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Established in 1963, the U.S. Department of 
State’s office of Art in Embassies (AIE) plays 
a vital role in our nation’s public diplomacy 
through a culturally expansive mission, creating 

temporary and permanent exhibitions, artist programming, 
and publications. The Museum of Modern Art first 
envisioned this global visual arts program a decade earlier. 
In the early 1960s, President John F. Kennedy formalized 
it, naming the program’s first director. Now with over 200 
venues, AIE curates temporary and permanent exhibitions 
for the representational spaces of all U.S. chanceries, 
consulates, and embassy residences worldwide, selecting 
and commissioning contemporary art from the U.S. and 
the host countries. These exhibitions provide international 
audiences with a sense of the quality, scope, and diversity of 
both countries’ art and culture, establishing AIE’s presence 
in more countries than any other U.S. foundation or arts 
organization.

AIE’s exhibitions allow foreign citizens, many of whom might 
never travel to the United States, to personally experience 
the depth and breadth of our artistic heritage and values, 
making what has been called a: “footprint that can be left 
where people have no opportunity to see American art.”

सन ्१९६३ मा स्थापित अमेरिकी विदेश मन्त्रालयको आर्ट इन एम्बेसीज 
(एआइई) को कार्यालयले अस्थायी तथा स्थायी कला प्रदर्शनी, 
कलाकारसम्बद्ध कार्यक्रम तथा प्रकाशनहरूको एक बहृत ्सासं्कृति क 
अभियानको माध्यमबाट हाम्रो राष्ट्रको कूटनीतिक जनसम्पर्क को क्षेत्रमा 
एक महत्त्वपूर्ण भूमिका खेल्दै आएको छ । स्थापनाको एक दशक अगाडि 
नै म्युजियम अफ मोडर्न आर्टले यस्तो विश‍्वव्यापी भिजअुल आर्ट 
कार्यक्रमको कल्पना गरेको थियो । सन ्१९६० को दशकको पूर्वार्धमा 
राष्ट्रपति जोन एफ. केनेडीले कार्यक्रमको लागि पहिलो निर्देशकको नाम 
घोषणा गरे लगत्तै कार्यक्रमले औपचारिक रूप लिएको हो । एआइईले 
अमेरिका तथा आतिथ्य राष्ट्रका समकालीन कलाहरूको छनौट गरी 
अमेरिकी दूतावास, कन्सुलेट र दूतावाससम्बद्ध आवासगृह लगायत 
विश‍्वभरका २०० भन्दा बढी प्रतिनिधि स्थानमा अस्थायी तथा स्थायी 
प्रदर्शनीहरू सञ‍्चालन गर्दछ । यस्ता प्रदर्शनीले अन्तर्राष्ट्रिय दर्शकसमक्ष 
दबु ैराष्ट्रका कला र संस्कृति मा रहकेा गुणस्तर, सम्भाव्यता र विविधताको 
बोध दिलाउने गर्छन ्। अन्य कुनै पनि अमेरिकी संस्था वा कला प्रतिष्ठानको 
दाजँोमा एआइईको उपस्थिति धरेै राष्ट्रमा रहकेो छ ।

एआइईका प्रदर्शनीहरूले विदेशी नागरिकहरूलाई हाम्रो कलात्मक सम्पदा 
र मूल्यमान्यताहरूको चौडाइ र गहिराइमा व्यक्तिगत रूपमा अनुभव गर्ने 
अवसर प्रदान गर्छन ्। यी प्रदर्शनीले संयुक्त राज्य अमेरिकाको भ्रमण गर्ने 
अवसर नपाएका विदेशी नागरिकहरूका लागि पनि एक राम्रो अवसर प्रदान 
गर्ने भएकोले यिनलाई “मानिसहरूले जहा ँअमेरिकी कलाको अवलोकन 
गर्ने अवसर पाउँदैनन ्त्यहा ँछोड्न सकिने पदचिह्न” पनि भनिएको छ ।

Art in Embassies
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I am in awe of the unparalleled ability of artists to convey 
not only shape, color, and depth, but far more importantly, 
to produce a story, an emotion, a moment in time, space, or 
faith, or a pride in cultural heritage and icons. In selecting 
works for this exhibition, I sought artists and pieces that 
focused on inspiration from the natural and cultural 
world of my childhood in the U.S. state of Colorado. The 
great American Southwest is featured here – a blend of 
diverse topography, from the Sangre de Cristo range of the 
Rocky Mountains, to the great high deserts, to the broad 
agricultural valleys and expansive forests that form south 
and southwest Colorado’s natural tableau. That diversity is 
also matched by a cultural parallel, and we’ve focused on 
cultural items that communicate my home state’s diverse 
makeup, including its rich Native American and Hispanic 
heritage. I’m proud also to feature the iconic works of two 
renowned local Nepali and Tibetan master artists, and their 
students, both with American heritage, who provide a 
modern interpretation of ancient tradition.

Compelling art is that which produces a deep response. Birger 
Sandzén’s Cedars in the Foothills was painted by this iconic 
Middle America painter nearly a century ago in Manitou 
Springs, Colorado, and is a work I’ve personally known and 
admired for more than 35 years, when I first saw it as a young 
university student at Bethany College. Both Harlan Donovan’s 
rustic 1972 work, and contemporary artist Sheila Dunn’s 2018 
painting take an identical subject – the mountains that I called 
home as a youth – and interpret that natural environment in 
wildly different ways, both to great effect. Michael Kessler’s 
Revealed 6 evokes the great Aspen groves of stark white 
bark that populate the mountain slopes across the state. Dan 
Namingha’s Hopi Montage and Tony Abeyta’s Infinite Wisdom 

Welcome
कलाकारहरूसगँ आकार, रङ, र गहिराइलाई प्रकट गर्ने अद्वितीय क्षमता 
हुन्छ । त्यति मात्र नभई उनीहरू कथा, भावना, पल, स्थान, वा आस्था, 
वा सासं्कृ तिक सम्पदा र तस्बिरमा गर्व सिर्जना गर्न सक्छन् । यो अत्यन्त 
महत्त्वपूर्ण कुरा हो र उनीहरूको यस्तो अद्वितीय क्षमताल ेमलाई हर ष्ि त 
तुल्याउँछ । यस सङ्कलनका निम्ति कलाकृति छान्ने क्रममा मैल ेत्यस्ता 
कलाकार र कला सामग्रीको खोजी गरेँ जुन मेरो बाल्यकाल बितेको 
अमेरिकाको कोलोराडो राज्यको प्राकृतिक तथा सासं्कृ तिक दुनियाबँाट 
प्रेरित भएका छन् । यहा ँअमेरिकाको महत्त्वपूर्ण दक्षिणपश‍्चिमी क्षेत्रलाई 
प्रस्तुत गरिएको छ । यहा ँकोलोराडोको दक्षिण र दक्षिणपश‍्चिमी प्राकृतिक 
तस्बिर झल्काउने रकी माउन्टेन्सको साङ्ग्रे  दे क्रिस्टो शृङ्खलादेखि लिएर 
विशाल उच्च मरुभूमि, खतेीपातीका फराकिला उपत्यका र व्यापक 
वनजङ्गलसम्मका विविध भौगोलिक सरंचनाको सम्मिलन देख‍्न सकिन्छ 
। त्यस विविधतासगँ सासं्कृ तिक समानान्तरको मेल गराइएको छ र मेरो 
गहृराज्यको समृद्ध आदिवासी अमेरिकी तथा हिस्पानिक सम्पदा लगायतको 
विविध सरंचनासम्बन्धी सन्देश प्रवाह गर्ने सासं्कृ तिक सामग्रीहरूमाथि हामील े
जोड गरकेा छौँ । साथै, दुई ख्यातिप्राप्‍त स्थानीय नेपाली तथा तिब्बती 
मास्टर आर्टिस्ट  र उहाकँा विद्यार्थीहरूका प्रतिष्ठित कलाकृति सलंग्न गर्न 
पाउँदा मलाई गर्व लागकेो छ । उहाहँरू दुव ैजनासगँ अमेरिकी सम्पदाको 
अनुभव छ र उहाहँरूल ेप्राचीन परम्पराको आधुनिक व्याख्या प्रस्तुत 
गर्नुभएको छ ।

सशक्त कला त्यो हो जसल ेगहिरो प्रतिक्रिया उत्पन्न गर्दछ । मध्य 
अमेरिकाका प्रतिष्ठित कलाकार बिर्गर सन्जेनल े“सिडर्स इन द फुटहिल्स” 
शीर्षकको चित्र झन्डै एक शताब्दीअघि कोलोराडोको मेनेटु स्प्रिङ्समा 
बनाउनुभएको थियो । यस कलाकृतिसगँ म व्यक्तिगत रूपमा ३५ वर्षभन्दा 
लामो समयदेखि परिचित छु । बथेनी कलेजमा विश‍्वविद्यालयको कलिलो 
विद्यार्थी छँदा पहिलो पटक यो चित्र देखेदेखि न ैम यसको प्रशसंक रहँदै 
आएको छु । सन् १९७२ मा हार्लन डनभनल ेसिर्जना गरकेो ग्रामीण कला र 
समकालीन कलाकार शिला डनल ेसन् २०१८ मा तयार पारकेो सिर्जनाल ेउही 
विषय उठाएका छन् – ती पर्वतहरू, जसलाई म युवा छँदा आफ्नो घर भन्थेँ । 
त्यस प्राकृतिक वातावरणलाई अत्यन्त फरक तरिकाबाट व्याख्या गरिएको 
छ र दुव ैकलात्मक सिर्जना निकै प्रभावशाली छन् । माइकल केस्लरको 
चित्र “रिभिल्ड सिक्स” ल ेकोलाराडो राज्यभर पर्वतका भिरपाखा ढाक्ने गरी 
पलाएका तेजिला सेता बोक्रा हुन ेएस्पनका घारीहरूको स्मरण गराउँछ । 
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evoke traditional Native American iconography familiar to 
me from my earliest memories.

