


 

	موفات تاكاديوا
	Moffat Takadiwa


	يعرف موفات تاكاديوا بكونه نحاتًا مبتكرًا يبرع في استخدام المواد المهملة من حوله بذكاء لإنشاء قطع فنية فريدة من نوعها، تقدم تصورًا يدعو لإعادة التفكر في أسلوب الحياة والسياسة والثقافة في مجتمع زيمبابوي. ويعتبر عمله "قصة حقيقية (3O)" بمثابة استقراء للهيمنة التي فرضتها الثقافة الاستهلاكية التي تغلغلت في المجتمعات الأفريقية.

بدأ تاكاديوا بالاستفادة من الموارد البسيطة عبر جمع أزرار ألواح مفاتيح الحواسيب، وسدادات الزجاجات، وفرش الأسنان بدافع الحاجة أولًا، ثم حوّل هذه المواد التي تبدو بلا قيمة إلى لغته البلاستيكية الفريدة، مما أدى إلى صنع منحوتات تقدم صورة معبرة  عن المجتمع في زيمبابوي.

تاكاديوا هو فنان بصري معاصر من زيمبابوي ولد في كاروي، ويتناول عمله الثقافة الروحانية والمواد الاستهلاكية والبيئة. وقد شارك في الكثير من المعارض في المؤسسات الرئيسية في زيمبابوي والعالم. وتخرج في عام 2008 م بمرتبة الشرف في الفنون الجميلة من كلية هراري للبوليتكنيك في زيمبابوي.
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	Moffat Takadiwa is an innovative sculptor who ingeniously utilizes discarded materials to create one-of-a-kind art pieces that offer thought-provoking representations of Zimbabwean society's lifestyle, politics and culture. His work True Story (3O), serves as a playful examination of the cultural hegemony imposed by consumer objects that have infiltrated African society.

Takadiwa's resourcefulness began by collecting computer keyboard keys, bottle plugs and toothbrushes, driven by necessity. He then transformed these seemingly worthless materials into his own unique plastic language, resulting in sculptures that offer a distorted yet accurate portrayal of Zimbabwean society. 

Takadiwa is a Zimbabwean contemporary visual artist born in Karoi. His work addresses material culture, spirituality and the environment. He has exhibited extensively across major institutions in Zimbabwe as well as internationally. In 2008, Takadiwa graduated with honors in Fine Art from Harare Polytechnic College in Zimbabwe.
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	زهرة الغامدي
	Zahrah Alghamdi

	[bookmark: _GoBack]يسلط هذا العمل الفني لزهرة الغامدي الضوء بشكل جميل على العلاقة بين الطبيعة والبشر، وتأثير تغير المناخ على مدننا ومستقبلنا من خلال استخدام مواد وأدوات رمزية، تحثنا من خلالها على السعي نحو مستقبل مستدام. وترمز الأشواك في العمل الفني إلى صمود الطبيعة، مما يدعونا لحماية البيئة للأجيال القادمة، لتكون هذه الرسالة القوية بمثابة تذكير بمسؤوليتنا الكبيرة في الحفاظ على كوكبنا والعناية به.

تستكشف أعمال زهرة الغامدي الذاكرة والتاريخ من خلال عدسة العمارة التقليدية، حيث تعكس أعمالها الموجهة -والتي تظهر العملية الشاقة والدقيقة التي تجمع فيها جزيئات التراب والطين والصخور والجلود والماء- مفهوم "الذاكرة المتجسدة" الذي يؤثر في الطريقة التي تصنع بها الفنانة أعمالها لترجمة مواضيع الهوية الثقافية والذاكرة والفقدان.

ولدت زهرة الغامدي عام 1977 م في الباحة بالمملكة العربية السعودية، وتخرجت من جامعة الملك عبد العزيز بدرجة في الفنون الإسلامية، كما حصلت على درجة الماجستير في الصناعات الحرفية المعاصرة من جامعة كوفنتري في إنجلترا، بالإضافة إلى درجة الدكتوراه في التصميم والفنون البصرية.
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	City of Thorns highlights the connection between nature, humanity and the impact of climate change on our cities. Through symbolic materials, Alghamdi urges us to strive towards a sustainable future. The thorns in the artwork symbolize the resilience of nature, inspiring us to protect the environment for generations to come. 

