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NL Becoming Ancestors wil een breder begrip 
van ancestraliteit bieden. Het brengt westerse en 
inheemse kunstenaars samen die voorouderlijke 
herinneringen onderzoeken: hun fragmentatie, 
onderdrukking, persistentie en verbeeldingskracht.

Historisch gezien is voorouderlijke kennis nauw ver-
bonden met inheemse kosmologieën en hun niet-lin-
eaire kijk op herinneringen, land en tijd. Het terugwin-
nen ervan is een essentieel onderdeel geweest van 
hun identiteit en verzet na eeuwen van onteigening. 
Westerse culturen hebben deze andere vorm van 
kennisproductie en -overdracht lang geëxotiseerd 
en daarmee de aanwezigheid en mogelijkheden van 
ancestraliteit voor het Westen zelf ontkend. 

Voor inheemse kunstenaars is voorouderlijkheid vaak 
een levende praktijk van verzet, geworteld in verant-
woordelijkheden van overdracht en hoe voorouderli-
jke kennis kan helpen om land, taal en afstamming in 
stand te houden. Hun werken zijn nauw verbonden 
met de blijvende gevolgen van kolonialisme en 
milieuvernietiging. 

Voor westerse kunstenaars neemt het onderzoek naar 
ancestraliteit verschillende vormen aan. Sommigen 
beginnen bij verlies –  het gevoel van vergeten, 
breuken of medeplichtigheid aan geërfde, koloniale 
gewelddadigheid. Anderen werken aan het bloot-
leggen van onderdrukte kennis – volkse gebruiken, 
heidense tradities en lokale wijsheden – en vragen 
zich af hoe opnieuw connecteren met deze sporen 
verloren verbindingen kan herstellen.

In de gedeelde ruimte tussen verschillende 
geschiedenissen brengt Becoming Ancestors een 
dialoog op gang over de erfenissen die ons vormen. 
Het stelt de vraag wat het betekent om verbonden 
of losgekoppeld te zijn van onze voorouders, en hoe 
beide ervaringen bewuste keuzes kunnen voeden 
om toekomsten te verbeelden voorbij overgeërfde 
patronen.

FR Becoming Ancestors propose d’élargir notre 
compréhension de l’ancestralité. L’exposition réunit 
des artistes occidentaux et autochtones qui inter-
rogent la mémoire des ancêtres : ses fragments, 
ses refoulements, ses résistances et ses imaginaires 
potentiels.  

Longtemps, les savoirs ancestraux ont été associés 
aux cosmologies autochtones, à leur conception non 
linéaire de la mémoire, de la terre et du temps. Leur 
réappropriation est devenue un geste essentiel de 
survie et de résistance après des siècles de dé-
possession. Les cultures occidentales, elles, ont 
souvent exotisé ces formes de transmission, tout en 
niant la présence et la possibilité même d’une 
ancestralité propre. 

Pour les artistes autochtones, l’ancestralité est une 
pratique vivante, un acte de résistance ancré dans la 
responsabilité de transmettre : préserver la terre, la 
langue, la lignée. Leurs œuvres portent la trace des 
effets persistants du colonialisme et de la destruction 
des milieux de vie.

Chez les artistes occidentaux, l’exploration de 
l’ancestralité emprunte des chemins variés. Certain·e·s 
partent de la perte – l’oubli, la rupture, ou la con-
science d’une complicité héritée dans la violence 
coloniale. D’autres cherchent à faire resurgir des 
savoirs enfouis : pratiques populaires, traditions 
païennes, connaissances locales. Il s’agit d’interroger 
la reconnexion à ses traces, de retisser des liens 
interrompus. 

C’est dans cet espace partagé entre différentes 
conceptions de l’histoire que Becoming Ancestors fait 
émerger un dialogue sur les héritages qui nous 
façonnent. L’exposition interroge ce que signifie 
être relié·e ou détaché·e de celles et ceux qui nous 
précèdent, et comment ces deux expériences 
peuvent nourrir des choix conscients pour imaginer 
des futurs affranchis des schémas hérités.

EN Becoming Ancestors seeks to offer an expanded 
understanding of ancestrality. It brings together 
Western and Indigenous artists who explore ancestral 
memories: their fragmentation, repression, 
persistence, and imaginative potential.

Historically, ancestral knowledge has been closely 
tied to Indigenous cosmologies and how they look at 
memory, land and time as non-linear. Reclaiming it 
has been a vital part of their identity and resistance 
after centuries of dispossession. Western cultures 
have long exoticized this different form of knowledge 
production and transmission, denying the presence 
and possibilities of ancestrality for the West itself.

For Indigenous artists, ancestrality is often a living 
practice of resistance, rooted in responsibilities of 
transmission and how ancestral knowledge can help 
sustain land, language and lineage. Their works 
connect deeply with the lasting impacts of colonialism 
and environmental destruction.

For Western artists, explorations of ancestrality take 
multiple forms. Some begin from loss -  the sense of 
forgetting, rupture or complicity in inherited, 
colonial violence. Others work to unearth suppressed 
knowledge - folk practices, pagan traditions and local 
wisdom - asking how reconnecting with these traces 
can restore lost connections. 

In the shared space between distinct histories, 
Becoming Ancestors generates dialogue about the 
ancestral legacies that shape us. It asks what it 
means to be connected or disconnected from our 
ancestors, and how both positions can inform 
conscious choices that reimagine the future beyond 
inherited patterns.



