
 
 
 
 
 
 

Gedeelde grond 24: Joke Laureyns​ ​  
 
Transcriptie 
 
Ann Overbergh: Joke Laureyns is samen met haar partner Kwint Manshoven de 
drijvende kracht achter kabinet k, en dat al exact 25 jaar. Kabinet k maakt 
dansvoorstellingen waarbij onder meer de aanwezigheid van kinderen op scène, 
livemuziek, en de invloed van beeldende kunsten centraal staan. Het is de voorbije 
jaren door een periode van herbronning gegaan: qua structuur, organisatorisch, 
misschien ook artistiek en inhoudelijk? Dat hoor ik zo dadelijk van Joke, met wie ik 
vandaag praat. Hoe gaat het, Joke? 
 
Joke Laureyns: Hallo! Ja, goed. Met kabinet k heb ik het gevoel dat we terug 
bestaan, na een periode waarin we dachten dat dat het misschien geweest was. We 
waren niet zeker of het in zijn huidige vorm nog zou voortbestaan. Door een nieuwe 
voorstelling te maken in het veld waarin we gewoon waren te creëren, voelt het echt 
alsof we er weer zijn. Alsof we een lange winterslaap achter de rug hebben. We 
hebben een voorstelling gemaakt, die heet Bron, en die gaat an sich niet over wat 
ons in die winterslaap heeft gebracht. Maar we herbeginnen met een voorstelling die 
Bron heet en waarin we ook wel, zonder dat het publiek dat weet, sterk geput 
hebben uit 25 jaar maken. Het is een voorstelling waarmee we niet per se als grote 
vernieuwer in het veld komen, veeleer als bestendiger. We hebben onze eigen taal, 
onze eigen manier van werken radicaal doorgedreven, en dat voelt ongelooflijk 
goed.  
 
Ann Overbergh: Een scharnierpunt. Bron, dat suggereert een begin, maar ook 
herbronnen. Tegelijkertijd ook een herbevestiging, zeg je: dit zijn wij. 
 

 
 
KUNSTENPUNT​
Ravensteingalerij 38​
1000 Brussel 
 



 
 
 
 
 
Joke Laureyns: Ja, dat heeft ook veel te maken met het feit dat Kwint en ik 
levenspartners zijn en samen werken, maken en leven. En samen ook door een 
crisis zijn gegaan. Vijftig worden heeft daar zeker mee te maken. Maar ook gewoon 
kijken naar het veld, en niet op je gemak zijn in posities waarin je terechtkomt. En 
denken: oké, misschien is het voorbij. Het heeft er ook veel mee te maken dat we 
vanaf het begin, zonder daar expliciet voor te kiezen of zo, van bij onze eerste 
creaties kinderen mee op scène hebben gebracht. Dat is zo begonnen. En dat 
voelde zo goed dat dat een taal geworden is. En de samenleving verandert zo hard 
dat je gaat denken dat je kindbeeld niet meer accuraat is of zo. En dan moet je wat 
afstand nemen om te kijken: wat is dat dan? Het blijft ongelooflijk belangrijk dat er 
een soort van lichamelijke vrijheid blijft bestaan, en een connectie tussen een klein 
en een groot lichaam die niet per se beladen is, of die niet direct in het hokje moet 
van veiligheidsissues, of van “kan dit wel?” Dat die vraag zich daar altijd direct bij 
stelt vind ik heel alarmerend. Het is alleen erger geworden, waardoor ik denk dat de 
noodzaak om een tegengewicht te bieden in ons werk extra groot wordt. 
 
Ann Overbergh: Het klinkt alsof die crisis waarover je het had, meerdere facetten 
had. Want je hebt op institutioneel en organisatorisch vlak moeten zoeken. En dan 
heb je het ook over “hoe kijk ik als artiest naar kinderen, of als maker, of als mens?” 
Dat is heel veel in één keer. 
 
