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Fondation d’entreprise Hermès: Théâtre de la Cité internationale (Paris), Bonheur entrepreneur, France, 2021
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Fondation d’entreprise Hermès: Théâtre de la Cité internationale (Paris), Bonheur entrepreneur, France, 2021
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Fondation d’entreprise Hermès: Théâtre de la Cité internationale (Paris), Bonheur entrepreneur, France, 2021
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EMERGENT, Veurne, Belgium, 2021
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 Centro Párraga, Duelle, (with Julie Béna and Georgina Starr), Murcia, Spain, 2021
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CCCOD, Variables d’épanouissement, Tours, France , 2021



MICHEL REIN PARIS/BRUSSELSARIANE LOZE

10
CCCOD, Variables d’épanouissement, Tours, France , 2021
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Emergent, Au delà... en deçà, Veurne, France, 2021
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40mcube - Centre d'art contemporain, Utopia, Rennes, France, 2020
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40mcube - Centre d'art contemporain, Utopia, Rennes, France, 2020
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S.M.A.K., NEIN WEIL WIR, Friends of S.M.A.K, Gent, Belgium, 2019
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Galerie Jeune Création, Et toi... tu fais quoi dans la vie ?, Komunuma, Romainville, France, 2019
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A Performance Affair, Re:production, Brussels, Belgium, 2019
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A Performance Affair, Re:production, Brussels, Belgium, 2019
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Urbane Künste Ruhr, Ruhr Ding: Territories, Bochum, Germany, 2019
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 Michel Rein, Cet endroit où nous sommes, Paris, France, 2019
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 Michel Rein, Cet endroit où nous sommes, Paris, France, 2019
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 Michel Rein, Cet endroit où nous sommes, Paris, France, 2019
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 Michel Rein, Cet endroit où nous sommes, Paris, France, 2019



MICHEL REIN PARIS/BRUSSELSARIANE LOZE

23
 CACC - Centre d’art contemporain Chanot, Nous ne sommes pas, nous devenons, Clamart, France, 2019
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 CACC - Centre d’art contemporain Chanot, Nous ne sommes pas, nous devenons, Clamart, France, 2019
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 CACC - Centre d’art contemporain Chanot, Nous ne sommes pas, nous devenons, Clamart, France, 2019



MICHEL REIN PARIS/BRUSSELSARIANE LOZE

26
 CACC - Centre d’art contemporain Chanot, Nous ne sommes pas, nous devenons, Clamart, France, 2019
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KANAL Centre Pompidou, performance and projection: L’archipel du moi, Brussels, Belgium, 2018
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1st Riga Biennial of Contemporary Art (RIBOCA1), Performance and projection: Inner Landscape and Profitability, Latvia, 2018
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1st Riga Biennial of Contemporary Art (RIBOCA1), Performance and projection: Inner Landscape and Profitability, Latvia, 2018
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Gemischte gefühle, projection: Le Banquet and Impotence, Berlin, Germany, 2017
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Gemischte gefühle, projection: Le Banquet and Impotence, Berlin, Germany, 2017
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 Boghossian Foundation, Villa Empain, performance and projection: Décor, Brussels, Belgium, 2016
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S.M.A.K, performance: Le Banquet, Ghent, Belgium, 2016
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Medienwerkstatt Berlin at the Berliner Liste, performance: Subordination, Berlin, Germany, 2015
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 Frac Midi-Pyrénées, performance: La Chute, Toulouse, France, 2015
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Paleis voor Schone Kunsten, performance and projection: Like a hand on my wrist, Brussels, Belgium, 2009
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KOLUMBA

Kolumba, 2020
HD video projection, sound, colour
projection vidéo HD, son, couleur
13'35"
ed. 5 + 2 AP
LOZE21041

Musée communal d'Ixelles collection
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VACANCES

Vacances, 2018
HD video projection, sound, colour
projection vidéo HD, son, couleur
20'
ed. 5 + 2 AP
LOZE20038
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Fifty years after the appearance of Minimal Art in the United States, Ariane Loze follows 
in the footsteps of its creators, relying on the explanations that these artists gave about 
their art. By listening again to their statements made to Catherine Millet for the magazine 
Artpress, we realize how much this moment of creation has changed our relationship to the 
art object. The video is shot in an empty place and shows the form of perception induced 
by this art. Without recourse to the works themselves, it demonstrates the existence of a 
minimalist culture that has now percolated through the art world and laid the foundations of 
a new sensitivity to space and light.

Cinquante ans après l’apparition de l’Art Minimal aux Etats Unis, Ariane Loze part sur les 
traces de ses créateurs, en s’appuyant sur les explications que ces artistes donnaient sur 
leur art. En réécoutant leurs déclarations faites à Catherine Millet pour la revue Artpress, on 
s’aperçoit combien ce moment de la création a modifié notre relation à l’objet d’art. La vidéo 
est tournée dans un lieu vide et met en scène la forme de perception induite par cet art. Sans 
recours aux oeuvres elles-mêmes, elle démontre l’existence d’une culture minimaliste qui a 
désormais percolé à travers le monde de l’art et jeté les fondement d’une nouvelle sensibilité 
à l’espace et la lumière.

Minimal Art, 2020
HD video projection, sound, colour
projection vidéo HD, son, couleur
8’25’’
ed. 5 + 2 AP
LOZE19035

National Bank of Belgium collection

MINIMAL ART
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Ariane Loze est une artiste qui s’empare de manière singulière des codes du cinéma et 
du théâtre pour concevoir des œuvres filmiques dans lesquelles elle maîtrise, seule, tous 
les aspects du processus de réalisation. Cette approche interroge les économies de ces 
disciplines artistiques autant que les registres de l’expression narrative. Elle est aussi, pour 
elle, l’occasion de revenir sur la question de l’identité. C’est de l’artiste en situation de création 
qu’il était question pour son projet créé à Fiac, et plus particulièrement de l’artiste dans le 
contexte du festival « des artistes chez l’habitant ». Le festival a lieu dans le cadre bucolique 
d’un paysage de type Lauraguais, dans un contexte tout à fait atypique, hors de la pression 
du milieu de l’art... Néanmoins l’artiste est là pour concevoir un projet, produire une œuvre 
qui sera vue par plusieurs milliers de personnes le temps d’un week-end. Le festival est 
littéralement une « hétérotopie » du point de vue de l’art, un « contre-emplacement » pour 
reprendre le célèbre concept de Michel Foucault. Ainsi dans le film qu’elle réalisa, intitulé « 
Otium » – terme latin qui renvoie à la question du temps libre –, un portrait de l’artiste en 
situation de création s’entremêlait avec un autre : celui du festival et de son cadre villageois, 
de ses habitants qu’elle a pu filmer lors de la fête locale ; une entreprise globale qui n’était 
pas sans rappeler le grand film de Miguel Gomes intitulé « Ce cher mois d’août ». Finalement, 
comme dans d’autres de ses films, elle faisait le pont entre l’individuel et le collectif. Les 
personnages, qu’elle jouait intégralement, renvoyaient autant à la diversité des êtres qu’aux 
tendances multiples, contradictoires, qui habitent tout un chacun.

— Paul de Sorbier

Otium, 2019
HD video, sound, colour
vidéo HD, son, couleur
11'18''
ed. 5 + 2 AP
LOZE20037

OTIUM
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LES HAUTS PLATEAUX

Les Hauts Plateaux, 2019
HD video projection, sound, colour
projection vidéo HD, son, couleur
23’15’’
ed. 5 + 2 AP
LOZE19034
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Collective consciousness has built itself up over the centuries, but society's boat is sailing on 
the seas of globalization. Voices sometimes very old warn us about the risks that men incur, 
when they are handed over to excess. The video features fragments of these discourses, 
which from generation to generation have brought fervor and citizen hope, in front of an 
empty room, symbol of our desertion in front of realities, sign of our increasing capitulation, 
expression of our renunciation. Outside, it rains more and more and a terrible wind rises. 
Climate change is on the horizon ... Increase the speed!

Nein Weil Wir, 2019
HD video projection, sound, color
vidéo HD avec son, couleur
18’11’’
ed. 5 + 2 AP
LOZE19032

NEIN WEIL WIR
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Collective consciousness has built itself up over the centuries, but society ’s boat is sailing on 
the seas of globalization. Voices sometimes very old warn us about the risks that men incur, 
when they are handed over to excess. The video features fragments of these discourses, 
which from generation to generation have brought fervor and citizen hope, in front of an 
empty room, symbol of our desertion in front of realities, sign of our increasing capitulation, 
expression of our renunciation. Outside, it rains more and more and a terrible wind rises. 
Climate change is on the horizon ... Increase the speed!

La conscience collective s’est forgée à travers les siècles, mais le navire de la société 
vogue à toute allure sur les mers de la mondialisation. Des voix parfois très anciennes nous 
mettent en garde sur les risques qu’encourent les hommes, livrés à la démesure. La vidéo 
fait entendre des fragments de ces discours, qui de génération en génération, ont porté la 
ferveur et l’espérance citoyenne, devant une salle vide, symbole de notre désertion devant les 
réalités, signe de notre capitulation progressive, expression de notre renoncement. Dehors, 
il pleut de plus en plus et un vent terrible se lève. Le changement climatique est à l’horizon... 
Augmentez la vitesse !

Mainstream, 2018
HD video projection, sound, color
vidéo HD avec son, couleur
19’19’’
ed. 5 + 2 AP
LOZE19031

Kanal Centre Pompidou collection

MAINSTREAM
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Dans ce bleu azur qui évoque l'Europe, la recherche des fondements d'une nouvelle manière 
d'envisager les choses émerge entre 4 personnages. Une et la même. Chaque citoyens dans 
chaque citée partout au travers de l’Europe. D'autres avant nous y ont réfléchi, et ont fait 
graver sur les frontons des mots qui signifient encore. Il y a, au fond de chacun de nous, une 
énergie qui fait de chaque matin un autre jour.

Quatre vidéos, quatre moments, quatre saisons d'un état d'esprit face à ce qui nous arrive. 
Utopia est la dernière vidéo d’une série initiée avec Impotence, et se développant au travers 
des vidéos Inner Landscape et Studies and Definitions. Ces quatre vidéo ont été réalisées 
entre avril 2017 et octobre 2018.

Utopia, 2018
10’27’’
HD projection with sound, color
projection HD avec son, couleur
ed. 5 + 2 AP 
LOZE19029

MAC's Grand-Hornu collection

UTOPIA
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INNER LANDSCAPE

Inner Landscape, 2018
7’
HD projection with sound, color
projection HD avec son, couleur 
ed. 5 + 2 AP 
LOZE18026

produced for Riga Biennial of 
Contemporary Art (cur. Katerina 
Gregos)
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STUDIES & DEFINITIONS

Studies & definitions, 2018
11’10’’
HD projection with sound, color
projection HD avec son, couleur
ed. 5 + 2 AP 
LOZE19028
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Could the feeling of vertigo be the symptom of our disoriented age? Articulated around the 
vertigo-chasm and vertigo-vacuity, the film of Ariane Loze tries, sometimes desperately, to 
reconstruct sense there where it had been abandoned. The past has lost its weight and its 
ability to illuminate the present. The future - globalization? - now finds itself on quicksand. 
The film reports us these representations of the world, shed by their will. Through words, 
the four characters explore this paradoxical feeling of asymmetry between action and will, 
between morality and empathy, between dream and reality. All this in a nude setting.

Le sentiment de vertige pourrait-il être le symptôme de notre époque déboussolée? 
Articulé autour du vertige-vide et du vertige-vacuité, le film d’Ariane Loze tente, parfois 
désespérément, de remettre du sens là où il a été abandonné. Le passé a perdu son poids 
et sa capacité à éclairer le présent. Le futur - la mondialisation ? - est désormais sur sable 
mouvant. Le film nous dit ces représentations du monde, délestées de leur volonté. Les 4 
personnages explorent par la parole ce sentiment paradoxal de l’asymétrie entre l’action et la 
volonté, entre la morale et l’empathie, entre le rêve et la réalité. Tout cela dans un décor nu.

Impotence, 2017
HD video with sound, color
vidéo HD avec son, couleur
18’11’’
ed. 5 + 2 AP
LOZE18004

IMPOTENCE
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Commissioned for the opening of the KANAL-Centre 
Pompidou in Brussels, L’archipel du moi marks a 
return by Ariane Loze to the fundamentals of her 
artistic project. Here she pushes the logic of the 
fragmentation of the personality to its paroxysm by 
imagining the production of identity on an industrial 
scale: a former parking garage is transformed into a 
factory of psyches replete with a showroom, a shop 
floor, a restoration workshop, a design office and a 
research laboratory. By separating the ego out into 
an archipelago made up of multiple, non-hierarchical 
forms, Loze stages a mise-en-abyme of her own scenic 
dispositive, to which she adds a further level of irony: 
“We have the same coat” observes one, to which 
another replies, “ These things happen!” As usual, the 
approach is characterized by a simple narrative and 
a straightforward scenario: a young woman, clearly 
hesitant, arrives in search of a new personality; she is 
helped by a saleswoman who presents her a range of 
different models, and is taken on a tour of the site – only 
to realize that she herself is destined to become part 
of the collection. Though stripped down, this structure 
nonetheless vehicles an incisive critical discourse 
that plays upon the slippages between the economy 
of the mind and the economy of the market, as Loze 
traces the contours of the psychic hold exerted on us 
by capitalist, neoliberal societies [...]

Réalisée à l’occasion d’une commande pour l’ouverture 
de KANAL-Centre Pompidou à Bruxelles, L’archipel du 
moi fait retour aux fondamentaux du projet de l’artiste. 
Ariane Loze y pousse la logique de morcellement de 
son identité à son paroxysme en mettant en scène une 
fabrique des identités pensée à l’échelle d’une production 
industrielle. L’ancien garage automobile devient pour 
l’occasion une usine à psychés comprenant showroom, 
ateliers de montage et de restauration, bureau d’étude et 
laboratoire de recherche. Cette archipélisation de l’ego, 
déployé en une multiplicité de formes non hiérarchisées, 
lui permet de mettre en abîme son propre dispositif 
scénaristique, et même d’ironiser dessus (« nous avons le 
même manteau / il y a de ces hasards », « nous sommes 
très nombreuses mais ça vous le saviez »). Comme à 
son habitude, l’argument est marqué par sa simplicité 
narrative et son efficacité dramaturgique : une jeune 
femme, visiblement hésitante, est à la recherche d’une 
nouvelle personnalité, aidée par une commerciale qui 
lui expose les différents modèles de la collection, avant 
de se rendre compte qu’elle est destinée à elle-même 
l’intégrer. Cette structure épurée supporte en revanche 
un discours critique plus incisif, rendu possible par un 
jeu de glissements de sens entre l’économie mentale 
et l’économie marchande, Ariane Loze nourrissant une 
réflexion en creux sur l’emprise psychique des sociétés 
capitalistes et néolibérales. 