MUXX collective (EYIBRA, Oldo Erréve, Lukas Avendaño, nnux)
Arquímera 
2025

NL Een aseksuele, tijdloze, totemische avatar 
verschijnt op een holografisch scherm. Ze vermengt 
kenmerken van oude godheden — van de hindoeïs-
tische godin Kali tot de Azteekse Coatlicue — met de 
gedaanten van de vier kunstenaars van het MUXX-
collectief. Het resultaat is een precieze choreografie 
waarin ledematen van verschillende prechristelijke 
godheden samenvloeien tot een multiculturele con-
stellatie die oneindig veranderbaar is. Het werk wordt 
gedragen door een koor van stemmen dat, als een 
Toren van Babel uit een andere wereld, gedichten laat 
weerklinken in een symfonie van verschillende talen, 
klanken en melodieën.

Door queerness centraal te stellen, kadert het werk 
genderfluïditeit als onderdeel van een prekoloniale 
erfenis. Arquímera nodigt ons uit na te denken over 
welk soort voorouders we kiezen te worden, te mid-
den van een veelheid aan vormen en mogelijkheden. 
Het benadrukt hoe verleden, heden en toekomst 
samenkomen om onze identiteit en de gemeenschap-
pen die we opbouwen vorm te geven.

Two-channel video installation with 4.0 sound 
on holographic screen
Courtesy of the artists 

MUXX collective (EYIBRA, Oldo Erréve, Lukas 
Avendaño, nnux)
Since 2021, Mexico City, Mexico 

FR Un avatar totémique, asexué et intemporel, 
apparaît sur un écran holographique. Il mêle les 
traits de divinités anciennes, de la déesse hindoue 
Kali à la Coatlicue aztèque, aux images des quatre 
artistes du collectif MUXX. De cette hybridation naît 
une choroégraphie précise, composée de membres 
empruntés à différentes divinités préchrétiennes, une 
constellation multiculturelle aux possibilités de trans-
formation infinies. L’œuvre est accompagnée d’un 
chœur de voix qui, telle une tour de Babel venue d’un 
autre monde, récite des poèmes dans une symphonie 
de langues, de tonalités et de mélodies différentes. 

En affirmant son identité queer, l’œuvre inscrit 
la fluidité de genre dans un héritage précolonial. 
Arquímera nous invite à réfléchir au type d’ancêtres 
que nous choisissons de devenir, au sein d’une multi-
plicité de formes et de possibles. Elle met en lumière 
la manière dont passé, présent et futur s’entrelacent 
pour façonner nos identités et les communautés que 
nous construisons. 

EN An asexual, timeless totemic avatar stands on 
a holographic screen, blending features of ancient 
deities—from the Hindu goddess Kali to the Aztec 
Coatlicue—with the images of the four artists of the 
MUXX collective. The result is a precise choreography 
that assimilates limbs of various pre-Christian deities, 
representing a multicultural conglomeration capable 
of infinite transformation. The work is accompanied 
by a chorus of voices that, like a Tower of Babel from 
another world, recites poems in a symphony of 
different languages, tones, and melodies.

By asserting queerness, the work frames gender 
fluidity as part of pre-colonial heritage. Arquímera 
invites us to consider what type of ancestors we 
choose to become amid a multiplicity of forms and 
possibilities. It highlights how past, present and future 
come together to shape our identity and the 
communities we build.



Chloë Delanghe & Mattijs Driesen
Hexham Heads
2024

NL In 1971 werd een familie in het Engelse stadje 
Hexham geconfronteerd met een reeks paranormale 
gebeurtenissen. Nadat twee kleine stenen hoofd-
jes hun huis waren binnengebracht, werd het gezin 
geplaagd door spookachtige geluiden en beelden die 
door deze objecten werden opgeroepen.

Hexham Heads vertrekt van een hedendaags 
Europees volksverhaal en transformeert het tot een 
meditatie over ongewenste erfenissen, vervloekte 
afstamming, bijgeloof en de last van intergenera-
tioneel geheugen. De dubbelzinnige, soms vijandige 
activering van voorouderlijke objecten nodigt uit tot 
reflectie over hoe herinnering en geschiedenis kunnen 
binnendringen in het dagelijks leven, en hoe banden 
met voorouders niet altijd weldadig of feestelijk zijn.

Dit werk werd gecreëerd met steun vanuit de open 
oproep voor producties die argos in 2020 lanceerde, 
en is recent toegevoegd aan de argos collectie.

34’24” 
Single-channel video (colour, B&W, sound)
argos collection

Chloë Delanghe & Mattijs Driesen
°1991 & °1994, Ostend & Turnhout, Belgium

FR En 1971, une famille de la ville de Hexham, en 
Angleterre, est confrontée à une série d’événements 
paranormaux. Après avoir introduit deux petites têtes 
en pierre chez elle, la famille se voit troublée par des 
sons et des apparitions spectrales, apparemment 
provoqués par ces objets.

Hexham Heads reprend ce conte européen actuel 
pour susciter une réflexion sur l’héritage non choisi, 
les lignées maudites, la superstition et le poids de la 
mémoire intergénérationnelle. L’activation ambiguë, 
parfois hostile, d’objets ancestraux invite à penser la 
manière dont la mémoire et l’histoire s’immiscent dans 
la vie quotidienne, et la nature des liens ancestraux, 
pas toujours bénéfiques ou réjouissants.

Cette œuvre a été créée avec le soutien de l’appel à 
productions lancé par argos en 2020 et a récemment 
rejoint la collection de l’institution.

EN In 1971, a family living in the town of Hexham 
in England was plagued by a series of paranormal 
events. After bringing a pair of small stone heads 
into their home, the family became terrorized by the 
ghostly sounds and images these objects provoked. 