I am thrilled to focus five works that bridge the cultural gap 
between the United States and Nepal. Master artist Rabindra 
Shakya’s Bhairav mask will look familiar to local audiences, 
and builds on a centuries-old local tradition of repoussé 
metalworking; Maureen Drdak’s Burning World 3 evokes not 
only a powerful response, but uses repoussé techniques 
drawn from directly from Shakya’s artistry. Master thangka 
painter Urgen Dorje has shared his amazingly complex 
Peaceful and Wrathful Mahayoga Deities Mandala, and I’m 
thrilled to be able to show it alongside the contemporary 
work of his student – and his son – American artist Tsherin 
Sherpa, who takes his training as a traditional thangka 
painter and radically reinterprets the form. Finally, Tom 
Davis’ Ceramic and Florida Rosewood pottery reflects great 
complexity and the natural element. I’m proud also to note 
that Mr. Davis, now a successful artist, lived and worked in 
Nepal as a member of our U.S. Mission family a decade ago.

To all of the artists and galleries that have graciously 
contributed their work to this exhibition, I am extremely 
thankful. I would also like to extend my warmest thanks to the 
Washington, D.C., based Art in Embassies team who pulled 
this show together, especially Curator Sarah Tanguy. Her team, 
also critical in the success of this exhibition, includes Danielle 
Giampetro, Tabitha Brackens, Tori See, and Amanda Brooks.

I hope you enjoy this exhibition – and I hope the works 
included here leave you with a feeling, an impression, or an 
emotion that you carry along with you.

Randy W. Berry, United States Ambassador

Kathmandu 
September 2019

ड्यान नमिङ्‌गाको “होपी मोन्ताज” र टोनी अबटेाको “इनफिनट विस्डम” ले 
परम्परागत आदिवासी अमेरिकी चित्रात्मकता प्रस्तुत गरकेा छन,् जससगँ म 
लामै समयदेखि परिचित छु ।

सयुंक्त राज्य अमेरिका र नपेालको सासं्कृ तिक दूरीबिच सतुेको काम गर्ने 
पाचँ कलाकृतिलाई यस प्रदर्शनमा समावेश गर्न पाउँदा मलाई खशुी लागेको 
छ । मास्टर आर्टिस्ट  रविन्द्र शाक्‍यल ेतयार पारकेो “भरैव” को मखनु्डो 
स्थानीय दर्शकलाई सपुरिचित लाग्नेछ, जुन शताब्दीऔ ँपुरानो रपेोजे 
धातुपत्रकला परम्पराको जगमा बनकेो छ । मरीन डर्डाकको “बर्नि ङ वर्ल्ड 
थ्री” ले सशक्त प्रतिक्रिया उत्पन्न गर्छ । त्यति मात्र नभई यसमा शाक्‍यको 
कलाबाट प्रत्यक्ष लिइएका रपेोज ेविधिहरूको पनि प्रयोग भएको छ । मास्टर 
थाङ्‌का पेन्टर उर्गेन दोर्जेल ेआफ्नो आश‍्चार्यलाग्दो र जटिल कलाकृति 
“पिसफुल एन्ड र्‍याथफुल महायोग डेइटीज मण्डल” हामीसँग बाड्ँनभुएको 
छ । उहाकँो कामलाई उहाँकै शिष्य र छोरा, अमेरिकी कलाकार छिरिङ 
शरे्पाको समकालीन कलाकृतिसगैँ प्रदर्शन गर्न पाउँदा मलाई खशुी लागकेो 
छ । परम्परागत थाङ्‌का कलामा तालिमप्राप्‍त छिरिङल ेआमूल रूपमा 
थाङ्‌काकै पुनर्व्याख्या गर्नुभएको छ । अन्त्यमा टम डेभिaसको “सरेामिक 
एन्ड फ्लोरिडा रोजवुड” शीर्षकको कलाकृतिल ेगहन जटिलता र प्राकृतिक 
तत्त्वलाई प्रतिविम्बित गर्दछ । अहिलकेा सफल कलाकार डेभिसल ेचार 
दशकअघि नेपालमा अमेरिकी नियोग परिवारका एक सदस्यका रूपमा काम 
गर्नुभएको थियो भन्न पाउँदा मलाई गर्व लाग्छ ।

यस सङ्कलनका निम्ति कृपापूर्वक आफ्नो कलाकृति उपलब्ध गराउने 
सम्पूर्ण कलाकार तथा ग्यालरीहरूलाई म मुरीमुरी धन्यवाद दिन चाहन्छु  
। साथै, वाशिङ्टन, डी.सी. स्थित आर्ट इन एम्बेसीज टोली र खास गरी 
क्‍युरटेर सरेा टङ्गीलाई पनि धेर ैधन्यवाद दिन चाहन्छु , जसले यस 
प्रदर्शनीलाई सम्भव बनाउनुभएको छ । यस सङ्कलनको सफलतामा अहम् 
भमूिका निर्वाह गर्ने उहाँको टोलीमा डेनिएल जम्पेत्रो, ट्याबिथा ब्र्याकेन्स, टोरी 
सी, र एमान्डा ब्रुक्स हुनहुुन्छ ।

मलाई आशा छ तपाईँहरूलाई यो सङ्कलन रमाइलो लाग्नेछ । साथै, यहाँ 
समावेश गरिएका कलाकृतिल ेतपाईँहरूलाई एक यस्तो अनभुतूि, छाप, वा 
भावनाका साथ छोडेर जानेछन् जनु तपाईँ आफूसगैँ लिएर जानहुुनछे भन्ने 
पनि मलाई आशा लागकेो छ ।

र्‍यान्डी डब्लु. बरेी, अमेरिकी राजदूत

काठमाडौँ 
सप्े‍टेम्बर २०१९
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Tony Abeyta (1965)

Tony Abeyta is a Navajo artist working in mixed media 
paintings. He is a graduate from New York University with 
an honorary doctorate from the Institute of American Indian 
Arts in Santa Fe. He was a recipient of the New Mexico 
Governor’s Excellence in the Arts award, and recognized as a 
Native treasure by the Museum of Indian Arts & Culture. His 
art is included in the Smithsonian’s National Museum of the 
American Indian, Washington, D.C.; Boston Fine Arts Museum, 
Massachusetts; and the Heard Museum in Phoenix, Arizona, 
as well as in many other public and private collections. 

Abeyta’s primary focus has been on painting the emotional 
experience he finds in the New Mexico landscape: “There 
exists a rhythm in the land where I was born. I spend a lot 
of time deciphering the light, the cascades of mesas into 
canyons, the marriage between earth and sky and the 
light as it constantly changes at whim, the intensity of rock 
formations, and the sage and chamisa that accent this poetic 
experience, unlike any where else I have seen. I am beckoned 
to remember it and then to paint it.”

Infinite Wisdom is part of a 2015 print series, Contemporary 
Native Images, resulting from a collaboration between the 
U.S. Department of State’s Art in Embassies Program and the 
Institute of American Indian Arts in Santa Fe, New Mexico. 

टोनी अबेटा मिक्स्ड मिडिया पेन्टिङको काम गर्ने एक न्याभहो 
कलाकार हुन् । उनले न्यू योर्क  विश्‍वविद्यालयबाट पढाइ पूरा 
गरी न्यू मेक्सिकोको सान्टा फेस्थित इन्स्टिट्युट अफ अमेरिकन 
इन्डियन आर्ट्सबाट मानार्थ विद्यावारिधि प्राप्‍त गरकेा छन् । अबेटा 
न्यू मेक्सिकोका गभर्नरको एक्सलेन्स इन द आर्ट्स पुरस्कारको 
प्राप्‍तकर्ता हुन् र उनी म्युजियम अफ इन्डियन आर्ट्स एन्ड कल्चरबाट 
नेटिभ ट्रेजरको मान्यताप्राप्‍त छन् । उनको कला वाशिङ्टन डी.सी. 
स्थित स्मिथ्सोनियन नेसनल म्युजियम अफ द अमेरिकन इन्डियन, 
म्यासचुसेट्सस्थित बस्टन म्युजियम अफ फाइन आर्ट्स, एरिजोनाको 
फिनिक्सस्थित हर्ड म्युजियममा र अन्य थुप्रै सार्वजनिक तथा निजी 
सङ्ग्र हहरूमा समाविष्‍ट छ ।

अबेटाको मुख्य ध्यान न्यू मेक्सिकोको भूदृश्यमा उनले प्राप्‍त गर्ने 
भावनात्मक अनुभूतिको चित्र बनाउनमा केन्द्रित छ । “म जन्मेको भूमिमा 
एउटा लय छ । मैले देखेको अरू ठाउँभन्दा भिन्न यस ठाउँको प्रकाश, 
पठारहरूका घाटीहरूमा रूपान्तरण, धर्ती र आकाशको समागम, 
लहडमै निरन्तर परिवर्तन भइरहने प्रकाश, चट्टान गठनको उत्कटता र 
यस काव्यात्मक अनुभूतिलाई अझ तीव्र पार्ने ज्ञान र आकर्षणलाई 
बुझ्न म घण्टौँ बिताउँछु । यसको सम्झना गर्ने र त्यसपछि यसको चित्र 
बनाउने इसारा हुन्छ मलाई ।” 

अमेरिकी विदेश मन्त्रालयको आर्ट इन एम्बसिज कार्यक्रम र न्यू 
मेक्सिकोको सान्टा फेस्थित इन्स्टिट्युट अफ अमेरिकन इन्डियन 
आर्ट्‌सबिचको सहकार्यको परिणाम इन्फिनिट विज्डम सन् २०१५ को 
प्रिन्ट शृङ्‌खला कन्टेम्पोररेी नेटिभ इमेजेज को एक अंश हो ।
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Tom Davis (1941)

“To throw the clay means to bend it between your finger 
joints.” 

