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				A FAS - Forward Art Stories nasce em 2016. Motivada por um, então recém-nascido, fascínio por diferentes momentos de produção artística do continente Africano, tem vindo a revelar-se um projecto sério, refrescante, desafiante e, cada vez mais, sem fronteiras. O potencial que reconhecemos na linguagem visual de África e das suas diásporas junta-se à vontade de participar numa rede de artistas, curadores, galerias, instituições, organizações e outras colecções dedicadas ao continente Africano, onde a subsistência de um ecossistema para promover a arte contemporânea se revela essencial.

				A nossa aprendizagem, através da partilha de ideias e conhecimento sobre aquilo que é a visão cultural, política e histórica de vozes subalternizadas, assim como a nossa determinação de querer compreender a fundo o conjunto de obras que integram a colecção, têm sido os factores que movem a colecção Forward Art Stories. 

				Este livro surge como consequência de um dos nossos passos mais ponderados, quando convidámos as curadoras Paula Nascimento e Suzana Sousa para participarem neste projecto com o intuito de criar algo livremente em torno da colecção. As conversas frutíferas que temos vindo a desenvolver com ambas, e o seu olhar muito mais profundo que o nosso sobre a Arte Africana, desencadearam a concepção do presente livro, “Migalhas da História - obras seleccionadas da FAS Collection”. Os vinte e três artistas aqui destacados representam para nós o dinamismo, a energia e, simultaneamente, a complexidade que a arte africana tem para oferecer ao mundo.

			

		

		
			
				O nosso caminho até aqui

			

		

		
			
				Uma nota introdutória de Mariana Champalimaud e Rui Horta e Costa sobre a publicação do livro “Migalhas da História - obras seleccionadas da Coleção FAS”
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				Abdoulaye Konaté, que inaugura esta publicação com a obra magistral “Papillon”, concede às narrativas da colecção uma transição moderna-contemporânea. Invadidos pelo interesse crescente na linguagem visual dos artistas que se seguem, temos vindo a alargar os nossos horizontes para as diásporas, debruçando o nosso olhar e interesse também por talentos ainda não consagrados, mais emergentes.

				Aos poucos, temos vindo a compreender melhor o significado de coleccionar conscientemente. África é um continente vizinho, com o qual temos uma estreita relação histórica, mas não é o nosso continente. Por este mesmo motivo, a grande ambição da FAS continuará a ser o de conseguir estabelecer uma relação e criar pontes com o continente Africano - através não só da aquisição de obras, mas mediante parcerias, apoios e projectos pontuais que visam desenvolver a produção artística local. Acreditamos que todo este trabalho que temos vindo a fortalecer, com muita aprendizagem pelo caminho, fará desta colecção o projecto singular que queremos construir. 

				A publicação do livro “Migalhas da História” reflecte valores essenciais que temos vindo a integrar na nossa missão. Valorizando a acessibilidade, a distribuição de conhecimento e a cedência para que a colecção “viaje”, queremos que o trabalho dos artistas aqui destacados seja partilhado com o mundo e seja por este conhecido e reconhecido. Esta é uma componente essencial da missão que atribuímos à colecção. Desfrutem!

				 

				Nota: os autores escrevem segundo o antigo acordo ortográfico.

			

		

	
		
			[image: ]
		

		
			
				12

			

		

		
			
				A FAS - Forward Art Stories was born in 2016, driven by a newfound fascination with various moments of artistic production from the African continent, and it has turned out to be a serious, refreshing, challenging and increasingly borderless project. The potential we recognize in the visual language of Africa and its diasporas converges with the desire to be part of a network of artists, curators, galleries, institutions, organizations and other collections dedicated to the African continent, where the subsistence of an ecosystem to foster contemporary art is vital.

				Our learning, through the sharing of ideas and knowledge about the cultural, political and historical perspectives of marginalized voices, along with our determination to deeply understand the body of works comprising the collection, have been the driving forces behind the Forward Art Stories collection. 

				This book is the result of one of our most thoughtful steps, when we invited curators Paula Nascimento and Suzana Sousa to take part in this project with the aim of creating something freely around the collection. The enriching conversations we have had with both, and their much deeper insight into African Art than ours, sparked the conception of this book, “Breadcrumbs of History - selected works from the FAS Collection”. The twenty-three artists featured here represent for us the dynamism, energy and, simultaneously, complexity that African art has to offer the world.

			

		

		
			
				Our journey thus far

			

		

		
			
				An introductory note by Mariana Champalimaud and Rui Horta e Costa on the publication of the book “Breadcrumbs of History - selected works from the FAS Collection”
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				Abdoulaye Konaté, who opens this publication with the masterpiece “Papillon”, provides a modern-contemporary transition to the narratives in the collection. Inspired by the increasing interest in the visual language of the following artists, we have been broadening our horizons to encompass the diasporas, directing our attention and interest also towards emerging talents, that are not yet established.

				Gradually, we have come to understand the meaning of conscious collecting. Africa is a neighbouring continent, with which we have a close historical relationship, yet it is not our own. For this very reason, FAS’s paramount ambition will continue to be to establish a relationship and forging bridges with the African continent - not solely through acquiring artworks, but also through partnerships, support and specific projects aimed at fostering local artistic production. We believe that the cumulative effort we’ve invested, coupled with the learning gained along the journey, will mould this collection into the distinctive project we envision.

				The publication of the book “Breadcrumbs of History” reflects fundamental values that we have embedded into our mission. By valuing accessibility, the distribution of knowledge, and the willingness for the collection to ‘travel’, we aspire for the artworks of the highlighted artists to be shared with and acknowledged by the world. This is an essential component of the mission we have assigned to the collection. Enjoy!
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				Esta publicação nasce de um desafio proposto em 2023 pela colecção FAS – Forward Art Stories. Composta por quase 40 artistas, trata-se de uma colecção de um tamanho considerável que visa captar, registar e partilhar histórias de várias geografias do continente africano, das suas diásporas e narrativas afectivas. A partir de toda a colecção, 

				a Paula Nascimento e eu propusemo-nos a examinar mais detalhadamente um conjunto de artistas, para os quais criámos uma abordagem a partir da obra Papillon de Abdoulaye Konaté. Na verdade, tratámos esta publicação como uma exposição, traçando linhas de pensamento, estabelecendo relações entre as obras e dividindo o conjunto de artistas por suporte, tratando o texto da Paula dos artistas de fotografia 

				e vídeo e o meu dos demais.

				Embora esta publicação contenha grande parte dos temas presentes na colecção, o nosso objectivo, mais do que uma representação exaustiva da mesma, é contextualizar tanto os artistas quanto a própria colecção nos debates actuais em torno da arte africana. E assim, retirar ilações sobre os caminhos que trilhamos hoje, pontos comuns e para onde vamos. Os artistas que seleccionamos têm plena consciência das suas origens e de que o passado ocupa no seu trabalho um lugar de destaque - seja no tratamento do tema ou, por vezes, nas técnicas escolhidas - mas deixando sempre explícito um posicionamento histórico. Essa é a justificação para o título do catálogo, as “Migalhas da História” que cada um destes artistas nos deixa e recolhe, pois eles próprios se debatem com as grandes narrativas da história e clamam por outros e novos tipos de arquivo histórico, mais íntimos e familiares, com histórias vividas por pessoas reais.

				No seu website, o artista Mounir Fatmi destaca a seguinte frase: “if art is a market let us try not to be vegetables” [se a arte é um mercado, tentemos não ser vegetais]. Os objectos de arte e a sua produção fazem parte de ecossistemas sociais e desempenham papéis culturais e económicos no contexto dessas 

				sociedades. Actualmente, tendemos a pensar na arte no contexto profissional do mundo da arte, retirada dos contextos locais dos artistas que a produzem, pelo menos aparentemente, sem necessariamente ter em conta os “mundos da arte” [1], os lugares, as relações, as pessoas e as memórias que permitem ao artista desenvolver uma determinada obra. Esse mundo profissional da arte globalizado mantém uma grande parte de nós como meros observadores, mediados por instituições como museus e colecções, mais ou menos acessíveis ao grande público. Apesar disto, a maioria destes artistas estabelece diálogos com as suas comunidades de origem, quer através da abordagem de problemas e questões contemporâneas que nelas se colocam quer através da história e memória dessas sociedades. Assim, produzem objectos portadores de histórias 

				e narrativas diversas, que carregam esta dualidade 

				do local e do global. 

				A obra Papillon de Abdoulaye Konaté, construída a partir de pedaços de tecido costurados, utiliza materiais do quotidiano no Mali. O país é conhecido pelas técnicas de batik, em particular o índigo, e de tingimento com lama. Através dos materiais, o artista sublinha a sua integração numa determinada cultura local. Mantendo o seu carácter autoral, a obra é perfeitamente enquadrada numa economia local, através de uma rede de trabalhadores e fornecedores, e transporta consigo significados culturalmente específicos que podem ser compreendidos num plano global. Konaté, conhecido pelos seus trabalhos de grande escala em tecido, recorre, para a sua produção, a redes de conhecimento e práticas locais que o antecedem, desde práticas tradicionais de pintura e impressão em tecido, à confecção de roupa. A tradição islâmica de um grande número de países da África Oriental e Ocidental transporta consigo uma imensa indústria de confecção de roupa masculina e feminina adaptada ao gosto local. Nessas redes em que o artista insere a sua prática, as cores e os materiais têm significados e narram eventos tal como o artista o faz na sua prática autoral.
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				Arqueologia do quotidiano

				No continente africano, a borboleta é um animal mítico que representa a transformação e a fragilidade. Na Zâmbia, o ditado diz “borboleta que voa entre espinhos rasga as asas” referindo-se não apenas ao animal, mas ao ambiente que o rodeia, à necessidade de adaptação e aos riscos que este comporta. Podemos também encontrar este gesto de transformação da borboleta, bem como o de adaptação e expansão do contexto que observamos na obra de Konaté, noutros artistas aqui presentes. No entanto, tentaremos num primeiro ponto, captar os gestos ou conceitos aqui expostos.

				A obra Papillon não nos apresenta o processo de metamorfose da borboleta, apenas o insecto em plena coloração, através das cores fortes que caracterizam o trabalho de Konaté, e o seu mexer de asas, que parece ser evocado pelo trabalho têxtil do artista. Esta metamorfose, apenas aludida na obra, define o gesto de adaptação e expansão acima referido. Não sendo específica à arte africana, verificamos, no conjunto de artistas aqui representados, uma remissão ao passado, à história e a vários tipos de arquivo ou mesmo processos de acesso a vários tipos de arquivo. Como se a obra de arte, tal como a borboleta, se tornasse apenas um símbolo de uma transformação que a precede, permitindo uma adaptação ao presente, mas remetendo o observador a um processo de expansão no entendimento dos processos históricos abordados. A prática artística africana existe hoje muitas vezes retirada dos seus contextos de criação. Por criação, refiro-me não apenas ao local onde a obra é produzida, mas onde vai buscar a sua construção de sentidos, 

				de história e imagética. 

				A colecção FAS apresenta artistas cuja obra demarca bem esse contexto, assim como outros onde esse contexto pode ser imaginado, ficcionado ou construído. Porém, este contexto de criação não invalida a possibilidade de trabalhar entre contextos, ou mesmo de os misturar, com vista, precisamente, a expandir o conhecimento sobre os arquivos aos quais se pretende aceder. É o caso de artistas como Teresa Kutala Firmino, Helena Uambembe, Januário Jano ou Buhlebezwe Siwani. Na obra fotográfica Savimbi, Neto, Roberto and I de 2019, Helena Uambembe leva essa ideia mais longe e introduz-se no contexto histórico a que se refere [2]. A inserção que faz do seu corpo na imagem remete 

				o observador para as implicações daquele momento entre os líderes históricos. Não é apenas a artista, mas as várias comunidades atingidas pela guerra que são o pano de fundo daquele encontro. Na sua obra mais recente, And the crowd looked up and they saw her, black and bright. Swallowing the sun as she rises (2023), a artista já nos remete para um contexto ficcionado, mas ancorado em experiências concretas de perda e superação. A figura feminina central nesta obra alude para a ascensão de Maria, de braços abertos e rodeada pelo halo sagrado. Este elemento espiritual é ainda acentuado pelo bordado vermelho, numa referência ao xinguilamento [3], prática religiosa tradicional através da qual se comunica com os ancestrais. Podemos encontrar esta mesma referência à religiosidade africana na obra de Januário Jano, Mponda.

				No seu trabalho, Teresa Kutala Firmino realça ainda mais o elemento de imaginação e ficção, recriando cenas em espaços contidos, reminiscentes do interior da casa, tornando o observador numa espécie de voyeur da intimidade e dos sonhos das mulheres representadas pela artista. Em Disclosed Narrative, a artista constrói a ficção a partir de elementos reconhecíveis como o banana suit [4]. Na imagem, todos os rostos olham fixamente para o observador, enquanto a figura do banana suit aponta para as restantes como que a mostrar-nos algo. Na obra Restrained History, o gesto é de contenção. Nenhuma das figuras encara o observador, à excepção da figura que espreita do fundo negro entre as duas meninas, parecendo desviar o olhar propositadamente. No extremo esquerdo da obra, um corpo é imolado numa cruz com um pneu ao pescoço, a figura feminina que observa a cena tem um chapéu com uma cruz típica do reino do Kongo [5]. Na imagem central das meninas, a única a preto e branco, parece reconhecer-se a silhueta da artista que encara o observador e, no extremo direito, novamente uma figura feminina que desvia o olhar. Os elementos parecem distintos entre si, não dissociados, mas deliberadamente distanciando-se uns dos outros, em contenção. Também no trabalho de Jano e de Siwani existe um ponto de partida histórico, quiçá concreto, que é depois extrapolado pelo artista através da ficção e da imaginação, num processo que expõe o primeiro, mas que o expande.

				A noção de contexto de criação pode constituir uma espécie de chave para compreender a obra, enquanto simultaneamente a mantém como um 
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				ente outro ao qual somos alheios, uma espécie de griot contemporâneo, um contador de histórias e de códigos. O griot, o nome habitual nos países da África Ocidental, é uma figura que existe por todo o continente, muitas vezes apenas presente em momentos de iniciação de jovens, meninas ou rapazes, e que tem como função transmitir elementos da tradição e conhecimento ancestral. Este conhecimento é codificado e a iniciação é um dos processos de aquisição de chaves do conhecimento.

				Alguns destes artistas agem como griots, pois partilham conhecimento das suas sociedades, histórias pessoais e colectivas, tornando-os acessíveis ao observador. No entanto, esta acessibilidade não depende integralmente deles. Mounir Fatmi fala, em diversas ocasiões, do facto de a sua obra exigir um trabalho do observador. Trabalho esse que se refere a juntar os fios das 

				obras criadas pelo artista, mas também de as ligar 

				a outros conhecimentos que as transcendem.

				Nesse processo de interpretação, nada é deixado 

				ao acaso. Na obra Circle 07, a imagem é composta por cabos de antena, um elemento que remete à finitude do tempo, mas a cor e a composição remetem-nos para a elegância dos símbolos islâmicos. Segundo o próprio artista, a obra coloca-

				-se assim entre arquivo e arqueologia. Arquivo como espaço de preservação e arqueologia porque é construída a partir de processos de procura, por vezes de escavação, em busca de conhecimento. O trabalho de Buhlebezwe Siwani leva-nos por percursos semelhantes, pela forma como a artista utiliza elementos que caracterizam narrativas da sociedade sul africana: 

				é o caso do sabão e das histórias de subalternização da população negra, as narrativas sobre limpeza 

				e o lugar social de quem a executa. Estas histórias 

				de trauma e violência são assim fixadas por este único elemento físico e estético. 

				Na série Inkanyamba, o sabão, a mancha do sabão, está sobre um fundo dourado que parece emoldurar esta experiência de trauma e transformá-la em obra de arte, inseri-la num novo contexto, o do mundo 

				da arte. Januário Jano, por sua vez, transporta para a obra de arte narrativas históricas do povo Ambundu, com referências especificas aos Ambaquistas [6], através da recuperação de símbolos, como a linha vermelha aludindo ao xinguilamento. Assistimos, aqui também, a este colocar da obra entre arquivo e arqueologia, transformando a própria obra num documento. Em Mponda, numa referência directa às bolsas de pano usadas pelas mulheres para guardar objectos do dia a dia, o artista cria um 

				repositório de memórias e travessias, aumentando 

				o espaço do arquivo, expandindo a Mponda.

				De outro modo, assistimos à gestão do quotidiano por Sandra Poulson e Felix Shumba, que utilizam o quotidiano e o que os rodeia para registar a contemporaneidade e construir narrativas que nos ligam a vários tempos. Poulson, em Grade 1, utiliza tecido de algodão e fio de alumínio para recriar um tipo de grade metálica comum nas casas de Luanda. A leveza dos materiais é reminiscente da emoção de memórias afectivas. Este gesto de arquivar o quotidiano e registá-lo também pode ser encontrado na sobreposição de carvão de Shumba. No díptico Charred still life #5, o artista faz uma referência no título ao carvão que usa para pintar, mas também ao estado da vida que regista. Essa vida queimada, carbonizada, aponta o observador para a história 

				e para a forma como a alteridade é construída, quer em relação a animais quer em relação a pessoas, 

				e que virá justificar várias formas de subalternização e de desumanização do outro.

				O gesto de escavar cuidadosamente, típico da arqueologia, é literalmente introduzido na obra 

				de Alexandra Karakashian: a artista pinta com óleo de carro queimado sobre papel e, de seguida, retira o óleo para obter pinturas que evocam paisagens abstractas. Contudo, o óleo penetra o papel, deixando camadas visíveis e invisíveis no suporte. Aqui também, a artista procede a um tipo de registo, de impressão do quotidiano, sendo o material uma referência aos danos e excedentes da vida actual. A obra de Yinka Shonibare, Earth kid (Girl) III, expõe um processo semelhante em que a obra é lida por camadas. O alerta sobre a violência contra o planeta nos dias de hoje lembra-nos que essa violência vem do passado e começa com os sistemas coloniais. O presente torna-se assim apenas na ponta de um objecto que deve ser delicadamente extraído de camadas de informação para ser entendido.

