
<  Yabu Arnell
In the bluelight
2017 
Thami Mnyele Foundation 
Ongoing work 

Razia Barsatie 
Suriname

Sharelly Emanuelson 
Curaçao | Curacao

Atta Kwami
Ghana
GB

Moshekwa Langa
Zuid-Afrika  	South-Africa 
Nederland	 The Netherlands

Neo Matloga 
Zuid-Afrika  	South-Africa 
Nederland	 The Netherlands

Georges Senga
D.R. Congo  	 D.R. Congo 
Nederland	 The Netherlands

Michele Tabor
Zuid-Afrika  	South-Africa 
Nederland	 The Netherlands

Guy Woueté 
Kameroen   	 Cameroon 
België	 Belgium
	

30 jaar | 30 years
Thami Mnyele Foundation 
Residency Award 

Crossing Cultures



Crossing     Cultures
11 | 12 | 20 – 27 | 02 | 21
CBK Zuidoost Amsterdam

30 jaar | 30 years
Thami Mnyele Foundation 
Residency Award 



4 5

2020 is the 30th year that the Thami Mnyele Foundation Residency 
Awards are being held. The Thami Mnyele Foundation is one of the 
oldest small International artists residencies in the Netherlands. 
Since 1990 artists from the continent, Africa and the Diaspora are 
invited to work in the residency in the Bellamystraat in Amsterdam. 
We are truly privileged and proud to work again with the CBK Zuid-
oost to celebrate the 30th year of the residency with the exhibi-
tion Crossing Cultures where eight artists, fellows of the Thami 
Mnyele Foundation Residency Award, will show their works. 
Some of the works are made during the residency and some are 
new works.
The Foundation is named in commemoration of the South African 
artist and freedom fighter Thami Mnyele who utilized art as a tool of 
expression and communication during the struggle for liberation 
from apartheid. He died in exile in Botswana in 1985 during a mili-
tary raid, as a result of his actions as member of the MEDU Art En-
semble, the ANC’s anti-apartheid art organization in Gaborone, 
Botswana.

The main objective of the Foundation is to advance cultural exchange 
between artists from Africa and the Diaspora, the Netherlands and 
Amsterdam in particular. To this aim, the Foundation offers African 

artists of all disciplines of contemporary visual art (painting, drawing, 
photography, sound, sculpture, video, film, audio and multimedia) 
a three-month studio residency for free with the support of the 
Amsterdam Fund for Arts (AFK).
The Thami Mnyele Foundation studio is located in an old school 
building in Amsterdam. The Foundation offers a tailor made pro-
gram with a focus on reflection, research and discussion. The Thami 
Mnyele Foundation artists-in-residence-program is therefore an 
ideal opportunity for concentration on work and looking for dialog 
with the Dutch artists and art scene. Friendships and long working 
relations started in the residency. Dutch artists have been invited to 
Africa, New York or the Venice Biennale in Italy. 
The people of the city of Amsterdam, as well from the art world as 
from all the other worlds in Amsterdam, showed their enormous 
hospitality and curiosity to the artists of our Foundation. The CBK 
Zuidoost is one of institutes where our artists always find a connec-
tion. 

We would like the residency to continue to track down talent, take 
the visual arts to limitless heights and that through collaborations 
like this exhibition honor all the participating artists and Thami’s 
wonderful legacy.

2020 is het 30ste jaar dat de Thami Mnyele Foundation Residency 
Awards worden uitgereikt. De Thami Mnyele Foundation is een 
van de oudste kleine internationale kunstenaarsresidenties in 
Nederland. Sinds 1990 worden kunstenaars uit het continent 
Afrika en de diaspora uitgenodigd om te werken in de residentie 
in de Bellamystraat in Amsterdam.
We zijn bevoorrecht en trots om opnieuw samen te werken met het 
CBK Zuidoost om naast het 20ste nu ook het 30-jarig bestaan van 
de residentie te vieren met de tentoonstelling Crossing Cultures 
waar acht kunstenaars, fellows van de Thami Mnyele Foundation 
Residency Award, hun werk zullen tonen. Sommige werken zijn ge-
maakt tijdens de residentie en sommige zijn nieuw.
De Stichting is genoemd ter nagedachtenis aan de Zuid-Afrikaanse 
kunstenaar en vrijheidsstrijder Thami Mnyele die kunst gebruikte als 
een instrument voor expressie en communicatie tijdens de strijd 
voor bevrijding van apartheid. Hij stierf in ballingschap in Botswana 
in 1985 tijdens een militaire inval, als resultaat van zijn optreden als 
lid van de MEDU Art Ensemble, de anti-apartheid kunstorganisatie 
van het ANC in Gaborone, Botswana.

Het hoofddoel van de Stichting is het bevorderen van culturele uit-
wisseling tussen kunstenaars uit Afrika en de diaspora, Nederland en 
Amsterdam in het bijzonder. Daartoe biedt de Stichting Afrikaanse 
kunstenaars uit alle disciplines van de hedendaagse beeldende kunst 
(schilderen, tekenen, fotografie, geluid, beeldhouwkunst, video, film, 

audio en multimedia) gratis een atelierresidentie van drie maanden 
aan met de steun van het Amsterdamse Fonds voor de Kunst (AFK).  
Studio Thami Mnyele Foundation is gevestigd in een oud schoolge-
bouw in Amsterdam.

De Stichting biedt een op maat gemaakt programma aan met een 
focus op reflectie, onderzoek en discussie. Het artist-in-residence- 
programma van de Thami Mnyele Foundation is daarom een ideale 
gelegenheid om zich te concentreren op het werk en de dialoog te 
zoeken met de Nederlandse kunstenaars en kunstscène. Vriend-
schappen en lange werkrelaties begonnen in de residentie. Neder-
landse kunstenaars zijn uitgenodigd om naar Afrika, New York of 
de Biënnale van Venetië in Italië te komen.
 De inwoners van de stad Amsterdam, zowel uit de kunstwereld als 
uit alle andere werelden in Amsterdam, toonden alle jaren hun 
enorme gastvrijheid en nieuwsgierigheid aan de kunstenaars van 
onze Stichting. Het CBK Zuidoost is een van de instituten waar 
onze kunstenaars altijd aansluiting vinden.

We zouden graag zien dat de residentie talent blijft opsporen, de 
beeldende kunst naar grenzeloze hoogten tilt en dat door samenwer-
kingen, zoals deze tentoonstelling, alle deelnemende kunstenaars en 
Thami’s nalatenschap blijven eren.

Pauline Burmann
Chairperson of the 
Thami Mnyele Foundation
Residency Award

Pauline Burmann
Voorzitter Thami Mnyele 
Foundation Residency Award
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In contrast  to the cast of characters Matloga presents in his large 
scale black greyish canvases, all of whom are bound by ties of family 
life, love, friendship and the joy of living, those that exist in his new 
collage portraits are isolated against a white, featureless ground. 
Facing the viewer, their bodies are cropped, and assembled to un-
known ends, a former left eye is in place of a right eye, and hands are 
twisted too. We begin to wonder what connects them, beyond the 
obvious poetic answer embedded in the titles. Then we begin to 
wonder what keeps them apart.

