© 0N

4
5
3
5 ||
2
10
1
A —|
1.
Flavia Vieira

Planta #1, 2025
Ceramica e latdo
Ceramics and brass
215x3x3cm

2.

Flavia Vieira
Magenta, 2025
Latdo e pigmento
Brass and pigment
175x1,5x1,5cm

3.

Flavia Vieira

Escrita #1, 2025

La tingida com cochonilha e pau-campeche e
metal banhado a ouro

Wool dyed with cochineal and pau-campeche
and gold-plated metal

150 x 180 cm

4.

Flavia Vieira

Corpo vegetal, 2025
Ceramica e latdo
Ceramics and brass
1770 x 81x 4,5cm

5.

Flavia Vieira

Planta #2, 2025

Ceramica, latdo e ago inoxidavel
Ceramic, brass and stainless steel
340x 3 x3cm

6.
Flavia Vieira
Naturalia, 2025
Ceramica e ago
Ceramic and steel
117 x 325 x 3cm

7.
Salomé Lamas
Eldorado XXI, 2016
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HD video, 2:39 color, Dolby 5.1 sound,
125 min., Portugal-Franga (France)-Peru

8.
Salomé Lamas
Hotel Royal, 2021

4KHD video, 2:39, color, dolby 5.1 sound,

30 min, Portugal

9.
Salomé Lamas
Gold and Ashes | Redux, 2025

4K HD video, 2:39, color, dolby 5.1 sound,

89 min, Portugal
10.

Flavia Vieira
Escrita #2, 2025

La tingida com cochonilha, pau-brasil e

achiote e metal banhado a ouro

Wool dyed with cochineal, brazilwood and

achiote and gold-plated metal
150 x 180 cm

22 de Maio a 21 de Junho de 2025

DUO

Flavia Vieira e Salomé Lamas
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Luis Pinto Nunes

Ha varios exemplos de exposi¢des, algumas delas histéricas, que reinem a obra de dois autores de forma
inusitada. Sdo um modelo de exposi¢cdo que cria tensdes entre as pecgas e discursos dos autores em exposicao,
que sdo distintos pelas geragbes que representam — por vezes distanciados por séculos —, pelos conceitos que
desenvolvem, e mais habitual ainda, pelas suas divergéncias formais das suas obras. A partir destes didlogos
inusitados entre autores sdo criadas narrativas inesperadas e potenciados novos discursos, sdo reenquadradas
novas ficgdes subjetivas por quem visita estas exposicdes — que resultam das tensdes estéticas e conceptuais em
poténcia, latentes em cada trabalho.

Podemos considerar este o modelo de exposi¢cdo no qual é inserido este Duo entre Flavia Vieira e de Salomé
Lamas. As suas praticas distintas tornam-se evidentes na cadéncia da exposicdo: a primeira, ocupa o corpo
central da galeria espacializando as suas obras escultdricas, a segunda apresenta os seus filmes na blackbox da
galeria, propondo um segundo tempo expositivo. A organizagdo da mostra no espago da galeria é comprometida
pela ineréncia dos media desenvolvidos pelas autoras. E nesta Idgica de complementaridade e até mesmo na sua
auséncia, que devemos ler a exposicdo. O fluxo que é estabelecido entre as obras das duas autoras, promove
alguma aleatoriedade, a qual constitui, neste contexto, o seu elemento caracterizador.

Flavia Vieira reine um conjunto de obras inéditas, resultantes da recente investigagcdo que desenvolveu para os
projetos de exposi¢do Milagro, desenvolvido a partir das cole¢des pré-colombianas do CIAJG, e Pau-Campeche,
patente na Galeria da Boavista — Galerias Municipais de Lisboa. Os pigmentos naturais tornaram-se o principal foco
deste conjunto de obras, ndo so pela sua materialidade e dimensdo cromatica (como matéria viva), mas também
pela dimensao sociocultural que estes acarretam (e na sua carga simbdlica, agora revisitada). Os pigmentos como
a cochonilha, o indigo ou o dxido de ferro, assim como o resultante da arvore pau-campeche, tém origem na
América Central, e as suas propriedades de tingimento reportam-nos a histérias entrelagadas do comércio colonial
entre as culturas pré-hispanicas e a Europa, em particular com Espanha. Estes pigmentos utilizados por Flavia
Vieira nos téxteis e ceramicas aqui apresentados, servem de arquivos vivos da natureza, que se reportam a
histdrias do invisivel, pouco ficcionadas: sdo vestigios da exploragdo colonial e sinais da sua resisténcia. No
entanto, esta é apenas uma das simbologias que podemos atribuir a estes pigmentos, pois cada uma das cores
que resultam da sua utilizagdo evoca a cultura pré-colombiana e ndo apenas esta narrativa ocidental. Estes tintos
que Flavia Vieira depois tece, sdo também icones representativos da fungdo sagrada e ritualistica da cor, do seu
espacgo imaterial e significante. O vermelho obtido através dos éxidos de ferro e o tom magenta obtido a partir da
cochonilha, representam a Terra, a fertilidade e a vitalidade; assim como o amarelo extraido de minerais ou da flora
(pericén) é associado ao Sol e ao ciclo natural da vida.