Joke Laureyns: Ongelooflijk veel, ja. Hoe worden de dingen gelezen? Wat betekent 
het dan om kunstenaar of maker te zijn? Het is gemakkelijk om te zeggen, een 
artiest mag de geldende normen overschrijden of heeft zelfs de taak een 
tegengewicht te bieden. Dat is een open deur. Maar als je daar dan staat… en de 
administratie om überhaupt met een kind te kunnen werken, vraagt zoveel, dan is 
dat meer dan gewoon een tegenstem. Dan wordt dat ook iets logistiek en 
organisatorisch. Van in het begin voelden we met kabinet k dat de uren waarop wij 
werken en maken, de manier waarop we touren en reizen, waarop we samen zijn, 
hoe we alles – maar echt alles – organiseren, bijna tot in de boekhouding toe... dat 
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dat te maken heeft met het feit dat er altijd kinderen bij betrokken zijn, die dat dus 
niet professioneel doen en die je op een andere manier moet verzorgen. Je moet 
rekening houden met gezinnen, met scholen. En er zijn jaren geweest dat wij het 
geluk hebben gehad om heel veel te mogen toeren. Maar er komt een moment dat je 
zegt “meer dan dit mag het niet zijn”. Dat je moet beginnen weigeren, omdat een 
kind anders niet meer bij zijn gezin is en te weinig op school. Maar er kwam een 
vermoeidheid om dat altijd uit te moeten leggen aan al je partners. En toen dachten 
we dat de oplossing kon zijn om samen te gaan met een ander gezelschap. Maar 
dan merk je dat dat het niet oplost, want ook daar zit een knowhow, maar niet de 
knowhow die je nodig hebt. Ik wil de bezieler zijn van kabinet k. Niet dat ik die naam 
zo fantastisch vind, maar die bestaat nu eenmaal al zo lang. En van ons werk, ons 
leven, onze manier van kijken en denken. Er zit een grote koppigheid aan vast, maar 
ook een soort van ervaring, waardoor ik denk “hier ga ik geen compromissen in 
sluiten”. Toen we bijvoorbeeld in Tunis aan het werken waren… we hebben daar een 
remake gedaan van Horses. Ik vond de uitnodiging daarvoor al zeer juist. Ze werden 
in de medina geconfronteerd met heel veel zelfdoding bij jonge kinderen, en ze 
wilden een voorstelling installeren die meer hoop bracht in de wijk. Dan kun je 
denken, ja dat klinkt weer zo ijl, maar ik wist dat met ons werk… doordat je werkt 
met kinderen uit de medina, dat dat effectief wel een hoopvol signaal zou kunnen 
zijn. We zijn daarop ingegaan, en we hebben ook nergens zo'n mooie 
gelijkstemmigheid gezien in hoe je communiceert, hoe je het aanpakt. Dat waren 
best moeilijke omstandigheden en daar is dat heel goed gegaan. En dat komt puur 
door de instelling en de mentaliteit van de plek waar je waar je mee samenwerkt. 
 
Ann Overbergh: Door hoe je hierover vertelt, bedenk ik: wij spreken altijd over kunst 
met jonge mensen, kunst voor jonge mensen, ... dan zijn jonge mensen het publiek. 
Maar je kunt ook participatief werken met jonge mensen. Je hebt mij al verteld dat je 
kabinet k niet per se ziet als een gezelschap voor een jong publiek. 
 

 
 
KUNSTENPUNT​
Ravensteingalerij 38​
1000 Brussel 
 



 
 
 
 
 
Joke Laureyns: Nee, dat klopt. En het gekke is dat we juist heel vaak geprezen 
worden als vernieuwers binnen [werk voor] jong publiek. Misschien net omdat we 
niet specifiek voor jong publiek denken. Maar we denken wel in termen van een 
soort menselijke gelijkwaardigheid en gelijkheid, in verantwoordelijkheden en 
vrijheden die we met al onze spelers intergenerationeel proberen te installeren. Met 
enorm wederzijds respect, en ook wel duidelijke artistieke lijntjes. Het is dus geen 
participatief proces in dat opzicht, maar het is er wel een waarin kleine en grote 
mensen gelijk zijn, en daarom is een jong publiek voor mij even welkom in de zaal 
als een ander publiek. En dat mag net als ieder ander individu kijken met alle vrijheid 
en meenemen wat het ziet. Een persoonlijke interpretatie. En daar zitten wel wat 
uitdagingen in hoe de sector georganiseerd is, waardoor het werk af en toe in de 
context van een schoolvoorstelling terecht komt. Dat houden we een beetje op de 
achtergrond, maar we doen het wel omdat je zo bij uitstek kinderen bereikt die 
anders niet in die zaal zouden komen. 
 