				Scrapbooking: imaginação e poesia

				Pascale Marthine Tayou celebra estas ideias através de elementos reminiscentes da infância. Na sua obra Human being @ work, o artista contém, numa moldura metálica que envelhece com o tempo, papéis colados com desenhos e colagens de materiais simples, como penas, lápis de cor e pequenos enfeites. As figuras de traço infantil, com olhos marcadamente grandes, parecem felizes entre os seus achados e escadas, que sobem e descem, que por vezes se ligam e por outras não. No fundo estão coladas cartas, texto 
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				escrito à mão, memórias e pensamentos captados em texto. Joel Andreanomearisoa e Zoulikha Boubedellah utilizam uma dimensão quase onírica no seu trabalho que nos remete para a emoção e a poesia. Tanto em Humeur Noire como em Labyrinth of Passion, Andreanomearisoa utiliza a abstracção como estratégia narrativa, levando o observador a interrogar-se sobre a obra e os seus significados. Enquanto à primeira vista, por causa da cor, parece tratar-se de uma referência directa, transforma-se, na verdade, num viajar através das texturas utilizadas pelo artista. A obra monocromática tem a suavidade do cetim, a plasticidade do látex e um movimento que lhe atribui corporalidade. No entanto, as linhas rectas de Labyrinth of Passion parecem evocar os romances de Jane Austen ou uma paixão antes de ser traduzida em palavras, enquanto emoção crua. Na série Dentelle, renda em francês, Zoulikha Boubedellah pinta rendilhados com tinta da china nos quais podemos identificar uma figura feminina a dançar. A delicadeza da renda entra em conflito com a tinta, e os movimentos da dançarina resultam 

				dessa tensão, levando o observador para ambientes de música, dança e alegria.

				Olhando para estas obras como um conjunto, surgem perguntas sobre a posição do artista e o espaço discursivo da obra de arte. Não é fácil encontrarmos as respostas certas para esses questionamentos, e talvez não seja mesmo desejável. Ficamos aqui com uma noção de como estes artistas se vêem como agentes políticos no espaço que ocupam, quer globalmente quer nos discursos locais que evocam nas suas obras. Políticos no sentido de cidadania e de comunidade, de construção de narrativas históricas e de oposição a narrativas que calam processos, em prol de visões unitárias do presente. Político no sentido de registo de processos de mudança e de preservação da memória. Neste espaço expositivo, onde viajámos pelo continente e abrimos asas a muitos outros lugares de vivências e partilhas, fomos recebidos pela imponência de Papillon e retiramo-nos ao ritmo da dança de Afrita Hanem.

			

		

		
			
				[1] Berger, Howard. Art worlds. Berkeley: University of California Press, 1982.

				[2] Esta obra não faz parte da colecção FAS – Forward Art Stories. Nesta obra a artista usa uma imagem de arquivo em que estão presentes os líderes dos três movimentos históricos de libertação em Angola, Agostinho Neto do Movimento Popular de Libertação de Angola (MPLA), Jonas Savimbi da União para Independência Total de Angola (UNITA) e Holden Roberto da Frente Nacional de Libertação de Angola (FNLA).

				[3] Prática religiosa do povo Ambundu que se refere a um estado de comunicação com os espíritos ancestrais.

				[4] Fato usado e popularizado pela artista Josephine Baker.

				[5] Sobre as cruzes no Reino do Kongo e a sua relação com a adopção do Cristianismo ver Fromont, Cecile. The art of conversion: Christian visual culture in the Kingdom of Kongo. Chapel Hill: The University of North Carolina Press, 2014.

				[6] Os Ambaquistas, pertencem etnicamente ao povo Ambundu, distinguiram-se por ter aprendido a ler e a escrever português e, para além de ocuparem pequenos cargos na administração colonial, eram chamados a ajudar as populações africanas a escrever cartas e a responder à administração.

			

		

		
			
				Nota: a autora escreve segundo o antigo acordo ortográfico.

			

		

	
		
			[image: ]
		

		
			
				18

			

		

		
			
				This publication was born out of a challenge proposed in 2023 by the FAS - Forward Art Stories collection. Composed of almost 40 artists, it is a collection of considerable size that aims to capture, record and share stories from various geographies of the African continent, its diasporas and affective narratives. From the entire collection, Paula Nascimento and I set out to examine a group of artists in more detail, for which we created an approach based on the work Papillon by Abdoulaye Konaté. In fact, we treated this publication like an exhibition, drawing lines of thought, establishing relationships between the works and dividing the group of artists by medium, with Paula’s text dealing with photography and video artists and mine with the remainder.

				Although this publication contains most of the themes present in the collection, our aim, rather than its exhaustive representation, is to contextualize both the artists and the collection itself in the current debates surrounding African art. And thus, draw conclusions about the paths we are taking today, common grounds and where we are going. The artists we have selected are fully aware of their origins and that the past occupies a prominent place in their work - be it in the treatment of the subject or, sometimes, in the techniques chosen - but always leaving an explicit historical position. This is the justification for the title of the catalogue, the “Breadcrumbs of History” that each of these artists leaves us and collects, because they themselves struggle with the great narratives of history and call for other and new types of historical archive, more intimate and familiar, with stories lived by real people.

				On his website, the artist Mounir Fatmi has the following sentence: “if art is a market let us try not to be vegetables” Art objects and their production are part of social ecosystems and play cultural and economic roles in the context of those societies. Nowadays, we tend to think of art in the professional 

				context of the art world, removed from the local contexts of the artists who produce it, at least apparently, without necessarily taking into account the “art worlds” [1], the places, relationships, people and memories that enable the artist to develop a particular work. This globalized professional art world keeps many of us as mere observers, mediated by institutions such as museums and collections, more or less accessible to the general public. Despite this, most of these artists establish dialogues with their communities of origin, either by addressing contemporary problems and issues that arise in them or through the history and memory of those societies. In this way, they produce objects with different histories and narratives, which carry this duality of the local and the global. 

				The work Papillon by Abdoulaye Konaté, constructed from pieces of fabric sewn together, uses everyday materials from Mali. The country is known for its batik techniques, particularly indigo, and mud dyeing, and, through the materials, the artist emphasizes his integration into a particular local culture. While maintaining its authorial character, the work is perfectly framed in a local economy, through a network of workers and suppliers, and carries with it culturally specific meanings that can be understood on a global level. Konaté, known for his large-scale works on fabric, draws on networks of local knowledge and practices that precede him, from traditional painting and printing practices on fabric to making clothes. The Islamic tradition of a large number of countries in East and West Africa brings with it a huge industry in the manufacture of men’s and women’s clothing adapted to local tastes. In these networks in which the artist inserts his practice, colours and materials have meanings and narrate events just as the artist does in his authorial practice.

				Archaeology of everyday life

				On the African continent, the butterfly is a mythical animal that represents transformation and fragility. 
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				The griot artist: Traces of history and the construction of narratives
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				In Zambia, the saying “a butterfly that flies among thorns tears its wings” refers not only to the animal, but also to its environment, the need to adapt and the risks it entails. We can also find this gesture of transformation of the butterfly, as well as the adaptation and expansion of the context that we observe in Konaté’s work, in other artists considered in this publication. However, we will first try to capture the gestures or concepts exposed here.

				The work Papillon doesn’t show us the process of the butterfly’s metamorphosis, just the insect in full colour, through the strong colours that characterize Konaté’s work, and its fluttering wings, which seem to be evoked by the artist’s textile work. This metamorphosis, only alluded to in the work, defines the gesture of adaptation and expansion mentioned above. While not specific to African art, we can see in the group of artists represented here a reference to the past, to history and to various types of archives or even processes of access to various types of archives. As if the work of art, like the butterfly, were merely a symbol of a transformation that precedes it, allowing it to adapt to the present, but referring the observer to a process of expansion in the understanding of the historical processes addressed. African artistic practice today is often removed from its creative contexts. By creation, I mean not just the place where the work is produced, but where it gets its meaning, history and imagery from.

				The FAS collection features artists in whose work this context is well demarcated and others where this context can be imagined, fictionalized or constructed. However, this context of creation does not invalidate the possibility of working between contexts, or even mixing them, with a view precisely to expanding knowledge about the archives that are to be accessed. This is the case of artists such as Teresa Kutala Firmino, Helena Uambembe, Januário Jano and Buhlebezwe Siwani. In the photographic work Savimbi, Neto, Roberto and I of 2019, Helena Uambembe takes this idea further and inserts herself into the historical context to which she refers [2].

				The insertion of her body into the image takes the viewer back to the implications of that moment between the historical leaders. It’s not just the artist, but the various communities affected by the war that are the backdrop to that meeting. In her most recent work, And the crowd looked up and they saw her, black and bright. Swallowing the sun as she rises, the artist 

				already takes us back to a fictionalized context, but anchored in concrete experiences of loss and overcoming. The central female figure in this work reminds us of the ascension of Mary, with open arms and surrounded by the sacred halo. This spiritual element is further accentuated by the red embroidery, in a reference to xinguilamento [3], a traditional religious practice through which people communicate with their ancestors. We can find this same reference to African religiosity in the work of Januário Jano, Mponda. In her work, Teresa Kutala Firmino further emphasizes the element of imagination and fiction, recreating scenes in contained spaces, reminiscent of the interior of the house, making the observer a kind of voyeur of the intimacy and dreams of the women represented by the artist. In Disclosed Narrative, the artist constructs fiction from recognizable elements such as the banana suit [4]. In the image, all the faces stare at the viewer, while the figure in the banana suit points at the others as if to show us something. 

				In Restrained History, the gesture is of containment. None of the figures face the viewer, except for the figure peering out from the black background between the two girls, seeming to look away deliberately. On the far left of the work, a body is immolated on a cross with a tire around its neck. 

				The female figure observing the scene is wearing a hat with a cross typical of the Kongo kingdom [5]. In the central image of the girls, the only one in black and white, we seem to recognize the silhouette of the artist facing the viewer and, on the far right, again a female figure looking away. The elements seem distinct from each other, not dissociated but deliberately distancing themselves from each other, in containment. In the work of Jano and Siwani there is also a historical starting point, perhaps concrete, which is then extrapolated by the artist through fiction and imagination, in a process that exposes the former but expands it.

				The notion of the context of creation can be a sort of key to understanding the work, while at the same time maintaining it as another entity to which we are alien, a kind of contemporary griot, a teller of stories and codes. The griot, the usual name in West African countries, is a figure who exists throughout the continent, often only present at moments of initiation for young girls or boys, and whose function is to pass on elements of tradition and ancestral knowledge. This knowledge is codified, and initiation is one of the key knowledge acquisition processes.
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				Some of these artists act like griots, as they share knowledge of their societies, personal and collective histories, making them accessible to the observer. However, this accessibility does not depend entirely on them. On several occasions, Mounir Fatmi talks about the fact that his work requires work from the observer. This work involves joining the threads of 

				the works created by the artist, but also connecting them to other pieces of knowledge that transcend them. In this process of interpretation, nothing is left to chance. In Circle 07, the image is made up of antenna cables, an element that refers to the finitude of time, but the colour and composition take us back to the elegance of Islamic symbols. According to the artist himself, the work is thus placed between archive and archaeology. The archive as a space for preservation and archaeology because it is built from processes of searching, sometimes excavation, in pursuit of knowledge. Buhlebezwe Siwani’s work takes us along similar paths, through the way the artist uses elements that characterize narratives of South African society: soap and the stories of the subalternation of the black population, narratives about cleaning and the social place of those who carry it out. These stories of trauma and violence are thus fixed by this single physical and aesthetic element. In the Inkanyamba series, the soap, the soap stain, is on a golden background that seems to frame this experience of trauma and transform it into a work of art, inserting it into a new context, that of the art world. Januário Jano, for his part, transports historical narratives of the Ambundu people into his artwork, with specific references to the Ambaquistas [6], through the recovery of symbols, such as the red line alluding to xinguilamento. Here, too, we see the work being placed between archive and archaeology, transforming it into a document. In Mponda, in a direct reference to the cloth bags used by women to store everyday objects, the artist creates a repository of memories and journeys, increasing the space of the archive, expanding the Mponda.

				On the other hand, we witness the management of everyday life by Sandra Poulson and Felix Shumba, who use everyday life and their surroundings to record contemporaneity and construct narratives that connect us to different times. Poulson, in Grid 1, uses cotton fabric and aluminium wire to recreate a type of metal grid common in Luanda houses. The lightness of the materials is reminiscent of the emotion of affective memories. This gesture of archiving everyday life and recording it can also be found in Shumba’s charcoal overlay. In the diptych Charred still life #5, 

				the artist makes a reference in the title to the charcoal he uses to paint, but also to the state of life he records. This burnt, charred life points the observer towards history and the way in which otherness is constructed, both in relation to animals and people, and which will come to justify various forms of subordination and dehumanization of the other.

				The gesture of careful digging, typical of archaeology, is literally introduced into Alexandra Karakashian’s work: the artist paints with burnt car oil on paper and then removes the oil to obtain paintings that evoke abstract landscapes. However, the oil penetrates the paper, leaving visible and invisible layers on the medium. Here, too, the artist makes a kind of record, an impression of everyday life, the material being a reference to the damage and surplus of life today. 

				The work of Yinka Shonibare, Earth kid (Girl) III, exposes a similar process in which the work is read in layers. The warning about violence against the planet today reminds us that this violence comes from the past and begins with colonial systems. The present thus becomes just the tip of an object that must be delicately extracted from layers of information in order to be understood.

				Scrapbooking: imagination and poetry

				Pascale Marthine Tayou celebrates these ideas through elements reminiscent of childhood. In his work Human being @ work, the artist contains, in 

				a metal frame that ages with time, papers pasted with drawings and collages of simple materials such as feathers, coloured pencils and small ornaments. The childlike figures, with their large eyes, seem happy among their finds and ladders, which go up and down, sometimes connecting and sometimes not. In the background are pasted letters, handwritten text, memories and thoughts captured in text. Joel Andreanomearisoa and Zoulikha Boubedellah use an almost dreamlike dimension in their work that takes us back to emotion and poetry. In both Humeur Noire and Labyrinth of Passion, Andreanomearisoa uses abstraction as a narrative strategy, leading the viewer to question the work and its meanings. While at first glance, because of the colour, it seems to be a direct reference, it actually becomes a journey through the textures used by the artist. The monochrome work has the softness of satin, the plasticity of latex and a movement that gives it corporeality. However, the straight lines of Labyrinth of Passion seem to evoke Jane Austen’s novels or a passion before it 
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				is translated into words, as a raw emotion. In the series Dentelle, meaning lace in French, Zoulikha Boubedellah paints lace with Indian ink in which we can identify a female figure dancing. The delicate lace clashes with the paint, and the dancer’s movements are the result of this tension, taking the viewer into an atmosphere of music, dance, and joy. 

				Looking at these works as a whole, questions arise about the position of the artist and the discursive space of the work of art. It’s not easy to find the right answers to these questions, and perhaps it’s not even desirable. This gives us an idea of how 

				these artists see themselves as political agents in the space they occupy, both globally and in the 

				local discourses they evoke in their works. Political in the sense of citizenship and community, of building historical narratives and opposing narratives that silence processes, in favour of unitary visions of the present. Political in the sense of recording processes of change and preserving memory. 

				In this exhibition space, where we travelled across the continent and spread our wings to many other places of experience and sharing, we were welcomed by the grandeur of Papillon and leave to the rhythm of Afrita Hanem’s dance.

			

		

		
			
				[1] Berger, Howard. Art worlds. Berkeley: University of California Press, 1982.

				[2] This work is not part of the FAS - Forward Art Stories collection. In this work, the artist uses an archive image featuring the leaders of Angola’s three historic liberation movements, Agostinho Neto of the Movimento Popular de Libertação de Angola [Popular Movement for the Liberation of Angola] (MPLA), Jonas Savimbi of the União para Independência Total de Angola [Union for the Total Independence of Angola] (UNITA) and Holden Roberto of the Frente Nacional de Libertação de Angola [National Front for the Liberation of Angola] (FNLA).

				[3] Religious practice of the Ambundu people that refers to a state of communication with ancestral spirits.

				[4] Suit worn and popularized by the artist Josephine Baker.

				[5] On the crosses in the Kingdom of Kongo and their relationship with the adoption of Christianity see Fromont, Cecile. The art of conversion: Christian visual culture in the Kingdom of Kongo. Chapel Hill: The University of North Carolina Press, 2014.

				[6] The Ambaquistas, belonging ethnically to the Ambundu people, distinguished themselves by having learned to read and write Portuguese and, as well as holding minor positions in the colonial administration, they were called upon to help the African populations write letters and respond to the administration.
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				1.

				Encontramo-nos numa encruzilhada da história - num momento que nos exige introspecção e reflexão. Numa altura em que a humanidade enfrenta múltiplos desafios - aumento das migrações, discriminação, guerras, aquecimento global e crises ambientais - tudo parece colidir, criando um estado de caos. No entanto, é também um momento que permite a exploração de diferentes caminhos e das suas intersecções, com vista à (re)formulação do que viemos a entender como o mundo... recordo as sábias palavras de Tony Morrison:

				 

				“É precisamente nesta altura que os artistas trabalham. Não há tempo para o desespero, não há lugar para a autopiedade, não há necessidade de silêncio, não há lugar para o medo. Falamos, escrevemos, criamos linguagem. É assim que as civilizações se curam. Sei que o mundo está ferido 

				e a sangrar e, embora seja importante não ignorar a sua dor, é também fundamental recusar sucumbir à sua malevolência. Tal como o fracasso, o caos contém informação que pode conduzir ao conhecimento - até mesmo à sabedoria. Tal como 

				a arte.” [1]

				 

				Pensar no presente é pensar no passado. 

