U.S. Embassy Nouakchott, Art Collection

Art in Embassies, U.S. Department of State



aljlémll a gall

awnylall ajljgl alill aljlawll (a ggiall aian gl
w0 g0 1jga wiely gag 197 ple a diaolll
dlewgidnan JUA o Ll L_,_f:l anlell apnlngliall
anlpg anilag aidgn ghjlen cliil pgilg aralaf
gall caain gig. pillg delihlly pgdy los gliliall
ggiall Lallell aolipll Aal ajo Jgi ajgall cuaall
gutipl plé glofl g adc aeig alipwnAll a dpnl
pla dua layle owpll gilall clanh Sails gga
glan b go piaien gIilaolipll pan Jgi guel

o ugiall aian) phiyo)leall doldl ganin
@00 0 aliinill ablwall a gajleo (@llawll

o auaall aljlawll ,ag guaspall elyawll gSluo
gall 4o Jlocl jliial elly ggag pllell chif gina

a3a jagi aaraall Jgallg aainll ailigll oo pnleall
5109 83g Linlwa| pllell ¢l go paloall A)leall
li%n) 2gag jjei oo galll s a6 aalaillg gall ¢giig
Sy sl ghalll go aac Lo (@llawll a ggiall
(SPlaga ol ggia dnhio g dwwdo

riblgall (ljlawll a ggiall uian) jjlen jagi
abgl Ll paio piall paluy 128 gall- il

Lill i ghwilg (Gnel gulwadl dinanll djaill - Gaainll
dﬁm@ldﬁmqu&m.gLng.LmL&n,a.m.ﬁg@l
<<,Qj__|_J_DJLJ| gall augyl anyall kbl alii U i laayi

Art in Embassies

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 cul-
turally expansive mission, creating temporary
and permanent exhibitions, artist programming,
and publications. The Museum of Modern Art
first envisioned this global visual arts program
in the 1950s and a decade later President John F.
Kennedy formalized it, naming the program’s first
director. Now with over 200 venues, AIE curates
exhibitions for the representational spaces of all
U.S. Ambassadors’ residences and new embassies
worldwide, selecting and commissioning contem-
porary art from the US. 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 AlE’s
presence in more countries than any other U.S.
foundation or arts organization.

AlE’s exhibitions allow citizens, many of whom
might never travel to the United States, to per-
sonally 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.”

L'art dans les ambassades

En 1963, le Département d’Etat Américain créa
le programme “Art in Embassies” (AIE), I'art dans
les ambassades, qui joue un rdle essentiel dans la
diplomatie publique de notre pays grace

a une mission culturelle vaste: la création
d’expositions temporaires et permanentes, la
programmation d'artistes, ainsi que des publi-
cations. Le Musée d’Art Moderne de New York

a d’abord envisagé ce programme mondial d’arts
visuels dans les années 1950. Une décennie plus
tard le président John F. Kennedy I'a officia-

lisé, en nommant le premier directeur du
programme. Désormais avec plus de 200 sites
a son compte, I'AlE organise des expositions des
espaces de représentation des lieux de résidences
de tous les ambassadeurs américains ainsi

que des nouvelles ambassades du monde entier,
sélectionnant et commissionnant des ceuvres
dart contemporaines des Etats-Unis et des pays
hétes. Ces expositions permettent au public
international de se faire une idée de la qualité,
ainsi que de la portée et de la diversité de

I'art et de la culture des deux pays. Ainsi éta-
blissant la présence de I'AIE dans plus de

pays que toute autre fondation ou organisation
artistique américaine.

Les expositions de 'AIE permettent aux citoyens
étrangers, dont bon nombre ne voyageront
peut-étre jamais aux Ftats-Unis, de découvrir
intimement la profondeur et I'étendue de
notre patrimoine et de nos valeurs artistiques,
en créant ce que l'on appelle une «empreinte
que l'on pose la ou les gens n'ont pas la possibi-
lité de voir I'art américain.»
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Introduction

Bound at once by the Atlantic Ocean, the Senegal
River, and the Sahara Desert, Mauritania encom-
passes distinct and seemingly irreconcilable climes.
Nowhere is this natural paradox felt more acutely
than in the capital, which sits on the coast but faces
the vast, arid plains that lie to the east. Nouakchott
means “place of the winds” in the nation’s most-
spoken language, Hassaniyya Arabic. The capital
is not merely a geographic midpoint but is fore-
most a capital shaped by its expanding populace.
Fittingly, the permanent collection of the United
States Embassy in Nouakchott celebrates the
diversity of the nation’s landscapes, the vivid pal-
ette of quotidian life, the rich history of artisanship
in textiles and metalwork, and the communities
shaping its future.

The coastline and oasis-filled deserts, some not
unlike those of the American West, serve as
the subject for many works in the collection.
Painter Kathleen Walsh's Fishermen of Mauritania
and travel photographer Mitchell Kanashkevich’s
Mauritanian fishermen pulling in the boat medi-
tate upon the importance of the open sea as a
natural resource. Kanashkevich’s work moves us
eastward from the coast to the open desert: his
photographic series, realized over a two-week
journey across the country, documents the chal-
lenges imposed by an often-unforgiving terrain.
Father and son through a sandstorm and At the
public phone underscore the meteorological vari-
ability of the region. His Nomad and his camel by
the well, however, frames the oasis, the landscape’s
respite, and counterpoint. Formally reflecting this
environmental harmony, Mauritanian painter
Oumar Ball's Landscape Triptych monumen-
talizes the desert and employs the subject for
abstract experimentation. From an early age, Ball
looked to nature for inspiration. Similarly, water-
colorist and painter Kathleen Stafford has long
turned to natural and urban vistas. Her Chinguetti
Mosque captures the instantly recognizable
minaret of the city with a rich medieval history.
Mauritania’s Sahara shares much with the des-
erts of the southwest United States, as attested
by the photography of Stephen Wilkes and Julius
Shulman. Wilkes’s Grand Canyon National Park,
AZ, Day to Night provides a portrait of the natu-
ral monument visited by millions of tourists a year,
while Shulman’s renowned snapshots of mid-

Introduction

Limitrophe a la fois de I'océan Atlantique,

du fleuve Sénégal et du désert du Sahara,

la Mauritanie comprends des climats distincts

et apparemment inconciliables. Ce paradoxe
naturel n'est ressenti aussi intensément nul part
ailleurs que dans la capitale, se trouvant sur

la céte mais qui fait face aux vastes plaines arides
qui se trouvent a l'est. Nouakchott signifie

«lieu des vents» dans la langue la plus parlée du
pays, I'arabe Hassaniyya. La capitale n'est

pas simplement un point médian géographique,
mais avant tout une capitale faconnée par

sa population grandissante. A juste titre, la collec-
tion permanente de 'ambassade des Etats-Unis

a Nouakchott célebre la diversité des paysages
du pays, la palette vivante de la vie quoti-
dienne, I'histoire riche de l'artisanat textiles et la
meétallurgique et les communautés qui facon-
nent son avenir.

Le littoral et les déserts remplis d'oasis, non
sans rappeler ceux de 'Ouest américain, servent
de sujet a de nombreuses ceuvres de la col-
lection. Pécheurs de Mauritanie de la peintre
Kathleen Walsh et les Pécheurs mauritaniens tirant
un bateau du photographe de voyage Mitchell
Kanashkevich méditent sur I'importance du
grand large comme ressource naturelle. Le travail
de Kanashkevich nous transporte vers l'est,

de la cOte au désert ouvert: sa série photogra-
phique, réalisée au cours d'un voyage de deux
semaines a travers le pays, documente les

défis imposés par un terrain souvent impitoyable.
Les ceuvres Pere et fils a travers une tempéte de
sable et Au téléphone public soulignent la variabi-
lité météorologique de la région. Cependant,
I'ceuvre Nomade et ses chameaux au puits souligne
en contrepoint l'oasis et le répit du paysage.
Reflétant formellement cette harmonie environ-
nementale, le triptyque Paysage du peintre
mauritanien Oumar Ball met en avant la grandeur
du désert et utilise ce sujet pour une expérimen-
tation abstraite. Des son plus jeune age,

Ball s’est tourné vers la nature pour trouver
I'inspiration. De méme, l'aquarelliste et peintre
Kathleen Stafford s’est depuis longtemps
tournée vers des paysages naturels et urbains.
Son ceuvre Mosquée a Chinguetti capture le
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century homes in Palm Springs, California, and the
rocky hills of Hollywood frame the coexistence of
architecture and unruly nature.

The visual diversity of Mauritania’s deserts, valleys,
waterways, and the coastline is matched only by
its vibrant communities. Kanashkevich’s A wed-
ding in Oudane offers both in juxtaposition: the
pink and deep clay reds of the town’s architecture
and walls contrast with the brightly colored shawls,
boubous, and general dress of the marital gather-
ing. This brilliant palette is the same employed by
Ball and his fellow Mauritanian painters, includ-
ing Mamadou Anne, Mohamed Sidi, and Isabel
Fiadeiro, in their respective oeuvres. Ball’s larger-
than-life Woman in Blue is a tour-de-force of color
and facture that emanates from passages of lime
green and cobalt at its center. Known as colorists,
Anne and Sidi use unmodulated hues to establish
compositions built up by complementary con-
trasts. Fiadeiro, who sketches and often paints
everyday life in West African countries, puts the
color center stage in Danseuses, with turning fig-
ures that are articulated in light pink and blue
against a dark background. Two works by United
States-based artists follow suit. Pairing white
upon neutral ground, Valerie Jaudon’s intricate
Ostinato recalls the brightness of the desert as
much as the organic motifs of Islamic architecture.
Mokha Laget’s commanding North Light echoes
the geometry of Jaudon’s work, but adopts the full
spectrum of color. Through careful manipulation
of linear shapes in black, red, blue, rose, purple,
green, orange, and yellow, Laget presents a mon-
umental work in abstraction that gestures to the
landscape and invites the beholder to enter.

This material sensibility to nature extends to the
handcrafted works in the collection. A mid-century
Mauritanian carpet, a Navajo third phase blanket,
and contemporary artist Birgitte Daddah’s tapes-
try attest to the universality of weaving and the
creative possibilities that it offers. The Mauritanian
textile, easily transportable and well-suited for
nomadic life, is constructed from two readily avail-
able materials: palm reeds and camel leather. The
geometric and decorative work thus brings nature
to the centralized meeting point of the home.
Similarly, the Classic Third Phase Shoulder Blanket,
developed in the late nineteenth century, uses
wool and organic dyes to create a vivid, patterned
textile. Daddah’s artistic practice marries the two

minaret de la ville et son histoire médiévale tres
riche, on reconnait celui ci instantanément.

Le Sahara mauritanien a des similitudes avec les
déserts du sud-ouest des Etats-Unis, comme en
témoignent les photographies de Stephen Wilkes
et Julius Shulman. Le cliché Parc National du
Grand Canyon, Arizona, du jour a la nuit de Wilkes
offre un portrait du monument naturel qui est
visité par des millions de touristes chaque année,
tandis que la fameuse documentation de
Shulman, des maisons du milieu du siécle a Palm
Springs a la Californie, et les collines rocheuses
d’Hollywood encadre la coexistence de l'archi-
tecture et de la nature indisciplinée.

La diversité visuelle des déserts, des vallées, des
voies navigables et du littoral de la Mauritanie n'a
d’égal que ses communautés dynamiques.