Hexham Heads adopts a contemporary European folk 
tale and transforms it into a meditation on unwanted 
inheritance, cursed lineage, superstition and the 
burden of intergenerational memory. The ambiguous, 
sometimes hostile activation of ancestral objects 
invites reflection on how memory and history can 
intrude on everyday life and how ancestral ties are 
not always benevolent or celebratory.

This work was created with support from the argos 
2020 open call for productions, and has recently 
been added to the argos collection. 



Subash Thebe Limbu
Ladhamba Tayem, Future Continuous
2023

NL Dit werk verbeeldt een gesprek tussen twee 
inheemse figuren uit zeer verschillende tijd-
lijnen: Kangsore, een 18e-eeuwse Yakthung-krijger 
uit Limbuwan (het huidige oosten van Nepal) die 
tegen het koloniale leger vecht, en een astronaut of 
tijdreiziger uit een verre toekomst. Door twee 
chronologieën samen te brengen, nodigt de film de 
kijkers uit om na te denken over hun eigen rol in het 
continuüm van ancestraliteit. De krijger roept her-
inneringen op aan de strijd tegen het kolonialisme, 
die niet mag worden vergeten en overwonnen moet 
worden, terwijl de tijdreiziger aangeeft welke toe-
komst we zouden kunnen creëren. Het werk, dat is 
opgezet als inheemse sciencefiction, maakt gebruik 
van de taal, symbolen en liederen van het Yakthung-
volk (of Limbu-volk) en gebruikt het genre om onze 
verbeelding te vergroten van mogelijke toekomsten en 
de verantwoordelijkheid die we hebben om deze 
vorm te geven.

14’52” 
Single-channel video (color, sound)
Courtesy of the artist
Commissioned by Hyundai Motor Group VH AWARD

Subash Thebe Limbu
°1981, Dharan, Limbuwan (present-day eastern Nepal)

FR Cette œuvre met en scène une conversation 
imaginaire entre deux figures autochtones issues de 
temporalités très éloignées : Kangsore, guerrier 
yakthung du XVIIIe siècle originaire du Limbuwan 
(actuel est du Népal), engagé dans l’armée 
coloniale, et un astronaute ou voyageur temporel 
venu d’un futur lointain. En faisant se rencontrer ces 
deux chronologies, le film invite les spectateur·ice·s 
à interroger leur propre place dans la continuité 
ancestrale. Le guerrier évoque les luttes contre le 
colonialisme, qu’il importe de se remémorer et de 
dépasser, tandis que le voyageur esquisse les futurs 
que nous pourrions faire advenir. Pensée comme 
une œuvre de science-fiction autochtone, la pièce 
s’appuie sur la langue, les symboles et les chants du 
peuple Yakthung (ou Limbu), mobilisant ce genre pour 
élargir notre imagination des futurs possibles et des 
responsabilités qui nous incombent dans 
leur construction.

EN This work imagines a conversation between 
two Indigenous people from very different timelines: 
Kangsore, an 18th-century Yakthung warrior from 
Limbuwan (present-day eastern Nepal) fighting 
the colonial army, and an astronaut or time traveler 
from a distant future. By converging two chrono-
logies, the film invites viewers to reflect on their own 
role in the continuum of ancestry. The warrior evokes 
struggles against colonialism that must be remem-
bered and overcome, while the time traveler indicates 
what futures we might create. Framed as Indigenous 
science fiction, the work draws on the language, 
symbols and songs of the Yakthung (or Limbu) people, 
using the genre to expand our imagination of possible 
futures and the responsibilities we hold in 
shaping them.



Rana Nazzal Hamadeh
We would be freer
2023

NL In dit werk maken we kennis met de sumakplant, 
die zowel in Palestina als op Turtle Island (Noord-
Amerika) voorkomt. De plant vormt een verbinding 
tussen de inheemse kennis van twee ver van elkaar 
gelegen bezette gebieden. Het werk brengt de stem-
men van twee vrouwen samen – de ene afkomstig 
uit de Mohawk-gemeenschap van Kahnawá:ke, de 
andere een Palestijnse vluchtelinge in Ramallah – en 
volgt de bloeicyclus van de plant van geel naar groen 
naar rood, waarbij het een cyclische meditatie biedt 
over de verbondenheid met land. Door deze gedeelde 
tradities centraal te stellen, reflecteert We would be 
freer op hoe voorouderlijke kennis gemeenschappen 
kan verenigen en solidariteit kan bevorderen tussen 
inheemse volkeren die zich verzetten tegen 
koloniale overheersing.

8’41” 
Single-channel video (colour, sound) 
Distributed by Vtape, Toronto, Canada

Rana Nazzal Hamadeh
°1991, Paris, France

FR Dans cette œuvre, le sumac, une plante qui 
trouve ses origines en Palestine comme à Turtle Island 
(Amérique du Nord), devient le point de rencontre 
entre les savoirs autochtones de deux territoires 
occupés. En réunissant les voix de deux femmes, l’une 
issue de la communauté mohawk de Kahnawá:ke, 
l’autre réfugiée palestinienne à Ramallah, l’œuvre suit 
le cycle de floraison de la plante, du jaune au vert, 
puis du vert au rouge. Ce mouvement cyclique ouvre 
une méditation sur le lien à la terre. En soulignant ces 
traditions partagées, We would be freer interroge la 
capacité des savoirs ancestraux à relier les commu-
nautés entre elles et à nourrir des formes de 
solidarité au sein des résistances autochtones.

EN In this work we encounter the sumac plant, 
native to both Palestine and Turtle Island (North 
America). It weaves a thread between Indigenous 
knowledge across two distant occupied lands. Tying 
together the voices of two women—one from the 
Mohawk community of Kahnawá:ke, the other a 
Palestinian refugee in Ramallah—the work follows the 
plant’s flowering cycle from yellow to green to red, 
offering a cyclical meditation on connection to land.
In centering these shared traditions, We would be 
freer reflects on how ancestral knowledge can unite 
communities and foster solidarity across 
Indigenous resistance.