				Por conseguinte, abordar narrativas históricas no presente é falar de como este presente é interrompido pelo passado enquanto especulamos 

				e formulamos futuros desconhecidos. A Colecção FAS integra vários artistas com práticas interdisciplinares que se centram em temas diversos - desde os trânsitos atlânticos às ligações e formações diaspóricas, à história, memória e pós-memória, e migração. Estes artistas propõem leituras integradas da história e novas linguagens que falam do presente através do olhar para o passado. Esta publicação foi concebida como um projecto curatorial e a selecção de obras abordadas neste ensaio não pretende fazer uma leitura linear da história. Ao invés, destaca as fracturas do presente e a natureza fragmentada do tempo presente. O seu título, “Migalhas da História”, 

				refere-se aos vestígios e legados históricos presentes nas obras dos artistas e à sua preocupação com 

				a memória, tanto nas escolhas temáticas como na forma como cada um ultrapassa os limites do seu suporte e técnicas. Neste ensaio, reflicto sobre 

				as diversas formas como os artistas desconstroem 

				o passado para reflectir sobre o presente e como as suas metodologias e processos nos permitem ter uma visão mais complexa da história. É fragmentado e incompleto. Pensar sobre este conjunto de obras 

				e colecção hoje significa explorar o espaço comum que surge do entrelaçamento das suas histórias e práticas, transcendendo os limites da africanidade, 

				da posicionalidade e da geografia.

				 

				2.

				As práticas dos artistas seleccionados utilizam processos de criação de imagem e usam fotografia na sua forma expandida, a colagem e o vídeo. Exploram as possibilidades estéticas e formais do seu suporte, entrelaçando material de arquivo, diferentes referências, lugares e tempos. A fotografia como meio de comunicação está directamente ligada aos legados históricos do colonialismo em África e nas suas diásporas. A imagem fotográfica não só testemunhava a violência colonial, como também desempenhava um papel na perpetuação e manutenção dos estereótipos coloniais e das hierarquias opressivas. Atualmente, o suporte tem também desempenhado um papel crucial na procura de justiça social, particularmente no domínio da cultura e da produção artística. A colagem, 

				a fotografia e o vídeo e as narrativas permitem 

				a manipulação de imagens para criar composições, linhas de tempo e imaginários; ao desenvolvimento de prácticas e linguagens especulativas.

				3.

				A história foi e continua a ser um campo desafiante

				e exigente para os artistas contemporâneos das antigas periferias do mundo da arte global que se interessam pelas dimensões documental, (re)construtiva e ficcional do arquivo [2], tanto na sua 
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				Histórias Entrelaçadas: Construindo o Tempo
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				vertente física como metafórica. Enquanto espaços catalisadores de memória, os arquivos, continuam 

				a ser fundamentais na produção artística contemporânea enquanto fontes, conceitos e temas. Qualquer arquivo 

				é uma selecção compilada por um grupo específico de pessoas que decidem o que deve ser mantido (lembrado) e o que deve ser descartado (esquecido). Não passam de Status [3] - símbolos de poder. 

				Os arquivos estão repletos de lacunas, omissões 

				e silêncios e, consequentemente, são também locais 

				de violência.

				 

				As narrativas pós-coloniais tendem a focar-se em conceitos de representação, identidade e alteridade 

				em resposta a narrativas centralizadas e eurocêntricas. Embora a maioria destes artistas esteja ligada a estes temas, o processo de escavação de arquivos e de recolha e reconfiguração das migalhas da história permite-lhes revelar narrativas mais vastas, enredadas numa visão mais complexa do mundo.

				 

				A prática artística de Frida Orupabo aborda as questões acima mencionadas em torno do arquivo. 

				A artista expressou que tinha “fome de imagens que se parecessem com ela” [4] e que o seu objectivo 

				é “criar trabalhos que olhem para o observador”, 

				pois “é uma forma de recusar ser transformada num objecto”. O seu arquivo de imagens - composto por imagens coloniais encontradas na Internet - serve de fonte de imagética; as suas colagens exploram a negritude, a raça e o género, enquanto expõem 

				o poder da branquitude na cultura. Em Discipline, 

				a artista constrói uma colagem com um recorte de um corpo feminino branco intersectado por um rosto negro. As camadas que compõem o corpo são mantidas juntas por clips, indicando que as figuras são fragmentadas, facilmente manipuláveis 

				e montadas provisoriamente como bonecos de papel. O rosto masculino, através do seu olhar que escruta 

				o observador, convida a múltiplas interpretações de várias histórias e vidas. Através do uso da colagem, 

				a artista é imbuída de uma agência sobre a história 

				e os preconceitos que moldam arquivos específicos, que fixavam os sujeitos num olhar que os subjugava. 

				Esta técnica também permite à artista interromper 

				e reconfigurar narrativas históricas. Com a combinação de elementos e uma paleta de cores simples a preto e branco, as colagens de Orupabo provocam novas narrativas e assumem o controlo da sua objectividade para emergirem como sujeitos autónomos.

				 

				Há um elemento de reparação e reconciliação nesta prática, na medida em que as imagens examinam e remisturam o passado, uma característica também 

				presente nas obras de Dimakatho Mathopa, Individuals Relocated (Moving I) e Individuals Relocated (Moving III). Ao contrário de Orupabo, que parte de uma lacuna nos arquivos existentes, Mathopa utiliza um arquivo pessoal desprovido de provas físicas ou fotografias. Personifica a sua avó e insere a sua imagem no cenário fictício de uma casa perdida, olhando para trás - um olhar que confronta o observador, assegurando a sua presença naquele espaço. A artista também explora formas tradicionais de impressão e criação de imagens para produzir imagens verdadeiras, reconciliando e fornecendo provas do legado da sua família e de um legado colectivo [5]. Se, como menciona Mbembe, o arquivo é “nada mais do que um estatuto” então, ambas as artistas reclamam esse estatuto, recuperando o poder e afirmando o seu direito a existir. 

				 

				A busca da construção de imagens verdadeiras ou a criação de arquivos e legados também está no centro da obra Zizi I de Zanele Muholi. A artista tem focado a sua prática na documentação da vida das comunidades LGBTIQ nas cidades da África do Sul. Zazi I, ISGM e Boston fazem parte da série Somnyama Ngoyama, na qual Muholi explora o auto-retrato até ao limite, utilizando o seu corpo como tela para representar os marginalizados. Em Zazi I, lança um olhar lateral, enquanto na segunda imagem da série, Zazi II, ISGM, Boston [6], volta-se para encarar 

				o observador. O espelho produz uma imagem dupla - 

				o eu e o potencial que existe para o eu, o de uma mulher negra queer na sociedade. Nas suas imagens, o tom de pele é exagerado, invocando e referenciando o uso de blackface [7] do século XIX, colocando as imagens em lugar ambíguo, para enfatizar a importância da raça. O processo de exagerar o tom de pele é conseguido através de manipulação digital, em vez de ser a própria artista 

				a pintar a cara, numa tentativa de articular e reclamar a sua negritude, ao mesmo tempo que aborda o racismo histórico. Um processo similar 

				é evidente em Zero Hour de Hank WIllis Thomas. 

				O artista, Stamford Biggers, é vestido e fotografado como um menestrel do século XIX [8], referenciando uma imagem de arquivo encontrada no Arquivo da Universidade Emory sobre a vida americana. O lado direito do rosto e do corpo da personagem é branco, enquanto o lado esquerdo é negro. A película de luminosidade faz com que as imagens entrem e saiam de foco à medida que o observador muda de posição, esbatendo as linhas de raça e identidade. 

				Em Zero Hour, Hank Willis Thomas traz para o presente a figura do menestrel do século XIX, um emblema do hibridismo racial, cultural e socioeconómico.
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				Embora as questões de representação continuem a ser centrais nestas obras, não constituem uma limitação. Ao escavar os arquivos, estes artistas encontraram formas de expressar resistência e protesto, afirmando a sua existência. Criaram histórias que desnudam os relatos oficiais do passado e do presente e desafiam ontologias históricas e políticas. Abordar a violência dos arquivos não é uma tarefa fácil, mas proporciona uma forma de compreender e imaginar meios alternativos de existir no presente.

				 

				4.

				Edson Chagas e Dawit L. Petros exploram os aspectos performativos da fotografia, criando imagens que jogam com identidades híbridas, circulação e os seus efeitos nas escalas individual e colectiva, enquanto reflectem criticamente sobre o próprio suporte. 

				Com o retrato de John S. Chikere da série Tipo Passe, Chagas reaproveita o formato neutro da fotografia de identificação para ir contra a corrente e transformá-lo em retratos em grande escala de corpos adornados com máscaras bantu tradicionalmente utilizadas em rituais. Os retratos tipo passe não são tipos neutros de fotografias; foram particularmente significativos no século XX e continuam a sê-lo actualmente, à medida que surgem conflitos e milhões de refugiados atravessam fronteiras. Ademais, as máscaras Bantu têm tido um lugar em museus e colecções etnográficas, longe dos seus contextos, resultando na sua objectificação semelhante à dos corpos e rostos em material de arquivo colonial. Chagas assume a máscara como identidade e atribui a cada retrato um nome e um vestuário urbano. O artista retira os objectos da sua história e do seu contexto, e reivindica o potencial performativo da máscara e sua autonomia - John S Chikere poderia estar a deambular pelas ruas de qualquer cidade, um viajante a atravessar fronteiras, um habitante do presente.

				 

				Em outro registo, em Oikonomos (EC-S2A4530), o artista posiciona-se em frente à câmara como sujeito, usando sacos de bens de consumo produzidos em massa na cabeça para ocultar a sua identidade. Vestindo uma simples camisa branca, o foco está no seu rosto, com inscrições nos sacos para iluminar as suas origens e circulação nos fluxos globais. O seu acto performativo fala de um sujeito em trânsito na era dos fluxos internacionais, à semelhança das imagens encenadas de Petros. Untitled (Epilogue II) exemplifica uma combinação de possibilidades teatrais e performances de natureza-morta que traduzem as suas experiências migratórias. A figura humana tem o seu rosto escondido pela imagem de outro local. Como um passageiro em trânsito, o artista procura ligar 

				imagens e referências de acontecimentos históricos que podem parecer desconexos para revelar os aspectos subjacentes que unem histórias díspares. 

				 

				Estas experiências urbanas contemporâneas de deslocação, gentrificação e alienação, bem como a interacção entre o urbano e a natureza, também se reflectem na obra Lost Paradise de Mónica De Miranda. Aqui, a paisagem é representada como cenografia, um palco de teatro imaginário baseado na aparência de uma ilha e no conceito de um jardim botânico. Os jardins botânicos são espaços ilusórios construídos artificialmente para fins recreativos e apreciados pela sua presença estética. No entanto, são também vestígios de um amplo processo histórico de deslocação e apropriação do território (urbano), lugares deslocados criados pelo movimento e deslocação das plantas e da natureza. Neste trabalho, De Miranda concede ao observador a possibilidade de formular e imaginar estes territórios como espaços de reflexão e de encontro.

				Em contrapartida, para Benohoud, as paisagens áridas marroquinas tornam-se um espaço de experimentação e de reflexão sobre a relação entre natural e artificial, natural e construído, híbrido e sem identidade. O artista constrói estruturas e intervém nestas paisagens através de estruturas temporárias, criando imagens ilusórias, lúdicas e surreais que enganam o observador e, tal como The Ministry de Kia Henda, insere um esboço de uma cidade imaginária na paisagem do deserto. As formas esculturais de Kia Henda aludem à tradição de contar histórias Cokwe através de desenhos na areia e modos efémeros de transmissão de conhecimentos; as construções efémeras são também uma metáfora para problemas sociais actuais, como a gentrificação, os edifícios abandonados, o apagamento de locais históricos 

				e as situações de sem-abrigo.

				 

				5.

				“E se a história não tiver sido bem contada?… 

				E se os fantasmas do passado forem espíritos que estão condenados a vaguear precisamente porque as suas histórias não foram contadas?” [9] (Illusions Vol III, Antigone). A reconstrução da história silencia frequentemente histórias laterais incómodas, criando dissonâncias nas narrativas contemporâneas sobre o passado. Artistas criam metodologias e formas de abordar estas omissões históricas através da escavação de arquivos, narrativas especulativas, entre outros. No entanto, como questiona Hartmann, “como se pode narrar uma contra-história do ser humano como prática da liberdade?” [10].
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				A trilogia de Grada Kilomba, World of Illusions, lembra-nos que as narrativas históricas são construídas. Fazendo referência aos griots africanos e à tradição oral de transmissão histórica, a artista encena uma série de performances baseadas na mitologia grega. Com actores negros, cada filme reconta as histórias de Narciso e Eco, Édipo e Antígona, abordando questões como “que histórias são contadas e por quem?” e as relações de poder que determinam a produção e a distribuição do conhecimento. Kilomba vê a mitologia grega como uma colecção de histórias universais que representam conflitos humanos, e especula como é que essas histórias seriam “interpretadas hoje, no momento pós-colonial?” [11]. No último filme da trilogia, Antígona desobedece ao chefe de família (as palavras do homem), privilegiando as “leis da humanidade”. A posição de Antígona é extremamente actual, desafiando os sistemas pós-coloniais que ainda vigoram nos dias de hoje. A personagem torna-se um símbolo para os marginalizados que são excluídos das narrativas dominantes, mas que reclamam o seu direito à resistência, à memória e, por conseguinte, à existência. Ao exumar essas histórias e subvertê-las, introduzindo elementos de raça, género e sexualidade, a artista revela as fracturas da moralidade colonial europeia. No centro desta trilogia está também uma referência às repetições históricas e à violência cíclica que ainda hoje se perpetuam, bem como a ideia de que os rituais são práticas corporizadas de memória [12] e ferramentas essenciais para as comunidades à margem recuperarem a existência. Os rituais permitem que artistas e comunidades em geral se reconectem com o seu passado e identidade, são um bem comum, uma forma dialéctica de existência, simultaneamente inclusiva e exclusiva, que transfere memória (social) de uma geração para outra. Musseke de Januário Jano recria um ritual de confecção de um alimento, 

				a farinha musseque (farinha de mandioca), que é parte essencial das tradições culinárias do povo Ambundu [13] . À medida que o artista recupera as narrativas históricas dos Ambundus, a performance do ritual abre a possibilidade de o inscrever na memória social/colectiva e transforma-se um meio para o artista recuperar o seu passado individual e ligar-se à sua ancestralidade. No trabalho de Jano, 

				o corpo torna-se o arquivo, ligando o físico e o espiritual, o pessoal e o político.

				 

				6.

				A inserção de novos elementos nas histórias/narrativas históricas conhecidas pode perturbá-las e criar compreensões mais matizadas dos seus contextos 

				e sujeitos. Este processo traz à tona dissonâncias e ambiguidades de forma consciente. 

				A ficção e a fabulação desempenham um papel essencial no preenchimento de lacunas e na produção de contra narrativas, visões do futuro. A obra de Kiluanji Kia Henda Icarus 13, The First Journey to the Sun, utiliza a narração de histórias para projectar ideais futuristas. A série de oito fotografias da arquitectura de Luanda reinterpreta estas estruturas como testemunho da primeira viagem africana ao sol. As imagens de Kia Henda situam-se entre a realidade histórica e a imaginação pós-colonial, mantendo uma precisão documental enquanto encenam a missão em cenários reais e imaginados. Desta forma, os espaços de memória tornam-se espaços de projecção, onde o real e o potencial se sobrepõem. A fotografia documental tem uma história que se inscreve no colonial e no pós-colonial como um meio de criar e romper estereótipos. Aqui, o artista desafia a objectividade das imagens de tipo documental, inscrevendo Angola na “corrida espacial da Guerra Fria”, destacando a relação histórica entre Angola e a antiga União Soviética e o papel do país durante a Guerra Fria.

				 

				7.

				Enquanto seres históricos, é essencial que contemos a nós próprios e aos outros histórias sobre a verdade, a beleza, o bem, a identidade, 

				a alteridade, o valor e o fim. Para tal, é necessário filosofar, percorrer a vida estando integrados numa história que nos precede e que se enreda nas histórias tecidas à nossa volta e sobre nós [14]. O entrelaçamento de histórias remete-nos para a encruzilhada, para a experiência de viver num espaço intemporal, onde o presente é vivido como passado. A abordagem do passado e a criação de contra-histórias são inseparáveis da escrita de uma história do presente. Estes trabalhos são como capítulos de várias histórias, e os seus processos e suportes permitem os emaranhados temporais que caracterizam o que Mbembe teorizou como e em Postcolony - 

				a construção do tempo “feito de descontinuidades, reversões, inércias e oscilações que se sobrepõem umas às outras” [15]. Nesta oscilação fragmentada entre passado e presente (e futuro), as reflexões destes artistas sobre o presente, ao abordarem, intervirem e regressarem ao passado, não o reconstroem objectiva ou subjectivamente. Ao invés, o seu objectivo é, como diz Edouard Glissant, sonhar profeticamente [16]. A prática artística torna-se assim em uma práctica da liberdade, um exercício de imaginação da beleza e de mundos futuros.
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				[10] HARTMAN, Saidiya. Venus in Two Acts. A Caribbean Journal of Criticism 26 (2): 1 | 8 2008

				[11] Grada Kilomba, entrevista filmada, Verbier Art Summit, 8 de Março de 2019. [tradução livre] Talvez seja relevante notar que se considera que o mundo grego incluía o Mediterrâneo e parte de África até à Etiópia, pelo menos. A sua construção não foi limitada por questões de raça e poder nos mesmos termos em que pensamos nestas categorias actualmente.

				[12] Grada Kilomba em conversa com Tina Campt. Pace Gallery. https://www.youtube.com/watch?v=zU5dGD3N1DA&t=8s. Acedido em 18.03.2024

				[13] Os Ambundu são um grupo étnico que vive em Angola, na região que se estende da capital Luanda até ao Leste. A sua língua é o kimbundu.

				[14] BIDIMA, Jean-Godefroy. De la traversée : raconter des expériences, partager le sens. Rue Descartes, 2002

				[15] MBEMBE, Achille. On the Postcolony. Berkeley University of California. 2001

				[16] GLISSANT, Édouard. Poétique de la Relation. Ann Arbor University of Michigan Press. 2009

			

		

	
		
			[image: ]
		

		
			
				28

			

		

		
			
				1.

				We are standing at a crossroads in history - at a moment that demands introspection and reflection. 

