
JOHN AKOMFRAH

John Akomfrah es un artista y cineasta de gran prestigio, cuyas obras, que con fre-
cuencia exploran las experiencias de las diásporas migrantes en todo el mundo, 
se caracterizan por su profunda investigación sobre la memoria, el poscolonia-
lismo, la temporalidad y la estética.

Akomfrah fue miembro fundador del influyente Black Audio Film Collective, creado 
en Londres en 1982 junto a los artistas David Lawson y Lina Gopaul, con quienes 
continúa colaborando hoy, junto a Ashitey Akomfrah, bajo el nombre Smoking 
Dogs Films. Su primera película, Handsworth Songs (1986), abordó los sucesos 
de los disturbios de 1985 en Birmingham y Londres mediante una poderosa com-
binación de material de archivo, fotografías, nuevo metraje y noticias. La película 
ganó varios premios internacionales y estableció un estilo visual de múltiples 
capas que se ha convertido en un distintivo reconocible de la obra de Akomfrah.

Entre sus obras se encuentran la instalación de tres pantallas The Unfinished 
Conversation (2012), un conmovedor retrato de la vida y obra del teórico cultu-
ral Stuart Hall; Peripeteia (2012), un drama imaginario que muestra la vida de las 
personas que aparecen en dos retratos del siglo XVI de Alberto Durero; y Mne-
mosyne (2010), que expone las experiencias de los inmigrantes en el Reino Unido 
y cuestiona la idea de Gran Bretaña como tierra prometida al exponer la realidad 
de las dificultades económicas y el racismo.

En 2015, Akomfrah estrenó su instalación cinematográfica de tres pantallas Ver-
tigo Sea (2015), que explora lo que Ralph Waldo Emerson denomina «los mares 
sublimes». Fusionando material de archivo, lecturas de fuentes clásicas y metraje 
de nueva producción, Vertigo Sea retrata la crueldad de la industria ballenera y 
la yuxtapone con escenas de múltiples generaciones de migrantes que realizan 
épicas travesías oceánicas en busca de una vida mejor. En 2017, Akomfrah pre-
sentó Purple (2017), que aborda el cambio climático, las comunidades humanas 
y la naturaleza salvaje; y Precarity (2017), que narra la vida del olvidado trompe-
tista de jazz de Nueva Orleans Charles «Buddy» Bolden. 

En 2018 participó en el programa artístico de Reino Unido 14–18 Now, con su ins-
talación multicanal Mimesis: African Soldier (2018), que rendía homenaje a los sol-
dados africanos y procedentes de las colonias que lucharon, sirvieron y murieron 



durante la Primera Guerra Mundial. En 2019 presentó Four Nocturnes (2019) en 
el Pabellón de Ghana de la 58ª Bienal de Venecia, una obra de tres canales que 
reflexiona sobre la relación entre la destrucción humana del mundo natural y la 
autodestrucción de nuestra propia especie.

En 2023 estrenó dos importantes películas de cinco canales en la 15ª Bienal de 
Sharjah: Arcadia (2023), una reflexión sobre el “intercambio colombino” entre 
América, Afro-Eurasia y Europa desde el siglo XV; y Becoming Wind (2023), una 
representación alegórica del Jardín del Edén y su desaparición.
En 2024, Akomfrah presentó un nuevo conjunto de obras titulado Listening All 
Night to the Rain (Escuchando toda la noche la lluvia) en el Pabellón Británico de 
la Bienal de Venecia, encargo del British Council para la 60ª Exposición Interna-
cional de Arte – Bienal de Venecia.

Akomfrah (nacido en 1957) vive y trabaja en Londres.

JOHN AKOMFRAH,  EN SU ESTUDIO DE LONDRES
Cortesía de Smoking Dogs Films

Recientemente ha realizado exposiciones individuales en el Museo Nacional de 
Cardiff, Gales (2025); Glasgow Museum of Art, Escocia (2024); Wrightwood 659, 
Chicago, EE. UU. (2024); Pabellón Británico, 60ª Exposición Internacional de Arte 
– La Biennale di Venezia, Italia (2024); The Box, Plymouth, Reino Unido (2023); 
Schirn Kunsthalle Frankfurt, Alemania (2023); Smithsonian National Museum of 
African Art (2023) y Hirshhorn Museum and Sculpture Garden, Washington D. C., 



EE. UU. (2022); Remai Modern, Saskatoon, Canadá (2022); Towner Eastbourne, 
Reino Unido (2021); Fundació Antoni Tàpies, Barcelona, España (2021); Centro 
Andaluz de Arte Contemporáneo, Sevilla, España (2020); Seattle Art Museum, 
Washington, EE. UU. (2020); Secession, Viena, Austria (2020); BALTIC, Gateshead, 
Reino Unido (2019); ICA Boston, Massachusetts, EE. UU. (2019); Museu Coleção 
Berardo, Lisboa, Portugal (2018); New Museum, Nueva York, EE. UU. (2018); Bild-
museet, Universidad de Umeå, Suecia (2015, 2018); SFMOMA, San Francisco, EE. 
UU. (2018); Museo Nacional Thyssen-Bornemisza, Madrid, España (2018); y Bar-
bican, Londres, Reino Unido (2017).