L’archipel du moi, 2018
HD projection with sound, color
projection HD avec son, couleur 
32’53’’
ed. 1 + 2 AP
LOZE18025

L’ARCHIPEL DU MOI

— Florian Gaité
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[...] The video presents a meeting between a 
representative of Ariane Loze International, a fictional 
production company behind the artist ’s videos, and 
three potential investors. This satire of the world of 
work suggests a comparison between the artistic 
creation and the commercial product that blurs 
the differences between their respective logics of 
production, distribution and communication. The 
architecture presented in the film reflects the human 
relationships that are played out within it: bourgeois, 
cold, and standardized. It becomes the theatre of 
a humanity reduced to calculation and logics of 
output and productivity (“ the truth is in numbers”) 
and thus rendered sterile and disembodied. The 
ritual gestures of the working girl (telephone calls, 
conferences, agendas, powerpoint) punctuate a script 
full of norms and conventions that unfolds around a 
business meeting. Dialogues are held in a specialized 
language, half-way between French and the dominant 
global idiom of English. The weapon of choice of 
these combatants in the commercial war of neoliberal 
corporations is their discourse, which blends a lexicon 
of lies and illusion (“bluff ”, “charm”) with the militaristic 
newspeak of marketing (“cost killing”, “ targeting”), 
as they look to hone the most competitive strategy 
possible [...]

[...] La vidéo décrit la rencontre entre une représentante 
de Ariane Loze International, boîte de production 
fictive des vidéos de l’artiste, et trois investisseuses 
potentiellement intéressées par son développement. 
La satire du monde du travail permet ici d’opérer un 
rapprochement entre la création artistique et le produit 
commercial, brouillant la différence entre leurs logiques 
de production, de diffusion et de communication. 
L’architecture est à l’image des relations humaines qui 
y prennent place : bourgeoise, froide et standardisée. 
Elle constitue le théâtre d’une humanité réduite au 
calcul, à des logiques de rendement et de productivité 
(« the truth is in numbers ») qui l’aseptisent et la 
désincarnent. Les gestes rituels de la working girl 
(téléphone, réunion, agenda et powerpoint) ponctuent 
une dramaturgie tout en normes et conventions, 
articulée autour d’une réunion d’affaires. Les dialogues 
qui y prennent place relèvent d’une langue spécialisée, 
à mi-chemin entre le français et l’anglais, idiome 
dominant du monde globalisé. Première arme dans 
la guerre commerciale des sociétés néolibérales, le 
discours de ces belligérantes croise le champ lexical du 
mensonge et de l’illusion (« bluffer », « charmer »...) à 
la novlangue d’un marketing martial (« cost killing », « 
targeter »...) pour définir la stratégie la plus compétitive 
qui soit [...]

Profitability, 2017
HD video projection with sound, color 
vidéo HD avec son, couleur 
14’53’’
ed. 5 + 2 AP
LOZE18001

CNAP collection

PROFITABILITY

— Florian Gaité
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Chez nous, 2017
HD video with sound, color
vidéo HD avec son, couleur
23’26’’
ed. 5 + 2 AP 
LOZE18005

CHEZ NOUS

— Florian Gaité

The action in Chez nous brings together five sisters and their children at a Christmas Eve family 
gathering, whilst their bedridden mother lives out her final moments upstairs. A knowing play 
on the Christmas film aesthetic, the video offers a reflection on collective habits, from festive 
rituals (table, meal, presents, tree) to empty discussions, in a situation where the reign of 
common sense struggles to hide the difficulty of functioning as a family. Following on from 
Le Banquet and Art therapy, here Ariane Loze’s collective scene is a pretext that reveals 
language as an empty shell, where attention and affection can barely compensate for the 
violence of hasty judgments. Beneath the smiling façades, the familial malaise also serves 
as a vector for social critique. The numerous references to the commercial dimension of 
the holiday season (sales on Christmas trees, the crowds of shoppers, the purchases and 
transactions to be made) underline the vanity of the celebration and the commodification of 
affective relationships.

L’action de Chez nous installe la scène d’une réunion de famille entre cinq sœurs et leurs 
enfants un soir de réveillon, tandis que leur mère, alitée à l’étage, vit ses derniers moments. 
Détournement assumé de l’esthétique du film de noël, la vidéo est l’occasion d’une réflexion 
sur les conventions collectives, entre rituels festifs (la table, le repas, les cadeaux, le sapin...) 
et discussion creuse, là où le règne du bon sens cache mal la difficulté à faire famille. Dans 
le prolongement du Banquet et d’Art therapy, la scène collective est ici prétexte à révéler 
le langage comme une coquille vide, quand les marques de soin et d’affection peinent à 
compenser la violence des jugements hâtifs. Malgré les sourires de façade, le malaise 
familial sert aussi de vecteur à la critique sociale. Les multiples évocations de la dimension 
commerciale des fêtes de fin d’année (promotions sur les sapins, foule des clients dans les 
magasins, multiplication des transactions...) soulignent notamment la vanité de la célébration 
commerciale et la marchandisation des relations affectives.
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Élévations, 2016
HD video, sound, color
vidéo HD, son, couleur
11’09’’ 
ed. 5 + 2 AP
LOZE1800

ÉLÉVATIONS

— Marc-Antoine Vaugeois

Élévations is another episode in the prolific series «Movies on my own», which was initiated 
and orchestrated by Ariane Loze a few years ago. In this episode, the principle of the 
multiplication of a glance towards the same place and towards the same situation meets–for 
the first time–the theme of religion, the relationship to the sacred and to its representation. 
The same device is repeated from film to film: the filmmaker is a one-person crew and carries 
out the technical realisation of the film alone, as well as the interpretation of all the characters 
during the story. These characters interact with one another through simple reverse angle 
shots. For this film: three female figures who, by entering successively into a church, express 
their attitudes towards religious matters.

Dans Élévations, nouvel épisode de la prolifique série des «Movies on my own» initiée et 
orchestrée par Ariane Loze depuis de nombreuses années, le principe de démultiplication 
d’un regard sur un même lieu et sur une même situation rencontre pour la première fois 
la question du religieux, du rapport au sacré et à sa représentation. Le même dispositif s’y 
reconduit de film en film : la cinéaste assume à elle seule la réalisation technique du film, et 
l’interprétation de tous les personnages au cours du récit, amenés à interagir les uns avec les 
autres, par de simples champ-contrechamp, et pour celui-ci, trois figures féminines qui, en 
pénétrant successivement dans une église, déclinent des attitudes face au religieux.
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Art therapy session #1, 2016
HD video with sound, color
vidéo HD avec son, couleur
13’47’’
ed. 5 + 2 AP
LOZE18007

CNAP collection

ART THERAPY SESSION # 1 Six hypothetical participants of the de Appel Curatorial Programme take part in a therapy 
session, utilizing the archive and recent history of de Appel Arts Centre as a device for 
confrontation and counsel. These six characters embody conversations of Marina Abramovic, 
Vito Acconci, Saskia Bos, Svetlana Boym, Zoe Butt, Jacques Derrida, Charles Esche, Antje 
von Graevenitz, Maria Hlavajova, Maaike Lauwaert, Marga van Mechelen, Jerome Sans, 
Sophocles, Niels van Tomme, Ulay, Louwrien Wijers, amongst others. Any resemblance to 
actual dialogues and persons, living or dead, is purely coincidental.

Six participants hypothétiques du programme curatorial de Appel prennent part à une 
séance de thérapie, utilisant les archives et l'histoire récente du Centre des Arts de Appel 
comme un dispositif de confrontation et de conseil. Ces six personnages incarnent des 
conversations de Marina Abramovic, Vito Acconci, Saskia Bos, Svetlana Boym, Zoe Butt, 
Jacques Derrida, Charles Esche, Antje von Graevenitz, Maria Hlavajova, Maaike Lauwaert, 
Marga van Mechelen, Jerome Sans, Sophocles, Niels van Tomme, Ulay, Louwrien Wijers, entre 
autres. Toute ressemblance avec des dialogues et des personnes réels, vivants ou morts, est 
purement fortuite.
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ART THERAPY SESSION # 1
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Décor, 2016
13’
HD video with sound, color
vidéo HD avec son, couleur
ed. 5 + 2 AP
LOZE18003

DÉCOR In December 2016 Ariane Loze is resident at the Villa Empain and uses the current exhibition 
Décor as a set for her new video. The main character of this film is the villa. I was struck by 
its grandeur. I wanted to let it speak and make it sound. I did not want the characters in the 
film to overshadow the presence of the architecture and the art pieces. Those who owned 
the villa donated it to the State once. At the heart of its history is the donation that the State 
has had difficulty in receiving. It is one thing that those who do not know it ignore: wealth is 
a form of exile, far from others, far from common fate. It may even resemble a gilded prison, 
creating a form of extreme solitude, unless it is shared and becomes public. With what it has 
become today, this place fulfils its destiny, which was perhaps inscribed at its creation in the 
form of its architecture, too pure and too monumental to make it a private place. The three 
characters in the film discover this place, its magic and its meaning, and weave together an 
allegory on this subject.

En décembre 2016, Ariane Loze réside à la Villa Empain et utilise l’exposition actuelle Décor 
comme décor pour sa nouvelle vidéo. Le personnage principal de ce film est la villa. J’ai été 
frappé par sa grandeur. Je voulais le laisser parler et le faire sonner. Je ne voulais pas que les 
personnages du film occultent la présence de l’architecture et des œuvres d’art. Ceux qui 
possédaient la villa l’ont donnée à l’Etat une fois. Au cœur de son histoire se trouve le don 
que l’Etat a eu du mal à recevoir. C’est une chose que ceux qui ne le savent pas ignorent 
: la richesse est une forme d’exil, loin des autres, loin du destin commun. Elle peut même 
ressembler à une prison dorée, créant une forme de solitude extrême, à moins qu’elle ne soit 
partagée et ne devienne publique. Avec ce qu’il est devenu aujourd’hui, ce lieu accomplit son 
destin, qui s’est peut-être inscrit à sa création sous la forme de son architecture, trop pure et 
trop monumentale pour en faire un lieu privé. Les trois personnages du film découvrent ce 
lieu, sa magie et sa signification, et tissent ensemble une allégorie sur ce sujet.
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DÉCOR
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Le Banquet, 2016
17’45’’ 
HD video with sound, color
vidéo HD avec son, couleur
ed. 5 + 2 AP
LOZE18002

CNAP collection

LE BANQUET [...] Ariane Loze's proposal seeks to give an account of a collective psychology marked in the 
contemporary by its schizophrenic tendencies. The artist, who plays all the roles, multiplies 
the focal points to sensitize not only to the cleavages constitutive of any subjectivity, but 
also to the dissolution of the self in the current lifestyles. The dispersion of the activities, the 
superposition of the roles and the multiplication of the professional trajectories produce a 
generalized psychic scattering, here propitious to a bursting of the characters in scenes of 
groups. In this sense, Le Banquet confronts twelve women disconcerted by their lifestyles, 
confiding their need to " take time for themselves" and to "refocus", in a dialogue where a 
collective individualism is expressed, symptomatic of the times [...]

[...] Le propose d'Ariane Loze cherche à rendre compte d’une psychologie collective marquée 
dans le contemporain par ses tendances schizophréniques. La plasticienne, qui y campe tous 
les rôles, multiplie les focales pour sensibiliser non seulement aux clivages constitutifs de toute 
subjectivité, mais encore à la dissolution du moi dans les modes de vie actuels. La dispersion 
des activités, la superposition des rôles et la multiplication des trajectoires professionnelles 
produisent un éparpillement psychique généralisé, ici propice à un éclatement des caractères 
dans des scènes de groupes. Le Banquet confronte en ce sens douze femmes déconcertées 
par leurs modes de vie confiant leur besoin de «prendre du temps pour elles» et de «se 
recentrer», dans un dialogue où s’exprime un individualisme collectif, symptomatique de 
l’époque [...]

— Florian Gaité
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LE BANQUET
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The Doves is cinematographic essay, a reflection about the mediated news and the fears 
arising from it. Three characters performed by the same actress are discussing their reactions 
on recent dramatic events.

Les Colombes est un essai cinématographique, une réflexion sur l’actualité médiatique et les 
peurs qui en découlent. Trois personnages interprétés par la même actrice discutent de leurs 
réactions à des événements dramatiques récents.

Les Colombes, 2016
13’51’’ 
HD video with sound, color
vidéo HD avec son, couleur
ed. 5 + 2 AP
LOZE18027

LES COLOMBES
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LES COLOMBES
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ANAPHORA

Anaphora, 2015
7’54’’ 
HD video with sound, color
vidéo HD avec son, couleur 
ed. 5+ 2 AP 
LOZE19030

Creation for Hors Piste Festival, 
Brussels.
With Yohan Guignard and in 
collaboration with Jean-Paul 
Lespagnard.



MICHEL REIN PARIS/BRUSSELSARIANE LOZE

72

TOUS LES GARÇONS ET LES FILLES DE MON ÂGE

Tous les garçons et les filles de 
mon âge, 2015 
3’16’’ 
HD video, sound, color
vidéo HD, son, couleur
ed. 5 + 2 AP
LOZE18011

Technical support by Sam 
Vanoverschelde
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SUBORDINATION

Subordination, 2015
6’57’’ 
HD video with sound, color
vidéo HD avec son, couleur
ed. 5 + 2 AP
LOZE18010

Fonds d'art contemporain - Paris 
Collections / Ville de Paris (FAC)

Creation during the Berliner 
Liste Art fair on the invitation 
of the Medienwerkstatt Berlin. 
Collaboration with Jean-Paul 
Lespagnard, Le Savoir-Faire 
collection. With the support of 
Medienwerkstatt Berlin.
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L’ORDRE INTÉRIEUR

L’ordre intérieur, 2015
11’05’’ 
HD video with sound, color
vidéo HD avec son, couleur
ed. 5 + 2  AP
LOZE18012

CNAP collection

Created for Vidéoforme 2015 in 
Clermont-Ferrand. A collaboration 
with Yohan Guignard. 
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LA CHUTE

La Chute, 2015
13’50’’ 
HD video with sound, color
vidéo HD avec son, couleur
ed. 5 + 2 AP
LOZE18013

Created for Traverse Video 
Toulouse. A collaboration with 
Yohan Guignard and Jeroen 
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THE ASSIGNMENT

The Assignment, 2014
13’50’’ 
HD video with sound, color
vidéo HD avec son, couleur
ed. 5 + 2 AP
LOZE18014

Created for Nuit Blanche 2014, 
Brussels. Performance and 
projection at Cinéma Paris. 
A collaboration with Yohan 
Guignard.Coppens.
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NEIN NINA

Nein Nina, 2009
6’35’’
HDV video, sound, color
vidéo HDV, son, couleur 
ed. 5 + 2  AP
LOZE18015

Created on the invitation of 
Tanzhaus Düsseldorf. 
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NEIN NINA

Run, 2009
8’10’’ 
HDV video with sound, color
vidéo HDV avec son, couleur
ed. 5 + 2  AP
LOZE18016

Created for Kunstencentrum 
Vooruit, Ghent. 
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LIKE A HAND ON MY WRIST

Like a hand on my wrist, 2009
HDV video with sound, color
vidéo HDV avec son, couleur
10’55’’ 
ed. 5 + 2 AP
LOZE18017

Created for Paleis voor Schone 
Kunsten / Palais des Beaux-Arts, 
Brussels. With the support of 
a.pass.
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MIRROR

Mirror, 2009
8’39’’ 
HD video with sound, color
vidéo HDV avec son, couleur 
ed. 5 + 2  AP
LOZE18018

With the support of a.pass and De 
Singel.
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THE KEY

The Key, 2009
8’09’’ 
HDV video with sound, couleur
vidéo HDV avec son, couleur
ed. 5 + 2 AP
LOZE18020

With the support of a.pass and 
Pa-f.
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PURSUIT

Pursuit, 2009
5’49’’ 
HDV video with sound, color
vidéo HDV avec son, couleur
ed. 5 + 2 AP
LOZE18021

With the support of a.pass and 
Pa-f.
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Three women sitting around a dinner table, waiting.
The atmosphere is tensed. The fourth one arrives, she will be the only one to eat, the others 
will observe her. Between these four women, a silent conflict develops and the gestures of 
each of them are judged by the others. Feelings of mistrust and anxiety grow. The outcome 
surprises them all.