Un mariage a Oudane de Kanashkevich met en
juxtaposition: les roses et les rouges argileux
profonds de I'architecture et des murs de la ville
contrastent avec les chales, les boubous et les
robes aux couleurs vives du mariage. Cette
palette brillante est la méme employée par Ball
et ses colléegues peintres mauritaniens, dont
Mamadou Anne, Mohamed Sidi et Isabel Fiadeiro,
dans leurs ceuvres respectives. Fermme en

bleu de Ball, plus grande que nature, est un tour
de force de couleur et de manufacture, provenant
du centre de la toile, |a ou vert citron et cobalt
s'enlace. Connus comme coloristes, Anne

et Sidi utilisent des teintes monotones pour créer
des compositions par des contrastes complémen-
taires. Fiadeiro, qui dessine et peint souvent

la vie quotidienne en Afrique de I'Ouest, met de
la couleur au centre de Danseuses, dont les
figures tournantes s’articulent en rose clair et
bleu sur un fond sombre. Deux ceuvres d’artistes
basés aux Etats-Unis lui emboitent le pas.
Associant du blanc sur un sol neutre, le complexe
Ostinato de Valérie Jaudon rappel autant la
luminosité du désert que les motifs organique
de l'architecture Islamique. Limposante Lumiére
du Nord de Mokha Laget, renvoie a la géo-
métrie de ses autres ceuvres, en adoptant toutefois
le spectre complet des couleurs. Par une mani-
pulation soigneuse de formes linéaires en noir,
rouge, bleu, rose, violet, vert, orange et jaune,
Laget présente une ceuvre abstraite monumen-
tale qui fait signe au paysage et invite le
spectateur a entrer.

e agna pi sall guillg gblaall plaiwl paglaill
Jauy Liliyygog banpal uye chail groa a alayl jlan
arqypolll agull uglwi plaiiwl aaalill aicling b

pJ atiaen Jlaclg atdly aljagan degnaall 4 13lgii
adhiall JAla gulg Glai Le aligh ayia ain lalglai
laiend il pflnillg afiléll laio Lilijjgn g)lig
alabill go gulg ayli Gle amii illg jpay) Ljgiata
(0 bhgta go Lilall hallyaigje alalen Jaii.aaladll
2o (g)lghll) alugeig ginll igjgll LAkl jall
chil gina 4o alaiani ganii S illg Gaall ghaill
g0 aigal Jlaclllada le payill il spall cljanll
gajlia gi ajlw apnlenll aragpolll diliall Joc Jia
-@oll hypi- dhiug dedgin jie dalo paiiwi illg
clpnll Jadh phniwg alegdl Linli aai gail

Jgladu guall aljall le sglwill dcgaaalljayi
p)iluﬂ'.)ﬂulcbjiggjwﬂunmﬂg a9i Il ailenian
Hgnill hgiialgi 4 daglgall libhhy d4yln

wlaubillg agagll hlailyl agwillg gauill aljegigall
alwlw Jlocl go piall gla Jinllg Liliyjga laihg 4
dilio) dugjan ljgn padi yhiraraiblils Jiiio

Jin ghlgg hgiiblgi gu palaill guall guiliyjgoll
(5921 3g5 g)h dahlh ahi) Joc La lghall sl
0 aliid)g (@paall a dlia) glnell a aliiallg
angs A0y SAlldino Gguwl jgaell gujhllg, (@jaanll
(gLl La bl Jagl ulell) Joc La cljll el a
aih) Joc ;6 angul panlan) ggaga gall Jlabilg
¢uaa) ygaliw gulita Joc (aadaill aa pall jpall

JU jac Jocg (@alyiwl) gillg gulils Jocg (guayl
pupl 8 ggpitall IAa gglaay (jlaslll cji dljal)
alall go G3galn dugall dlgain ljgn ggnadug

aagill aaaeinll aligall guaeii diagyl ailijgoll
gtaspoill guiliall aloalway Jlocll aaa a alinoll
gliall da aoay . jolal el pag gijlo i giynlenl
axalgll ainlall aly lnallacl a6 aali1a hilug
Sl jpyhillg pul a dalivn abial gijlo paaiwg
0 augall jodi cahgy lniy (ghell clif) lalac 4
atdeig apaill glagp cllug (IV pajg 1P pdj guipl) allnci
ailall

traditions: using cloth and fabric collected over the
course of travels throughout Western Africa and
Mauritania especially, she constructs quilts using
the American log cabin style.

Fine jewelry and metalwork, long traded and
circulated widely within the region and beyond
Mauritania, are also represented in the collection.
Necklaces and amulets, collected and recom-
bined by Victoria Rivers, attest to the history and
wide range of cultural exchanges. Pendants dec-
orated with Quranic script hang from strands
of European-made glass beads; Tuareg talismans
with delicate engraving incorporate designs from
across the expanse of the Sahara. The emphasis
made by these works on the hapticand handmade
is underscored by the work of a contemporary
American artist, Sarah Anne DiNardo, who uses
an unexpected and humble material—masking
tape—to create three-dimensional sculpture with
forms evoking the desert.

The collection equally emphasizes the individuals
that make up the myriad communities across the
nation. Born in Nouakchott, Malika Diagana uses
black-and-white photography to capture the faces
and people of her native Mauritania. Similarly,
many works of Mitchell Kanashkevich’s series pro-
vide thoughtful portraits of the Mauritanians he
met between Nouakchott and Oudane, like the
curious boy of A peek outside a nomad hut, the
young women of Girl at a Mahadara and Girls at
a Mahadara, the old guard of the town square
who pass the day playing Kharbaga in Grown man
games in the street, or kids fulfilling their chores in
Cooking bread the traditional way. Stafford’s Baby
talk, Walsh’s At rest, and Ball's Woman herding
pick up this project in paint and offer anonymous
portraits pulled from daily Mauritanian life. The
multifaceted identities represented in these works
are reflected by the contributions of contempo-
rary American artists Delita Martin and Derrick
Adams. Both artists incorporate mixed media
in their single-sitter oeuvres—Martin uses tech-
niques as disparate as painting and hand-stitching
in Nesting, while Adams employs collage in Head
#12 (Floor Plan) and Head #17 (Floor Plan)—and
thereby communicate the uniqueness and com-
plexity of the self.

Cette sensibilité matérielle a la nature sétend aux
ceuvres artisanales de la collection. Un tapis
mauritanien du milieu du siécle, une couverture
Navajo de Troisieme phase, et une tapisserie de
I'artiste contemporaine Birgitte Daddah
témoignent de I'universalité du tissage et des
possibilités créatives qu'il offre. Le textile
mauritanien, facilement transportable et bien
adapté a la vie nomade, est construit a partir

de deux matériaux facilement disponibles: les
branches de palmier et le cuir de chameau.

Le travail géométrique et décoratif met ainsi la
nature au point central de la maison. De méme,
la couverture Troisieme phase, développée

ala fin du XIXe siécle, utilise de la laine et des
colorants organiques pour créer un textile

a motifs vifs. La pratique artistique de Daddah
marie les deux traditions: en utilisant des tissus et
du linge de récupération au cours de voyages

a travers I'Afrique de I'Ouest et la Mauritanie

en particulier, elle coud des courtepointes en
utilisant le style américain de la cabane en rondins.

La joaillerie et la ferronnerie, longtemps com-
mercialisée et largement diffusée dans la région
et au-dela de la Mauritanie, sont également
représentées dans la collection. Des colliers et des
amulettes, collectés et reconstitués par Victoria
Rivers, témoignent de 'histoire et du large
éventail déchanges culturels. Des pendentifs
décorés d'écriture coranique suspendus par

des rangées de perles de verre de fabrication euro-
péenne; les talismans touaregs avec une gravure
délicate incorporent des dessins de toute
I'étendue du Sahara. Ces ceuvres mettent I'accent
sur I'haptique et le fait-main, ce qui est souligné
par le travail de l'artiste américaine contempo-
raine, Sarah Anne DiNardo, qui utilise un
matériau inattendu et humble - du ruban adhésif
- pour créer une sculpture en trois dimensions
dont les formes évoquent le désert.

La collection met également 'accent sur les
individus qui composent la myriade de commu-
nautés a travers le pays. Née a Nouakchott,
Malika Diagana utilise la photographie en noir et
blanc pour capturer les visages et les gens de

sa Mauritanie natale. De méme, de nombreuses
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The works on view also point to the forged con-
nections between communities, whether geo-
graphic neighbors or across the world. In taking
the form of an arch bridge, Matthew Steele’s
Communion no. 2 considers the cooperation and
collaboration required to build links across literal
and figurative divides. John Baldessari's Camel
(Albino) Contemplating Needle (Large) makes ref-
erence through its subject to Biblical and Qur’anic
verse, affirming the importance of faith and
humility while highlighting the role religion can
play in bringing communities together. Through
interdependence and shared experiences, one
develops a place in relation to the larger world.
Moreover, Bhakti Ziek’s Nomad and Sonya Yong
James’s Native Home both suggest that the home
is only partly the product of origins; rather, it is
fully realized by cultivating networks and integrat-
ing relationships with neighbors near and far.

The collection thus establishes a dynamic picture
of the links, both cultural and geological, between
Mauritania and the United States.

ceuvres de la série de Mitchell Kanashkevich four-
nissent des portraits réfléchis des Mauritaniens
qu'il a rencontrés entre Nouakchott et Oudane.
Comme le gargon curieux dans Coup d'ceil

a l'extérieur d'une cabane nomade, les jeunes
filles dans Fille a la Mahadara et Filles a la
Mahadara, |e vieux garde du centre ville qui
passe ses journées a jouer a Kharbaga dans Jeux
d’homme adulte dans la rue, ou aux enfants qui
accomplissent leurs taches dans Cuisson
traditionnelle du pain. Discussion entre bébés de
Stafford, Au repos de Walsh et Femme menant son
troupeau de Ball reprennent ce méme projet
mais en peinture, et proposent des portraits
d’anonymes tirés de la vie quotidienne maurita-
nienne. Les identités aux multiples facettes
représentées dans ces ceuvres se refletent dans les
contributions des artistes américains contempo-
rains Delita Martin et Derrick Adams. Les deux
artistes intégrent des techniques mixtes dans leurs
ceuvres - Martin utilise des techniques aussi
disparate que la peinture et la couture a la main
dans Imbrication, tandis que Adams utilise le
collage dans Téte # 12 (Plan de sol) et Téte # 17
(Plan de sol) - et communique ainsi l'unicité et la
complexité de soi.

Les travaux présentés mettent également en
évidence les liens tissés entre les communautés,
qu'elles soient géographiques ou a travers

le monde. En prenant la forme d’un pont en arc,
Communion no. 2 de Matthew Steele représente
la coopération et la collaboration nécessaires
pour établir des liens entre les divisions littérales
et figuratives. Chameau (albinos) contemplant
une aiguille (large), de John Baldessari fait
référence, a travers son sujet, aux versets Bibliques
et Coraniques, affirmant I'importance de la

foi et de I'numilité tout en soulignant le réle que la
religion peut jouer pour rapprocher les
communautés. Par I'interdépendance et les expéri-
ences partagées, on développe une place en
rapport a un monde plus large. De plus, Nomade
de Bhakti Ziek et Maison natale de Sonya Yong
James suggerent tous deux que la maison

n'est que partiellement le produit des origines;
on ne le comprends pleinement qu'en cultivant
des réseaux et en incorporant les relations avec
les voisins proches et lointains.

La collection établit ainsi une image dynamique
des liens, a la fois culturels et géologiques, entre la
Mauritanie et les Etats-Unis.
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Derrick Adams
jalai clipa

Fractals of silver and brown, punctuated by white
and blue, converge to form a side profile of a man.
The mosaics of varied media establish each por-
trait, though it is not of one specific individual.
Entitled Head #12 (Floor Plan) and Head #17 (Floor
Plan), Derrick Adams’s works are portraits of the
Black identity in America: one constructed from
and reflecting a multifaceted history.

The collages, often turned in profile in a nod to
traditional portraiture, exemplify the recurring
theme of Adams’s oeuvre: “Everything that we
are is based on a specific construction,” he has
said. The scale of the present mixed media collage
asserts authority and a commanding presence of
the anonymous subjects. In both their size and
ambitions, these compositions also seem to have
anticipated his series of work, Style Variation and
Figure Walking into the Light, which features single
figures constructed from juxtaposed materials
like paint and textiles.

The artist hails from Baltimore, Maryland. From a
young age, Adams demonstrated a precocious tal-
ent for the arts. He studied at the Pratt Institute,
New York, and received his Master of Fine Arts
degree from Columbia University, New York. His
work has been celebrated with numerous prizes,
such as the Louis Comfort Tiffany Award and the
S.J. Weiler Award. His work counts among the col-
lections of many institutions in the United States,
including the Metropolitan Museum of Art, the
Virginia Museum of Fine Arts, and the Birmingham
Museum of Art, among others. He frequently
exhibits in New York, Chicago, Paris, and London.
Adams lives and works in New York.

Des fragments d’argent et de brun, ponctuées
de blanc et de bleu, convergent pour former

le profil d'un homme. Les mosaiques de divers
matériaux établissent chaque portrait, bien que
ce ne soit pas d'un individu spécifique. Les
ceuvres de Derrick Adams, Téte # 12 (Plan de sol)
et Teéte # 17 (Plan de sol) , sont des portraits sur
I'identité noire en Amérique: construite a partir
et reflétant une histoire aux multiples facettes.

Les collages, souvent tournés de profil en clin
d'ceil au portrait traditionnel, illustrent le theme
récurrent de l'ceuvre d’Adams: « Tout ce que

nous sommes est basé sur une construction spéci-
fique», a-t-il déclaré. Lampleur du collage de
matériaux mixtes affirme autorité et présence des
sujets anonymes. Dans leur taille et leurs
ambitions, ces compositions semblent également
avoir anticipé sa série d'ceuvres, Variation

de style et Silhouette marchant dans la lumiére,
qui présente des figures uniques construites

a partir de matériaux juxtaposés comme la pein-
ture et les textiles.

Lartiste est originaire de Baltimore, Maryland.
Dés son jeune age, Adams a montré un talent
précoce pour l'art. Il a étudié a l'institut Pratt de
New York et a obtenu sa maitrise en beaux-

arts de 'université Columbia de New York. Son
travail a été célébré par de nombreux prix, tels
que le Louis Comfort Tiffany Award et le S.J.
Weiler Award. Son travail fait partie des collections
de nombreuses institutions aux Etats-Unis,
notamment le Metropolitan Museum of Art, le
Virginia Museum of Fine Arts et le Birmingham
Museum of Art. Il expose fréquemment

a New York, Chicago, Paris et Londres. Adams

vit et travaille a New York.

