvoor moeten we vechten? Hoeveel moeten we daarvoor opgeven? Wat valt er nog te redden?
Bergs doorvoelde, woedende tekst is doorspekt met grote vragen, maar ook met kwinkslagen. Dat levert een ontroerend, urgent en grappig stuk op. “There can be joy in killing joy”, aldus Sara Ahmed - en Wunderbaum. Vaste Wunderbaum-spelers Wine Dierickx en Maartje Remmers delen de bühne met Bavo Buys en Laura De Geest. Het Vlaams-Nederlandse gezelschap vertrekt vaak vanuit improvisatie en schrijft geregeld zijn eigen teksten, zoals voor Bulk, waarin ze de monotone overdaad van laatkapitalisme voelbaar maakten met muziek en zicht op havenschepen. Evenzeer werken ze met externe schrijvers, zoals Arnon Grunberg voor ‘The Future of Seks’ en Annelies Verbeke voor o.a ‘Wunderbaum speelt live (online gaat het mis)’ en ‘Daar gaan we weer (white male privilege)’.
Voor ‘Mensen met problemen’ ligt een theatertekst aan de grondslag die al geschreven is. De tetralogie werd stevig onder handen genomen door Koen Tachelet, met behulp van Remmers en Dierickx. Hoewel oorspronkelijk in een andere taal en context geschreven, voelde Bergs tekst heel ‘Wunderbaums’ aan, vertellen ze. “Deze tekst gaat over ons, over nu - en overstijgt dat tegelijk”, zegt Dierickx. “Een brave fabel is het niet: sommige verzuchtingen vloeien voort uit een benauwd westers privilege en het hoofdpersonage is geen heldin die het allemaal goed weet. Het is geen vredelievend persoon. Tegelijk zit er in haar woede ook hoop, alsof je door dat onverschrokken beschrijven al ten strijde trekt. Dat maakt die tekst zo verkwikkend.”
Sixtine Bérard: Zoals Rosa Luxemburg ooit schreef: “De meest revolutionaire daad is en blijft altijd luid te stellen waar het op staat”?
Remmers: “De tekst is meer dan een cynische ontleding van de samenleving. Je kan alleen maar kwaad zijn als iets je heel nauw aan het hart ligt. Daarmee is de tekst het tegenovergestelde van onverschillig. De centrale vraag van de voorstelling is: waarvoor vechten we? We volgen een opgroeiende vrouw, in het eerste deel is ze twintig, en in het laatste deel nadert ze onze leeftijd. Stilaan sluipt een soort pragmatisme binnen naarmate je ouder wordt. Maar de vrouw in de tekst legt zich niet neer bij de stand van zaken. Ze blijft zoeken naar bevrijding en vervalt niet in pragmatisme. Dat maakt haar verzet, en deze tekst, zo meeslepend.”
Dierickx: “Er gonst passie in de tekst, warmte, waardoor je gaat denken: het leven heeft wel degelijk waarde. Het hoofdpersonage blijft weg van clichés over leeftijd: dat jeugdige branie vanzelf afstompt als je ouder wordt, bijvoorbeeld. Ze blíjft benoemen waar ze het niet mee eens is, soms op het drammerige af. Ze geeft er taal aan en zoekt wanhopig naar een uitweg, naar een manier om de wereld zoals ze die ziet aan te kunnen. Die zoektocht is niet ongevaarlijk: ze berokkent anderen onderweg schade toe, is verknipt en gevaarlijk - ook voor zichzelf. Ze bungelt op de rand van ‘het niet meer aankunnen’ maar blijft in het rond schoppen, wanhopig maar niet aflatend. Dat onversaagde zoeken geeft een soort troost: het verklankt een weigering zich neer te leggen bij hoe de dingen zijn, bij het middelmatige, bij een leven zonder zingeving.”
Bérard: Een andere rode draad in het stuk is de spanning tussen individuele slagkracht en collectieve organisatie. Er sluimert een soort eenzaamheid in de personages - en een zucht naar verbinding.
Dierickx: “De tekst begint met: ‘voor één of meerdere stemmen’. Daarin schuilt het al een beetje. We kozen ervoor om het met vier te spelen. Soms zal een individueel personage centraal staan, soms de groep, soms gedachten die de personages overstijgen. Die verzuchting naar een collectief, naar verbinding, vertaalt zich bijvoorbeeld in het plan van het hoofdpersonage om in een commune te leven, met haar vriendinnen en hun kinderen. Maar dan haken haar vriendinnen af, ingehaald door pragmatische overwegingen. In elk deel zoekt het hoofdpersonage een andere uitweg uit de wereld die ze bekritiseert: geweld, een commune, een kolonie op Mars. Al haar pogingen mislukken, maar de drang om te handelen blijft.”
Bérard: Jullie brengen een vier uur durende theatermarathon in tijden waarin voortdurend alarmistische berichten verschijnen over onze versnipperde aandachtsspanne. Is dat eng?
Remmers: “We hebben bij NTGent in 2009 al een theatermarathon gespeeld, Tien Geboden, met Johan Simons en het toenmalige ensemble. Het blijft natuurlijk spannend, zo’n vierluik. Ik denk soms: we zouden het onszelf zoveel makkelijker maken als we de tekst gewoon zouden samenballen in een spitant stuk van anderhalf uur. Maar dan zouden we dat gelaagde, leeftijdsgebonden aspect verliezen, en de rijkdom van de tekst. ”
Dierickx: “Zo’n marathon wordt bijna een happening. Je doet het met het publiek. Je gaat samen ergens doorheen. In het beste geval werkt de vurigheid van het stuk aanstekelijk, zodat je dat mee naar huis neemt: de goesting om trouw te blijven aan wat je belangrijk vindt voor de wereld en voor jezelf. Dat je kracht vindt in het stuk. Dat je mee de woede voelt die verzet laat opflakkeren.”



[bookmark: _Toc231310325]The author Sixtine Bérard spoke to Maartje Remmers and Wine Dierickx, the frontwomen of the actors' group Wunderbaum.
Hilarity with Clenched Fists
In December 2026, the actors’ group Wunderbaum will perform the first Dutch-language performance of People with Problems with director Jesse Vandamme (Werktoneel) and dramaturg Koen Tachelet. In this production, Berg’s scalding tale of a woman who fearlessly attacks the status quo - even if it means bombings, communes or a trip to Mars.
“A text by Ms Berg for one person and several voices. Or otherwise.” With these words, Sibylle Berg begins their tetralogy ‘Mensen met problemen’. Resolute and desperate. A division of roles that is nothing of the sort. Berg is a German/Swiss novelist and playwright.
Since 2024, they have been a member of the European Parliament, where they “attempt within their very limited means to find out about upcoming surveillance measures, give scientists a platform and fight poverty and discrimination. And to explain their vision of a new social system after the peaceful abolition of capitalism.”
Berg’s characteristic honesty, radicality and wry humour resound in Mensen met problemen. In four parts, we discover the life of a first-person narrator who mercilessly dissects society but refuses to accept anything. What should we be fighting for? How much should we sacrifice? What can still be saved?
Berg’s heartfelt, furious text is peppered with big questions, but also with humour. The result is a moving, urgent and funny text. “There can be joy in killing joy”, as Sara Ahmed claims - and so does Wunderbaum.
