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O livro A mais recôndita memória dos homens, de Mohamed Mbougar Sarr, foi lançado em 2021 e, em meio a
uma longa homenagem à literatura, à criação e aos criadores, há uma série de personagens ligados, de forma
diferente, ao continente africano. Aranha-mãe, principal personagem feminina, inspirada em Ken Bugul,
escritora senegalesa que hoje mora no Benim, é também escritora e tem entre seus escritos romances
semiautobiográficos que falam de sexo e poder. A personagem é amedrontadora, exótica, sexualizada, mas
também maternal e tradicional, cantando em serer, idioma falado na região do Sahel. Apesar das semelhanças
entre as duas existe uma diferença marcante, a Aranha-mãe do livro não volta para o continente africano,
permanecendo solteira e na Europa, enquanto Ken Bugul retorna, se casa com um marabout – espécie de iman
tradicional senegalês – e chega a trabalhar no governo.

A aranha entra nesse texto, nessa visão ampliada da curadoria e de suas práticas de tecer relações entre
criadores e espaços de criação, e entre os diversos espaços do continente. Visão ampliada porque a profissão
de curador se inicia com os primeiros museus no Ocidente, sendo, inicialmente, um guardador, um cuidador
de acervos, em grande parte antropológicos. A partir dos anos 1960, há uma virada nesse processo e o curador
deixa de ser apenas um guardador de acervos para se tornar também um contador de histórias, alguém que, a
partir de um acervo, é capaz de mostrar um lado, algo que se extrai desse acervo. Essa virada se coloca, em
parte, a partir dos processos de independência no continente africano e pedidos de restituição das obras aos
museus arqueológicos europeus.

A partir desse momento e da construção de teorias pós-coloniais, de estudos culturais e decoloniais, o museu
se vê face a uma necessidade de mudança na forma como exibe e trata o material de seu acervo. Ao colocar em
questão certezas patriarcais, raciais e coloniais, o papel do arconte, como fala Jacques Derrida em seu Mal de
arquivo (2001), é colocado em xeque. O curador passa, então, a ter sua função de consignar valorizada, mas
valorizada no que ela possui de recriar e retransformar os signos. No século XXI, ele assume papéis que lhe
eram vedados anteriormente, ao mesmo tempo que, fora do espaço das artes, o curador se torna sinônimo de
selecionador. Nas redes sociais, por exemplo, vemos multiplicar perfis de “curadoria de conteúdo”, que
abordam informações sobre assuntos mil, de engenharia a restaurantes, passando, é claro, pelas artes e pela
literatura.

Esse processo, ainda nos anos 1960, em seu começo, abre caminho para a existência de exposições, festivais e
curadores dentro do continente africano. Quando a Europa e o Ocidente, como únicos centros de produção de
arte e saber, são desafiados, a emergência de festivais de arte e cultura negra faz parte desse processo,
acontecendo nos anos de 1966 e 1973 em Dakar e Lagos, respectivamente, para onde afluíram africanos e
diaspóricos de todo o mundo. Os dois primeiros abrem as portas para uma série de festivais, focando em uma
ou mais artes, ao longo do continente. A Bienal de Dacar é um exemplo, assim como o Festival au Désert, a
Bienal de Bamako e tantos outros. A força dos festivais vem de sua intenção política e da pluralidade de grupos
e povos por eles acolhidos, tudo isso ocorre nessa virada dos anos 1960, em que outros atores passam a
participar dos sistemas de artes e literatura ao redor do mundo. A descentralização do poder e as
independências das colônias são, dessa forma, parte da entrada de novos saberes e atores no sistema arte.

Esse processo, em sua continuação, legitima outras formas de inserção no mercado artístico e leva, no fim do
século XX, o nome de Okwui Enwezor, curador nigeriano, falecido em 2019, como curador da Documenta 11 e
da Bienal de Veneza, nos anos 2000. Enwezor, que tinha uma carreira construída nos Estados Unidos e na
Europa, abre o caminho para uma história da arte não europeia, que inclui artistas do mundo inteiro, não
apenas do Ocidente, na curadoria que apresenta em suas duas grandes mostras. Seu trabalho também é
importante para abrir espaço para novos curadores do continente africano, que se fortalecem e começam a
aparecer no circuito internacional. Nomes de mulheres, especificamente, começam a surgir e ganhar
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importância por seu trabalho, no continente e fora dele, com a construção não apenas de trabalhos
curatoriais, mas também de ensino, crítica e criação de memória.