A par da escultura central que encena uma paisagem da naturalia da América Central, surgem na exposigao trés
diagramas, compostos por latdo e ceramica, que representam os elementos naturais a partir dos quais sao
extraidos estes pigmentos: o vegetal, mineral e o animal. Estas composi¢des formais escultéricas, suspensas no
espago da exposigdo, figuram a procura pelo esclarecimento da autora, na representagdo diagramada dos
materiais naturais que ddo origem a estes pigmentos, que corporiza na sua obra e impregna nos seus téxteis.

A revisitagdo da carga simbdlica destas matérias, incluindo os desenhos a ouro, que pontuam a composigédo dos
téxteis apresentados, remete-nos também para a exploragdo colonialista do extrativismo do ouro nos territérios
deste “novo mundo”. Aqui é estabelecido um paralelismo muito direto com um dos filmes de Salomé Lamas, que
se encontra na blackbox da galeria, o Eldorado XX/ (2016). Este filme etnografico e paraficcional de Salomé Lamas
é realizado em La Rinconada y Cerro Lunar, nos Andes peruanos. Os longos planos que inscrevem as figuras dos
mineiros (cachorreo) na paisagem refletem, entre outros aspetos relativos a condigdo humana — na qual o ouro,
como promessa de riqueza, conduz a sua autodestruicdo. Refletem também, sobre o extrativismo, seja pela sua
apropriacdo cultural e simbdlica, seja pelo desequilibrio de poder na relagdo entre quem extrai e quem é extraido,

Flavia Vieira (1983, Braga) lives and works in Porto. Between 2014 and 2019, she lived between Porto and Sao Paulo (Brazil),
where she developed her work and deepened her interests in cultural, historical, and political narratives related to craft
processes and knowledge, exploring notions of identity, memory, collective representation, botanical diaspora, and alterity.
Working primarily with textiles and ceramics in an installation context, her practice seeks to expand these mediums, attributing
new meanings and proposing alternative experiences.

She holds a degree from the Faculty of Fine Arts of the University of Porto (2006), a Master’s in Communication and the Arts
from the Faculty of Social and Human Sciences of the NOVA University Lisbon (2012), and a PhD in Visual Poetics and Creative
Processes from the Institute of Arts at UNICAMP in Sao Paulo, Brazil (2019). Solo exhibitions include: upcoming presentation
of the project “True Black”, Museo del Prado, Madrid (2024); “Brasilina”, text by Luiza Teixeira de Freitas, KUBIKGALLERY,
Porto (2021); “Blush”, KUBIKULO, Porto (2020); “Pand&”, curated by Thierry Freitas, Auroras, Sao Paulo (2019); “Hopes and
Fears”, curated by Marta Mestre, KUBIKGALLERY, Porto (2018). Selected group exhibitions: “Jarra Humana”, curated by
Francisca Portugal and Sandra Vieira Jurgens, Museu de Arte Contemporanea de Elvas, Elvas (2024); “Obscura Luz”, curated
by Kiki Mazzucchelli, Galeria Luisa Strina, Sdo Paulo (2022); “Forma do Desassossego”, curated by Luisa Telles, Olhdo, Sao
Paulo (2022); “Form der Unruhe”, curated by Luisa Telles, MOM Art Space, Hamburg (2022); “Impluvium”, curated by Oscar
Faria, Galeria Angeles Bafios, Badajoz (2022); “Tisanas — Infusdes para Tempos Modernos”, curated by Maria do Mar Fazenda,
Fundagdo Eugénio de Almeida, Evora (2022); “Sobressalto — Works from the Norlinda and José Lima Collection”, curated by
Miguel von Hafe Pérez, Centro de Artes de Agueda (2021); “60 Dias”, KUBIKGALLERY, Porto (2020); “Focus: Portugal”, curated
by Jodo Ribas, ArtToronto, Canada (2019); “Song for my Hands”, curated by Marta Mestre, Bienal de Curitiba, MON - Oscar
Niemeyer Museum, Brazil (2017). Artist residencies include Matadero Madrid X ArtWorks — Madrid (2023) and Fundagéao
Armando Alvares Penteado — Sdo Paulo (2016). Her work is part of several collections, including Camara Municipal de Lisboa —
EGEAC (Portugal); Instituto Inhotim — Bernardo Paz (Brazil); Contemporary Art Collection of the State — CACE (Portugal);
Municipal Art Collection, Plaka — Camara Municipal do Porto (Portugal); and the Modern and Contemporary Art Collection —
Norlinda and José Lima (Portugal).