Zahrah Alghamdi's work explores memory and history through the lens of traditional architecture. Her site-specific work sees the laborious and meticulous process in which she assembles particles of earth, clay, rocks, leather and water. The concept of ​​"embodied memory" influences the way in which Alghamdi crafts her artwork to translate themes of cultural identity, memory and loss. 

Born in 1977 in Al Baha, Saudi Arabia, Alghamdi graduated from King Abdulaziz University with a degree in Islamic Arts. She holds a master’s degree in Contemporary Crafts from Coventry University in England, as well as a PhD in Design and Visual Arts.
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	آفا روث ومايلي نوردين
	Ava Roth with Mylee Nordin

	تم إنشاء عمل مجموعة خلية النحل من قبل الفنانة الكندية آفا روث بالتعاون مع عدد من النحالين المحلّيين، حيث يُعتبر النحل غالبًا دلالة على صحة كوكبنا. ويستكشف هذا المشروع حدود تقاطع البشر مع العالم الطبيعي، ليقدم نتاجًا جميلًا للتلاقي بينهما، إذ تحتفي كل قطعة بعمل النحل الدقيق والمعقد، بينما تقدم روث من خلال مجموعة الغرز الصغيرة و ورسومات الفرشاة التي تقابل خلايا العسل صورة تعبر عن الفكرة في تلاق مرح.

يأخذ الإطار الداخلي المصنوع من الخشب وأنماط التطريز الإلهام من رموز الفن الإسلامي التقليدية، مثل النمط الهندسي للعسل. إلى جانب استخدام ألوان الياقوت والذهب التي تعكس الألوان الجوهرية التي تُستخدم عادة في الفن الإسلامي، مما يتناغم بشكل جميل مع اللون الذهبي الذي تتميز به خلية النحل العضوية.

رُوث هي فنانة تستخدم تقنية الإنكاوستيك، إلى جانب براعتها في استخدام فن التطريز واستخدام الوسائط المختلطة، وهي تقيم في تورونتو وتعمل بشكل رئيسي باستخدام  شمع العسل المحلي، وأنواع الخشب المتنوعة، ولحاء أشجار البتولا، والأوراق، وشعر الخيل.
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	The Honeycomb Collection was created by Canadian artist Ava Roth in collaboration with local honey bees. Bees are often considered a harbinger of the health of our planet. This project explores the boundaries of where humans collide with the natural world, and proposes a beautiful outcome of our encounter. Each piece celebrates the bees’ delicate and intricate work, while Roth offers her own tiny stitches and brushwork in exchange for honeycomb cells, in a playful inter-species concert. 

The interior wood frame and embroidery patterns draw inspiration from traditional Islamic art motifs, as the geometric pattern of honeycomb. The use of sapphire and gold colors pays homage to the jewel tones commonly found in Islamic art, and beautifully complements the deep gold of the organic comb.

Roth is a Toronto-based encaustic painter, embroiderer and mixed-media artist, and works mainly with local beeswax, foraged wood, birch bark, foliage and horsehair.
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	برايت إيكي
	Bright Ugochukwu Eke

	يشير عمل السحب الثقيلة إلى تأثير التدخل البشري على البيئة الطبيعية، إذ يشكل الاستغلال الجائر لموارد الطبيعية والاعتماد المفرط عليها، وإنتاج واستهلاك المواد السامة من أهم أسباب الضرر البيئي والتلوث.

يستخدم برايت إيكي الماء كوسيلة نظرًا لكونه يربط بين جميع البشر وبيئاتهم، فهو مسحور بالماء وقدرته على مواجهة التحديات العالمية والبشرية والبيئية. كما يستقصي الفنان الأهمية التاريخية والمعاصرة للماء في الثقافة والمجتمع والسياسة والاقتصاد، مستكشفًا تأثيره على المجتمع والبيئة.