I
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1
Head #12 (Floor Plan) (2012)
Mixed media collage on paper
36 X 36 in. (91,4 X 91,4 cm)

2
Head #17 (Floor Plan) (2012)
Mixed media collage on paper
36 x 36 in. (91,4 X 91,4 cm)

1

Téte # 12 (Plan de sol) (2012)

Collage de techniques mixtes sur papier
36 X 36 po (91,4 X 91,4 cm)

2
Téte # 17 (Plan de sol) (2012)

Collage de techniques mixtes sur papier
36 X 36 po (91,4 X 91,4 cm)

n
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Ji g10l galolo

One of Nouakchott's pioneers of contemporary art,
Mamadou Amiyoo Anne has developed an oeuvre
synonymous with color and deeply connected
to Mauritanian life over the last four decades.
Originally trained as a civil aviation engineer, the
artist devoted himself to painting full-time in 1977,
inspired in part by a trip to Italy. From the begin-
ning, he sought to harness oil on canvas and a
kaleidoscope of visual harmonies to dispel the neg-
ativity of the world.

Fittingly, his paintings are full of vibrant hues,
vibrating juxtapositions, and layered, textured
surfaces. His work is at once figural and concep-
tual: silhouettes of people, places, and nature fill
his compositions, which often explicitly reference
through their titles themes of spirituality or the
Mauritanian landscape. Solitude represents the
painter’s practice, which oscillates between rep-
resentation and abstraction in a field of unfixed
perspective. Each of the artist's paintings are
environments of the painter’s creation, shaped
by Mauritanian life as much as his memory, expe-
riences, and faith.

Anne is an active member of the arts scene in
Nouakchott and was instrumental in the reopen-
ing of the Maison des Artistes. He exhibits regularly
in the capital and explored the power of water
as the eminently crucial and life-giving resource,
particularly in a desert climate, in a recent exhibi-
tion at the Galerie Zeinart.

3
Solitude
Acrylic on canvas
24 X 19%¢ in. (61 x 49 cm)

Mamadou Amiyoo Anne est un des pionniers de
I'art contemporain de Nouakchott, il a développé
au cours des quatre derniéres décennies une
ceuvre synonyme de couleur et profondément
liée a la vie mauritanienne. D’abord formé
comme ingénieur a l'aviation civile, I'artiste sest
consacré a la peinture a plein temps en 1977,
inspiré en partie par un voyage en lItalie. Dés le
départ, il exploite I'huile sur toile et un kaléi-
doscope d’harmonies visuelles pour dissiper la
négativité du monde.

De fagon pertinente, ses peintures sont pleines
de teintes vives, de juxtapositions vibrantes

et de surfaces texturées en couches. Son ceuvre
est a la fois figurative et conceptuelle: des
silhouettes de personnes, des lieux et la nature
remplissent ses compositions, qui font explicite-
ment référence a travers leurs titres aux themes
de la spiritualité ou du paysage mauritanien.
Solitude représente la pratique du peintre, oscil-
lant entre représentation et abstraction dans un
champ de perspective non figée. Chaque
peinture est un environnement de créativité,
fagonné autant par la vie mauritanienne que par
sa mémoire, ses expériences et sa foi.

Anne est un membre actif de la scéne artistique

a Nouakchott et a contribué a la réouverture

de la Maison des Artistes. || expose régulierement
dans la capitale. Il a exploré la puissance de l'eau
comme ressource éminemment cruciale et
énergisante, notamment dans un climat désertique,
lors d’une récente exposition a la Galerie Zeinart.

3

Solitude

Peinture acrylique sur toile
24 X 19%6 po (61 X 49 cm)
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John Baldessari
SJuwall gga

An unusual camel beholds the imposing object
blocking its path: a single needle, magnified in size
many times over. The juxtaposition of these two
unlikely and incongruent forms gestures directly
to religious verses, which both affirm that the
unfaithful are as likely to enter heaven as a camel
is to pass through a needle’s eye. Camel (Albino)
Contemplating Needle (Large) thus prompts a med-
itation upon the importance of faith and humility
through a playful, three-dimensional extrapolation
of this maxim.

John Baldessari counts among the most import-
ant and prolific conceptual American artists. A
native Californian, Baldessari studied at San Diego
State University, Otis Art Institute, Chouinard Art
Institute, and the University of California, Berkeley,
before teaching at the California Institute of the
Arts in Valencia and the University of California,
Los Angeles. The artist began his career as a painter,
but his oeuvre spans the gamut of media, from
photography and film to printmaking and instal-
lation. Language and text have proved recurring
touchstones for the artist. Through its allusion to
two of the most foundational texts—the Bible and
the Qur'an—Camel exemplifies this interest. The
present Camel is one of three created by the artist.
The work has been featured in three recent exhi-
bitions in Vancouver, London, and Mexico City.
Baldessari received numerous accolades, notably
the National Medal of Arts Award and the Venice
Biennale’s Golden Lion for Lifetime Achievement.
His works appear in the most important col-
lections of contemporary art, including the Los
Angeles County Museum of Art, the Hirshhorn
Museum and Sculpture Garden, and the Museum
of Modern Art. As a teacher, Baldessari would
tell his students: “Don’t look at things — look in
between things.”

Un chameau insolite apercevant un objet imposant
bloquant son chemin: une seule aiguille, grossie
plusieurs fois. La juxtaposition de ces deux
formes improbables et incongrues fait directe-
ment référence a deux versets religieux, qui
affirment que les infideles sont aussi susceptibles
deentrer au paradis qu'un chameau l'est de passer
par le chas d’une aiguille. Chameau (albinos)
contemplant une aiguille (large) invite ainsi a médi-
ter sur I'importance de la foi et de I'humilité

a travers une extrapolation ludique et tridimen-
sionnelle de cette maxime.

John Baldessari compte parmi les artistes con-
ceptuels américains les plus importants et les plus
prolifiques. Originaire de Californie, Baldessari

a étudié a San Diego State University, a I'Otis
Art Institute, au Chouinard Art Institute et

a I'Université de Californie a Berkeley, avant
d'enseigner au California Institute of the Arts de
Valence et a I'Université de Californie a Los
Angeles. Lartiste a commencé sa carriére de pein-
tre, mais son ceuvre s'étend sur toute une gamme
des matériaux, de la photographie et au film,
ala gravure et l'installation. La langue et le texte
sont des pierres de touche récurrentes pour
l'artiste. Par son allusion au deux textes les plus
fondamentaux - la Bible et le Coran - Chameau
illustre cet intérét. Le Chameau ici présent

est I'un des trois créés par lartiste. Loeuvre a fait
l'objet de trois expositions récentes a Vancouver,
Londres et Mexico. Baldessari a requ de nom-
breuses distinctions, notamment le National
Medal of Arts Award et le Golden Lion for
Lifetime Achievement de la Biennale de Venise.
Ses ceuvres figurent dans les plus importantes
collections d’art contemporain, notamment le
Los Angeles County Museum of Art, le Hirshhorn
Museum and Sculpture Garden et le Museum

of Modern Art. En tant qu'enseignant, Baldessari
disait a ses éléves: « Ne regardez pas les choses

- regardez entre les choses. »

3
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Camel (Albino) Contemplating Needle
(Large) (2013)

Fiberglass, aluminum, stainless steel,
acrylic, and paint
Camel: 108 x 90 x 46 in.

(274,3 x 228,6 X 16,8 cm)

Needle: 125 x 5 x 3 in. (317,5 X 12,7 X 7,6 cm)

4
Chameau (albinos) contemplant une aiguille
(large) (2013)

Fibre de verre, aluminium, acier inoxydable,
acrylique et peinture

Chameau: 108 x 90 X 46 po

(274,3 x 228,6 X 16,8 cm)

Aiguille: 125 x 5 x 3 po (317,5 X 12,7 X 7,6 cm)
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Oumar Ball
Ju joc

Oumar Ball, who lives and works in Nouakchott,
counts among the leading figures of contempo-
rary art in Mauritania. Although just beginning
his career, Ball has already established a diverse
oeuvre that spans sculpture, watercolor, drawing,
painting, and installation. Born in Bababé, next to
the Senegal River banks that form the southern
boundary of Mauritania, Ball proved from the
beginning to be a keen observer of the nature
around him. The artist, who is self-taught, began
constructing sculpture at the age of nine. His cre-
ativity was supported by his family: his father is a
photographer as well as a painter. At fifteen, he
made his debut at the Centre culturel frangais in
Nouakchott. Since this prodigious start, Ball has
been recognized with artist residencies in Europe
and Senegal. He has exhibited widely in his native
Mauritania but also abroad, most recently in Paris.
While impossible to categorize given its breadth,
Ball's work is deeply tied to Mauritanian life,
particularly the land and quotidian outside the
bustling capital.

Diluted ochre washes over the upper register of
the Landscape Triptych. As the swaths of color
move progressively downward, they accumulate
opacity and mix with white paint as if to form a
silhouette of desert topography—one articulated
by sand and the light it reflects. Together, the large
canvases make present the wild and open nature
beyond the nation’s coastline. Yet, in Ball’s larg-
er-than-life Woman in Blue, a visual dichotomy
occurs between representation and abstraction
that repeats as the eye spirals outward. Above
all, this anonymous portrait seems to relish the
visual power that an infusion of color—whether
blue or orange or bright green—brings to a neu-
tral paletteaaza. Woman Herding Cows also offers
a painterly immortalization of rural Mauritanian
life. The animals in the procession are rendered
in bold outlines, color, and texture; and still oth-
ers recall the silhouettes of Lascaux through their
volume and monumentality. Behind them strides
a cloaked female figure, a child, and the silhou-
ette of another figure—arm raised—their profile
turned towards their collective destination.

Oumar Ball, qui vit et travaille a Nouakchott,
compte parmi les principales figures de l'art
contemporain en Mauritanie. Bien qu'il ne fasse
que commencer sa carriére, Ball a fondé

une ceuvre tres diverse qui couvre la sculpture,
l'aquarelle, le dessin, la peinture et I'installation.
Né a Bababé, a coté des rives du fleuve Sénégal

qui forment la frontiére sud de la Mauritanie, Ball
s'est avéré tres tot étre un observateur attentif de
la nature qui l'entoure. L'artiste, autodidacte, a
commencé a construire la sculpture a I'age

de neuf ans. Sa créativité a été soutenue par sa
famille: son pére est a la fois photographe et
peintre. A quinze ans, il fait ses débuts au Centre
culturel frangais de Nouakchott. Depuis ce début
prodigieux, Ball s'est vu distingué de résidences
d’artistes en Europe et au Sénégal. Il a beaucoup
exposé dans sa Mauritanie natale mais aussi

a |'étranger, plus récemment a Paris. Bien que
impossible a catégoriser étant donné son ampleur,
le travail de Ball est profondément lié a la

vie mauritanienne, en particulier la terre et le
quotidien, hors de la capitale animée.

L'ocre dilué se lave sur la partie supérieur du
Paysage en tryptique. Au fur et a mesure que

les bandes de couleur se déplacent vers le bas,
elles deviennent de plus en plus opaque

et se mélangent a de la peinture blanche comme
pour former la silhouette d'un désert topogra-
phique, articulée par le sable et la lumiére qu'elle
refléte. Ensemble, les grandes toiles mettent

en valeur la nature sauvage et ouverte au-dela
du littoral. Pourtant, dans Femme en bleu,

une division visuelle se produit entre la représen-
tation et I'abstraction qui se répete lorsque I'ceil
se tourne vers |'extérieur. Surtout, ce portrait
anonyme semble savourer le pouvoir visuel
qu’une infusion de couleurs - bleu ou orange ou
vert vif - apporte a une palette neutre. Femme
menant un troupeau propose également

une immortalisation picturale de la vie rurale
mauritanienne. Le troupeau est représenté dans
des contours, des couleurs et des textures
audacieux; rappelant parfois les silhouettes de
Lascaux a travers leur volume et leur grandeure.
Derriere eux, la silhouette d'une femme
couverte, un enfant et les contours d’'une autre
personne aux bras levés, leurs profils tournés
vers leur destination commune.
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5
Landscape Triptych (2012)
Acrylic on canvas
54 X 186 in. (137,2 X 472,4 cm)

6
Woman in Blue (2012)
Acrylic on canvas
84 x 54 in. (213,4 X 137,2 cm)

7
Woman Herding Cows (2012)
Acrylic on canvas
66 % 54 in. (167,6 X 137,2 cm)

5

Paysage en tryptique (2012)
Peinture acrylique sur toile
54 X 186 po (137,2 X 472,4 cm)

6

Femme en bleu (2012)
Peinture acrylique sur toile
84 x 54 po (213,4 X 137,2 cm)

7

Femme menant son troupeau (2012)
Peinture acrylique sur toile

66 x 54 po (167,6 X 137,2 cm)
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Birgitte Daddah
adla dapu

Small strips and squares of green, violet, bronze-
yellow, turquoise, and red, as well as other pat-
terned cloth, transform into a rich mosaic of
textiles through symmetry and geometric order.
Such quilts are immediately and historically asso-
ciated with domestic craft, yet the complexity of
their construction implicates careful organization
and expert manipulation of diverse materials.