Trois femmes assises autour d’une table, attendent.
L’atmosphère est tendue. La quatrième arrive, elle sera la seule à manger, les autres 
l’observeront. Entre ces quatre femmes, un conflit silencieux se développe et les gestes 
de chacune d’elles sont jugés par les autres. Les sentiments de méfiance et d’anxiété 
augmentent. Le résultat les surprend tous.

Dinner for 4, 2008
HDV video with sound, color
vidéo HDV avec son, couleur
7’27’’ 
ed. 5 + 2 AP
LOZE18022

With the support of a.pass and Pa-f.

DINNER FOR 4
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DINNER FOR 4
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HORROR

Horror, 2008
4’41’’
DV Video, projection with sound
vidéo DV avec son, couleur
ed. 5 + 2  AP
LOZE18023

With the support of a.pass and 
Pa-f.
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HORROR

St Erme, 2008
DV Video, sound, color 
vidéo DV, son, couleur
4’42’’
ed. 5 + 2  AP
LOZE18024

With the support of a.pass and 
Pa-f.
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MÔWN
M o v i e s  O n  M y  O w n

A r i a n e  L O Z E

MÔWN

Staging film: a woman and her camera

(Movies on my own) p.1

         MÔWN   duplicates    the   body 
of the actress and stages intri-
cate interactions and dialogues 
between these body doubles 
through montage. The clever 
usage of the classical editing 
principle of shot reverse shot 
and of continuity of movement 
complicate the minimalistic 
set-up of the movies, paving the 
way to look at the interactions 
between the different charac-
ters as a narrative in progress. 
Movies on My Own invites the 
spectator to take up an active 
role by creating a personal 
story from the minimalistic 
elements of the movies (cha-
racters, movement and space). 
In this sense, the video series 
plays with two conflicting pers-
pectives on filmic illusion: the 
spectator’s awareness of the 
impossibility of what is seen 
(two identical persons interac-
ting with each other) and the 
spectator’s willingness to look 
at these scenes as believable 
interactions nevertheless. As 
such, MÔWN exposes the fact 
that if we see illusion and pro-
gressing story lines in films, 
it is only because we actively 
decide to believe and partici-
pate in them; a process that 
has been called the “willing 
suspension of disbelief” in the 
discourse of film studies.

          Ariane Loze’s Movies on My 
Own (MÔWN) is an artistic 
project which started during 
her research period at a.pass 
(Advanced Performance And 
Scenography Studies) in 2008. 
The video series looks into the 
narrative principles of film, 
investigating how sequences 
of seemingly unrelated images 
achieve to construct an imagina-
ry fictional space and a credible 
narrative development. In this 
endeavor, MÔWN reduces film 
to its absolute minimum, requi-
ring only one actress that embo-
dies different characters while at 
the same time also serving as a 
director, a camera woman, a set 
designer, etc. This way, MÔWN 
dissects the grammar of film, 
cutting away the non-essential 
elements of cinema (an army of 
actors and crew members, im-
mense set designs, multimillion 
dollar budgets, a well-defined 
scenario). Instead, the video se-
ries leaves us with the most basic 
building stones of filmic illusion: 
a woman, her camera, montage, 
and a  willing  spectator.

An article written by Jeroen Coppens  

Shooting, Anaphora, Brussels 2015
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p.2

          However, MÔWN i s   much 
more than only the end pro-
duct of the different short 
films. The shooting of the 
movie scenes is also a public 
performance in which the 
audience is granted a look 
behind the scenes. During the 
site-specific performances, 
the audience sees how Ariane 
positions the camera and ad-
justs the lens, but also how she 
constantly changes costumes 
and hair styles to embody the 
different characters, using the 
tripod of her camera as a coat 
stand. This way, these perfor-
mances show the process of 
making film with minimalistic 
means. This becomes most 
poignant in the moments in 
which Ariane records a shot, 
subsequently looks at and 
evaluates the recording on a 
monitor, and does a retake of 
the shot if necessary. At the 
same time, the performances 
move beyond the “making 
of”-perspective on film by 
departing from one central 
restraint: the performances 
record the shots and scenes 
of the movie in a linear way; 

in the same temporal order as 
they will appear in the final 
montage of the movie. As a 
result, the performances are 
an interdisciplinary endea-
vor in which the rules of one 
medium (film) are imported 
and applied within another 
medium (performance). This 
strict temporality causes an 
interesting choreography of 
the actress and her camera, 
obliging the actress/director to 
change costumes and camera 
positions for each part of a 
dialogue or a dramatic action.

Performance, Subordination, Berlin (2015)

        MÔWN is a long-standing research project that 
has evolved and shifted since Ariane Loze’s first 
filmic experiments in 2008. The first movies are 
mostly set in enclosed spaces and remarkable 
architectural buildings. Their narrative sugges-
tiveness mainly stems from haphazard impro-
visations (and sometimes almost surrealistic 
turns) during live shootings. Dinner for 4 (2008) 
and Betaville (2009) are only two examples of 
these initial experiments – excerpts and pictures 
of both can be seen on the artist’s website. Re-
cent movies in the MÔWN-series show significant 
evolutions in the work, both formally, technically 
and conceptually.

MÔWN
(Movies on my own) p.3

        The body of the performer 
and the camera dance a pas 
de deux, a duet in which the 
body and the machine inte-
ract with and determine each 
other. In a way, this choreo-
graphy visualizes what re-
mains unseen within mains-
tream cinema: the (per)
formative function of editing 
different shots and camera 
positions into a coherent and 
credible narrative sequence. 
Moreover, the live shooting gene-
rally takes place before  the  au-
dience  sees the final   montage. 

        This way, the spectator is 
challenged to imaginatively 
edit the different shots and 
scenes of the performance 
together in a personal narra-
tive and montage. As a result, 
the live shootings of Movies 
on My Own bring into the pic-
ture the making of a movie to 
come and invite the spectator 
to participate and engage in 
the formation of a narrative 
in progress. 

Performance, Anaphora, Brussels (2015)
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Discovering the scenario 

         In  The   Assignment 
(2014),   Ariane Loze takes 
MÔWN to the public space, 
shooting scenes in different 
public and semi-public venues 
in  Brussels. Thematically, 
the movie is inspired by well-
known mainstream spy movies 
and takes up the theme of 5 
doppelgängers involved in a 
mysterious conspiracy. As 
the movie combines different 
places and complex interac-
tions between a broad number 
of characters, it became neces-
sary to work with an elemen-
tary story line and scenario. 

                  As a result, The Assi-
gnment is the first movie in 
which explicit narratives and 
storylines were implemented, 
while at the same time also 
allowing enough openness for 
improvisation, both for the 
artist in making the movie, as 
well as for the spectator in loo-
king at and interpreting the fi-
nal montage of the movie. It is 
also the first experiment with 
extensive dialogues between 
the different characters, 
partly improvised, partly pre-
written, and partly inspired 
by dialogues and quotes from 
popular Hollywood cinema.
             This way, the movie al-
ludes to the audience’s know-
ledge of film history. Origi-

nally, the movie was shown 
during the Nuit Blanche in 
Brussels in the erotic movie 
theater Cinéma Paris, while 
Ariane recorded new and ad-
ditional scenes in the lobby 
of the cinema. Upon ente-
ring or exiting the cinema, 
audience members saw the 
live performance and conti-
nuation of the movie they 
were about to see (or had 
just seen). This way, The As-
signment underlines the live 
performance as the basis for 
movies as an end product. 

p.4

The Assignment, Brussels (2014)

MÔWN
(Movies on my own) p.5

caught up in the bureaucratic 
maze of that system. As such, 
the movie brings up issues 
of the self versus the other, 
and more particularly of the 
self that is always already 
embedded in a reality that it 
co-creates, even when resis-
ting that reality. The para-
doxical entanglement of the 
self and the system it tries to 
resist becomes visible in the 
final scene, in which one body 
double expels the other from 
“the system”. In this instance, 
it remains an open question 
who is “the self” and who is 
“the other”.

        La Chute, created for the 
Traverse Vidéo festival in Tou-
louse, deals with the issue of 
identity from a different pers-
pective. The film is loosely 
inspired on Albert Camus’ 
book of the same name, in 
which the main character 
judges and condemns his most 
pitiful desires and fears in or-

der to come to a true image of 
who he really is. In the film, 
one character jumps into the 
Garonne in Toulouse, leaving 
behind three body doubles. 
Maybe they are sisters, maybe 
close friends. Trying to cope 
with the sudden disappea-
rance, the three characters get 
caught up in a conversation 
about who the fourth charac-
ter actually was and who they 
are themselves. The conversa-
tion ends up in a heavy fight 
when they realize that their 
identities are much less stable 
than they would have hoped. 
This way, the film proposes to 
think of the self as a fluid iden-
tity, or even as a schizophre-
nic subjectivity. 

        The doppelgänger motif of 
MÔWN serves well here to 
ask the question : what would 
happen if the self is no longer 
frenetically defined as a sole 
coherent essence, but rather 
as a plurality of different (and 
sometimes colliding) thoughts, 
fears and dreams.

The Self and the Other : Identity Crises

        In L’Ordre Intérieur (2015) 
and La Chute (2015), two 
recent movies in the MÔWN-
series, Ariane Loze explores 
the potential of her filmic 
language and the doppelgän-
ger motif to deal with issues 
of identity and community. 
L’Ordre Intérieur was deve-
loped as a short movie for 
the Videoformes festival in 
Clermont-Ferrand. The film 
shows different body doubles 
that seem to be caught in a 
mysterious, labyrinthine envi-
ronment. Unable to escape, 
strange encounters take place 
while the central character 
wanders through the building. 
Then, she ends up in a waiting 
room filled with body doubles. 
The characters exchange 
gazes and smiles in a surreal 
and estranging montage. Fi-
nally, she enters an interroga-
tion room, facing harsh ques-
tions from what seems to be 
an official of some kind. 

        The movie never expli-
citly clarifies the context of 
these actions and conversa-
tions. Instead, it suggests a 
Kafkaesque (or maybe even 
a totalitarian) society and a 
disobedient character that is 
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p.6

Stills, La Chute,Toulouse (2015)

        In MÔWN, the intricate 
connection between the hu-
man and the camera as its 
mechanical counterpart is ne-
ver far away. This relation is, 
however, far from one-sided. 
In her choreography with the 
camera, the device is far from 
a passive machine operated by 
the artist. 

         Rather, the camera determines 
and alters the dramatic ac-
tions to the same degree as the 
actress/director does.
        This complex imbrication 
of subject and technology is 
explored in Subordination 
(2015), a film recorded at the 
Medienwerkstatt in Berlin for 
the Berliner Liste art fair. 

        Set in the industrial envi-
ronment of a former energy 
plant, the movie suggests a 
cold, machine-like and even 
posthuman reality. An im-
mense control room filled 
with buttons, control panels 
and indication lights serves 
as the main location of the 
movie.
 
         The characters that handle 
these control panels seem to 
direct the actions and move-
ments of a test subject that 
convulses and trembles when 
different buttons in the control 
room are pushed. As the movie 
contains no dialogue or spoken 
word  whatsoever,  Subordina-
tion becomes an almost mecha-
nical choreography driven by a 
mysterious machine.  

          At the same time, the mo-
vie also deals with the themes 
of obedience and authority. 
After a while, it becomes clear 
how the women handling the 
control panels do not control 
the test subject, but rather 
torture and hurt her. 
 
         The controllers hesitate to 
administer another torment 
when they see the test sub-
ject in agony. Yet, they are 
convinced over and over again 
by an authoritative person 
apathetically ordering further 
torture, until the inevitable 
death of the test subject. This 
way, Subordination looks at 
how people uncritically obey 
orders and the dire conse-
quences this can have in an 
era in which human powers 
have become almost limitless 
through an estranging alliance 
with the machine.

Choreography of the Human and the Machine

MÔWN
(Movies on my own) p.7
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Choreography of the Human and the Machine

p.8

Subordination, Berlin (2015)

Metacinema

        The most recent Movie 
On My Own, Anaphora (2015), 
was created for the Hors Piste 
festival in Brussels. Although 
the movie deals with the dif-
ficulties of coping with a past 
romance, the main point re-
sides in its self-referential spi-
ral effect. Anaphora is divided 
in three scenes, all opening 
with an encounter of former 
lovers, and finally ending up in 
a movie theater where the girl 
watches a screening of Ana-
phora together with a friend 
or possibly an older  sister. 

 In Anaphora, the formal 
metacinematic aspect of pre-
vious MÔWN-videos becomes 
the dramatic structure of 
the movie itself. Rather than 
exploring divergent tempo-
ralities of the same event in 
different scenes, the movie 

MÔWN
(Movies on my own) p.9

        The  s ubsequent scene 
then functions as a movie wit-
hin a movie, where the lovers 
avoid each other. The final 
scene is, again, a movie within 
a movie, in which the former 
lovers casually talk. But when 
the girl later sees the movie 
screening of this version of 
Anaphora, she pulls out a gun, 
aims it a the cinema screen 
and shoots her on-screen 
body double. She runs out of 
the cinema complex and looks 
at herself dying in the arms of 
her former lover.
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Jeroen Coppens collaborates with 
Ariane Loze as a dramaturge. He 
is also a researcher at Ghent Uni-
versity’s Studies in Performing 
Arts and Media (S:PAM) research 
unit. He just finished his PhD. on 
the status of (visual) illusion in 
contemporary theater, entitled 
Visually Speaking. A Research into 
Visual Strategies of Illusion in Pos-
tdramatic Theater (2015).

p.10

Anaphora, Brussels (2015)

The images of The Assignment, La 
Chute, L’Ordre Intérieur, Subordi-
nation and Anaphora have been 
created in close collaboration with 
Yohan Guignard, who took care 
of the photography. Yohan Gui-
gnard is a filmmaker and studied 
documentary film at IAD (Insti-
tut des Arts de Diffusion). At this 
moment, he prepares the short 
film  Adieu La Chair. The cos-
tumes for Subordination are from 
Jean-Paul Lespagnard's Le Savoir 
Faire collection. The costumes 
for Anaphora are from various 
previous collections of Jean-Paul 
Lespagnard. Marion Cambier has 
been assistant during the shooting 
of Subordination, Alex Aynié and 
Thomas Larrouquère during the 
shooting of Anaphora.

opens a vortex effect in which 
contrasting versions of reality 
and fiction of a past romance 
are explored. Each version 
seemingly opens a new paral-
lel reality, a movie within a 
movie; a self-referential spiral 
that can only be stopped with 
a murder that is at the same 
time a suicide.

MÔWN
(Movies on my own) p.11

   How did you conceive 
the series Movies On My Own, and more 
precisely how did you find this way to 
elaborate such a specific position to 
film making? 