				At a time when humanity faces several challenges – increased migration, discrimination, wars, global warming, and environmental crises – everything seems to collide, creating a state of chaos. It is also 

				a moment that opens up possibilities for exploring different paths and their intersections for the (re)formulation of what we came to understand as the world … I recall Tony Morrison’s wise words: 

				 

				“This is precisely the time when artists go to work. There is no time for despair, no place for self-pity, no need for silence, no room for fear. We speak, we write, we do language. That is how civilizations heal. 

				I know the world is bruised and bleeding, and though it is important not to ignore its pain, it is also critical 

				to refuse to succumb to its malevolence. Like failure, chaos contains information that can lead to knowledge—even wisdom. Like art.” [1] 

				 

				To think of the present is to consider the past. Therefore, to address historical narratives in the present is to speak of how this present is interrupted by the past while speculating and formulating unknown futures. The FAS Collection incorporates several artists with interdisciplinary practices that focus on diverse themes – from Atlantic transits to diasporic connections and formations, history, memory, post-memory, and migration. These artists propose integrated readings of history and new languages that speak of the present by looking into the past. This publication has been conceptualised as a curatorial project, and the selection of works addressed in this essay does not attempt to provide a linear reading of history. Instead, it’s aim is to highlight the fractures and the fragmented nature of the present time. Its title, “Breadcrumbs of History”, refers to the remnants of and historical legacies present in the artists’ works and their concern with memory, both in thematic choices and in how each of them 

				stretches the limits of their medium and techniques. In this essay I reflect on the diverse ways in which artists deconstruct the past to muse on the present and how their methodologies and processes enable us to have a more complex view of history. It is fragmented and incomplete - thinking about this set of works and collection today, means exploring the common ground that arises from interweaving their histories, and practices while transcending the limits of Africanness, positionality and geography. 

				 

				2.

				The selected artists’ practices highlight image making processes, and use photography in its expanded form, collage, and video. They explore the aesthetic and formal possibilities of their medium, interlacing archival material, different references, places, and times. Photography as a medium is directly linked to the historical legacies of colonialism in Africa and its diasporas. The photographic image not only bore witness to colonial violence but also played a role in perpetuating and upholding colonial stereotypes and oppressive hierarchies. Today, the medium has also been playing a crucial role in the pursuit of social justice, particularly in the realm of culture and artistic production. Collage, photography, video and storytelling allow for the manipulation of images to create new compositions, timelines, and imaginaries. Allow for the development of speculative practices and languages.

				3.

				History has been and remains a challenging and demanding field for contemporary artists from the former peripheries of the global art world who are interested in documentary, and in the (re)constructive and ﬁctional dimensions of the archive [2], both in its physical and metaphorical aspects. Archives, as spaces and catalysts of memory, remain pivotal in contemporary art production as source material, concepts, and subjects. Any archive is a selection assembled by a specific group of people who decide 
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				what should be kept (remembered) and what should be discarded (forgotten). They are nothing but Status [3] - symbols of power. Archives are replete with gaps, omissions, and silences, and as a result, they are also sites of violence. 

				 

				Postcolonial narratives tend to focus on concepts of representation, identity, and alterity in response to centralised and Eurocentric narratives. While most of these artists are bound to these themes, the process of excavating archives and collecting and reconfiguring these crumbs of history allows them to unveil larger narratives enmeshed in a more complex worldview.

				 

				Frida Orupabo’s artistic practice reflects and responds to these questions surrounding the archive. The artist has expressed that she was “hungry for images that resembled her” [4] and that her purpose is “to create work that looks back at the viewer” as it “is a way to refuse to be made into an object”. Her archive of images – comprised of colonial images found on the internet – serves as the source of the production of new imagery; her collages explore blackness, race, and gender while exposing the power of whiteness in culture. In Discipline, the collage features a cutout of a white female body intersected by a black face. 

				The layers comprising the body are held together by paper clips, indicating that the figure is fragmented, easily manipulated, and put together provisionally like a paper doll, the male face, gazing at the viewer, invites multiple interpretations of various stories and lives. Through her use of collage, the artist is imbued with agency over history and the biases that shape specific archives, and fix the subjects in a gaze that subjugates them. Collage also empowers the artist to disrupt and reconfigure historical narratives. Through the combination of elements and a simple black and white colour palette, Orupabo’s collages provoke new narratives and seize control of their objecthood to emerge as autonomous subjects.

				 

				There is an aspect of repair and reconciliation in this practice, as the images examine and remix the past, 

				a feature also present in Dimakatho Mathopa’s works, Individuals Relocated (Moving I) and Individuals Relocated (Moving III). Unlike Orupabo, who started from an absence in existing archives, Mathopa’s uses a personal archive devoid of physical evidence or photographs. She impersonates her grandmother and inserts her image in the fictional setting of a lost house, looking back – a gaze that confronts the viewer, ensuring her presence in that space. The artist is also experimenting with traditional forms of print and image making processes to produce truthful 

				images, reconciling and providing evidence of her family’s legacy and a collective legacy [5]. If, as Mbembe states, the archive is “nothing but status”, then both artists reclaim this status, reclaiming power and asserting their right to exist. 

				 

				The pursuit of constructing truthful images or creating archives and legacies also lies at the heart of Zanele Muholi’s Zizi I. The artist has centred their practice on documenting the lives of LGBTIQ communities in South Africa townships. Zazi I, ISGM, Boston is part of the Somnyama Ngoyama series in which Muholi exploits self-portraiture to the limit, using their body as a canvas to represent the marginalised. In Zazi I, they cast a sideway glance, while the second image of the series, Zazi II, ISGM, Boston [6], they turn to face the viewer. The mirror produces a double image – the existing self and the potential that exists for the self, that of a black queer woman in society. In Muholi’s images, the skin tone is extremely exaggerated emphasising the significance of race, invoking, and referencing the 19th-century use of blackface [7], framing the images into an ambiguous space. The process of exaggerating the skin tone is achieved through digital manipulation instead of the artist painting themselves, an attempt to articulate and reclaim their blackness while addressing historical racism. A similar process is also evident in the work Zero Hour by Hank Willis Thomas. The artist, Stamford Biggers, is dressed and repeatedly photographed as a 19th-century minstrel [8], referencing an archival image found in the Emory University archive on American life. The right side of the character’s face and body is white while the left is black. The luminosity film causes the images to go in and out of focus as the viewer shifts their position, blurring the lines of race and identity. In Zero Hour, Hank Willis Thomas brings the 19th-century minstrel figure into the present, an emblem of racial, cultural, and socioeconomic hybridity.

				 

				Although questions of representation remain central to these works, they do not pose a limitation. 

				By excavating the archives, these artists have found ways to express resistance and protest, asserting their existence. They have crafted stories that uproot official accounts of the past and the present and challenge historical and political ontologies in place. Addressing the violence of archives is not an easy task, but it provides a way to understand and imagine alternative means of existing in the present.

				 

				4.

				Edson Chagas and Dawit L. Petros explore the performative aspects of photography, creating images 
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				that play on hybrid identities, circulation, and their effects on both individual and collective scales, while critically reflecting on the medium itself. With John S. Chikere’s portrait from the Tipo Passe series, Chagas repurposes the neutral format of identification photography to go against the grain and transforms it into large-scale portraits of bodies adorned with bantu masks traditionally used in rituals. Identification portraits are not neutral types of photographs; they were particularly significant in the 20th century and remain so today, as conflicts arise, and millions of refugees’ cross borders. Furthermore, Bantu masks have had a place in museums and ethnographic collections, far removed from their contexts, resulting in their objectification similar to the bodies and faces in colonial archival material. Chagas assumes the mask as the identity and assigns each portrait a name and urban clothing. The artist heightens the objects from their history and context, reclaiming the performative aspect of the mask and its autonomy – John S Chikere could be wandering through the streets of any city, a traveller crossing borders, an inhabitant of the urban present.

				 

				On another register, in Oikonomos (EC-S2A4530), the artist positions himself in front of the camera as the subject, using bags of mass-produced consumer goods on his head to obscure his identity. Wearing 

				a simple white shirt, the focus is on his face, with inscriptions on the bags to illuminate their origins and circulation within global flows. His performative act speaks of a subject in transit in the era of international flows, similar to Petros’s staged images. Untitled (Epilogue II) exemplifies a combination of theatrical possibilities and still-life performances that translate his migratory experiences. The human figure has his face hidden by the image of another location. Like passengers in transit, the artist seeks to connect images and references from historical events that may seem disconnected to reveal the underlying aspects that bind distant stories together.

				 

				Those contemporary urban experiences of displacement, gentrification, and alienation, as well 

				as the interplay between urban and nature is also reflected in Monica De Miranda’s Lost Paradise. Here, the landscape is represented as scenography, an imaginary theatre stage based on the guise of an island and the concept of a botanical garden. Botanical gardens are illusory spaces artificially built for recreational purposes and appreciated for their aesthetic presence. However, they are also remnants of a broad historical process of mobility and appropriation of the (urban) territory, dislocated places created by the movement and displacement 

				of plants and nature. De Miranda grants the viewer the agency to formulate and imagine these territories as spaces of reflection and encounter.

				In sharp contrast, for Benohoud, the arid Moroccan landscapes become a playground for experimenting and reflecting on the relationship between natural and artificial, natural, and constructed, hybrid and without identity. The artist builds structures and intervenes in these landscapes through temporary structures, creating illusory, playful, and surreal imagery that deceives the viewer and, much like Kia Henda’s The Ministry, inserts an outline of an imaginary city in the desert landscape. Kia Henda’s outline sculptural forms allude to the Cokwe storytelling tradition of drawing in the sand and ephemeral modes of knowledge transmission; these ephemeral landscapes serve as metaphors for present-day social problems such 

				as gentrification, derelict building sites, erasure of historic sites, and homelessness. 

				5.

				But “What if history has not been told properly?... What if the ghosts of the past are spirits that are doomed to wander precisely because their stories have not been told?” [9] (Illusions Vol III, Antigone). 

				The (re)construction of history often silences uncomfortable side stories, creating dissonances in contemporary narratives regarding the past. Artists are creating methodologies to address these historical omissions through the excavation of archives or through speculative narration. However, as Hartmann questions, “how can one narrate a counter history of the human as a practice of freedom?” [10].

				 

				Grada Kilomba’s trilogy World of Illusions serves as 

				a reminder that historical narratives are constructed. Referencing the African griots and the oral tradition 

				of historical transmission, the artist stages a series of performances based on Greek mythology. Featuring black actors, each film retells the stories of Narcissus and Echo, Oedipus and Antigone, addressing questions such as “which stories are told, and by whom?” and the power relations that determine knowledge production and distribution. Kilomba sees Greek mythology as a collection of universal stories that represent human conflicts, speculating on how such stories exist today in the postcolonial moment [11]. In the trilogy’s final film, Antigone disobeys the head of the family (the words of man), privileging the “laws of humanity”. Antigone’s position is highly contemporary, challenging the postcolonial systems that are still in place. She becomes a symbol for the marginalised who are excluded from mainstream narratives but reclaim their right to resistance, 
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				memory, and, thus, existence. By exhuming those stories and subverting them, introducing elements 

				of race, gender, and sexuality, the artist unveils the fractures in European colonial morality. At the heart 

				of this trilogy is also a reference to historical repetitions and cyclical violence that still perpetuate, as well as the idea that rituals are embodied practices of memory [12] and essential tools for communities on the margins to reclaim existence. Rituals allow artists and communities to reconnect with their past and identity, they are a type of commons or a dialectic form of existence, simultaneously inclusive and exclusive, that transfers from one generation to other (social) memory. Januario Jano’s Musseke recreates 

				a ritual of manufacturing food, gari (cassava flour), which is an essential part of the culinary traditions of the Ambundu [13] people. As the artist recuperates the historical narratives of the Ambundus, the performance of the ritual opens the possibility of inscribing it to the social/collective memory and a means for the artist to recover his individual past and connect with his ancestry. In Jano’s work, the body becomes the archive, linking the physical and the spiritual, the personal and the political.

				 

				6.

				Inserting new elements into known stories/historical narratives can disrupt them and create more nuanced understandings of their contexts and subjects consciously brings dissonances and ambiguities to the forefront. Fiction and fabulation play an essential role in filling gaps and producing counter-narratives, visions of the future. Kiluanji Kia Henda’s Icarus 13, The First Journey to the Sun, utilizes storytelling to project futurist ideals. The series of eight photographs of the architecture of Luanda reinterprets these structures as evidence of the first African journey to the sun. Kia Henda’s images exist between historical reality and postcolonial imagination, maintaining a 

				documentary precision while staging the mission within real and imagined scenarios. In this way, the spaces of memory become spaces of projection, where the real and the potential overlap. Documentary photography has a history that is inscribed in the colonial and postcolonial as a means to create and disrupt stereotypes. Here, the artist challenges the objectivity of the documentary-type images, inscribing Angola in the “Cold War space race”, highlighting the historical relationship between Angola and the former Soviet Union and the country’s role during the Cold War.

				 

				7.

				As historical beings, it is essential we tell ourselves and others histories about truth, beauty, the good, identity, alterity, value, and the end. To do so, one must enter philosophy, going through life while being integrated into a history that precedes us and is entangled in the stories woven around and about us [14]. The interweaving of histories brings us back to the crossroads, to the experience of living in a timeless space, where the present is experienced as the past. Addressing the past and creating counter histories are inseparable from writing a history of the present. These works are like chapters in several histories, and their processes and mediums enable the temporal entanglements that characterise what Mbembe has theorised as and in the Postcolony – the construction of time “made up of discontinuities, reversals, inertias, and swings that overlay one another” [15]. In this fragmented swing between past and present (and future), these artists’ reflections on the present by addressing, intervening, and returning to the past are not reconstructing it objectively or subjectively. Instead, they aim, to borrow Edouard Glissant’s words, they dream it prophetically [16]. Artistic practice becomes a practice of freedom, an exercise of imagining beauty and future worlds.
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				Introdução

				O presente artigo destaca a contribuição da arte 

				para a sociedade através da prática e das iniciativas 

				do artista Abdoulaye Konaté. A obra deste artista apoia-se em dois pilares fundamentais: as instalações que criou no início dos anos 90 e a sua pesquisa sobre têxteis. O têxtil a que se refere na sua obra é um património rico que ocupa um lugar fundamental nos valores tradicionais e nas cerimónias culturais. Partindo das acções do artista, examinaremos, na primeira parte, o significado histórico da sua obra, a sua inspiração técnica e política e a forma como interage com os conceitos e a natureza. Na segunda parte, centrar-nos-emos no seu compromisso social e realçaremos a forma como as suas acções têm um impacto na comunidade. Para além do simples facto de criar, Abdoulaye Konaté fundou e co-organizou uma série de iniciativas que tiveram um impacto positivo na sua comunidade. 

				I. Uma criação enraizada nos patrimónios

				Abdoulaye Konaté nasceu em Diré (Mali) em 1953. De 1972 a 1976, estagiou no Instituto Nacional de Artes em Bamako, antes de ingressar no Instituto Superior de Artes Plásticas em Havana, Cuba (1978-1985). Recebeu numerosos prémios e participou em várias exposições e bienais internacionais. No início da sua carreira, explorou a pintura e os acrílicos sobre papel e tela, mantendo-se fiel à formação clássica que recebera em Cuba, onde os estudos a partir de modelos tinham como objectivo aguçar o olhar e estimular o domínio das formas [1].

				A década de 1960 foi um período rico em ensaios e experiências para Konaté. Realiza programas para filmes, copia cartazes e concebe novos modelos para os tecelões do Mali, inspirando-se gradualmente nos seus materiais. Nos anos 90, deu o primeiro passo para as instalações. Nessa altura, estas estão a tomar forma em vários países do continente e introduzem uma desconstrução dos 

				mecanismos de apresentação que não é alheia à mudança do tecido social e do clima político. No caso do Mali, o dia 23 de Março de 1991 marcou a revolta popular contra o regime ditatorial do general Moussa Traoré. Para retractar esta manifestação popular e a violência a que foi sujeita, Abdoulaye Konaté expõe - no Museu Nacional de Bamako - um carro queimado coberto de panfletos e jornais, com vídeos que mostram os acontecimentos repetidamente. Foi a partir destas instalações que começou a introduzir 

				os amplos espaços têxteis no fundo das suas obras. 

				Enquanto objecto cultural e patrimonial, os têxteis estão no centro de uma série de dinâmicas das sociedades africanas baseadas na dádiva, no comércio e nas trocas. Para o artista, é também o vector de um sistema de signos e símbolos que insere no seu discurso. Nas diferentes regiões do Mali, existe uma rica diversidade de têxteis, incluindo 

				o finimugu, (fini : tecido, mugu : pano, na língua Bamana) usado mais frequentemente como uma simples mortalha, e guardado ciosamente em caixas por algumas pessoas idosas, como que esperando a morte. A obra emblemática Bosnie, Rwanda, Angola, 1995 irá utilizar o mesmo tecido. Abdoulaye também se refere às roupas dos músicos senufos, feitas de tiras e tecidos de algodão. Esta sua investigação conduzirá à obra L’hommage aux chasseurs du Mandé (1994), pela qual recebeu o Grande Prémio Léopold Sédar Senghor na Bienal de Arte Africana Contemporânea de Dakar em 1996. 

				Simultaneamente, introduz no seu trabalho faixas de bazin e fundos de algodão, como na obra Les danseurs (2008). O bazin tornou-se progressivamente um elemento essencial da sua técnica e a sua obra distingue-se pela utilização pictórica e escultural deste tecido como material de eleição. É importante notar que a pictorialidade é reinventada através deste tecido de predilecção. Inserido num regime económico e cultural dual, o bazin permitiu-lhe inovar na utilização 
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				da cor. Confere ao seu trabalho uma certa presença, na medida em que cria uma verdadeira familiaridade com o público.