Also on display in the exhibition: Khauhelo, collage on paper, 2019; 
Lerumo, Collage on paper, 2019.

In tegenstelling tot de personages die Matloga presenteert in zijn 
grootschalige zwartgrijze doeken, en die zijn verbonden door familie-
banden, liefde, vriendschap en levensvreugde, worden de persona-
ges in zijn nieuwe collageportretten geïsoleerd tegen een witte, 
kleurloze achtergrond. Ze kijken de toeschouwer aan, terwijl hun 
lichamen zijn bijgesneden en aan onbekende uiteinden in elkaar 
zijn gezet, een voormalig linkeroog neemt de plaats in van een 
rechteroog en ook de handen zijn verdraaid. We beginnen ons af te 
vragen wat hen met elkaar verbindt, afgezien van het voor de hand 
liggende poëtische antwoord dat in de titels is ingebed. Vervolgens 
beginnen we ons af te vragen wat ze uit elkaar houdt. 

Ook in de tentoonstelling: Khauhelo, collage op papier, 2019; 
Lerumo, Collage op papier, 2019.

<  Ramatla, 
Collage op papier, 
2019.

<  Ramatla, 
Collage on paper, 
2019.

Neo Matloga
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<  Neo Matloga (South Africa, 1993) 
lives and works in The Netherlands 
and South Africa. He completed a 
two-years residency program at 
De Ateliers in 2018 and won the 
Koninklijke Prijs voor Schilderkunst 
in the same year. In 2019, Matloga 
was nominated for the Volkskrant 
Beeldende Kunst Prijs. During that 
period he was a guest participant at 
the Thami Mnyele Foundation and 
he prepared his solo Neo to love at 
the Fries Museum in Leeuwarden.

Matloga collages depict domestic 
scenes, which capture memories of 
daily life during the artist’s 
childhood. His use of primarily 
black, white and grey palette, or 
the way he titles most of his works 
in his mother tongue, Sepedi, is not 
without its political connotations. 
The characters on his canvases are 
hybrids, their faces formed by 
collaging together photographic 
images of friends, family, and 
famous South African figures from 

politics, sciences, sports and the 
arts. The faces in his collage show 
deformities. Eyes, mouths, and ears 
appear outsized, skin tone 
undergoes abrupt changes. The 
artist has commented about this 
technique: “The process of cutting, 
reconfiguring, and collaging facial 
anatomy is my way of trying to 
identify with the racist gaze, 
thereby dis-appropriating its 
oppressive power”.

<  Neo Matloga (Zuid-Afrika, 1993) 
woont en werkt in Nederland en 
Zuid-Afrika. In 2018 voltooide hij 
een tweejarig residentieprogramma 
bij De Ateliers en won hij de 
Koninklijke Prijs voor Schilderkunst. 
Matloga was in 2019 genomineerd 
voor de Volkskrant Beeldende Kunst 
Prijs. In die periode was hij als 
kunstenaar te gast bij de Thami 
Mnyele Foundation en bereidde hij 
zijn solo Neo to love voor bij het 
Fries Museum in Leeuwarden.

Matloga ’s collages tonen huiselijke 
taferelen, die herinneringen aan 
het dagelijkse leven tijdens zijn 
kinderjaren vastleggen. Zijn gebruik 
van voornamelijk zwart, wit en grijs 
palet, of de manier waarop hij de 
meeste van zijn werken in zijn 
moedertaal, Sepedi, een titel geeft, 
is niet zonder politieke connotaties. 
De personages van Matloga zijn 
hybriden, hun gezichten zijn 
gevormd door het samenbrengen 
van fotografische afbeeldingen van 

vrienden, familie en beroemde 
Zuid-Afrikaanse figuren uit de 
politiek, wetenschap, sport en de 
kunst. De gezichten tonen 
misvormingen. Ogen, mond en oren 
lijken te groot, de huidskleur 
ondergaat abrupte veranderingen. 
De kunstenaar heeft over deze 
techniek gezegd: “Het proces van 
het snijden, her-configureren en het 
maken van collages van de 
gezichtsanatomie is mijn manier 
om me te identificeren met de 
racistische blik, waardoor de 
onderdrukkende kracht ervan 
wordt ontnomen.”

Sharelly Emanuelson
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Sharelly Emanuelson (Curacao, 
1986) is a filmmaker and visual 
artist who has a BA in Audiovisual 
Media from the School of the Arts 
Utrecht and MA in Artistic Research 
from the Royal Art Academy the 
Hague. Her installations have 
received international attention 
and recognition and her 
documentaries have been screened 
at international festivals. In 2020 
she won the Audience 
Award for the Volkskrant visual art 
price. And the Charlotte Kohler 
price. She was a resident at Thami 
Mnyele Foundation at 2019 where 
she worked on Teduki Nobo in the 
studio.

Through her work she tries to 
explore and understand what it is 
that she feels and sees as a 
Caribbean existence [Caribbean 
being]. She tries to represent the 

many stories that are rich in the 
Netherlands Antilles and the 
Caribbean region and adds a new 
visual narrative to this from her 
own Caribbean perspective. She 
emphasizes the coexistence of 
people with different voices and 
explores the various reasons for 
conflicts, stereotypes and 
experiences in a society. In her work 
she visualizes the effects of colonial 
times and the subsequent period of 
hyper- industrialization in the 
Caribbean. 

Sharelly Emanuelson (Curaçao, 
1986) is filmmaker en beeldend 
kunstenaar. Ze heeft gestudeerd 
aan de HKU (audiovisuele media) 
en aan de HKU en aan de 
Koninklijke Kunstacademie in Den 
Haag (MA in Artistic Research). 
Haar installaties hebben 
internationale aandacht en 
erkenning gekregen en haar 
documentaires zijn vertoond op 
internationale festivals. In 2020 
won ze de Publieksprijs van de 
Volkskrant beeldende kunstprijs en 
de Charlotte Kohler prijs. In 2019 
was ze te gast in de residency van 
de Thami Mnyele Foundation, waar 
ze in de studio aan Teduki Nobo 
werkte.

In haar werk probeert ze te 
ontdekken en te begrijpen wat ze 
als Caribisch persoon voelt en ziet. 
Ze vertelt over de vele verhalen die 
de Nederlandse Antillen en het 

Caribisch gebied rijk zijn en voegt 
hier vanuit haar eigen Caribische 
perspectief een nieuw visueel 
narratief aan toe. Ze benadrukt het 
naast elkaar bestaan ​​van mensen 
met verschillende stemmen en 
onderzoekt de verschillende 
redenen voor conflicten, 
stereotypen en ervaringen in een 
samenleving. In haar werk 
visualiseert ze de effecten van de 
koloniale tijd en de daaropvolgende 
periode van hyperindustrialisatie in 
het Caribisch gebied.

The ‘Teduki’ is a patchwork tradition of the old days on Curacao 
and is the Caribbean variant of western quilts. Made by hand, 
using recycled fabrics, they were predominantly made to resemble 
the tea cloth and were used to wrap up a pot with food for trans-
port. The work Teduki Nobo speaks of a tradition of appropriation 
and reinvention, but also of a loss of collective memory, since 
countless traditions were never documented properly or passed 
down. This hand stitched Teduki, made from bleached patches, 
that displays the  Netherlands Antillean flag,  connects different 
parts of our collective memory. Since 10-10-2010 the Netherlands 
Antilles was dissolved, and the flag ceased to exist. 