Regular Wunderbaum actors Wine Dierickx and Maartje Remmers will share the stage with Bavo Buys and Laura De Geest. The Flemish-Dutch company often starts with improvisation and regularly writes its own texts - such as Bulk, which makes the monotonous excess of late capitalism tangible, complete with music and a view of ships in port. The actors also work with external writers, such as Arnon Grunberg for ‘The Future of Sex’ and Annelies Verbeke for productions including ‘Wunderbaum speelt live (online gaat het mis)’ and ‘Daar gaan we weer (white male privilege)’.
‘Mensen met problemen’ is based on a play that had already been written. The four-part drama was thoroughly overhauled by Koen Tachelet, with the help of Remmers and Dierickx. Although originally written in a different language and context, Berg’s text felt very ‘Wunderbaumy’, the two actors say. “This text is about us, about now - and also transcends that, we felt,” says Dierickx. “It is not a nice little fable: some of the concerns that come up are rooted in oppressive Western privilege, and the main character is not a heroine who has always got it under control. She’s not a peaceable person. But her rage also offers hope in a way: as if you’re already engaging in the struggle with all that fearless writing. That’s what makes the script so invigorating.”
Bérard: As Rosa Luxemburg once wrote: “The most revolutionary thing one can do is always to proclaim loudly what is happening” - is that what you mean?
Remmers: “The text is more than a cynical dissection of society. You can only be angry about things you really care about. That makes the text the opposite of indifferent. The key question in the play is: what are we fighting for? We see a woman growing up: in the first part she is twenty, and in the last part she is closer to our age. Gradually, a kind of pragmatism creeps in, as you get older. But the woman in the play doesn’t accept the state of affairs. She doesn’t stop searching for liberation, and doesn’t lapse into pragmatism. That's what makes her resistance, and this script, so compelling.”
Dierickx: “There’s passion in the play, warmth, which makes you think: life does have value. The main character avoids clichés about age: the idea that youthful swagger automatically gets watered down as you get older, for example. She just keeps on calling out the things she doesn’t agree with, sometimes to the point of really banging on about them. She finds a language for them, desperately searching for a way out, for a way to cope with the world as she sees it. This search is not harmless: she hurts others along the way; she’s messed up and dangerous. Dangerous to herself, as well. She teeters on the edge of ‘not being able to take it anymore’, but she’s still lashing out, desperate but unrelenting. This undaunted search offers a kind of comfort: it expresses a refusal to accept the way things are, the mediocre, a life without meaning.”
Bérard: Another thread is the tension between individual power and collective organisation. There is a kind of loneliness lurking in the characters - and a longing for connection.
Dierickx: “The script begins with ‘for one or several voices’. That’s more or less the point. We have chosen to perform it with four actors. Sometimes the focus will be on an individual character, sometimes on the group, sometimes on thoughts that transcend the characters. This longing for a collective, for connection, leads to the main character’s plan to live in a commune, with her friends and their children, for example. But then her friends back out, discouraged by practical considerations. In each part of the play, the main character seeks a different way out of the world she is criticising: violence, a commune, a colony on Mars. All her attempts fail, but the compulsion to act remains.”
Bérard: You are presenting a four-hour marathon of a play in times when we constantly hear alarmist reports about our fragmented attention spans. Is that scary?
Remmers: “Clearly, it’s always a bit nerve-wracking to do a tetralogy like this. Sometimes I also think we’d make life much easier for ourselves if we just condensed the text into a pithy hour and a half. But then we’d lose that layered, age-related aspect, and the richness of the text.”
Dierickx: “A marathon like this almost becomes a happening. It’s something you do with the audience. You go through something together. Ideally, the fieriness of the piece becomes contagious, something you take home with you: the desire to stay true to what you believe is important for the world and yourself. We hope you find strength in the play. That you share the rage that sparks resistance.”
Handgeschreven: Tot ziens dinges, euh, patriarchaat! 

[bookmark: _Toc231310326]Oost west, thuis best?
Rojda Gülüzar Karakuş is artistiek procesbegeleider in NTGent. Ze reflecteert over ver en dicht, centrum en periferie, kunst en macht.
[noot van Symfoon: in dit stuk worden GPS-coördinaten gebruikt als tussentitels] 
37.06°N, 37.38°E
Ik was pas vijf jaar oud toen ik voor het eerst in aanraking kwam met theater. Nee, het was geen kindervoorstelling, zoals je misschien zou verwachten. Het was een voorstelling voor volwassenen, want diezelfde dag maakten honderden inwoners van mijn geboortestad voor het eerst kennis met theater. Voor zo’n eerste kennismaking was een kindervoorstelling uiteraard niet op zijn plaats. Laat me duidelijk zijn: als ik zeg ‘eerste kennismaking’, bedoel ik niet dat de stad geen theatergeschiedenis had. Die was er zeker. Wat de stad nooit had gehad, was een zaal. Een zaal die een groot aantal inwoners kon verwelkomen voor één enkele voorstelling. Of een theatergezelschap om die te vullen, samen met alle andere mensen die het geheel draaiende zouden houden. Kortom: een schouwburg, met zijn eigen medewerkers.
Jaren later werd de schouwburg eindelijk gebouwd. Mijn vader was een van de ingenieurs die aan het project werkten, wat betekende dat wij gratis kaartjes kregen. Eigenlijk was ik nog niet oud genoeg om al een kaartje te krijgen. Als ik er nu op terugkijk, en afgaand op het onthaalteam van de schouwburg, was kind-zijn helemaal geen probleem.
Eerst duisternis. Dan licht. Een man houdt iets vast in zijn rechterhand. Een beeld van hem die zijn arm opheft. Een ander beeld van hem die het voorwerp richt op de man die voor hem staat. Dan een geluid: BAM. Met dat geluid worden mijn herinneringen een film vanuit vogelperspectief. De man valt op de grond, perfect gesynchroniseerd met dat BAM-geluid. Rond zijn lichaam vormt zich een rode plas; ook die lijkt gesynchroniseerd met zijn val. En tegelijkertijd schreeuwt iemand. Nee, het komt niet van het podium. Het komt uit het publiek. Van mij. Ik zit onder mijn stoel, huilend en schreeuwend. Iedereen kijkt naar mij, maar noch de mensen op het podium, noch het publiek lijkt verstoord. Sterker nog, de man die dat BAM-geluid veroorzaakte met het voorwerp in zijn hand begint naar mij toe te lopen. Hij stapt van het podium af, loopt door, en bereikt mij. Dan zegt hij: “Kalmeer.”
Het publiek is niet bang zoals ik; integendeel, het kijkt met bewondering toe. De met rood bedekte man bukt zich ook en zegt: “Het is maar een toneelstuk.” Is dat zo? In dat geval is er, veronderstel ik, geen reden om bang te zijn.
41.03°N, 29.00°O
Een jaar nadat de schouwburg was geopend, nam mijn vader ons verder mee naar het westen: Istanbul. In deze stad begon ik de verbrokkelde beelden van mijn eerste kennismaking met theater in elkaar te puzzelen. Toen kwam ik te weten welk stuk de acteurs die dag hadden opgevoerd. Dit kon alleen maar Keşanlı Ali Destanı zijn geweest, geschreven door Haldun Taner. Het was een van de eerste brechtiaanse epische werken in het Turkse theaterrepertoire. Logisch.