				Duas linhas de força atravessam a obra de Abdoulaye Konaté: a estética e a sociopolítica. Por um lado, a estética é o resultado do trabalho com os materiais. A destreza de Abdoulaye Konaté reside na sua capacidade de brincar com os têxteis, dando-lhes relevo e forma, com uma gradação de cores que sugere movimento apenas com base na nuance dos tons. As suas composições apresentam um cromatismo subtil através da disposição dos pedaços de tecido e da presença de grandes relevos graças à integração de objectos. A regularidade geométrica e minimalista das faixas descontínuas cria volumes e efeitos ópticos que se manifesta numa série de abstracções (Composition 2, 2012). Incorpora símbolos esotéricos sob a forma de figuras geométricas e procura uma nova leitura da combinação de cores. As diferentes técnicas - pintura, escultura e instalação - fazem desta obra singular uma verdadeira combinação de tradições artísticas. A sua obra estabelece ligações com as tradições populares, nomeadamente com a cultura bamanan, cujos signos são utilizados como alfabeto, tal como o sistema de escrita Mandingo Nko, desenvolvido por Souleymane Kanté em meados da década de 1940. Combinando todo um mundo de objectos feitos de conchas de búzios, cordéis, chifres e amuletos com sinais e símbolos esotéricos, o seu trabalho é um vislumbre do funcionamento da matéria [2]. 

				A busca de uma nova estética nos têxteis por parte de Abdoulaye Konaté levou-o a conceber grandes superfícies e a explorar a diversidade cultural das práticas tradicionais. Assim, o tecido Kenté do Gana foi incorporado em trabalhos recentes sob a forma de faixas subtis e iniciou-se uma colaboração frutuosa com tecelões marroquinos. Abdoulaye Konaté também cria obras de grande escala, como demonstra a peça de 6.000 m2 que instalou no Stade du 26 mars em 2002 para a cerimónia de abertura da Taça das Nações Africanas. 

				Esta investigação contínua está profundamente ligada à natureza, que, desde que a tal prestemos especial atenção, permanece como matriz da ousadia composicional. Através da observação da natureza (insectos e plantas), Abdoulaye Konaté concentra-se nas cores dos camaleões, em determinados tipos de vegetação e nas asas e morfologia das borboletas. A série de borboletas criou uma alegoria para os países em desenvolvimento, estabelecendo um paralelo entre a beleza frágil da independência e a vulnerabilidade 

				estética da borboleta [3]. Revela cores que, embora pareçam contraditórias, casam e combinam num equilíbrio natural. Nesta mistura de cores, o cosmos é também incrivelmente surpreendente. Abdoulaye Konaté dedicou muito tempo ao estudo do céu durante a noite. Onde muitos de nós só vêm preto, a sua acuidade visual detecta uma subtil nuance de cor e antecipa o efeito que será transferido para as superfícies. Capta e analisa os elementos da natureza como se os observasse através de um microscópio. A sua arte nunca deixou de recriar a nossa percepção da realidade.

				I. Arte e compromisso social

				Uma longa carreira marcada por uma investigação constante fez de Abdoulaye Konaté uma das figuras de proa da arte contemporânea e um dos principais actores da cena artística contemporânea. Para além da sua rica carreira, tomou várias acções para melhorar as condições de vida na sua comunidade. Após ter trabalhado durante cinco anos com cinco artistas, os seus ateliers empregam agora nove pessoas a tempo inteiro. O seu trabalho é fundamental para uma cadeia de valor que apoia a economia local. Com efeito, as matérias-primas necessárias para a realização das obras são adquiridas a comerciantes do Mali. Em segundo lugar, o seu processo de fabrico combina vários sectores, desde técnicas de amarração ou criação de padrões até ao trabalho das tintureiras, sem esquecer a subsequente exposição do produto nas galerias.

				O impacto no ambiente social também se reflecte nas várias responsabilidades do artista. Dirigiu os Rencontres africaines de la Photographie em Bamako. Foi Chefe da Divisão de Exposições do Museu Nacional do Mali (1985-1997), Director do Palais de la Culture em Bamako (1998-2002) e Director do Conservatoire des Arts et Métiers Multimédia Balla Fasséké Kouyaté em Bamako (2003-2016). Este conservatório representa um dos primeiros passos do artista no apoio à promoção da educação. Após um longo processo de reflexão pessoal, Abdoulaye Konaté almejava estabelecer uma escola de formação privada. Foi neste contexto que apresentou o projecto ao Instituto do Mundo Árabe e à BBC. Durante esta digressão promocional, o então Presidente do Mali, Alpha Oumar Konaré, que pretendia fundar um Instituto Superior das Artes, tomou conhecimento deste projecto inovador. Foi rapidamente marcado um encontro com Abdoulaye Konaté. O projecto do artista e o do governo alinharam-se, levando o governo do Mali a confiar integralmente a condução do projecto ao artista.
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				Nunca tinha havido uma escola superior de arte no Mali e Abdoulaye Konaté teve carta branca para criar a escola. Foi então que decidiu encontrar um equilíbrio baseado em duas experiências pessoais, a formação que recebeu em Cuba e a formação que recebeu no Mali. Uma terceira via encontrada entre dois universos de compreensão e de aprendizagem da arte deu então origem a novos princípios pedagógicos adaptados à geração mais jovem. Esta abordagem inovadora da formação artística baseia-se em três grandes pilares.

				Em primeiro lugar, esta formação procurou fundir o mundo académico e a tradição, introduzindo simultaneamente as novas tecnologias da informação e da comunicação em todos os sectores. O principal objectivo da escola era formar os jovens numa vasta gama de ofícios artísticos, preparando-os para o empreendedorismo e a integração no mercado de trabalho após os estudos. Em segundo lugar, essa mesma visão tinha como objectivo promover a compreensão das culturas africanas, permitindo que os professores oriundos de meios tradicionais (músicos, fotógrafos, dançarinos, escultores, etc.) transmitissem aos alunos o seu conhecimento e know-how herdados das suas tradições familiares. Por último, a pedagogia privilegiou a abertura e os intercâmbios, dando à escola a oportunidade de acolher anualmente dois professores estrangeiros (principalmente artistas) para trabalharem no conservatório. A estes três princípios deve ser acrescentada uma inovação nos cursos de pintura. Os dias de correcção eram realizados em casa dos alunos, onde estes apresentavam o seu trabalho perante a família. Este processo altera a relação dos pais com a cultura e dá confiança ao aluno [4].

				O impacto da escola na sociedade é inegável: 18 anos após a criação do Conservatório, foi realizado um estudo por uma empresa privada sobre a vida profissional dos estudantes após a sua formação. 64% encontraram trabalho no sector da arte e um pequeno número teve uma carreira internacional, com boa representação em feiras de arte e galerias. 

				Vários diplomados abriram os seus próprios ateliers e trabalham em colaboração com artesãos, galerias e especialistas em enquadramento de obras de arte. Este estudo sugere assim que a escola exerce um papel multiplicador sobre os jovens [5].

				O apoio à geração mais jovem de artistas continua através das acções do Fundo Africano para a Cultura, do qual Abdoulaye Konaté é co-fundador. “Trata-se de uma organização pan-africana fundada em Fevereiro de 2018 em Bamako e sediada na República do Mali, com a qual estabeleceu um acordo de sede, com a dupla função não só de ajudar a profissionalizar o sector, mas também de ser um agitador e instigador para a criação de uma filantropia africana local, estimulando o investimento do sector privado do continente no domínio da cultura. [6] ” A ideia partiu de Mamou Daffé, fundador do Festival do Níger. O Fundo pediu a artistas conhecidos que doassem obras vendidas para apoiar projectos de jovens artistas de África e da diáspora. Abdoulaye Konaté foi o primeiro artista a doar uma obra ao fundo. Até à data, o fundo financiou mais de 400 artistas, incluindo 14 projectos no Senegal. Dirigida por um Conselho de Administração, é apoiada de perto por um grupo de embaixadores e políticos influentes.

				Conclusão

				A obra de Abdoulaye Konaté é marcada por uma profunda humanidade que reside na sua capacidade de identificar as relações culturais, sociais e políticas. As suas obras são como partituras de dramas humanos, que lançam um olhar crítico sobre os desafios do nosso planeta. Convidam-nos a reflectir sobre a condição humana, a repensar a nossa relação connosco próprios e a nossa relação com o mundo [7] . A singularidade desta obra reside no tratamento do património e da memória colectiva. Enquanto promotor e educador, o empenho de Abdoulaye Konaté tem um impacto directo na sua comunidade. O seu trabalho é um exemplo de como o sector das artes pode influenciar a transformação social.
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				Introduction

				This article highlights the contribution of art to society through the practice and initiatives of artist Abdoulaye Konaté. His work is shaped by two factors: the installations he created at the turn of the 1990s, and his research into textiles. The textile he refers to in his work is a rich heritage, occupying a fundamental place in traditional values and cultural ceremonies. Starting with the artist’s actions, the first part of this article examines the historical significance of his work, its technical and political inspiration, and the way it interacts with concepts and nature. The second part focuses on his social commitment and supports the way in which his actions have an impact on the community. In addition to simply creating, Abdoulaye Konaté has founded and co-organized a number of initiatives whose consequences have had a positive impact on his environment. 

				I. A creation rooted in heritages

				Abdoulaye Konaté was born in Diré (Mali) in 1953. From 1972 to 1976, he trained at the Institut National des Arts in Bamako, before joining the Institut Supérieur des Arts Plastiques in Havana, Cuba (1978-1985). He has received numerous awards and taken part in several international exhibitions and biennials. Early in his career, he explored painting and acrylics on paper and canvas, remaining true to the classical training he had received in Cuba, where model-based studies were designed to sharpen the eye and stimulate mastery of form [1].

				The 1960s were a period rich in trials and experiments for Konaté. He made programs for films, copied posters and designed new models for Malian weavers, gradually drawing inspiration from their materials. In the 1990s, he made his first move into installations. The latter were becoming prominent in several countries on the continent, introducing a deconstruction of presentation devices that is not 

				unrelated to the changing social fabric and political climate. In Mali, the popular uprising against the dictatorial regime of General Moussa Traoré took place on March 23, 1991. To depict this demonstration by the people and the violence it was subjected to, Abdoulaye Konaté exhibits - at Bamako’s national museum - a burnt-out car covered in leaflets and newspapers, with video footage of the events playing repeatedly. It was from these installations that he began to introduce large textile spaces into the background of his works. 

				As a cultural and heritage object, textiles are at the heart of many of the dynamics of African societies, based on gift-giving, trade and exchange. For the artist, it is also the vector of a system of signs and symbols that he inserts into his discourse. In the different regions of Mali, there is a rich diversity of textiles, including finimugu, (fini : fabric, mugu : cloth, in Bamana) most often used as a simple shroud, and jealously guarded in boxes by a few elderly people as if awaiting death. The emblematic work Bosnia, Rwanda, Angola, 1995 will be made from the same fabric. Abdoulaye also refers to the Senufo musicians’ clothes, made of strips and cotton. This research led to L’hommage aux chasseurs du Mandé (1994), for which he was awarded the Grand Prix Léopold Sédar Senghor at the Dakar Biennial of Contemporary African Art in 1996. 

				At the same time, he introduces bazin strips and cotton backgrounds into his work, as in Les danseurs (2008). Bazin gradually became an integral part of his technique, and his work stands out for its pictorial and sculptural use of fabric as the material of choice. It’s important to note that pictoriality is reinvented through this fabric of choice. As part of a dual economic and cultural regime, bazin allowed him to innovate in his use of colour. It lends his work a certain presence insofar as it establishes a real familiarity with the audience. 
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				Abdoulaye Konaté’s work is underpinned by two main themes: aesthetics and socio-politics. On the one hand, aesthetics are the result of working with materials. Abdoulaye Konaté’s dexterity lies in his ability to play with textiles, giving them relief and form, with a graduation of colours that suggests movement based on the nuance of the hues alone. His compositions feature a subtle chromaticism in the arrangement of fabric pieces and the presence of important reliefs through integrated objects. The geometric, minimalist regularity of the discontinuous strips creates volumes and optical effects that are expressed in a series of abstractions (Composition 2, 2012). He incorporates esoteric symbols in the form of geometric figures and seeks a new reading of the combination of colours. The different techniques - painting, sculpture and installation - make this singular work a veritable combination of artistic traditions. His work establishes correspondences with popular traditions, especially the Bamanan culture whose signs are used as an alphabet, as is the Nko, a Mandingo writing system developed by Souleymane Kanté in the mid-1940s. Combining a world of cowrie shells, cords, horns and amulets with esoteric signs and symbols, his work is an insight into [2] material. 

				The quest for a new textile aesthetic leads Abdoulaye Konaté into the conception of large surfaces and into the cultural diversity of traditional practices. This is how the Kente cloth from Ghana is integrated in the form of subtle strips in recent works, and a fruitful collaboration is initiated with Moroccan weavers. Abdoulaye Konaté also creates large-scale works, as demonstrated by the 6,000m2 piece he unfurled in 2002 at the Stade du 26 mars, for the opening ceremony of the African Cup of Nations. 

				This ongoing research is deeply interwoven with nature, which remains the matrix of compositional audacity, provided we pay close attention to it. Based on the observation of nature (insects and plants), Abdoulaye Konaté focuses on the colours of chameleons, certain vegetation or the wings and morphology of butterflies. The butterfly series created an allegory for developing countries, drawing a parallel between the fragile beauty of independence and the aesthetic vulnerability of the [3] butterfly. He detects colours that - while seemingly contradictory - marry and combine in a natural balance. In this mix of colours, the cosmos is also incredibly surprising. Abdoulaye Konaté has studied the night sky extensively. Where many of us might think everything is black, his visual acuity detects a subtle nuance of hues and anticipates the effect that will be transferred onto surfaces. He captures and analyses the elements 

				of nature as if looking at them through a microscope. His art never ceases to recreate our perception of reality.

				I. Art and social commitment 

				A long career marked by ongoing research establishes Abdoulaye Konaté as one of the essential figures of contemporary art; he is a major player on the contemporary artistic scene. In addition to his rich career, he has taken numerous actions to improve living conditions in his community. After working for five years with five artists, his studios now employ nine people full-time. Its work occupies a central place in a value chain that supports the local economy. In fact, the raw materials needed to make the works are purchased from Malian merchants. Secondly, its manufacturing process combines several sectors, from knotting or pattern creation techniques to the work of the dyers, not to mention the product’s follow-up in the galleries.

				The impact on the social environment has also materialized in the artist’s various responsibilities. He directed the Rencontres africaines de la Photographie in Bamako. He was Head of the Exhibitions Division at the Musée National du Mali (1985-1997), Director of the Palais de la Culture in Bamako (1998-2002) and Director of the Conservatoire des Arts et Métiers Multimédia Balla Fasséké Kouyaté in Bamako (2003-2016). This conservatory is one of the artist’s first commitments to promoting education. A personal initiative that has long been matured, Abdoulaye Konaté initially aimed to establish a private training school. It was in this context that he presented the project to the Arab World Institute and the BBC. During this promotional tour, Mali’s president at the time, Alpha Oumar Konaré, who wanted to found an Institut Supérieur des Arts, heard about this innovative project. A meeting was quickly arranged with Abdoulaye Konaté. The artist’s project and that of the government aligned, and the Malian government entrusted the entire project setup to the artist.

				There had never been an art college in Mali, and Abdoulaye Konaté had carte blanche in creating the school. It was then that he decided to strike a balance based on two personal experiences, the training he received in Cuba and the one he received in Mali. A third way found between two universes of understanding and learning about art provided new pedagogical principles adapted to the younger generation. This innovative approach to artistic training was based on three major pillars.
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				Firstly, this training sought to merge academia and tradition, while introducing NICTs in all sectors. The main aim of the school was to train young people in a wide range of artistic crafts, so that they could start their own businesses and find a job upon graduation. Later, this same aspiration aimed to cultivate an appreciation for African cultures by facilitating traditional practitioners — such as musicians, photographers, dancers, sculptors, and others —to share their ancestral knowledge and skills with the students. Lastly, the school’s pedagogy emphasized openness and exchange by providing the school with the opportunity to host two foreign professors (primarily artists) each year, who came to work at the conservatory. To these three principles, we must add an innovation in painting courses. Correction days were held at the student’s home, where the student presented their work in front of their family. This process changes the parents’ relationship with culture and gives the student [4] confidence.

				The school’s impact on society is undeniable: 18 years after the Conservatoire was founded, a study was carried out by a private firm into the market life of students after their training. 64% had found work in the art sector, and a small number had had international careers with good representation in fairs and galleries. Many graduates have opened their own studios, working with artisans, galleries and art framing professionals. The study shows that school has a multiplier effect on young people [5].

				Support for the younger generation of artists continues through the actions of the African Fund for Culture, of which Abdoulaye Konaté is a co-founder. 

				«It is a pan-African organization born in February 2018 in Bamako and registered in the Republic of Mali with which a headquarters agreement has been established, with the dual function not only of helping to professionalize the sector, but also that of being an agitator and instigator for the creation of a local African philanthropy by stimulating private sector investment from the continent into cultural initiatives. [6] » The idea came from Mamou Daffé, founder of the Festival sur le Niger. The Fund has asked well-known creators to donate works that are sold to support the projects of young artists from Africa and the diaspora. Abdoulaye Konaté was the first artist to donate a work to the fund. To date, the socially oriented fund has financed over 400 artists, including 14 projects in Senegal. Governed by a board of directors, it is closely supported by a group of influential ambassadors and politicians.

				Conclusion

				Abdoulaye Konaté’s work is characterized by a profound humanity that lies in his ability to articulate cultural, social and political relationships. His works are scores of human dramas that cast a critical eye on the issues facing our planet. They invite us to reflect on the human condition, to rethink our relationship to ourselves and to the world [7]. The uniqueness of this work lies in its treatment of heritage and collective memory. As a promoter and educator, Abdoulaye Konaté’s commitment has a direct impact on his environment. His work is an example of how the arts sector can influence social transformation. 
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				Konaté’s artistic practice combines socio-political commentary and traditional craftsmanship, blending local and global aesthetics. His large-scale textile-based installations, whether abstract or figurative, use woven and dyed clothing as well as other native materials from his homeland, drawing inspiration from the West African tradition of using textiles to communicate and commemorate. His compositions reveal deep research into the use and meaning of symbols, creating a rich atmosphere filled with significance: the relationships between colours, textures, shapes, and volumes, as well as his interpretation of the world and its events. Konaté consciously suggests a commentary on how societies and individuals are affected by wars, power struggles, religion, and environmental and ecological shifts. His work foregrounds the role of art and aesthetics in this conversation. 