Entre sus exposiciones colectivas internacionales recientes destacan “Ocean”, 
Louisiana Museum of Modern Art, Dinamarca (2024); “Entangled Pasts, 1768–Now”, 
Royal Academy, Londres, Reino Unido (2024); “Sharjah Biennial 15: Thinking His-
torically in the Present”, Sharjah, Emiratos Árabes Unidos (2023); “Global Ghana”, 
The Africa Institute, Sharjah, EAU y Accra, Ghana (2022); “Fault Lines”, North Caro-
lina Museum of Art, Raleigh, EE. UU. (2022); “Posteriority”, Museum of Contem-
porary Art Busan, Corea del Sur (2021); “Family – Visions of a Shared Humanity”, 
Art Gallery of New South Wales, Sídney, Australia (2021); “Am I Human To You?”, 
Art Museum KUBE, Ålesund, Noruega (2021); “Affect Machine: Self-healing in the 
Post-Capitalist Era”, Taipei Fine Arts Museum, Taiwán (2021); “Terminal”, City Gallery, 
Wellington, Nueva Zelanda (2020); Pabellón de Ghana, 58ª Bienal de Venecia, Ita-
lia (2019); “Strange Days: Memories of the Future”, New Museum × The Store, Lon-
dres, Reino Unido (2018); “Histórias Afro-Atlânticas”, Museu de Arte de São Paulo 
Assis Chateaubriand, São Paulo, Brasil (2018); “From Where I Stand, My Eye Will 
Send a Light to You in the North”, Te Tuhi Museum, Auckland, Nueva Zelanda (2018); 
Prospect 4, Nueva Orleans, EE. UU. (2017); “Restless Earth”, La Triennale di Milano, 
Italia (2017); “Unfinished Conversations”, Museum of Modern Art, Nueva York, EE. 
UU. (2017); “British Art Show 8” (2015–2017); “All the World’s Futures”, 56ª Bienal 
de Venecia, Italia (2015); “Africa Now: Political Patterns”, SeMA, Seúl, Corea del 
Sur (2014); Sharjah Biennial 11, Sharjah, Emiratos Árabes Unidos (2013); Liverpool 
Biennial, Reino Unido (2012); y Taipei Biennial, Taiwán (2012).

Akomfrah recibió el Premio Artes Mundi en 2017 y fue nombrado Caballero del 
Imperio Británico en los Honores de Año Nuevo de 2023 por sus servicios al arte.
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TARINI MALIK

Tarini Malik es comisaria de Arte Moderno y Contemporáneo en la Royal Aca-
demy of Arts de Londres. Fue la comisaria asociada Shane Ackroyd del Pabellón 
Británico en la edición de 2024 de la Bienal de Venecia, trabajando junto al artista 
John Akomfrah. Anteriormente fue comisaria en la Whitechapel Gallery, donde 
se encargó de la planificación de los programas artísticos, y en la Hayward Gallery, 
donde organizó una serie de relevantes exposiciones colectivas, así como las 
primeras exposiciones individuales en el Reino Unido de varios artistas internacio-
nales cuyas prácticas abordan temas de poscolonialismo y políticas de identidad. 
Entre 2013 y 2017, Malik fue directora de exposiciones del artista Isaac Julien y 
comisaria de investigación junto a Mark Nash en varias exposiciones internacio-
nales itinerantes de gran relevancia. En 2015, fue comisaria de investigación de 
la exposición principal de la Bienal de Venecia, comisariada por Okwui Enwezor 
y titulada All The World’s Futures. Malik también ha ocupado cargos curatoriales 
en Fiorucci Art Trust, Frieze Projects y Serpentine Galleries. Ha publicado textos 
en diversas revistas y publicaciones especializadas, y ha impartido conferencias 
sobre estudios culturales y comisariado en múltiples instituciones.



THE OTOLITH GROUP

Anjalika Sagar
(1968, Londres, vive y trabaja en Londres)
Kodwo Eshun
(1966, Londres, vive y trabaja en Londres)

The Otolith Group es un galardonado colectivo artístico dirigido por artistas, 
fundado por Anjalika Sagar y Kodwo Eshun en 2002. Sus obras de imagen en 
movimiento, sonido, performances e instalaciones se caracterizan por un 
compromiso con estéticas cosmogónicas que evocan la imaginación 
interescalar de una planetaridad diferenciada. Sus trabajos exploran ficciones 
científicas del presente que implican el trabajo de la anomaliación temporal, la 
inversión antrópica y la alienación sintética.