Els Dietvorst
The Rabbit and the Teasel
2014

NL Geïnspireerd door de lyrische Ierse tradities 
van verhalen vertellen en muziek, en vertrekkend 
vanuit een experimentele filmtaal, creëert Dietvorst 
een tedere herinnering aan een kindertijd op het 
platteland. Een man haalt herinneringen op aan zijn 
jeugd, waarin het vertrek van zijn moeder en het stille 
verdriet van zijn vader zich afspelen tegen het ritme 
van het boerenleven.

Door feit en fictie, documentaire en reconstructie 
met elkaar te verweven, belicht de film een rurale 
Europese vorm van ancestraliteit, waar kennis van 
het land, de dieren en de seizoenen wordt over-
gedragen door dagelijkse arbeid en mondelinge 
overlevering. Werk op de boerderij wordt hier 
beschouwd als een ritueel en verhalen vertellen als 
een vorm van overdracht, waarbij afkomst zichtbaar 
wordt als een geleefde praktijk en tegelijkertijd een 
spiegel biedt om na te denken over onze eigen, vaak 
verloren, verbondenheid met het land.

53’38” 
Single-channel video, (colour, sound)
argos collection

Els Dietvorst
°1964, Kapellen, Belgium

FR S’inspirant des traditions lyriques irlandaises du 
récit et de la musique, et s’appuyant sur un langage 
cinématographique expérimental, Dietvorst livre une 
évocation sensible de l’enfance rurale. Un homme 
revisite les souvenirs de sa jeunesse, marqués par le 
départ de sa mère et le désespoir silencieux de son 
père au rythme de la vie à la ferme.

Mêlant réalité et fiction, documentaire et reconstitu-
tion, le film met en lumière une forme d’ancestralité 
rurale européenne, où le savoir de la terre, des ani-
maux et des saisons se transmet à travers l’oralité et 
le labeur quotidien. Le travail agricole devient un 
rituel, la narration un acte de transmission : l’héri-
tage se révèle comme une pratique vivante, tout en 
reflétant notre propre lien, souvent perdu, à la terre.

EN Invoking Ireland’s lyrical traditions of story-
telling and music, and drawing on experimental film 
language, Dietvorst crafts a tender recollection of 
rural childhood. A man revisits memories of his youth, 
as his mother’s departure and his father’s quiet 
despair unfold against the steady rhythms of farm life. 

Blending fact and fiction, documentary and re- 
construction, the film highlights a rural European 
sense of ancestrality, where knowledge of the land, 
animals, and seasons is passed down through daily 
labor and oral narration. Here, farm work becomes 
ritual and storytelling becomes transmission, revealing 
ancestry as a lived practice while offering a mirror to 
consider our own lost connections to the land.



Lou Le Forban
La Grande Séouve
2025

NL La Grande Séouve is een textielinstallatie die 
fungeert als een overgang tussen de tentoonstelling 
en de film Tohu va Bohu, en de wereld van de film 
ontvouwt. Ze roept een fantasierijk bos op — séouve 
in het Provençaalse dialect — bevolkt door wilde 
dieren zoals wolven, everzwijnen, kraaien, herten en 
vossen. In veel westerse tradities gelden zij als gidsen 
van de zielen van de doden. In cirkels samengebracht, 
verwijzen ze naar macabere dansen en naar het 
cyclische ritme van leven, dood en seizoenen.

De mens is slechts aanwezig in hybride gedaanten, 
die opgaan in humus, compost of mandragora’s 
en zich doorheen het werk in cycli ontwikkelen. In 
de lente draagt een plantenvrouw een lelie in haar 
schoot; in de zomer ontspruiten kinderen uit de 
aarde; in de winter trekt een verwrongen figuur zich 
terug tot diep in de grond. 

De installatie benadrukt de ambivalente plaats van 
het bos in de westerse verbeelding: tegelijk een plek 
van oorsprong, vaak verbonden met vrouwen of 
moedergodinnen, als van mysterie, dierlijkheid en  
het onbekende.

Acrylic ink and natural dyes (gallnuts, medlar, madder, 
indigo, and logwood) on cotton, embroidery
Courtesy of the artist

Lou Le Forban
°1997, Marseille, France

FR La Grande Séouve est une installation tex-
tile conçue comme un seuil entre l’exposition et le 
film Tohu va Bohu, dont elle dévoile l’univers. Elle 
représente une forêt fantastique (« Séouve » en 
dialecte provençal), habitée par des animaux sau-
vages – loups, sangliers, corbeaux, cerfs, renards 
– traditionnellement connus dans diverses cultures 
occidentales comme des guides des âmes des 
défunt·e·s. Iels se rassemblent en cercles, évoquant 
des danses macabres et le rythme cyclique de la vie, 
de la mort et des saisons. 

Les humain·e·s n’y apparaissent que sous des formes 
hybrides : humus, compost ou mandragores, évoluant 
de manière cyclique au fil de l’œuvre. Au printemps, 
une femme-plante porte un lys dans son ventre ; en 
été, des enfants bourgeonnent de la terre ; en hiver, 
une silhouette courbée se retire vers le centre de 
la terre.

L’œuvre met en avant l’ambivalence de la forêt dans 
l’imaginaire occidental, à la fois lieu d’origine, asso-
cié aux femmes ou aux déesses mères, et espace de 
mystère, de l’animalité et de l’inconnu. 