Mijn innerlijke kind zou oprecht blij zijn geweest om het opnieuw te zien. Maar dat was niet mogelijk, althans niet in Istanbul. Om het te zien had ik een bus moeten nemen naar het verste oosten, misschien zelfs naar de schouwburg in mijn geboortestad. Begrijp me niet verkeerd: het ontbrak Istanbul niet aan theaters. Er waren veertien door de staat beheerde zalen, naast honderden privétheaters. Het lag niet aan de infrastructuur. Het “probleem” was het verhaal van Keşanlı Ali Destanı.
Hoezeer het ook was opgesmukt met een westerse stijl, in de kern was het een plattelandsverhaal. Taner gebruikte het dorpsleven en de volkstradities in het verhaal. En de inwoners van deze stad konden zich niet vinden in zulke plattelandsverhalen. Dit waren verhalen van de “ander”, en hun kunst sprak niet bijzonder aan.
“Een theatergezelschap van ergens ten oosten van Brussel, en iets ten westen van Istanbul.”
51.03°N, 03.43°O
Ik verliet Istanbul en trok verder naar het westen, van de ene stad naar de andere. Toen ik in België aankwam, stopte ik. Verder reizen was niet nodig. Veel voorstellingen van over de hele wereld worden uiteindelijk hierheen gebracht. Uiteraard bereiken ze Gent niet allemaal, de stad waar ik woon. Maar ook als dat niet zo is, verschijnen ze vrijwel zeker in Brussel of Antwerpen. Dat is wat men “rijkdom” noemt.
Een theatergezelschap van ergens ten oosten van Brussel, en iets ten westen van Istanbul, was geprogrammeerd in Brussel. Ik ging kijken, vergezeld door een vriendin uit Brussel, er geboren en getogen. De zaal werd donker, lichtte op, werd dan weer donker. En dan opnieuw licht. Applaus. Toen het afgelopen was, draaide ik me naar mijn vriendin. Ze keek me al aan. Net toen ik iets wilde zeggen, zei ze: “Het was heel kitsch.” Was het dat? Ik stond op het punt te zeggen: “Het deed me denken aan de stukken die ik vroeger zag in Istanbul.” Maar misschien is kitsch ook een optie.
Je vraagt je misschien af: “Wat is kitsch?” Het is het soort werk dat gemaakt wordt door hen die geacht worden geen gevoel te hebben voor “echte kunst.” Dan vraag je je misschien af: “Wat is echte kunst?” Dat weet ik niet. Ik kan alleen zeggen waar het zich bevindt, want mij werd geleerd dat het in het Westen wordt geproduceerd. Met “het Westen” bedoel ik geen geografische richting. Ik bedoel het centrum van imperiale macht: West-Europa, Noord-Amerika. Alles daarbuiten wordt “de ander”, zogenaamd niet in staat om echte kunst voort te brengen.
“De ander” is het oosterse, zelfs wanneer het geografisch niet oostelijk ligt. En elke stad heeft haar eigen Oosten, zoals elke gemeenschap haar eigen “ander” heeft. Maar dit zijn constructies, door mensen gemaakte systemen die ons begrip van elkaar blokkeren. We hebben nu een punt bereikt waarop we niet langer zo door kunnen gaan. Zelfs als het systeem zelf niet verandert, moeten we individueel ergens beginnen.
Misschien moeten we gewoon leren om niet bang te zijn voor culturen die we nog niet kennen, of voor de werken die zij creëren. We moeten het instinct loslaten om ons te distantiëren van het onbekende. En wanneer we er ons voor openstellen, moeten we erkennen dat iets wat ons vreemd voorkomt, het niet minderwaardig of superieur maakt. We zouden eenvoudigweg moeten zeggen: dit is een kunstvorm die verschilt van de mijne, en blijven kijken waar het ons brengt.
NTGent nodigt zijn publiek uit om te reflecteren over Oost en West in het theater tijdens de reflectieavond “Oost west, thuis best (?)”, die plaatsvindt op 27 maart, Wereldtheaterdag. 



[bookmark: _Toc231310327]East, West, Home’s Best?
Rojda Gülüzar Karakuş is an artistic process coach at NTGent. She reflects on near and far, centre and periphery, art and power.
[Note by Symfoon: this article uses GPS coordinates as titles]
37.06N, 37.38E
I was only five years old when I had my first encounter with theatre. No, it was not a children’s play, as one might expect. It was a play for adults, because on that same day, hundreds of residents of my hometown were discovering the theatre for the first time. For such a first-time experience in the city, a children’s play was not appropriate of course. Let me be clear: when I say, “first encounter,” I don’t mean the city had no theatrical history. It did for sure. What it had never had was a venue. A venue capable of welcoming a great number of its residents for a single performance. Or a theatre ensemble to fill it, along with all the other people who would make it work. In short: a Schouwburg, with its own staff.
Years later, the Schouwburg was finally built. My father was one of the engineers on the project, which meant we got free tickets. I was not quite old enough to get a ticket. Looking back now, and judging by the welcoming team at the schouwburg, being a child was not a problem at all.
“A theatre company from somewhere east of Brussels, and slightly west of Istanbul.”
First, darkness. Then, light. A man is holding something in his right hand. An image of him raising his arm. Another one of him, pointing the object at the man standing in front of him. Then a sound: BAM. With this sound, my memories become a film from a bird's-eye view. The man is falling to the ground, perfectly synchronised with that BAM-sound. Around his body, there is a red pool; that, too, seems synchronised with his fall. Simultaneously, someone screams. No, it does not come from the stage. It comes from the audience. From me. I am under my seat, crying and screaming. Everyone is looking at me, but neither the people on stage nor the audience seem disturbed. In fact, the man who caused that BAM-sound with the object in his hand begins walking towards me. He steps down from the stage, walks on, and reaches me. Then he says: “Calm down.”
The audience is not frightened like I am; on the contrary, they are watching with admiration. The man covered in red bends down too and says: “It’s just a play.” Is it? In that case I suppose there is no reason to be afraid.

41.03N, 29.00E
A year after the schouwburg opened, my father took us farther west: Istanbul. In this city, I began piecing together the fragmented images from my first encounter with theatre. Then I found out which play the actors had performed that day. It could only have been Keşanlı Ali Destanı, written by Haldun Taner. It was one of the first Brechtian epic works in the Turkish theatre repertoire. Makes sense.
My inner child would have been genuinely happy to see it again. However, that was not possible, at least not in Istanbul. To see it, I would have had to take a bus to the farthest east, maybe even to the Schouwburg in my hometown. Don't misunderstand me: Istanbul didn't lack theatres. There were fourteen state-run halls, along with hundreds of private theatres. It was not a matter of infrastructure. The “problem” was the story of Keşanlı Ali Destanı.
No matter how much it was adorned with Western style, at its core, the story was rural. Taner used village life and folk traditions in the narrative. And the people living in this city couldn't relate to such rural stories. These were “other” people’s stories, and their art was not particularly appealing.