Salomé Lamas (1987, Lisbon) is Portuguese filmmaker, visual artist and educator. For the last fifteen years and with a steady
production of more than thirty projects Salomé Lamas’ work has been contextualized in visual culture, artistic studies, and film
studies, exhibited, and distributed internationally in the fields of cinema (movie theatres, festivals, VOD streaming) and
contemporary art (galleries, museums, art fairs, biennials). She has been developing an artistic practice which explores the
embedded relation between representation and the narrative power of social reality while proposing something different.
Around, but not beyond, the real: beyond, but not besides, the fictional. To address the efforts to expand such interstice she
refers to her work as critical media practice parafictions. With a mixed background in cinema and visual arts, and a research
informed by critical epistemology, transnational and subjective, focused on the possibilities opened up by the ecological
thought, as well as the connection between artistic praxis, economic, aesthetic mutations, and contemporary philosophy, she’s
been challenged to comply to a single orientation or to combine them in her action as an artist/filmmaker, but also as an
educator, in various contexts, levels and geographies. The multidisciplinary ethos underpinning her artistic endeavor, continually
challenges the boundaries of visual narrative, to foster critical dialogues that prompt audiences to confront the intricacies of the
human experience and broader societal dynamics, focused on Migration, Post-colonialism, and a critique of capitalism.

Studied cinema in Lisbon and Prague, visual arts in Amsterdam and completed the coursework stage of Ph.D in film/
contemporary art studies in Coimbra. Her work has been screened both in art venues and film festivals such as Berlinale,
Locarno, BAFICI, Fid Marseille, Museo Arte Reina Sofa, MNAC - Museu do Chiado, DocLisboa, Cinema du Réel, Visions du Réel,
MoMA - Museum of Modern Art, Museo Guggenheim Bilbao, Harvard Film Archive, Berlinische Galerie, Museum of Moving
Images NY, Jewish Museum NY, Fid Marseille, Arsenal Institut fir Film und Videokunst, Viennale, Culturgest, CCB — Centro
Cultural de Belém, Hong Kong Film Festival, Museu Serralves, Tate Modern, CPH: DOX, Centre d’Art Contemporain de Genéve,
Bozar, Louvre, Tabakalera, Batalha Cente for Cinema, ICA London, TBA 21 Foundation, CAC Vilnius, MALBA, Haus der Kulturen
der Welt, FAEMA, SESC Brazil, MAAT, La Biennale di Venezia Architettura, among others. Lamas was granted several
fellowships such as the Gardner Film Study Center Fellowship — Harvard University, The Rockefeller Foundation — Bellagio
Center, Brown Foundation — Dora Maar House, MacDowell, Bogliasco Foundation, Camargo Foundation, Civitella Ranieri,
Yaddo, Fundaciéon Botin, FCT — Foundation for Science and Technology, Foundacién La Caixa, Fundagdo Calouste
Gulbenkian, Sundance, Luso-American Development Foundation — FLAD, Centre National des Arts Plastiques — CNAP, Berliner
Kinstlerprogramm des DAAD. Lamas is an educator in various contexts and geographies and is regularly invited to present
master classes, intervene in seminars, workshops, conferences, juries, in several art, film and teaching institutions. She is an
author of diverse essays on contemporary art/cinema, mainly dealing with subjects related to her own work. Lamaland often
hosts a range of academic trainees and professional internships.