حصل برايت إيكي على درجة الماجستير في الفنون الجميلة من جامعة نيجيريا، حيث درس مع إل اناتسوي، كما عرض أعماله على الصعيدين الوطني والدولي، بما في ذلك في معارض رائدة مثل "البيئة والكائن: فن أفريقي حديث" في متحف تانج بجامعة سكيدمور ومشروع "أفريقيا العالمية" في متحف الفن والتصميم بنيويورك.
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	Heavy Clouds references the impact of human interference on the natural environment. The exploitation and over-dependence on natural resources and the production and consumption of toxic materials have continued to cause environmental harm and pollution. 

Bright Eke's medium is water, which links all humans and their environments. He is captivated by water and its capacity to confront worldwide, human and environmental challenges. The artist delves into the historical and contemporary relevance of water to culture, society, politics and economics, examining its impact on both society and the physical environment.

Bright Eke obtained his MFA from the University of Nigeria, where he studied with El Anatsui. He has shown internationally, including in the exhibitions Environment & Object: Recent African Art at the Tang Museum, Skidmore College, and Global Africa Project at the Museum of Art & Design, New York.

138





	مجموعة سوبرفيلكس
	SUPERFLEX

	"أقرب ما يمكن أن نصل إليه" هي مجموعة من المنحوتات التي تعمل بشكل تكاملي كنوع من التعبير الفني للإنسان، إلى جانب كونها بيئات محتملة للأسماك. 

قامت سوبرفليكس بتطوير نوع جديد من العمران الذي يأخذ في اعتبار النباتات والحيوانات، بهدف توجيه المجتمع نحو العيش بين البيئات المختلفة، حيث أن أفضل الأفكار بالنسبة لسوبرفليكس قد تأتي من الأسماك.

تأسست مجموعة سوبرفيلكس في عام 1993 م من قبل ياكوب فينجر وبيورنستيرني كريستيانسن و ورازموس روزنغرن نيلسن. وقد عملت المجموعة خارج المواقع الفعلية لأماكن العرض الفني، كما شاركت في مشاريع عامة ذات مساحات كبيرة منذ فوز مشروع "سوبركيلين " في عام 2011م، وتشمل هذه المشاريع غالبًا المشاركة مع المجتمعات المحلية والخبراء والأطفال، وغيرهم في الآونة الأخيرة.
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	As Close as We Get is a collection of sculptures that serve as both art for humans and potential habitats for fish. Since ocean life flourishes around structures with ample surface area, the modular building blocks of As Close as We Get feature numerous flat, unevenly sized planes that can also function as an underwater infrastructure.

SUPERFLEX has been developing a new kind of urbanism that includes the perspectives of plants and animals, aiming to move society towards interspecies living. For SUPERFLEX, the best idea might come from a fish.

SUPERFLEX was founded in 1993 by Jakob Fenger, Bjørnstjerne Christiansen, and Rasmus Rosengren Nielsen. Working in and outside the physical location of exhibition spaces, SUPERFLEX has been engaged in major public space projects since their award-winning Superkilen opened in 2011. These projects often involve participation, involving the input of local communities, specialists and children, and more recently, other species. 
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	دينا حدادين
	Dina Haddadin

	يتألف عمل "من اللامحدود إلى المطلق" من قطبين متضادين، يمثل القطب الأول اللامحدود، فيما يمثل القطب الثاني المحدود. ويتميز اللامحدود بالحضرية والرقمنة، والتغير المستمر، والتجدد الذاتي، والقسوة، والعناصر التي أنتجها الإنسان، ويُمثل هذا القطب من خلال عرض مثلث سيربينسكي على  الحائط . أما المحدود فيمثل مواردنا الطبيعية، باستخدام الرمال في هذه الحالة، وهو متشكل عن طريق الفراغ السلبي الناتج عن الهرم.