Ann Overbergh: En denk je dat verschillende publieken verschillende dingen lezen 
in je werk? 
 
Joke Laureyns: Ja, maar het gaat niet eens zozeer over leeftijden, maar ook over 
individuen. Toch is het wel opvallend dat een kind heel erg zoekt naar de lucht, het 
luchtige in het werk, en daar keihard van geniet en details benoemt. Of dat het heel 
intens reageert op de muziek. Dat die het gevoel hebben van “we zitten een beetje in 
een rockconcert”, en dat de volwassenen vaak zeer geraakt zijn en veel 
melancholischer kijken. Een soort van terugblik. Veel reacties zijn een verlangen 
naar een verloren gegane jeugd, naar een hernieuwd contact met kinderen.  
 
Ann Overbergh: Een andere constante naast het werken met jonge performers, is 
politiek en maatschappelijk engagement in jullie werk. Vlak voor de genocide startte 
in Palestina waren jullie bezig met een project met verschillende Palestijnse 
performers, dat toen op pauze gezet moest worden en nu herdacht wordt. 
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Joke Laureyns: Ja, serieus herdacht. Er is altijd een engagement geweest naar 
plekken waar de dingen moeilijker gaan dan bij ons. Dat is een grote drijfveer voor 
ons om te maken, om wat ons daar een aantrekt te vertalen zonder documentair te 
zijn of zo. We hebben in 2015 met Raw gespeeld in Ramallah, op het Ramallah 
Contemporary Dance Festival. Dat was de eerste keer dat wij op de Westbank 
kwamen. We hebben dan ook in Jeruzalem gespeeld, en dat was zowel voor de 
kinderen als voor onszelf heel indrukwekkend. We hebben daar een workshop 
gegeven, veel contacten gelegd, mensen zeiden “kom terug”, en dan is dat blijven 
hangen. En dan hebben we ook de kans gehad om de Palestijnse kampen in 
Libanon te bezoeken op vraag van de Qattan Foundation, die toen een project wilde 
opzetten om de kunstenaars die in die kampen leefden de kans te geven om werk te 
ontwikkelen en daar coaching in te krijgen. Of een project dat een dynamiek kon 
geven. Daar is toen niks van in huis gekomen, maar het heeft ertoe geleid dat wij zijn 
blijven zoeken naar wat we wel konden doen. En toen hebben we een idee 
ontwikkeld, Someone will always be missing, waarbij we in vijf contexten van 
Palestijnen met een ander paspoort – op de Westbank, in Jerusalem, in Gaza, in 
Europa, in de kampen in Libanon – telkens gingen werken met een volwassen 
performer en een jong kind. En het zou iedere keer over die ontmoeting gaan. Het 
einddoel was toen, we brengen die allemaal samen in één voorstelling, wetende dat 
dat eigenlijk niet kan en dat je het dus ook hebt over afwezigheid en onmogelijkheid, 
door de manier waarop we dat iedere keer moeten opvangen. Ze zijn allemaal door 
hetzelfde creatieproces geweest. Maar eigenlijk is de performance het moment dat 
er nog dingen samenkomen. Dat is dus niet doorgegaan. Niet alleen doordat de 
oorlog opnieuw zo hevig uitbrak, want die is er altijd geweest. Maar ook omdat ons 
concept niet klopte. Die paspoorten, dat wijzigde sowieso. En dingen die we op één 
plek in gang zetten, twee à drie maanden later was die realiteit alweer anders. Of 
waren die mensen daar niet meer, en die andere mensen daar niet meer. We 
hebben daar ongelooflijk veel uit geleerd, en op bepaalde punten hadden wij ook iets 
van, goh, die laatste stap, dat samenbrengen in één voorstelling, waarom moet dat 
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nog? Dat is alleen al logistiek en financieel enorm zwaar. Terwijl, wat het lokaal en bij 