Uma dessas mulheres é Koyo Kouoh, marfinense, curadora, responsável pela criação da Raw Material
Company, em Dacar. Sua trajetória começa ainda na faculdade, na Europa, quando passa de uma formação em
economia para trabalhar em espaços artísticos. Decide retornar ao continente, mas não para a Costa do
Marfim e sim para o Senegal, segundo ela por ser mais cosmopolita e por se interessar pelo Islã – o Senegal é
país de maioria sunita. Em 1995, começa a trabalhar no Instituto Gorée, e em 2001, como co-curadora dos
Encontros de Fotografia de Bamako, no Mali, importante festival de fotografia mundial, com frequência
bienal. Em 2008, Kouoh funda a Raw Material Company, espaço em Dacar voltado para a curadoria e a
formação em artes. Esse local compreende biblioteca, sala de exposição e espaço para as formações, que
ocorrem uma vez por ano. Nas formações, pensadores e artistas do continente se encontram para discutir o
tema do ano. Kouoh exerce a função, que acredita ser importante, de criar novos espaços institucionais de
arte, não governamentais, e permanece nesse papel ao se afastar de Raw em 2019, passando a ser a primeira
curadora chefe do Zeitz Mocaa, na Cidade do Cabo, museu de arte contemporânea africana.

No espaço Raw são organizados seminários de pesquisa também, e há memória desses seminários, em livros e
publicações, dessa forma o espaço cumpre uma função de arquivo e geradora de redes da aranha. Raw Material
Company é parte da Arts Collaboratory, grupo de 25 espaços de arte do Sul Global, interessados em criar
solidariedades Sul-Sul e redes de criação e colaboração. O trabalho de Koyo Kouoh, assim, se coloca em
diálogo com o trabalho de outros curadores e artistas em espaços não ocidentais, e Kouoh trabalha também na
importância de construção dessas redes, com as palavras dela em artigo originado de um dos seminários da
Raw Academy:

A Raw Material Company surgiu da necessidade de se criar um espaço de compartilhamento de
conhecimento. Sua motivação principal foi estabelecer um espaço de educação e aprendizado alternativos.
Um local que permita o acesso à teoria artística contemporânea e, em retorno, gere discurso, ideias e
práticas com ênfase primária em África e questões relacionadas à África, ao mesmo tempo incluindo uma
gama mais ampla de origens e escolas intelectuais. O nome Raw Material Company se refere à África como
uma fornecedora tradicional de matérias primas (raw material) para a indústria global. Também se refere à
arte e intelectualidade como uma matéria prima para o desenvolvimento humano. Company representa
uma abordagem empreendedora para a produção artística e também para um sentido colaborativo de estar
junto (Kouoh, 2013).

Em uma das coletivas que curou, Body Talk: Feminism, Sexuality & The Body, Kouoh cita Okwui Enwezor e Chika
Okeke-Agulu para falar de corpo, sexo e arte feita por mulheres no continente africano. A centralidade do
corpo, como espaço de batalha, é trazida por esses curadores a partir de um evento de resistência de mulheres
igbo, etnia nigeriana, contra o colonialismo. As mulheres da região que trabalham em um mercado, após a
cobrança de um imposto em tal mercado, se manifestaram indo ao mercado despidas. O corpo nu da mulher
tem força, ele é tabu e aparece causa de desconforto e mudança. A centralidade desse corpo na arte feita por
mulheres é apresentada por Kouoh como também parte de uma resistência a um modo colonial, machista e
racista de dominação, presente em todo o continente.

A artista Zoulikha Bouabdellah, argelina, apresenta seus quadros, com imagens de quadros renascentistas
ocidentais, como que partidos em motivos de grafismos árabes, superpostos com outras imagens. A aranha,
que aparece na obra, é uma homenagem à obra de Louise Bourgeois e cada perna representa um estilo
arquitetônico diferente não ocidental. A aranha aqui também é corpo, é a presença e união dos estilos, a
manutenção em pé de uma mulher. Ela acolhe e nos mostra que as mulheres ao redor são objetos
transformados pelas possibilidades de corpo.