51.03N, 03.43E
I left Istanbul and moved further west, from one city to another. When I arrived in Belgium, I stopped. There was no need to travel any further. Many performances from around the world are eventually brought here. Of course, not all of them reach Ghent, where I live. But even if they do not, they almost certainly appear in either Brussels or Antwerp. This is what people call “rijkdom”, wealth.
A theatre company from somewhere east of Brussels, and slightly west of Istanbul, was programmed in Brussels. I went to see them, accompanied by a friend, born and raised in Brussels. The hall darkened, lit up, then darkened again. And then the lights came on once again. Applause. When it ended, I turned to my friend. She was already looking at me. Just as I was about to speak, she said: “It was very kitsch.” Was it? I was about to say, “It reminded me of the plays I used to watch in Istanbul.” But perhaps kitsch is also an option.
You may ask, “What is kitsch?” It is the kind of work made by those who are considered to lack a sense of “real art”. You may ask, “What then is real art?” I do not know. I can only say where it is, because I was taught that it is produced in the West. By “the West”, I do not mean a geographical direction. I mean the centre of imperial power: Western Europe, North America. Everything outside of this becomes “the other”, supposedly incapable of producing real art.
“The other” is the Eastern, even when it is not geographically east. And every city has its own East, just as every community has its own “other”. But these are constructions, human-made systems that block our understanding of each other. We have now reached a point where we can no longer go on like this. Even if the system itself doesn't change, we must start somewhere individually.
Maybe we should just learn not to be afraid of cultures we don’t know yet, or the works they create. We need to let go of our instinct to distance ourselves from the unfamiliar. And then, when we engage, we need to recognise that something that seems strange to us doesn’t make it inferior or superior. We should simply say: this is an art form different from mine, and continue to see where it leads.
NTGent invites its audience to reflect on East and West in theatre during the reflection evening “East, West, Home is Best (?)”, which takes place on 27 March, World Theatre Day.

[bookmark: _Toc231310328]Niets dan de onwaarheid
Luanda Casella, Yves Degryse en Julian Hetzel in gesprek met dramaturg Kaatje De Geest.
Meer dan misschien eender welke kunstvorm heeft theater altijd met beide voeten in het moeras van fictie en werkelijkheid gestaan. Sinds ‘post-truth’ in 2016 door de Oxford English Dictionary werd uitgeroepen tot woord van het jaar, zijn we gewend geraakt aan wereldleiders die schaamteloos leugens verspreiden, techbedrijven die morele verantwoordelijkheid ontwijken en andere beleidsmakers die feiten naar hun eigen marktlogica buigen. Hoe kan theater deze schemerzone tussen het reële en het fictieve, het waarachtige en het misleidende opnieuw opeisen?
Theatermakers Luanda Casella, Yves Degryse en Julian Hetzel gaan in gesprek met dramaturg Kaatje De Geest over wat waarheid in hun werk betekent, en welke principes hen als kunstenaars richting geven.
Waarheid of leugen?
Bezoek de website van Luanda Casella, en je wordt begroet door twee korte, intrigerende woorden: Trust me. Vertrouw me.
“Dat zinnetje heeft me onlangs nog een opdracht opgeleverd,” lacht ze. De woorden verwijzen naar haar langdurige onderzoek over onbetrouwbare vertellers. “Het is een techniek. Ze zeggen: ‘Je kan me vertrouwen, ik ga niet liegen.’ Maar tegelijkertijd geven ze signalen dat ze wél liegen.” Casella gaat verder: “De onbetrouwbare verteller kennen we uit de literatuur, maar vandaag hebben corrupte politici, valse neurowetenschappers, oplichters, mediamanipulatoren en spindoctors deze literaire techniek gewoon overgenomen. Alleen gaat het in de literatuur om een kritisch reflectiemiddel. In fictie is er een afstand tussen de auteur en de verteller: de schrijver knipoogt achter de rug van de verteller naar de lezer. In het echte leven bestaat die afstand niet. De verteller en de manipulator zijn één en dezelfde persoon.”
Wat dan te maken van het werk van deze drie theatermakers, die van het misleiden van hun publiek in bepaald opzicht hun handelsmerk hebben gemaakt? Volgens Yves Degryse is het voor het publiek een opluchting dat het een ruimte binnenkomt die specifiek ontworpen is voor spel en fantasie. “Hier mag je wantrouwig zijn,” zegt hij. “We hebben afgesproken dat je een kaartje koopt, het doek opgaat, wij hier doen alsof, en het doek weer dichtgaat. Dat is de basis. Het is langzaamaan een plek geworden die we moeten verdedigen.”
Ook Julian Hetzel beweegt zich graag in dat gebied van ambiguïteit: “Moeten we eigenlijk wel weten of wat ons verteld wordt waar is of niet, echt of fake? Een theaterzaal is een bijzonder productieve plek om onze dagelijkse neiging tot fact-checking te bevragen. Wij kunstenaars moeten ons het post-factuele domein opnieuw toe-eigenen, en het niet overlaten aan populistische politici.”
Hoewel het post-truth-tijdperk het publiek misschien wantrouwiger heeft gemaakt, vinden de drie makers het belangrijk om deze misleidingstechnieken vandaag net te blijven toepassen in het theater.
Julian Hetzel ziet zichzelf als een nar, en zijn kunst als een Trojaans paard: “Machtsverhoudingen zijn aan het verschuiven, fascisme krijgt opnieuw vrij spel, en ik voel daardoor een intrinsieke motivatie om mijn privileges en de middelen die ik heb te gebruiken om voor een andere toekomst te vechten. Theater, en kunst in het algemeen, kan machtsstructuren ondermijnen door hun eigen formats of esthetische strategieën te spiegelen. Tegelijkertijd moeten we - en de toeschouwers - ons soms wat minder ernstig nemen en wat vaker met humor durven kijken naar wat we op het podium tonen. Ironie, satire - dat zijn de gereedschappen van de kunstenaar, van de clown om het establishment in vraag te stellen. Om die opstandigheid uit te oefenen, speculeren we in onze praktijken allemaal wel op onze eigen manier, denk ik. We verkennen wat aanvaardbaar is.”
Degryse vult aan dat de leugen vaak het begin is van kritisch denken. “Dat is wat ze met ons doen als kinderen, met Sinterklaas. Het is de eerste keer dat je denkt: ‘Wacht even, dit hele systeem van cadeautjes en speelgoedwinkels en alle volwassenen die eraan meedoen… Het is allemaal gestoeld op een leugen.’ Dat was echt een moment waarop ik andere vanzelfsprekendheden ben beginnen bevragen. Religie, de kerk bijvoorbeeld. Een bekend kinderpsychiater heeft me zelfs op het hart gedrukt dat ik die komedie moest blijven opvoeren voor mijn eigen kinderen, dat het cruciaal zou zijn voor hun opvoeding om te ontdekken dat hun ouders hierover hebben gelogen.”
Casella schudt lachend haar hoofd: “Ik heb daar een totaal andere mening over. Bij ons thuis is Sinterklaas helemaal niet welkom. Maar ik verzin wel graag andere leugens. Over de paashaas bijvoorbeeld - ik vertel aan mijn kinderen dat het een vrouwtjeskonijn is, ook al is het woord in het Portugees mannelijk.”
Echt of fake?