Marc-Antoine Vaugeois 

THE  ORIGINE

INTERVIEW
Interview  conduc-
ted         and         transcribed     by  
Marc-Antoine  Vaugeois

Performance, L’ordre intérieur, Clermont-Ferrand (2015)
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        In 2008 - 2009, I parti-
cipated in a post-graduate 
program for performance 
called a.pass (Advanced Per-
formance and Scenography 
Studies). I had applied with a 
project concerning photogra-
phy, to create a performance 
in which I would describe 
one image from an invisible 
photograph to an audience in 
a very detailed way. The aim 
was to stimulate the imagina-
tion of the spectator,  inviting 
them to recreate the descri-
bed image with their own 
references and then confron-
ting this imagined image with 
the real photograph, which 
was revealed at the end of 
the performance. This first 
step of the research was ad-
vancing well. I then decided 
to develop these descriptions 
further by integrating the 
codes and grammar of cine-
matographic language. 

        To document my research, 
I first read Yves Lavandier’s 
book Dramaturgy which fas-
cinated me, but didn’t give 
me the knowledge or “know-
how” to write for the cinema.  
I wanted to take the place of 
the cameraman, the boom 
operator, or the director of 
photography from a typical 
film crew who would nor-
mally be recording a scene, 
and by playing these perso-
nas I could then direct the 
gaze of the audience solely 
by describing what they 
would hear and see from one 
of their perspectives. I star-
ted reading more technical 
books about film making, for 
example about how a film 
scene is divided into shots 
via the storyboard etc. 

        During a residency at Pa-f 
(Performance Art Forum), I 
started to experiment with 
a camera around the few no-
tions of cinema I had studied. 
With a small DV-camera, a 
tripod and very basic editing 
software, I started shooting 
a short video in which I per-
formed all the characters and 
for which I was doing all the 
technical tasks (light, came-
ra, sound, editing). I showed 
the result to the a.pass par-
ticipants and my mentors 
Jan Ritsema and Elke Van 
Campenhout, who showed 
some enthusiasm. I decided 
to repeat the experiment in 
different locations of the Pa-f 
residency; which is an enor-
mous old cloister. A setting 
that provided me with a pro-
per cinematographic set.

Ariane Loze

MÔWN
(Movies on my own) p.13

M-A. V 

ARCHITECTURE 
AND    COMMON
SPACES

Anaphora,Brussels (2015)
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A. L

         After this residency, we tra-
velled to different cities and 
festivals with the a.pass pro-
gram. I adapted my shooting 
system and my performance 
to these spaces, using the buil-
dings as a décor. The concept 
had changed a bit: instead 
of orally describing a single 
frame of a film to an audience, 
I would use a minimalistic film 
set and the audience would 
observe me playing all the 
characters of this film-to-be 
that appeared through the 
performance. 

        The space was modified to 
exemplify the different cha-
racters and their conflicts. 
The camera angles changed 
for each character. The spec-
tators were invited to imagine 
and put together the finished 
film in their heads,  while ob-
serving its filming and so are 
confronted with their phan-
tasm     when   seeing   the   fi-
nal   projection. 

Shooting,Anaphora,Brussels (2015)

MÔWN
(Movies on my own) p.15

M-A. V 

   Most of the story lines 
used in the Movies On My Own come 
from archetypal  motives that appear in 
genre films. How did the shooting loca-
tions that were chosen for their set-like 
qualities influence the stories that deve-
lop in these spaces? 

Anaphora, Brussels (2015)
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A. L

           I soon realized I nee-
ded characteristic locations 
to stage the Movies On My 
Own. For Betaville, filmed in 
2009 in Berlin, I shot in the 
Haus der Kulturen der Welt, a 
place that reminds me of the 
1960s minimalistic science 
fiction movies. I centered the 
film around a few sentences 
and motives borrowed from 
Jean-Luc Godard’s Alphaville 
(1965), which is a model from 
this genre. After that, I shot 
a video at Kunstencentrum 
Vooruit in Ghent, a classical 
building from the beginning 
of twentieth century. These 
spaces inspired me to use the 
common memory from these 

periods and from the films 
about these periods like Casa-
blanca, To be or not to be or, 
The Third Man. 

          I did the same as for Beta-
ville, borrowing some dialo-
gues and choosing timeless 
costumes to develop a nar-
rative. Most of the films in 
the series are constructed 
this way, assembling narra-
tive clichés, without trying 
to pass on a predefined mes-
sage through them. Above 
all I wanted to experiment 
with the codes of film gram-
mar and lay bare the ways in 
which we interpret them.

MÔWN
(Movies on my own) p.17

M-A. V 

   Embodying all the cha-
racters present in the image, you impose a 
fragmentation of the body that goes hand 
in hand with a fragmentation of the space. 
The video offers a reconstituted space.  

 The multiplication 
of your body image creates a total pre-
sence: that one body is in charge of the 
conflicts between all the characters incar-
nated by the same actress. We can wonder, 
by extension, whether the protagonists are 
not all the avatars of a single character.
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A. L

         This idea that you articulate 
brings us to the psychoanaly-
tic dimension of the project. 
This is an issue that many 
spectators raised over time 
and which I became aware of, 
without it ever being a deter-
mining force in creating the 
videos. The project embodies 
a notion that human nature is 
double or even multiple by its 
very principle. Nevertheless, I 
always wanted to stick to this 
desire to dissect the cinema-
tographic codes to reveal their 
artificiality rather than deve-
lop a reflection on the mul-
tiple images of a body. 

             That said, the latest films 
of the series were written in a 
slightly different way, and you 
can actually detect in them 
some questions about certain 
psychological  phenomena 
more easily. The latest film, 
Anaphora (2015), can also be 
interpreted as a variation on 
a known narrative motif (the 
mise en abyme of the film wit-
hin the film), rather than as the 
representation of a character’s 
psychological      state who would be 
caught in a moment of endless 
reconsideration.

Anaphora, Brussels (2015)

MÔWN
(Movies on my own) p.19

M-A. V 

   The story of Anaphora 
explicitly shows another reflection that the 
research of the Movies On My Own renews 
in each of the film series: the idea that fic-
tion contaminates daily life and our rela-
tionship to spaces and to the various bodies 
that we are confronted with every day. Our 
way of understanding reality is influenced 
by the codes of cinematic fiction, so much 
so that we manage to make our own fic-
tions without needing a different partner 
than ourselves. 

   The dispositive reveals 
the totalitarian dimension of these writings 
models, to which the multiplication of 
your body in the image seems to respond. 
By embodying all the characters present in 
the image, you eliminate the possibility of 
including an otherness that would feed the 
drama. There is, so to speak, no possible 
relationship outside the one created by 
cutting and editing.

IN THE FOLDS  
OF A FICTION
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A. L

   Absolutely. Today, we all live 
with a common film culture, 
having integrated many codes 
defined by this cinematogra-
phic writing.

         I quickly became aware of 
this principle while editing the 
first Movies On My Own :   if I 
edit a shot of an actor who 
nervously taps his foot on the 
floor, alternating with a shot 
of an actor that runs through 
the city, the viewer will imme-
diately conclude that the first 
character has an appointment 
with the second character who 
is late. The viewer constructs 

the pact with the spectator is 
slightly different because the 
main quality of the medium is 
based on the accurate recor-
ding of a material reality. If 
the story that is told doesn’t 
rest on evidence which makes 
it tangible, the viewer could 
easily cringe and not adhere 
to the film. 

        It is precisely this limit that 
interests me : by revealing the 
artificiality induced by a cer-
tain cinematic grammar, I can 
renew the fiction pact with the 
viewer and question his/her 
relationship to this medium.

80% of the narrative because 
he knows how film grammar 
works. This brings us to the 
question of the fiction pact, 
which I think is central to my 
approach in this project.

     My roots lie in theatre and 
performance. In theatre, an 
actor can move forward on an 
empty stage and say «We are 
in Germany in 1930» to frame 
the actions and words that 
follow. The audience must 
accept this dispositive and let 
their imagination work to be 
able to project themselves into 
the story that is told. In film, 

Performance, Anaphora, Brussels (2015)

MÔWN
(Movies on my own) p.21

M-A. V 

  At one point, the filming 
of the series was interrupted. The Nuit 
Blanche recently proposed you to make 
a new episode, The Assignment. Subse-
quently, other festivals and events have 
offered you various frameworks to conti-
nue shooting the series. To what extent 
did you take the opportunity to experi-
ment with new ways in this dispositive, 
formally or  in  writing ?

NEW TRACKS

  Somehow, social conventions 
supersede the conventions of cinematic 
genres. The characters no longer speak 
with phrases borrowed from film dialogues 
but with titles of sociological surveys. In 
this dispositive where the same body be-
comes the vehicle of these contradictory 
words, the exchange between the different 
characters becomes all the more distressing 
because it suggests that we are all the same, 
agitated by the same issues that determine 
our reasoning and our acts.
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         One of the major advan-
tages of the dispositive is 
that it gives me a fairly wide 
field of experimentation, wit-
hin which I can set new chal-
lenges every time.

 I already mentioned earlier 
the specifics of the latest film, 
Anaphora, in which the story 
goes beyond the variation on 
a narrative motif or figures 
borrowed from a film genre 
a little more consciously, in 
order to reflect on a psycho-
logical phenomenon. I think 
that the renewal in the wri-
ting is visible in other recent 

films as well, for example in 
The Assignment and in La 
Chute. Let’s say that for the 
first time, characters in my 
movies seem to realize that 
they are bound by something 
else than the drama only. 
They gradually manifest this 
confusion about the fact that 
they «share» the same body, 
which affects the story.

         La Chute is possibly the 
film in the series where the 
writing takes a more radical 
turn. I wanted to stage cha-
racters who express their 
identity quest by speaking 

and exchanging ideas. I did 
not want to make the issue 
of a split personality the sub-
ject of the film. What mat-
tered to me was to include 
a political speech in the 
dialogue for the first time, 
putting dialogues in the 
mouths of characters that I 
can hear or formulate myself 
in everyday life. I explicitly 
wanted to evoke the «iden-
tity cramp» phenomenon: 
the very contemporary need 
to affirm with some violence 
who we are and what defines 
us as individuals in society.

        That’s right, but the opposite is also true.We can think that 
these doubts and reflections are from a single person who ex-
presses them through these different characters, namely mine. 
This would mean that, for the first time, I worked with the psy-
choanalytical dimension implicit in the series more deliberately. 
This should be a sine qua non condition for addressing these 
issues of content and to go beyond the mere placing into the 
perspective of film grammar that initiated the series at its origin.

Performance, La Chute, Toulouse (2015)

WORKSPACEBRUSSELS

        Workspacebrussels is a works-
pace for live arts and installation 
art in their most hybrid forms. 
It collaborates with young and 
emerging artists through an 
intensive residency program, co-
productions and coaching of crea-
tions and research projects.

                Intruiging    artistic develop-
ments and promising results of 
the residency program are pre-
sented twice a year, in June and 
December at the Working Title 
Situations. These gatherings aim 
to confront research projects, 
presentations of work in pro-
gress, finished performances and 
installations with a passionate 

audience, in order to brisk up 
an inspirational dialogue.
        For the realization of the resi-
dency program and its festival, 
workspacebrussels can rely on an 
engaged partnership with five ma-
jor players in Brussels: Kaaithea-
ter, Rosas, Les Brigittines, Ultima 
Vez & Beursschouwburg.

        Workspacebrussels    is     struc-
turally supported by theFlemish 
Community, the Flemish Com-
munity Commission of the Brus-
sels Capital Region and is co-or-
ganizer in the European project 
Life Long Burning, supported by 
the Culture Programme of the 
European Union.

        Ariane Loze is a Belgian per-
formance and video artist. After 
studying theater direction at 
RICTS Brussels, she gradua-
ted from A.pass: Advanced 
performance and scenography 
training. During this year of 
research, she developed her 
project MÔWN (Movies On My 
Own) in which she questions the 
mechanisms of the medium film.
 Recently she performed and 
created videos for Videoformes 
(Clermont-Ferrand),Traverse Vi-
déo Toulouse, Medienwerkstatt 
Berlin at the Berliner Liste, Hors 
Piste at Cinéma Galeries (Brus-
sels). Ariane Loze also created a 
MÔWN video for Karaoke(ART) 
a project by Davis Freeman 
(Nouveau Théâtre de Montreuil, 
Palais de Tokyo). During the 
Working Title Situation #03, 
Ariane Loze presents the last 5 
videos of her MÔWN series.
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Dans une intention louable de faire accéder 
pleinement aux œuvres, tant du point de vue 
esthétique que de celui du contenu, l’exposition 
d’Ariane Loze à 40mcube a été voulue 
parcimonieuse, radicalement réduite à la sélection 
de deux vidéos de 2018. Projetées successivement 
sur deux grands écrans dans le même espace,  
elles laissent toute la place et tout le temps  
aux visiteur·se·s de les regarder intégralement  
et avec attention, plusieurs fois si l’envie leur  
en prend, de s’en imprégner, de s’en souvenir, et, 
dans l’entre-deux, par un effet de persistance autant 
rétinienne qu’intellectuelle, de composer, chacun 
pour soi-même, un troisième film imaginaire. 

La plus longue des deux vidéos, Mainstream,  
a été réalisée au cours d’une exposition au centre 
d’art contemporain Chanot de Clamart, où elle avait 
été présentée plus exactement sous la triple forme 
d’un décor, d’une performance et du film lui-même. 
Installée pour le tournage, une table richement 
dressée d’une vaisselle des plus somptueuses, y 
faisait en effet partie du parcours de visite. De plus, 
une partie du tournage avait été rejouée en public, 
permettant à ce dernier de découvrir comment 
l’artiste joue tou·te·s les personnages de ses films, 
tout en cadrant et en réglant les paramètres de la 
caméra… ce qui constitue presque une œuvre en soi. 
Et puis, était projeté ce film, tourné juste avant 
l’ouverture de l’exposition, qui met en scène, dans 
l’ambiance tamisée d’un intérieur qu’on suppose 
cossu, des personnages de femmes, manifestement 
socialement haut placées, qui échangent autour  
de leurs expériences et opinions sur le monde 
contemporain. Ainsi, ces différentes composantes 
du film — très éclairantes sur la nature du travail 
d’Ariane Loze —, la rapprochent des artistes issu·e·s 
des Beaux-Arts qui viennent au cinéma et créent  
des ponts entre ces deux domaines .

À la lumière de l’autre film présenté,  
c’est cependant un aspect d’ordinaire moins 
remarqué de l’œuvre de l’artiste qui émerge : 
l’importance du thème de la politique. 

La deuxième vidéo et son titre, repris pour 
celui de l’exposition, nous orientent d’emblée dans  
le sillage d’un corpus de textes, de réflexions  
et de projets radicaux, de Thomas Moore à William 
Morris en passant par Etienne Cabet : Utopia  
est essentiellement constituée d’un discours  
à la rhétorique programmatique, entrecoupé  
de dialogues à propos des impératifs d’une société  
à re-construire. Comme à l’accoutumée, Ariane Loze 

y joue tou·te·s les personnages — ici deux —,  
que l’on différencie bien, même si elle est vêtue  
du même grand manteau jaune vif pour chacun·e.  
Ce dernier tranche avec le bleu azur du décor,  
qui peut quant à lui évoquer à la fois un lieu céleste, 
un « nowhere » ou un hémicycle d’assemblée 
futuriste. En réalité, il s’agit du Pavillon belge  
de la 16e Biennale de l’architecture de Venise, 
aménagé en gradins circulaires, qui renvoie à l’idée 
de la construction d’une Europe culturelle à peine 
esquissée et jamais vraiment accomplie . Les deux 
couleurs bleue et jaune de la vidéo peuvent d’ailleurs 
faire penser à celles du drapeau européen. Tout 
concourt donc à rappeler une situation solennelle, 
celle d’un meeting ou d’une assemblée politique,  
où la pensée se construit dans une pluralité de voix. 
Le texte enfin, se terminant par ces mots : « créons 
des cercles bleus, des cercles d’attention », finit de 
nous convaincre qu’il est, à sa manière, un appel à la 
construction d’un nouvel avenir politique commun. 