Tom Davis took up pottery in South Korea where he was 
stationed as a captain in the U.S. Air Force. His teacher was 
potter Angelo Garzio who specialized in Raku ware, a type 
of Japanese pottery customarily used in tea ceremony since 
the 16th century. Raku means ‘enjoyment,’ ‘comfort,’ or ‘ease’ 
and it is characterized by being hand-shaped rather than 
just thrown. In Davis’s practice, which he likens to alchemy, 
he adds decorative touches by hand after the bowl has 
been thrown on the wheel and rested. Then he finishes the 
piece using the low-firing bisque process that starts with 
under-glazing and an initial firing, and ends with glazing and 
a second firing. The final work rests on a stand of his own 
carving and design.

Davis graduated from the University of Iowa, Iowa City, and 
joined the U.S. Air Force, serving assignments both in the U.S. 
and overseas. Currently a resident of St. Petersburg, Florida, 
he practices his pottery at a studio in the historic Morean 
Center for Clay located in the city’s Warehouse Arts District.

‘माटो थ्रो गर्नु भनकेो औलँाका जोर्नीहरूबिच त्यसलाई बङ्ग‍्याउन ुहो ।‘

टम डेभिसले पटरी उनी दक्षिण कोरियामा अमेरिकी वायु सेनाको 
क्‍याप्‍टेन पदमा कार्यरत छँदा सुरु गरकेा हुन् । उनका गुरु थिए 
एन्जलो गार्जि ओ जसको विशेषज्ञता १६औ ँशताब्दीदेखि चिया 
समारोहमा चलनचल्तीमा रहकेो एक प्रकारको जापानी पटरी राकु 
थियो । राकुको अर्थ ‘रमाइलो,’ ‘आरामपन,’ वा ‘सहजता’ हो र यसको 
विशेषता भनेको केवल कुमालेको चक्रमा बनाउनु नभई माटोलाई 
हातैले आकार दिनु हो । डेभिसले किमियागिरीसँग तुलना गर्ने आफ्नो 
अभ्यासमा भाँडालाई चक्रमा आकार दिइसकेर केही समय बाहिर 
राखेपछि उनी हातैले सजावट थप्‍छन् । तत्‍पश्‍चात्, अन्डर-ग्लेजिङ र 
प्रारम्भिक फायरिङबाट सुरु भई ग्लेजिङ र दोस्रो फायरिङमा अन्त्य हुने 
लो-फायरिङ बिस्क प्रक्रिया प्रयोग गरी उनी उक्त कलाकृति पूर्ण गर्छन् 
। सम्पन्‍न भइसकेको कृति उनको आफ्नै कँुदाई र बनावटसहितको 
तखतामा आसीन हुन्छ ।   

डेभिसले आयोवा सिटीस्थित आयोवा विश्‍वविद्यालयबाट पढाइ 
पूरा गरकेा हुन् र अमेरिकी वायु सेनामा प्रवेश गरी अमेरिका र विदेश 
दुवैमा सेवा गरकेा छन् । हाल फ्लोरिडाको सेन्ट पिटर्सबर्गका बासिन्दा 
उनले सो नगरको वेरहाउस आर्ट्‌स डिस्ट्रिक्टमा अवस्थित ऐतिहासिक 
मोरिअन सेन्टर फर क्लेको एक स्टुडियोमा आफ्नो पटरीको अभ्यास 
जारी राखेका छन् ।
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Joseph K. Dixon

In 1908 Joseph K. Dixon set out on his first trip to the 
American West to record images of Native Americans. Like 
most European Americans of that era, Dixon saw them as a 
“vanishing race” – and his dream was to record them before 
they disappeared. During his many subsequent photographic 
trips and related activities over the next dozen years, he came 
to realize that although their lifestyles and circumstances 
were changing – as is true for all cultures – Native Americans 
were not “vanishing.” The experience changed him: he 
went from being a recorder of traditional ways to being an 
advocate for the future of these people. 

In 1913 Dixon spearheaded a move to establish an American 
Indian Memorial and urged a reconciliation between Native 
groups and the Federal government; in 1915 he lobbied 
for American citizenship for the original inhabitants of the 
nation; and after World War I, he publicized the sacrifice of 
Native American soldiers on the battlefields of Europe. Many 
European Americans have traveled a similar path of coming 
to know and respect Native Americans and their cultures, 
but what makes Dixon’s contribution important is that he 
recorded his journey of discovery with his camera. The 8,000 
images in the Wanamaker Collection of Native American 
Photographs depict Dixon’s changing perceptions of Native 
Americans and his appreciation of the diversity of Indian 
cultures and the dignity of individual people.

सन् १९०८ मा जोसेफ के. डिक्सन नेटिभ अमेरिकनका तस्बिर लिन 
अमेरिकाको पश्‍चिमतर्फ  आफ्नो पहिलो यात्रामा निस्किए । त्यस 
युगका अधिकांश युरोपेली अमेरिकन जस्तै डिक्सनले पनि उनीहरूलाई 
एक ‘लोपोन्मुख जाति’ का रूपमा देखे – र उनीहरू हराउनु अघि नै 
उनीहरूको रकेर्ड राख्‍नु उनको सपना थियो । त्यसपछिको एक दर्जन 
वर्षका उनका फोटो खिच्ने भ्रमणहरू र सम्बन्धित क्रियाकलापबाट 
उनले बुझे कि नेटिभ अमेरिकनहरूको – सबै संस्कृ तिहरूको जस्तै – 
जीवनशैली र परिस्थिति परिवर्तन हुँ दै गए तापनि उनीहरू “लोपोन्मुख” 
थिएनन् । यस अनुभवले उनलाई परिवर्तन गर्‍यो : उनी एक परम्परागत 
शैलीहरूको अभिलेखकर्ताबाट यी मानिसको भविष्यका लागि 
अभिवक्ता बन्‍न पुगे ।

सन् १९१३ मा डिक्सनले अमेरिकन इन्डियन स्मारकको स्थापनार्थ एक 
अभियानको अगुवाइ गर ेर नेटिभ समूहहरू तथा सङ्घीय सरकारबिच 
मेलमिलापका लागि आग्रह गर;े सन् १९१५ मा उनले देशका प्रारम्भिक 
बासिन्दाका लागि अमेरिकी नागरिकताका पक्षमा पैरवी गर;े र प्रथम 
विश्‍वयुद्धपछि युरोपका रणभूमिमा नेटिभ अमेरिकन सैनिकका त्यागको 
प्रचार गर े। नेटिभ अमेरिकन र तिनका संस्कृ तिको समझ पाउन र 
सम्मान गर्न धेर ैयुरोपेली अमेरिकनहरू मिल्दोजुल्दो पथबाट गुज्रेका 
छन्, तर डिक्सनको योगदानलाई केले महत्त्वपूर्ण बनाउँछ भने उनले 
आफ्नो आविष्कारको यात्रालाई आफ्नो क्यामराले रकेर्ड गरकेा थिए । 
नेटिभ अमेरिकनका तस्बिरको वानामेकर सङ्ग्र हका ८,००० तस्बिरहरूले 
नेटिभ अमेरिकनप्रति डिक्सनका बदलिँदो धारणा र इन्डियन 
संस्कृ तिहरूको विविधता तथा अलग-अलग जनसमूहको गरिमाप्रतिको 
कदर चित्रण गर्छन् ।
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Harlan 
Donovan 
(1939)
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Urgen Dorje (1944)

Born in Ngyalam, Urgen Dorje currently lives and works in 
Boudha, Kathmandu, Nepal. At the age of nine, he started 
studying traditional thangka painting with his uncle Khepa 
Lobsang. After three years of preliminary training, he 
continued to study traditional thangka art and Buddhist 
philosophy with five more teachers from Tibet, Bhutan, and 
Nepal.

Over more than six decades of his art career, Dorje taught 
thangka painting to many young artists including his son 
Tsherin Sherpa. His works are held in collection by numerous 
Buddhist teachers as well as western and eastern art 
enthusiasts, including the ex-royal family of Nepal. His art 
practice also includes painting dozens of Buddhist monastery 
murals, which can be seen even today in both Nepal and 
southern Tibet.

ङ्यालममा जन्मिएका उर्गेन दोर्जे हाल नेपालको काठमाडौँ जिल्लाको 
बौद्धमा बसोबास र काम गर्छन् । नौ वर्षको उमेरमै उनले उनका 
अङ्कल खेपा लोबसाङसँग परम्परागत थाङ्‌का चित्रको अध्ययन थाले 
। तीन वर्षको प्रारम्भिक तालिमपछि उनले तिब्बत, भुटान, र नेपालका 
गरी अरु पाँच गुरुसँग परम्परागत थाङ्‌का कला तथा बौद्ध दर्शनको 
अध्ययनलाई निरन्तरता दिए ।

छ दशकभन्दा लामो आफ्नो कला जीवनमा दोर्जेल ेआफ्ना छोरा छिरिन 
शरे्पालगायत धरे ैयवुा कलाकारलाई थाङ्‌का चित्र सिकाए । उनका 
कलाकृति असङ्ख्य  बौद्ध गरुुहरूका साथ ैनपेालका परू्व राजपरिवार 
लगायत पश‍्चिमा र परू्वीय कला अनरुागीहरूल ेसङ्ग्र हमा राखकेा छन् 
। उनका कला अभ्यासमा दर्जनौँ बौद्ध गमु्बाका म्युरलहरू पनि समाविष्ट 
छन ्जनु नपेाल र दक्षिण तिब्बतमा आज पनि देख‍्न पाइन्छ । 
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Maureen Drdak (1953)

“Both ancient and contemporary practices converge 
in my work; the works in my Burning World series are 
transmutational ’worlds’ born of global warming, cultural 
fragmentation, and social dislocation. They speak to the 
mutability and conflagratory aspect of the phenomenal 
world and the fugitive nature of existence--physically, 
intellectually, and emotionally.”