For years, Birgitte Daddah has made and exhib-
ited such works throughout Western Africa,
particularly in Senegal and Mauritania. A native of
Copenhagen, Denmark, the artist has spent most
of her life on the continent and traveled widely
with her husband, politician Ahmed Ould Daddah.
She was first introduced to quilting by a French
acquaintance, who originally learned the tech-
nique from an American. Daddah’s work often
incorporates the log cabin style, which involves
layering textiles around a central square element.
This particular type of quilting enjoyed a surge of
popularity in the United States at the end of the
nineteenth century. Created with a range of fab-
rics, including cotton and silk, her sewn tapestries
draw from the natural palette of the Mauritanian
landscape for inspiration and frequently employ
patterns that double as abstract, natural motifs,
such as ocean waves or rivers. Daddah also
extends this practice to works on paper and has
created a series that features figural and architec-
tural silhouettes, such as mosques and temples.
She lives and works primarily in Nouakchott.

8
Untitled (no date)
Silk tapestry
36% X 53% in. (93 X 135 cm)

De petites bandes et carrés de vert, violet, jaune
bronze, turquoise et rouge, ainsi que d’autres
tissus a motifs, se transforment en une riche
mosaique de textiles par la symétrie et l'ordre
géométrique. Ce type de courtepointes

sont immédiatement et historiquement associées
a l'artisanat local, mais la complexité de leur
construction implique une organisation
minutieuse et une manipulation experte de
divers matériaux.

Depuis des années, Birgitte Daddah réalise et
expose ses ceuvres dans toute 'Afrique de I'Ouest,
notamment au Sénégal et en Mauritanie.
Originaire de Copenhague, au Danemark, l'artiste a
passé la majeure partie de sa vie sur le conti-
nent et a beaucoup voyagé avec son mari, le
politicien Ahmed Ould Daddah. Elle a d'abord
été initiée au matelassage par une accointance
frangaise, qui elle méme a d’abord appris la
technique auprés d’'une Américaine. Le travail de
Daddah incorpore souvent le style de la cabane
en rondins, qui consiste a superposer des textiles
autour d'un élément carré central. Ce genre
particulier de courtepointe a connu un regain de
popularité aux Etats-Unis a la fin du XIXe siécle.
Créées avec une variété de tissus, dont le coton
et la soie, ses tapisseries tissées s'inspirent

de la palette naturelle du paysage mauritanien
et elle utilise souvent des formes abstraites

qui rappellent des motifs naturels, tels que les
vagues de l'océan ou les rivieres. Daddah

étend également cette pratique aux ceuvres sur
papier et a créé une série qui présente des
silhouettes figuratives et architecturales, telles
que les mosquées et les temples. Elle vit et travaille
principalement a Nouakchott.

8

Sans titre (sans date)
Tapisserie en soie

36% X 53% po (93 X 135 cm)
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Malika Diagana
Lilala d4ailo

“To photograph is to write with light,” Malika
Diagana has often repeated. Her predominantly
black-and-white oeuvre declares this forcefully
through its clear point of view and emphasis on
human subjects, particularly women.

Diagana’s background and her photography mir-
ror the diversity of Mauritania’s capital. While the
artist was born in Nouakchott, her parents hail
from the Republic of Cabo Verde and Senegal. In
2003, she left Mauritania to study graphic design
and video animation at the Institut Supérieur des
Arts et Métiers du Numérique (SUP’IMAX) in
Dakar. Her academic interests in visual design were
complementary to photography, to which she had
been exposed at a young age through her uncle,
Saint-Louis-based photographer Julien Lopez.
During her studies in Senegal, she was mentored
by Djibril Sy, formerly the official photographer
for the city of Dakar and a photojournalist for
PANA Press in the early 2000s. Diagana returned
to Mauritania in 2009 and has exhibited her work
widely over the last several years.

Narrative series and portraits account for the
majority of her work, which is inspired by the
investigative and inquisitive example of pho-
tojournalism. Diagana counts among the few
professional photographers based in Mauritania.
She rose to prominence in 2011 through a digital
work shared on social media: a self-portrait with
the flags of Mauritania, Senegal, and Cabo Verde
superimposed over her face. Entitled Le métis-
sage, un visage pluriel, the work testified to the
cultural diversity of Mauritania. The artist lives
and works in Dakar, Senegal.

9
Untitled (no date)
Photograph printed on canvas and stretched
31% X 47% in. (80 X 120 cm)

«Photographier, c'est écrire avec la lumiere»,
répéte souvent Malika Diagana. Son ceuvre,
principalement en noir et blanc, le déclare avec
force par son point de vue clair et son accent
sur les sujets humains, en particulier les femmes.

Lenvironnement de Diagana et sa photographie
refletent la diversité de la capitale mauritanienne.
Alors que l'artiste est née a Nouakchott,

ses parents sont originaires de la République du
Cap-Vert et du Sénégal. En 2003, elle quitte la
Mauritanie pour étudier le graphisme et I'anima-
tion vidéo a I'Institut Supérieur des Arts et
Métiers du Numérique (SUP'IMAX) a Dakar. Ses
intéréts académiques en design visuel étaient
complémentaires a la photographie, a laquelle
elle avait été exposée a un jeune age par le

biais de son oncle, le photographe Julien Lopez,
basé a Saint-Louis. Au cours de ses études au
Sénégal, elle a été encadrée par Djibril Sy, ancien
photographe officiel de la ville de Dakar et
photojournaliste pour PANAPress au début des
années 2000. Diagana est revenue en Mauritanie
en 2009 et a largement exposé son travail au
cours des dernieres années.

La majorité de son travail se traduit par la série
narrative et les portraits, s'inspirant du photo-
journalisme: investigateur et curieux. Diagana fait
partie des rares photographes professionnels
basés en Mauritanie. Sa carriere a pris de I'ampleur
en 2011 a travers une ceuvre numérique partagée
sur les réseaux sociaux: un autoportrait avec

les drapeaux de la Mauritanie, du Sénégal et du
Cap-Vert superposés sur son visage. Intitulée
«Le métissage, un visage pluriel », I'ceuvre
témoigne de la diversité culturelle de la Mauritanie.
L'artiste vit et travaille a Dakar, au Sénégal.

9

Sans titre (sans date)

Photographie imprimée sur toile et étirée
31% X 47% po (80 x 120 cm)
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Anne Sarah DiNardo
ga)jLia Gyl i

Two islands of topographical, clustered forms float
on wooden planes. Concentric circles multiply
and fit together to create an undulating, graphic,
dynamic, and yet natural surface. Like barnacles
or a thicket of trees, the round tesserae of Anne
Sarah DiNardo’s sculptural mosaics are made up
of quotidian materials: masking tape and found
mounts, typically wood boxes. Full Circle #1 and
Full Circle #2 thus attest to the mutability and
visual diversity possible in the juxtaposition of the
humblest of media.

Born in Rhode Island, DiNardo draws inspiration
for her work from the forms of the ocean and
coastline of her native state. Always intrigued by
the tactility of stickers and tape, she began to
experiment with masking tape in 2005. Works like
Full Circle #1 and Full Circle #2 are the products of
many hours of spinning and winding tape into
tight, complex round shapes that vary in height,
width, and pattern, then fitting them together on
reclaimed surfaces. Although masking tape is far
from a natural material, its neutral palette com-
bined with the wooden supports—whether boxes,
lids, plates, or frames—transform the industrial
product into an unrecognizable, organic one.
DiNardo received a Bachelor of Fine Arts degree
from Syracuse University, New York. She lives and
works in Boston, Massachusetts.

Deux iles en relief et groupées flottent sur une
planche en bois. Les cercles concentriques

se multiplient et semboitent pour créer une
surface ondulée, graphique, dynamique et
pourtant naturelle. Comme des bernacles ou
un bosquet d’arbres, les tesselles rondes des
mosaiques sculpturales d’Anne Sarah DiNardo
sont constituées de matériaux quotidiens: du
ruban adhésif et des montures trouvées, générale-
ment des boites en bois. Cercle complet # 1 et
Cercle complet # 2 témoignent ainsi de la mutabi-
lité et de la diversité visuelle possibles dans

la juxtaposition des plus humbles des matériaux.

Née au Rhode Island, Anne Sarah DiNardo
s'inspire des formes de l'océan et du littoral de
son état natal. Intriguée par le toucher des
autocollants et du ruban adhésif depuis toujours,
elle a commencé a expérimenter avec du ruban
de masquage en 2005. Des ceuvres comme Cercle
complet #1 et Cercle complet #2 sont le produit
de nombreuses heures de filage et d'enroulement
de ruban dans des formes rondes serrées et
complexes qui varient en hauteur, largeur et motif,
puis les assembler sur des surfaces de récupéra-
tion. Bien que le ruban de masquage soit loin
d'étre un matériau naturel, sa couleur neutre
combinée aux supports en bois - qu'il s'agisse

de boites, de couvercles, d’assiettes ou de cadres
- transforme le produit industriel en un produit
organique méconnaissable. DiNardo est titulaire
d’'un baccalauréat en beaux-arts de I'Université
de Syracuse, New York. Elle vit et travaille

a Boston, Massachusetts.
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10
Full Circle #1 (2016)
Rolled masking tape, epoxy, varnish, wood
36 X 36 X 6in. (91,4 X 91,4 X 15,2 cm)

n
Full Circle #2 (2016)
Rolled masking tape, epoxy, varnish, wood
36 X 36 X 6in. (91,4 X 91,4 X 15,2 cm)

10
Cercle complet # 1 (2016)

Ruban adhésif enroulé, époxy, vernis, bois
36 X 36 X 6 po (91,4 X 91,4 X 15,2 cM)

1
Cercle complet # 2 (2016)

Ruban adhésif enroulé, époxy, vernis, bois
36 X 36 X 6 po (91,4 X 91,4 X 15,2 cM)
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Isabel Fiadeiro
gHala Juljol

Dance and painting are seemingly incompatible
visual arts—the motion and diversity of gestures
possible in the former are impossible to preserve
in the static medium of the latter. Isabel Fiadeiro’s
Danseuses, however, explores the possibilities of
this relationship by taking as her subject the spin-
ning and swirling figure. Dressed in a patterned
and vibrant melhafa—a diaphanous veil worn by
some women in the Sahara-each of her trio of
dancers illuminates the darkened stage of the
composition. Viewed together, the three women
convey the movement of the body.

The artist was born in London, England, and grew
up in Portugal. She studied at the Wimbledon
School of Art before traveling widely through-
out Western Africa. Ultimately, she landed in
Mauritania and set roots in Nouakchott. The
present Danseuses grew out of a larger series that
Fiadeiro first undertook in late 2014. Informed by
many sessions of sketching everyday life and listen-
ing to music, the artist began to translate her vision
into painting. Fiadeiro is also an avid draftsman,
rendering in line and watercolor the people, places,
and landscapes around her. The immediacy of her
works on paper share much with the instantaneity
underpinning the Danseuses series. The artist is
based in Nouakchott and runs the Galerie Zeinart,
which promotes local contemporary artists and
provides a platform for their work.

12
Danseuses (2015)
Acrylic on canvas

12 X 36 in. (30,5 X 91,4 cm)

La danse et la peinture sont des arts visuels,

a premiere vue, incompatibles - le mouvement
et la diversité de la gestuelle présents dans la
danse sont impossibles a conserver dans le milieu
statique des arts visuels. Danseuses d’lsabel
Fiadeiro explore cependant les possibilités de
cette relation en prenant pour sujet cette
silhouette tournoyante et tourbillonnante. Vétue
d’'un melhafa a motifs et vibrant - un voile dia-
phane porté par les femmes du Sahara - chacune
des trois danseuses illumine la scéne, qui elle

est assombri. Vues ensemble, les trois femmes
véhiculent le mouvement du corps.

Lartiste est né a Londres, en Angleterre, et

a grandi au Portugal. Elle a étudié a la Wimbledon
School of Art avant de voyager largement

a travers I'Afrique de I'Ouest. Finalement,

elle a atterri en Mauritanie et a pris racine

a Nouakchott. La version présente des Danseuses
est issue d’'une plus grande série que Fiadeiro

a entrepris pour la premiére fois fin 2014. Riche
de multiples séances de croquis et de I'écoute
musicale, I'artiste a commencé a traduire

sa vision par la peinture. Fiadeiro est également
une dessinatrice passionnée, elle représente

a l'aquarelle les personnages, les lieux et les
paysages qui I'entourent. Limmédiateté de ses
ceuvres sur papier partage beaucoup avec
I'instantanéité qui sous-tend la série Danseuses.
Lartiste est basée a Nouakchott et dirige la
Galerie Zeinart, qui promeut les artistes contem-
porains locaux et fournit une plateforme pour
leur travail.

12
Danseuses (2015)

Peinture acrylique sur toile
12 X 36 po (30,5 X 91,4 €M)

12
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Sonya Yong James
QaLoLs 2igy Luiga

A cascade of colorful stripes and geometry tower
twenty-two feet high. Overlapping, undulating,
and fitted tightly together, each of the one thou-
sand pieces making up the installation take on an
abstract yet instantly recognizable shape: a house,
the respite from the outside world, whether the
inhospitable desert or the bustling city.