Par contraste, on entend alors autrement  
les discussions qui se tiennent dans la première 
vidéo. Les paroles des personnages attablé·e·s 
résonnent comme le contrepied de la société rêvée 
d’Utopia. Relevant d’un langage managérial inspiré 
d’interviews réelles parues dans la presse 
économique, elles expriment, à travers le récit 
d’anecdotes, le point de vue du néo-libéralisme.  
On y entend tout simplement les manœuvres  
et les décisions des grand·e·s dirigeant·e·s, dans une 
version féminine pas moins cynique, qui se partagent 
les profits et comptent bien continuer ainsi. 

La confrontation des deux vidéos dans 
l’exposition fait alors de la dimension politique  
une entrée primordiale dans l’œuvre d’Ariane Loze 
— en tout cas de ses productions récentes —,  
et incite à se replonger dans ses autres travaux,  
pour voir quand et comment cette dernière  
s’y est manifestée.

À peu près au même moment qu’elle a réalisé 
Mainstream et Utopia, l’artiste a proposé Inner 
Landscape à la première Biennale de Riga ;  
un film a priori assez différent, tourné en extérieur, 
retraçant l’ascension d’une colline dans  
la campagne. Pourtant, rapidement, on comprend 
que le sujet est le même que dans Utopia, celui  
du point zéro d’une nouvelle société. Deux Ariane 
Loze y dialoguent, l’une conduisant l’autre dans  
une double balade à travers les champs et la pensée 
d’une nouvelle politique, métaphore de la 
confrontation des paysages extérieur et intérieur 

On peut ajouter qu’elle travaille 
en ce moment à une adaptation 
de Mainstream au théâtre,  
ce quila déplace donc vers  
un médium encore différent.
Précision apportée par Ariane 
Loze à l’auteure lors d’un 
entretien téléphonique  
le 24 mars 2021.

Ariane Loze
— 

par Vanessa Morisset

Ariane LozeGuest

Centre d'art contemporain, 

5 15 0

Dans une intention louable de faire accéder 
pleinement aux œuvres, tant du point de vue 
esthétique que de celui du contenu, l’exposition 
d’Ariane Loze à 40mcube a été voulue 
parcimonieuse, radicalement réduite à la sélection 
de deux vidéos de 2018. Projetées successivement 
sur deux grands écrans dans le même espace,  
elles laissent toute la place et tout le temps  
aux visiteur·se·s de les regarder intégralement  
et avec attention, plusieurs fois si l’envie leur  
en prend, de s’en imprégner, de s’en souvenir, et, 
dans l’entre-deux, par un effet de persistance autant 
rétinienne qu’intellectuelle, de composer, chacun 
pour soi-même, un troisième film imaginaire. 

La plus longue des deux vidéos, Mainstream,  
a été réalisée au cours d’une exposition au centre 
d’art contemporain Chanot de Clamart, où elle avait 
été présentée plus exactement sous la triple forme 
d’un décor, d’une performance et du film lui-même. 
Installée pour le tournage, une table richement 
dressée d’une vaisselle des plus somptueuses, y 
faisait en effet partie du parcours de visite. De plus, 
une partie du tournage avait été rejouée en public, 
permettant à ce dernier de découvrir comment 
l’artiste joue tou·te·s les personnages de ses films, 
tout en cadrant et en réglant les paramètres de la 
caméra… ce qui constitue presque une œuvre en soi. 
Et puis, était projeté ce film, tourné juste avant 
l’ouverture de l’exposition, qui met en scène, dans 
l’ambiance tamisée d’un intérieur qu’on suppose 
cossu, des personnages de femmes, manifestement 
socialement haut placées, qui échangent autour  
de leurs expériences et opinions sur le monde 
contemporain. Ainsi, ces différentes composantes 
du film — très éclairantes sur la nature du travail 
d’Ariane Loze —, la rapprochent des artistes issu·e·s 
des Beaux-Arts qui viennent au cinéma et créent  
des ponts entre ces deux domaines .

À la lumière de l’autre film présenté,  
c’est cependant un aspect d’ordinaire moins 
remarqué de l’œuvre de l’artiste qui émerge : 
l’importance du thème de la politique. 

La deuxième vidéo et son titre, repris pour 
celui de l’exposition, nous orientent d’emblée dans  
le sillage d’un corpus de textes, de réflexions  
et de projets radicaux, de Thomas Moore à William 
Morris en passant par Etienne Cabet : Utopia  
est essentiellement constituée d’un discours  
à la rhétorique programmatique, entrecoupé  
de dialogues à propos des impératifs d’une société  
à re-construire. Comme à l’accoutumée, Ariane Loze 

y joue tou·te·s les personnages — ici deux —,  
que l’on différencie bien, même si elle est vêtue  
du même grand manteau jaune vif pour chacun·e.  
Ce dernier tranche avec le bleu azur du décor,  
qui peut quant à lui évoquer à la fois un lieu céleste, 
un « nowhere » ou un hémicycle d’assemblée 
futuriste. En réalité, il s’agit du Pavillon belge  
de la 16e Biennale de l’architecture de Venise, 
aménagé en gradins circulaires, qui renvoie à l’idée 
de la construction d’une Europe culturelle à peine 
esquissée et jamais vraiment accomplie . Les deux 
couleurs bleue et jaune de la vidéo peuvent d’ailleurs 
faire penser à celles du drapeau européen. Tout 
concourt donc à rappeler une situation solennelle, 
celle d’un meeting ou d’une assemblée politique,  
où la pensée se construit dans une pluralité de voix. 
Le texte enfin, se terminant par ces mots : « créons 
des cercles bleus, des cercles d’attention », finit de 
nous convaincre qu’il est, à sa manière, un appel à la 
construction d’un nouvel avenir politique commun. 

Par contraste, on entend alors autrement  
les discussions qui se tiennent dans la première 
vidéo. Les paroles des personnages attablé·e·s 
résonnent comme le contrepied de la société rêvée 
d’Utopia. Relevant d’un langage managérial inspiré 
d’interviews réelles parues dans la presse 
économique, elles expriment, à travers le récit 
d’anecdotes, le point de vue du néo-libéralisme.  
On y entend tout simplement les manœuvres  
et les décisions des grand·e·s dirigeant·e·s, dans une 
version féminine pas moins cynique, qui se partagent 
les profits et comptent bien continuer ainsi. 

La confrontation des deux vidéos dans 
l’exposition fait alors de la dimension politique  
une entrée primordiale dans l’œuvre d’Ariane Loze 
— en tout cas de ses productions récentes —,  
et incite à se replonger dans ses autres travaux,  
pour voir quand et comment cette dernière  
s’y est manifestée.

À peu près au même moment qu’elle a réalisé 
Mainstream et Utopia, l’artiste a proposé Inner 
Landscape à la première Biennale de Riga ;  
un film a priori assez différent, tourné en extérieur, 
retraçant l’ascension d’une colline dans  
la campagne. Pourtant, rapidement, on comprend 
que le sujet est le même que dans Utopia, celui  
du point zéro d’une nouvelle société. Deux Ariane 
Loze y dialoguent, l’une conduisant l’autre dans  
une double balade à travers les champs et la pensée 
d’une nouvelle politique, métaphore de la 
confrontation des paysages extérieur et intérieur 

On peut ajouter qu’elle travaille 
en ce moment à une adaptation 
de Mainstream au théâtre,  
ce quila déplace donc vers  
un médium encore différent.
Précision apportée par Ariane 
Loze à l’auteure lors d’un 
entretien téléphonique  
le 24 mars 2021.

Ariane Loze
— 

par Vanessa Morisset

Ariane LozeGuest

Centre d'art contemporain, 

Ariane LozeGuest

Vue de l’exposition / Exhibition view « Utopia », 2020.
40mcube, centre d’art contemporain, Rennes.
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Vidéo HD, son, couleur / HD video, sound, color, 17’45”, 

édition de 5 exemplaires / 5 copies + 2 AP.
Courtesy de l’artiste et / the artist and Michel Rein, 

Paris/Bruxelles / Brussels



MICHEL REIN PARIS/BRUSSELSARIANE LOZE

102

5 35 2

rendue évidente par cette annonce : « on est au bon 
endroit, il s’appelle le commencement ». Toute  
la discussion qui suit consiste en un dialogue  
sur la volonté de tout recommencer, contrebalancé 
par les peurs que les projets de révolution suscitent. 
L’imbrication des deux argumentations  
dans la bouche de l’artiste dédoublée, montées  
en champ-contrechamp, suggère que la multiplicité 
des opinions est aussi une multiplicité intérieure :  
le dialogue avec les autres est autant un dialogue 
avec soi-même. 

Dans une quatrième vidéo de 2018, Studies and 
Definitions, l’ancrage politique est on ne peut plus 
explicite. On y assiste à un débat lancé à partir de la 
lecture de la première page de la version consolidée 
du Traité sur l’Union européenne, le tout pensé  
par l’artiste dans la perspective de se confronter  
à des textes existants. Mais cette préoccupation  
très concrète avait déjà motivé la réalisation d’une 
vidéo antérieure qui a marqué un tournant dans son 
œuvre : Impotence, en 2017. Conçue au moment  
des débats des élections présidentielles en France, 
elle se compose de réflexions purement politiques 
sur la nécessité de s’engager ou, au contraire,  
de mener, dans l’indifférence de la vie commune, sa 
propre vie. Deux personnages échangent, habillé·e·s 
et coiffé·e·s à l’identique, et évoquent, encore  
une fois, une pluralité de personnes en même temps 
qu’une pluralité intérieure, parfois animée  

de contradictions. On retrouve l’analogie entre  
les instances politiques et les instances de l’âme qui 
structurait déjà la République de Platon. Mais dans 
le cas du travail d’Ariane Loze, ce rapport complexe 
du multiple au soi-même et inversement conduit 
aussi à s’intéresser plus précisément à un mot qui 
revient souvent dans ses textes et dans ses titres.  
Un mot qui peut passer pour anodin, mais qui, dans 
le contexte d’un questionnement sur la politique, 
devient signifiant : le pronom « nous » . Car si,  
dans ses premières vidéos, Ariane Loze joue tous  
les rôles pour des raisons simplement pratiques  
et économiques, cette multiplication des « je », au fil 
de son évolution, aboutit à un « nous » pris comme 
point de départ de l’énonciation d’un projet  
de société. Le « nous » est par exemple éminemment 
présent dans le titre de son exposition au centre 
d’art contemporain Chanot, « Nous ne sommes pas, 
nous devenons », puis récurrent dans les discours 
des films. « Nous avons trouvé un endroit où nous 
réunir, dit le début d’Utopia, nous représentons  
des millions de citoyens… avec la même voix,  
avec le même corps… ». Toute la question est  
alors de savoir s’il faut comprendre ces « nous »  
de manière exclusive ou inclusive, si la forme 
plastique qui sert de cadre d’énonciation aux paroles  
les relativisent et les réduisent à des métaphores  
ou bien s’il s’agit de messages réels qui, par le biais 
de l’art, peuvent nous être sérieusement adressés.

Sur l’épineuse question  
du « nous » en politique, on peut 
se référer à la quatrième 
conférence de Martin Rueff  
sur sa philosophie pronominale 
donnée le 8 avril 2015 à la BNF : 
www.bnf.fr/fr/mediatheque/
nous

Ariane LozeGuest

With the commendable purpose of giving full access 
to the works, both aesthetically and in terms  
of content, Ariane Loze’s exhibition at 40mcube  
was intended to be parsimonious and was radically 
reduced to a selection of two videos from 2018. 
Shown successively on two large screens in the same 
location, they offer visitors all the space and time 
they need to watch them in their entirety and 
attentively, several times if they feel like it, to soak 
them in, to remember them, and, in between 
screenings, through an effect of persistence that is 
as much retinal as intellectual, to create a third 
imaginary film for themselves. 

The longer of the two videos, Mainstream,  
was made during an exhibition at the Chanot 
contemporary art centre in Clamart, where it was 
presented more exactly in the triple form of a set,  
a performance, and a film. A table, richly laid  
with the most sumptuous tableware, was set up  
for filming and was then part of the exhibition space 
itself. In addition, part of the filming was done  
again in front of the public, allowing the audience  
to discover how the artist played all the characters 
in her films, while at the same time taking care  
of framing and adjusting the parameters of the 
camera... which is almost a form of artwork in itself. 
And then there was this film, shot just before  
the opening of the exhibition, which features female 
characters that appear to be quite socially high 
placed and who share their experiences and opinions 
on the contemporary world, in the muffled 
atmosphere of a presumably opulent interior.  
Thus, these different components of the film, 
—that are quite revelatory of the nature of Ariane 
Loze’s work—, bring her rather closer to artists  
with a Fine Arts background who end up in cinema 
and create bridges between these two fields.

However, the other film exhibited reveals 
another aspect of the artist’s work that is usually 
less noticed: the importance of the topic of politics. 

The second video and its title, which also gave 
the exhibition title, immediately leads us in the 
direction of a corpus of texts, reflections and radical 
projects, going from Thomas Moore to William 
Morris, and through Etienne Cabet. Utopia is 
essentially made of a discourse with a programmatic 
rhetoric and sprinkled with dialogues regarding the 
need to reconstruct society. As per usual, Ariane 
Loze plays all the characters,—and in this case two—, 
who are clearly distinguishable and different, even 
though she wears the same large bright yellow coat 

for both of them. The coat contrasts with the azure 
blue of the set, which recalls a celestial space, a type 
of “nowhere”, or a futuristic assembly hall. In reality, 
it was actually the Belgian Pavilion at the 16th Venice 
Architecture Biennale, which was organised  
in circular bleachers, and which referenced the idea 
of the construction of a cultural Europe that has 
barely been sketched out and has never really been 
achieved.  The blue and yellow colours of the video 
may also remind us of those of the European flag. 
Everything thus contributes to convey a solemn 
situation, that of an official meeting or a political 
assembly, where thought is built through a plurality 
of voices. Finally the text, which ends with the words 
“let us create blue circles, circles of attention”, 
convinces us that it is, in its own way, a call to build  
a new common political future. 

In contrast, the discussions of the first video 
are to be understood differently. The words of the 
characters seated at the table sound like the opposite 
of Utopia’s dream society. Using a managerial type  
of language inspired by real interviews published  
in business papers, those words express the point  
of view of neo-liberalism through the telling  
of anecdotes. We hear of the manoeuvres  
and decisions of the top leaders and executives,  
in a no less cynical female version, as they share  
their profits and aim at continuing to do so. 

The confrontation between the two videos  
of the exhibition makes the political issue  
a key entry point in Ariane Loze’s work,—or at least 
in her recent practice—, and encourages us to look 
back at her other artworks to see when and how  
it has already manifested itself.

At about the same time that she made 
Mainstream and Utopia, the artist conceived of Inner 
Landscape for the first Riga Biennial; a film that 
seemed at first sight rather different, shot outside 
and tracing the ascent of a hill at the countryside. 
However, one can quickly come to understand that 
the subject matter is the same as in Utopia; that  
of the ground zero for a new society. Two Ariane 
Lozes are in dialogue: one leads the other  
on a double walk through the fields and trough  
the thought process for new politics, metaphor  
for the confrontation of outer and inner landscapes 
as made obvious by the announcement:  
“we are in the right place, it’s called the beginning.”  
The entire discussion that follows consists  
of a dialogue regarding the desire to start over, 
counterbalanced by the fears that revolutionary 

One can even add that she  
is also currently working on an 
adaptation of Mainstream for 
the theatre, thus pushing her 
towards another medium too. 
Detail brought up by Ariane 
Loze to the author, during  
a phone call on March 24, 2021.