				Born in 1953 in Diré, Mali, Konaté studied painting at the Institut National des Arts in Bamako and at the Instituto Superior de Arte, Havana, under Wilfredo Lam, living there for seven years before returning to Mali. He has received numerous awards, including the Léopold Sédar Senghor Prize at the Dak’Art Biennale in Dakar (1996), the Officier de l’Ordre National du Mali (2009) as well as the Chevalier de l’Ordre des Arts et des Lettres de France (2002). Konaté is the Founding General Director of the Conservatoire des Arts et Métiers Multimedia Balla Fasseké Kuoyaté in Bamako, where he lives and works.

			

		

		
			
				A prática artística de Konaté conjuga o comentário socio-político, artesanato tradicional, a estética local e global. As suas instalações têxteis de grande escala, abstratas ou figurativas, utilizam vestuário tecido e tingido, bem como outros materiais nativos da sua terra natal, inspirando-se na tradição da África Ocidental de utilizar os têxteis como forma de comunicação e comemoração. As suas composições revelam uma pesquisa profunda sobre a utilização dos símbolos, criando uma atmosfera rica e repleta de significados: as relações entre cores, texturas, formas e volumes, bem como a sua interpretação do mundo e dos seus acontecimentos. Através do seu trabalho, Konaté comenta a forma como as sociedades e os indivíduos são afetados por guerras, lutas de poder, religião e alterações ambientais e ecológicas. O seu trabalho coloca em primeiro plano o papel da arte e da estética neste diálogo. 

				Nascido em 1953 em Diré, no Mali, Konaté estudou pintura no Institut National des Arts de Bamako e no Instituto Superior de Arte de Havana, sob a direção de Wilfredo Lam, onde viveu durante sete anos antes de regressar ao Mali. Recebeu numerosos prémios, incluindo o Prémio Léopold Sédar Senghor na Bienal de Arte de Dakar (1996), o Officier de l’Ordre National du Mali (2009) e o Chevalier de l’Ordre des Arts et des Lettres de France (2002). Konaté é o Diretor Geral Fundador do Conservatoire des Arts et Métiers Multimedia Balla Fasseké Kuoyaté em Bamako, cidade onde vive e trabalha.

			

		

		
			
					Abdoulaye Konaté (1953, Diré)
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				Abdoulaye Konaté 

				Papillon, 2016

				232 x 261 cm

				Têxtil

				Textile

				© Vasco Stocker Vilhena
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				Karakashian’s work, through its use of texture and color nuances at the surface of the canvas, could evoke the tradition of landscape painting. However, the choice of materials such as used car oil and salt refers us to a contemporary practice built on the reality that surrounds it, a reality that is haunted by violence and stories of loss and death. The act of removing the oil from the surface takes on a performative quality through its repetition and integration into the work, determining the intensity of the color and the penetration of the oil into the paper. The use of salt, which reacts uniquely to oil, allows for the creation of an additional layer to her work. Salt is laden with meaning and is associated both with cleansing and the creation of flavor. The artist lives and works in Cape Town.

			

		

		
			
				A obra de Karakashian, através do seu trabalho da textura e das nuances de cor na superfície da tela, poderia evocar a tradição da pintura de paisagens. Contudo, a escolha dos materiais, o óleo de carros usado e o sal, remete-nos para uma prática contemporânea construída a partir da realidade que a rodeia, uma realidade que encerra violência e histórias de morte e perda. O gesto de remover o óleo da superfície assume uma qualidade performativa através da repetição, integrando-se na obra e determinando a intensidade da cor e a sua penetração no papel. A utilização do sal, que reage de forma única ao óleo, permite a criação de uma camada adicional ao seu trabalho. O sal, carregado de sentido, é associado tanto à limpeza, à purificação, como à criação de sabor. A artista reside e trabalha na Cidade do Cabo.

			

		

		
			
				Alexandra Karakashian (1988, Johannesburg)
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				Alexandra Karakashian

				Conditions Towards VIII, 2019

				153 x 104 x 7 cm

				Óleo e sal sobre papel com fita cola

				Oil and Salt on sized Paper

				© Vasco Stocker Vilhena
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				Buhlebezwe Siwani’s work places the body, particularly the body of black women, at the center of her reflections on history. The artist’s body thus becomes a performative symbol, through which she reflects on the past and its impact on the present. A timeline intersected by various narratives, such as the spiritual connection to her ancestors, the trauma or the portrayal of the black body during apartheid in South Africa, transposed onto the same black body that is subalternized by the social place it occupies. Other symbols emerge in her work, referring to these same questions: the white dress, whose ethereal presence allows us to travel back in time; the soap used in cleaning, referents to the value of human relationships, the hands using it and the surfaces they clean. Siwani was the recipient of the Standard Bank Young Artists Award in 2021 for the visual arts category.

			

		

		
			
				O trabalho de Buhlebezwe Siwani coloca o corpo no centro das suas reflexões sobre a história e, em particular, o corpo da mulher negra. O corpo da artista transforma-se assim num símbolo performativo, através do qual reflete sobre o passado e o seu impacto no presente. Uma linha temporal atravessada por diversas narrativas, como a ligação espiritual aos seus antepassados, ao trauma ou ao corpo negro no contexto do apartheid na África do Sul, transposto para um mesmo corpo negro subalternizado pelo lugar social que ocupa. Outros símbolos emergem no seu trabalho, remetendo para estas mesmas interrogações: o vestido branco, cuja presença etérea parece permitir-nos viajar no tempo, o sabão usado na limpeza, que nos remete para o seu valor nas relações humanas, às mãos que o utilizam e às superfícies que limpam. Siwani foi a vencedora do premio Standard Bank Young Artists em 2021 na categoria de artes visuais.

			

		

		
			
				Buhlebezwe Siwani (1987, Johannesburg)
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				Bulhebezwe Siwani

				Inkanyamba, 2020

				150 x 150 cm (cada/each)

				Sabão Sunlight, pigmento dourado e acrílico sobre tela

				Sunlight soap, golden pigment and acrylic binder on canvas

				Courtesy of Galeria Madragoa and the artist
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				Dawit L Petros is a visual artist, researcher, and educator. He spent his formative years between Eritrea, Ethiopia, and Kenya before moving to Montreal and later to New York, where he currently lives. Petros’ mobility and migratory experience serve as the foundations of his research. His practice involves an introspective analysis of the historical factors that contribute to migratory conditions. Through his work, the artist aims to challenge the viewer to reconsider the entangled relationships between African histories, colonialism, and European Modernity. Petros’ work engages the complexity of migration from a conceptual and production framework - the moving between media and forms of representation. The recurrent visual and formal devices echo the extensive travel the artist takes to produce the works and indicate the complex backdrops against which his projects are set. Petros uses photography, moving images, sound and sculptural objects, as well as performative gestures, and site-responsive logic. Petros is currently Assistant Professor in the Department of Photography at the School of the Art Institute of Chicago.

			

		

		
			
				Dawit L Petros é artista visual, investigador e professor. Passou os seus anos de formação entre a Eritreia, a Etiópia e o Quénia, antes de se mudar para Montreal e mais tarde para Nova Iorque, onde atualmente reside. A mobilidade e a experiência migratória de Petros são as bases da sua investigação. A sua prática, envolve também, uma análise introspetiva dos fatores históricos que contribuem para as condições migratórias. Através do seu trabalho, o artista pretende desafiar o espectador a reconsiderar as relações entrelaçadas entre as histórias africanas, o colonialismo e a modernidade europeia. O trabalho de Petros aborda a complexidade da migração a partir de um quadro conceptual e de produção - a alternância entre meios e formas de representação. Os dispositivos visuais e formais recorrentes refletem as extensas viagens que o artista faz para produzir as suas obras, e indicam os cenários complexos em que os seus projetos se inserem. Petros utiliza fotografia, imagens em movimento, som e objetos esculturais, bem como gestos performativos e uma lógica de resposta ao local. Atualmente, Petros é professor assistente no Departamento de Fotografia da School of the Art Institute of Chicago.

			

		

		
			
				Dawit L Petros (1972, Asmara)
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				Dawit L Petros

				Untitled (Epilogue II), Catania, Italy, 2016

				76,2 x 95,3 cm

				Impressão com tinta pigmentada em papel de arquivo

				Archival pigment print

				Courtesy of Tiwani Contemporary and the artist
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				Mathopas’ work involves researching old printmaking techniques such as cyanotype, van dykes and other “archaic” / analogue techniques to question the representation of black bodies and the colonial gaze imbued on their historical representation. Her work has an element of truth, reconciliation, and cure – Mathopa uses her grandmother’s personal story and experiences as the foundation for her research. Her process is slow and unfolds over time - the artist studies the personal archives, primarily oral, of her family’s histories and photographs herself in this “colonial space”. How did her grandmother behave and feel at ease in a space that wasn’t meant to / designed for her? Mathopa also performs, manipulating and distorting time as she impersonates her ancestors. In her work, the characters appear in an emancipatory position to reclaim their own space and narrative. Furthermore, she pushes the media of photography and image-making beyond itself, manipulating different materials to create and manipulate images, and opening up new possibilities for her own work.

			

		

		
			
				Mathopa utiliza a pesquisa de técnicas de impressão antigas, como a cianotipia, os van dykes e outras técnicas “arcaicas”/análogas, para questionar a representação de corpos negros e o olhar colonial imbuído na sua representação histórica. O seu trabalho tem um elemento de verdade, reconciliação e cura - Mathopa utiliza a história e as experiências pessoais da sua avó como base para a sua investigação. O seu processo é lento e desenvolve-se ao longo do tempo - a artista estuda os arquivos pessoais, principalmente orais, das histórias da sua família e fotografa-se a si própria neste “espaço colonial”. “Como é que a sua avós e comportou e se sentiu à vontade num espaço que não foi concebido para ela? “Mathopa também realiza performances, manipulando e distorcendo o tempo enquanto personifica os seus antepassados. Na sua obra, as personagens aparecem numa posição emancipatória para reclamar o seu próprio espaço e narrativa. Para além disso, a artista expande os limites da fotografia e da criação de imagens, manipulando diferentes materiais para criar e manipular imagens e abrir novas possibilidades para o seu próprio trabalho.

			

		

		
			
				Dimakatso Mathopa (1995, Mpumalanga)
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				Dimakatso Mathopa

				Individual Beings Relocated (Moving I), 2023

				61 x 41 cm

				Guache sobre papel de acetato

				Guache on acetate paper

				© Vasco Stocker Vilhena

			

		

	
		
			
				Dimakatso Mathopa

				Individual Beings Relocated (Moving III), 2023

				61 x 41 cm

				Guache sobre papel de acetato

				Guache on acetate paper

				© Vasco Stocker Vilhena
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				Chagas’ urban, conceptual art practice is rooted in his personal experiences of the cities where he has lived, imparting both a local and global dimension to his work. He predominantly works in open or unfinished series, returning to them over time. His work is characterized by subtle performative gestures that are not always apparent. Chaga’s images combine meticulous documentary precision with poetic imagination, engaging with and interrogating complex themes such as identity construction and displacement, consumerism, and the effects of globalization. In 2013, the Found Not Taken series was exhibited in Luanda, Encyclopaedic City, and the Angolan Pavilion at the 55th Venice Biennale, winning the Golden Lion for best national pavilion. He was one of three artists shortlisted for the 11th Novo Banco Photo Award, with an exhibition at the Museu Coleção Berardo, Lisbon (2015) and is among the recipients of the 2018 African Art Award presented by the Smithsonian National Museum of African Art.

			

		

		
			
				A prática artística urbana e concetual de Chagas está enraizada nas suas experiências pessoais das cidades onde viveu, conferindo uma dimensão local e global ao seu trabalho. Trabalha predominantemente em séries em aberto ou inacabadas, às quais vai regressando pontualmente. O seu trabalho é caracterizado por gestos performativos subtis, nem sempre evidentes ou aparentes. As imagens de Chagas combinam uma precisão documental com a imaginação poética, abordando e interrogando temas complexos como a construção da identidade e a deslocação, o consumismo e os efeitos da globalização. Em 2013, a série Found Not Taken foi exposta em Luanda,Encyclopedic City, e no Pavilhão de Angola na 55ª Bienal de Veneza, tendo ganho o Leão de Ouro para melhor pavilhão nacional. Foi um dos três artistas pré-selecionados para o 11º Prémio Novo Banco de Fotografia, com uma exposição no Museu ColeçãoBerardo, Lisboa (2015) e está entre os galardoados com o Prémio de Arte Africana 2018, atribuído pelo Smithsonian National Museum of African Art.

			

		

		
			
				Edson Chagas (1977, Luanda)
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				Edson Chagas

				John S. Chikere, Tipo Passe, 2019

				100 x 80 cm

				Impressão cromogénica

				C-print

				Courtesy of Stevenson Gallery and the artist
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				Edson Chagas

				Oikonomos (EC-S2A4530), 2018

				100 x 100 cm

				Impressão cromogénica

				C-print

				Courtesy of Stevenson Gallery and the artist
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				This multidisciplinary artist’s work encompasses drawing, painting, video, and installation, but is primarily based on charcoal drawing and a curious exploration of the reality that surrounds him. Through his work, Sumba creates charcoal overlays that transport the viewer into apocalyptic scenarios where mechanisms of control, violence, trauma, and death are often prevalent. The superimpositions also reveal a kind of everyday life archaeology, encompassing objects, humans, non-human beings, and the senses. In 2023, he took part in the Sharjah Biennial 15: Thinking Historically in the Present and, in the same year, with Kiluanji Kia Henda, presented the exhibition Memories from the Poisoned River at the Jahmek Contemporary Art Gallery in Luanda.

			

		

		
			
				Artista multidisciplinar, cuja obra se manifesta através do desenho, da pintura, do vídeo e da instalação, mas que tem como base o desenho a carvão e um olhar inquisidor sobre a realidade que o rodeia. Na sua obra, cria sobreposições a carvão que transportam o observador para um cenário apocalíptico, ou pelo menos onde mecanismos de controlo, violência, trauma e morte são predominantes. As sobreposições remetem-nos ainda para uma espécie de arqueologia do quotidiano; quer de objetos, seres humanos e não humanos, como ainda dos sentidos. Em 2023,participou na Bienal de Sharjah 15:Thinking Historically in the Presente, no mesmo ano, comKiluanji Kia Henda, apresentou a exposição Memories from the Poisoned River na Galeria Jahmek Contemporary Art em Luanda.

			

		

		
			
				Felix Sumba (1989, Bulawayo)
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				Felix Shumba

				Charred Still Life #5, 2023

				42 x 59,4 cm (díptico/ diptych)

				Carvão e pastel de óleo sobre papel Fabriano

				Charcoal and oil pastel on Fabriano paper

				Courtesy of Jahmek Contemporary Art and the artist
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				Frida Orupabo is an artist and sociologist whose practice involves creating collages that depict fragmented black female figures. Her artwork explores themes of race, sexuality, identity, and representation. Orupabo’s research is grounded in her own experiences of cultural belonging. Her artistic practice spans two formats that complement one another. Firstly, she maintains the Instagram page @nemiepeba, where she carefully curates a selection of reference imagery, archival images related to black culture in general. Secondly, she creates large-scale collages using archival imagery sourced primarily from the internet. Orupabo’s research-intensive work process involves intuitively composing disjointed black figures from cut-out images, with a minimal color scheme of black and white, and occasional sepia tones to mimic the archival material.

				Through breaking apart and reassembling these images, the artist creates a reversed gaze that is simultaneously overwhelming, horrific, and complex. By doing so, she subverts the objectifying violence of the colonial archive and opens up other ways of imagining.

			

		

		
			
				Frida Orupabo é uma artista e socióloga cuja prática consiste na criação de colagens que retratam figuras femininas negras fragmentadas. O seu trabalho artístico explora temas de raça, sexualidade, identidade e representação. A investigação de Orupabo baseia-se nas suas próprias experiências de pertença cultural. A sua prática artística abrange dois formatos complementares: Em primeiro lugar, mantém a página de Instagram @nemiepeba, onde exerce a curadoria cuidadosa de uma seleção de imagens de referência, imagens de arquivo relacionadas com a cultura negra em geral. Em segundo lugar, cria colagens em grande escala utilizando imagens de arquivo provenientes principalmente da Internet. O processo de trabalho intensivo de Orupabo envolve a composição intuitiva de figuras negras desarticuladas a partir de imagens recortadas, com um esquema de cores minimalista a preto e branco e, ocasionalmente, tons sépia para imitar o material de arquivo. Ao desmontar e remontar estas imagens, a artista cria um olhar invertido que é simultaneamente avassalador, aterrador e complexo. Ao fazê-lo, subverte a violência objetificante do arquivo colonial e abre outras formas de imaginação.

			

		

		
			
				Frida Orupabo (1986, Sarpsborg)
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				Frida Orupabo

				Discipline, 2022

				58 x 100 cm

				Colagem com alfinetes de papel

				Collage with paper pins

				© Vasco Stocker Vilhena
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				Grada Kilomba’s interdisciplinary art practice explores themes of memory, trauma, and gender and interrogates concepts of knowledge, power, violence, and the creation of narratives. She uses performance, staged readings, video, installation, and sound pieces to convey her very particular storytelling. Inspired by the griots and utilizing theatrical methods, she subversively translates text into images, sound and movement, using a hybrid language that oscillates between academic, poetic and lyric, creating a bodily experience for her own critical writing. “What stories are told? How are they told and by whom?” are recurrent questions in Kilomba’s work. 

				Grada Kilomba’s work has been exhibited at the 32nd São Paulo Biennial, 10th Berlim Biennial, and Documenta 14, amongst other spaces. Grada Kilomba lives in Berlim, holds a PDH in Philosophy from Freie Universität Berlin, and was recently awarded an Honoris Causa Doctorate by ISPA, Lisbon. She has also lectured at numerous international universities.