[1]



Figura 1: Obras de Zoulikha Boabdellah. Fonte: Contemporary Art Archive.

Como a Aranha-mãe mencionada, Kouoh faz de sua curadoria espaço de criar elos entre pessoas, histórias,
espaços, possibilitando o acolhimento de diferentes pessoas nas exposições que organiza, como no Zeitz
Mocaa, onde assumiu a curadoria e a responsabilidade de organizar o acervo de um museu dedicado à arte
contemporânea africana. Koyo Kouoh nos mostra uma faceta dessa curadoria ampliada, promove a criação de
redes e acervos, a curadoria que conta uma história além de mostrar uma obra. Estabelece uma questão e a
analisa por meio das obras dos artistas.

Outra faceta dessa curadoria ampliada pode ser percebida nas curadorias dos diferentes festivais literários do
continente, como Aké, na Nigéria. A criadora e uma das primeiras curadoras do Aké Festival, o maior festival
literário da África Ocidental, Lola Shoneyin, hoje faz parte do seu Conselho Curador. Aké é um festival que
aborda variados tipos de artes, não só a literatura, inclusive projetou escritores premiados e reconhecidos que
hoje são publicados dentro e fora do continente. Ano passado, Wole Soyinka e Abdulrazak Gurnah, os dois
prêmios Nobel de literatura africanos, estiveram presentes no festival, falando sobre seus novos livros.

Lola criou o Aké a partir da constatação da falta de festivais interessados na literatura produzida no continente
em sua região, apesar de haver outros festivais literários de menor porte. Organizado a partir da elite literária
local, Aké se destaca ao longo de seus onze anos de história por ter colocado junto diversos pontos de vista
literários do continente, mantendo as edições online durante a pandemia, com discussões sobre feminismo
africano e religião, comandadas por Mona Eltahawy, feminista egípcia, e Chris Abani, escritor e professor
nigeriano. Na edição de 2023, o festival destaca uma questão central desde sua criação: o mercado literário na
África e suas dificuldades, apesar de alguns nomes furarem essa bolha, chegando à Europa ou aos EUA, e em
geral a tradução dos livros não é bem feita. Por isso, foi criado o TARF, espaço dentro do festival para facilitar
a venda de direitos autorais de autores do continente, que tem sua primeira edição em 2023.

Lola mantém, assim, a ideia e a força do começo do festival, quando pretendia criar espaço para africanos
discutirem o continente em seu próprio solo. Ao longo dos anos, vozes dissonantes se apresentaram, falaram,
discutiram. Aké se tornou um espaço de criação de redes e compartilhamento de experiências. A curadoria
aqui se faz também como o espaço de saber no intuito de construção desses diálogos. E Lola Shoneyin criou
espaço onde o diálogo é desejado e bem-vindo, onde o acolhimento acontece desde a preocupação com a
explicação sobre o visto nigeriano em sua página da internet. Com Lola, vemos outra curadoria, a dos
festivais, que acredita na diversidade e multiplicidade também de formas de arte – cineastas, artistas visuais e



músicos têm participado de forma constante do festival – e apesar do espaço ampliado, ele também é focado
nas redes e na ampliação da comunicação dentro do continente, além de compreender as questões inerentes a
essa África geográfica e expandida – eventualmente, autores diaspóricos também são chamados a participar.

O evento participa também de redes de festivais literários pelo mundo e mantém fellowships com eles,
ampliando a sua inserção em outros espaços literários, e o interesse pelo espaço africano que outros espaços
podem vir a ter. As fellowships também contribuem para a construção de um sistema literário internacional,
com a inserção de autores e editoras africanos.

Quando Aké começa a se fortalecer, Lola cria a iniciativa Book the Buzz Foundation, que tem o objetivo de
promover a leitura na Nigéria, se tornando, assim, uma parte de um sistema maior. Book the Buzz promove
outros eventos durante o ano, sobretudo com crianças em idade escolar, com o intuito de ampliar a população
leitora do país. Cria bibliotecas e espaços de leitura, tendo como intuito, também, o arquivo. A curadoria
exemplificada aqui reforça a necessidade da memória e da leitura – em suas diversas acepções – como formas
necessárias de compreensão do mundo. A aranha tece sua teia com o acolhimento e fortalecimento de novos
autores e editores, a criação de conversas, a discussão de tabus e diferenças culturais em espaços africanos.
Lola, como Koyo Kouoh, apesar de nascer na Nigéria, teve sua educação básica no Reino Unido, retornando
para seu país após a prisão de seu pai pela junta militar no poder. A visão de um retornado aqui é importante
pela percepção do que deseja e quer construir. E como pretende fazê-lo.