Naast het voortdurende gevoel dat we misleid worden - in het nieuws of in het theater - dwingt onze tijd ons om steeds opnieuw bezig te zijn met de vraag of iets echt is of niet. Nu ai het internet overstroomt met slop, deepfakes, romans van onbestaande auteurs en albums van fictieve bands, rijst de vraag of het de taak van de podiumkunsten is om het authentieke te verdedigen.
Hetzel zweert in zijn kunstpraktijk bij het echte. Zijn voorstellingen gebruiken de realiteit als grondstof: puin uit Syrië, menselijk vet uit liposuctieklinieken, een echt koppel op scène. Het echte is voor hem geen fetisj, maar een drijfveer: “De zoektocht naar echt materiaal brengt me in contact met plastisch chirurgen, met mensen die in conflictgebieden werken. Het maakt het proces moeilijker - op een goede manier. Het zijn net die obstakels die de inhoud van het stuk body geven. Er zit ook de idee van de ready-made achter: iets wat geen kunst is, wordt in een artistieke context geplaatst en krijgt daardoor een andere betekenis.”
In zijn nieuwe productie ‘Ctrl+C’ onderzoekt hij de fascinatie met authenticiteit in de westerse canon: “Wat gebeurt er als ik mijn eigen originele kunstwerk ondermijn, door mijn kernfunctie uit te besteden, namelijk het werk bedenken en maken? Wat als ik dat deeltje aan iemand anders delegeer, en wat als de kopie daardoor eigenlijk voorafgaat aan het origineel?”
Maar ‘Ctrl+C’ gaat over veel meer dan de dissectie van het aura van een kunstwerk. De voorstelling neemt de onderliggende systemen van de oude westerse hegemonie onder de loep, systemen die nu ingehaald worden door kopieën ervan in het Globale Zuiden. Hetzel legt uit: “Ik denk dat veel van de waarden die we vandaag in Europa aanhangen aan een fundamentele update toe zijn, om er nieuwe vormen voor te vinden. Dat ik mijn werk in opdracht geef aan een kunstenaar in China, is een soort oefening om mezelf te laten struikelen, om een parallel te trekken met het feit dat we de idee moeten loslaten van de westerse morele autoriteit en culturele superioriteit waar Europa zich aan vastklampt.”
Echt en onecht kunnen ook naast elkaar bestaan, zoals in BERLIN’s nieuwe voorstelling ‘Sonder’. Een weduwnaar praat op scène met zijn overleden vrouw. Haar stem wordt gegenereerd door Alva Ishii, de digitale huisartiest van NTGent. Tijdens het maakproces wordt Alva getraind op foto’s, video’s, ziekenhuisdocumenten en stemfragmenten van de moeder, zodat ze in staat zal zijn met unheimliche precisie te reageren - niet alleen door het timbre van haar stem, maar ook de emotionele logica van een lang huwelijk te benaderen. Ze zal tijdens het spelen zelfs de hartslag, bloeddruk en hersengolven van de weduwnaar kunnen aanvoelen en meenemen in haar reacties. Degryse wikt zijn woorden: “De echtheid van dit alles is een kwestie van perspectief. Voor hem en voor zijn dochter Kaat is de afwezigheid echt. Maar de situatie is dat niet, in die zin dat ze in gesprek zullen gaan met Alva Ishii, dus het is een kunstmatige conversatie. AI biedt een taalmodel, geen echte taal.”
Die gesprekken zijn iets wat Degryse bezighoudt: “Met alles wat er de afgelopen jaren gebeurd is, buiten deze plek van verbeelding, ben ik de dichotomie tussen fictie en non-fictie minder interessant gaan vinden. In plaats daarvan verschuift mijn fascinatie juist naar wat het betekent om iemand te ontmoeten. Wat is een echte ontmoeting tussen ons, hier en nu? Het is boeiend om die vragen te contrasteren met ai en de mogelijkheden die het biedt om de dood aan te vechten. Om te zeggen: Nee, blijf maar hier. Dat is het verhaal van Orpheus en Eurydice in onze tijd. Het is vandaag dankzij allerlei technologische ontwikkelingen al perfect mogelijk om het ultieme afscheid uit te stellen, maar op welk moment zeg je dan uiteindelijk toch: ‘Oké, ik ga over mijn schouder kijken, ik ga mij omdraaien en je laten gaan?”
“Wat is een echte ontmoeting tussen ons, hier en nu?”
In deze wirwar van waarheid en fabricatie, nieuwe technologie en echte ontmoetingen, voelt Casella zich gesterkt in de neiging om de focus van zichzelf weg te halen, en het publiek te impliceren: “Ik probeer mezelf op scène te zetten als iemand die onbetrouwbaar is, om stukken van mezelf te onderzoeken die ik wil helen - slapeloosheid, wanhoop, woede. In Trouble Score onderzoek ik bijvoorbeeld hoe we onszelf bedriegen met bepaalde narratieven om met onze trauma’s te kunnen omgaan. Maar doordat we naar ons zelfbedrog kijken, kunnen we eruit leren, als je openstaat voor groei tenminste. Ik heb in het boek ‘Dubbelganger’ van Naomi Klein gelezen dat wij onszelf voortdurend verdubbelen - verdubbeling op verdubbeling op verdubbeling. Dat zette mij aan het denken: Wat als we onszelf eens ‘ont‑zelven’? We zijn kunstenaars, we maken werk dat heel persoonlijk is, maar uiteindelijk gaat het helemaal niet over ons. Ik stop alles wat ik echt over de wereld geloof in mijn werk, maar het hoeft niet over mij te gaan.”
Voor Casella is ironie een van de krachtigste middelen om een connectie met het publiek tot stand de brengen: “Het is een vorm van intimiteit. Als ik iets ironisch zeg en jij begrijpt het, dan delen wij dat moment op een behoorlijk intiem niveau.”
In een tijd waarin collectieve waarheid wankelt, komen we op zulke micromomenten van gedeeld begrip misschien wel het dichtst bij een gemeenschappelijke zekerheid. Misschien hoeft theater de waarheid niet tegen de leugen uit te spelen, noch authenticiteit tegen kunstmatigheid. Het kan juist de plek bij uitstek zijn waar we onze omgang met het onbetrouwbare oefenen.



[bookmark: _Toc231310329]Nothing but the untruth
Luanda Casella, Yves Degryse and Julian Hetzel in conversation with dramaturg Kaatje De Geest.
More than perhaps any other art form, theatre has always been knee-deep in the swamp that is fiction and reality. Since ‘post-truth’ became the Oxford English Dictionary’s word of the year in 2016, we have grown accustomed to world leaders spreading blatant lies, tech leaders avoiding moral consequences, and other business and policy makers bending the facts to suit their own market. How can theatre reclaim this space of obscurity between the real and the fictional, the truthful and the deceptive? Theatre makers Luanda Casella, Yves Degryse and Julian Hetzel share their thoughts with dramaturg Kaatje De Geest on what their truths are, their guiding principles as artists.
Truth or lie?