			

		

		
			
				A prática artística interdisciplinar de Grada Kilomba explora temas da memória, trauma e género e questiona conceitos de conhecimento, poder, violência e criação de narrativas. Utiliza a performance, leituras encenadas, vídeo, instalação e peças sonoras para comunicar a sua narrativa muito particular. Inspirada pelos griots e através da utilização de métodos teatrais, traduz de forma subversiva o texto em imagens, som e movimento, utilizando uma linguagem híbrida que oscila entre o académico, o poético e o lírico, criando uma experiência corporal para a sua própria escrita crítica. “Que histórias são contadas? Como é que são contadas e por quem? são questões recorrentes na obra de Kilomba. 

				O trabalho de Grada Kilomba foi exposto na 32ª Bienal de São Paulo, na 10ª Bienal de Berlim e na Documenta 14, entre outros espaços. Grada Kilomba vive em Berlim, tem um PDH em Filosofia pela Freie Universität Berlin e foi-lhe recentemente concedido um Doutoramento Honoris Causa pelo ISPA, Lisboa. Também lecionou em várias universidades internacionais.

			

		

		
			
				Grada Kilomba (1958, Lisbon)
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				Grada Kilomba

				Illusions Vol. I, Narcissus and Echo, Still, 2017

				Courtesy of Goodman Gallery and the artist
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				Grada Kilomba

				Illusions Vol. II, Oedipus, Still, 2018

				Courtesy of Goodman Gallery and the artist
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				Grada Kilomba

				Illusions Vol. III, Antigone, Still, 2019

				Courtesy of Goodman Gallery and the artist
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				Hank Willis Thomas is a conceptual artist whose work explores themes related to perspective, racial identity, commodity, media, and popular culture. Utilizing a range of industrial materials, such as retroreflective vinyl, that are not typically used in visual arts, he challenges both conceptual and physical perspectives. Thomas also employs recognized icons to explore how they reinforce generalizations surrounding race, gender, and ethnicity. He is the Co-founder of For Freedoms, a platform dedicated to creative civic engagement in America. Inspired by American artist Norman Rockwell’s paintings of Franklin D. Roosevelt’s Four Freedoms (1941) – freedom of speech, worship, freedom from want, and freedom from fear – For Freedoms aims to use art as a means to encourage and deepen public explorations of freedom in the 21st century. Willis Thomas holds a BFA from New York University and an MA/MFA from the California College of the Arts. He has received honorary doctorates from the Maryland Institute of Art, Baltimore, Maryland, and the Institute for Doctoral Studies in the Visual Arts, Portland, Maine.

			

		

		
			
				Hank Willis Thomas é um artista concetual cujo trabalho explora temas relacionados com a perspetiva, a identidade racial, a mercadoria, os meios de comunicação social e a cultura popular. Mediante a utilização de materiais industriais, tais como o vinil retrorrefletor, os quais não são normalmente encontrados nas artes visuais, o artista desafia tanto as perspetivas conceptuais como as físicas. Thomas utiliza ainda ícones reconhecidos para explorar a forma como estes reforçam as generalizações em torno da raça, do género e da etnia. É cofundador da For Freedoms, uma plataforma dedicada ao envolvimento cívico criativo na América. Inspirado nas pinturas do artista americano Norman Rockwell sobre as Quatro Liberdades de Franklin D. Roosevelt (1941) - liberdade de expressão, liberdade religiosa, liberdade de viver sem penúria e liberdade de viver sem medo - For Freedoms tem como objetivo utilizar a arte como meio de incitar e aprofundar as explorações públicas da liberdade no século XXI. Willis Thomas tem um BFA da Universidade de Nova Iorque e um MA/MFA do California College of the Arts. Recebeu doutoramentos honorários do Maryland Institute of Art, Baltimore, Maryland, e do Institute for Doctoral Studies in the Visual Arts, Portland, Maine.

			

		

		
			
				Hank Willis Thomas (1976 Plainfield, NY)
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				Hank Willis Thomas

				Zero Hour, 2012

				102.87 x 457.2 x 5 cm

				Impressão cromogénica, vidro plexy e filtro lumsty

				C-print, plexiglass, and lumsty filter

				© Vasco Stocker Vilhena
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				The raw material for Uambembe’s work is memory. To deal with its fragility, she uses various practices such as painting, printing techniques, performance and installation. Her work is anchored in the memories of the city where she was born, home to former soldiers and refugees from Angola, along with the stories rooted there. These narratives encompass accounts of war and trauma, efforts to preserve culture and language, stories of displacement and the construction of fixed and evolving identities. The fragility of memory emerges in her work through episodes lived, heard and imagined, which take us back to the history of Angola, to its years of war and political events, but also, and above all, to the personal archives that result from these narratives. The artist uses materials that emphasize the connection to the archive, such as fabric and thread, and resorts to the repetition of graphic elements as a way of fixing these lived, recovered and silenced stories of Pomfret.

			

		

		
			
				O trabalho de Uambembe tem como matéria-prima a memória. Utiliza, para lidar com a fragilidade da mesma, diversas práticas tais como a pintura, as técnicas de impressão, a performance e a instalação. A artista trabalha a memória do local onde nasceu, uma cidade que acolhe antigos militares e refugiados de Angola, e as histórias ali enraizadas. Estas narrativas incluem relatos de guerra e de trauma, esforços de preservação da cultura e da língua, histórias de deslocação e de construção de identidades fixas e em evolução. A fragilidade da memória emerge no seu trabalho por meio de episódios vividos, ouvidos e imaginados, que nos remetem para a história de Angola, para os seus anos de guerra e eventos políticos, mas também, e sobre tudo, para os arquivos pessoais que resultam dessas narrativas. A artista utiliza materiais que enfatizam a ligação ao arquivo, como o tecido e a linha, e recorre à repetição de elementos gráficos como uma forma de fixar essas histórias vividas, recuperadas e silenciadas de Pomfret.

			

		

		
			
				Helena Uambembe (1994, Pomfret)
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				Helena Uambembe

				And the crowd looked up and they saw her, black and bright. Swallowing the sun as she rises

				123 x 153 cm

				Óleo sobre tela e linha

				Oil on canvas and thread

				© Vasco Stocker Vilhena
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				Hicham Benhohoud is an interdisciplinary artist whose practice incorporates painting, new media, photography, and more, exploring themes of identity politics and power relations. His images defy categorization, playing with the viewer’s perception and questioning preconceptions. Often, Benohoud himself serves as the photographic subject. The unexpected, offbeat, and sometimes absurd or fantastical elements combine in his photographic work. Using staging techniques, Benohoud arranges elements of reality in unexpected ways, creating uncommon situations where the familiar and ordinary become strange and enigmatic. After finishing his Visual Arts bac degree, Benohoud worked as a teacher, an experience that informed some of his earlier work. The artist then completed his studies at the Ecole Supérieure des Arts Décoratifs in Strasbourg, France.

			

		

		
			
				Hicham Benhohoud é um artista interdisciplinar cuja prática incorpora a pintura, os novos media, a fotografia, entre outros, explorando temas de políticas de identidade e relações de poder. As suas imagens desafiam a categorização, desafiando a perceção do espetador e confrontando preconceitos. Por vezes, é o próprio Benohoud que serve de objeto fotográfico. Os elementos inesperados, fora do comum e, por vezes, absurdos ou fantásticos convergem no seu trabalho fotográfico. Através da utilização de técnicas de encenação, Benohoud organiza elementos da realidade de formas inesperadas, criando situações invulgares em que o familiar e comum se tornam estranhos e enigmáticos. Depois de terminar o seu ensino secundário em Artes Visuais, Benohoud trabalhou como professor, uma experiência que influenciou algumas das suas obras iniciais. O artista completou então os seus estudos na Ecole Supérieure des Arts Décoratifs de Estrasburgo, em França.

			

		

		
			
				Hicham Benohoud (1968, Marrakech)
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				Hicham Benohoud 

				Untitled, Landscaping, 2018

				100 x 150 cm

				Impressão em gelatina de prata sobre alumínio

				Silver gelatin print on aluminum

				© Vasco Stocker Vilhena
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				Hicham Benohoud 

				Untitled, Landscaping, 2018

				60 x 90 cm

				Impressão em gelatina de prata sobre alumínio

				Silver gelatin print on aluminum

				Courtesy of Loft Art Gallery and the artist
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				Hicham Benohoud 

				Untitled, Landscaping, 2018

				60 x 90 cm

				Impressão em gelatina de prata sobre alumínio

				Silver gelatin print on aluminum

				Courtesy of Loft Art Gallery and the artist
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				Januário Jano is an interdisciplinary artist who works with a variety of mediums, including sculpture, video, photography, textile, sound installation, and performance. His practice reflects on notions of home and self, challenging conventional norms and mainstream historical narratives by exploring history, fiction, memory, and place. Additionally, the body and its relationship with space, material, and spirituality play a central role in his work. Through ritualistic performances that he carefully documents in photographic and video installations, Jano investigates the physical presence and the co-existence of humans and non-humans. Januario also explores textiles, fabric, woven materials, and techniques, which are then rearranged and repurposed to convey ideas and worldly topics and comment on politics, economy, and the production of culture. He is also a founding member of Pés Descalços, a collective and philanthropic platform focused on developing and promoting artistic and cultural projects in Angola. In 2021, Jano was selected for Vantage Point Sharjah 9 project by the Sharjah Foundation and the 35th São Paulo Biennial.

			

		

		
			
				Januário Jano é um artista interdisciplinar que trabalha com uma variedade de suportes, incluindo escultura, vídeo, fotografia, têxtil, instalação sonora e performance. A sua prática reflete sobre as noções de casa e do eu, desafiando as convenções e as narrativas históricas dominantes ao explorar a história, a ficção, a memória e o lugar. Para além disso, o corpo e a sua relação com o espaço, o material e a espiritualidade desempenham um papel central no seu trabalho. Através de performances ritualísticas que documenta cuidadosamente em instalações fotográficas e vídeo, Jano investiga a presença física e a coexistência de humanos e não-humanos. O artista explora ainda os têxteis, tecidos, tramas e técnicas, que são depois reorganizados e reaproveitados para transmitir ideias e temas da atualidade e comentar a política, a economia e a produção de cultura. É também membro fundador do Pés Descalços, um coletivo e plataforma filantrópica vocacionado para o desenvolvimento e promoção de projetos artísticos e culturais em Angola. Em 2021, Jano foi selecionado para o projeto Vantage Point Sharjah 9 pela Fundação Sharjah e para a 35a Bienal de São Paulo.

			

		

		
			
				Januário Jano (1979, Luanda)
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				Januário Jano

				Mponda, 2017

				198 x 366 x 4 cm

				Técnica mista sobre tecido

				Mixed media on fabric

				© Vasco Stocker Vilhena
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				Januário Jano

				Musseke, 2017

				Impressão a jacto de tinta sobre papel de algodão 100%, têxtil 

				Inkjet on 100% cotton rug, textile

				Courtesy of the artist
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				Andrianomearisoa is a multimedia artist whose work predominantly uses textiles as a base, although also exploring other media. In his hands, textiles and tissue paper take on a plastic quality similar to painting, where the artist develops colour and its nuances, often in a monochromatic approach. His intention of capturing emotions and landscapes comes through in the fluidity and movement with which he works the materials. Even in media such as paper, video and painting, Andrianomearisoa succeeds in making his works create an atmosphere, an emotion, a reaction in their surroundings. In 2019, he represented Madagascar at the 58th Venice Biennale. In 2020, he founded Hakanto Contemporary, an independent art space in Antananarivo.

			

		

		
			
				Andrianomearisoa é um artista multimédia cujo trabalho utiliza predominantemente o têxtil como base, embora também explore outros suportes. Nas suas mãos, o têxtil e o papel de seda assumem uma qualidade plástica semelhante à da pintura, onde o artista desenvolve a cor e as suas nuances, muitas vezes numa abordagem monocromática. A sua intenção de captação das emoções e das paisagens concretiza-se pela fluidez e movimento com que trabalha os materiais. Mesmo em suportes como o papel, o vídeo e a pintura, Andrianomearisoa consegue que as suas obras criem um atmosfera, uma emoção, uma reação em seu redor. Em 2019, representou Madagáscar na 58ª Bienal de Veneza. Em 2020, fundou a Hakanto Contemporary, um espaço independente de arte em Antananarivo.

			

		

		
			
				Joël Andrianomearisoa (1977, Antananarivo)
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				Joël Andrianomeariosa 

				Humeur Noire, 2007

				200 x 100 x 2 cm

				Técnica mista, têxtil

				Mixed media, textile

				© Vasco Stocker Vilhena
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				Joel Andrianomeariosa 

				Labyrinth of Passion, 2017-18

				120 x 70 cm

				Têxteis

				Textiles

				© Vasco Stocker Vilhena
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				Kiluanji Kia Henda’s conceptual practice delves into themes of history and politics, exploring the impacts of colonialism in Africa and issues surrounding national identity and modernism in Africa. The artist navigates with ease between a diverse range of media, incluing photography, video, performance, and installations. He brings out a critical edge in each medium and employs humour as a necessary tool to touch upon sensitive themes. Kia Henda’s practice revolves around historical legacies. He appropriates and manipulates public space structures and different representations of collective memory to produce complex and powerful imagery. Kia Henda’sHis interpretation of history departs from the local and transcends it; his understanding of the entanglements between historical narratives, places, and locations creates a more comprehensive global history that goes beyond borders and geography. 

				Born in Luanda, Kia Henda resides between Luanda and Lisbon. His work has been selected for the Sharjah Biennial 2023 and the 60th International Arts Exhibition - La Biennale di Venezia.

			

		

		
			
				A prática concetual de Kiluanji Kia Henda aborda temas históricos e políticos, explorando os impactos do colonialismo em África e questões em torno da identidade nacional e do modernismo nesse continente. O artista navega com facilidade uma variedade de suportes, incluindo fotografia, vídeo, performance e instalações. Revela uma vertente crítica em cada suporte e utiliza o humor como ferramenta necessária para abordar temas sensíveis. A prática de Kia Henda gira em torno de legados históricos. O artista apropria-se e manipula estruturas do espaço público e diferentes representações da memória coletiva para produzir imagens complexas e poderosas. A interpretação que Kia Henda faz da história parte do local e transcende-o; a sua compreensão das ligações entre narrativas históricas, lugares e localizações cria uma história global mais abrangente que ultrapassa as fronteiras e a geografia. Nascido em Luanda, Kia Henda vive entre Luanda e Lisboa. O seu trabalho foi selecionado para a Bienal de Sharjah 2023 e para a 60ª Exposição Internacional de Artes - La Biennale di Venezia.

			

		

		
			
					Kiluanji Kia Henda (1979, Luanda)
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				Kiluanji Kia Henda

				Icarus 13, The first journey to the sun, 2007

				Dimensão variável / Variable dimensions

				Instalação (8 fotografias, maquete e texto)

				Installation (8 photographs, model, and text)

				Courtesy of Galeria Filomena Soares and the artist
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				Kiluanji Kia Henda

				The Ministry (from the building series III), 2014

				100 x 200 x 5 cm

				Impressão a jacto de tinta montada em alumínio

				Inkjet print mounted on aluminium

				© Vasco Stocker Vilhena
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				Mónica de Miranda’s work is centred around key themes, such as memory, migration, urban archaeology, and her affective geographies, which she describes as a place of bounds and personal emotional relationships. Her practice encompasses a range of mediums, including photography, media, video, and installations and is known for exploring the boundaries between documentary, fact, and fiction. De Miranda’s work is guided by her research into Angolan ancestry, into the remnants of architecture and the (her) stories embedded in them, uncovering tensions and ambivalences posed by her diasporic Angolan heritage and the post-colonial histories they imply. Another important aspect of her practice is fabulation and post-memory – her personal memories intersect with narratives of colonisation and decolonisation, investigating archives as sites for mapping affective relations. Mónica de Miranda holds a PhD in Artistic Studies from Middlesex University and is one of the founders and artistic director of Hangar – Centre for Artistic Research in Lisbon.

			

		

		
			
				O trabalho de Mónica de Miranda centra-se nos temas da memória, da migração, da arqueologia urbana e das suas geografias afetivas, que descreve como um lugar de limites e de relações emocionais pessoais. A sua prática engloba uma série de suportes, incluindo fotografia, media, vídeo e instalações, e é conhecida por explorar as fronteiras entre documentário, facto e ficção. O trabalho de Miranda é guiado pela sua pesquisa sobre a ascendência angolana, sobre os vestígios da arquitetura e as (suas) histórias neles embutidas, revelando tensões e ambivalências colocadas pela sua herança angolana de diáspora e pelas histórias pós-coloniais que implicam. Outro aspeto importante da sua obra é a fabulação e a pós-memória - as suas memórias pessoais cruzam-se com narrativas de colonização e descolonização, investigando os arquivos como locais de mapeamento de relações afetivas. Mónica de Miranda é doutorada em Estudos Artísticos pela Middlesex University e é uma das fundadoras e diretora artística do Hangar - Centro de Investigação Artística, em Lisboa.

			

		

		
			
				Mónica de Miranda (1976, Porto)
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				Mónica de Miranda

				Karl Marx Cinema, 2017

				100 x 249 x 8 cm

				Impressão a jacto de tinta sobre papel

				Inkjet print on fine art paper

				© Studio Mónica Miranda
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				Mónica de Miranda

				Lost Paradise, 2017

				60 x 156 x 3 cm

				Impressão a jacto de tinta sobre papel de algodão

				Inkjet print on cotton paper

				© Studio Mónica Miranda
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				Mónica de Miranda

				South Circular, 2019

				Stills 

				© Studio Mónica Miranda
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				Fatmi’s work reflects on contemporaneity through dated elements and materials with an explicit purpose, such as antenna cables and VHS cassettes. In this way, the artist integrates the notion of temporality directly into the work, reflecting on the contradictions of that specific period, while at the same time bringing us back to the use and disposal of these materials. The elements of Arab culture present in his work are always punctuated by the notion of time that the materials carry, and at the same time, the construction of images is fragmented, requiring the viewer to to work attentively and compositionally. Fatmi is a multidisciplinary artist, exploring media such as video, installation and sound, among others. His work has been presented at the Venice Biennale, the Dakar Biennale, among others, and is exhibited in the Art Gallery of Ontario, the Museum of Contemporary Art in Los Angeles and the Brooklyn Museum.