Teduki Nobo is an interactive installation. This work Emanuelson 
started with only blue fabric and the colors red and white were 
achieved by treating the blue cloth with chlorine. During the exhi-
bition, the audience will be asked to continue the process  by 
spraying chlorine on the Teduki Nobo. To participate is an act of 
erasure by making it “anew”. Alluding to the Curacaoan obsession 
of starting anew, being modern, civil and not investigating or 
being aware of their history and social economic development.

De “Teduki” is een patchworktraditie van weleer op Curaçao en is 
de Caribische variant van de westerse quilts. Ze werden met de 
hand gemaakt, met gerecyclede stoffen, leken op een theedoek en 
werden gebruikt om een ​​pot met voedsel in te pakken voor trans-
port. Het werk Teduki Nobo gaat over een traditie van toe-eigening 
en her-uitvinding, maar ook van verlies van collectief geheugen, 
omdat talloze tradities nooit goed werden gedocumenteerd of 
doorgegeven. Deze met de hand gestikte Teduki is gemaakt van 
gebleekte lappen stof. Het werk verbeeldt de Antilliaanse vlag en 
verbindt verschillende delen van ons collectieve geheugen. Sinds 
10-10-2010 is de Nederlandse Antillen opgeheven en is de vlag 
verdwenen. 

Teduki Nobo is een interactieve installatie. Emanuelson startte dit 
werk met alleen blauwe stof. De kleuren rood en wit werden ver-
kregen door de blauwe stof te behandelen met chloor. Tijdens de 
tentoonstelling wordt het publiek gevraagd het proces voort te 
zetten door chloor op de Teduki Nobo te spuiten. Meedoen is een 
handeling van uitwissing, door het ‘opnieuw’ te maken. Dit verwijst 
naar de Curaçaose obsessie om opnieuw te beginnen, modern, bur-
gerlijk te zijn en geen onderzoek te doen naar of zich bewust te zijn 
van hun geschiedenis en sociaaleconomische ontwikkeling.

<  Teduki Nobo,
 textile, 
2020

<  Teduki Nobo, 
textiel, 
2020
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Georges Senga is one of the contributors of the research project 
On-Trade-Off, initiated by Picha Asbl (D.R. Congo) and Enough 
Room for Space (Belgium). The point of departure for this project is 
the raw material Lithium. A naturally occurring element (number 
three on the periodic table), Lithium is currently considered to be the 
new ‘black gold’ because of its crucial role in the global transition 
towards a green and fossil fuel free economy.

Le Vide / The Void is a series of photographs that investigate the 
history of the exploitation of natural resources in the D.R. Congo. 
During the research, Senga looked at different traces of that ex-
ploitation process throughout history, from the Bantu people at 
the time of the Kingdom of Kongo, to Congo Free State, and from 
Belgian Congo to the present day Democratic Republic of Congo 
(DRC). The main extraction method was and still is manual labor. 
Hands are used in different ways and have multiple functions in 
the material transformation process that are instrumental for the 
survival of man. 
Le Vide II & III show the reality of the artisanal mining tools that were 
being used to dig the Cobalt of conducting electricity of Cars. They 
have the form of “T” that symbolize the Tesla logo.

Georges Senga is een van de medewerkers van het onderzoeksproject 
On-Trade-Off, geïnitieerd door Picha Asbl (D.R. Congo) en Enough 
Room for Space (België). Uitgangspunt voor dit project is de grond-
stof lithium. Lithium is een natuurlijk voorkomend element (nummer 
drie in het periodiek systeem) en wordt momenteel beschouwd als 
het nieuwe ‘zwarte goud’ vanwege zijn cruciale rol in de wereldwijde 
transitie naar een groene economie zonder fossiele brandstoffen. 

Le Vide / The Void is een serie foto’s die de geschiedenis van de ex-
ploitatie van natuurlijke hulpbronnen in de D.R. Congo onderzoekt. 
Tijdens het onderzoek bekeek Senga verschillende sporen van dat 
exploitatieproces door de geschiedenis heen, van het Bantu-volk 
ten tijde van het koninkrijk Kongo tot Congo Vrijstaat, en van Bel-
gisch Congo tot de huidige Democratische Republiek Congo (DRC). 
De belangrijkste extractiemethode was en is nog steeds handen-
arbeid. Handen worden op verschillende manieren gebruikt en 
hebben meerdere functies in het materiële transformatieproces 
die essentieel zijn voor het voortbestaan ​​van de mens.
Le Vide II & III tonen de realiteit van de artisanale mijnbouwwerk-
tuigen die werden gebruikt om het kobalt te graven voor het geleiden 
van elektriciteit van auto’s. Ze hebben de vorm van een “T” die het 
Tesla-logo symboliseert.

Le Vide / The Void, 
ink-jet on 280 Mat paper, 
2018

Le Vide / The Void, 
ink-jet op 280 Mat papier, 
2018

Georges Senga
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< Georges Senga (D.R. Congo, 1983) 
is a photographer. He is a member 
of Picha Asbl in D.R Congo and the 
organization of the Biennale of 
Lubumbashi. He was a resident 
at the Jan van Eyck Academy in 
2018/19. As a guest artist at the 
Thamy Mnyele Foundation in 2019, 
he worked on Le Vide, as part of 
a collaborative project between 
Cargo in Context, De Brakke Grond 
and the Thami Mnyele Foundation. 
Currently he is a resident at the 
Villa Medicis Rome, 2020-2021. 

Senga develops his photographic 
work around the history and 
stories that are revealed about 
his homeland, illuminating our 
actions and present. In his work, 
he questions the Western view
 of his country, the Democratic 
Republic of Congo. 

Based on his personal history, 
where past and future intersect, 
he tries to grasp bit by bit the 
fragmented pieces of a puzzle 
in order to reclaim a history and 
a cultural heritage. 

<  Georges Senga (D.R. Congo, 1983) 
is fotograaf. Hij is lid van Picha Asbl 
in D.R Congo en maakt deel uit van 
de organisatie van de Biënnale van 
Lubumbashi. Hij was resident aan de 
Jan van Eyck Academie in 2018/19. 
In 2019 werkte hij als gast-
kunstenaar bij de Thamy Mnyele 
Foundation aan Le Vide, als 
onderdeel van een samenwerkings-
project tussen Cargo in Context, De 
Brakke Grond en de Thami Mnyele 
Foundation. Momenteel verblijft hij 
als resident in de Villa Medicis 
Rome, 2020-2021. 

Senga ontwikkelt zijn fotografisch 
werk rond de geschiedenis en 
verhalen die over zijn vaderland 
worden onthuld en belicht 
daarmee onze acties en het heden. 
In zijn werk bevraagt hij de 
westerse kijk op zijn land, de 
Democratische Republiek Congo. 
Op basis van zijn persoonlijke 
geschiedenis, waar verleden en 
toekomst elkaar kruisen, probeert 

hij stukje bij beetje de gefragmen-
teerde puzzelstukjes te vatten om 
een ​​geschiedenis en een cultureel 
erfgoed terug te winnen.