Though widely traveled, Maureen Drdak’s work practice 
has focused upon Nepal since 2005. A graduate of the 
Pennsylvania Academy of Fine Arts and the University of the 
Arts, both in Philadelphia, Drdak was awarded a Fulbright 
Fellowship to train under Newar repoussé master Rabindra 
Shakya—grandson of the famed Kuber Singh Shakya. Her 
resulting work represents the first synthesis of repoussé 
and painting. The late Dr. Mary Slusser of the Smithsonian 
Institution Arthur M. Sackler Gallery in Washington, D.C., 
judged her paintings “an inspired coupling...without 
antecedents.” She continues to explore its expressive 
potential in Ardens Mundi, a series of monumental tondi 
depicting transmutational “worlds” born of the forces of 
global warming. 

“मेरो काममा प्राचीन र समकालीन दुवै अभ्यासहरूको सङ्गम हुन्छ; 
मेरो बर्नि ङ वर्ल्ड शृङ्‌खलाका कृतिहरू ग्लोबल वार्मि ङ, सांस्कृ तिक 
विखण्डन, र सामाजिक विस्थापनबाट जन्मिएका रूपान्तरित 
‘संसारहरू’ हुन् । यिनले भौतिक संसारको परिवर्तनीय र प्रज्वलनशील 
पक्ष तथा अस्तित्वको क्षणिक प्रकृति – भौतिक, बौद्धिक, र भावनात्मक 
रूपले – सँग सम्पर्क  राख्छन् ।”	

थुप्रै ठाउँका यात्रा गरकेी भए तापनि, मरीन डर्डाकको काम सन् २००५ 
देखि नेपालमाथि केन्द्रित छ । फिलाडेल्फियाको पेन्सिलभेनिया 
एकेडेमी अफ फाइन आर्ट्‌स र युनिभर्सि टी अफ द आर्ट्‌समा अध्ययन 
पूरा गरकेी डर्डाक प्रख्यात कुवेर सिंह शाक्‍यका नाति नेवार रपेोजे 
मास्टर रविन्द्र शाक्‍यबाट दिइने प्रशिक्षणका लागि फुलब्राइट 
फेलोशिप प्रदान गरिएकी थिइन् । फलत: उनका कृतिले रपेोजे र 
चित्रकलाको पहिलो संश्‍लेषणको प्रतिनिधित्व गर्छन् । वाशिङ्टन 
डी.सी. मा अवस्थित स्मिथ्सोनियन इन्स्टिट्युशनको आर्थर एम. 
स्याकलर ग्यालरीकी स्वर्गीय डा. मेरी स्लसरले उनका चित्रकलालाई 
“एक दिव्य मिलन...पूर्ववर्ती बिनाको” भनी मूल्याङ्कन गरकेी छिन् 
। ग्लोबल वार्मि ङका शक्तिबाट जन्मिएका रूपान्तरित “संसारहरू” 
चित्रित गर्ने विशाल टोण्डीको शृङ्‍खला आर्देन्स मुन्दी मा उनीले यसको 
अभिव्यञ्‍जक क्षमताको अन्वेषण जारी राखेकी छिन् ।
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Sheila F. Dunn (1983)

“My latest body of work explores the integration and 
disintegration of identity within the contexts of relationship, 
gender, and culture. Through the constant process of 
defining and re-defining my relationship with others I 
have been able to confront (sometimes hesitantly and 
sometimes boldly) my relationship to Self. This cycle of (dis)
integration is apparent in my technical approach toward the 
work – the fractal brushstrokes of the figure extend into the 
environment while traces of the environment always remain 
present within the figure.

“…Ultimately, I remain endlessly curious of a painting’s 
ability to communicate independently from any figurative 
framework as energy broken down into color, texture, and 
movement.”

Born and raised in the foothills of northern Colorado, Sheila 
Dunn currently lives and works in Bend, Oregon. She received 
a Bachelor of Fine Arts degree in painting with a minor in art 
history from Colorado State University. Her love for creating – 
and belief in its absolute cultural significance – was solidified 
while studying abroad in Castiglion Fiorentino, Italy.

Best known for her large, vibrant figure paintings, Dunn’s 
work explores the fluid relationship between figure and 
environment: how each continuously informs and affects 
the other. At the heart of this exploration lies the notion that 
we both form – and are formed by – all we have seen and 
experienced. 

मेरा कृतिका पछिल्लो सङ्ग्र हले सम्बन्ध, लिङ्ग, र संस्कृ तिका 
सन्दर्भहरूमा पहिचानको सङ्‍घटन र विघटनको अन्वेषण गर्दछ 
। अरूसँगको मेरो सम्बन्धलाई परिभाषित र पुन: परिभाषित गर्ने 
अनवरत प्रक्रियामार्फ त आफैसँगको मेरो सम्बन्धको सामना (कहिले 
हिच्किचाउँदै र कहिले निडरतापूर्वक) गर्न म सक्षम भएको छु । यस 
कृतिप्रतिको मेरो प्राविधिक शैलीमा सङ्‍घटन र विघटनको चक्र 
छर्लङ्‍ग छ – आकृतिका फ्रयाक्टल ब्रशस्ट्रोक वातावरणसम्म फैलन्छन् 
भने आकृतिमा वातावरणका अवशेष सधैँ उपस्थित रहन्छन् । 

“...अन्ततोगत्वा, रङ, टेक्स्चर, र चालमा टुक्र्याइएको ऊर्जाको रूपमा 
कुनै प्रतिकात्मक संरचनाबाट मुक्त रही संवाद गर्ने सक्‍ने चित्रकलाको 
क्षमताबार ेम निरन्तर उत्सुक रहन्छु  ।” 

उत्तरी कोलोराडोको पहाडी फेदमा जन्मेहुर्के की शिला डन हाल 
ओरगेन राज्यको बेण्डमा बसोबास र काम गर्छिन ् । उनले कोलोराडो 
स्टेट युनिभर्सि टीबाट कलाको इतिहासमा माइनरसहित चित्रकला 
विषयमा ललितकलाको स्नातक तह उत्तीर्ण गरकेी छिन्। इटलीको 
कास्तिग्लिओ फ्योरने्तिनोमा अध्ययनरत छँदा सृजनाप्रतिको उनको 
प्रेम – र यसको निरपेक्ष सांस्कृ तिक महत्त्वमाथिको विश्‍वास – ले ठोस 
रूप लियो ।

ठुला, जीवन्त आकृति पेन्टिङहरूका लागि बढी प्रसिद्ध डनका कृतिले, 
आकृति र वातावरणबिचको तरल सम्बन्धको अन्वेषण गर्छ: कसरी 
एकले अर्कोलाई निरन्तर सूचित र प्रभावित गर्छ भनी। हामीले देखेका 
र भोगेका सबै कुरा आफैँ  बनाउँछौँ – र तीबाट बनाइन्छौँ पनि – भन्ने 
धारणा यस अन्वेषणको केन्द्रमा रहकेो छ ।
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Sushe Felix (1958)

“I wish to instill in my work a sense of joy along with a feeling 
of mystery and playfulness and hope it brings the same to 
those who view it.”

Sushe Felix combines her ongoing interest in the American 
regionalist and modernist art movements from the 1930s 
and 40s with her desire to find new and different ways to 
depict the rhythms of life and the natural flow of motion 
found in nature. Ultimately each painting becomes a unique 
experience to create and an expression which Felix feels is 
not only beautiful, but something which also allows for an 
intelligent communiacation with the viewer. 

Although the work is very abstract, Felix thinks of it as being 
symbolic of the natural world. In each piece, she strives 
to achieve an orderly composition of both geometric and 
organic form. As a native of Colorado, Felix feels her work 
expresses the brilliant color, dramatic forms and shapes, and 
the intense lights and darks of the American Southwest. 
Working in acrylic, she likes to add different types of texture 
and various hand-painted papers and foils to selected areas 
to attract light and add visual interest. Movement is achieved 
by repeating forms, shapes, and differing directions of line. 