EN La Grande Séouve is a textile installation con-
ceived as a threshold between the exhibition and the 
film Tohu va Bohu, unfolding the world from which the 
film emerges. It evokes a fantastical forest—séouve in 
the Provençal dialect—inhabited by wild animals such 
as wolves, boars, crows, deer, and foxes, figures that, 
in many Western traditions, are known to guide the 
souls of the dead. Gathered in circles, they suggest 
macabre dances and evoke the cyclical rhythms of 
life, death, and the seasons.

Human presence appears only in hybrid forms, dis-
solving into humus, compost, or mandrakes, and 
evolving cyclically throughout the work. In spring, a 
plant-woman carries a lily in her womb; in summer, 
children sprout from the earth; in winter, a twisted 
figure retreats toward the center of the Earth. 

The installation highlights the forest’s ambivalent 
place in the Western imagination: at once a site of 
origins, often associated with women or mother 
deities, and a place of mystery, animality, and 
the unknown.



Lou Le Forban
Tohu va Bohu
2022

NL Eind augustus wordt een dorp in de Alpes-
de-Haute-Provence getroffen door een mysterieuze 
‘dansplaag’, die zowel mensen als dieren meesleurt in 
een oncontroleerbare trance. Deze hybride animatie- 
film, opgevat als een fabel, geeft een nieuwe invulling 
aan een verhaal dat zowel uit mondelinge overleve-
ringen als wetenschappelijke speculaties put.

Geïnspireerd door historische verslagen van de dans-
plaag van 1518 in Straatsburg en Jean Giono’s tekst 
Le Prélude de Pan (1932), toont het werk een collec-
tief delirium tussen verschillende soorten, waarvan 
de oorzaak onverklaard blijft. Balancerend tussen 
humor en bevreemding roept de film herinneringen op 
aan besmettingen en epidemieën, die resoneren met 
recente collectieve trauma’s en hedendaagse 
ecologische zorgen.

Door handgetekende animatie, 3D-gemodelleerde 
decors, live action en poppenachtige dierenfiguren 
te combineren, verweeft de film verwijzingen naar 
Vlaamse schilderkunst, Provençaalse landschappen 
en rituele trancepraktijken. De volkse esthetiek grijpt 
terug op middeleeuwse beeldtaal, maar plaatst die in 
een hedendaagse context, terwijl lichamen in ritmi-
sche patronen bewegen, als in een rituele dans. 

12’58”
Single-channel video (colour, sound)
Courtesy of the artist

Lou Le Forban
°1997, Marseille, France

FR À la fin du mois d’août, un village des Alpes-
de-Haute-Provence est frappé par une mystérieuse 
épidémie de « danse de Saint-Guy », plongeant 
humain·e·s et animaux dans une transe incontrôlable. 
Conçu comme une fable, ce film d’animation hybride 
réinvente un récit qui s’inspire de la tradition orale et 
de spéculations scientifiques. 

Inspiré par les récits historiques sur l’épidémie 
dansante de Strasbourg en 1518 et du texte Le 
Prélude de Pan de Jean Giono (1932), l’œuvre met 
en scène un délire collectif interespèces dont la 
cause reste inexpliquée. Oscillant entre humour et 
étrangeté, elle ravive des mémoires de contagion et 
d’épidémies qui résonnent avec des traumatismes 
collectifs récents et des préoccupations environne-
mentales actuelles.

Mêlant animation dessinée à la main, décors 
modélisés en 3D, prises de vue réelles et figures 
animales ressemblant à des marionnettes, le film tisse 
ensemble peinture flamande, paysages provençaux et 
pratiques rituelles de transe. Son esthétique 
vernaculaire convoque l’imaginaire médiéval tout en 
le confrontant à des chimères contemporaines : les 
corps se meuvent rythmiquement, dansant tels des 
chamanes pris·es dans un rite de passage.

EN At the end of August, a village in the Alpes-de-
Haute-Provence is struck by a mysterious outbreak of 
a “dancing plague,” plunging humans and animals alike 
into an uncontrollable trance. Conceived as a fable, 
this hybrid animated film reimagines a story shaped 
by oral traditions and scientific speculation.

Drawing inspiration from historical accounts of the 
1518 dancing plague in Strasbourg and Jean Giono’s 
1932 text Le Prélude de Pan, the film stages a col-
lective, interspecies delirium whose origins remain 
unknown. Shifting between humor and unease, it 
evokes memories of contagion and epidemics that 
echo both recent collective trauma and ongoing 
environmental anxieties.

Combining hand-drawn animation, 3D-modeled sets, 
live action, and puppet-like animal figures, the film 
weaves together references to Flemish painting, 
Provençal landscapes, and ritual trance practices. Its 
folk aesthetic recalls medieval imagery while con-
fronting it with contemporary chimeras: bodies move 
in rhythmic patterns, dancing like shamans caught in 
the midst of a rite of passage.