Moshekwa Langa
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<  Work from the series Imperfect Reflections, 
mixed media on paper, 2011/2015 

The works on paper that Moshekwa Langa pre-
sents in this exhibition were partly created during 
his residency at the Thami Mnyele Foundation in 
2014 and represent an ongoing psycho-geographic 
mapping project. The works’ intensively layered 
surfaces are named for significant places, events, 
and figures in the artist’s life. He uses everyday 
objects and organic materials to create whimsical, 
map-like collages and imaginary landscapes that 
link disparate things. Langa’s poetic and topo-
graphical installations emerge from his intimate 
connections to people and places, often lost or 
left behind. Though free of distinct destinations, 
they are navigable terrains, adeptly exploiting the 
aesthetic and accidental offerings of his chosen 
materials.

Langa wrote about the reason why he started 
with his mapping project: “In discovering  that  all 
that I  were looking   forward to   was impossible 

once I realized  my  place within  the cosmos was  
almost doomed to  failure. Since my place, Baken-
berg in the proximity of Leiden and  Rooiwaal and 
Pudiakgopa and Damascus was  not officially  re-
corded  on the atlas  of  South Africa,  because the  
place   whence I came was a black spot that was 
not meant  to be seen or   known of. In that way 
my work started defacing maps  for I saw  them 
as  false  documents, (at least they presented 
themselves that way to me. I started making my 
own, incorporating news clippings, magazine 
pages and extracts of dialogues to make a sense of 
the new place I was in. Where I grew up the street 
had no names, but  indeed, by  description of to-
pography and natural elements, one could reach 
a  place through  those  directions. In making  my 
new map, my new atlas, I relied on this form of 
direction giving, by  mixing  places  and  peoples, 
the past and present were and are in a continuity, 
but also inhabiting the same  timeframe. ‘Here’ 
becomes ‘there’ and vice versa.”

<  Werk uit de serie: Imperfect Reflections, 
mixed media op papier, 2011/2015 

De werken op papier die Moshekwa Langa in deze 
tentoonstelling presenteert zijn deels gemaakt 
tijdens zijn residentie bij de Thami Mnyele Foun-
dation in 2014 en zijn een voortzetting van zijn 
doorlopende psycho-geografisch ‘mapping-pro-
ject’. De intensief gelaagde oppervlakken van de 
werken zijn genoemd naar belangrijke plaatsen, 
gebeurtenissen en figuren in het leven van de 
kunstenaar. Hij gebruikt alledaagse voorwerpen 
en organische materialen om grillige, kaartachtige 
collages en denkbeeldige landschappen te ccreë-
ren die ongelijksoortige zaken met elkaar verbin-
den. Langa’s poëtische en topografische installaties 
komen voort uit zijn intieme verbindingen met 
mensen en plaatsen, die vaak van voorbijgaande 
aard waren of die hij heeft achtergelaten. Hoewel 
ze geen duidelijke bestemming aanduiden, zijn het 
begaanbare gebieden, die handig gebruik maken 
van het esthetische en willekeurige aanbod van 
zijn gekozen materialen.
Langa schreef over de reden waarom hij met zijn 
‘mapping-project’ startte: “Ik ontdekte dat alles 

waar ik naar uitkeek onmogelijk was toen ik me 
eenmaal realiseerde dat mijn plaats in de kosmos 
bijna gedoemd was te mislukken. Omdat de 
plaats waar ik vandaan kom, Bakenberg in de 
buurt van Leiden, Rooiwaal, Pudiakgopa en Da-
mascus, niet officieel op de atlas van Zuid-Afrika 
stond, omdat de plaats waar ik vandaan kwam 
een zwarte vlek was die niet bedoeld was om ge-
zien of bekend te worden. Daarom begon ik in 
mijn werk kaarten te beschadigen, want ik zag ze 
als valse documenten (zo presenteerden ze zich 
tenminste aan mij). Ik begon mijn eigen kaarten te 
maken, door nieuwsfragmenten, tijdschriftpagi-
na’s en fragmenten van dialogen in de kaarten te 
verwerken om een idee te krijgen van de nieuwe 
plek waar ik was. Waar ik opgroeide, hadden de 
straten geen namen, maar door beschrijving van 
topografie en natuurlijke elementen kon men op 
die manier een bepaalde plaats bereiken. Bij het 
maken van mijn nieuwe kaart, mijn nieuwe atlas, 
vertrouwde ik op deze vorm van richting geven, 
door plaatsen en mensen te vermengen, waren 
en zijn heden en verleden een continuïteit en be-
wonen ze hetzelfde tijdsbestek. Het ‘hier’ wordt 
‘daar’ en vice versa.”

Moshekwa Langa (South Africa, 
1975) lives in Amsterdam and Paris. 
He studied at the Rijksakademie 
van Beeldende Kunsten in 
Amsterdam in 1997-98. Rising 
to international prominence in 
the late 1990s, he was an active 
participant in what is now 
considered the golden age of 
biennales, including those of 
Johannesburg (1997), Istanbul 
(1997), Havana (1997), São Paulo 
(1998 and 2010), Gwangju (2000), 
Venice (2003 and 2009) and Lyon 
(2011). In 1999 and in 2014 he was 
a guest-artist at the residence of 
the Thami Mnyele Foundation. 
It is the first time in this century 
that Langa shows work again in 
the Netherlands; the last time was 
in 1998.

The oeuvre of Langa is a study on 
media and technique: gouaches, 
collages, expansive installations, 

and videos. He creates collages 
of everyday elements that are 
unrelated, in which he maps his 
complex diasporic identity, from 
his childhood in rural South Africa 
to Johannesburg, and then his 
moving to Northern Europe. 
They are maps of places that do 
not exist, but are the result of 
bringing together dreams, 
mythologies and his journeys.

Moshekwa Langa (Zuid-Afrika, 
1975) woont in Amsterdam en 
Parijs. Hij studeerde in 1997-98 
aan de Rijksakademie van 
Beeldende Kunsten in Amsterdam. 
Eind jaren negentig werd hij een 
internationale bekendheid en nam 
hij actief deel aan wat nu wordt 
beschouwd als de gouden eeuw 
van de biënnales, waaronder die 
van Johannesburg (1997), Istanbul 
(1997), Havana (1997), São Paulo 
(1998 en 2010), Gwangju (2000), 
Venetië (2003 en 2009) en Lyon 
(2011). In 1999 en in 2014 was hij 
gastkunstenaar in de residentie van 
de Thami Mnyele Foundation. 
Het is voor het eerst in deze 
eeuw dat Langa weer werk laat 
zien in Nederland; de laatste keer 
was in 1998.

In het oeuvre van Langa is een 
onderzoek naar media en techniek 
zichtbaar: gouaches, collages, 
uitgestrekte installaties en video’s. 