“म मेरो काममा हर्षको भावका साथमा रहस्य र चञ्‍चलपनको 
आभास भर्न चाहन्छु  र आशा गर्छु  कि यसलाई हरे्नेलाई पनि यसले 
तिनै कुरा दिनेछ ।” सुशी फिलिक्स सन् १९३० र ४० को दशकका 
अमेरिकी क्षेत्रीयतावादी तथा आधुनिकतावादी कलाप्रतिको आफ्नो 
जारी रुचिलाई जीवनका लयहरू र प्रकृतिमा पाइने गतिको प्राकृतिक 
बहावलाई चित्रित गर्ने नयाँ र विविध तरिकाहरूको खोज गर्ने उनको 
चाहनासँग सम्मिश्रण गर्छिन ् । अन्तत: प्रत्येक चित्रको सृजना एक 
अनुपम अनुभव र एक त्यस्तो अभिव्यक्ति बन्दछ जुन फिलिक्सलाई 
सुन्दर लाग्ने मात्र नभएर जसले दर्शकसँगको बुद्धिमत्तापूर्ण संवाद 
सम्भव बनाउँछ ।

यो चित्र असाध्यै अमूर्त भए तापनि प्राकृतिक संसारको प्रतीक 
छ भन्ने मान्छिन् फिलिक्स । प्रत्येक अंशमा उनीले ज्यामितीय र 
जैविक दुवै स्वरूपको सुव्यवस्थित रचना हासिल गर्न मेहनत गरकेी 
छिन् । कोलोराडोकी रथैानेको नाताले फिलिक्सलाई लाग्छ उनको 
कलाकृतिले अमेरिकाको दक्षिणपश्‍चिमको चहकिलो रङ, नाटकीय 
आकृति तथा आकारहरू, र तीव्र उज्याला र अँधेराहरू अभिव्यक्त 
गर्दछ। एक्रे लिकमा काम गर्ने उनलाई प्रकाश आकर ष्ि त गर्न र हरेाइमा 
रुचि बढाउन विभिन्न किसिमका टेक्स्चर थप्न र चुनिएका ठाउँहरूमा 
हातले रङ्‍गाइएका कागज र फोइल थप्‍न मन पर्छ । दोहोर्‍याइएका 
आकृतिहरू, आकारहरू, र रखेाका विभिन्न दिशाहरूबाट गति हासिल 
गरिएको छ । 
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Jane Guthridge (1957)

“Moving from the Midwest to the abundant sunlight and 
dramatic vistas of Colorado has inspired my work. I have 
always been interested in looking closely at nature and 
find that the vast areas of wilderness in the West allow for 
a deeper pondering and contemplation of the ethereal 
qualities of the natural world—the rich colors of the land, 
the shapes of plants, the patterns of dappled light through 
trees. I abstract and reconfigure these patterns to convey 
the underlying rhythms and harmonies of our environment, 
creating a space that is somewhere between the real and the 
imagined.

“I employ complex layers of color and light to create the 
sensation of deep space, using a variety of materials that 
bend, refract, obscure and reveal, diffusing light in various 
ways. As the light changes throughout the day, the work will 
change as well. I think this constant change is a metaphor for 
life.”

Jane Guthridge earned a Bachelor of Arts degree from Kent 
State University in Ohio and has participated exhibited in 
solo and group exhibitions at the Cape Cod Museum of Art, 
Massachusetts; the Hunterdon Art Museum, Clinton, New 
Jersey; and the Center for Visual Arts, among others. In 2018, 
she was honored as the Artist of Recognition by the Colorado 
Business Committee for the Arts, and represented the United 
States in the International Biennale of Contemporary Art in 
Florence, Italy, in 2003 and 2005. 

“मध्यपश्‍चिमबाट कोलोराडोको प्रचुर सूर्यप्रकाश र नाटकीय 
परिदृश्‍यमा सर्नुले मेरो काम प्रेरित गरकेो छ । प्रकृतिलाई नजिकबाट 
नियाल्न म सधैँ इच्छुक रहकेो छु र पश्‍चिमको विशाल निर्जन 
क्षेत्रहरूले प्राकृतिक संसारको अलौकिक विशेषता – भूमिको गाढा 
रङहरू, बोटबिरुवाका आकारहरू, रुखहरूबाट छेकिएर बनेका 
प्रकाशका टाटेपाटे बुट्टाहरू – बार ेझन् गहिरो चिन्तन गर्ने अवसर प्रदान 
गर्छन् । म यी बुट्टाहरूको संक्षिप्‍तकरण र पुनर्गठन गरी, वास्तविकता 
र काल्पनिकताबिच कतै एक स्थानको सृजना गररे, हाम्रो पर्यावरणमा 
अन्तर्न िहित लय र सामञ्‍जस्यता व्यक्त गर्दछु ।

“प्रकाश विभिन्‍न किसिमले छरिने गरी बङ्ग्या उने, आवर्तन गर्ने, 
छिपाउने, र खुलस्त पार्ने विविध सामाग्रीहरू उपयोग गरी सुदूर 
अन्तरिक्षको अनुभूति सृजना गर्न म रङ तथा प्रकाशका जटिल 
पत्रहरूको प्रयोग गर्दछु । दिनभर प्रकाश परिवर्तन भइरहँदा, यो 
कलाकृति पनि परिवर्तन हुन्छ। मलाई लाग्छ यो निरन्तरको परिवर्तन 
जीवनको रूपक हो ।”

जेन गथरिजले ओहायोको केन्ट स्टेट युनिभर्सि टीबाट कलामा स्नातक 
डिग्री हासिल गरकेी छिन् र म्यासचुसेट्सको केप कड म्युजियम अफ 
आर्ट; न्यू जर्सीको क्लिन्टनस्थित हन्टरडन आर्ट म्युजियम; र सेन्टर फर 
भिजुअल आर्ट्‌सलगायतमा उनी एकल तथा सामूहिक प्रदर्शनीहरूमा 
सहभागी भएकी छिन् । सन् २०१८ मा उनी कोलोराडो बिजनेस कमिटी 
फर द आर्ट्‌सबाट आर्टिस्ट  अफ रकेग्‍निशनका रूपमा सम्मानित भएकी 
थिइन्, र उनले सन् २००३ एवम् २००५ मा इटलीको फ्लोरने्समा सम्पन्न 
इन्टरनेश्‍नल बिएनेल अफ कन्टेम्पोररेी आर्टमा अमेरिकाको प्रतिनिधित्व 
गरकेी थिइन् ।
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Michael Kessler (1954)

“I’ve been a painter-of-the-forest all of my life. As a young 
teen I walked the woods with sketchbook in hand drawing 
trees and branches in the sunlight. During the 45 years that 
I’ve been painting since then I’ve developed a complex 
painting process that involves layering transparent and 
translucent veils of color over carefully textured surfaces. 
The structure of the forest continues to provide me with 
interesting compositions in which to employ my layering 
process… I continually discover new combinations of 
possibilities within these parameters and I’m sure I won’t 
exhaust the infinite potential of the forest paintings anytime 
soon.”

Born in Hanover, Pennsylvania, Michael Kessler received 
a Bachelor of Fine Arts degree from Kutztown University, 
Pennsylvania. He currently lives and works in Santa Fe, New 
Mexico. The artist likens the gestural freedom in his works 
to a kind of painterly “tai chi” – a visible expression of a line 
of energy – and imbues his structural motifs with a sense of 
play and buoyancy. Like the yin and yang, the organic and 
geometric elements in his paintings speak of integration. 
Nature provides the inspiration for his work, including 
memories of the woods on his family farm and of ocean 
beaches. 

“मैले सारा जीवन वन्य चित्रकलामा बिताएँ । किशोरवयमा म 
स्केच बुक बोकेर वनमा जान्थेँ र घामको उज्यालोमा रुख र हाँगाका 
चित्र कोर्थेँ । त्यसपछिका ४५ वर्षयता म पेन्टिङ गर्दै आइरहकेो छु र 
मैले पेन्टिङको जटिल प्रक्रिया विकसित गरकेो छु, जसमा पारदर्शी 
र चम्किला रङका आवरणहरूलाई सावधानपूर्वक खस्रो बनाएको 
सतहमा पत्रपत्र गररे प्रयोग गरिन्छ । वनको संरचनाले मलाई निरन्तर 
रूपमा रोचक सृजना दिदै आएको छ, जसमा मैले पत्रगत प्रक्रियालाई 
सदुपयोग गरकेो छु । म यी सीमाभित्र सम्भावनाका नयाँ सम्मिश्रणहरू 
निरन्तर पत्ता लगाइरहन्छु  र अवश्य पनि वन्य चित्रकलाको असीम 
सम्भावनालाई म चाँडै रित्तिन दिने छैनँ ।”

पेन्सिलभेनियाको ह्यानोभरमा जन्मेका माइकल केस्लरले कट्जटाउन 
विश्‍वविद्यालयबाट ललितकलामा स्नातक गरकेा छन् । हाल उनी 
न्यू मेक्सिकोस्थित सान्टा फेमा बस्छन् र काम गर्छन् । यी कलाकार 
आफ्नो रचनामा भएको हाउभाउको स्वतन्त्रतालाई एक प्रकारको 
चित्रमयी “ताई ची” सँग तुलना गर्दछन्, जुन ऊर्जाको एक सदृश्य 
अभिव्यक्ति हो । र उनी आफ्नो संरचनात्मक शैलीलाई चञ्‍चल र 
उत्साही भावका साथ स्थापित गर्दछन् । यिन र याङमा झैँ उनको 
चित्रकलामा कार्बनिक तथा ज्यामितीय तत्त्वहरू एकीकरणको सन्देश 
दिन्छन् । आफ्नो पारिवारिक जमिनमा भएको वन र महासागरका 
तटका सम्झनाहरूको झल्को दिने उनको कला प्रकृतिबाट प्रेरित छ ।
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Karen Leblond (1965)

“My work for the past decade has been Raku, Terra Sigilatta, 
Vapor Fuming with metallic chlorides and recently highly 
burnished porcelain clay fired in the Navajo tradition with 
horsehair imbedded in the surface. My influence in pottery 
was always Oriental and Raku lends itself well to that. In my 
forty plus years as a professional potter I have done and still 
do everything from functional porcelain pieces, dinner sets, 
a variety of Raku creations and tea bowls that are pleasing 
to the eye and touch possessing a peaceful inner glow. Also 
enjoyable to me is the construction of large wall pieces that 
are low relief and depict the beautiful rugged outdoors of the 
West in color and texture as well as pieces created to capture 
the beauty and intensity of our magnificent Dark Skies and 
their effect on the Sangre de Cristo Mountains of Colorado, 
home to Blue Moon Pottery Ranch.”