die gemeenschap of op al die plekken waar we gewerkt hebben, teweeg heeft 
gebracht… dat is het werk eigenlijk. Dus we geven een workshop met meerdere 
mensen. Je ziet wie er elkaar aantrekt. Die beginnen een duet te maken, die maken 
aantekeningen. Dat doen wij altijd, en dat is een heel leuk ding omdat een kind geen 
idee heeft van dansnotaties. Die vinden meestal ter plekke een systeem uit om hun 
bewegingen in schrift te brengen. En dan zit je vaak ook nog met een taalkwestie, 
dat de danser niet per se de taal van het kind spreekt. Ik vind dat een poëzie op 
zichzelf. Al die aantekeningen, al die jaren. Want dat is iets wat we doen sinds het 
begin. En we namen de aantekeningen mee, bijvoorbeeld van een duet dat in Gaza 
was gecreëerd, dat namen we mee naar Jenin op de Westbank. En daar waren 
ineens mensen bezig met die notaties, en daar weer iets nieuws van aan het maken. 
En die maakten een heel nieuw ding, weer nieuwe aantekeningen. En zo zat er 
eigenlijk al een enorme verbondenheid. Die dankbaarheid en de verwondering van 
mensen om iets vast te hebben. Zeker in Libanon, in de kampen waar mensen nog 
wonen. Het werd ook een beetje raar soms, omdat wij de vrijheid hadden om van de 
ene plek naar de andere te gaan. Maar zij omarmden dat en dat was heel erg prettig. 
Maar we hebben toen niet genoeg nagedacht over hoe je zoiets op de juiste manier 
documenteert, want we zaten altijd met die voorstelling in ons hoofd. We hadden 
een plan, maar eigenlijk was er iets veel mooier aan het gebeuren. Er komen dan 
andere kwesties naar boven, zoals war appropriation. Mogen de Palestijnen dan 
niets zelf doen? Ja natuurlijk. Mij gaat het er gewoon over om iets te delen over een 
bepaalde manier om met kinderen te werken, waarbij je veel vrijheid kunt installeren 
en waardoor er iets kan ontstaan. Op de meeste plekken zijn er sindsdien 
workshops met volwassenen en kinderen. Dat zit vast in het programma, zeg maar. 
Dus dat is er allemaal wel. Maar wat wij gaan doen, is veel meer denken over hoe 
we die ontmoeting tussen twee generaties en de perceptie hierrond van de mens 
naar de scène kunnen brengen. Of kan dat ook eens een schrijver zijn, of een 
schilder? We hebben de studenten textielkunst onderzocht. Is er iets fysiek, iets 
tactiel, dat kan meereizen met dat project? Waardoor dat een soort van eindeloze 
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mythe wordt, die met veel meer mensen dan alleen maar Palestijnen kan gemaakt 
worden, maar waarbij het de hele tijd gaat over een fysieke ontmoeting tussen een 
kind en een volwassene, met sporen van al die ontmoetingen daarvoor. En dat je het 
gevoel hebt gehad, “ik ben daar deel van geweest”, en dat er een publiek kan kijken, 
zelfs naar het moment van “ik heb nu die aantekeningen vast en ik zie ze voor mijn 
ogen vorm krijgen”. En dat is het ook weer.  
 
Ann Overbergh: Kunst als een kettingbrief eigenlijk. 
 
Joke Laureyns: Ja. 
 
Ann Overbergh: Maar hoor ik je dan zeggen dat je ook op dat vlak door een soort 
crisis, of een herbronning bent moeten gaan, of iets herdenken? Je zei dat daarnet 
in de context van werken met en voor kinderen. En nu hoor ik dat terug, dat er dan 
op een bepaald moment over war appropriation wordt gesproken. Dat je dan plots 
moest denken “inderdaad, ik als witte maker, wat ben ik eigenlijk aan het doen”. Ik 
kan me inbeelden dat dat iets teweegbrengt. 
 