Exposiciones individuales recientes incluyen: We will move to the land of birds 
as a flock of previous humans, Greengrassi, Londres (2024); I See Infinite 
Distance Between Any Point and Another, Greengrassi, Londres (2023); What 
the Owl Knows, Cooper Gallery, Dundee (2023); What the Owl Knows, 
Secession, Viena (2022-2023); Xenogenesis, Irish Museum of Modern Art, 
Dublín (2022-2023), Sharjah Art Foundation (2021-2022), Southern Alberta Art 
Gallery, Lethbridge (2020), Buxton Art Gallery, Melbourne (2020), Institute for 
Contemporary Art at Virginia Commonwealth University, Richmond (2020) y 
Van Abbemuseum, Eindhoven (2019); O Horizon, The Rubin Museum of Art, 
Nueva York (2018); Reconstruction of Story 2, National Museum of Modern and 
Contemporary Art, Seúl (2018); The Radiant, Art Gallery at Miyauch, Tokio 
(2017); In the Year of the Quiet Sun, Casco: Office for Art, Design and Theory, 
Utrecht (2014); Novaya Zemlya, Museo Serralves, Oporto (2014); Medium 
Earth, Roy and Edna Disney at CalArts Theater, Los Ángeles (2013).



ANNETT BUSCH 

Annett Busch es investigadora-curadora, editora, escritora y traductora, con 
interés en formas radicales de hacer cine y métodos artísticos 
indisciplinados. Coconcibió la exposición Tell It to the Stones: The Work of J. 
M. Straub and D. Huillet (2017, junto con Tobias Hering) y coeditó un volumen 
exhaustivo con el mismo título, publicado por Sternberg Press. Un largo hilo 
de investigación sobre los cines africanos condujo a la publicación Ousmane 
Sembène: Interviews (2008, con Max Annas) y a la curaduría de varios 
programas de cine (más recientemente, Synchronize! Pan-African Film 
Networks en el Festival Internacional de Cortometrajes de Oberhausen, 
2022, junto con MH Gutberlet). Su enfoque también ha estado en audaces 
artistas, administradoras, filósofas y luchadoras, al cocurar el proyecto 
artístico multifacético, multilocal y basado en la investigación Women on 
Aeroplanes (desde 2017, con MH Gutberlet y Magda Lipska) y coeditar la 
revista Inflight Magazine que lo acompaña. Asimismo, ha abordado 
momentos históricos catalizadores y sus resacas, como en el volumen y la 
exposición After Year Zero (con Anselm Franke); y se ha centrado en las 
políticas y culturas de la producción de revistas, como en Electronic Textures 
(con Kodwo Eshun y Michael C. Vazquez, entre otros).



HANNAH KEMP-WELCH

Hannah Kemp-Welch es una artista sonora con práctica social. Sus proyectos se 
desarrollan en colaboración con comunidades, considerando cómo la escucha 
puede impulsar la acción social. Le gusta trabajar con herramientas analógicas 
como transmisores de radio y cámaras de cuerda, valorando su ingenio y apertura 
a la experimentación colectiva. Entre sus proyectos recientes se incluyen All Under 
One Magnetosphere (2025), un reportaje de BBC Radio 4 producido con Oliver 
Sanders, que sintoniza con la estática natural de la Tierra, y Nomadic Listening 
(2024), un proyecto comunitario e instalación sonora para Manifesta 15 en Bar-
celona. Hannah es miembro de Shortwave Collective, un grupo internacional de 
radioarte feminista.

RETRATO DE HANNAH KEMP-WELCH
Por Jonathan Crabb



VIR ANDRES HERA

Vir Andres Hera (MX-FR) trabaja entre el cine expandido, la instalación y la escri-
tura crítica. Su obra explora la conciencia diaspórica, la identidad de género y la 
memoria a través de montajes audiovisuales que entrelazan archivos personales 
y colectivos, desestabilizando las narrativas coloniales. Egresadx de Le Fresnoy, 
Mo.Co. y UQAM, ha expuesto en la Haus der Kulturen der Welt, Gaîté Lyrique, Mimosa 
House y Luma Foundation, entre otros. En 2025 realiza residencias en el CIAPV 
y la Fundación Carasso, y prepara Incwadi, su próxima instalación. Forma parte 
del equipo docente de la Villa Arson y del comité editorial de Qalqalah ةلقلق.

INÉS SYBILLE & MALVIN MONTERO

Inés Sybille es bailarina, investigadora cultural y docente. Nacida en Barcelona, ​​
de madre catalana y padre haitiano, reside entre Barcelona y Lisboa. A través de 
su práctica coreográfica —inspirada en el kuduro angoleño, el coupé décalé 
marfileño y el dancehall jamaicano—, crea indagaciones que buscan conectar 
con las deidades del vudú haitiano.

Nacido en Santo Domingo, República Dominicana (Los Mina), Malvin Montero es 
coreógrafo, bailarín y educador. Comenzó su carrera en 2003 en el Conservatorio 
de Danza Alina Abreu y posteriormente se formó en la Universidad Rey Juan Carlos 

RETRATO DE VIR ANDRES HERA 
De Philippe Munda. Triangle France



(ISDAI) de Madrid. Dirige la plataforma Zebra Prieta, a través de la cual difunde su 
obra poética y su imaginario diaspórico.

RETRATO DE INÉS MALVIN 
por Letícia Diniz

CONCIENCIA AFRO

Conciencia Afro es una propuesta cultural, fundada en 2016, centrada en reivin-
dicar, celebrar y difundir las realidades y conocimientos de la comunidad negra, 
africana y afrodescendiente desde España.