Having no formal art education other than individual classes 
at Art Institute of Chicago as a youth, then Community 
College classes, and a short stint at University of Colorado, 
Karen LeBlond was always trying to find her niche. She took 
pottery classes at the City Lab in Boulder, Colorado, with 
artist Betty Woodman and eventually became a member of 
the Boulder Potters Guild. 

“विगत एक दशकदेखि मेरो काम राकु, टेरा सिगिलाट्टा, मेटालिक 
क्‍लोराइडका साथ भेपर फ्‍युमिङ, र हालै आएर सतहमा घोडाको 
रौँ संलग्न गरी न्याभहो परम्परामा पोलिएको अत्यधिक चम्किलो 
पोर्सि लेन माटो कलामा केन्द्रित छ । माटोका भाँडावर्तनमा मलाई सधैँ 
ओरिएन्टल प्रभाव परकेो छ र राकु त्यसको उपयुक्त उदाहरण हो । 
माटो भाँडा व्यवसायीका रूपमा मेरो चार दशकभन्दा बढी अनुभव छ 
र यस अवधिमा मैले उपयोगी पोर्सि लेन पिस, डिनर सेट, विविध राकु 
सृजना, र चिया पिउने भाँडा बनाउने काम गर्दै आइरहकेो छु । मैले 
बनाएका भाँडालाई हरे्दा र छँुदा आनन्द आउँछ, जसमा शान्तिपूर्ण भित्री 
चमक छ । साथै, लो रिलिफ भएका र रङ तथा बनावटमा पश्‍चिमका 
उबडखाबडयुक्त सुन्दर बाहिरी भूदृश्यलाई चित्रित गर्ने ठूला वाल 
पिसहरू निर्माण गर्दा पनि मलाई आनन्द आउँछ । त्यसै गरी, हाम्रो भव्य 
गाढा आकाशको सौन्दर्य र शक्तिलाई र ब्लु मून पटरी रान्चको गृह 
इलाका कोलोराडोस्थित साङ्ग्रे  दे क्रिस्टो पर्वत शृङ्‍खलामाथि त्यसको 
प्रभावलाई कैद गर्न सिर्जना गरिएका पिसहरू बनाउँदा पनि मलाई 
त्यत्तिकै आनन्द महसुस हुन्छ ।”

युवावयमा आर्ट इन्स्टिच्युट अफ शिकागोमा व्यक्तिगत कक्षामा 
सरिक भई पछि सामुदायिक कलेजका कक्षामा सहभागी हुँ दै छोटो 
अवधिका लागि कोलोराडो विश्‍वविद्यालयमा अध्ययन गर ेबाहके कला 
विषयमा औपचारिक शिक्षा नलिएकी केरन लब्लन्डले सधैँ आफ्नो 
स्थानको खोजी गरिरहकेी थिइन् । उनले कोलोराडोको बोल्डरस्थित 
सिटी ल्याबमा कलाकार बेटी वुडम्यानसँग माटोका भाँडावर्तन बनाउन 
सिकेकी थिइन् र अन्तत: उनी बोल्डर पट्टर्स गिल्डकी सदस्य बनिन् ।
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Dan Namingha (1950)

Dan Namingha has been showing professionally as an artist 
for over forty years. His works command unwavering respect 
for the earth and spirit of his ancestry, the beautiful heritage 
that is the heart of his creativity. He is constantly drawn to 
his roots so deeply embedded in ceremony yet allows us 
only a guarded glimpse of his sacred traditions; the spirit 
messengers, the kachinas representing blessings, ancestors 
and cloud people, all of these forming the interim of visage 
between the physical and the spirit world. 

Drawing and paintings was a natural part of Namingha’s Hopi 
childhood. It gave him a way to express his strong feelings 
about culture and the environment leading to a path of 
creative freedom. He feels that change and evolution are a 
continuum; socially, politically, and spiritually and that the 
future of our planet and membership of the human race 
must be monitored to insure survival in the spirit of cultural 
and technology diversity. 

Hopi Montage is part of a 2015 print series, Contemporary 
Native Images, resulting from a collaboration between the 
U.S. Department of State’s Art in Embassies Program and the 
Institute of American Indian Arts in Santa Fe, New Mexico. 

ड्यान नमिङ्‌गा व्यावसायिक कलाकारका रूपमा देखा परकेो चार 
दशक नाघिसकेको छ । उनको कामले धरती र उनका पूर्वजहरूको 
आत्माका लागि दृढ सम्मानको माग गर्दछ, जुन उनको सिर्जनाको 
मुटुमा रहकेो सुन्दर सम्पदा हो । उनी बारम्बार आफ्ना पुर्खातर्फ  
खिचिइरहन्छन्, जो संस्कारमा अत्यन्त भिजेका थिए । तैपनि उनी 
हामीलाई आफ्नो पवित्र परम्पराको संरक्षित झलक मात्र देखाउँछन् । 
आत्मा दूत, आशीर्वादको प्रतिनिधित्व गर्ने काचिना, पूर्वज तथा बादल 
मानव, यी सबले उनको कलामा भौतिक तथा आध्यात्मिक दुनियाँको 
बिच अभिव्यक्तिको अन्तरिम रूप बनाउँछन् ।

चित्र कोर्नु र पेन्टिङ गर्नु नामिङ्‌गाको होपी बाल्यकालको सामान्य 
हिस्सा थियो । त्यसले उनलाई संस्कृ ति र वातावरणप्रतिका 
आफ्ना बलिया भावनाहरू अभिव्यक्त गर्ने माध्यम दिदै सिर्जनात्मक 
स्वतन्त्रताको मार्गतर्फ  डोर्‍यायो । उनलाई के लाग्छ भने परिवर्तन 
र विकासक्रम सामाजिक, राजनीतिक, र आध्यात्मिक रूपमा एक 
निरन्तरता हो र सांस्कृ तिक तथा प्रविधि विविधताको मर्ममा जीवितता 
सुनिश्‍चित गर्न हाम्रो ग्रहको भविष्य तथा मानव जातिको सदस्यताको 
अनुगमन गर्नु पर्दछ ।

होपी मोन्ताज सन् २०१५ को प्रिन्ट शृङ्‌खला कन्टेम्पोररी नेटिभ इमेजेज 
को एक हिस्सा हो । उक्त कलाकृति अमेरिकी विदेश मन्त्रालयको 
आर्ट इन एम्बेसीज कार्यक्रम तथा न्यू मेक्सिकोको सान्टा फेस्थित 
इन्स्टिच्युट अफ अमेरिकन इन्डियन आर्ट्‌सको सहकार्यको फलस्वरूप 
तयार भएको हो ।



27



28

Birger Sandzén (1871-1954)

Birger Sandzén was born in Blidsberg, Sweden. At the age 
of twenty-three, after having read a book by Dr. Carl Aaron 
Swensson, the founder of Bethany College, Sandzén went 
to Lindsborg, Kansas, to join the Bethany College faculty, 
intending to make a two or three years’ sojourn in the United 
States and Mexico. Sandzén liked his new home so much 
that, except for two trips to Mexico and three to Europe, he 
remained in the United States the rest of his life. In the early 
years, he taught French, Swedish, German, and Spanish, 
while assisting in the art department and the vocal music 
department, and became the principal art teacher in 1899. 
In addition to teaching at Bethany, he served as a guest art 
instructor at several institutions. 

As a professional artist, Sandzén exhibited extensively, 
including two shows at the Babcock Galleries in New York 
City. About these exhibitions, art critic Payton Boswell 
once wrote, “He surpasses all expectations – by vigor of 
his technique, the rightness of his compositions, and the 
gorgeousness of his color schemes that burn as brightly as 
the face of those many-hued lands. But that his nature is not 
averse to portraying less dramatic features of the West is 
evident in Moonlight and The Old Homestead, the melancholy 
atmosphere being as much a part of it as the brilliant 
sunshine.”

बिर्गर सन्जेन स्विडेनको ब्लिड्सबर्गमा जन्मेका हुन् । बेथनी कलेजका 
संस्थापक डा. कार्ल आरोन स्वेन्सनद्वारा लिखित पुस्तक पढेपछि उनी 
कान्सासको लिन्ड्सबर्ग गई बेथनी कलेजमा पढाउन थाले । त्यस बेला 
उनले संयुक्त राज्य अमेरिका र मेक्सिकोमा दुई या तीन वर्ष अस्थायी 
बसोबास गर्ने विचार गरकेा थिए । तर सन्जेनलाई आफ्नो नaयाँ घर 
यति मन पर्‍यो कि मेक्सिकोमा दुई र युरोपमा तीन पटक भ्रमण गर्नु 
बाहके उनले आफ्नो बाँकी जीवन संयुक्त राज्य अमेरिकामै बिताए 
। प्रारम्भिक वर्षहरूमा उनले फ्रे न्च, स्विडिश, जर्मन, र स्पेनिश भाषा 
शिक्षण गर्दै चित्रकला विभाग र गायन सङ्गीत विभागमा सघाए र 
सन् १८९९ मा मुख्य चित्रकला शिक्षक बने । बेथनीमा शिक्षण गर्नुका 
अतिरिक्त उनले कतिपय संस्थाहरूमा अतिथि चित्रकला शिक्षकका 
रूपमा समेत काम गर े।

एक व्यावसायिक कलाकारका रूपमा सन्जेनले व्यापक रूपमा कला 
प्रदर्शनी गर े। उनले न्यू योर्क  सहरको ब्याब्कक ग्यालरीजमा दुई 
पटक प्रदर्शनी गर े। यी कला प्रदर्शनी बार ेएक पटक कला समीक्षक 
पेटन बोस्वेलले लेखेका छन्, “उनी सबै अपेक्षाहरूलाई उछिन्छन् – 
आफ्नो जुक्तिको शक्ति, सिर्जनाको सच्चाइ, र रङ्ग संयोजनको 
सौन्दर्यका माध्यमबाट । उनका रङ्गहरू बहुरङ्गी भूक्षेत्रका मुहार 
जत्तिकै चम्किला छन् । तर उनको प्रकृति पश्‍चिमको कम नाटकीय 
विशेषताको चित्रणको विपक्षमा छैन भन्ने कुरा उनका मूनलाइट र 
द ओल्ड होमस्टेड लगायतका कलाकृतिमा देखिन्छ, जहाँ उदास 
वातावरण पनि प्रकृतिको उत्तिकै हिस्सा हो जस्तो देखिन्छ जत्तिको 
सूर्यको सुन्दर प्रकाश ।”
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Lloyd Schermer (1927)

Lloyd Schermer served in the United States Navy during 
World War II. After graduating from Amherst College, he 
earned a Masters of Business Administration from Harvard 
University, Cambridge, Massachusetts. 