Hij maakt collages van dagelijkse 
elementen die niets met elkaar 
te maken hebben waarmee hij zijn 
complexe diasporische identiteit 
in kaart brengt, van zijn jeugd in 
het landelijke Zuid-Afrika tot 
Johannesburg, en daarna zijn 
verhuizing naar Noord-Europa. 
Het zijn kaarten van plekken die 
niet bestaan, maar die zijn 
voortgekomen uit het 
samenbrengen van dromen, 
mythologieën en zijn reizen.
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Begho 1, 
Acryl on linen, 
2019

A common compositional scheme for Atta  Kwami’s  art forms ap-
pears to be the repetition of a single motif within a horizontal or 
sometimes vertical register.  These features  can be found in art 
forms from northern and southern Ghana: the wall paintings, pot-
tery and textiles and the work from the sign painting workshops in 
urban centers that he has studied. 
Recently, in Ghana, he has been looking anew at vernacular architec-
ture, at the rooftops and their deceptive simplicity, which say so 
much about the aesthetics of the Region and their early influences. 
His responses to the geometric abstractions he sees within the 
country link-up with experiences of urban vistas in the UK and the 
USA and form the bases of continuing work that began at the 
Thami Mnyele Foundation Studio in Amsterdam. 

Also on display in the exhibition: Begho 2, Acryl on linen, 2019 
and work that Atta Kwami made together with Pamela Clarkson: 
Agenda X, etching, 2017; Look at me, Bellamystraat, relief, 2017.

Een veelvoorkomend compositieschema voor Atta Kwami’s schilde-
rijen is de herhaling van een enkel motief binnen een horizontaal of 
soms verticaal register. Deze kenmerken die bij het werk horen, zijn 
te vinden in kunstvormen uit het noorden en zuiden van Ghana: de 
muurschilderingen, aardewerk en textiel en het werk van de teken-
schilderworkshops in stedelijke centra die hij heeft bestudeerd.
Onlangs heeft Kwami in Ghana opnieuw gekeken naar de lokale 
architectuur, naar de daken en hun bedrieglijke eenvoud die zoveel 
zeggen over de esthetiek van de regio. Zijn reacties op de geome-
trische abstracties die hij in het land ziet, sluiten aan bij ervarin-
gen met stedelijke vergezichten in het Verenigd Koninkrijk en de 
Verenigde Staten en vormen de basis van zijn werk dat begon in 
de Thami Mnyele Foundation Studio in Amsterdam en waar hij nu 
nog steeds aan werkt.

Ook te zien in de tentoonstelling: Begho 2, Acryl on linen, 2019 en 
werk dat Atta Kwami samen met Pamela Clarkson maakte: Agenda X, 
etching, 2017; Look at me, Bellamystraat, relief, 2017.

Begho 1, 
Acryl op linnen, 
2019

Atta Kwami
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Razia Barsatie

<  Atta Kwami (Ghana, 1956) 
is a painter and printmaker. He 
taught painting and printmaking 
for twenty years at the KNUST, 
the University of Kumasi. In 2007 he 
received a PhD in art history
and studio practice from the Open 
University Milton Keynes in England 
for his work on contemporary 
Ghanaian artists, now published 
as Kumasi Realism, 1951–2007: An 
African Modernism (London: Hurst 
& Company, 2013). He has had solo/
group exhibitions at The National 
Museumc of Ghana, Kunst-
halle Basel, Switzerland, Brooklyn 
Museum, The Metropolitan 
Museum of Art, New York, The 
British Museum and others. In 
2011, he was a participating artist 
at Art Zuid. Together with Pamela 
Clarkson, he worked as a guest 
artist at the Thami Mnyele 
Foundation studio in 2016. In 2021, 
he will receive the prestigious 
Maria Lassnig Prize.

Kwami’s works play with the color 
and form improvisations that are 
distinctive of Ghanaian architecture 
and African strip-woven textiles, 
especially those (Kente) made 
famous by the Ewe and Asante  
of Ghana. The work explores the 
dynamism, rhythmic structures  
and the power of improvisation in 
African visual practice as he has 
experienced it. In his drive for 
improvisation and 
diversity, Kwami is aware of the 
resilience and personal struggle (his 
own and others) required to aspire 
to a level of hope and excellence. He 
values ​​the kind of work in which the 
interaction between innovation and 
tradition is a subtle matter. When 
he paints, it feels like a conversation 
between himself and the painting 
or with other artists, alive and dead, 
African and non-African.

<  Atta Kwami (Ghana, 1956) 
is schilder en graficus. Hij doceerde 
twintig jaar schilderen en grafiek 
aan de KNUST, de universiteit van 
Kumasi. In 2007 behaalde hij een 
doctoraat in de kunstgeschiedenis 
en studiopraktijk aan de Open 
University Milton Keynes in 
Engeland voor zijn publicatie over 
hedendaagse Ghanese kunstenaars: 
Kumasi Realism, 1951–2007: 
An African Modernism (London: 
Hurst & Company, 2013). Hij had 
solo/groepstentoonstellingen 
gehad in o.a. het National Museum 
of Ghana, Kunsthalle Basel, 
Zwitserland, het Metropolitan 
Museum of Art, New York, 
het British Museum. Kwami deed 
in 2011 mee als deelnemend 
kunstenaar aan Art Zuid. In 2016 
werkte hij samen met Pamela 
Clarkson als gastkunstenaar in de 
Thami Mnyele Foundation. In 2021 
ontvangt hij de prestigieuze Maria 
Lassnig Prize.

Kwami’s werken spelen met de 
kleur- en vormimprovisaties die 
kenmerkend zijn voor Ghanese 
architectuur en Afrikaans strook-
gewoven textiel, waarvan vooral 
de Kente beroemd is geworden, 
de gewoven textiel van zijn cultuur, 
de Ewe en Asante van Ghana. 
Het werk verkent de dynamiek, 
de ritmische structuren en de kracht 
van improvisatie die de kunstenaar 
ervaart in de Afrikaanse visuele 
praktijk. In zijn streven naar 
improvisatie en diversiteit is Kwami 
zich bewust van de veerkracht en 
persoonlijke strijd (die van hemzelf 
en van anderen) die nodig is om te 
streven naar een hoopgevend en 
uitmuntend niveau. Juist het soort 
werk waarin de interactie tussen 
innovatie en traditie heel subtiel 
aanwezig is, heeft voor hem een 
grote waarde. Als hij schildert, voelt 
het als een gesprek tussen hemzelf 
en het schilderij of een gesprek met 
andere kunstenaars, levend en 
dood, Afrikaans en niet-Afrikaans.
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Razia Barsatie (Suriname, 1982) is 
one of the few female artists in 
Suriname. She graduated from the 
Rietveld Academy in 2012 and has 
since taught at the Nola Hatterman 
Art Academy in Paramaribo. In 
2019, she showed work in ‘De 
Grote Suriname Tentoonstelling’ in 
the Nieuwe Kerk in Amsterdam. 
Since 2020, she has been a resident 
at the Rijksakademie voor 
Beeldende Kunsten in Amsterdam. 
In 2017, she was a guest at the 
residency of the Thami Mnyele 
Foundation where she researched 
the scents and history of the city of 
Amsterdam. 