Joke Laureyns: Ja, dat brengt dingen teweeg. Maar ik ben niet zo goed in al die 
termen, en in het idee überhaupt dat ik iets correct of juist moet doen. Als ik mij 
vergelijk met Kwint, dan ben ik degene die het goed kan uitleggen en hij denkt “laat 
het mij maar dansen”. Maar als ik dan weer kijk naar een heel debat, dan ga ik ook 
liever luisteren en het niet met woorden oplossen. Het gaat altijd wel in ons werk 
blijven zitten. Dat is de comfortabele plek. Ik ben geëngageerd, ja maar ik had nog 
totaal niet beseft dat dat in het werk zo naar voren komt. Terwijl dat eigenlijk super 
duidelijk was. Ons achterdoek was gemaakt van oude canvassen van een 
VN-konvooi. Dus je voelt dat wel. En alles ging over kinderen in 
vluchtelingenkampen, maar nooit zo expliciet. Dat wij op blote voeten werken is 
eigenlijk ook praktisch: een danser en het contact met de vloer. Maar blijkbaar roept 
dat bij veel mensen ook een associatie op van armoede. Zeker omdat we graag met 
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natuurlijke materialen werken, en dingen zijn stoffig. En nog steeds denk ik niet dat 
onze voorstellingen een pamflet zijn, maar wel altijd een soort van utopie. We willen 
ook echt niet dat het veel kost, omdat ik denk: het is vluchtig, en het is ook niet 
nodig. Dus hoe minder het nodig is om van alles te kunnen zeggen, hoe liever. 
 
Ann Overbergh: Intussen heb je al een paar dingen gezegd die mij doen 
vermoeden dat je ook wel een antwoord zult hebben op de vraag die ik graag stel 
aan mensen over hun droom en hun nachtmerrie voor het kunstenveld van de 
toekomst. We kunnen het hebben over kunst algemeen, of over dans, over jonge 
mensen. Het is wat je wil. Maar wat is voor jou de droom? En welke stappen kunnen 
we zetten om daar te geraken? 
 
Joke Laureyns: De nachtmerrie is dat dingen zo geïnstitutionaliseerd worden, en 
dat er zo moet worden samengewerkt, dat er geen adem meer is voor trajecten die 
zich willen ontwikkelen buiten het normatieve denken over produceren, tonen, 
publiek, en wat kunst moet en mag zijn. De nachtmerrie is dat er geen ruimte meer 
zou zijn voor eigenzinnigheid. En ook wel dat de wereld verder verhardt naar een 
niet-lijfelijkheid, naar alles waarin het lichaam van geen taal meer is. Er is 
gezondheidszorg, en dat is het. Maar het idee van spelen, van aanraking, van 
kwetsuren en fysieke zorg voor elkaar, oppakken en tillen. En al die begrippen, dat 
dat gewoon ook verdwijnt, dat mensen dat niet meer kennen. 
 
Ann Overbergh: Moeilijke vraag natuurlijk, maar hoe vermijden we dat? 
 
Joke Laureyns: Dan denk ik, ja, dat is dan onze kracht en onze valkuil. Het idee 
van utopieën blijven koesteren en vormgeven, omdat dat kunstenveld nu eenmaal 
de plek is waarin je dat, als je dat wilt, wel kunt doen. En dat je je daar niet moet 
voor verantwoorden, maar dat je daar net wel hier en daar mensen mee pleziert of 
raakt. Dat je vragen kunt stellen. Maar ik denk: adem, lucht voor de wereld. Het 
openbreken van patronen en een zekere revolte, een grote rebellie. Die komt uit een 
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meerstemmigheid. Dus niet vanuit één slogan, maar heel erg veel. En dat mensen 
ook leren. Als je blijft openstaan denk ik dat de kunsten absoluut de plek is waar dié 
openheid kan blijven bestaan. En dat mensen ook nieuwsgierig worden, zo van “ik 
wil echt eens iets van buiten de realiteit zien, wat mij helpt om beter in die realiteit te 
staan”.  
 
Ann Overbergh: Ja, ik denk dat veel mensen het met jou eens zouden zijn. En dan 
is de vraag enkel van, hoe maak je dat mogelijk? Dan is dat toch een kwestie van 
voldoende middelen om voldoende mensen vertrouwen te geven en te zien dat ze 
niet moeten opschalen maar klein kunnen blijven, en toch kunnen blijven werken. En 
dat daar genoeg plaats voor is. Dan kom je toch snel in een soort bijna economisch 
discours. 
 