As a newspaper publisher in Montana, Schermer was 
surrounded by the very material that would thirty years later 
become his extraordinary sculptures and monotypes. His 
newspaper was printed using hot metal typeset technology; 
methods that evolved from the manual technique of placing 
wooden or metal letters by hand, into page forms, aligned, 
inked, then printed. It became one of the first in the U.S. 
to change to offset lithography, which uses photographic 
typesetting that is subsequently placed into page forms. 
This is then transferred to an offset/lithographic plate and 
printed onto the paper. Faster and less expensive, it was not 
long before this technology spread to the entire newspaper 
industry. Simultaneously, millions of blocks of wood type, 
many hand carved, others a century old, became obsolete. 
Seen as useless, virtually all of this material was discarded 
and destroyed. Fortunately, Schermer saw the beauty in 
these little gems. In 1993, he started taking courses in 
painting and drawing and then got the idea to turn his own 
private cache of wood types into sculptures.

लोयड शर्मरले दोस्रो विश्‍वयुद्धताका अमेरिकी जलसेनामा सेवा 
गरकेा थिए । एमहर्स्ट कलेजबाट स्नातक गरपेछि उनले हार्भर्ड 
विश्‍वविद्यालयबाट व्यवसाय प्रशासनमा स्नाकोत्तर गर े।

उनी मोन्तानामा अखबारa प्रकाशन गर्दथे । त्यति खेर उनी तिनै 
सामग्रीहरूले घेरिएका थिए जुन ३० वर्षपछि उनका असाधारण 
मूर्ति  र मोनोटाइप कलामा परिणत हुन पुगे । उनको अखबार तातो 
धातु टाइपसेट प्रविधिको प्रयोग गरी छापिन्थ्यो । काठ वा धातुका 
अक्षरहरू हातले बिछ्याउने परम्परागत शैलीबाट विकसित हुँ दै पृष्ठमा 
सिधा बनाउने, मसी लाउने, र छाप्ने विधि प्रयोग गरियो । अमेरिकामै 
अफसेट लिथोग्राफीमा रूपान्तरित हुने पहिलो प्रविधिमध्येको यस 
प्रविधिले अन्तत: पृष्ठमा बिछ्याइने फोटोग्राफिक टाइपसेटिङ प्रयोग 
गर्दछ । त्यसपछि यसलाई अफसेट/लिथोग्राफिक प्लेटमा सारिन्छ 
र कागजमा छापिन्छ । छिटो पनि हुने र धेर ैमहङ्गो पनि नपर्ने यो 
प्रविधि समग्र अखबार क्षेत्रमा फैलिन धेर ैसमय लागेन । त्यसो हुँ दै 
गर्दा अक्षर कँुदिएका काठका लाखौँ ब्लकहरू प्रयोजनविहीन बने । 
तीमध्ये कतिपय हातले कँुदिएका थिए भने अन्य शताब्दीऔ ँपुराना 
थिए । प्रयोगविहीन ठहराई यी सामग्रीहरूलाई फाल्ने र नस्ट गर्ने 
गरियो । भाग्यवश शर्मरले यी साना रत्‍नभित्र सौन्दर्य देखे । सन् १९९३ 
मा उनले चित्रकलासम्बन्धी अध्ययन गर्न थाले र त्यसपछि उनलाई 
अक्षर कँुदिएका काठका टुक्राहरूको आफ्नो निजी सङ्कलनलाई मूर्ति  
कलामा परिणत गर्ने विचार फुर्‍यो ।
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Rabindra Shakya (1974)

Rabindra Shakya is recognized as a Nepalese master of the 
art of repoussé. Meaning “pushed again” in French, repoussé 
refers to a metalworking technique in which a malleable 
metal is shaped by hammering from the reverse side to 
create a design in low relief. The practice in Nepal dates back 
to at least the seventh century and has been passed down 
ever since, generation to generation. One of the most famous 
families to continue this practice is of Rudra Raj Shakya of 
Mahabuddha, Ukubahah, Patan—he is the father of Rabindra 
Shakya whose work is featured in this exhibition. Shakya is 
both a traditional practitioner and a teacher and collaborator.

रविन्द्र शाक्‍य रपेोजे कलाका नेपाली गुरुका रूपमा चिनिन्छन् । फ्रे न्च 
भाषाको रपेोजे शब्दले लचिलो धातुलाई हतौडीले पछाडिपट्टिबाट 
पिटेर आकार दिने र लो रिलिफ डिजाइन सिर्जना गर्ने धातुपत्रकला 
विधिलाई जनाउँछ । यस्तो अभ्यास नेपालमा कम्तीमा पनि सातौँ 
शताब्दीदेखि प्रचलनमा रaहकेो पाइन्छ र त्यसयता एक पुस्तादेखि 
अर्को पुस्तामा यो कला हस्तान्तरित हुँ दै आइरहकेो छ । यस 
अभ्यासलाई निरन्तरता दिने प्रख्यात परिवारमध्येको एक परिवार 
पाटनको महाबुद्धस्थित उकुबहा: मा बस्ने रुद्रराज शाक्‍यको परिवार 
पनि हो । उनी रविन्द्र शाक्‍यका पिता हुन् । रविन्द्र शाक्‍यले तयार 
पारकेो भैरवको मखुन्डो यस प्रदर्शनीमा समावेश गरिएको छ । उनी 
परम्परागत कलाकारका साथै शिक्षक तथा सहकर्ता समेत हुन् ।
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Tsherin Sherpa (1968)

“My works are not thangka, they portray my personal take on 
today’s society and politics, the feeling of being out of place 
everywhere, whether as an ethnic minority in Nepal, or an 
oriental man in the West.” 

Born in Kathmandu, Nepal, Tsherin Sherpa currently works 
and resides in Oakland, California. When he was twelve years 
old, he began studying traditional Tibetan thangka painting 
with his father, Master Urgen Dorje, a renowned thangka 
artist from Ngyalam, Tibet. After studying computer science 
and Mandarin in Taiwan, he returned to Nepal, where he 
collaborated with his father on several important projects, 
including thangka and monastery mural paintings. In 1998, 
Sherpa immigrated to California; here, he began to explore 
his own style – reimagining traditional tantric motifs, 
symbols, colors and gestures, which he placed in resolutely 
contemporary compositions. By employing mass culture’s 
ubiquitous noise, Tsherin imports these representations 
into a heightened dialogue where deities, icons, and global 
affairs can renegotiate into a mirror-like transmutation, while 
exploring his identity, personal diasporic experience as well 
as the dichotomy found where sacred and secular culture 
collide. 

Sherpa’s works are held in public and private collections 
including Victoria and Albert Museum, London; Queensland 
Art Gallery of Modern Art, Brisbane; and the Asian Art 
Museum of San Francisco, among others.

“मेरो कला थाङ्‌का होइन । यसले त आजको समाज र 
राजनीतिप्रतिको मेरो व्यक्तिगत धारणालाई प्रतिविम्बित गर्दछ । 
आफूलाई जहाँ गए पनि बाहिरको जस्तो महसुस हुने, चाह ेत्यो 
नेपालमा जातीय अल्पसङ्ख्य क भएर जिउँदा होस् वा पाश्‍चात्य 
मुलुकमा पूर्वी मूलको पुरुष हुँदाको भावना आउँदा होस्, त्यो मेरो 
कलामा झल्किन्छ ।”

काठमाडौँमा जन्मेका छिरिन शेर्पा हाल क्‍यालिफोर्नि या राज्यको 
ओकल्याण्डमा बस्छन् र काम गर्छन् । १२ वर्षको उमेरमा उनले आफ्ना 
पिता मास्टर उर्गेन दोर्जेसँग परम्परागत तिब्बती थाङ्‌का कला सिक्न 
थाले । उनका पिता तिब्बतको ङ्यालमका लोकप्रिय थाङ्‌का कलाकार 
थिए । ताइवानमा कम्प्युटर विज्ञान र म्यान्डरिन अध्ययन गरपेछि शेर्पा 
नेपाल फर्के  र आफ्ना पितासँग थाङ्‌का तथा गुम्बाका म्युरल जस्ता 
कतिपय महत्त्वपूर्ण परियोजनामा सहकार्य गर े। सन् १९९८ मा शेर्पा 
क्‍यालिफोर्नि या बसाइ सर े। त्यहाँ उनले आफ्नो शैलीको खोजी गर्न 
थाले । उनले परम्परागत तान्त्रिक विषय, प्रतीक, रङ्ग तथा इशाराको 
पुनर्क ल्पना गर ेर तिनलाई दृढतापूर्वक समकालीन रचनामा प्रयोग 
गर े। जनसंस्कृ तिको सर्वव्यापी आवाजलाई प्रयोग गर्दै छिरिन यी 
प्रतिनिधित्वहरूलाई उच्च संवादमा आयात गर्छन्, जहाँ देवता, तस्बिर 
र विश्‍वव्यापी मामिलाहरू ऐना जस्तो परिवर्तनमा पुन: सम्झौता 
गर्न सक्छन् । आफ्नो पहिचान, व्यक्तिगत प्रवासी अनुभवका साथै 
विरोधाभासको खोजी गर्दै जाँदा उनले पवित्र र निरपेक्ष संस्कृ ति भेट हुने 
विन्दु भेटेका छन् ।