Visit Luanda Casella’s website, and you are greeted by two short, intriguing words: Trust me. “I actually just got a gig because of that,” she laughs. The words are a nod to her long-standing research subject of the unreliable narrator. “It’s a technique they use. They say: ‘You can trust me. I’m not going to lie.’ But at the same time, they also give you signs that they are lying.” Casella continues: “The unreliable narrator might be a trope we know from classic literary works, but nowadays, corrupt politicians, fake neuroscientists, fraudulent investors, media manipulators and spin doctors have appropriated the literary technique in everyday life. Except in literature, it is a technique of criticism. In fiction, there is a distance between author and narrator - the author winks at the reader behind the narrator’s back. In real life, you don't have this distance. The narrator and the manipulator are the same person.”
What to make, then, of the work of these three theatre makers, none of them strangers to the idea of deceiving their audiences?
According to Yves Degryse, it’s a relief for the audience to come into this space designed specifically for games of make-believe. “Here, you’re allowed to not be trusting. It’s an agreement we make: you buy a ticket, the curtain goes up, we pretend and the curtain closes again, that's the basic idea of it. It's becoming a place to defend as an idea.”
Julian Hetzel also likes to spend time in this zone of ambiguity: “Do we even need to know if what I am being told is true, or not, if it's real or fake? The theatre is a very productive place to question the fact-checking tendency that we have in our daily life. As artists we need to re-appropriate this space of the post-factual, and not leave it to the populist politicians around the world.”
Even though the post-truth era has perhaps meddled with the audience’s willingness to suspend their disbelief, the theatre makers agree that it is a good idea to know the ropes of these techniques of deception and not shy away from them in theatre, on the contrary.
Hetzel sees himself as a trickster, and his art as a Trojan horse: “Powers are shifting, fascism is given full rein, and I feel that I have an intrinsic motivation to use my privilege and my means to fight for a different future. Theatre or art in general is capable of subverting the existing power structures by using their formats or aesthetic strategies. It’s good to not always take ourselves and what we show on stage too seriously either, to look through the lens of humour more often. Irony and satire have always been tools of the artist, the clown, to question the establishment. I think, to exercise dissent, the three of us are all exploring the possibility to speculate in our work, to go beyond what is accepted.”
Degryse adds that the lie can often be the start of critical thinking. “It’s what they do to us as kids, with Sinterklaas. It’s the first time you think: ‘Well, this whole system of presents, toy stores and all those grown-ups who are in on it … It’s all done for a lie.’ That was the moment where I started to question all these other things that I took for granted. Starting with the church, religion, … A well-known child psychiatrist even told me to keep up this act for my own children, that it was crucial for their upbringing to discover that their parents are lying about this whole idea.”
Casella shakes her head with a smile: “I have a completely different opinion. Sinterklaas is not welcome anywhere near our house. But I do like to create lies elsewhere. Like the Easter Bunny, I told my children that it’s a female rabbit, even though in Portuguese everyone refers to it as masculine.”
Real or fake?
Aside from the incessant sensation of being lied to, be it in the news or in theatre, current times are also forcing us to apply ourselves to the question of whether something is real or not. In times where AI is flooding the internet with slop, deep-fakes, and novels and albums by fictitious authors and bands, is there a duty for the (performing) arts to step in and defend the authentic?
“What is a real encounter, between us, here and now?”
Hetzel swears by the real in his practice. His performances use reality as raw material: actual rubble imported from Syria, human fat sourced from liposuction clinics, a genuine couple performing as themselves on stage. The insistence on the real is not a fetish but a motor: “The research to find real material brings me in contact with plastic surgeons, with people that work in conflict zones. It complicates the whole process in a good way, these obstacles embody the content of the plays I create. It’s also this idea of the ready-made, to bring something that is not art into an artistic context, and thus shifting the quality and the meaning.”
In his new production ‘Ctrl+C’, he takes a closer look at this fascination with the authentic in Western canon: “What happens if I undermine my own original art work, by outsourcing the core function that I actually have, meaning the creation of the work? What if I delegate this part to someone else, and what if the copy then precedes the original somehow?”
But ‘Ctrl+C’ is about a lot more than dissecting an artwork’s aura. It will look at the underlying systems of the old Western hegemony, now being outrun by copies in the Global South. Hetzel explains: “I believe that a lot of the values that we hold in Europe need to be fundamentally questioned in order to find new forms. So for me, to commission a work from an artist in China, it’s a gesture to kind of trip myself up, to loose my footing, in order to parallel the fact that the idea of Western moral authority or cultural superiority we have been clinging to in Europe, is untenable.”
The real and the unreal can also exist side by side, as we’ll see in BERLIN’s new production ‘Sonder’. In the piece, a widower appears on stage and speaks with his deceased wife. Her voice is generated by Alva Ishii, NTGent’s digital house artist. During the creation process, Alva is being trained on the mother’s data: photographs, videos, hospital records, and voice recordings, enabling her to respond with uncanny precision - not simply imitating the timbre of the voice, but approximating the emotional logic of a long marriage, even taking into account the current physiological metrics of the husband, like his heart rate, blood pressure and brain waves. Degryse ponders: “I think the realness of it all depends on the point of view. For the widower, and his daughter Kaat, the absence is real. Yet the situation is not real, in the sense that they will converse with Alva Ishii, so it’s a set-up conversation. ai offers a language model, not actual language.”
These conversations is something that fascinates Degryse: “With everything that is going on the past years, outside of this space of imagination, it has become less interesting for me to focus on this fiction-nonfiction dichotomy, and instead dive deep into what it means to encounter someone. What is a real encounter, between us, here and now? It’s compelling to contrast this with ai and the potential it offers to challenge death. To say: no, stay here. It’s the story of Orpheus and Eurydice in our own time. With all these technological possibilities, it's already perfectly possible to postpone the ultimate absence, but at what moment do you then finally decide: Okay, I am going to look over my shoulder, turn around and let you go?”
In this tangle of truth and fabrication, new technology and real encounters, Casella finds encouragement in the idea of shifting the focus away from the self, the artist, and implying the audience: “I try to put myself in the scene as an unreliable person, in order to look into parts of me that I want to heal - insomnia, disillusion with reality, anger. And in Trouble Score there is the idea that we create deceptive discourses towards ourselves, in order to cope with trauma. But by looking at this self-deception, if you're committed to growth, maybe you’ll heal. I read in Naomi Klein’s book ‘Doppelganger’ that we are constantly doubling ourselves, doubling, doubling, doubling, … It made me think: What if we un-self ourselves? We are artists, we make work that is personal to us, but deep down, it’s not about us. I am putting what I really believe for the world into my work, but it’s not about me.”
She also aims for connection through irony: “Irony can be described as a form of intimacy. If I say something ironic and you get it, we share this moment on a quite intimate level.” In a time when collective truth feels fractured, these micro‑moments of shared understanding may be the closest we get to common certainty. Perhaps the stage then does not need to defend truth against deception, nor authenticity against artifice. Instead, it can reassert itself as the one place where we rehearse our relationship to the untrustworthy.
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[bookmark: _Toc231310331]Gent Festival van Vlaanderen presenteert: Einstein on the Beach
Collegium Vocale Gent, I Ictus & Moor Mother o.l.v. Tom De Cock
Praktisch
· 16 september 2026
· Ntgent Schouwburg
· EN gesproken
· Tickets via www.gentfestival.be 
NL. ‘Einstein on the Beach’ van Philip Glass en Robert Wilson brak in 1976 radicaal met het idee van opera. Geen biografie van Albert Einstein, maar een hypnotische ervaring van tijd, stem en ritme. In deze concertante versie brengen Ictus en Collegium Vocale Gent de partituur tot leven, met de Amerikaanse dichter Moor Mother als hedendaagse verteller.