“I thought about the history that West Africa
and the Deep South have shared in the past
200 years, and | wanted to represent both geog-
raphies in this sculpture,” the artist explained.
Commissioned for the Embassy, Sonya Yong
James's Native Home merges materials from
Mauritania and her native Georgia. She acquired
the traditional textiles from Petel, an enterprise
helmed by Julie and Ibahima Wagne, who met
through the Peace Corps in Mauritania. Woven
in Mauritania, the vivid mustard, rust-red, marine,
and green fabrics are representative of Fulani craft.
The Wagne couple’s group, which takes the Fulani
word for “spark” as its name, uses profits to sup-
port education in Mauritania; Native Home alone
will support scholarships for nine students. The
metal and clay elements that complement the
textiles were sourced by James from Georgia from
a nineteenth-century barn. These hand-wrought
and organic components evoke the heated, dusty,
red, and rocky terrain shared by the natural climes
of Mauritania and the American state.

James creates multimedia works that meditate
upon the interconnectedness, ubiquity, and
universality of weaving. Whether through the
incorporation of textiles and other organic mate-
rials, or methods inspired by the stitching together
of elements like metal and clay, James often pro-
duces monumental art that commands a human
presence. The artist received a Bachelor of Fine
Arts degree from Georgia State University, Atlanta,
where she studied printmaking and has exhibited
widely in the United States. She lives and works
in Atlanta.

Une cascade de rayures colorées et de tours

de géométriques de vingt-deux pieds de haut.
Chevauchantes, ondulantes et bien ajustées,
chacune des mille pieces composant l'installation
prend une forme abstraite mais toutefois
immédiatement reconnaissable: une maison, le
répit du monde extérieur, qu'il s'agisse du désert
peu hospitalier ou de la ville animée.

«J'ai pensé a I'histoire que I'Afrique de I'Ouest et
le Grand Sud (de 'Amérique) ont en commun
depuis ces 200 derniéres années et je voulais
représenter les deux géographies dans cette sculp-
ture», a expliqué l'artiste. Commandée pour
'ambassade, Maison natale de Sonya Yong James
fusionne des matériaux de Mauritanie et de sa
Géorgie natale. Elle s'est procuré les textiles
traditionnels chez “Petel”, une entreprise dirigé
par Julie et Ibrahima Wagne, le couple s'est rencon-
trées par le biais du Peace Corps en Mauritanie.
Tissés en Mauritanie, les tissus vif moutarde,
rouge rouille, marine et vert sont représentatifs
de l'artisanat Peul (Fulani). Le couple Wagne,

qui a choisi le mot «étincelle» en Peul (Fulani)
pour nommer leur entreprise, utilise les bénéfices
de leur entreprise pour soutenir I'éducation

en Mauritanie; Maison natale soutiendra donc

9 bourses détudiants grace au textile acheté.
James a rapporté les éléments en métal et en argile
de Géorgie, ils proviennent d’une grange du XIXe
siecle. Ces composants organiques travaillés

a la main évoquent le terrain chauffé, poussiéreux,
rouge et rocheux partagé par les climats naturels
de la Mauritanie et de I'Etat de Georgie.

James crée des ceuvres multi matériaux qui
méditent sur I'interdépendance, I'ubiquité et
I'universalité du tissage. Que ce soit par
l'incorporation de textiles et d'autres matieres
organiques, ou par des méthodes inspirées

de l'assemblage d’éléments comme le métal et
l'argile, James produit un art souvent monu-
mental qui appelle une présence humaine. Lartiste
est titulaire d'un baccalauréat en beaux-

arts de la Georgia State University, Atlanta, ol
elle a étudié la gravure et a exposé a de nom-
breuses reprises aux Etats-Unis. Elle vit et travaille
a Atlanta.
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13
Native Home (2017)

Antique Mauritanian textiles, barn tin, recycled
and new steel, Georgia clay, paint, hand-dyed
indigo cotton, and steel cable
240 X 96 x 18 in. (609,6 X 243,8 X 45,7 cm) /
20 ft. x 8 ft. x 18 in.

13

Maison natale (2017)

Textiles mauritaniens antiques, étain de grange,
acier recyclé et neuf, argile de Géorgie, peinture,
coton indigo teint a la main et cable en acier
240 X 96 X 18 po (609,6 X 243,8 X 45,7 cM)

/ 20 pieds x 8 pieds x 18 po
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Valerie Jaudon
Jg92g2 SHlla

How does one approach the maze of twisting, cor-
nering, folding white lines presented in Ostinato?
Two points of entry seem to lie along the cen-
tral horizontal axis of the square canvas. At the
left, one end begins by looping upward before
descending sharply into geometric turns that
simultaneously recall typography and architec-
tural ornament. If one follows this line over, under,
around, through, under, over, and twisting again
myriad times across the surface of Ostinato, one
lands at the center of the right edge. The painting’s
title refers to the repetition of a musical phrase or
rhythm; it thus renders in a way through its pat-
tern and carefully assembled line the passage of
time of a musical hook, motif, or beat.

Since the 1970s, Valerie Jaudon has been an influ-
ential member of the pattern and decoration
movement based primarily in New York. Born
in Mississippi, she studied in the United States,
Mexico, and England. As part of the circle of artists
who formed the pattern and decoration move-
ment, her artistic practice gestures to calligraphy,
architectural ornament, and grids, yet it remains
untethered to any definitive set of references.
Her work has been featured in numerous solo
exhibitions in the United States and abroad. Her
paintings and works on paper count among the
collections of many world institutions, most nota-
bly the Museum of Modern Art in New York City;
the Hirshhorn Museum and Sculpture Garden in
Washington, D.C,; the Stadel Museum in Frankfurt,
Germany; the Museum Moderner Kunst Stiftung
Ludwig in Vienna, Austria; and the Museu de Arte
Moderna in Lisbon, Portugal; among others. She
has been a professor at Hunter College since 1987.
She lives and works in New York.

14
Ostinato (2015)
Qil on linen
78 x 78 in. (198,1 x 198,1 cm)

Comment aborder ce labyrinthe de lignes
blanches torsadées, arrondies et pliées présenté
dans Ostinato? Deux points d’entrée semblent

se trouver le long de I'axe horizontal central

de la toile carrée. A gauche, une extrémité com-
mence par une boucle vers le haut avant de
descendre brusquement dans des virages géo-
meétriques qui rappellent simultanément

la typographie et I'ornement architectural. Si I'on
suit cette ligne au dessus, en dessous, autour, a
travers, en dessous, au dessus et en se tordant
une myriade de fois sur la surface d'Ostinato,

on atterrit au centre du bord droit. La peinture,
dont le titre fait référence a la répétition

d’'une phrase ou d'un rythme musical, donne
I'impression par son motif et sa ligne soigneuse-
ment assemblée, au passage du temps d'un refrain,
d’'un ornement ou d’'un battement musical.

Depuis les années 1970, Valérie Jaudon est un
membre influent du mouvement “Pattern and
Decoration” basé principalement a New York.
Née dans le Mississippi, elle a étudié aux
Etats-Unis, au Mexique et en Angleterre. Faisant
partie du cercle des artistes qui ont formé le
mouvement “Pattern and Decoration”, sa pratique
artistique fait appel a la calligraphie, a lornement
architectural et aux grilles, mais reste toutefois
indépendante de tout cadre de références
prédéfini. Son travail a fait l'objet de nombreuses
expositions personnelles aux Etats-Unis et

a l'étranger. Ses peintures et ceuvres sur papier
comptent parmi les collections de nombreuses
institutions mondiales, notamment le Museum
of Modern Art de New York; le Hirshhorn
Museum and Sculpture Garden a Washington,
D.C; le Stadel Museum a Francfort, Allemagne;
le Museum Moderner Kunst Stiftung Ludwig

a Vienne, Autriche; et le Museu de Arte Moderna
a Lisbonne, Portugal; entre autres. Elle est
professeure au Hunter College depuis 1987.
Elle vit et travaille a New York.

14
Ostinato (2015)

Huile sur lin

78 x 78 po (198,1 X 198,17 cm)

1
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Mitchell Kanashkevich
o 1 n “E o ub l o 1

The scenes captured by photographer Mitchell
Kanashkevich offer a compelling, dynamic por-
trait of Mauritania. During his journey in 2013, he
traveled northeast from Nouakchott to explore
Atar, Chinguetti, Oudane, and Tanouchert. Bold
and full of emotion, depth, and personality is the
work of Kanashkevich. A self-described “tirelessly
curious world wanderer,” his affinity for the mech-
anisms behind the human condition drives his
photographic process.

Kanashkevich has been working as a photogra-
pher since 2005. He has traveled widely around
the world but returns most often to Africa, Asia,
and Eastern Europe for inspiration. In 2015, he
won the annual international contest organized
by Travel Photographer of the Year (TPOTY).
His work has been featured in Vanity Fair and
National Geographic Traveler. He is the Panasonic
Lumix Ambassador.

Les scénes capturées par le photographe Mitchell
Kanashkevich offrent un portrait dynamique

et captivant de la Mauritanie. Au cours de son
voyage en 2013, il s'est rendu au nord-est

de Nouakchott pour explorer Atar, Chinguetti,
Oudane et Tanouchert. Loeuvre de Kanashkevich
est audacieuse et pleine démotion, de profon-
deur et de personnalité. Autoproclamé «vagabond
du monde inlassablement curieux», son affinité
pour les mécanismes derriere la condition
humaine guide son processus photographique.

Kanashkevich travaille comme photographe depuis
2005. Il a beaucoup voyagé a travers le monde
mais revient le plus souvent en Afrique, en Asie et
en Europe de I'Est pour trouver l'inspiration. En
2015, il a remporté le concours international
annuel organisé par Travel Photographer of the
Year (TPOTY). Son travail a été présenté dans

les magazines Vanity Fair et National Geographic
Traveler. Il est actuellement ambassadeur
Panasonic Lumix.
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Nomad and his camels by the well (2013)
Photograph
20 x 30 in. (50,8 X 76,2 cm)

16
Mauritanian fishermen pulling in the boat
(2013)
Photograph
20 x 30 in. (50,8 X 76,2 cm)

17
A Wedding in Oudane (2013)
Photograph
20 X 30 in. (50,8 X 76,2 cm)

18
Grown man games in the street (2013)
Photograph
20 x 30 in. (50,8 X 76,2 cm)

19
Girl at a Mahadara (2013)
Photograph
20 x 30 in. (50,8 X 76,2 cm)

20
At the public phone (2013)
Photograph
20 x 30 in. (50,8 X 76,2 cm)

21
A peek outside a nomad hut (2013)
Photograph
20 x 30 in. (50,8 X 76,2 cm)

22
Father and son (2013)
Photograph
20 x 30 in. (50,8 X 76,2 cm)

23
Cooking bread the traditional way (2013)
Photograph
20 x 30 in. (50,8 X 76,2 cm)

24
Girls at a Mahadara (2013)
Photograph
20 x 30 in. (50,8 X 76,2 cm)

15

Nomade et ses chameaux au puits (2013)
Photographie

20 X 30 po (50,8 X 76,2 cm)

16

Pécheurs mauritaniens tirant un bateau (2013)
Photographie

20 % 30 po (50,8 X 76,2 cm)

17

Mariage a Oudane (2013)
Photographie

20 X 30 po (50,8 X 76,2 cm)

18

Jeux d’homme adulte dans la rue (2013)
Photographie

20 X 30 po (50,8 X 76,2 cm)

19

Fille a la Mahadra (2013)
Photographie

20 X 30 po (50,8 X 76,2 cm)

20
Au téléphone public (2013)
Photographie

20 X 30 po (50,8 X 76,2 cm)

21
Coup d’a@il a I'extérieur d’une cabane nomade
(2013)

Photographie

20 % 30 po (50,8 X 76,2 cm)

22
Peére et fils (2013)
Photographie

20 X 30 po (50,8 X 76,2 cm)

23

Cuisson traditionnelle du pain (2013)
Photographie

20 X 30 po (50,8 X 76,2 cm)

24
Filles a la Mahadra (2013)
Photographier

20 X 30 po (50,8 X 76,2 cm)
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Mokha Laget
Jcll lhgn

Bright red, deep rose, orange, turmeric, lemon-
grass green, dark lilac, rust, and black, arranged
in trapezoids, parallelograms, and triangles of
every variety from scalene to isosceles, fill five
mammoth canvases. The towering North Light
impresses its forceful palette and spatially sugges-
tive geometry upon any beholder. The geometric
fields imply both a topography of landscape—
whether America’s deserts in the west or the
slopes of sand and rock in the Western Sahara of
Mauritania—as well as permeability to that space.
The black fractals along the lower half of the instal-
lation, in particular, suggest depth to the abstract,
colorful field of peaks and sky, and a point of pas-
sage into or out of North Light.

Mokha Laget is known for her intensely saturated,
geometric yet dynamic works that often play with
color theory and space. Whether on rectangular
canvases or those shaped to fit her designs, Laget’s
works play with light—the source of all color—as
well as transparency and juxtaposition. Born in
Algeria, Laget grew up in North Africa, France,
and the United States. From the beginning, the
artist drew from her experiences of the desert
and the Mediterranean. She began her studies
in painting, in France, and received a Bachelor of
Fine Arts degree from the Corcoran School of Art
in Washington, D.C. In tandem with her artistic
career, she also studied anthropology, literature,
and linguistics. As the studio assistant to Gene
Davis, one of the figureheads of the Washington
Color School that emerged in the 1960s, she con-
tinued to explore abstraction and the possibilities
of the careful manipulation of a saturated palette.
Over the last three decades, Laget has established
an oeuvre and drawn inspiration from her travels
around the world as an interpreter. She exhibits
widely in the United States and abroad. The artist
lives and works in New Mexico.