American territories. Gold becomes a symbolic commodity, transformed—Ilike natural pigments—into an
‘experience’ or an ‘exoticism.’ Lamas’ narrative, contemplative, mysterious, and unsettling, portrays the conditions
of workers in these gold extraction zones, who resort to coca leaves, alcohol, and frequenting brothels as coping
mechanisms for the harshness of life, entering a vicious cycle of hope, exploitation, and ruin.

Salomé Lamas also presents two other recent films in the exhibition. Hotel Royal (2021) unfolds as a fragmented,
incomplete mosaic of contemporary societies, analyzed through a rigid and ritualized methodology, based on
observing a housekeeper in a seaside hotel. Through a voyeuristic attitude—from both the housekeeper and the
viewing audience—on the edge of intimacy and intrusion, the spatial repetitions of the shots reinforce a neutral and
alienated aesthetic. This fosters a critical reading of the various characters through their personal belongings (as
emotional traces), portraying the diversity of human beings and their societal groups. In Golden and Ashes, her
most recent film, created between 2022 and 2025, Lamas reflects on internal and external dualities—between the
concrete and the abstract—in two distinct temporalities. Only the abstract plane, Golden and Ashes Redux, is
presented in the exhibition. Through monologues between two female entities in an undetermined place and time,
the spectator is immersed in reflections on human subjectivity, its impulses, and a confrontation between the real
and the speculative. Close to psychoanalytic methodology, Lamas reflects on the human condition, subjective and
collective (historical) memories, as well as those that are constructed—articulating cognitive systems, social
models, and civilizational paradigms. The subjectivity of these parafictional memories, questioned in Golden and
Ashes Redux, interrogates the possibility of reconfiguring the human condition from the ruins of the Anthropocene,
leading us into a future reflection. This involves the transformation of our systems of learning and value-building
through the technological acceleration of Al, which has itself become a speculative and artificial tool for
interpreting reality.

This duo of Flavia Vieira and Salomé Lamas is part of an exhibition project that places two disparate artistic
practices in dialogue—not with the goal of finding easy harmonies, but of exploring the tensions and resonances
possible between different media and languages. Their diverse formal and conceptual paths enable new
subjective, fictional, and critical narratives, reconfiguring each work individually. The conceptual approaches of
both artists intersect around the human condition (also linked to the decolonization process), subjectivity, and
extractivism—present in both the visible and the invisible, between manual craft and moving image. This
juxtaposition of languages holds the core potential of the exhibition: more than presenting individual and
autonomous works, it offers an experience of a critical landscape that rethinks epistemological and political
relationships between real and metaphysical bodies and territories.

acentuando as assimetrias coloniais, econédmicas e sociais e culturais impostas nos territérios da América Central
—tornando o ouro num objeto de consumo simbdlico, transformando-o, a semelhanga dos pigmentos naturais, em
uma ‘experiéncia’ ou um ‘exotismo’. A narrativa de Salomé Lamas, contemplativa, misteriosa e inquietante, retrata
a condicdo dos trabalhadores nestes espagos de extragdo do ouro, que recorrem a folhas de coca, alcool e a
frequéncia de bordéis como formas de suportar a dureza da vida, entrando num ciclo vicioso de esperanga,
exploracéo e ruina.

Salomé Lamas apresenta ainda dois outros filmes recentes na exposi¢do. Hotel Royal (2021) que se constréi como
um mosaico fragmentado e incompleto das sociedades contemporaneas, analisado através de uma metodologia
rigida e ritualizada, com base na observagédo de uma camareira num hotel a beira-mar. Numa atitude voyeurista da
camareira — e do préprio publico que observa o filme - na fronteira entre a intimidade e a intrusdo, as repetigdes
espaciais dos planos reforcam uma estética isenta e alienada, que favorece uma leitura critica dos diferentes
personagens através dos seus pertences pessoais (como vestigios emocionais), retratando a diversidade do ser
humano e dos seus grupos na sociedade. Em Ouro e Cinza, o mais recente filme, realizado entre 2022 e 2025,
reflete sobre as dualidades internas e externas, no plano do concreto e do abstrato, em dois tempos distintos.
Apenas é apresentado no contexto da exposicdo o plano abstrato, Golden and Ashes Redux, onde através de
mondlogos entre duas entidades femininas, numa local e tempo indeterminados, induzem o espectador de forma
imersiva, a pensar a subjetividade humana, nas suas pulsdes, num confronto entre o real e a especulagdo. Proximo
a metodologia da psicanalise, Salomé Lamas reflete sobre a condigdo humana, as memarias subjetivas e coletivas
(histdricas), assim como aquelas que sdo construidas, articulando os sistemas cognitivos, os modelos sociais e 0s
paradigmas civilizacionais. A subjetividade destas memdrias paraficcionadas, questionadas em Golden and Ashes
Redux, que interrogam a possibilidade de reconfigurar a condigdo humana a partir das ruinas do Antropoceno,
conduz-nos a uma reflexao futura. Esta prende-se com a alteragdo do nosso sistema de aprendizagem e
construgao de valores, pela aceleragao tecnoldgica da IA, que se tornou ela prépria uma ferramenta especulativa
e artificial para a nossa interpretagao da realidade.