Barsatie works in a varied way. She 
makes art installations in public 
space, video installations, fragrance 
installations and paintings with 
herbs. In recent years, she has 
mainly focused on research into 

scents and how she can apply them 
in her work: how can odor be 
sustainably preserved and with 
which materials can it best be 
used? The fragrance is processed 
with herbs that she knows from the 
Hindu Muslim culture in Suriname. 
In her work, she is inspired by 
the daily lifestyle of this culture, 
while also discussing cultural 
taboos, such as the suppressed 
fear of emotions and the culturally 
defined power structures that 
dominates daily life.

Since 2020, Razia Barsatie has been working in a studio at the Rijks- 
akademie in Amsterdam and is engaged in a very intensive material 
research into mainly domestic materials. She is one of the top talents 
selected at the Rijksakademie to further develop and deepen her 
work. In the two years that she stays here, she makes use of all the 
facilities and workshops that the Rijksakademie has to offer. This 
already has an enormous influence on her work. The work in the 
exhibition is a result of experiments with mainly everyday materi-
als. She prefers to experiment with materials that are discarded or 
thrown away, but also with natural and cheap materials that she can 
continue to work within two years when she returns to Suriname. 
For example, the hands in the installation are made of flour, clay and 
herbs that she baked in the ovens of the ceramic workshop.

<  Untitled, 
plant, flower; salt; herbs;
 kitchen towels; cast; clay; 
epoxy; glue; iron wire; nylon 
thread; wool yarn, 
2020

Razia Barsatie (Suriname, 1982) is 
een van de weinige vrouwelijke 
kunstenaars in Suriname. Ze is in 
2012 afgestudeerd aan de Rietveld 
Academie en geeft sindsdien les 
aan de Nola Hatterman Art 
Academy in Paramaribo. In 2019 
toonde ze werk in de Grote 
Suriname Tentoonstelling in de 
Nieuwe Kerk in Amsterdam. Sinds 
2020 is ze een resident aan de 
Rijksakademie voor Beeldende 
Kunsten in Amsterdam. In 2017 
was ze te gast bij de residency van 
de Thami Mnyele Foundation en 
deed ze onderzoek naar geuren en 
geschiedenis van de stad 
Amsterdam. 

Barsatie werkt gevarieerd. Ze 
maakt kunstinstallaties in de 
openbare ruimte, video-installaties, 
geurinstallaties en schilderijen met 
kruiden. De laatste jaren richt ze 
zich vooral op onderzoek naar 

geuren en hoe ze deze in haar werk 
kan toepassen: hoe kan geur 
duurzaam behouden worden en 
met welke materialen kan dat het 
beste? De geur verwerkt ze met 
kruiden die ze kent vanuit de 
hindoestaanse moslimcultuur in 
Suriname. Ze laat zich in haar werk 
inspireren door de dagelijkse 
levensstijl van deze cultuur, waarbij 
ze ook culturele taboes bespreek-
baar maakt, zoals de onderdrukte 
angst voor emoties en de cultureel 
gedefinieerde machtsstructuren die 
het dagelijks leven domineren.

Sinds 2020 werkt Razia Barsatie in een studio aan de Rijksakademie 
in Amsterdam en is ze bezig met een zeer intensief materiaalonder-
zoek naar vooral huiselijke materialen. Ze is een van de toptalenten 
die is geselecteerd om zich aan de Rijksakademie verder te ontwik-
kelen en haar werk te verdiepen. In de twee jaar dat ze hier verblijft, 
maakt ze gebruik van alle faciliteiten en werkplaatsen die de Rijks-
akademie haar te bieden heeft. Dat heeft nu al een enorme invloed 
op haar werk. Het werk in de tentoonstelling is een resultaat van 
experimenten van vooral dagelijkse materialen. Ze experimenteert 
het liefst met materialen die worden afgedankt of weggegooid, 
maar ook met natuurlijke en goedkope materialen waar ze over 
twee jaar als ze in Suriname terug is mee kan verder werken. Zo zijn 
de handen in de installatie gemaakt van bloem, klei en kruiden die 
ze bakte in de ovens van de keramiekwerkplaats.

<  Zonder titel, 
installatie, bloem; zout; 
kruiden; keukendoeken; gips; 
klei; epoxy; lijm; ijzerdraad; 
nylondraad; wol garen, 
2020 

Rece(i)pt 
  
Date:  2020                    Untitled  
  
Thrown away 
Attention 
Love 
Pretending (double personality) 
Honesty 
Not good enough 
Always my fault 
Based on material (10min 150°C, 
3hrs 150°C, 30min, 200°C, 2hrs 
200°C)  
 

1545.56 
134.46 

1.56 
1456.67 

46.67 
859.34 

5345.90 
1180.00 

 

Total worth(?) 
 

€ 10570.16 

 
VAT/TAX INCLUDED TOTAL: UNTILL DEAD 
RATE A  100% Your way or  
RATE B  100% the Highway 
  

Wake up! 
 

 
 
 
Dit is de omschrijving van werkstuk 1. 
  

 
 

Rece(i)pt 
  
Date:  2020                    Untitled 
  
Story  
Criticism 
Pointing finger 
Desire 
Icon egg-plant (90%) 
To measure (pc 1180°C, 1hr 120°C,2hr 
120°C,7hrs and 10min 650°C,5hrs and 18min 
1180°C,15min 1180°C) 
 

2254.76 
2468.21 
2002.40 

5.00 
2100.11 
150.00 

 

Total worth(?) 
 

€ 8980.48 

 

 
VAT/TAX INCLUDED TOTAL: UNTILL DEAD 
RATE A  100% Your way or  
RATE B  100% the Highway 
  

Wake up! 
 

 
 
Dit is de omschrijving van werkstuk 2 
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Michele Tabor’s art reflects her concerns about, and observations of, 
society. Her work is figurative and portrays, generally speaking, a 
single figure allowing her to concentrate on the individual. 
This selection of drawings have, as their subject, primarily young 
women. They form part of an “inner dialogue” about the role and 
position of women in society. Tabor gains inspiration from a variety 
of sources such as the media, the history of art as well as her own 
images. She chooses her models not only because of their beauty 
but because they resonate with her, and express a certain vulnera-
bility in the way they adopt a pose, sometimes wearing little cloth-
ing or having exaggerated hairstyles. For her, it remains a delicate 
path of enquiry. 

Also on display in exhibition: Dancer (after detail photo Yale Joel/ 
LIFE magazine,1972) oil and soft pastels and pierre noire on paper, 
2016; Regret, oil and soft pastels and pierre noire on paper, 2017;  
Blond Smoker (after cover Strange Embrace-Beacon B487F, 1962) oil 
and soft pastels on paper, 2017; Court Case (after press photo Olivier 
Jobard) oil and soft pastels on paper, 2018.

Michele Tabor’s kunst weerspiegelt haar zorgen over en observaties 
van de samenleving. Haar werk is figuratief en zij portretteert in 
het algemeen één figuur waardoor ze zich kan concentreren op het 
individu. 
In deze vijf werken toont Tabor een voor haar vaak voorkomend on-
derwerp: portretten van (jonge) vrouwen. Ze maken deel uit van 
een ‘innerlijke dialoog’ over de rol en positie van vrouwen in de 
maatschappij. De inspiratie voor haar vormen of beelden vindt ze in 
de media, de kunst- en beeldgeschiedenis en in haar eigen werk. Ze 
kiest haar modellen niet alleen vanwege hun schoonheid, maar ook 
omdat ze met haar resoneren, en op een bepaalde manier een 
kwetsbaarheid uitdragen in de rol en houding die zij aannemen; 
soms schaars gekleed of met overdreven kapsels. Het blijft voor 
haar een gevoelig onderzoek.