Figura 2: Página inicial do website de Aké Festival

O terceiro exemplo que coloco é o do coletivo Le 18, no Marrocos. Misto de galeria e espaço de criação coletivo,
o espaço Le 18 foi fundado em 2013, por Laila Hida, fotógrafa local. A proposta do espaço é ser uma residência
artística e espaço de cursos, biblioteca, um espaço de trocas. A partir de seu segundo ano, a ideia do coletivo e
da participação voluntária se impõe, ampliando a organização para um grupo de seis pessoas. Os múltiplos
interesses tornam a programação do local variada, indo de cursos de fotografia a performances, de sessões de
cinema a residências.



Em 2022, fazem uma “Documenta paralela”, indo a Kassel para promover a discussão com artistas e coletivos
por fora das mostras oficiais, um espaço de acolhimento, conversa e construção de redes. O espaço funciona,
ampliando para fora de Marrakech práticas de conversas e exposição que já aconteciam dentro da galeria.

Laila decide ampliar o grupo também por entender que o coletivo estaria mais próximo de alcançar o que
pretendia com a galeria, de criação de redes e acolhimento de outras formas de se fazer arte, dentro de um
espaço em que há censura estatal e em que a influência europeia é perceptível no dia a dia. O trabalho de Laila
como fotógrafa também busca o caminho do coletivo, partindo de diferentes visões de espaços e cidades, e
trabalhando na criação e seleção de imagens em suas exposições – seu trabalho se aproxima de uma curadoria
mais tradicional.

O coletivo tem, entre seus participantes, Soumeya Ait Ahmed e Nadir Bouhmouch, que criaram o ciclo Awal –
palavra no idioma amazigh, povo minorizado do Marrocos – e que tive a oportunidade de entrevistar quando
vieram para a inauguração da 35ª Bienal de São Paulo, em 2023. Dentro do ciclo Awal, iniciado em 2020, há um
fortalecimento da história e poesia oral do povo amazigh, minorizado desde a colonização, ficando à margem
dos processos decisórios do país. O povo amazigh tradicionalmente é ligado a territórios nas montanhas e a
um modo de vida nômade. Com a colonização, foram forçados a se urbanizarem, muitas vezes ficando as
mulheres como mantenedoras das tradições e histórias orais nos espaços urbanos. Com o projeto Awal, o
objetivo é a retomada, recuperação e retrabalho da história e literatura oral do povo amazigh, bem como de
outros povos minorizados, convidando para o centro da galeria artistas e autores que trabalham com essas
expressões.

Nadir e Soumeya trouxeram à Bienal de São Paulo em 2023 um trabalho que tem inspiração nesse começo de
ciclo Awal. A inquietude deles é, sobretudo, a possibilidade de registrar e manter viva uma série de
manifestações culturais que se tornam marginalizadas e expulsas do corpo da cidade. Assim, trazem para o
pavilhão da Bienal uma instalação composta de dois espaços separados. Em um, atrás de uma cortina de tela
preta em forma circular, com dois bancos dentro, uma tela de televisão passa um filme que acompanha os
agricultores no plantio e manejo de maçãs no monte Atlas. As músicas de trabalho são legendadas em inglês e
português, enquanto vemos todo o processo de plantio, colheita e beneficiamento dos frutos. O espaço ao lado
consiste em bancos dispostos de forma circular com tapetes e almofadas em tons de bege. Em mesas
intercaladas com os bancos, pequenos livretos, parecidos com cordéis, com as poesias amazigh. Na parede,
trechos de textos criados pelos dois artistas, que falam sobre monocultura e apagamento cultural.

Figura 3: Detalhes da instalação de Nadir Bouhmouch e Soumeya Ait Ahmed na 35ª Bienal de São Paulo. Fonte: acervo pessoal.