Este duo entre Flavia Vieira e Salomé Lamas inscreve-se num projeto de exposi¢cdo que coloca em didlogo duas
praticas artisticas dispares, sem o objetivo de encontrar harmonias faceis, mas sim de explorar as tensdes e
reverberagcdes que sdo possiveis entre linguagens e meios distintos. Os seus percursos formais e conceptuais
diversos, possibilitam as novas narrativas ficcionadas, subjetivas e criticas, que reconfiguram cada obra
individualmente. Os pontos de contacto nas suas abordagens conceptuais, convocam a condi¢do humana
(também esta associada ao processo de decolonizagdo), a sua subjetividade e o extrativismo — latentes no visivel
e invisivel, entre a manualidade e a imagem em movimento. Esta justaposicdo de linguagens reside no potencial da
exposicdo: mais do que representar trabalhos individuais e auténomos, esta permite-nos experienciar uma
paisagem critica que repensa relagdes epistemoldgicas e politicas, entre corpos e territérios reais e metafisicos.



Flavia Vieira (1983, Braga), vive e trabalha no Porto. Entre 2014 e 2019 residiu entre Porto e Sdo Paulo (Brasil) onde desenvolveu o seu
trabalho e consolidou os seus interesses vinculados as narrativas culturais, histéricas e politicas inerentes ao processo e ao saber
artesanal, explorando nogdes de identidade, memdria e representagdo coletiva, didspora botanica e alteridade. Trabalhando
maioritariamente com téxtil e com ceramica em contexto instalativo, o seu trabalho procura expandir estes suportes, atribuindo-lhes
novos entendimentos e vivéncias alternativas.

E graduada pela Faculdade de Belas Artes da Universidade do Porto (2006), Mestre em Comunicagdo e Artes pela Faculdade de
Ciéncias Sociais e Humanas da Universidade Nova de Lisboa (2012) e Doutorada em Poéticas Visuais e Processos de Criagéo pelo
Instituto de Artes da Unicamp em S&o Paulo no Brasil (2019). Exposi¢des individuais: prevista apresentagao do projeto “True Black”,
Museu do Prado, Madrid (2024), ‘Brasilina’, texto de Luiza Teixeira de Freitas, KUBIKGALLERY, Porto (2021); ‘Blush’, KUBIKULO, Porto
(2020); ‘Pand&’, curadoria de Thierry Freitas, Auroras (S&o Paulo), 2019; ‘Hopes and Fears’, curadoria de Marta Mestre, KUBIKGALLERY,
Porto (2018). Selegao de exposigdes coletivas: ‘Jarra Humana’' com curadoria de Francisca Portugal e Sandra Vieira Jurgens, Museu de
Arte Contemporanea de Elvas, Elvas (2024); ‘Obscura Luz' com curadoria de Kiki Mazzucchelli, Galeria Luisa Strina, Sdo Paulo (2022);
‘Forma do Desassossego’ com curadoria de Luisa Telles, Olhdo, S&o Paulo (2022); ‘Form der Unruhe’ com curadoria de Luisa Telles,
MOM Art Space, Hamburgo (2022); ‘Impluvium’ com curadoria de Oscar Faria, Galeria Angeles Bafios, Badajoz (2022); ‘Tisanas -
Infusdes para Tempos Modernos’ com curadoria de Maria do Mar Fazenda, Fundagao Eugénio de Almeida, Evora (2022); ‘Sobressalto
- Obras da Colegdo Norlinda e José Lima’ com curadoria de Miguel von Hafe Pérez, Centro de Artes de Agueda (2021); ‘60 Dias),
KUBIKGALLERY, Porto (2020); ‘Focus: Portugal’ com curadoria de Jodo Ribas, ArtToronto, Canada (2019); ‘Song for my hands’ com
curadoria de Marta Mestre, Bienal de Curitiba, MON - Museu Oscar Niemeyer, Brasil (2017). Residéncias artisticas: Matadero Madrid X
ArtWorks - Madrid (2023) e Fundag&@o Armando Alvares Penteado - S3o Paulo (2016). Entre outras, o seu trabalho integra as colegdes
da Cémara Municipal de Lisboa - EGEAC (Portugal); do Instituto Inhotim — Bernardo Paz (Brasil), Coleg&do de Arte Contemporanea do
Estado - CACE (Portugal), a Colegdo Municipal de Arte, Pldka - Camara Municipal do Porto Portugal) e a Colegdo de Arte Moderna e
Contemporanea - Norlinda e José Lima (Portugal).