शेर्पाका कलाकृति सार्वजनिक तथा निजी सङ्कलनहरूमा सङ्ग्र हित 
छन्, जसमध्ये लण्डनको भिक्टोरिया एण्ड अल्बर्ट सङ्ग्रा हलय, 
ब्रिस्बेनको क्विन्सल्याण्ड आर्ट ग्यालरी अफ मोडर्न आर्ट, र सान 
फ्रान्सिस्कोको एसियन आर्ट सङ्ग्रा हलय लगायत रहकेा छन् ।
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Graceann Warn (1955)

“I paint and I construct. Both my paintings and assemblages 
use the metaphor of excavation. My formal education in 
landscape architecture and classical archaeology provides 
structure to artistic flights of fancy that always seem to 
revolve around some form of revelation: The attempt to 
unearth an object or solve a mystery. Uncovering/Covering. 
Leaving a Trace, a Vestige, a Palimpsest…

“I most often begin with a word, phrase, or a scientific or 
mathematical concept in my head. I have lists of these things 
on my studio wall or in sketchbooks. I am constantly listening 
and reading, looking for the spark from my engagement 
with a word or two. I imagine what this word looks like, what 
mood it evokes for me, and begin by laying down color 
onto a substrate to start the painting process…It is rare 
that I know exactly what a piece will look like before I begin 
therefore it’s a very active, conscious process that evolves 
over the time I am working.”

Raised in New Jersey, Graceann Warn graduated with a 
degree in landscape architecture. Later, while pursuing a 
master’s degree in landscape architecture at the University 
of Michigan in Lansing and working as a landscape architect, 
she made the decision to devote her life to making art. She 
has been a full time studio artist since with work exhibited 
and collected nationally and internationally.

“म पेन्ट गर्छु  र म निर्माण गर्छु  । मेरा पेन्टिङ र संयोजन दुवैले 
उत्खननको विम्ब प्रयोग गर्दछन् । मैले ल्याण्डस्के प आर्कि टेक्चर र 
क्लासिकल आर्कि योलोजीमा औपचारिक शिक्षा लिएकी छु । यसले 
कल्पनाको कलात्मक उडानका लागि संरचना प्रदान गरकेो छ, जुन 
सधैँ कुनै न कुनै प्रकारको ज्ञानको वरपर घुमेको जस्तो देखिन्छ । 
कुनै वस्तुलाई खनेर बाहिर निकाल्ने वा रहस्य समाधान गर्ने प्रयत्‍न । 
खोल्नु/बन्द गर्नु । शेष, अवशेष, लिखत छाडेर जानु ...

“म प्राय: आफ्नो दिमागमा एक शब्द, वाक्‍यांश, वा वैज्ञानिक 
वा गणितीय अवधारणाबाट सुरु गर्छु  । यी कुराहरूको सूची मेरो 
स्टुडियोको भित्ता वा स्केच बुकमा हुन्छन् । म बारम्बार सुनिरहकेो वा 
पढिरहकेो हुन्छु , एक वा दुई शब्दसँगको मेरो अन्तरक्रियाबाट झिल्का 
खोजिरहकेो हुन्छु  । यो शब्द कस्तो देखिन्छ, मेरो लागि यसले कस्तो 
मुद्रा उत्पन्न गर्दछ, म कल्पना गर्छु  र पेन्टिङको प्रक्रिया सुरु गर्नका 
लागि सब्स्ट्रेटमा रङ खन्याएर काम थाल्छु  । काम थाल्नुअघि नै मेरो 
कलाकृति कस्तो होला भन्ने कुरा मलाई विरलै मात्र थाहा हुन्छ । 
त्यस कारण यो अत्यन्त सक्रिय, सचेत प्रक्रिया हो, जुन मैले काम गर्ने 
समयमा विकसित हुँ दै जान्छ ।”

न्यू जर्सीमा हुर्के की ग्रेसएन वार्नले ल्याण्डस्के प आर्कि टेक्चरमा स्नातक 
गरिन् । पछि मिशिगन विश्‍वविद्यालयमा ल्याण्डस्के प आर्कि टेक्चरमा 
स्नातकोत्तर गर्दै र ल्याण्डस्के प आर्कि टेक्टका रूपमा काम गर्दै गर्दा 
उनले आफ्नो जीवन कला सिर्जनामा समर्पि त गर्ने निधो गरिन् । 
त्यसयता उनी पूर्णकालिक स्टुडियो आर्टिस्ट का रूपमा काम गर्दै 
आइरहकेी छिन् । उनका कलाकृतिहरू राष्ट्रिय र अन्तर्राष्ट्रिय रूपमा 
प्रदर्शि त र सङ्कलित भएका छन् ।
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Page 5

Tony Abeyta 
Infinite Wisdom  | 2015 
Hand painted multi photo plate lithograph 
36 ¾ x 29 in. (93,3 x 73,7 cm) 
Courtesy of Art in Embassies, Washington, D.C., and  
the Institute of American Indian Arts, Santa Fe, New Mexico

Page 7 

Tom Davis 
Untitled  | 2017
Ceramic and Florida Rosewood
5 x 10 in. diameter (12.7 x 25.4 cm diameter)
Courtesy of a private collection

Page 9 

Joseph K. Dixon 
Bird All Over the Ground  | 1908
Archival pigment copy print from original photograph
30 x 38 in. (76,2 x 96,5 cm)
Courtesy of Art in Embassies, Washington, D.C.;  
Courtesy of the Mathers Museum of World Cultures,  
Indiana University, Bloomington, Indiana

Page 11

Harlan Donovan 
Sangre de Christo  | 1972
Oil on Canvas
18 x 8 in. (45,7 x 20,3 cm)
Courtesy of a private collection

Page 13 

Urgen Dorje 
Peaceful and Wrathful Mahayoga  
deities’ Mandala  | 1988
Ground mineral pigment, gold on cotton and silk brocade
44 ½ x 30 ½ in. (113 x 77,5 cm)
Courtesy of the artist, Kathmandu, Nepal

Page 15 

Maureen Drdak 
Burning World 3  | 2013
Acrylic, mineral particles, 24K gold and copper  
repoussé elements on wood panel
16 x 16 in. (40,6 x 40,6 cm)
Courtesy of the artist and Siddhartha Art Gallery,  
Kathmandu, Nepal

Page 17 

Sheila F. Dunn 
Sangre de Cristo  | 2018
Oil on canvas
30 x 48 in. (76,2 x 121,9 cm)
Courtesy of the artist, Bend, Oregon

Page 19

Sushe Felix 
Lunar Lake  | 2018
Acrylic on panel
36 x 72 in. (91,4 x 182,9 cm)
Courtesy of the artist, Lakewood, Colorado
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Page 21

Jane Guthridge 
The Space Between 19  | 2015
Encaustic
Triptych: 40 x 42 in. (101,6 x 106,7 cm)
Courtesy of the artist, Denver, Colorado

Page 23 

Michael Kessler 
Revealed 6  | 2018
Acrylic on panel
55 x 77 in. (139,7 x 195,6 cm)
Courtesy of the artist and Ann Korologos Gallery,  
Basalt, Colorado

Page 25 

Karen LeBlond 
Burnished Porcelain Clay, Horsehair  
Fired Round Effect  | 2018
Porcelain vase
6 x 7 ½ in. diameter (15,2 x 19,1 cm diameter)
Courtesy of the artist, Westcliffe, Colorado

Page 25 

Karen LeBlond 
White Crackle Footed Masked Round Vase  | 2018
Porcelain vase
7 x 6 ½ x 6 ½ in. (17,8 x 16,5 x 16,5 cm)
Courtesy of the artist, Westcliffe, Colorado

Page 27 

Dan Namingha 
Hopi Montage  | 2015
Hand printed multi photo plate lithograph
36 ¾ x 29 in. (93,3 x 73,7 cm)
Courtesy of Art in Embassies, Washington, D.C.;  
In collaboration with the Institute of American Indian Arts,  
Santa Fe, New Mexico

Page 29

Birger Sandzén 
Cedars in the Foothills  | 1922
Oil on canvas
26 x 36 in. (66 x 91,4 cm)
Courtesy of the Greenough Collection, Birger Sandzén  
Memorial Gallery, Lindsborg, Kansas

Page 31 

Lloyd Schermer 
Small Aspenfield 2  | 2016
Antique wood type
18 x 25 x 2 ½ in. (45,7 x 63,5 x 6,4 cm)
Courtesy of the artist and Ann Korologos Gallery,  
Basalt, Colorado

Page 33

Rabindra Shakya 
Bhairav mask  | 2017
Fire gold-plated copper sheet, moon stone, acrylic, and poster color 
12 x 10 in. (30,5 x 25,4 cm)
Courtesy of the artist, Thaina, Mahabuddha, Patan, Nepal

Page 35 

Tsherin Sherpa 
Untitled  | 2018
Gold leaf, acrylic and ink on canvas
52 x 59 in. (132,1 x 149,9 cm)
Courtesy of the artist and Rossi and Raossi Gallery
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Graceann Warn 
Deep | 2016
Encaustic on board
31 x 61 in. (78,7 x 154,9 cm)
Courtesy of the artist, Ann Arbor, Michigan
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