Ariane Loze
— 

by Vanessa Morisset

Ariane LozeGuest

Contemporary Art Centre, 

Vue de l’exposition / Exhibition view « Utopia », 2020.
40mcube, centre d’art contemporain, Rennes.
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avec soi-même. 
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réunir, dit le début d’Utopia, nous représentons  
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alors de savoir s’il faut comprendre ces « nous »  
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ou bien s’il s’agit de messages réels qui, par le biais 
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attentively, several times if they feel like it, to soak 
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screenings, through an effect of persistence that is 
as much retinal as intellectual, to create a third 
imaginary film for themselves. 
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was made during an exhibition at the Chanot 
contemporary art centre in Clamart, where it was 
presented more exactly in the triple form of a set,  
a performance, and a film. A table, richly laid  
with the most sumptuous tableware, was set up  
for filming and was then part of the exhibition space 
itself. In addition, part of the filming was done  
again in front of the public, allowing the audience  
to discover how the artist played all the characters 
in her films, while at the same time taking care  
of framing and adjusting the parameters of the 
camera... which is almost a form of artwork in itself. 
And then there was this film, shot just before  
the opening of the exhibition, which features female 
characters that appear to be quite socially high 
placed and who share their experiences and opinions 
on the contemporary world, in the muffled 
atmosphere of a presumably opulent interior.  
Thus, these different components of the film, 
—that are quite revelatory of the nature of Ariane 
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with a Fine Arts background who end up in cinema 
and create bridges between these two fields.

However, the other film exhibited reveals 
another aspect of the artist’s work that is usually 
less noticed: the importance of the topic of politics. 

The second video and its title, which also gave 
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essentially made of a discourse with a programmatic 
rhetoric and sprinkled with dialogues regarding the 
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convinces us that it is, in its own way, a call to build  
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of language inspired by real interviews published  
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of view of neo-liberalism through the telling  
of anecdotes. We hear of the manoeuvres  
and decisions of the top leaders and executives,  
in a no less cynical female version, as they share  
their profits and aim at continuing to do so. 

The confrontation between the two videos  
of the exhibition makes the political issue  
a key entry point in Ariane Loze’s work,—or at least 
in her recent practice—, and encourages us to look 
back at her other artworks to see when and how  
it has already manifested itself.

At about the same time that she made 
Mainstream and Utopia, the artist conceived of Inner 
Landscape for the first Riga Biennial; a film that 
seemed at first sight rather different, shot outside 
and tracing the ascent of a hill at the countryside. 
However, one can quickly come to understand that 
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of the ground zero for a new society. Two Ariane 
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on a double walk through the fields and trough  
the thought process for new politics, metaphor  
for the confrontation of outer and inner landscapes 
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projects may create. The interweaving of the two 
arguments in the artist’s duplicated mouth, edited 
in reverse-angle, suggests that the multiplicity  
of opinions is also an inner multiplicity: the dialogue 
with others is as much a dialogue with oneself. 

In a fourth video from 2018, Studies and 
Definitions, the political element is very explicit.  
We witness a debate that arose from the reading  
of the first page of the consolidated version  
of the Treaty on European Union, all of which  
was conceived by the artist in order to confront 
existing texts. But this very specific concern  
had already motivated the production of a previous 
video that marked a turning point in her work: 
Impotence, in 2017. Conceived at the time  
of the presidential elections’ debates in France,  
the video consists of purely political thoughts  
on the need to participate and engage or,  
on the contrary, to lead one’s own life in the 
indifference of communal life. Identically dressed 
and coiffed, two characters talk together and recall 
once again a plurality of people as well as an inner 
plurality, sometimes animated by contradictions. 
One can remember here the analogy made between 
the political and the soul that already structured 

Plato’s Republic. But in the case of Ariane Loze’s 
work, this complex relationship between  
the multiple and the self, and vice versa, forces  
us to take a closer look at a word that often appears 
in her texts and titles. A word that may seem 
unimportant, but which, when thinking about 
politics, becomes significant: the pronoun “we.”   
For if, in her first videos, Ariane Loze was playing  
all the parts for simple practical and economic 
reasons, this multiplication of the “I”, as it evolves, 
lead to a “we” taken as the starting point for the 
announcement of a project of society. The “we”  
is for example eminently present in the title  
of her exhibition at the Chanot contemporary art 
centre, “We are not, we are becoming”, and then 
recurrent in her films’ speeches. “We have found  
a place where to meet,” states the beginning  
of Utopia, “we represent millions of citizens...  
with the same voice, with the same body...”  
The question then is whether the “we”s are to be 
understood as exclusive or inclusive, whether the 
visual form that serves as a framework for the words 
that offers distance and reduces them to metaphors, 
or whether they are real messages that can be 
received by us in all seriousness, through art. 

 Regarding the complicated 
issue of the “we” in politics,  
one can refer themselves  
to the Fourth conference  
of Martin Rueff on his pronoun 
philosophy, on April, 8, 2015  
at the Bibliothèque Nationale 
de France: www.bnf.fr/fr/
mediatheque/nous. 

Ariane LozeGuest

Ariane Loze, Utopia
Projection HD avec son, couleur / HD projection with sound, color, 10’27’’,
édition de 5 exemplaires / 5 copies + 2 AP.
Courtesy de l’artiste et / the artist and Michel Rein, Paris/Bruxelles / Brussels
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22 Arts Libre - mercredi 4 septembre 2019

C’est l’événement de la rentrée ! Ariane 
Loze – valeur ultra-montante de l’art vidéo 
– présente cinq films chez Michel Rein.

Imaginez… Un dîner mondain réunissant, autour 
d’une table sommairement dressée, dix femmes 
(toutes incarnées par Ariane Loze). Elles entrent 
dans une discussion au rythme soutenu sur le 
monde de l’entreprise et ce que la société attend 
des individus en terme de rentabilité, d’efficacité. 
Résultat ? Des bribes de conversations entrecou-
pées où règne une forme d’incommunicabilité. 
S’écoutent-elles seulement ? On 
peut en douter…

Mainstream aborde notre rapport 
au temps. Le constat est alarmant. 
Alors que quelques clics suffisent à 
faire gagner du temps, les gens ne 
se sont jamais sentis si pressés. Le 
rythme de nos vies s’est accéléré. 
Le travail d’Ariane Loze pointe ces 
dérives.

“Le temps, c’est de l’argent.” La 
terminologie ne va pas nous con-
trarier ! On parle du temps avec le 
vocabulaire propre à l’économie 
(du temps dépensé, économisé, 
gaspillé ou investi). Pire, la qualité – 
comprenez : le salaire – d’un em-
ployé, au sein d’une entreprise, se mesure à sa va-
leur horaire… Et de poursuivre notre réflexion en 
acceptant que nous ne sommes que des ressources 
humaines. Quelle expression désagréable. Les visa-
ges d’Ariane Loze partagent des stratégies toutes 
faites (qui tiennent parfois de la psychologie de 
comptoir) dans le but d’augmenter la rentabilité de 
ces hommes et femmes, réduits à des ressources.

Le travail structure notre identité
Point de départ de Mainstream ? Le rayon d’une li-

brairie. Ariane Loze y observe deux magazines cô-
te-à-côte dont les couvertures sont frappantes. “La 
première revue s’intitule Management et présente un 
homme d’une cinquantaine d’années qui semble avoir 
réussi. Deux mains de femmes lui tendent téléphone et 
café, tandis que la main d’un homme lui propose un 

stylo à billes pour signer. Parmi les ti-
tres, une question m’interpelle : Être 
heureux rend-il plus efficace ?” 
(Ariane Loze) C’est ça aussi, le ma-
nagement : créer du bonheur au 
travail pour accroître l’efficacité. La 
seconde couverture, Le Figaro Ma-
dame, met en évidence sur un fond 
rose une jeune femme avec une 
ceinture-corset lui faisant une taille 
de guêpe. Les clichés sont lâchés ! 
“J’achète les deux revues et je com-
mence à découvrir les enjeux du ma-
nagement contemporain.” L’artiste 
poursuit ses recherches et décide 
d’explorer cette notion si centrale 
du travail dans notre société. Elle 

glane au fil d’interviews de grands managers des 
phrases chocs qu’elle agglomère, avec un incroya-
ble talent, dans un condensé troublant et passion-
nant. Le diagnostic idéologique de notre époque. 
Une démarche confrontante qui dénonce sans fard 
une vérité. Notre réalité. Une humanité trop sou-
vent réduite à la productivité. La leçon est donnée !

Gwennaëlle Gribaumont

Les visages 
d’Ariane Loze 
partagent des 

stratégies toutes 
faites dans le but 
d’augmenter la 
rentabilité de 

ces hommes et 
femmes, réduits 
à des ressources.
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Le culte de la performance

Ariane Loze : “Je mets le costume et je me lance. Pendant le tournage, je 
doute. Je m’interroge sur le manque de différences entre les personnages 
que je compose… Dans les rushs, j’observe que les voix, les attitudes, les 
postures sont dissemblables. Cela se passe à mon insu, peut-être que ça 
s’inscrit dans mon inconscient…”

Fierté nationale ! Les vidéos d’Ariane Loze ont été primées au Salon de 
Montrouge (2018), au Festival Côté Court, Pantin (2017), à la Biennale 
Espace #9 Lille Bruxelles (2017). L’archipel du Moi (2018) d’Ariane Loze est 
exposée en permanence au KANAL Centre Pompidou (Bruxelles).

Mais encore… Les amis du SMAK de Gand exposent jusqu’au 20 octobre 
le film NEIN WEIL WIR. La Fondation CAB à Bruxelles présentera un film 
d’Ariane Loze de mi-novembre à décembre dans le cadre de sa résidence.

Les visages d’Ariane
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★★★★ Ariane Loze. Mainstream Vidéo-per-
formance Où Galerie Michel Rein, rue Washington 
51A, 1050 Ixelles. michelrein.com Quand Jus-
qu’au 12 octobre. Du mercredi au samedi de 10h à 
18h et srdv.

Chef d’un orchestre dans lequel elle joue de tous 
les instruments, Ariane Loze (Bruxelles, 1988) 
maîtrise intégralement la production de ses vidéos. 
Devant la caméra, elle campe tous les rôles, multi-
pliant les identités au rythme des accessoires 
qu’elle emploie.

Derrière, elle gère tous les aspects techniques, se 
glissant tour à tour dans les fonctions de réalisa-
trice, scénariste, monteuse, costumière, régisseuse 
son et lumière… Une démarche vidéographique 
qu’elle mène en toute autonomie et qui ne s’en-
combre d’aucun artifice. La mise en scène est mini-
maliste, les plans sont fixes et le décor réduit à sa 
plus simple expression.

Ressources humaines
En cette rentrée, cinq de ses films sont présentés 

chez Michel Rein. Une première en Belgique ! La 
pièce centrale de l’événement s’intitule Mains-
tream. Réalisation aussi troublante que fascinante. 

Captures d’écran de Mainstream fournies par la galerie.
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Als plek 
van radicale 
verbeelding 

is kunst  
per definitie

politiek
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 Jonas Staal

Nr.195, 4 september 2019 
 
 

Alles over kunst. 

Teresa Margolles, Emmanuel Van der Auwera, Jonas Staal, Ariane 
Loze, Orla Barry & Els Dietvorst, City Report Warschau, Special 
Brussels Gallery Weekend

België € 12, Nederland € 13     hart-magazine.be 
P608043, Verschijnt maandelijks, niet in augustus
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Een gesprek tussen 

Het 
gefragmenteerde 

zelf

Ariane Loze 
en Sam Steverlynck
©Jean-Pierre Stoop

52 HART 195HART 195

Sam Steverlynck: 
  In je video’s speel je verschillende personages, 

is niet veel actie. Je werk lijkt meer beïnvloed 
door theater dan door film. Ben je van opleiding 
actrice?

Ariane Loze: 
 “Ik speel al heel lang theater. Eerst volgde ik drie 
keer per week avondlessen aan het Conservatorium. 
Het was een goede, maar heel klassieke opleiding, met 
regels uit de 17de, 18de eeuw. Na een verblijf in 
Berlijn heb ik me aan het RITS ingeschreven. Ik heb 
er regie gestudeerd. Ik was nog jong en vond het niet 
evident om mensen te regisseren. Daarna heb ik 
a.pass gevolgd, een post-opleiding performatieve stu-
dies. Vandaar heb ik de stap naar video gezet. Plots 
zat ik niet meer in een theaterzaal, maar leek het of 
heel het theater in mijn computer terechtkwam.”

SS  Ben je toen video’s beginnen maken zoals je 
nu doet?

AL “Dat was puur toeval. Ik wou een voorstelling 
maken op basis van foto’s. Ik wou begrijpen hoe je 
een verhaal vertelt met beelden in plaats van met 
tekst. Daarom ben ik boeken beginnen lezen over 
cinema en narrativiteit in films. Ik merkte al gauw dat 
het te theoretisch was voor iemand die nog nooit 
had gefilmd. Dus nam ik zelf plaats achter de came-
ra. Mijn eerste video, St-Erme, draaide ik in het 
klooster waar PAF (Performance Art Forum) was 
gevestigd. De video had geen onderwerp. Ik nam 
een shot, een tegenshot en begon dan alles te mon-
teren. Omdat ik alleen was, heb ik zowel personage 
A als B gespeeld. Maar het was nooit de bedoeling 
een video te maken waarin ik zelf alle rollen zou spe-
len (lacht).”

SS  Je hebt theater gestudeerd en begon toen 
video’s te maken. Hoe ben je uiteindelijk in het cir-
cuit van de beeldende kunst terecht gekomen? 

AL “Toen ik mijn eerste video af had, zei mijn men-
tor Jan Ritsema: ‘Interessant. Maak een andere!’ Het 
is het beste advies dat ik ooit heb gekregen. Doe 
gewoon voort! In één jaar tijd heb ik tien video’s op die 
manier gemaakt. Ik was op zoek naar een producent. 
Maar niemand was geïnteresseerd. Producenten van 
kortfilms vonden mijn video’s te raar.”

SS  Hoe ga je te werk? 
AL “Al vanaf mijn eerste video vertrek ik van de 
ruimte. Met tekst beginnen kan ik niet, dat werkt niet 
voor mij. Eerst is er de ruimte. Dan komen de ideeën. 
Ik draai chronologisch om te weten waar ik in mijn 
verhaal zit. Ik speel één rol tot een bepaald punt, dan 
de tweede. In KANAL – Centre Pompidou was het 
gemakkelijker om me telkens om te kleden dan om 
alles te verplaatsen, omdat het gebouw zo groot is.” 

SS  Moet je dan aangeven waar je staat, zoals op 
de bühne?

AL “Het is een beetje intuïtief. Ik kijk heel weinig 
naar shots tijdens het draaien. In het begin stond ik 
soms buiten beeld, want ik had niemand om het me 
te zeggen (lacht). Maar ondertussen zijn we tien jaar 
verder. Ik heb geen tape op de grond meer nodig.” 