Julien Creuzet 
Nos diables rouges, nos dérives commotions: De l’eau du large, ivrogne, de l’eau en étendue, pour se 
laisser dévorer, Gorgone, une surface pour s’étendre, de l’eau une face, se défendre, miroir. Ne pas 
croiser nos yeux, nos états vitreux, bien-heureux, nos yeux et nos corps pierres. Être tranchée, reflet 
lâche, où ruisselle, sang hideux. Princesse éthiopienne dit à l’aide. Voir, le jour, noir de pénombre. 
Nous nous sommes sentis bleuir, liberté des palabres molaires des paléontologues. Analogue, larmes 
coagulées dans les rigoles, vieux coquillages. Ciel, la mer est jumelle. Comment croire les deep fake, 
vigie quand nos langues sont des peer to peer, à n’en plus finir. Louange sous ciel noir, méduse n’est 
plus dans le rhizome des météores. (Coquillages, Princesse éthiopienne dit à l’aide. Voir, le jour, noir 
de pénombre. Nous nous sommes sentis bleuir, liberté des palabres molaires des paléontologues. 
Analogue, larmes coagulées dans les rigoles, vieux coquillages, (miroir, surface et reflet)
2025

NL In herhalende videosequenties ontvouwen zich 
gefragmenteerde beelden: langzaam bewegende 
figuren, verzadigde landschappen, hybride dieren en 
digitale kosmologieën glijden voorbij als vloeibare 
droomlandschappen. Uit deze zwevende beelden 
verschijnt de Rode Duivel, een carnavalsfiguur met 
wortels in de Martinikaanse ‘Mardi Gras’-traditie. Deze 
figuur, die ook in Cuba, Haïti en Guinee voorkomt, 
onthult een gedeelde verbeelding binnen de Afro-
diasporische werelden. Voor kijkers die minder 
vertrouwd zijn met de geschiedenis van de Caribische 
diaspora, kunnen deze beelden deels onduidelijk 
blijven. Die vaagheid is echter bewust: ze getuigt van 
een weigering om complexe diasporische ervaringen 
te vertalen of te vereenvoudigen naar dominante 
westerse denkkaders.

10’ 
Multiple-channel video, (colour, sound)
Courtesy of the artist and Mendes Wood DM, 
São Paulo, Brussels, Paris, New York

Julien Creuzet
°1986, Le Blanc Mesnil, France

FR À travers des séquences vidéo en boucle, des 
images fragmentées se dévoilent : des figures qui se 
déplacent lentement, des paysages saturés, des ani-
maux hybrides et des cosmologies numériques défi-
lent comme des paysages oniriques liquides. De ces 
images flottantes émerge le Diable Rouge, une figure 
carnavalesque ancrée dans la tradition martiniquaise 
du « Mardi Gras ». Également présent à Cuba, en Haïti 
et en Guinée, ce personnage révèle un imaginaire 
partagé à travers les mondes afro-diasporiques. 
Pour les spectateurs qui ne sont pas familiers avec 
les histoires de la diaspora caribéenne, ces images 
peuvent rester partiellement opaques. Cette opacité 
est toutefois délibérée : elle marque un refus de 
traduire ou de simplifier les expériences diasporiques 
complexes pour les adapter aux cadres de pensée 
occidentaux dominants.

EN Across looping video sequences, fragmented 
images unfold: slow-moving figures, saturated 
landscapes, hybrid animals and digital cosmologies 
glide past like liquid dreamscapes. From these 
drifting images emerges the Red Devil, a carnival 
figure rooted in the Martinican ‘Mardi Gras’ tradition. 
Also present in Cuba, Haiti, and Guinea, the figure 
reveals a shared imagination across Afro-diasporic 
worlds. For viewers unfamiliar with the histories of  
the Caribbean diaspora, these images may remain 
partially opaque. This opacity, however, is deliberate, 
as it indicates a refusal to translate or simplify  
complex diasporic experiences for dominant  
Western frameworks.



Julien Creuzet 
Nos diables rouges, nos dérives commotions: De l’eau du large, ivrogne, de l’eau en étendue, pour se 
laisser dévorer, Gorgone, une surface pour s’étendre, de l’eau une face, se défendre, miroir. Ne pas 
croiser nos yeux, nos états vitreux, bien-heureux, nos yeux et nos corps pierres. Être tranchée, reflet 
lâche, où ruisselle, sang hideux. Princesse éthiopienne dit à l’aide. Voir, le jour, noir de pénombre. 
Nous nous sommes sentis bleuir, liberté des palabres molaires des paléontologues. Analogue, larmes 
coagulées dans les rigoles, vieux coquillages. Ciel, la mer est jumelle. Comment croire les deep 
fake, vigie quand nos langues sont des peer to peer, à n’en plus finir. Louange sous ciel noir, méduse 
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Analogue, larmes coagulées dans les rigoles, vieux coquillages, (miroir, surface et reflet)
2025

10’14” 
Single-channel video, (colour, sound)
Courtesy of the artist and Mendes Wood DM, 
São Paulo, Brussels, Paris, New York
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°1986, Le Blanc Mesnil, France



Julien Creuzet
Nos diables rouges, nos dérives commotions, as long as we can we will look at the
sky, I and I. Matinale lumière, zénithale poussière, orbital désert (anthropomorphique rouge)
2025

NL Een rode en zwarte verschijning doemt op als 
een geest die de tentoonstelling inleidt en begeleidt. 
De figuur, tegelijk gemaskerd, gehoornd en heilig, laat 
zich nooit volledig zien. De Rode Duivel, geworteld in 
de carnavalstradities van Martinique, zwerft tijdens 
Mardi Gras als een feestelijk spook door de straten 
en opent een symbolische poort naar oude werelden, 
hybride geloofssystemen en geschiedenissen die uit 
de officiële verhalen zijn gewist.

De sculptuur bevat rijst, een materiaal dat een bijzon-
dere plaats inneemt in het werk van Julien Creuzet. 
Hier fungeert het als een votieve substantie, kwets-
baar maar voedzaam, geladen met collectieve 
herinneringen. De rijst vult delen van de draadvormige 
structuren en draagt een dubbele symboliek: een 
offer aan de duivel en een herinnering aan het plan-
tageleven. Het werk, dat als een hedendaags altaar in 
de ruimte hangt, weeft een verband tussen voor-
ouderlijke spiritualiteit, koloniale geschiedenis en 
nieuwe mythologieën.