Rouge vif, rose foncé, orange, curcuma, vert
citronnelle, lilas foncé, rouille et noir, disposés en
trapezes, parallélogrammes et triangles de tout
genre, du scaléne a I'isocéle, remplissent cinq
toiles gigantesque. L'imposante Lumiére du Nord
impressionne le spectateur avec ses couleurs
puissantes et sa géométrie qui laisse deviner des
formes. Les champs géométriques impliquent

a la fois un relief du paysage - qu'il s'agisse des
déserts américains a l'ouest ou des pentes

de sable et de roche du Sahara occidental de
Mauritanie - ainsi que de la perméabilité a cet
espace. Les fragments noirs sur la partie inférieure
de l'installation, suggerent un abstrait profond,
un champs de pics et de ciel coloré, et enfin

un point de passage qui mene dans ou hors la
Lumiére du Nord.

Mokha Laget est connue pour ses ceuvres géo-
meétriques et dynamiques intensément saturées
qui jouent souvent avec la théorie des couleurs
et l'espace. Que ce soit sur des toiles rectangulaires
ou sur des formes adaptées a ses créations, les
ceuvres de Laget jouent avec la lumiére, source de
toutes les couleurs, ainsi qu'avec la transparence
et la superposition. Né en Algérie, Laget a grandi
en Afrique du Nord, en France et aux Etats-Unis.
Deés ses débuts, l'artiste s'est inspirée de ses
expériences du désert et de la Méditerranée. Elle
a commencé ses études de peinture, en France,
et est titulaire d'un baccalauréat en beaux-arts de
la Corcoran School of Art de Washington, D.C. En
paralléle de sa carriére artistique, elle a également
étudié 'anthropologie, la littérature et la
linguistique. En tant qu'assistante de studio de
Gene Davis, l'une des figures de proue de la
Washington Color School qui a vu le jour dans
les années 1960, elle a continué d'explorer
I'abstraction et les possibilités de manipulation
prudente d’'une palette saturée. Au cours des trois
derniéres décennies, Laget a établi une ceuvre et
sest inspirée de ses voyages a travers le monde en
tant qu'interpréte. Elle expose largement aux Etats-
Unis et a I'étranger. Lartiste vit et travaille au
Nouveau-Mexique.
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North Light, A, B, C, D, E, F, G, H (2017-2018)
Acrylic and clay pigment on canvas
Each of 8:108 x 48 in. (274,3 x 121,9 cm)

—. et s g T

P e —

25

Lumiére du Nord, A, B, C,D,E,F, G, H
(2017—2018)

Pigment acrylique et argile sur toile
Chacun de 8: 108 x 48 po (274,3 x 121,9 cm)
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Delita Martin
(HjLo Litha

At the center of Nesting, a woman’s gaze arrests
the beholder beyond the frame. She stares fixedly
outward through the sea of pattern and media
that make up her portrait. Rows of spots like mag-
nified Ben-day dots pepper the surface of Delita
Martin’s work. Working from oral traditions and
vintage and family photographs as a source of
inspiration, Martin’s work explores the power of
the narrative impulse. Her process of layering var-
ious printmaking, drawing, sewing collaging, and
painting techniques allows her to create portraits
that merge the authentic and the fictitious.

Martin collages together different media and
methods to create rich, layered works, often
based on family photographs. Her oeuvre revolves
around the portraiture of women and involves
experimental methods to reflect the multidi-
mensional nature of identity, whether relating
to gender, race, or generation. Martin received a
Bachelor of Fine Arts degree from Texas Southern
University in Houston, where she studied drawing,
and a Master of Fine Arts degree from Purdue
University in West Lafayette, Indiana, where she
focused on printmaking. She previously taught
at the University of Arkansas in Fayetteville and
Pulaski Technical College in North Little Rock.
She has exhibited widely in the United States and
abroad. Her work appears in numerous public
collections, including the Minneapolis Institute
of Art, the William ). Clinton Presidential Library
and Museum, and the Crystal Bridges Museum,
among others. The artist lives and works in
Huffman, Texas.

26
Nesting (2016)
Painting, gelatin printing, conté,
relief, hand-stitching
51 X 40 in. (129,5 X 101,6 cm)

Au centre de Imbrication, le regard d'une femme
appréhende le spectateur au-dela du cadre.

Elle regarde fixement vers I'extérieur a travers la
mer de motifs et de matériaux qui composent son
portrait. Des rangées de taches, comme des
points Ben-day agrandis, parsement la surface
du travail de Delita Martin. Martin utilise les
traditions orales ainsi que les photos anciennes et
familiales comme source d'inspiration, et son
travail explore la puissance de I'impulsion narra-
tive. Son processus de superposition de diverses
techniques de gravure, de dessin, de collage,

de couture et de peinture lui permet de créer des
portraits qui fusionnent l'authentique et le fictif.

Martin fait des collages usant différents matériaux
et méthodes pour créer des ceuvres riches et
superposées, souvent basées sur des photographies
de famille. Son ceuvre tourne autour du
portrait des femmes et implique des méthodes
expérimentales pour refléter la nature multi-
dimensionnelle de I'identité, quelle soit liée au
genre, a la race ou a la génération. Martin est
titulaire d'un baccalauréat en beaux-arts de la
Texas Southern University a Houston, ou elle

a étudié le dessin, et d’'une maitrise en beaux-arts
de la Purdue University a West Lafayette, Indiana,
ol elle s'est concentrée sur la gravure. Elle

a auparavant enseigné a I'Université de I'Arkansas a
Fayetteville et au Pulaski Technical College

a North Little Rock. Elle a largement exposé aux
Etats-Unis et a I'étranger. Son travail figure dans
de nombreuses collections publiques, dont le
Minneapolis Institute of Art, la William J. Clinton
Presidential Library and Museum et le Crystal
Bridges Museum, entre autres. Lartiste vit et
travaille a Huffman, au Texas.

26

Imbrication (2016)

Peinture, impression a la gélatine, conté,
relief, couture a la main

51 X 40 po (129,5 X 101,6 cmM)

26
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Sarah Natani
AL ajluw

“When | was learning how to weave, my mom had

told me about weaving—that it will clear your
mind—and if you have a problem, you sit down
to your weaving and then it takes—it seems like
it takes your whole thoughts away, or your whole
bad things away. That's the way | feel about it,” said
Sarah Natani, master weaver, as she describes her
craft. The bold geometries zigzag to form patterns
of precise symmetry that is visually synonymous
with the Navajo weaving culture, the second-larg-
est Indigenous People in the United States. Classic
Third Phase Shoulder Blanket epitomizes the aes-
thetic evolution of the craft in the late nineteenth
century. Based in New Mexico, Natani teaches at
Dine College, Shiprock, and leads seminars in Table
Mesa. For many years, she traveled throughout the
United States, giving presentations and teaching
workshops about the Navajo weaving process.

According to folklore, the Navajo learned to spin
wool, construct looms, and weave from a celestial
guardian named Spider Woman. Textile-making
is, therefore, deeply connected to Navajo oral
tradition and mythology. As early as the seven-
teenth century, weaving was an integral part of
the communities’ economic, social, and cere-
monial life. The rich and vibrant palette used in
Navajo textiles similarly share a relationship with
the land: the dyes used to produce colored wool
all come from the land, whether sunflowers or
cochineal beetles. With time, as the Navajo came
into greater contact with European colonists and
American explorers, weavers adjusted the designs
of their blankets to appeal to a larger market. The
term “Third Phase” refers to the style popularized
in the latter half of the nineteenth century, argu-
ably the most intricate kind of design.

27
Classic Third Phase Shoulder Blanket (no date)
Wool and aniline dye
50 X 60% in. (127 X 153,7 cm)

«Quand japprenais a tisser, ma mére m‘avait

dit a propos du tissage - que cela aide a vider
l'esprit - et si tu as un probléme, tu t'assieds devant
ton tissage et ensuite ¢a prend - comme ci ¢a
prennais toutes tes pensées au loin, ou toutes les
mauvaises choses au loin. C'est ce que je ressens »,
a déclaré Sarah Natani, maitre tisserande, en
décrivant son métier. Les géomeétries audacieuses
zigzaguent pour former des motifs de symétrie
précise qui sont visuellement synonymes de la
culture du tissage Navajo, le deuxiéme plus grand
peuple autochtone des Etats-Unis. La couverture
dépaule de troisieme phase classique incarne
I'évolution esthétique de l'artisanat a la fin du
XIXe siecle. Basé au Nouveau-Mexique, Natani
enseigne au Dine College de Shiprock et anime
des séminaires a Table Mesa. Pendant de
nombreuses années, elle a voyageé a travers les
Etats-Unis, donnant des présentations et

des ateliers d'enseignement sur le processus

de tissage Navajo.

Selon le folklore, les Navajo ont appris a filer

la laine, a fabriquer des métiers a tisser et a tisser
grace a un gardien céleste nommé la femme
araignée. La fabrication de textiles est donc pro-
fondément liée a la tradition orale et a la
mythologie Navajo. Dés le XVlle siecle, le tissage
faisait partie intégrante de la vie économique,
sociale et cérémonielle des communautés. Les
couleurs riches et vibrantes qui sont utilisées
dans les textiles Navajo ont une relation intime
avec la terre: les colorants utilisés pour produire
la laine colorée proviennent tous de la terre,

qu'il s’agisse de tournesols ou de coléopteres
cochenilles. A mesure que les Navajo entraient en
contact avec les colons européens et les explora-
teurs américains, les tisserands ajusterent le
design de leurs couvertures pour plaire a un plus
grand marché. Le terme «troisieme phase»
désigne le style popularisé dans la seconde moitié
du XIXe siecle, sans doute le type de conception
le plus complexe.

27

Couverture de troisiéme phase classique
(sans date)

Teinture laine et aniline

50 X 60% po (127 X 153,7 cm)

27
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Victoria Rivers

jHay) Lygiaia

Victoria Rivers's academic background in textiles
and design led her to jewelry. Based in California,
she taught in the Department of Environmental
Design at the University of California, Davis, and
published books and articles on weaving and
world dress. Over the course of her career, she
received prestigious fellowships from the National
Endowment for the Artsand the Fulbright Program.

The five necklaces assembled by Rivers demonstrate

a distinct historical, religious, and cosmopolitan
portrait of Mauritania. Each is adorned by a pen-
dant—four hirz, square-shaped centerpieces that
usually contain Quranic script, and one cross-
shaped Boghdad, typical of the region’s fashioning.
The amulets, although small, intimate, and easily
overlooked, are universally central to both the
fashioning and protection of identity. Intricately
decorated with geometric motifs and raised
ornament, tcherot pendants are worn and often
depict Quranic lines. Rivers uses her craft to cele-
brate the long-held practice of metalworking that
spans from Northern Africa to the upper deserts
of Mauritania.

La formation universitaire de Victoria Rivers
dans les textiles et le design I'a conduite a la
bijouterie. Basée en Californie, elle a enseigné au
Département de design environnemental de
I'Université de Californie a Davis et a publié des
livres et des articles sur le tissage et les vétements
du monde. Au cours de sa carriére, elle a recu

de prestigieuses bourses du National Endowment
for the Arts et du Fulbright Program.

Les cing colliers assemblés par Rivers témoignent
d'un portrait historique, religieux et cosmopolite
distinct de la Mauritanie. Chacun est orné

d’'un pendentif - quatre piéces centrales carrés en
hirz qui contiennent généralement une écriture
Coranique et un Boghdad en forme de croix,
typique de la confection de la région. Les amulettes,
bien que petites, intimes et facilement oubliées,
sont d'importance égale a la fois pour la création
et la protection de l'identité. Délicatement
décorés de motifs géométriques et dornements
en relief, les pendentifs tcherot sont portés et
représentent souvent des versets Coraniques.
Rivers utilise son artisanat pour célébrer la
pratique ancestrale de la métallurgie qui s‘étend
de I'Afrique du Nord jusqu’aux déserts du haut de
la Mauritanie.
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28
Five Necklace Grouping Composed of Antique
Elements from North Africa (no date)

Five necklaces composed of antique elements
from North Africa, including antique Venetian
and Dutch trade beads, antique Moroccan
amulet pendants called hirz, old silver coins,

a Mauritanian silver amulet called Boghdad
and Saharaoui beads including genuine prehistor-
ic amber, semi-precious stones from the Sahara,
and silver
Approximately 20 x 24 in. (50,8 X 61 cm)

29
Five Antique Tuareg Amulets (no date)
Five Tuareg amulets, some intricately
engraved on the surfaces and some with raised
knobs or bosses
Approximately 15 x 12 in. (38,1 x 30,5 cm)

28

Groupe de cing colliers composés d’éléments
antiques d’Afrique du Nord (sans date)

Cing colliers composés d'éléments antiques
d’Afrique du Nord, y compris des perles antiques
vénitiennes et hollandaises, des pendentifs

en amulette marocaine anciens appelés hirz,
de pieces anciennes en argent, une amulette
mauritanienne en argent appelée Boghdad
et des perles sahraouies dont de 'ambre
préhistorique authentique, des pierres semi-
précieuses du Sahara et argent.