Je werk zit verankerd in theater, maar tegelijk wil je 
de illusie doorbreken. Net zoals in het vervreem-
dingstheater van Bertolt Brecht speel je verschillen-
de rollen, toon je de backstage.
Loze: “Op de set werk ik met heel weinig middelen. 
In theater zit je op een oncomfortabele stoel en staat 
er niet veel op het podium. Je moet je zaken inbeel-
den: ‘We zijn nu in Engeland in 1400’. In cinema moet 
het resultaat realistisch zijn. Anders geloof je het niet 
of vind je het een slechte film. In theater wordt de 
verbeelding meer getriggerd. Hoe kan je zoiets doen 
in film? Wat als je de middelen reduceert? Dogville 
van Lars von Trier is daar een mooi voorbeeld van.”

SS  Je hebt een heel herkenbare stijl. Je video’s 
zijn haast geconcentreerde stukken met veel 
dialogen.

AL  “Iemand zei ooit over mijn werk: ‘You stage 
situations, you don’t tell a story.’ Dat is me bijgeble-
ven. Romans interesseren me weinig. Ik ben niet 
geïnteresseerd in het verhaaltje. Wel in de proces-
sen. Daarom lees ik liever essays dan romans. De 
processen zijn hetzelfde. Iedereen is wel eens ont-
goocheld, heeft angst, is kwaad, ongelukkig, … Maar 
de details zijn anders.”

SS  In je video’s gebruik je vaak citaten. Zo is 
NEIN WEIL WIR bijna volledig opgebouwd uit 
citaten van bekende denkers. Maar je citeert 
ook jezelf. Zoals “Plus rien de ce qui vit sera 
soumis à la volonté, au désir, à la faim, d’un 
autre être vivant”. Die zin komt eerst voor in 
Inner Landscape, later opnieuw in Studies and 
Definitions. 

Loze: “Ja, het is de eerste zin uit een nieuw manifest. 
Het is een zin die ik in die video heb bedacht, terwijl 
ik een berg aan het beklimmen was. Het was februari 
en er was veel wind. Ik was daar alleen aan het werk 
en dacht na over wat een mens zou opnemen in een 
manifest. Ik vind het een mooi beeld voor wat ons te 
wachten staat. Onze generatie pikt de dingen niet 
meer. We willen niet meer werken tot we een burn-
out hebben.”
“NEIN WEIL WIR is opgebouwd uit korte citaten 
over de relatie van de mens tot de maatschappij. De 
video gaat over de ecologische urgentie die eigenlijk 
een spiegel is van de manier waarop de mens zich 

Een van de meest bejubelde werken die in opdracht van KANAL – Centre 
Pompidou werd gemaakt voor de toekomstige collectie van het museum, was 
L’Archipel du moi van Ariane Loze. In die video, volledig opgenomen in de 
voormalige Citroën-garage, speelt Loze niet alleen alle personages, ze fungeert ook 
als scenarist, regisseur, geluidsvrouw en technicus. Met die manier van werken laat 
ze zich, ook internationaal, steeds meer opmerken. Tijd voor een gesprek.

Ariane Loze, Mainstream, 2018, still, HD video met geluid, 2018, © Ariane Loze

53
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‘Het heeft geen zin om ons te blijven 
excuseren voor het feit dat we te laat 
zijn en het te druk hebben. We moeten 
onze relatie tot tijd herzien. Er is iets uit 
balans’

uitput. De aarde, grondstoffen en de mens worden 
op dezelfde manier geconsumeerd.” 

SS  Mainstream, de video die je voorstelt bij gale-
rie Michel Rein, is zoals heel wat van je werk 
een maatschappijkritische reflectie over 
arbeid, tijd en onze bedrijfscultuur.

AL “Onze relatie tot tijd is problematisch. Ik durf 
haast niet meer zeggen: ‘Sorry, het is zo druk’ of ‘Ik 
heb geen tijd’. Het heeft geen zin om ons te blijven 
excuseren voor het feit dat we te laat zijn en het te 
druk hebben. We moeten onze relatie tot tijd herzien. 
Er is iets uit balans. In Mainstream komt een mana-
ger voor die twee marathons per jaar loopt, per dag 
een half uur mediteert en een half uur zwemt. Hij 
gaat heel efficiënt door het leven. Hij wordt voorge-
steld als een superheld. Maar het is dubbel. Hoe effi-
ciënt kan je wel zijn?”

SS  NEIN WEIL WIR, de video die je toont bij de 
Vrienden van het S.M.A.K. in de Vereniging, 
toont een debatsituatie. Op de bühne zit een 
meedogenloze kapitalist die, ondanks het feit 
dat er een zwaar onweer opsteekt ten gevol-
ge van de klimaatverandering, gewoon blijft 
doordoen, blind voor de realiteit. De video 
heeft een heel mooi en verrassend einde. Dan 
laat je de geluidsopname horen van de kust-
wacht die de laffe kapitein van de Costa 
Concordia beveelt terug aan boord te gaan 
om mensen te redden. Maar die vindt steeds 
excuses om het niet te doen. Veelzeggend 
voor deze tijden? The boat is leaking, the cap-
tain lied?

AL  “Als je dat fragment hoort, moet je haast hui-
len. Die film is eigenlijk mijn reactie op de zaak 
Monsanto en hun geheime communicatiepolitiek: 
‘Let nothing go’. Ze betaalden mensen om elke kri-
tiek die het bedrijf online te beurt viel, te weerleggen 
door simpelweg te zeggen dat het niet waar was. ‘Let 
nothing go’ is wat wij als burgers zouden moeten 
doen. De zaken niet meer aanvaarden, maar reage-
ren op dat soort wantoestanden.” 

SS  Er is een duidelijke evolutie in je werk. Je eer-
ste video’s zijn eerder genrestudies, zoals een 
kerstdiner of een soap, terwijl de latere meer 
politiek zijn. 

AL  “Politiek is overal, ook op een kerstdiner. Je 
hebt kleine en grote politiek. Die spanning is er op 
elk niveau. Politiek moet niet iets buiten ons om zijn, 

maar deel uitmaken van ons dagelijks leven. Politiek 
vindt ook plaats in de badkamer, wanneer je alleen 
bent en zaken met jezelf overlegt. Want er is ook een 
innerlijke democratie in elk van ons.”

SS  In januari volg je een residentie bij ISCP in 
New York. Maar eerst heb je in november nog 
een residentie in CAB in Brussel waar je een 
nieuwe video hebt gemaakt. Kan je daar iets 
meer over vertellen?

AL  “Hubert Bonnet van CAB heeft een collectie 
minimalistische kunst. Voor mijn video ben ik me 
beginnen afvragen wat minimalisme betekent. Ik ben 
op zoek gegaan naar de essentie van die stroming. Ik 
heb in CAB gefilmd toen de ruimte leeg was. In de 
video komt geen enkel minimalistisch werk voor. Ik 
heb naar de ruimte gekeken alsof het een sculptuur 
was, of een schilderij door de reflecties op beton en 
het licht op de muur.” 

SS  Je vertrekt zo dadelijk naar Frankrijk om een 
nieuwe video te maken. Al een idee wat het 
gaat worden? 

AL  “Nee, niet echt (lacht). Ik ben elke keer een 
beetje bang, omdat ik niet precies weet wat ik ga 
doen. Maar ik blijf trouw aan mijn principe om alles te 
laten afhangen van de omstandigheden. Ik denk dat 
ik ga werken rond religie. Ik ben abdijen gaan bezoe-
ken. Het zijn de enige plekken waar je nog een leven 
kan leiden dat diametraal staat tegenover dat in 
Mainstream. In abdijen is er geen gespannen relatie 
tussen tijd en werk.” 

Ariane Loze, Mainstream tot 12 oktober in Galerie Michel Rein, 
Washingtonstraat 51A, Brussel. Open wo-za van 10u. tot 18u.,
www.michelrein.com 

NEIN WEIL WIR tot 20 oktober in De Vereniging, S.M.A.K., Jan Hoetplein 1, 
Gentuitput. De aarde, grondstoffen en de mens worden op dezelfde manier 
geconsumeerd.” 

Ariane Loze, Inner Landscape, 2018, still, HD video met geluid, geproduceerd 
door 1st Riga Biennial of Contemporary Art (RIBOCA1), Everything Was 
Forever, Until It Was No More.
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Ariane Loze
Mouvement

March - April, 2019
by Alain BerlandARIANE LOZE
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Ariane Loze
Art Press

Avril 2019
by Alain Berland

ARIANE LOZE
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Ariane Loze
M Le Magazine du Monde

March 23h, 2019
by Roxana Azimi
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Ariane Loze
L’art Même 

November 2017 - Septembre 2018

ARIANE LOZE 



MICHEL REIN PARIS/BRUSSELSARIANE LOZE

126

Ariane Loze
L’Art Même

April 17th, 2016
by Rodolphe Olcèse
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Ariane Loze
La Libre Culture

November 4th, 2015

Ariane Loze
La Libre Culture 

September 25th, 2015
by Claude Lorent 
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Le titre de l’exposition d’Ariane Loze à 40mcube recouvre deux films : 
Utopia et Mainstream. Basés sur le même principe de réalisation, l’artiste 
y incarne plusieurs personnages et plusieurs voix qui se font entendre à 
tour de rôle.

Le premier est filmé dans un environnement architectural épuré d’un bleu 
de sérénité que l’artiste arpente, seule, habillée d’un jaune qui produit un 
contraste lumineux. Dans cet espace beau mais désespérément vide, son 
texte résonne comme un discours au ton prophétique qui se meut en 
échange entre plusieurs personnages supposés réunis dans cette agora 
contemporaine, et que l’on distingue par un changement de coiffure, un 
accent, une intonation. Il y est question de démocratie, de besoins vitaux, 
de représentation collective, de bien commun, de différence, de changer 
les choses, de sortir d’un moule, et enfin : d’imaginer une utopie.

Le film s’éteint et sur le mur gauche de l’espace d’exposition apparaît la 
première image de Mainstream. Plus sombre, dans des ton ocres et gris, 
celui-ci prend place dans un dîner où plusieurs personnes prennent tour 
à tour la parole dans une conversation qui ressemble davantage à une 
succession de monologues entremêlés qu’à un véritable échange. Là 
aussi, tout un vocabulaire se déploie, ponctué de chiffres et de termes 
anglais dans des affirmations pleines de cer- titudes, sur un ton de conseil 
qui prend des tournures d’injonctions. Il s’agit de manager une équipe, de 
réussite, de stratégie pour y parvenir, de régime de vie pour survivre à la 
pression. Quelques rares éléments permettent d’identifier une activité qui 
découlerait de ce langage comme l’élevage de canards ou la culture. Les 
personnages se modifient subtilement au fur et à mesure du déroulement 
du film, leurs vêtements évoluent, leur attitude aussi et le discours d’un 
cynisme éclatant se termine sur l’acceptation toute libérale de la disparition 
même du patron. Apparaissant comme une lueur d’espoir, cette dernière 
idée ouvre la voie à Utopia, qui reprend la main en démarrant à nouveau 
sur le mur principal de l’espace d’exposition.

Ainsi dans la réunion et la mise en boucle de ces deux films, qui trouvent leur 
propre place et leur propre temps dans un espace commun, se figent deux 
opposés qui ne sont que le reflet de la cohabitation de différents mondes. 
Les deux langages extraits de tout contexte deviennent métalangages et 
résonnent d’autant plus puissamment que nous les observons aujourd’hui 
par le prisme de la crise sanitaire et sociale que nous vivons.

Sans manichéisme, le choix de nommer l’exposition Utopia plutôt 
que Mainstream pointe cependant un désir de privilégier un discours 
porteur de valeurs colectives et démocratiques, même si dans le film la 
désincarnation de cette utopie finit par faire froid dans le dos.

Utopia
40mcube
12.02 – 07.05.2021

Text: Anne Langlois
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Galerie Michel Rein is pleased to present Ariane Loze’s first solo show 
in Brussels. We talk, but in reality we are talked. It is our time and 
ideology talking, pervading our words and shaping our lives. We think 
we take decisions but decisions are taken through us. By gathering an 
impressionist sampling of speech excerpts from the professional world 
and its organization, Ariane Loze manages to put up a show which 
strangeness takes us by surprise. 

The first sentences of the protagonists of the video could be bits of 
conversations collected at a cocktail party. We hear the contemporary 
world of entrepreneurship and its ideological view of good management. 
But these conversations are enriched with a reflection on labor, its 
constraints and the space of freedom we all look for within the framework 
we create or endure. What about the workers? Do they talk about their 
work or activity, about their passion or flexible hours? 

With a sharp yet profoundly benevolent eye, Ariane Loze observes the 
world we live in and captures it through her voice, gesture and body, 
letting herself be permeated by words coming from all sides. Mainstream 
reveals our relationship to time. The pace of the video is very brisk, which 
is probably as important as the words exchanged, words that we can in 
fact hear in daily conversations, or read and hear in the news. Our society 
has totally shifted away from the slow and cyclical rhythm that continued 
to characterize the 20th century, and even more so the former agricultural 
society in which our great grand parents lived. In the 70s, Ivan Illich foresaw 
the mentality of today’s society with astounding precision. “The exchange 
value of time becomes dominant, and this is reflected in language: time is 
spent, saved, invested, wasted and employed. As societies put price tags 
on time, equity and vehicular speed correlate inversely.” (Ivan Illich, Energy 
and Equity, Harper & Row, Chapter IV, Net Transfer of Lifetime, p.29).

The last few years have seen the advent of a hyper-productive society that 
manages time, whether leisure or work, with an equal zeal.

Internet has contributed a lot to this condensation of time, reducing 
delays and distances, and projecting us in a both immense yet curiously 
contracted space. Mainstream looks at this completely new social and 
cultural phenomenon. Like managers, artists also live in this accelerated 
and condensed timeframe as well as in a globalized space, both attracted 
by people who live at a slower pace and have decided to take their time, 
and tempted by the frantic madness of a production and consumption 
scale that lost all reference to human standards. 

There might be a relationship of power and opposition between those 
already living in this accelerated time, and those, on the contrary, pulling 
the brake and realizing that something strange is happening. Our human 
condition on earth seems called into question. Are we able to live at such 
speed and experience things the same way? How will the consciousness 
we have of ourselves evolve in reaction to this ambition of complete 
control over our lives, when chance and uncertainty are what make it 
savory? Those are the question that Mainstream asks.

Mainstream
Michel Rein, Brussels
05.09 – 12.10.2019
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La galerie Michel Rein est heureuse de présenter la première exposition 
personnelle d’Ariane Loze à Bruxelles. Nous parlons et, en fait, nous 
sommes parlé. C’est l’époque et son idéologie qui s’expriment et traversent 
nos propos et influent sur nos vies. Nous croyons agir et sommes agis. En 
rassemblant de manière impressionniste des échantillonnages de paroles 
issues du monde du travail et de son organisation, Ariane Loze parvient à 
créer un spectacle dont l’étrangeté nous surprend tout à coup.

Les premières phrases des personnages de la vidéo pourraient nous 
faire penser à des bribes de conversations glânées lors d’un cocktail, on 
y reconnaît le tout-entreprenariat contemporain mélangé à une idéologie 
du management idéal. Mais ces dialogues se complexifient d’une réflexion 
sur le travail, ses contraintes et l’espace de liberté que chacun cherche à 
l’intérieur du cadre qu’il crée ou subit. Et les gens qui travaillent ? Parlent-
ils de labeur ou d’activité, de passion ou d’horaires flexibles?