دينا حدادين هي مهندسة معمارية وفنانة بصرية متعددة التخصصات، تجمع اهتماماتها  بين الرسم التقليدي وفن الطباعة وفن الأداء التجريبي وفن الفيديو، لتخلق أعمالًا متعددة الطبقات تفحص مفاهيم الشمولية، وعدم الدوام في المعمار، أو الهوس بالخلود والسلطة.

وهي مؤسسة شركة كين.ستوديو للعمارة وقد حازت على درجة البكالوريوس في الهندسة المعمارية، ثم واصلت دراستها في الفنون الجميلة في مدرسة الفنون البصرية في نيويورك عام 2008م.
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	[bookmark: _Hlk142487225]Fine to Finite is made up of two opposing poles. One pole represents the infinite and the other represents the finite. The infinite is characterized by excessive urbanity, digitalization, constant change, self-regeneration, harshness and man-made elements. This pole is represented by a wall projection of a Sierpinski Triangle – a fractal where every tiny part is identical to the whole. The finite represents our natural resources, in this case using sand, and is shaped by the negative-void generated by the pyramid. 

Haddadin is an architect and multidisciplinary visual artist. Her interests combine traditional painting and printmaking to experimental performative and video art, creating multi-layered works that examine inclusivity, architectural impermanence or the obsession with eternity and power.

Dina Haddadin is the founder of the architectural firm Kayn.studio and holds a bachelor’s degree in architecture. She continued her studies in fine arts at the School of Visual Arts in New York, 2008. 
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	آن جراف
	Ane Graff

	تتألف مجموعة “المحرقون” من ثلاثة هياكل زجاجية بمقياس كبير بدرجات حمراء مختلفة، تحتوي جميعها على منحوتات صغيرة في الداخل. وقد صنعت المنحوتات الداخلية باستخدام مزيج من المواد، بهدف عرض "المراحل" و"النمو" التي تظهر من خلال الاستيعاب والتعرض، وكيفية تجليها في أجسامنا.
تركز الممارسة الفنية لآن جراف على العلاقات بين البشر وغير البشر - حيث تنظر إلى الإنسان كجزء من شبكة مادية واسعة تمتد داخل وخارج أجسامنا. وتظهر إبداعات جراف كيفية تأثر الجسم البشري بالعوامل الخارجية كالبكتيريا وتلوث البيئة.
ولدت آن جراف، عام 1974،م، وتدمج في أعمالها بين مجموعة متنوعة من مجالات البحث، بما في ذلك النظرية النقدية وعلم الأحياء الدقيقة والكيمياء. وقد حصلت على درجة البكالوريوس من أكاديمية بيرغن الوطنية للفنون في عام 2004 م، وتشغل حاليًا منصب زميلة أبحاث دكتوراه في أكاديمية الفنون الجميلة في أوسلو.
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	The Barn Burners consists of three large-scale glass structures in different red hues, all with smaller sculptures inside. The inside sculptures are made from a range of materials and material mixes, with the aim of showing the “stages” and growths” that appear through ingestion and exposure, and how they manifest in our bodies.
Ane Graff’s artistic practice focuses on human and non-human relationships – viewing human beings as part of an expansive, material network, stretching inside and outside of our bodies. Graff's creations demonstrate how the human body is affected by external influences, such as bacteria, and the harmful effects of the environment.
Ane Graff, born in 1974, integrates a diverse range of research fields, including critical theory, microbiology and chemistry. She graduated from Bergen National Academy of the Arts in 2004 and currently holds a position of PhD Research Fellow at the Oslo Academy of Fine Art. 
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	ويلي فيرغينر
	Willy Verginer

	ترمز سلسلة الطبيعة البشرية للفنان ويلي فيرغينر للتأثير المدمر للتلوث على البيئة، حيث تعنى منحوتاته بمواضيع تغليف النفايات والمناطق التي أزيلت منها الغابات وجيل الشباب، باستخدام اللون للرمز إلى الخط الفاصلين الطبيعة والتصنيع. ويسلط عمل فيرغينر الضوء على الطبيعة الهشة للنظم البيئية حيث يحث المشاهدين على اتخاذ إجراءات ضد التلوث الناجم عن الصناعات، فاستخدام الزجاج والحاويات المعدنية الواضح من خلال منحوتاته ما هو إلا تذكير صارخ بالآثار الضارة للتلوث على البشرية. 