			

		

		
			
				O trabalho de Fatmi reflete sobre a contemporaneidade através de elementos e materiais datados e com uma finalidade explícita, como cabos de antena e cassetes VHS. Assim, o artista vem integrar a noção de temporalidade diretamente na obra, refletindo sobre as contradições desse período específico, ao mesmo tempo que nos remete para a utilização e descarte desses materiais. Os elementos da cultura árabe presentes no seu trabalho são sempre interrompidos pela noção de tempo que os materiais carregam, e simultaneamente, a construção de imagens é fragmentada, exigindo do observador um trabalho de atenção e composição. Fatmi é um artista multidisciplinar, explorando suportes como o vídeo, a instalação, o som, entre outros. O seu trabalho foi apresentado na Bienal de Veneza, na Bienal de Dakar, entre outras e encontra-se representado em coleções como a da Galeria de Arte de Ontário, do Museu de Arte Contemporânea de Los Angeles e do Brooklyn Museum.

			

		

		
			
				Mounir Fatmi (1970, Tanger)
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				Mounir Fatmi

				Circle 07, 2012

				70 x 70 x 3 cm

				Cabo de antena coaxial, agrafos e caixa de acrílico

				Coaxial antenna cables, staples, plexicase

				© Vasco Stocker Vilhena
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				A multidisciplinary artist, Tayou tackles a variety of themes in different media. However, his works are consistently marked by a playful tone, bringing with them poetry, the unexpected and manipulation as an experience of questioning and interaction. Many of his works are site-specific, large-scale and use local materials. His approach takes the viewer on an emotional journey that elicits a wide range of reactions, such as fear, joy, admiration or delight. Tayou always presents an ethical position that addresses humanity as a whole, exploring how we construct our understanding of the human and how we establish relationships based on the fundamental realization of the humanity of the other. In 2023 he opened the retrospective exhibition Lobi Lobi at the Abu Dhabi Cultural Foundation.

			

		

		
			
				Artista multidisciplinar, Tayou aborda uma variedade de temas em diversos suportes. No entanto, as suas obras são coerentemente marcadas por um tom lúdico, trazendo consigo a poesia, o inesperado e a manipulação como uma experiência de interrogação e de interação. Muitos dos seus trabalhos são específicos ao local (site-specific), de grandes dimensões e utilizam materiais locais. A sua abordagem transporta o observador numa viagem emocional que suscita uma ampla gama de reações, como o medo, a alegria, a admiração ou o deleite. Este artista apresenta sistematicamente um posicionamento ético que aborda a humanidade como um todo, explorando como construímos o nosso entendimento do ser humano e como estabelecemos relações a partir da constatação fundamental da humanidade do outro. Em 2023 inaugurou a exposição retrospetiva Lobi Lobi na Fundação Cultural de Abu Dhabi.

			

		

		
			
				Pascale Martine Tayou (1966, Yaounde)

			

		

	
		
			[image: ]
		

		
			
				Pascale

			

		

		
			
				Marthine Tayou

			

		

	
		
			[image: ]
		

		
			
				Pascale Marthine Tayou

				Human being @ Work, 2010

				144 x 196 x 3 cm

				Colagem sobre papel

				Collage on paper

				© Vasco Stocker Vilhena
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				Multidisciplinary artist whose work is created from personal and family memories of Luanda, exploring the materiality of elements that result from her research into the geography of the city and the relationships that exist there. Her artistic practice is based on research and is supported by her background in fashion, which is revealed in the use of the body as a means of accessing the archive. Daily life and the archive, defined as a private repository of traces, as opposed to historical narratives, are the artist’s main raw materials. With a degree in Fashion Print from Central Saint Martins, Poulson was awarded the Mullen lowe Nova prize in 2020 and participated in the British pavilion in Venice in 2022. In 2024, Poulson will be part of the main exhibition at the 60th International Art Exhibition - La Biennale di Venezia.

			

		

		
			
				Artista multidisciplinar cujo trabalho é criado a partir de memórias pessoais e familiares de Luanda, Poulson explora a materialidade dos elementos que resultam da sua pesquisa sobre a geografia da cidade e as relações aí existentes. A sua prática artística tem por base a pesquisa e é suportada pela sua formação em moda, que se revela na utilização do corpo como meio para aceder ao arquivo. O quotidiano e o arquivo, definido como um repositório privado de vestígios, por oposição às narrativas históricas, são a principal matéria-prima da artista. Licenciada em Fashion Print pela Central Saint Martins, Poulson recebeu o premio Mullen lowe Nova em 2020 e participou no pavilhão Britânico em Veneza em 2022. Em 2024, Poulson irá integrar a exposição principal na 60ª Exposição Internacional de Arte - La Biennale di Venezia.

			

		

		
			
				Sandra Poulson (1995, Luanda)
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				Sandra Poulson

				Grade I, 2022

				251 x 209 cm

				Tecido sarja de algodão, endurecedor, fio de alumínio, ilhós

				Cotton twill fabric, stiffener, aluminium wire, eyelets

				Courtesy of Jahmek Contemporary Art and the artist
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				The work of artist Teresa Kutala Firmino is based on the memory of the traumas experienced in her hometown of Pomfret, and in particular the stories of women. The city, which is mostly home to former military personnel, has witnessed several moments of personal and collective trauma, which are specifically reflected in the lives of women, for whom the trauma comes through the front door, in the form of abuse, rape and violence perpetrated by family members and partners. Kutala Firmino exposes these stories lived inside the house, between the walls, through representations that mix the real and the imaginary, making the trauma clearer and, paradoxically, more bearable. In 2022, the artist exhibited the exhibition project Owners of the Earth at the Everard Read gallery in Johannesburg and in 2023 in London and Berlin, and has regularly participated in art fairs, as well as being represented in several international collections.

			

		

		
			
				O trabalho da artista Teresa Kutala Firmino parte da memória dos traumas vividos na sua cidade natal, Pomfret, e em particular das histórias das mulheres. A cidade que acolhe maioritariamente antigos militares tem testemunhado vários momentos de trauma pessoal e coletivo, os quais se traduzem de maneira especifica na vida das mulheres, para as quais o trauma entra pela porta de casa, sob a forma de abuso, violação e violência perpetrada por familiares e parceiros. Kutala Firmino expõe essas histórias vividas no espaço interior do lar, entre paredes, através de representações que misturam o real e o imaginário, tornando o trauma mais nítido e, paradoxalmente, mais suportável. A artista expôs em 2022 o projecto Owners of the Earth na galeria Everard Read em Joanesburgo e em 2023 em Londres e Berlim, e tem participado regularmente em feiras de arte, além de estar representada em várias coleções internacionais.

			

		

		
			
				Teresa Kutala Firmino (1993, Pomfret)
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				Teresa Kutala Firmino

				Restrained History, 2019

				80 x 110 x 3 cm

				Técnica mista sobre tela

				Mixed media on canvas

				© Vasco Stocker Vilhena

			

		

		
			[image: ]
		

	
		
			[image: ]
		

	
		
			
				Teresa Kutala Firmino

				Disclosed Narrative, 2019

				80 x 110 x 3 cm

				Técnica mista sobre tela

				Mixed media on canvas

				© Vasco Stocker Vilhenas
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				A multidisciplinary artist known for his use of African cloths in his work, which serve as a reference not only to the African continent but mainly to colonialism and the unequal relations that resulted from it. His work is also known for its references to modern art and the aesthetic links and exchanges established between Africa and Europe. Shonibare presents the colonial question from various perspectives, including trade and exchange, as in the case of African cloths, but also social relations based on inequality, subalternization and even invisibility. His work exposes these relationships and historical processes, demanding their recognition and highlighting the African presence in world history. To celebrate the 30th anniversary of the Sharjah Biennial in 2023, Shonibare was invited to produce a series of new works. He also inaugurated the sculpture Hibiscus Rising, commissioned by the David Oluwale Memorial Association in Aire Park, Leeds, UK.

			

		

		
			
				Artista multidisciplinar conhecido pelo uso de panos africanos na sua obra, os quais servem de referência não apenas a África mas principalmente ao colonialismo e às relações desiguais que dele resultaram. A sua obra é ainda conhecida pelas referências à arte moderna e pelas ligações e intercâmbios estéticos que estabelece entre África e a Europa. Shonibare apresenta a questão colonial a partir de várias perspetivas, nomeadamente o comércio e a troca, como no caso dos panos africanos, mas também nas relações sociais baseadas em desigualdade, subalternização e até invisibilidade. O seu trabalho expõe essas relações e processos históricos, exigindo o seu reconhecimento e evidenciando a presença africana na história do mundo. Para celebrar os 30 anos da Bienal de Sharjah em 2023, Shonibare foi convidado a produzir uma série de novas obras. Além disso, inaugurou a escultura Hibiscus Rising, comissionada pela Associação Memorial David Oluwale em Aire Park, Leeds, Reino Unido.

			

		

		
			
				Yinka Shonibare (1962, London)
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				Yinka Shonibare

				Earth Kid (Girl) III, 2021

				124 x 56 x 85 cm

				Manequim de fibra de vidro, tecido de algodão com impressão dutch

				wax, globo, latão, placa de base de aço, rede arrastão com plástico

				Fiberglass mannequin, cotton fabric with Dutch wax, globe,

				brass, steel base plate, plastic fishnet

				© Vasco Stocker Vilhena
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				Zanele Muholi’s is an artist whose practice is focused on documenting the lives of black lesbian, gay, bisexual, transgender and intersex people in South Africa. Muholi proclaims their mission is to “re-write a black queer and trans visual history of South Africa for the world to know of the resistance and existence at the height of hate crimes in South Africa and beyond”. Through their positive images, Muholi counters the stigma and negativity associated with queer identity in Africa and contributes towards a more representative and democratic society. More recently, Muholi has started to turn the camera on themselves, using self-portraiture, its characterscharacters, and archetypes, to reference events in SA’s political history. The artist is also invested in educational activism and community outreach. They founded Inkanyiso, a forum for queer and visual media, in addition to being a co-founder, in 2002, of the Forum for Empowerment of Women, intended to facilitate access to art spaces for young practitioners. Muholi holds an MFA in documentary media from Ryerson University Toronto and is an honorary professor at the University of Arts/Hochschule für Künste Bremen.

			

		

		
			
				A prática de Zanele Muholi centra-se na documentação da vida de pessoas negras lésbicas, gays, bissexuais, transgénero e intersexuais na África do Sul. Muholi proclama ter por missão “reescrever uma história visual negra queer e trans da África do Sul para que o mundo conheça a resistência e a existência no auge dos crimes de ódio na África do Sul e não só”. Através das suas imagens positivas, Muholi contraria o estigma e a negatividade associados à identidade queer em África e contribui para uma sociedade mais representativa e democrática. Mais recentemente, Muholi começou a virar a câmara para si própria, utilizando o autorretrato, as suas personagens e arquétipos, para fazer referência a acontecimentos da história política da África do Sul. Muholi também se dedica ao ativismo educativo e à sensibilização da comunidade. Fundou o Inkanyiso, um fórum para os media queer e visuais, para além de, em 2002, ter co-fundado o Forum for Empowerment of Women, destinado a facilitar o acesso de jovens artistas a espaços artísticos. Muholi tem um mestrado em meios documentais pela Universidade Ryerson de Toronto e é professora honorária na Universidade de Artes/Hochschule für Künste Bremen.

			

		

		
			
				Zanele Muholi (1972, Durban)
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				Zanele Muholi

				Zazi I, ISGM, Boston, 2019

				60 x 56 cm

				Impressão em gelatina prata

				Silver gelatin Print

				Courtesy of Stevenson Gallery and the artist
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				Zoulikha Boubdellah’s work focuses on issues of feminism, especially women in the context of Islam, sexuality, globalization and empire. The artist uses letters and geometric shapes that remind us of arabesques, as well as overlaps and the repetition of shapes to create patterns and games of visibility and invisibility, from which she constructs images. Her personal history of migration and living in various cities is the backdrop to her work and the various issues she addresses in her work. In 2023, Boubdellah took part in the exhibition Women defining women in contemporary art of the middle east and beyond at LACMA in Los Angeles, USA.

			

		

		
			
				O trabalho de Zoulikha Boubdellah centra-se em questões de feminismo, e especialmente no que diz respeito às mulheres no contexto do Islão, sexualidade, globalização e império. A artista utiliza letras e formas geométricas que nos remetem aos arabescos, bem como sobreposições e a repetição de formas para criar padrões e jogos de visibilidade e invisibilidade, a partir dos quais constrói imagens. A sua história pessoal de migração e vivência em várias cidades surge como pano de fundo do seu trabalho e de várias questões que aborda na sua obra. Boubdellah participou, em 2023, na exposição Women defining women in contemporary art of the middle east and beyond no LACMA em Los Angeles, EUA.
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				FAS - Forward Art Stories é uma coleção privada sediada entre Lisboa e Luanda. Fundada em 2016, a FAS é impulsionada pela curadoria das suas obras e pelas ideias inerentes às diversas narrativas e expressões artísticas do continente africano e da sua diáspora.

				 

				Para promover novas leituras da coleção, a FAS convida e apoia artistas, curadores , escritores e críticos para colaborarem no seu programa. Através de parcerias internacionais e institucionais, a nossa ambição é a de divulgar e promover os conteúdos da coleção. A FAS apoia o reconhecimento de artistas como membro da Network of Africa Patrons da Delfina Foundation e da Fundação Yinka Shonibare, bem como através de doações a instituições como a TATE e o Centre Pompidou. Recentemente, a FAS tornou-se membro da organização World Art Foundations.

				 

				Outras iniciativas dos últimos anos incluem parcerias com a Gasworks, Greenhouse – representação oficial portuguesa na Bienal de Veneza 2024, La Biennale de Lubumbashi, PhotoEspaña e a Kadist. A coleção está associada a publicações e edições recentes tais como Atlantica da Hangar Books, disseminando a expansão do cânone da cultura ocidental e valorizando o conhecimento das artes visuais africanas.

			

		

	
		
			
				159

			

		

		
			
				FAS - Forward Art Stories is a private, grant making collection and curatorial platform, based between Lisbon and Luanda. Founded in 2016, FAS is driven and strengthened by its collection and the ideas behind the diverse narratives and artistic expressions of the African continent and its diaspora.

				To promote new readings of the collection and to highlight the relevance of thematic aspects emerging from it, FAS invites and supports artists, guest curators, writers, and critics, to collaborate on our collection and publishing program. Through international and institutional partnerships, our ambition is to disseminate, circulate and discuss the works from the collection. FAS supports the recognition of artists as a member of the Delfina Foundation Network of Africa Patrons and of the Yinka Shonibare Foundation, as well as through donations to institutions such as TATE and the Centre Pompidou. Recently, FAS became a member of the World Art Foundations organization.

				Other initiatives over the recent years include partnerships with Gasworks, Greenhouse – the official Portuguese representation for the Venice Biennale 2024, La Biennale de Lubumbashi, PhotoEspaña, and Kadist. The collection is associated with recent publications and editions such as Atlantica by Hangar Books, envisioning the expansion of the canon of Western culture and enhancing knowledge of the African visual arts.
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				Is an architect and independent curator based in Luanda. Her work engages with visual art and cultural practices, working at the intersection of visual arts, urbanism, geopolitics, and arts education. A significant aspect of her practice engages interdisciplinary methodologies and a focus on contemporary readings of historical themes on de/post-colonial discourses in and around the global south. She was an associate curator of the Vi and VII Lubumbashi Biennial and has developed projects and curated exhibitions internationally at Venice Biennial, Rencontres de Bamako – African Biennale of Photography, Experimenta Design, Triennale Milano, among others. Currently she is the Chair of the artistic committee of Nesr Art Foundation, curator of African Section at Arco Lisboa, an advisor to Bienal Ano Zero (Coimbra) and a curatorial advisor to Hangar – Centre of Artistic Research. She is also a member of Acquisitions comitee of CAM – Modern Art Centre at Fundação Calouste Gulbenkian. Paula has been awarded the Golden Lion for best national participation at the Venice Biennale in 2013 and several other awards.

			

		

		
			
				É arquitecta e curadora independente, baseada em Luanda. Seu trabalho envolve artes visuais e práticas culturais, com enfoque na intersecção entre artes visuais, urbanismo, geopolítica e educação artística. Um aspecto significativo da sua prática envolve metodologias interdisciplinares e um foco em leituras contemporâneas de temas históricos, e debruça-se por discursos des/pós-coloniais no contexto do Sul Global. Foi curadora associada da VI e VII Bienal de Lubumbashi e desenvolveu projetos e curou exposições na Bienal de Veneza, Rencontres de Bamako – Bienal Africana de Fotografia, Experimenta Design, Triennale Milano, entre outras. Atualmente é presidente do comité artístico da Nesr Art Foundation, curadora da Secção Africana do Arco Lisboa, e membro do Coselho consultivo da Bienal Ano Zero (Coimbra) e do Conselho curatorial do Hangar – Centro de Investigação Artística e integra o Comité de aquisições do Centro de Arte Moderna (Fundação Calouste Gulnekian). Foi galardoada com o Leão de Ouro de melhor participação nacional na Bienal de Veneza em 2013 e recebeu diversas distinções.
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				Suzana Sousa, independent curator, researcher and writer. PhD student at the Department of Historical Studies of the University of the Western Cape and fellow at the Centre for Humanities Research. Recipient of the 2022 Ivan Karp Research Awards. Recently co-curated the exhibition ‘The Power of My Hands’, part of the Saison Africa 2020, which was shown in Paris, Abidjan and Luanda.

			

		

		
			
				Suzana Sousa, curadora independente, pesquisadora e escritora. Estudante de doutoramento no Departamento de Estudos Históricos da Universidade de Western Cape e bolseira do Centre for Humanities Research. Vencedora do 2022 Ivan Karp Research Awards. Recentemente co-curou a exposição ‘The Power of My Hands’, parte da programação da Saison Africa 2020, e foi apresentada em Paris, Abidjan e Luanda.
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