Metal, thread, recycled plastic, rice
Courtesy of the artist and Mendes Wood DM, 
São Paulo, Brussels, Paris, New York

Julien Creuzet
°1986, Le Blanc Mesnil, France

FR Une présence rouge et noire surgit comme une 
apparition pour introduire et guider l’exposition. À 
la fois masquée, cornue et sacrée, la figure ne se 
révèle jamais entièrement. Dans les traditions car-
navalesques martiniquaises du Mardi Gras, le Diable 
rouge déambule à travers les rues tel un spectre 
festif, ouvrant un portail symbolique vers des mondes 
anciens, des croyances hybrides et des histoires 
effacées des récits officiels.

La sculpture intègre du riz, un matériau qui occupe 
une place singulière dans la pratique de Julien 
Creuzet. Ici, il fonctionne comme une substance 
votive, fragile mais nourricière, chargée de mémoire 
collective. Remplissant certaines parties des struc-
tures en fil de fer, le riz assume une double fonction 
symbolique : à la fois offrande au diable et rappel du 
travail dans les plantations. Suspendue dans l’espace 
comme un autel contemporain, l’œuvre tisse des liens 
entre spiritualités ancestrales, histoires coloniales et 
nouvelles mythologies.

EN A red and black presence emerges like an 
apparition that introduces and guides the exhibition. 
At once masked, horned and sacred, the figure never 
fully reveals itself. Rooted in Martinican carnival tra-
ditions, the Red Devil roams the streets during Mardi 
Gras like a festive spectre, opening a symbolic portal 
to ancient worlds, hybrid beliefs, and histories erased 
from official narratives.

The sculpture incorporates rice, a material that 
occupies a peculiar place in Julien Creuzet’s practice. 
Here, it functions as a votive substance, fragile yet 
sustaining, charged with collective memory. Filling 
parts of the wire-frame structures, the rice 
operates as a double symbol: a sacrifice to the devil 
and a reminder of plantation labor. Suspended in 
space, like a contemporary altar, the work weaves 
threads between ancestral spiritualities, colonial 
histories, and new mythologies.



Forensic Architecture and Salman Abu Sitta
Return to Al-ma’in
2025

NL Dit werk reconstrueert de geboorteplaats van de 
Palestijnse historicus en Nakba-overlevende Salman 
Abu Sitta. Het dorp al-Ma’in werd op 14 mei 1948 ver-
nietigd door zionistische troepen en vervangen door 
nederzettingen die op de ruïnes werden gebouwd. 
Door de herinneringen van Abu Sitta te combineren 
met satellietbeelden, archiefmateriaal en luchtfoto’s 
die na de bezetting zijn genomen, traceert de film de 
blijvende erfenis van de Nakba door de lens van de 
huidige genocide.

Door ancestraliteit te benaderen als een concreet 
en politiek instrument in plaats van als een mystieke 
verbondenheid, laat het werk zien dat herinnering niet 
alleen een culturele erfenis is, maar ook een bewijs 
om land terug te eisen. Persoonlijke en collectieve 
verhalen dienen als juridische instrumenten en tonen 
hoe het eren van voorouders kan bijdragen aan de 
verdediging van het land en de verhalen die daaraan 
verbonden zijn.

31’
Single-channel video (colour, sound)

Forensic Architecture 
Since 2010, London, United Kingdom

FR Cette œuvre reconstitue le lieu de naissance de 
Salman Abu Sitta, historien palestinien et survivant 
de la Nakba. Le village d’al-Ma’in est détruit par les 
forces sionistes le 14 mai 1948, puis remplacé par des 
colonies édifiées sur ses ruines. En mêlant les souve-
nirs d’Abu Sitta à des archives, des images satellites 
et des photographies aériennes prises après l’occu-
pation, le film retrace l’héritage persistant de la Nakba 
à travers le prisme du génocide actuel.

En mobilisant l’ancestralité comme un outil politique 
concret plutôt que comme lien mystique, l’œuvre 
souligne que la mémoire transcende l’héritage cul-
turel : elle constitue aussi une preuve et un moyen 
de reconquête des terres. Les histoires personnelles 
et collectives deviennent ainsi des instruments juri-
diques, qui démontrent que rendre hommage aux 
ancêtres renforce la défense des territoires et des 
récits qui leur sont associés.

EN This work reconstructs the birthplace of 
Palestinian historian and Nakba survivor Salman Abu 
Sitta. The village of al-Ma’in was destroyed by Zionist 
forces on 14 May 1948 and replaced by settlements 
built on its ruins. Combining Abu Sitta’s memories 
with satellite imagery, archival material and aerial 
photographs taken after the village’s occupation, the 
film traces the ongoing legacies of the Nakba through 
the genocide of today.

By situating ancestrality as a grounded and political 
tool, rather than a mystical one, the work shows how 
memory not only functions as cultural inheritance 
but also as evidence and means of reclaiming land. 
Personal and collective histories become juridical 
forces, revealing how honoring one’s ancestors can 
empower the defense of land and the stories they are 
tied to.



Laura Huertas Millán
Curanderxs
2024

NL Het werk speelt zich af in een speculatief zeven-
tiende-eeuws verhaal en volgt vrouwelijke genezers 
die in het geheim cocabladeren verspreiden, als daad 
van verzet tegen het Spaanse koloniale verbod. Door 
middel van fictie worden hiaten in de historische 
verslaglegging ingevuld en ontstaan ontmoetingen 
tussen westerse en inheemse personen, waarin de 
machtsverhoudingen tussen onderdrukkers en onder-
drukten scherp zichtbaar worden.