Joke Laureyns: Absoluut. En wij zijn met twee, maar we hebben geen kinderen. En 
we hebben al 25 jaar gemerkt dat als we onze boterham kunnen betalen, dat het 
voor ons voldoende is. En toch hebben wij het gevoel dat wij rijk leven, omdat we 
zoveel toffe ervaringen hebben opgedaan die we in geen enkel ander beroepsveld 
zouden hebben gehad. En toch denk ik dat wij geluksvogels zijn en dat niet iedereen 
dat met diezelfde vrijheid kan zeggen. Dat voor sommige mensen die economische 
realiteit zo belangrijk is, dat iets als een Kunstwerkstatuut [Kunstwerkattest] een 
basisvoorwaarde is. Ik hoop ook dat er wel begrip blijft voor het feit dat ook als je 
weinig gewerkte dagen kunt aantonen, er toch ergens een criterium is waarmee je 
kunt zeggen “maar ik heb dag en nacht de kunsten proberen te dienen” of zo. 
 
Ann Overbergh: Nu zijn jullie op tour met Bron, wat ligt er verder nog in het 
verschiet? 
 
Joke Laureyns: We merken dat niet in Vlaanderen, maar in de rest van de wereld, 
er nog heel veel braakland is als het gaat over een kindbeeld, en het benaderen van 
kinderen en de kinderkunsten. En dan vind ik het helemaal niet erg dat we soms wat 
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meer in die wereld gaan zitten. Als het de kinderen dan maar bereikt. Ik hoop dat dat 
bij de heropbouw van Gaza, dat we daar met de contacten die we hebben iets 
kunnen betekenen. Of dat we de mensen die het op het terrein gaan doen, die met 
de kinderen werken, dat we die op een of andere manier wel zo veel mogelijk 
kunnen ondersteunen en knowhow kunnen doorgeven. Het is altijd een pleidooi voor 
meer menselijkheid, en dat gaat niet meer veranderen. En met een specifieker 
thema, de ene keer hier, de andere keer daar. In dat opzicht denk ik niet dat wij de 
kunsten gaan vernieuwen. En dat interesseert ons ook het minste. Dat is niet onze 
drijfveer. Het feit dat we daarin allebei als autodidacten terechtgekomen zijn, zonder 
kennis, dat is onze vrijheid geweest. Daardoor hebben we effectief in een studio 
gestaan en volledig ons hart gevoeld. En daar is een soort van methodiek of manier 
van werken uit gevloeid die heel consequent en werkbaar is. En dat zijn duizend 
evidenties, maar iedere keer weer merken we als we een workshop geven of een 
masterclass, dat mensen daar effectief mee aan de slag gaan. En dat ze jaren later 
zeggen ik heb daar zoveel aan gehad en zij ontwikkelen helemaal hun eigen stem 
en hun eigen wereld. Seppe Baeyens is iemand van wie ik die eerste jaren een 
mentor was, toen hij afstudeerde. Toen heeft hij een paar jaar bij ons gedanst, en nu 
zit hij in Brussel met Léon zijn traject uit te werken. En Zoë Demoustier, die acht was 
in Dromen hebben veters. En ik vind dat zo fijn om te zien dat zij dan ook, veel 
dansanter, ervoor kiest om intergenerationeel te werken. Maar dat zijn nu twee 
voorbeelden in Vlaanderen. En het hoeft niet eens dat te zijn, als iemand die in een 
vluchtelingenkamp werkt blij is met het feit dat met oogcontact werken zo helend is 
voor iedereen… Dan denk ik ja, tof dat zoveel onzichtbare dingen door kunnen gaan.  
 
Ann Overbergh: Het is in elk geval heel leuk om vast te stellen dat de vreugde en 
de richting er terug is. Dat de woestijn doorkruist is, om het wat dramatisch uit te 
drukken. 
 
Joke Laureyns: Het was echt een kruispunt van veel crisissen door elkaar. 
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Ann Overbergh: Maar het is fijn om jullie terug te hebben. Ik wil je bedanken voor 
het fijne gesprek. 
 
Joke Laureyns: Ik vond het aangenaam.  
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