Environ 20 x 24 pouces (50,8 x 61 cm)

29

Cing amulettes touareg antiques (sans date)
Cing amulettes touareg, certaines sont finement
gravées sur les surfaces et d’autres ont des
boutons ou des bosses en relief.

Environ 15 x 12 po (38,1 X 30,5 cm)
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Julius _Shulman
Jlolguw gyugigy

Modern design dominates the oeuvre of Julius
Shulman. Although born in Brooklyn, Shulman
spent most of his life in California. His initiation
to architectural photography was serendipitous. A
friend working in Richard Neutra’s studio invited
Shulman to photograph a project in progress, the
Josef Kun house, and the architect, impressed by
Shulman’s work, enlisted the young photographer
to shoot other sites like the Kaufmann House
and the residences designed by architect John
Lautner and Albert Frey. His photographs, often
celebrated as much as the architectural designs,
have been the subject of multiple exhibitions at
the Getty Research Institute, the National Building
Museum, and the Art Institute of Chicago.

The genius and longevity of Shulman’s photog-
raphy rest in his ability to meld quintessential
counterpoints: nature and the handmade, the
home and the wild, the desert and the oasis,
design and the organic. Shulman’s meditations
upon mid-century architecture frame above all
the seemingly irreconcilable pairing of rugged
wilderness and sleek, modern living. With its arid
hills and aquifer simmering below the surface, the
region provided Shulman with the perfect envi-
ronment in which to explore the tension of these
foils. In the late 1920s, Shulman had already begun
to explore the canyons nearby. The enduring
appeal of his photography is linked to his personal
affinity for the unique landscape so well-suited to
host the minimalist homes realized by the greatest
architects of the mid-twentieth century.

Le design moderne domine l'ceuvre de Julius
Shulman. Bien que né a Brooklyn, Shulman

a passé la majeure partie de sa vie en Californie.
Son initiation a la photographie d’architec-

ture a été fortuite. Un ami travaillant dans l'atelier
de Richard Neutra a invité Shulman a photo-
graphier un projet en cours, la maison Josef Kun,
et l'architecte, impressionné par le travail

de Shulman, a engagé le jeune photographe pour
photographier d’autres sites comme la maison
Kaufmann et les résidences congues par les
architectes John Lautner et Albert Frey. Ses photo-
graphies, souvent célébrées autant que les
conceptions architecturales, ont fait I'objet de
multiples expositions au Getty Research Institute,
au National Building Museum et a I'Art Institute
of Chicago.

Le génie et la longévité de la photographie de
Shulman résident dans sa capacité a fusionner

des contrepoints essentiels: la nature et l'artificiel,
la maison et la nature, le désert et l'oasis,

et le design et l'organique. Les méditations de
Shulman sur l'architecture du milieu du siecle
encadrent surtout l'association apparemment
inconciliable de nature sauvage et de vie moderne
et élégante. Avec ses collines arides et ses
couches aquiféres mijotant sous la surface, la
région a fourni a Shulman l'environnement parfait
pour explorer la tension de ces oppositions. A la
fin des années 1920, Shulman avait

déja commencé a explorer les canyons a proximité.
L'attrait durable de sa photographie est lié

a sa propre affinité personnelle pour les paysages
uniques adaptés pour accueillir les maisons
minimalistes réalisées par les plus grands archi-
tectes du milieu du XXe siécle.
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Richard Neutra, Kaufmann House,
Palm Springs, California (1999)
Silver gelatin print
23% X 29"%se in. (59,9 X 75,4 cM)

31
John Lautner, Malin Residence,
Hollywood, California (1999)
Silver gelatin print
23% X 29'%e in. (59,9 X 75,4 cm)

32
Albert Frey, Loewy House,
Palm Springs, California (1999)
Silver gelatin print
23% X 296 in. (59,9 X 75,4 cM)

30
Richard Neutra, Maison Kaufmann,

Palm Springs, Californie (1999)

Photographie argentique, tirage gélatino-bromure
d'argent

23% X 29"%s6 PO (59,9 X 75,4 cm)

31
John Lautner, Résidence Malin,

Hollywood, Californie (1999)

Photographie argentique, tirage gélatino-bromure
d'argent

23% X 296 po (59,9 X 75,4 cm)

32
Albert Frey, Maison Loewy,

Palm Springs, Californie (1999)

Photographie argentique, tirage gélatino-bromure
d’argent

23% X 29"%s po (59,9 X 75,4 cM)
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Mohamed Sidi

Bending fractals of color and pattern, in com-
plementary pairings of hues, vibrate together
to form Mohamed Sidi's Musicien. The painter
maximizes the visual power of his work through
the careful calibration of form and palette: each
shape of flat color abuts another that provides a
contrast, whether a bright blue against an electric
chartreuse green or fiery crimson against orange.
In collaging together these passages of color, Sidi
articulates the figure to create a dynamic portrait.

Sidi is a self-taught painter who takes as his inspira-
tion the people and places of his native Mauritania,
from the desert towns in the east to the bustling
capital on the coast. His idiosyncratic painting, of
which Musicien is a prime example, rewards care-
ful contemplation, as the dazzling palette often
obscures compositional details at first glance.
One of the most active contemporary artists in
Mauritania today, Sidi has long been associated
with the Maison des Artistes and the Union des
Artistes Peintres de Mauritanie. Through these
affiliations, he has mentored and taught many
other aspiring painters. Since 1999, he has been a
fixture of the arts scene in Mauritania.

33
Musicien (no date)
Acrylic on panel
40"%6 X 36 in. (104 X 91,5 cm)

Des fragments de couleurs et de motifs pliés, dans
des combinaisons de teintes complémentaires,
vibrent ensemble pour former Musicien de
Mohamed Sidi. Le peintre maximise la puissance
visuelle de son travail grace a un étalonnage
minutieux de forme et de palette: chaque forme
de couleur plate est contigué correspond a une
autre forme contrastante, que ce soit un bleu vif
contre un vert chartreuse électrique, ou un
pourpre ardent contre un orange. En regroupant
ensemble ces rencontre de couleur, Sidi articule
la figure pour créer un portrait dynamique.

Sidi est un peintre autodidacte qui s'inspire des
habitants et des lieux de sa Mauritanie natale,
des villes désertiques de l'est a la capitale animée
de la cote. Sa peinture idiosyncratique, dont
Musicien est un excellent exemple, pousse a une
contemplation attentive, car la palette éblouis-
sante masque au premier coup d'oeil les détails
de la composition. Aujourd’hui 'un des artistes
contemporains les plus actifs en Mauritanie,

Sidi est depuis longtemps associé a la Maison des
Artistes et a I'Union des Artistes Peintres de
Mauritanie. Grace a ces affiliations, il a encadré et
enseigné de nombreux autres peintres en herbe.
Depuis 1999, il est un incontournable de la scene
artistique en Mauritanie.

33

Musicien (sans date)
Acrylique sur panneau

40"%s X 36 po (104 X 91,5 cm)

33

69



ulils caniwl awnlall deyylll agaell gan e

na La lainldlg dewlgll ailly go laolall 3jgaliw
aaa o lallncl aiai hwglll §pillg lay pai claif
padl Al piei il htdid 13w diain degoaall
ddllell ellaag . ,iligo jnjg pllell 4 63g2g0 didin
gall cwjag uild a6 3jgaliw aalg . Jahllg plll g
alnlg lagy Lo apll s eill dwjan g Lobuf denly 6
gag- laagj cuadlj dua apis galol Ll pawll

o adalllailwjlon jayipllell yga - wlagha
Ulglily pull laving (§jgll Lle Jloclll Lle Jglll planll
plaiwl dchbll dwjlon &g Laljeglgallg diilall
duigain édaalg (o Iay hilng dcgnan (jo digan dagl
o gls apalall phell algiwll san Gle.pup

alell Jalw La Ly o) apé o Gl Jauiy djgalin
allgll a6 gulg Glhi L le anye Liliyjgog U patig
1a1)lag Gaaiall

70

Kathleen Stafford
2jgaliw gulils

For the last four decades, Kathleen Stafford has
drawn from her extensive sojourns throughout
Africa and the Middle East for inspiration. Her
works in this collection celebrate the minaret of
the Chinguetti mosque tower, regarded as the
second-oldest extant minaret in the world and
a Mauritanian symbol, as well as the relationship
between mother and child. Born in Tennessee,
Stafford studied art at the University of Alabama
and the Scuola Libera del Nudo in Rome. She con-
tinued to travel widely as she accompanied her
husband, a diplomat, around the world. Her prac-
tice focuses primarily on works on paper, including
watercolor and collography, a printmaking prac-
tice using a plate formed by a collage of media
rather than one incised with a drawing. Over the
last ten years, Stafford has been based primarily in
Western Africa, in the Cote d'Ivoire, Nigeria, and
Mauritania. She has exhibited throughout in the
United States and abroad.

Au cours des quatre dernieres décennies, Kathleen
Stafford s'est inspirée de ses nombreux séjours en
Afrique et au Moyen-Orient. Ses ceuvres

dans cette collection célébrent le minaret de la
tour de la mosquée a Chinguetti, considéré
comme le deuxiéme plus ancien minaret existant
au monde et un symbole mauritanien, ainsi
que la relation entre meére et enfant. Né dans le
Tennessee, Stafford a étudié I'art a I'Université de
I'Alabama et a la Scuola Libera del Nudo

a Rome. Elle a continué a voyager largement en
accompagnant son mari, un diplomate, a travers
le monde. Sa pratique se concentre principale-
ment sur les ceuvres papier, y compris I'aquarelle
et la collagraphie, une technique de gravure,
basée sur le collage, pouvant utiliser plusieurs
matériaux. Au cours des dix derniéres années,
Stafford a été basé principalement en Afrique
de I'Ouest, en Cote d'lvoire, au Nigéria et en
Mauritanie. Elle a exposé partout aux Etats-Unis
et a l'étranger.
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Chinguetti Mosque (1999)
Watercolor
27 X 35in. (68,6 x 88,9 cm)

35
Baby Talk (2012)
Watercolor
27% X 40 in. (70,2 X 101,6 cm)

34

Mosquée a Chinguetti (1999)
Aquarelle

27 X 35 po (68,6 x 88,9 cm)

35

Discussion entre bébés (2012)
Aquarelle

27% % 40 po (70,2 X 101,6 cm)
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Matthew Steele

il gila

Across divides of all kinds—from geographic
obstacles like canyons or rivers, to figurative chal-
lenges of distance or difference—the bridge offers
connection. Matthew Steele’s Communion no. 2
elevates the ubiquitous architectural design to
emphasize its power to join and ally two sides
otherwise separated by a gap or gulf. Its unbound
sides suggest the potential to expand infinitely
through space. Steele’s feat of artistic engineering
is achieved through carefully ordered pieces of
walnut, which form a three-dimensional grid and
the recognizable silhouette of an arch bridge.

“There is triumph in a bridge” Steele writes.
Inspired by the labor, organization, and enduring
symbolism of specific architectural structures,
the artist constructs works of varying scales to
meditate upon the imbued significance of vari-
ous monumental forms. Raised in Indiana, Steele
received a Bachelor of Fine Arts degree from
Indiana University, Bloomington. His work has
been featured in numerous solo and group exhibi-
tions in the United States. He is based in Charlotte,
North Carolina.

36
Communion no. 2 (2018)
Walnut, 23-gauge nails
33 X 110 X 5in.,, 15 |b.
(83,8 x 279,4 x 12,7 cm, 6,8 kg)

Malgré les divisions, sous forme d’obstacles
géographiques comme les canyons ou les rivieres,
ou des obstacles figuratifs comme la distance ou
la différence, un pont offre une connexion.
Communion no. 2 de Matthew Steele se sert la
conception architecturale omniprésente pour
souligner sa capacité a joindre et allier deux cotés
autrement séparés par un espace ou un golfe.
Ses cOtés non liés suggerent le potentiel de
s'étendre a I'infini a travers l'espace. Lexploit
d’ingénierie artistique de Steele est réalisé

grace a des pieces en bois de noyer soigneuse-
ment ordonnées, qui forment une grille en

trois dimensions et la silhouette reconnaissable
d’'un ponten arc.

«Il'y a un triomphe dans un pont», écrit Steele.
Inspiré par le labeur, l'organisation et le symbole
de durabilité des structures architecturales
spécifiques, l'artiste construit des ceuvres a diffé-
rentes échelles pour méditer sur la signification
imprégnée des diverses formes monumentales.
Elevée dans I'Indiana, Steele a obtenu un
baccalauréat en beaux-arts de |'Université de
I'Indiana a Bloomington. Son travail a fait l'objet
de nombreuses expositions individuelles et
collectives aux Etats-Unis. Il est basé a Charlotte,
en Caroline du Nord.

36

Communion no. 2 (2018)

Bois de noyer, clous de calibre 23
33 X 110 X 5 po, 15 |b

(83,8 x 279,4 x 12,7 cm, 6,8 kg)
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Kat_hleen W_alsh
gdlg gl

Against a deep green background, a figure dressed
in awhite melahfa, the typical dress for Mauritanian
women, fills the frame of Kathleen Walsh'’s At Rest.
Similarly, color dominates Fishermen of Mauritania
and captures the vivid palette of the coastline.
Inspired by the outdoors, she immerses herself in
the environment— “My aim is to capture the fleet-
ing moment,” Walsh has said.