Salomé Lamas (1987, Lisboa) é cineasta, artista visual e educadora portuguesa. Ao longo dos Ultimos quinze anos, com uma produgao
consistente de mais de trinta projetos, o trabalho de Salomé Lamas tem sido contextualizado nas dreas da cultura visual, estudos
artisticos e estudos cinematograficos, sendo exibido e distribuido internacionalmente tanto no campo do cinema (salas de cinema,
festivais, plataformas de streaming) como no da arte contemporénea (galerias, museus, feiras de arte, bienais). Tem vindo a
desenvolver uma pratica artistica que explora a relagao intrinseca entre a representagdo e o poder narrativo da realidade social, ao
mesmo tempo que propde algo distinto. Em torno, mas nao além, do real: além, mas ndo ao lado, do ficcional. Para abordar os esforgos
de expanséo deste intersticio, refere-se ao seu trabalho como uma pratica critica de media — parafic¢des. Com uma formagao mista
em cinema e artes visuais, e uma investigagdo informada por uma epistemologia critica, transnacional e subjetiva, o seu trabalho
centra-se nas possibilidades abertas pelo pensamento ecoldgico, bem como na ligagéo entre praxis artistica, mutagées econdémicas e
estéticas e a filosofia contemporénea. Tem sido desafiada a seguir uma Unica orientagdo ou a combina-las na sua agdo enquanto
artista/cineasta e também como educadora, em diversos contextos, niveis e geografias. O ethos multidisciplinar que sustenta o seu
percurso artistico desafia continuamente os limites da narrativa visual, promovendo didlogos criticos que convocam o publico a
confrontar as complexidades da experiéncia humana e das dinamicas sociais contemporaneas, com foco em temas como Migragao,
Pds-colonialismo e critica ao capitalismo.

Estudou cinema em Lisboa e Praga, artes visuais em Amesterddo e completou a parte curricular do doutoramento em estudos de
cinema / arte contemporanea em Coimbra. O seu trabalho tem sido exibido tanto em espagos artisticos como em festivais de cinema,
incluindo a Berlinale, Locarno, BAFICI, FID Marseille, Museo Reina Sofia, MNAC - Museu do Chiado, DocLisboa, Cinéma du Réel, Visions
du Réel, MOoMA — Museum of Modern Art, Museo Guggenheim Bilbao, Harvard Film Archive, Berlinische Galerie, Museum of the Moving
Image NY, Jewish Museum NY, Arsenal Institut fir Film und Videokunst, Viennale, Culturgest, CCB — Centro Cultural de Belém, Festival
de Cinema de Hong Kong, Museu Serralves, Tate Modern, CPH:DOX, Centre d’Art Contemporain de Genéve, Bozar, Louvre, Tabakalera,
Batalha Centro de Cinema, ICA London, TBA21 Foundation, CAC Vilnius, MALBA, Haus der Kulturen der Welt, FAEMA, SESC Brasil,
MAAT, Bienal de Arquitetura de Veneza, entre muitos outros. Lamas foi contemplada com varias bolsas e residéncias, entre elas:
Gardner Film Study Center Fellowship — Universidade de Harvard, The Rockefeller Foundation — Bellagio Center, Brown Foundation —
Dora Maar House, MacDowell, Bogliasco Foundation, Camargo Foundation, Civitella Ranieri, Yaddo, Fundacién Botin, FCT — Fundagéo
para a Ciéncia e a Tecnologia, Fundaciéon La Caixa, Fundagdo Calouste Gulbenkian, Sundance, Fundagdo Luso-Americana para o
Desenvolvimento — FLAD, Centre National des Arts Plastiques — CNAP, Berliner Kilinstlerprogramm des DAAD. Enquanto educadora, tem
colaborado com diversas instituigbes de arte, cinema e ensino, sendo regularmente convidada para dar masterclasses, participar em
semindrios, workshops, conferéncias e jUris. E autora de varios ensaios sobre arte contemporanea e cinema, abordando principalmente
temas relacionados com a sua propria pratica. O Lamaland acolhe frequentemente estagiarios académicos e profissionais.