يقيم ويلي فيرغينر ويعمل حاليًا في أورتيزاي بإيطاليا. وقد قدم في عام 2017م، عملاً تركيبًا كبيرًا في ديترويت عزز تفاعله مع مواضيع البيئة، كما شارك في عام 2019م في معرض جماعي بعنوان "الطبيعة في الفن" في متحف الفن المعاصر في كراكوف ببولندا.
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	The Human Nature series is a powerful response to the devastating impact that industrialization has often had on the environment. Verginer’s sculptures look to waste packaging, deforested areas and the young generation, using color to symbolize the thin line between nature and industrialization. 

Verginer's work highlights the fragile nature of ecosystems and urges viewers to take action against the pollution caused by industries. The use of glass and metallic containers throughout the sculptures is a stark reminder of the harmful effects of pollution on humanity. Through his art, Verginer challenges us to reconsider our daily actions and the significant impact they have on the natural world.

Willy Verginer lives and works in Ortisei, Italy. In 2017, he showed a major installation in Detroit that furthered his engagement with environmental themes. In 2019, he took part in the Nature in Art group exhibition at the Museum of Contemporary Art in Krakow, Poland. 
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	محمد الفرج
	Mohammad Al Faraj

	عمل "أطراف الماضي وأحافير المعرفة" هو عبارة عن مجموعة تضم 30 صورة تُظهر ارتفاع وانخفاض نخلة على مدار 30 ليلة، محاكيًا بذلك أطوار القمر، كما تصاحب هذه المجموعة من الصور منحوتة مصنوعة من أجزاء نخلة، مصممة لتشبه كائنًا أسطوريًا من قصة شعبية محلية تُعرف باسم "أم السعف والليف". بالإضافة إلى ذلك، يتخيل الفيلم التنقل وما يرمز إليه هذا المخلوق. 


تعالج هذه العملية، التي تحمل عنوان "أطراف الماضي وأحافير المعرفة" موضوع المعرض من خلال إحياء ذكرى فقدان المنطقة الزراعية في المنطقة، إذ يُسهم هذا الفقد في زيادة الاحتباس الحراري على مستوى عالمي، ويعتبر "أطراف الماضي وأحافير المعرفة" بمثابة تكريم للأمجاد السابقة للمنطقة.

ولد الفنان محمد الفرج في مدينة الأحساء عام 1993م، أشهر واحة في المملكة العربية السعودية، والتي غذت اهتمام الفنان بالعديد من الممارسات الفنية والثقافية مثل صناعة الأفلام والفيديو والتصوير والتركيب والكتابة، حيث استلهم من خلالها العديد القصص التي تدور بين جذور الانتماء والتقاليد وأجنحة الحداثة والتقدم. وغالبًا ما يستخدم الفنان أو يعيد استخدام المواد الطبيعية وغيرها الموجودة في الأحساء.


147
	Edges of the Past and Fossils of Knowledge is a collection of 30 photographs showcasing the palm tree's rise and fall over 30 nights, much like the phases of the moon. Alongside this exhibit is a sculpture made of palm tree parts, fashioned to resemble a creature from a local folk tale known as "Fronds and Fibre." Additionally, a stop-motion film envisions the creature's awakening and what it symbolizes. 

Edges of the Past and Fossils of Knowledge addresses the loss of agricultural in the region. This loss is contributing to global warming, and Edges of the Past and Fossils of Knowledge serves as a tribute to the area's former glory.