EN. ‘Einstein on the Beach’ written by Philip Glass and Robert Wilson in 1976, was a radical break with the idea of opera. Rather than a biography of Albert Einstein, it is a hypnotic experience of time, voice and rhythm. In this concert version, Ictus and Collegium Vocale Gent bring the score to life with Moor Mother as a contemporary narrator.

[bookmark: _Toc231310332]Gent Festival van Vlaanderen presenteert: Hunter
Liesa Van der Aa / B O D I E S
Praktisch
· 21 september 2026
· Ntgent Schouwburg
· EN gesproken
· Tickets via www.gentfestival.be 
NL. Op een basketbalveld staan acht spelers klaar. Fluitsignaal. Het spel begint. Iets stuitert op de vloer. Is het een bal? Of een beat? Hunter is een muziektheatraal spel waarin regels en rollen verschuiven. Naomi Beeldens staat langs de lijn als coach, Liesa Van der Aa treedt aan als scheidsrechter. De stemmen van b o d i e s bewegen over het veld: acht lichamen, acht stemmen. Nieuwe muziek van Van der Aa botst op echo’s van Björk en pulserende elektronica. De wedstrijd kantelt langzaam in een jacht. Op empathie. Op menselijkheid.
EN. Eight players stand ready on a basketball pitch. The whistle sounds. The game begins. Something bounces over the floor. Is it a ball? Or a beat? Hunter is a music theatre game in which rules and roles mutate. Naomi Beeldens is the coach on the sidelines; Liesa Van der Aa is the referee. The voices of b o d i e s move around the pitch: eight bodies, eight voices. New music by Van der Aa collides with echoes of Björk and pulsating electronics. The game bends slowly into a hunt. The prey? Empathy. Humanity.
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Campo x ntgent
NL. Campo en NTGent presenteren samen een selectie van de nieuwe generatie makers. Campo houdt van oudsher de vinger aan de pols bij opkomend talent, en ook NTGent toont op gezette tijden opkomende makers aan een groter publiek. Door onze krachten te bundelen, geven we een broodnodige impuls aan de zichtbaarheid van deze artiesten. Zo krijgen namen die vandaag nog onbekend zijn de plek die ze verdienen op de podia van morgen.
EN. Campo and NTGent are jointly presenting a selection of the new generation of artists. Campo has always kept a close eye on emerging talent, and NTGent, too, regularly showcases up-and-coming artists who are ready for a wider audience. By joining forces, we are giving a much-needed boost to these artists’ visibility. In this way, names that are still unknown today are given the place they deserve on the stages of tomorrow.
· The Harvest of Broken Promises
Pankaj Tiwari
Campo
woe 23.09 om 20:30, vrij 25.09 om 19:00 en za 26.09.26 om 21:00
· Ta mal ou
Louise Bergez & Laurens Aneca
ntgent Minnemeers
woe 30.09 en do 01.10.26 om 20:00
· Plum Road Tea Dream_The Performance
Samuel Baidoo
Campo
do 01.10.26 om 20:30
· Confessions
Stef Van Looveren
Campo
woe 07.10 en do 08.10.26 om 20:30
· A Huff and a Puff (and I Blow Your House In)
Three is a crowd
Campo
woe 28 en do 29.10.26 om 20:30
· Fatherload
David Labi
ntgent Minard
di 29.10.26 om 20:00
· De Vader
Marieke & Sophia
Campo
woe 18.11 en do 19.11.26 om 20:30
· Being Britney
Colette Goossens
ntgent Minnemeers
woe 02.12 en do 03.12.26 om 20:00
· Young Girls
Maria Zandvliet & Catho De Cordt
campo Première
woe 20.01 en do 21.01.27 om 20:30
· The Powerless
Barbara T ’Jonck , Martha Balthazar & May Abnet / KVS
ntgent Minard
woe 27.01 en do 28.01.27 om 20:00
· Kana Kassy / Niet huilen
SKaGeN
ntgent Minard
za 30.01 om 20:00
· Partytime
Kes Bakker, Anna De Graeve & Toon Acke
Campo
woe 24.02 en do 25.02.26 om 20:30
· Rant (werktitel)
Anna Franziska Jäger & Nathan Ooms
campo Première
woe 10.03 en do 11.03.26 om 20:30
· Chronic
Tibau Beirnaert & Laurens Aneca
Campo
woe 14.04 en do 15.04.26 om 20:30
· Long Voyage Home
Marthe Koning & Gerben Vaillant
Campo
woe 19.05 en do 20.05.26 om 20:30

[bookmark: _Toc231310334]Prospero New: ntgent x Théâtre de Liège
Nieuwe generaties in het Europees theater verkennen en verbinden.
Focus sur la scène européenne émergente.
Exploring and connecting new generations in European theatre.
19 maart tot 3 april 2027
NL. Prospero new - de nieuwe generatie van het Europese theater is een Europees platform dat de volgende golf van theaterregisseurs ondersteunt door hen te helpen een internationaal publiek te bereiken. Het platform, dat in januari 2025 van start ging en gecoördineerd wordt door het Théâtre de Liège, brengt 22 theaters en festivals uit 21 landen samen en bouwt voort op bijna twintig jaar samenwerking binnen het Prospero-netwerk. Door middel van tournees, coproducties, onderzoeksresidenties, mentoring en professionele netwerken biedt het platform concrete ondersteuning voor artistieke ontwikkeling en internationale distributie, waarbij elk jaar 50 kunstenaars worden geselecteerd onder het Prospero new-label. Gebaseerd op sterke waarden als diversiteit, eerlijke arbeidsomstandigheden en ecologische verantwoordelijkheid, streeft Prospero new ernaar een duurzaam Europees ecosysteem te creëren voor theater, waarbij artistieke bewegingsvrijheid, samenwerking en bredere toegang tot hedendaagse Europese stemmen worden bevorderd.
EN. Prospero new - the new wave of European theatre is a European platform supporting the next generation of theatre directors by helping them to reach international audiences. Launched in January 2025 and coordinated by Théâtre de Liège, it brings together 22 theatres and festivals across 21 countries, building on nearly twenty years of collaboration within the Prospero network. Through touring, co-productions, research residencies, mentoring and professional networking, the platform offers concrete support for artistic development and cross-border circulation, with 50 artists selected each year under the Prospero new label. Grounded in strong values of diversity, fair working conditions and environmental responsibility, Prospero new aims to create a sustainable European ecosystem for theatre, fostering artistic mobility, collaboration and wider access to contemporary European voices.
· A Place of Safety
Kepler-452 
ntgent Minnemeers
19 en 20.03.27
· Panelgesprek
Kepler-452 & Marco Martins
Théâtre de Liège
22.03.27
· Un Ennemi du Peuple
Marco Martins
Théâtre de Liège
26 - 27.03.27
· EOL. End of Life
Victoria Halper & Kai Krösche / DARUM 
ntgent Minnemeers
24 - 27.03.27
· Reflectieprogramma
Oost west, thuis best?