Ook te zien in de tentoonstelling: Dancer (naar fragment foto Yale 
Joel, LIFE magazine, 1972) oliekrijt, pastelkrijt en pierre noire op 
papier, 2016; Blond Smoker (naar omslag Strange Embrace-Beacon 
B487F 1962), oliekrijt, pastelkrijt en pierre noire op papier, 2017; 
Regret, oliekrijt, pastelkrijt en pierre noire op papier, 2017; Court 
Case, (naar persfoto Olvier Jobard), oliekrijt, pastelkrijt en pierre 
noire op papier, 2018.

Tourist in the house 
of Art (self-portrait), 
oil and acrylic paint, oil 
and soft pastels and collage, 
on paper, 2012-2016

Tourist in the house 
of Art (zelfportret), 
olie- en acrylverf, oliekrijt, 
pastelkrijt en collage, 
op papier, 2012-2016

Michele Tabor
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<  Michele Tabor (South Africa, 
1951) is an Amsterdam based artist 
who graduated with a Fine Arts 
Honours degree in 1972 at the 
University of the Witwatersrand, 
Johannesburg. In the academic 
years 1972/1973 she attended Post 
Graduate Program for Printmaking 
at Middlesex Polytechnic in London, 
UK. Tabor was granted a residency 
by the Thami Mnyele Foundation 
from November 2012 to February 
2013. In the studio, she worked 
amongst other works on Tourist in 
the house of Art (self-portrait).

Michel Tabor has exhibited her 
work in the Netherlands and South 
Africa. Her work is to be found in 
private and public collections.

<  Michele Tabor (Zuid-Afrika, 1951)
 is een in Amsterdam gevestigde 
kunstenaar die in 1972 afstudeerde 
in Schone Kunsten (Fine Arts 
Honours) aan de Universiteit van 
de Witwatersrand, Johannesburg. 
In de jaren 1972 en 1973 nam ze 
deel aan het Post Graduate 
Program for Printmaking aan de 
Middlesex Polytechnic in Londen, 
UK. Ze werkte van november 2012 
tot februari 2013 in de studio van 
de Thami Mnyele Foundation, 
onder andere aan het werk Tourist 
in the house of Art (self-portrait).

Michele Tabor heeft haar werk in 
Nederland en Zuid-Afrika 
tentoongesteld. Haar werk is zowel 
in privécollecties als in publieke 
instellingen opgenomen.

Guy Woueté
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Guy Wouéte (Cameroon, 1980) is 
based in Antwerp and Douala. He 
studied sculpture and painting in 
Douala. When he came to 
Amsterdam in 2006 as a resident of 
the Thami Mnyele Foundation, he 
was in Europe for the first time. His 
arrival in Europe completely 
changed his view of the world. In 
2009 he became a resident at the 
Rijksakademie van Beeldende 
Kunsten in Amsterdam, then 
graduated from the University of 
Paris as well as from École de 
Recherche Graphique (Erg) in 
Brussels. 

Through the process of recording 
the real, by collages, montages and 
performative processes, Woueté 
creates objects, images and 
situations that are part of a 
network of multiple meanings. 
Evoking the North South axis of 

the world and exploring the traces 
of (colonial) history in the present, 
his works open narratives of 
social issues and aesthetic. 
He collects moments and 
experiences that blends in 
sculpture, painting, installation, 
video as well as photography, 
collages and artist’s books. 

Guy Woueté’s oeuvre always 
encompasses elements of 
social criticism, the questions 
of migration and the symbols 
of domination in the age 
of globalization.

Guy Wouéte (Kameroen, 1980) 
werkt in Antwerpen en Douala.  
Hij studeerde beeldhouwkunst en 
schilderkunst in Douala. Toen hij  
in 2006 als resident naar de Thami 
Mnyele Foundation in Amsterdam 
kwam, was hij voor het eerst in 
Europa. Zijn komst naar Europa 
heeft zijn visie op de wereld totaal 
veranderd. In 2009 werd hij een 
resident aan de Rijksakademie  
van Beeldende Kunsten in 
Amsterdam, daarna studeerde af 
aan de Universiteit van Parijs en 
École de Recherche Graphique (Erg) 
in Brussel. 

Door het proces van het vastleggen 
van de werkelijkheid, door middel 
van collages, montages en perfor-
matieve processen, creëert Woueté 
objecten, beelden en situaties die 
deel uitmaken van een netwerk met 
meerdere betekenissen. In zijn werk 
richt Woueté zich op de Noord-Zuid-
as van de wereld en verkent hij de 
sporen van de (koloniale) 

geschiedenis in het heden. 
Hiermee opent hij andere 
narratieven over sociale 
kwesties en esthetiek.  
Hij verzamelt momenten en 
ervaringen die hij verwerkt in 
sculptuur, schilder-kunst, 
installatie, video en fotografie, 
collages en kunstenaarsboeken.
 
Het oeuvre van Guy Woueté 
omvat altijd elementen van 
sociale kritiek, migratie en 
symbolen van overheersing in 
het tijdperk van globalisering.

<  Fotoserie: Terre & Visages, 2015-2018
(Werk is buiten te zien, op de wand tegenover 
CBK Zuidoost)

Tegen een gele achtergrond zijn deze portretten 
en zelfportretten meteen een confrontatie. Deze 
serie is het resultaat van onderzoek naar en reflec-
tie op exotische iconografie en het toepassen van 
stereotypen die zijn verzonnen in het kader van de 
‘beschavende’ missies die werden uitgevoerd om 
kolonisatie te rechtvaardigen. De vraag die Woue-
té’s foto’s stellen is in de eerste plaats de vraag 
naar beeld en representatie. De kunstenaar vraagt ​​
zich af hoe hij een eigen beeld kan creëren als het 
wordt opgelegd door een koloniserende blik.
“Kan een man/vrouw op hetzelfde niveau staan ​​
als groente/fruit? Wat eten we dagelijks en tegen 
welke prijs? Welke relatie heb ik met mijn imago?” 
De kunstenaar legt een verband tussen productie, 
circulatie en consumptie van het beeld met dat 
van het fruit dat hij laat zien. Woueté bevraagt 
hiermee ​​de discursieve (of redenering) systemen 
ter discussie op basis waarvan interpretaties en 
betekenissen worden ontwikkeld. Ext. uit de cata-
logus van de 12e Bamako Encounters 2019, p. 62

Guy Ô Congo; reporter du Vingt-et-unième Siècle
Serie straatfotografie, gemaakt in Kinshasa & 
Lubumbashi, DRC. © Guy Woueté 2015-2019

Guy Woueté: “De geschiedenis van het Afrikaanse 
continent bestaat niet alleen uit leed. Er zijn veel 
glorieuze momenten in onze geschiedenis om over 
te vertellen aan onze mensen nu en aan de komen-
de generaties. We moeten leren onze ogen opnieuw 
te openen voor de schoonheid in onze dagelijkse 
handelingen, weerstanden en vreugde. De tijd is 
gekomen dat iedereen die bereid is zijn of haar 
eigen visie, gedrag en mentaliteit over landen en 
mensen in/uit Afrika te veranderen, een stap zet. 
Iedereen, inclusief de Afrikanen zelf, moeten af ​​
van de clichés die ons blind maken als het gaat om 
representatie en het begrip van afbeeldingen ge-
maakt in Afrika.” 
Guy Ô Congo; Reporter du Vingt-et-unième Siècle is 
een poging om de manier waarop we naar afbeel-
dingen in/van het Afrikaanse continent keken, te 
dekoloniseren. Ver van de Eurocentrische visie van 
de ‘ander’ die altijd moest assimileren, wil Woueté 
mensen confronteren met beelden van het dage-
lijkse leven in Afrika en hen met nieuwe blik deze 
beelden laten bekijken en begrijpen.