Born in 1993 in the al-Hasa oasis in Saudi Arabia, Mohammad Alfaraj was influenced by his surroundings which fueled his interest in contemporary art, filmmaking, videography, photography and writing. Through his work, he presents the tension between the roots of belonging and tradition, and the wings of modernity and progress. He often uses and reuses natural materials found in al-Hasa. 
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	إيان كيار
	Ian Kiaer

	يعد هذا المشروع “الحاشية، بينغ (ماردر) “جزءًا من استكشاف مستمر مستوحى من أفكار الفيلسوف مايكل ماردر حول النباتات، إذ غالبًا ما يتم تجاهل النباتات وتصنيفها بطريقة معينة في علم الفلسفة، ومع ذلك، فإن الاعتراف المتزايد بقدرتها على الاستجابة لبيئتها والتكيف مع التغييرات قد أدى إلى تقدير جديد لقدرتها على تجسيد "الإحساس النقي". 

يستقي إيان الإلهام في أعماله من مجموعة متنوعة من المجالات مثل الرسم والنحت والعمارة والأدب والنظرية لعمله الفني. ومع ذلك، يكمن تركيزه الأساسي على إعادة استخدام المواد، والتي تتضمن إعادة التدوير والاسترجاع وإعادة بناء المعاني باستخدام مواد موجودة لاستكشاف الإرث المخفي وراء الأفكار المفقودة، والذكريات التي تحتفظ بها الأشياء المادية، والروابط غير الملحوظة بينها.  

شارك كيار في العديد من المعارض الدولية منذ عام 2000م، بما في ذلك معارض فردية في مؤسسات مثل تيت بريتن، ميوزي دار مودرن دي لا فيل دو باريس؛ معهد هنري مور، كونستفيراين مونيشن؛ كونستفيراين هايدلبرغ؛ وفوندازيوني كويريني ستامباليا، البندقية. 
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	Endnote, ping (marder) is part of a continuing exploration inspired by philosopher Michael Marder's ideas about plants. In philosophy, plants have often been overlooked and relegated to categorization. However, a growing recognition of their ability to respond to their environment and adapt to changes has led to a newfound appreciation for their capacity to embody "pure sense." 

British artist Ian Kiaer’s work is indebted to histories of painting, sculpture, architecture, literature and theory, but his interest is repurposing: the waste, recovery and reconstitution of meaning. For over two decades, the artist has used found materials as a means to explore the latent legacies of lost ideas, the memories that physical objects preserve and the often-unseen relationships between material things.

Kiaer has exhibited internationally since 2000, with solo exhibitions at institutions including Tate Britain, Musée d’Art Moderne de la Ville de Paris; Henry Moore Institute; Kunstverein Munchen; Kunstverein Heidelberg; and Fondazione Querini Stampalia, Venice. 
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	توم هيغن
	Tom Hegen

	يُظهر عمل "الشاطئ" من سلسلة درجتين مئويتين جبلًا جليديًا في بحيرة مياه تذوب على جليد القطب الشمالي في جرينلاند، إذ يعد القطب الشمالي  أسرع منطقة ارتفاعًا في درجات الحرارة على هذا الكوكب، مما يشكل أول إشارة إلى كيفية تأثير تغير المناخ على نظام الأرض البيئي، حيث أن ذوبان الجليد في القطب الشمالي هو أحد أوجه التغير المناخي العالمي الواضحة بشكلٍ ملحوظ.


يوثق توم هيغن الآثار التي نتركها على سطح الأرض بتقنية التصوير الجوي، ويقدم لمحة عامة عن الأماكن التي نستخرج منها الموارد ونكررها ونستهلكها. وفي النهاية، يقدّم لنا نظرة دقيقة على العلاقة المعقدة بين الإنسان والطبيعة.

أقام هيغن معارض فردية ومعارض جماعية في جميع أنحاء العالم، بما في ذلك ألمانيا والمملكة المتحدة وإيطاليا وبلجيكا وكوريا الجنوبية والصين، وقد حصل عمله على بعض الجوائز الإبداعية المرموقة دوليًا مثل جائزة "ريد دوت ديزاين"، و جائزة التصوير الدولية، و جائزة "لايكا أوسكار بارناك"،و جائزة التصميم الألمانية.
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	Shoreline from The Two Degrees Celsius Series shows an iceberg in a meltwater lake on the Greenland Arctic ice sheet. The Arctic is the fastest warming place on this planet, providing the first indication of how climate change is having an impact on Earth’s eco-system. Melting ice in the Arctic is one of the most obvious examples of global climate change. 