Since picking up the paintbrush over ten years
ago, Walsh has drawn from the everyday and the
natural landscape. Her eye has been informed by
both world experience and training. Originally
from New England, Walsh spent decades living
and working abroad. In the 1990s, in Switzerland,
she first discovered painting and worked with
artist Janis Pozzie-Johnson, then based in Geneva.
Upon returning to the United States, Walsh
continued to pursue painting at the Art League
school in Alexandria, Virginia. Now settled in
Fredericksburg, Virginia, Walsh remains devoted
to plein air painting and to humble, quotidian
subjects. Her work has been exhibited widely in
the Washington, D.C. area and abroad. At Rest and
Fishermen of Mauritania were first featured at the
Embassy in an exhibition in 2014.

Sur un fond vert foncé, une silhouette vétue d’'un
melhaf blanc, robe traditionnelle des femmes
mauritaniennes, remplit la trame du tableau Au
repos de Kathleen Walsh. De méme avec Pécheurs
de Mauritanie, ou la couleur domine et capture

la palette vive du littoral. Inspirée par le plein air,
elle se plonge dans l'environnement - « Mon
objectif est de capturer I'instant éphémeére »,

a déclaré Walsh.

Depuis quelle a commencé a peindre il y a plus

de dix ans, Walsh s’inspire de paysage quotidien
et naturel. Son ceil s'est aguerri a la fois par
l'expérience mondiale et la formation. Originaire
de la Nouvelle-Angleterre, Walsh a passé des
décennies a vivre et a travailler a I'étranger. Dans
les années 1990, en Suisse, elle découvre d’abord la
peinture et travaille avec l'artiste Janis Pozzie-
Johnson, alors basée a Genéve. De retour aux Etats-
Unis, Walsh a continué a peindre a Iécole Art
League d’Alexandria, en Virginie. Maintenant
installé a Fredericksburg, en Virginie, Walsh reste
consacré a la peinture en plein air et a des
sujets humbles et quotidiens. Son travail a été
largement exposé dans la région de Washington,
D.C. et a I'étranger. Au repos et les Pécheurs

de Mauritanie ont été présentés pour la premiére
fois a 'ambassade lors d’une exposition en 2014.
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Fishermen of Mauritania (2010)
Mixed media on canvas
47 % 32in. (19,4 x 81,3cm)

38
At Rest (no date)
Mixed media on canvas
30 x 30in. (76,2 X 76,2 cm)

37

Pécheurs de Mauritanie (2010)
Technique mixte sur toile

47 % 32 po (19,4 x 81,3 cm)

38

Au repos (sans date)
Technique mixte sur toile
30 X 30 po (76,2 X 76,2 cm)
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Stephen Wilkes
Jualig gatiw

Winding around the path carved out by the
Colorado River, the Grand Canyon stretches nearly
300 miles. The iconic national park emerged
between five and six million years ago. Today,
it counts about as many visitors, who flock to
admire its raw limestone, sandstone, and shale
and to marvel at its awesome monumentality. The
natural landmark is also replete with seemingly
irreconcilable climes: both cacti and evergreen
firs, caves and open canyons, desert and forest.
Stephen Wilkes’s portrait of the Grand Canyon
frames its majesty as well the seemingly infinite
diversity of its landscapes that attract visitors from
around the world.

Wilkes’s image forms part his Day to Night series,
which he began developing in 2009. Sunset and
daybreak bookend the edges of the photograph,
leaving the day at the center, while tourists fill
the observation deck of the middle foreground;
people-watching is a recurring trope of his oeu-
vre. Wilkes photographs from a single, elevated
vantage point between fifteen and thirty hours
to capture the passage of a single day, taking up
to 1,500 exposures. Over several weeks, he then
edits and blends hundreds of images to create
his extraordinary panoramas. In contrast to time-
lapse photography, Wilkes’s practice is the result
of his painstaking selection of details. Thus, he
fashions the most unlikely of photographs, simul-
taneously snapshots of a single instant and an
entire day.

Wilkes, who studied photography at Syracuse
University, New York, described himself as both
a street photographer and “a relentless collector”
of experiences of iconic places. His work has been
featured in leading magazines and newspapers,
including Vanity Fair, Time, Life Magazine, and
the New York Times magazine. An exhibition of
the Day to Night work was held at the National
Geographic Museum in Washington, D.C. He lives
and works in Westport, Connecticut.

Enroulé autour du chemin tracé par le fleuve
Colorado, le Grand Canyon sétend sur pres

de 300 miles. Le parc national emblématique
avu lejourilya cing a six millions d'années.
Aujourd’hui, il compte a peu pres autant

de visiteurs, qui affluent pour admirer son calcaire
brut, son gres et son schiste et pour sémerveiller
de sa grandeur impressionnante. Le point de
repére naturel regorge également de climats

de nature inconciliables: cactus et sapins a feuilles
persistantes, grottes et canyons ouverts, désert
et forét. Le portrait du Grand Canyon par
Stephen Wilkes encadre sa majesté ainsi que la
diversité apparemment infinie de ses paysages
qui attirent des visiteurs du monde entier.

L'image de Wilkes fait partie de sa série Du jour

d la nuit, qu'il a commencé a développer en 2009.
Le coucher du soleil et le lever du jour serre les
bords de la photographie, laissant la journée au
centre, tandis que les touristes remplissent

la terrasse d'observation au centre du premier
plan; l'observation des gens est un élément
récurrent de son ceuvre. Wilkes photographie

a partir d'un seul point de vue élevé entre quinze
et trente heures pour capturer le passage d’'une
seule journée, prenant jusqu’a 1 500 exposi-
tions. Pendant plusieurs semaines, il édite puis
meélange des centaines d’'images pour créer

des panoramas extraordinaires. Contrairement

a la photographie en accéléré, la pratique de
Wilkes est le résultat de sa sélection minutieuse
des détails. Ainsi, il crée la photographie la plus
improbable, des images simultanés d’un seul
instant et aussi celles d’'une journée entiére.

Wilkes, qui a étudié la photographie a I'Université
de Syracuse, New York, s'est décrit a la fois
comme un photographe de rue et «un collec-
tionneur implacable» d'expériences de lieux
emblématiques. Son travail a été présenté dans
les principaux magazines et journaux, notam-
ment Vanity Fair, Time, Life Magazine et New York
Times. Son travail Du jour a la nuit fut exposée

au National Geographic Museum de Washington,
D.C. Il vit et travaille a Westport, Connecticut.
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39
Grand Canyon National Park, AZ, Day to Night
(2015)
Archival digital print on acrylic
48 x 84 in. (121,9 X 213,4 cm)

39

Parc national du Grand Canyon, AZ, Du jour a
la nuit (2015)

Impression numérique d'archives sur acrylique
48 x 84 po (121,9 x 213,4 cm)
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Bhakti Ziek
clj Olay

“The process of weaving takes hundreds of individ-

ual threads and combines them into a cohesive
plane. It is the perfect metaphor for how we build
our lives from multiple identities and interests
intoasingular personality. Weaving doesn’t always
yield narratives,” said Bhakti Ziek, but in her prac-
tice, “the resulting combination of images and
words reveal my propensity towards storytelling.
Things come together and separate, find harmony
and friction, spaciousness and crowding.” The
gentle ripple of quiet waves glides across the six
panels that make up Ziek's Nomad. Moon-shaped
shadows dance across this field, which is further
interrupted by the names of distant places—Agra,
Lawrence, New York, Jaipur, and Chicago. Thus,
Nomad offers a deeply personalized and time-
less meditation upon spaces across distant seas
where the artist has traveled throughout her long
weaving career.

Since the early 1970s, Ziek has developed a rich
oeuvre often shaped by journeys abroad. She
traveled to Mexico and through Central America
and mastered backstrap weaving in Guatemala.
Fascinated by the functionality of weaving and the
logical, mathematical planning that it demands,
the artist dedicated herself to warp and weft
exclusively. Her works like Nomad blend personal
design with technologically innovative methods
such as jacquard weaving, which first revolution-
ized textile production in the early nineteenth
century. She has participated in numerous solo
and group exhibitions in the United States. A
leader in the field and devoted educator, Ziek
taught at the Philadelphia College of Textiles and
Science, Pennsylvania; Arizona State University,
Tempe; the School of the Art Institute of Chicago,
lllinois; and her alma mater, the University of
Kansas, Lawrence, where she earned a Bachelor of
Fine Arts degree. She later earned a Master of Fine
Arts degree from the Cranbrook Academy of Art
in Michigan. Ziek lives and works in Vermont.

«Le processus de tissage prend des centaines de
fils individuels et les joint dans un plan cohérent.
C'est la métaphore parfaite de la construc-

tion de nos vies, a partir d'identités et d'intéréts
multiples en une personnalité singuliére. Le tissage
ne produit pas toujours des récits », a déclaré
Bhakti Ziek, mais dans sa pratique,« la combinai-
son d’images et de mots qui en résulte révéle

ma propension a raconter des histoires. Les choses
se réunissent et se séparent, trouvent I’harmonie
et la friction, l'espace et 'encombrement. »

La douce ondulation de vagues silencieuses glisse
sur les six panneaux qui composent le Nomade
de Ziek. Des ombres en forme de lune dansent
sur ce champ, qui est encore interrompu par

les noms de lieux éloignés: Agra, Lawrence, New
York, Jaipur et Chicago. Nomade propose ainsi une
meéditation profondément personnalisée et
intemporelle sur des espaces a travers les mers
lointaines ol 'artiste a voyagé tout au long de

sa longue carriére de tisseuse.

Depuis le début des années 1970, Ziek a développé
une ceuvre riche souvent fagonnée par des
voyages a |'étranger. Elle a voyagé au Mexique et a
travers ’Amérique centrale et a appris le tissage
backstrap (a sangle arriére) au Guatemala.
Fascinée par la fonctionnalité du tissage et la
planification logique et mathématique qu'elle
exige, l'artiste se consacre exclusivement a la
chaine et a la trame. Ses ceuvres comme Nomade
mélangent le design personnel avec des méthodes
technologiquement innovantes telles que le
tissage jacquard, qui a révolutionné la production
textile au début du XIXe siecle. Elle a participé

a de nombreuses expositions individuelles

et collectives aux Etats-Unis. Leader dans le
domaine et éducatrice dévouée, Ziek a enseigné
au Philadelphia College of Textiles and Science,
Pennsylvanie; Université d’Etat de I'Arizona,
Tempe; I'Ecole de I'Art Institute de Chicago,
lllinois; et la ol tout a commencé, I'Université du
Kansas, Lawrence, ou elle a obtenu un bacca-
lauréat en beaux-arts. Plus tard, elle a obtenu
une maitrise en beaux-arts de la Cranbrook
Academy of Art dans le Michigan. Ziek vit et
travaille au Vermont.
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(pw 19 x 101) &gy PV x 09 :atwll alglill go J4

40

40
Nomad (2010)
Silk, tencel, silver gimp, wooden frame
Each of the six panels: 59% x 27 in.
(150,5 x 68,6 cm)

40

Nomade (2010)

Soie, tencel, dentelle d’argent, cadre en bois
Chacun des six panneaux: 59% x 27 po
(150,5 x 68,6 cm)
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In the harsher desert climes of the Sahara, function

and form converge in a textile. For the nomadic
groups that occupy the upper reaches of Mauritania,
weaving is at the center of daily life. The textiles that
weavers create are a feat of design, as their makers

use only the most readily available materials, palm

reeds and camel leather. Daily rituals, from conver-
sations to meals, have been shared on these carpets

for many generations. Easy to roll and relatively
lightweight, the mats lend themselves to transport
and re-installation.

Across present-day Mauritania, a range of weaving
traditions have existed historically. The incorpora-
tion of reeds instead of organic, natural spun fibers
(such as wool) has long been a hallmark of the
practices of Berber tribes, most notably the Tuareg.

1]

Mauritanian carpet (c. 1960s)
Camel leather and reeds

127 X 202 in. (322,6 X 513,1cm) /
10 ft, 7in. x 16 ft, 10 in.

Dans les climats désertiques les plus durs du
Sahara, la fonction et la forme convergent dans le
textile. Pour les groupes nomades qui occupent

le haut de la Mauritanie, le tissage est au centre
de la vie quotidienne. Les textiles que les
tisserands créent sont un exploit de design, car
leurs fabricants n'utilisent que les matériaux les
plus facilement disponibles, les branches de
palmier et le cuir de chameau. Les rituels quotidiens,
des conversations aux repas, sont partagés sur
ces tapis depuis de nombreuses générations.
Facile a rouler et relativement léger, les tapis se
prétent au transport et a la réinstallation.

Dans la Mauritanie actuelle, il existe une gamme
de traditions de tissage historique. L'incorporation
de branches au lieu de fibres organiques et
naturelles filées (comme la laine) est depuis long-
temps une caractéristique des pratiques des tribus
berbéres, notamment les Touaregs.

41
Tapis mauritanien (vers 1960)
Cuir et anches camel

127 X 202 po (322,6 x 513,7cm) /
10 pi, 7 po X 16 pi, 10 po
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