Two Disti P .
Luis Pinto Nunes

There are several examples of exhibitions—some of them historical—that bring together the work of two artists in
unexpected ways. These are exhibition formats that create tensions between the pieces and discourses of the
artists on display, who differ by the generations they represent—sometimes separated by centuries—by the
concepts they develop, and, more commonly, by the formal divergences in their work. From these unlikely
dialogues emerge unexpected narratives and new discourses, recontextualizing subjective fictions for the
viewers—fictions born from the latent aesthetic and conceptual tensions inherent in each work.

This is the model into which the Duo exhibition of Flavia Vieira and Salomé Lamas fits. Their distinct practices
become evident in the rhythm of the exhibition: the former occupies the central body of the gallery, spatializing her
sculptural works, while the latter presents her films in the gallery’s blackbox, proposing a second temporal moment
of exhibition. The organization of the exhibition space is shaped by the intrinsic nature of the media developed by
each artist. It is within this logic of complementarity—or even the lack thereof—that the exhibition should be read.
The flow established between the two bodies of work promotes a certain degree of randomness, which, in this
context, becomes a defining feature.

Flavia Vieira presents a series of previously unseen works resulting from her recent research for the exhibition
projects Milagro, based on the pre-Columbian collections of CIAJG, and Pau-Campeche, shown at Galeria da
Boavista — Galerias Municipais de Lisboa. Natural pigments have become the main focus of this body of work, not
only for their materiality and chromatic dimension (as living matter), but also for the sociocultural dimension they
carry (and their symbolic weight, now revisited). Pigments such as cochineal, indigo, iron oxide, and those derived
from the logwood tree (pau-campeche) originate in Central America, and their dyeing properties speak to the
intertwined histories of colonial trade between pre-Hispanic cultures and Europe, particularly Spain. These
pigments, used by Fldvia Vieira in the textiles and ceramics on display, serve as living archives of nature,
recounting hidden or rarely fictionalized histories: they are traces of colonial exploitation and signs of resistance.
However, this is only one layer of the symbolism we can attribute to these pigments, as each resulting color also
evokes pre-Columbian culture and not merely a Western narrative. The hues that Vieira weaves become symbolic
icons representing the sacred and ritualistic function of color, its immaterial and signifying space. The red obtained
from iron oxides and the magenta from cochineal represent the Earth, fertility, and vitality; while the yellow
extracted from minerals or flora (pericon) is associated with the Sun and the natural cycle of life.

Alongside the central sculpture—which stages a landscape of Central American naturalia — the exhibition includes
three diagrams made from brass and ceramic, representing the natural elements from which these pigments are
derived: plant, mineral, and animal. These formal sculptural compositions, suspended in the exhibition space,
express the artist’s pursuit of clarity, diagrammatically representing the natural materials that she incorporates into
her work and infuses into her textiles.

The revisiting of these materials’ symbolic charge, including the gold drawings that punctuate the textile
compositions, also points to the colonial exploitation of gold extraction in the territories of the so-called “New
World.” Here, a direct parallel is drawn with one of Salomé Lamas’ films, presented in the gallery’s blackbox:
Eldorado XXI (2016).

This ethnographic and parafictional film by Salomé Lamas is set in La Rinconada y Cerro Lunar, in the Peruvian
Andes. The long takes capturing the miners (cachorreo) in the landscape reflect various aspects of the human
condition—where gold, as a promise of wealth, leads to self-destruction. It also reflects on extractivism, whether
through cultural and symbolic appropriation or the imbalance of power between those who extract and those who
are extracted from, highlighting the colonial, economic, social, and cultural asymmetries imposed on Central