<  Terre & Visages, Series of photographs, 2015-2018
(Work can be seen outside, on the wall opposite CBK 
Zuidoost)

Against a yellow background, these self-portraits 
are immediately a confrontation. This series is the 
product of  research and reflection on exotic ico-
nography and the perpetration of stereotypes 
made up in the scope of the “civilizing” missions 
which were developed to justify colonization. The 
question Woueté’s photographs poses is first the 
question of image and representation. The artist 
wonders how to create one’s own image when it is 
imposed by a colonizing gaze. 
“Can a man / woman be on the same level as a 
vegetable / fruit? What do we eat on a daily basis 
and at what price? What relationship do I have 
with my image?” The artist creates a link between 
production, circulation, and the consumption of 
the image with the one of the fruit he is showing. 
Woueté questions the discursive systems through 
which interpretations and meanings are elaborat-
ed. Ext. from the catalog of the 12th Bamako En-
counters 2019, p. 62

Guy Ô Congo; reporter du Vingt-et-unième Siècle, 
Series of street-photography, made in Kinshasa & 
Lubumbashi, DRC., 2015-2019  

Guy Woueté: “The history of the African continent 
is not just made of sorrow. There are many glorious 
moments in our history to be told to our people 
nowadays and to the generation to come. We have 
to learn to reopen our eyes on the beauty in our 
daily actions, resistances and joy. Time has come, 
for everyone who is willing to change his or her own 
view, behavior and mindset about countries and 
people in/from Africa to take a step. Everybody, in-
cluding African themselves, we should get rid of the 
clichés that makes us blind when it comes to the 
question of representation and the understanding 
of images made in Africa.”
Guy Ô Congo; Reporter du Vingt-et-unième Siècle, is 
an attempt to decolonize the way we looked at im-
ages in/from the African continent. Far from the Eu-
rocentric vision of the “other” who should always 
be assimilated, I want to confront people with im-
ages of daily life in Africa and bring them to under-
stand and looked at those images with new eyes. 
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CBK Zuidoost is the place to be for contemporary visual art in Am-
sterdam Southeast. With more than 130 nationalities, this part of 
the city is vibrant and booming. It is not without a reason that CBK 
Zuidoost is situated here and that other cultural institutions are also 
choosing for this area now. 

Working in Amsterdam Southeast connects CBK Zuidoost with the 
history of this area and with the Afro-Caribbean identity. At CBK 
Zuidoost you can find art that reflects on current developments in 
society and the world and in which the intercultural perspective al-
ways plays an important role. 

CBK Zuidoost tries to connect, expand, renew and broaden the ex-
perience of their visitors with their art programs that are represen-
tative for everyone. Since the nineties artists and artlovers visit CBK 
Zuidoost for inspiration. They are always surprised in a positive way 
if they are here.

The team of CBK Zuidoost believes that art can make a big differen-
ce in our lives and in the world. It is their mission to make contem-
porary visual art accessible for everyone. CBK Zuidoost brings art to 
the general public by exhibitions, an artist-in-residence program, 

temporarily and permanent art assignments, art education projects 
and an art library with a giftshop. 

Artistic quality and public outreach are the two main variables 
that determine their program in which the intercultural society of 
Southeast is a continuous source of inspiration. At the same time 
through their activities and partnerships with other cultural institi-
tutions CBK Zuidoost is important for the local and international art 
world.

What CBK Zuidoost and the Thami Mnyele Foundation share is that 
they are both cultural institutions existing for more than 30 years 
and serving a social cause: giving artists from an intercultural and 
inclusive perspective a platform in the artworld. The ultimate con-
nection is that they both work with artists of the African diaspora. 
CBK Zuidoost congratulates the Thami Mnyele Foundation with her 
30th birthday!

With love,
CBK Zuidoost

CBK Zuidoost is hèt centrum voor actuele beeldende kunst in Am-
sterdam Zuidoost. Dit deel van de stad met meer dan 130 nationali-
teiten is bruisend en booming. Het is niet voor niets dat CBK Zuidoost 
hier gevestigd is en dat andere culturele instellingen uit de stad nu 
ook voor dit stadsdeel kiezen. 

Werken in Amsterdam Zuidoost verbindt CBK Zuidoost met de ge-
schiedenis van dit stadsdeel en met de Afro-Caraïbische identiteit. 
Bij CBK Zuidoost vind je kunst die reflecteert op huidige ontwikkelin-
gen in de maatschappij en in de wereld. Kunst voor iedereen, waar 
CBK Zuidoost probeert te verbinden, te verrijken, te vernieuwen en 
te verbreden. Sinds de jaren negentig bezoeken kunstenaars en 
kunstliefhebbers CBK Zuidoost voor inspiratie. En die zijn altijd aan-
genaam verrast als ze hier zijn.

Het team van CBK Zuidoost gelooft dat kunst een groot verschil kan 
maken in ons leven en in de wereld. Het is hun missie om represen-
tatieve beeldende kunst voor iedereen toegankelijk te maken. En om 
iedereen daar onderdeel van te maken door verschillende expertises 
en disciplines bij elkaar te brengen. 

Dat gebeurt met tentoonstellingen, een artist-in-residence pro-
gramma, tijdelijke en permanente kunstopdrachten, educatieve 
projecten en een kunstuitleen met cadeaushop. Hoge artistieke 

kwaliteit en breed publieksbereik zijn voor CBK Zuidoost gelijk-
waardige uitgangspunten. CBK Zuidoost laat zich inspireren door 
de specifieke context van Zuidoost en is tegelijkertijd – met haar 
activiteiten en samenwerkingsverbanden – belangrijk voor de lokale 
en internationale kunstwereld.  

CBK Zuidoost en de Thami Mnyele Foundation zijn allebei culturele 
instellingen die al meer dan 30 jaar bestaan en beiden zijn bezig met 
ook een maatschappelijk doel: kunstenaars vanuit een interculture-
le, inclusieve invalshoek een podium geven in de kunstwereld. Wat 
hen bindt is dat zij allebei werken met kunstenaars met Afrikaanse 
diaspora. 

CBK Zuidoost feliciteert de Thami Mnyele Foundation met haar 
30-jarig bestaan!

Met liefde, 
CBK Zuidoost
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