Figura 4: Detalhes da instalação de Nadir Bouhmouch e Soumeya Ait Ahmed na 35ª Bienal de São Paulo. Fonte: acervo pessoal.

Com o trabalho, a ideia de Awal permanece. Uma recuperação e manutenção de um passado que também é
presente dos dois artistas, que são amazigh, os primeiros da família a cursarem ensino superior. As músicas
de trabalho, imperativo cultural do grupo, se reduzem ao se reduzir o número de culturas existentes no espaço
do monte Atlas. Se não há variedade de plantação, não há variedade de trabalhos ou de músicas. O fim de uma
cultura é o fim de todo um ecossistema cultural ao seu redor. Quando vemos o vídeo, a monotonia da maçã
como única cultura se torna real. Os minutos passam e o mesmo som e as mesmas imagens se sucedem. O frio,
a neve, o degelo, as maçãs, o rio, o caminho se sucedem como que sem fim. A música segue sempre a mesma.
No lado de fora, no espaço, um convite a sentar, ler e descansar. Ao diálogo com outros que passam, para que
se torne uma verdadeira “Assays”, a praça central da cidade no idioma amazigh, local de trocas e
possibilidades.







Figura 5, 6 e 7: Detalhes da Instalação de Nadir Bouhmouch e Soumeya Ait Ahmed
na 35ª Bienal de São Paulo. Fonte: acervo pessoal.

Na abertura, foi feita uma ativação com os artistas do espaço, que infelizmente não puderam estar na segunda
ativação, pois voltaram ao seu país com as notícias do terremoto no Atlas. Na ativação, os artistas reforçam a
necessidade do diálogo e nos convidaram a falar dessa oralidade tão desprezada pelo Ocidente, diálogo esse
que podemos perceber até no formato de cordel escolhido por eles para apresentar os textos orais de sua
região, decidido após passarem uma temporada no Brasil em 2022, interessados também por uma imigração
forçada amazigh para o norte/nordeste do país, realizada pelos portugueses. O trabalho deles na Le 18, no
entanto, como falaram na entrevista, talvez tenha chegado a um fim. Estão buscando novos espaços e novas
possibilidades de realizar residências e formações, privilegiando pessoas que, como eles, são da primeira
geração que chega ao ensino superior, pessoas de espaços minorizados em sua região.

Três diferentes curadorias, três diferentes propostas e formas de encarar a curadoria ampliada. Mas os três
exemplos trazem em comum uma possibilidade de acolhimento e uma vontade de ampliação e criação de
redes. Como a Aranha-mãe de Mohamed Mbougar Sarr, fazem o caminho de buscar os que pertencem a esse
espaço de criação e unir a um propósito em comum. Siga D, o nome da personagem da Aranha-mãe, é uma
mulher que se perde e se encontra diversas vezes, sem conseguir voltar ao continente africano. Nisso os
exemplos diferem da personagem. Se permanecem sendo o elo e usando a memória como parte da construção
da criação, não tiveram a necessidade de se isolar do local de produção de suas memórias para isso. Voltam e
permanecem em solo africano, produzindo novas memórias e combatendo a monocultura.

Assim, a curadoria, que começa com o objetivo de guarda, de cuidado com um acervo, passa a ser um trabalho
de seleção e contação de histórias e termina tendo um sentido ampliado, de trabalho com artes. O cuidado, que
era com um acervo, passa a ser também a criação desse acervo, a criação de redes que permitam o cuidado e a
ampliação do acervo e da história do fazer artístico. Como uma Aranha-mãe, o curador ocupa esse espaço de
acolhimento e de aterrorizar, o medo da seleção e o medo da memória estão presentes nele. E os três exemplos
aqui demonstram facetas dessa nova forma de lidar com esse espaço. O curador, em sua práxis diária em
espaços não estatais de cultura, cria condições para a discussão maior dentro da sociedade a respeito de
questões ligadas ao universo artístico e ao mundo literário.
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Notas

[1] Raw Material Company was born out of the necessity to create a space for the sharing of knowledge. Its core motivation was to establish a space for
alternative education and learning. A place that provides access to contemporary artistic theory, and in return generates discourse, ideas and practices with
a primary emphasis on Africa and African related matters, all the while including a broader range of origins and intellectual schools.
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