GUM - Gents Universiteitsmuseum & Plantentuin 
27.03.27
· Hothouse
Carys D. Coburn / Claire O’Reilly
Théâtre de Liège
30.03.27
· Mami
Mario Banushi 
Théâtre de Liège
03.04.27

[bookmark: _Toc231310335]De laboratoria van ntgent
NL. NTGent doet meer dan alleen het creëren, presenteren en toeren van theatervoorstellingen. We kiezen ook voor innovatie en experiment door drie laboratoria op te zetten. Hier wordt ruimte gecreëerd voor vernieuwing, waar ideeën bloeien en de grenzen van theater worden verlegd.
EN. NTGent does more than merely create and present theatre productions and take them on tour. We also choose to innovate and experiment by setting up three laboratories. They create space for renewal, as a place where ideas flourish and the boundaries of theatre are pushed.

Common Grounds City Lab
NL. De komende seizoenen wordt de publieke ruimte meer dan ooit tevoren een actieterrein van NTGent. Het Common Grounds City Lab zet in op sectoroverschrijdende samenwerkingen en participatieve kunstpraktijken, die zich op het kruispunt van onze superdiverse stad en sociale transitie bevinden. We vertrekken steeds vanuit plekken, vanuit een noodzaak die er leeft, om te onderzoeken hoe we daar samen met bewoners een artistiek antwoord op kunnen bieden. Telkens met een bijzondere aandacht voor de verbeelding die er al aanwezig is, gaan we op zoek naar gedeelde grond.
EN. In the coming season, public space will be an area in which NTGent is more active than ever before. The Common Grounds City Lab is committed to cross-sectoral collaborations and participative artistic practices situated at the crossroads of our superdiverse city and social transition. Our starting point is always a specific place, a need that is felt there, for an investigation into ways we can work with residents to offer an artistic response. In every case, with special attention to the imagination that already exists there, we go in search of common ground.
Uit dit labo
· De blauw
· Living Apartment Together
Lees ook
· De opstand van de gevels
· Theater stopt niet bij de deur van het theatergebouw

Care Cure Comfort Lab
NL. Terwijl traditionele rituelen in grote mate zijn verdwenen uit de westerse cultuur, zien we een toenemende behoefte aan nieuwe betekenisvolle rituele praktijken die de sociale cohesie versterken. Met het Care Cure Comfort Lab wordt NTGent dé plek waar kunst, rituelen en zorg elkaar tegenkomen, beïnvloeden en versterken. Doorheen de ontmoeting van verschillende artistieke en zorgpraktijken ontstaat er een grotere, waardevolle ruimte voor heling.
EN. Although traditional rituals have largely disappeared from Western culture, we see an increasing need for new, meaningful ritual practices that reinforce social cohesion. With its new Care Cure Comfort Lab, NTGent is turning itself into the ideal place for art, rituals and care to meet, influence and strengthen each other. Through the encounter between different artistic and caring practices, a wider, valuable space for healing emerges.
Uit dit labo
· Matter of Care 
· How to be Many Mothers (in the City)? 
Lees ook
· Het geluid van blote voeten op de toneelvloer 

Goose Bumps Tech Lab
NL. NTGent wil niet alleen een afnemer zijn van nieuwe technologieën, maar ook een medeontwikkelaar. Innovatie is een kernwaarde die diepgeworteld zit in de werking van de organisatie. Goose Bumps Tech Lab is het samenwerkingsplatform tussen NTGent en Wintercircus. Dit lab brengt NTGent, Wintercircus, theatermakers en ontwikkelaars samen om zo de toekomst van nieuwe technologieën binnen de podiumkunsten te onderzoeken, ontwikkelen en implementeren.
EN. NTGent wants to be more than a consumer of modern technologies - it aims to co-develop them too. Innovation is a core value that is deeply embedded in the organisation’s activities. Goose Bumps Tech Lab is the collaboration platform between NTGent and Wintercircus. This lab brings NTGent, Wintercircus, theatre makers and developers together to research, develop and implement the future of new technologies in the performing arts.
Uit dit labo
· Living Apartment Together
· Sonder 
· For Real
Lees ook
· Niets dan de onwaarheid 
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NTGent werkt dit seizoen nauw samen met:
· 30CC
· Action Zoo Humain
· Arktos
· BERLIN
· Beyond the Spoken
· Bij’ De Vieze Gasten
· CAMPO
· Compaan
· Cultuurcentrum Brugge
· Cultuurconnect
· Curatorial Studies KASK
· Danspunt
· De Brakke Grond
· De Koer
· DE SINGEL
· De Studio
· Enchanté
· Eye on Palestine
· Fondazione Romaeuropa Arte et Cultura
· Gent Festival van Vlaanderen
· Gents Kunstenoverleg
· GUM - Gents Universiteitsmuseum & Plantentuin
· Ha Concerts
· HERMESensemble
· Jeugdstraathoekwerk Stad Gent
· Kaaitheater
· KASK & Conservatorium
· KOPERGIETERY
· Kunstenpunt
· KVS
· laGeste
· La MAC - Maison des arts de Créteil
· Leietheater
· LOD muziektheater
· Minard
· Muziektheater Transparant
· Netwerk Geestelijke Gezondheidszorg Het PAKT
· OETANG
· Ontroerend Goed
· Overleg
· Kunstenorganisaties (oko)
· Ontroerend Goed
· Opera Ballet Vlaanderen
· Par Hasard
· Platform 0090
· Platform K
· Politie Gent
· Publiq
· Studio Julian Hetzel
· STUK Leuven
· Theater aan Zee
· Théâtre de Liège
· Toneelhuis
· UiTPAS
· Universiteit Gent
· Victoria Deluxe
· VIERNULVIER
· VLAIO
· Wintercircus
· WIPCOOP - Mestizo Arts Platform
· Wunderbaum

NTGent is gesubsidieerd door De Vlaamse Overheid / Stad Gent / De Belgische Tax Shelter
NTGent is onderdeel van Creative Europe Project EUphoric Youth / PROSPERO NEW Platform
NTGent is dit seizoen te zien in Onassis Stegi (Athene), taz (Theater Aan Zee, Oostende), cc Het Spoor (Harelbeke), 30cc (Leuven), De Spil (Roeselare), hau Hebbel am Ufer (Berlijn), mc93 - Maison de la Culture de Seine-Saint-Denis (Parijs), Gessnerallee (Zürich), De Warande (Turnhout), de singel (Antwerpen), Schouwburg Kortrijk, Toneelhuis (Antwerpen), cc Sint-Niklaas, Het Nationale Theater (Den Haag), Theater Rotterdam, cc Brugge, cc De Herbakker (Eeklo), cc De Brouckere (Torhout), La mac - Maison des arts de Créteil, cc De Werf (Aalst), cc Maasmechelen, Palais des Beaux-Arts de Charleroi, Leietheater (Deinze), De Brakke Grond (Amsterdam), kvs (Brussel), Stadsschouwburg Utrecht, Leidse Schouwburg, Internationaal Theater Amsterdam, corso (Berchem), Theater De Maagd (Bergen op Zoom), Theater Akzent (Wenen), Chassé Theater (Breda).
Bladzijde 2 van 3