Ariane Loze observe, d’un œil précis et profondément bienveillant, 
le monde dans lequel nous vivons et en rend compte par sa voix, ses 
gestes, son corps, se laissant traverser par les mots des uns et des autres. 
Mainstream témoigne de notre rapport au temps. Le rythme de la vidéo 
est très soutenu; ce rythme est peut être aussi important que les paroles 
qui s’y disent, des propos qu’on entend en fait dans les conversations 
courantes, ou qu’on peut lire ou entendre dans la presse. 

Notre société est sortie complètement d’un temps lent et cyclique qui 
caractérisait encore la société du 20e siècle, et plus encore l’ancienne 
société agricole où vivaient nos arrières-arrières grands-parents. Dans 
les années 70 Ivan Illich annonce de manière précise et impressionnante 
l’état d’esprit de la société dans lequelle nous vivons aujourd’hui « La 
valeur d’échange du temps reprends la première place, comme le montre 
le langage. On parle du temps dépensé, économisé, investi, gaspillé, mis à 
profit. À chacun la société colle une étiquette de prix qui indique sa valeur 
horaire. Plus on va vite, plus l’écart des prix se creuse. Entre l’égalité des 

chances et la vitesse, il y a corrélation inverse. » Ivan Illich, Energie et 
Equité, Ed. Seuil, 1975, Chapitre 4 Le prix du temps, p.33

Nous sommes entrés ces dernières années dans une société hyper-
productive qui manage son temps, celui des loisirs ou celui du travail avec 
la même ardeur. L’informatique a beaucoup contribué cette condensation 
du temps qui raccourcit à la fois les délais et les distances  et nous place 
dans un espace à la fois immense et curieusement rétréci. Mainstream 
étudie ce phénomène totalement nouveau, phénomène de société autant 
que culturel. Tout comme le manager, l’artiste vit lui aussi au coeur de 
ce temps accéléré et densifié, ainsi que dans un espace mondialisé, à 
la fois attirée par des gens qui vivent au ralenti et ont décidé de prendre 
leur temps, et tenté par la folie effrénée d’une échelle de production et de 
consommation ayant perdu le rapport à son maître étalon : l’humain. 

Il y a peut-être un rapport de pouvoir et d’affrontement entre ceux qui 
sont déjà dans ce temps accélérés et ceux qui, au contraire, freinent et se 
rendent compte que quelque chose d’étrange est en train de se passer. 
Notre condition d’homme sur terre est remise en question. Sommes nous 
capables de vivre « à 300 à l’heures » et de ressentir les sensations de la 
même manière? Comment la conscience que nous avons de nous-même 
est-elle en train d’évoluer face à cette ambition de contrôle complet de nos 
vies, alors que le hasard et les aléas de la vie en font souvent la saveur? Ce 
sont ces questions-là que Mainstream pose.
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Galerie Michel Rein is verheugd de eerste solotentoonstelling van Ariane 
Loze aan te kondigen in Brussel. We spreken, en worden tevens gesproken. 
Het is de tijdsgeest en diens ideologie die zich uitdrukt, onze woorden 
bestuift en ons leven beïnvloedt. We denken te handelen, maar worden 
behandeld. In haar haast impressionistische aanpak, ontleent Ariane 
Loze woorden en uitdrukkingen aan het lexicon van de arbeid, en creëert 
zo een bevreemdend en verrassend spektakel. De gesprekken aan het 
begin van haar video doen denken aan small talk tijdens een cocktail, met 
een ondertoon waarin we hedendaagse vormen van ondernemerschap 
en het ideologisch gestuurde jargon van corporate management al 
snel herkennen. De dialogen worden geleidelijk complexer naarmate ze 
verweven worden met reflecties over arbeid, diens beperkingen en de 
mate waarin persoonlijke vrijheid kan worden bekomen de professionele 
kaders die mensen voor zichzelf creëren, dan wel ondergaan. En wat 
met de mensen die effectief werken? Praten zij ook over hun arbeid, over 
activiteit, over passie of over flexibele werkuren?

Met een nauwkeurig, opmerkzaam oog observeert Ariane Loze de wereld 
waarin we leven, en brengt hiervan verslag uit middels haar stem, haar 
gebaren en haar lichaam. Ze laat zich daarbij leiden door de woorden van 
anderen. Mainstream brengt een getuigenis van onze relatie tot tijd. Het 
ritme van de video is cruciaal; een ritme dat misschien net zo belangrijk is 
als de ideeën die er verwoord worden, ideeën die we eigenlijk ook horen 
in alledaagse gesprekken, of die we opvangen in pers en media. Onze 
huidige samenleving stamt uit een tijd die trager en cyclischer was van 
aard: een tijdsbeleving die dichter aanleunt bij het leven van de 20ste 
eeuw en zelfs bij de oude agrarische samenlevingsvormen van onze 
overgrootouders, dan bij het heden. In de jaren zeventig verwoordde Ivan 
Illich op een rake en genuanceerde manier de gemoedstoestand waar 
onze maatschappij zich momenteel bevindt: «- De ruilwaarde van tijd 
neemt komt terug voorop te staan, zoals onze taal aantoont. We spreken 
over bestede, geïnvesteerde, verspilde tijd of over tijd waarvan wordt 
geprofiteerd. Aan elk van deze tijdsbelevingen wordt een prijskaartje 

gehangen dat de waarde per uur aangeeft. Hoe sneller we gaan, hoe 
groter de prijskloof. Tussen de gelijkheid van kansen en snelheid bestaat 
er bovendien een omgekeerde correlatie. Ivan Illich, Energy and Equity, 
Ed. Seuil, 1975, hoofdstuk 4, De prijs van tijd, p.33

Sinds enkele jaren zijn we beland in een hyperproductieve samenleving 
die tijd; vrije tijd en arbeid met dezelfde parameters en eenzelfde 
enthousiasme weet te beheren. Het gebruik van computers heeft de 
ultieme doorslag gegeven om tot een condensatie van tijd te komen, 
waarin vertraging en afstand tot een minimum worden herleid, met als 
uitkomst een immense alsook claustrofobische ruimte. Mainstream verkent 
dit uiterst nieuwe fenomeen, dat zowel sociale als culturele implicaties 
heeft. Net als de manager leeft ook de kunstenaar in het hart van deze 
versnelde en verdichte tijd; in deze ruimte die compleet geglobaliseerd is; 
een magneet voor mensen met een langzaam levensritme, die besloten 
hebben hun tijd te nemen, maar ook voor diegenen die verleid worden 
door de ongebreidelde waanzin van het grootschalige apparaat van 
productie en consumptie, die de relatie met zijn schepper – de mens – 
intussen heeft verloren. 

Potentieel bestaat er een machtsverhouding en confrontatie tussen 
enerzijds diegenen die compleet ondergedompeld zijn in deze 
geaccelereerde vorm tijd, en anderzijds diegenen die er zich tegen 
verzetten, vanuit een besef dat hun controle op de tijd meer en meer 
verzwakt. De toestand van de mensheid op aarde staat hier ter discussie. 
Hoe kunnen we “aan 300 per uur” leven en toch sensaties op dezelfde 
manier blijven beleven? Hoe evolueert ons zelf-bewustzijn in het licht van 
een groter wordende drang naar controle over ons eigen leven, wanneer 
het vaak net de toevalligheden en de spontane grillen zijn die het leven 
rijker maken? Dit zijn de vraagstukken die Mainstream opwerpt.
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Michel Rein Gallery is pleased to present Ariane Lozes first solo exhibition.

Through her video-performances, Ariane Loze undertakes a methodical 
deconstruction of cinematic norms, stripping her films down to their most 
basic, structural inner workings. Her post-minimalist aesthetic brings 
together conceptual expression and home-made execution in a kind of 
degree zero of representation that is underpinned by an immediately 
recognizable narrative made up of static shots of a straightforward action 
or event: a dinner, a meeting, a chase, or a wander, for example. Regrouped 
together as the MÔWN project (Movies on my own), Loze produces her 
videos in a wholly autonomous fashion: not only does she take on the 
roles of director, screenwriter, editor, dresser, and sound and lighting 
technician, but also, with a few rare exceptions, plays all of the characters. 
In a striking echo of the simplicity of the films’ décors and the immobility 
of the camera, this economy of production shifts the emphasis towards 
the interpretation of each character, the incongruity of the situations in 
which they find themselves, and the derisive criticism that infuses their 
lines; together, these elements respond to and challenge prejudices, 
codes, and presumptions. Absurd slices of social life or allegories of inner, 
psychic experience, these microfictions play out in dystopian worlds that 
often appear deserted and where the protagonists work through states of 
crisis, interrogating and confiding in one another, or searching for a way 
out. In this way, Loze offers an incredulous look at the social, economic, 
and cultural hegemonies that order the contemporary world, diagnosing 
the vanity that permeates it to situate her audience at a remove from the 
action where they can experience a perspective that is at once critical and 
amused.

La galerie Michel Rein est heureuse de présenter la première exposition 
personnelle d’Ariane Loze. 

Dans ses vidéo-performances, Ariane Loze procède à une méthodique 
déconstruction des normes du cinéma pour ramener les structures de 
ses films à leur minimum opérant. Alliant l’expression conceptuelle à une 
réalisation home-made, son esthétique post-minimaliste vise une sorte de 
degré zéro de la représentation, soutenue par une ligne narrative de base 
immédiatement lisible et une action unique, elle-même filmée en plans 
fixes (un dîner, une rencontre, une poursuite, une errance...). Réunies au 
sein du projet MÔWN (Movies on my own), les vidéos sont également 
produites en complète autonomie, Ariane Loze étant non seulement 
réalisatrice, scénariste, monteuse, costumière, régisseuse son et lumière, 
mais encore, sauf exception, interprète de tous les personnages. En 
résonance immédiate avec l’épure des décors et la fixité du cadrage, cette 
économie de moyens porte alors l’accent sur l’interprétation de rôles 
caractérisés, l’incongruité de leurs situations et la dérision critique de leurs 
propos, questionnant les préjugés, les codes et les assignations auxquels 
ils répondent. Saynètes absurdes de la vie sociale ou allégories de la vie 
psychique, ces micro-fictions prennent place dans un monde dystopique, 
le plus souvent désaffecté, dans lequel les protagonistes, en situation de 
crise, s’interrogent, cherchent une issue ou se confient. Portant un regard 
incrédule sur les hégémonies sociales, économiques et culturelles qui 
ordonnent le monde contemporain, Ariane Loze pose ainsi un diagnostic 
sur la vanité globale qui s’y exprime, en suscitant chez le public un regard 
distancié, aussi amusé que critique.

Cet endroit où nous 
sommes
Michel Rein, Paris
09.02 – 06.04.2019

Text: Florian Gaité
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Born in 1988 in Brussels. Lives and works in Brussels.

Ariane Loze studied Theatre Direction at the RITCS Brussels, and 
took part in a.pass (Advanced Performance And Scenography 
Studies) in Antwerp. She is a laureate of the HISK (Higher Institute 
of Fine Arts) in Ghent 2016-17.

Ariane Loze researches the coming to life of a story out of seemingly 
unrelated images with her camera. In these series of videos she takes 
on all the parts: she is at the same time the actress, the camerawoman 
and the director. Through the editing of the images she develops a 
relation between two (or more) characters and the architecture. The 
videos of Ariane Loze put the spectator in the active role of creating 
his/her own story out of the basic principles of film editing: shot 
and counter-shot, the presumed continuity of movement, and the 
psychological suggestion of a narrative. The filming of these videos 
has been made public as an ongoing performance.

Ariane Loze recently received the Salomon Foundation Residency 
Award (2019). She won the Haut-de-Seine Department Prize at the 
well-known Salon de Montrouge (2018). Her videos also got awarded 
at Côté Court Festival at Pantin (2017), at the Space Biennale #9 
of Lille-Brussels (2017), and she was laureate of the HISK (Higher 
Institute for Fine Arts) Ghent (2016-17).

Her works has been exhibited at Théâtre de la Cité Internationale 
with the support of the Fondation Hermès (2021), "Emergent" 
Veurne (2021), CACC Chanot (2019), KANAL Centre Pompidou 
Brussels (2018), Moscow Biennial of Young Art (2018), RIBOCA Riga 
Biennial of Contemporary Art (2018), Salon de Montrouge Paris 
(2018), "Gemischte Gefühle" Tempelhof Berlin (2017), Watch this 
space Biennale #9 Lille-Bruxelles (2017), New York Anthologie Film 
Archive AXW projection (2017), "Kunst om de lijf " Emergent Veurne, 
De Appel "You are such a curator !" Amsterdam (2016), Foundation 
Boghossian Brussels (2016), S.M.A.K. Etcetera Gand (2016), 
Medienwerkstatt Berlin (2016), Traverse Vidéo Toulouse FRAC Midi-
Pyrénées (2015), Videoformes Clermont-Ferrand (2015).

L'archipel du Moi (2018) by Ariane Loze is permanently on display at 
KANAL Centre Pompidou (Brussels).

Née en 1988, à Bruxelles. Vit et travaille à Bruxelles.

Ariane Loze a étudié la mise en scène de théatre au RITCS Bruxelles, 
et a participé à a.pass (Advanced Performance And Scenography 
Studies) à Anvers. Elle est lauréate de l'HISK (Institut Supérieur des 
Beaux-Arts) de Gand 2016-17.

Ariane Loze étudie le développement d'une narration à partir 
d'images apparemment sans rapport. Dans ces séries de vidéos, elle 
joue tous les rôles : elle est tour à tour actrice, réalisatrice et camera 
woman. Par le montage, ces images mettent en relation deux (ou 
plusieurs) personnages et l'architecture. Les videos d'Ariane Loze 
proposent au spectateur de prendre part à la création de la narration 
grâce aux principes du montage cinématographique: le champ / 
contre-champ, la continuité de mouvement, et la suggestion d'une 
narration psychologique. Le tournage de ces vidéos a été rendu 
public devenant donc une performance.

Ariane Loze a récemment reçu le prix de la résidence de la Fondation 
Salomon (2019). Elle a remporté le prix du département des Haut-
de-Seine au célèbre Salon de Montrouge (2018). Ses vidéos ont 
également été primées au festival Côté Court à Pantin (2017), à la 
Space Biennale #9 de Lille-Bruxelles (2017), et elle a été lauréate du 
HISK (Institut supérieur des Beaux-Arts) Gand (2016-17).

Ses expositions récentes incluent le Théâtre de la Cité Internationale  
avec le soutien de la Fondation Hermès (2021), "Emergent" Veurne 
(2021), CACC Chanot (2019), KANAL Centre Pompidou Brussels 
(2018), Moscow Biennial of Young Art (2018), RIBOCA Riga Biennial 
of Contemporary Art (2018), Salon de Montrouge Paris (2018), 
"Gemischte Gefühle" Tempelhof Berlin (2017), Watch this space 
Biennale # 9 Lille-Bruxelles (2017), New York Anthologie Film Archive 
AXW projection (2017), "Kunst om de lijf " Emergent Veurne, De Appel 
"You are such a curator !" Amsterdam (2016), Fondation Boghossian 
Bruxelles (2016), S.M.A.K. Etcetera Gand (2016), Medienwerkstatt 
Berlin (2016), Traverse Vidéo Toulouse FRAC Midi-Pyrénées (2015), 
Videoformes Clermont-Ferrand (2015).

L'archipel du Moi (2018) d'Ariane Loze est exposée en permanence 
au KANAL Centre Pompidou (Bruxelles).