Terwijl stedelijke, moderne landschappen versmelten 
met koloniale geschiedenissen, wordt het verleden 
het heden binnengesleurd. Zo wordt duidelijk hoe 
erfenissen van geweld, exploitatie en verzet – met 
de cocaplant als centraal motief – tot op de dag van 
vandaag doorwerken. Wanneer voorouders terug-
keren om door het heden te spoken, roepen zij vragen 
op over verantwoordelijkheid en mogelijke vergelding, 
en nodigen zij ons uit stil te staan bij de gevolgen van 
geërfde onrechtvaardigheid.

21’
Three-channel site-specific installation (B&W, sound)
Courtesy of the artist

Laura Huertas Millán
°1983, Bogotá, Colombia

FR L’œuvre se déroule dans un récit spéculatif du 
XVIIe siècle et suit des femmes guérisseuses qui 
distribuent secrètement des feuilles de coca, en 
dépit des interdictions imposées par les autorités 
coloniales espagnoles. En recourant à la fiction pour 
combler les lacunes des archives historiques, elle met 
en lumière les interactions entre populations occiden-
tales et autochtones, révélant les rapports de force 
entre oppresseurs et opprimé·e·s.

À mesure que les paysages urbains et modernes se 
mêlent à l’histoire coloniale, le passé resurgit dans le 
présent, soulignant la manière dont les héritages de 
violence, d’exploitation et de résistance, en particulier 
autour de la plante de coca, continuent de façonner 
notre réalité. Quand les ancêtres réapparaissent pour 
hanter notre présent, ils nous interpellent sur notre 
responsabilité et sur la possibilité de réparation, et 
nous invitent à mesurer les conséquences des injus-
tices héritées.

EN Set within a speculative seventeenth-century 
narrative, the work follows healer women who secretly 
distribute coca leaves in defiance of Spanish colo-
nial prohibition. Using fiction to fill gaps in historical 
records, it stages interactions between Western and 
Indigenous people, revealing the power dynamics 
between the oppressors and the oppressed. 

As urban, modern landscapes merge with colonial 
history, the past is pulled into the present pointing at 
how legacies of violence, exploitation, and resistance 
– notably around the coca plant – continue to shape 
the world. When ancestors rise back to haunt our 
present, they summon accountability and the
possibility of retribution, urging us to consider 
the consequences of inherited injustices.



Miguel Peres dos Santos
Voices
2015

NL Op basis van beeldmateriaal uit het archief 
van de Nederlandse publieke omroep Beeld en 
Geluid onderzoekt dit werk de nalatenschap van het 
Europese kolonialisme. Het confronteert ons met de 
manier waarop nationale identiteit is gevormd door 
een geschiedenis van overheersing en uitbuiting. In 
samenwerking met Sharelly Emanuelson bracht de 
kunstenaar een omvangrijk archief rond migratie aan 
het licht, dat de kern blootlegt van de Nederlandse 
verhouding tot de zogenoemde ‘ander’. Het laat zien 
hoe deze gemeenschappen zijn verbeeld, het zwij-
gen is opgelegd of uit het publieke geheugen 
zijn verdrongen.

Door te vragen of zogenaamd stemlozen ooit wer-
kelijk stil waren — of eenvoudigweg niet werden 
gehoord — nodigt het werk de kijker uit om opnieuw 
na te denken over wat archieven bewaren, wat ze 
construeren en wat ze bewust vergeten. Voices laat 
zien hoe het omgaan met geheugen en afkomst in 
Europa vaak vraagt om een confrontatie met koloniale 
geschiedenis, eerder dan een toevlucht tot geroman-
tiseerde ideeën over erfgoed.

18’24”
Single-channel video (colour, sound)
argos collection

Miguel Peres dos Santos
°1976, Lisbon, Portugal

FR À partir d’images issues des archives de la télé-
vision publique néerlandaise Beeld en Geluid, cette 
œuvre explore l’héritage du colonialisme européen. 
Ce faisant, elle interroge la façon dont l’identité 
nationale s’est construite à travers des histoires de 
domination et d’exploitation. En collaboration avec 
Sharelly Emanuelson, l’artiste a constitué un important 
corpus d’archives consacrées aux migrations, 
qui met en lumière la relation des Pays-Bas à la figure 
de l’« autre ». Ces documents révèlent comment 
certaines communautés ont été mises en scène, 
réduites au silence ou reléguées aux marges de la 
mémoire collective.

En remettant en question l’idée même de « voix 
absentes » — étaient-elles réellement muettes, ou 
simplement ignorées ? — l’œuvre invite le public à 
repenser ce que les archives conservent, ce qu’elles 
construisent et ce qu’elles choisissent d’oublier. Ainsi, 
Voices nous rappelle qu’aborder la mémoire et l’an-
cestralité en Europe suppose d’affronter l’histoire 
coloniale, plutôt que de se réfugier dans des visions 
idéalisées du patrimoine.

EN Drawing on footage from the Dutch public tele-
vision archive at Beeld en Geluid, this work explores 
the enduring legacies of European colonialism and 
the ways national identity is shaped by histories 
of domination and extraction. In collaboration with 
Sharelly Emanuelson, the artist uncovered a wealth of 
archival material on migration that lays bare the Dutch 
relationship to the so-called “other,” revealing how 
migrant communities have been framed, silenced, 
or pushed to the margins of public memory.

By asking whether those deemed voiceless were 
ever truly silent—or whether their voices simply went 
unheard because no one was willing to listen—the 
work invites viewers to rethink what archives pre-
serve, what they construct, and what they choose to 
forget. In doing so, Voices highlights how engaging 
with memory and ancestry in Europe often means 
confronting colonial histories, rather than retreating 
into more comfortable, romanticized ideas of heritage.