German artist Tom Hegen documents in aerial photography the traces we leave on the earth’s surface. He provides an overview of places where we extract, refine, and consume resources. Ultimately, he delivers insights into the complex relationship between man and nature. 

Hegen has had solo exhibitions and group shows worldwide, including in Germany, United Kingdom, Italy, Belgium, South Korea and China. His work has received the Red Dot Design Award, the International Photography Award, the Leica Oskar Barnack Award and the German Design Award.
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	إميل لوكاس
	Emil Lukas

	أنتج العمل الفني حقل النفط، والذي يعد جزء من سلسلة لوحات الخيوط التي اشتهر بها الفنان بطريقة مبتكرة، وذلك من خلال تثبيت مسامير على حواف صندوق خشبي وتمرير الآلاف من خيوط البوليستر متعددة الألوان ذهابًا وإيابًا على السطح، لصنع تركيبة مذهلة مكونة من مراكز متفرقة ومضيئة ومحاطة بكتل يتغير موقعها ظاهريًا بناءً على الزاوية التي ينظر منها المشاهد.


وُلد الفنان إميل لوكاس في بيتسبرغ، بنسلفانيا، وحصل على درجة البكالوريوس في الفنون الجميلة من جامعة إدنبورو في عام 1986 م قبل أن يؤسس الاستوديو الخاص به في هارلم بنيويورك، حيث عمل لمدة 25 عامًا، وبعد الفترة التي قضاها في ولاية نيويورك، نقل الفنان مقر عمله إلى مصنع سابق في منطقة نائية في ستوكرتاون، بنسلفانيا، حيث يصنع المنحوتات واللوحات باستخدام مواد بسيطة لاستكشاف حدود الإدراك البشري.
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	Oil Field, part of The Thread Paintings Series, for which the artist is best known, is produced with a method that the artist invented, made by lining the edges of a wooden box with nails and threading thousands of multicolored polyester strands back and forth across its surface. 

The resulting composition appears ethereal and auratic: sparse, luminous centers are surrounded by atmospheric densities which vacillate in location and form depending on the position of their viewer in space. 

Born in Pittsburg, Pennsylvania, Emil Lukas earned his BFA from Edinboro University in 1986 before establishing his studio in Harlem, NY where he worked for 25 years. Following his time in New York City, the artist moved his practice to a former factory in remote Stockertown, Pennsylvania where he creates sculptures and paintings employing humble materials to explore the range and edges of human perception.

143







	رون غريفين
	Ron Griffin

	تحاكي رسومات غريفين مخلفات الحياة اليومية بتفاصيل دقيقة من إيصالات وبطاقات ورسائل وبطاقات بريدية وغيرها، وذلك باستعمال عملية نقل الطلاء الدقيقة، والتي ، تضفي ملمسًا وأبعادًا إضافية لكل عنصر عندما يتم تطبيقها  على عدة طبقات، مما يعزز تأثير الوهم البصري. وغالبًا ما تكون الأعمال مخبأة في ظرف أو ملف أو موضوعة على خلفية سوداء أو بيضاء، بحيث تصبح هذه العناصر محددة ومجردة في الوقت نفسه، بحيث تظهر وتخفي معلومات بشكل متساوٍ. 

حصل رون غريفين المولود في بومونا كاليفورنيا، والذي يعمل في الاستوديو الخاص به،  على شهادة البكالوريوس من جامعة كاليفورنيا إرفاين في عام 1986 م، وعلى درجة الماجستير في الفنون التشكيلية من معهد كاليفورنيا للفنون عام 1988م،.  وتعرض أعمال غريفين ضمن المجموعات العامة المعروفة في الولايات المتحدة وخارجها، بما في ذلك متحف لوس أنجلوس للفن، ومتحف بروكلين، ومتحف دنفر للفنون، ومركز الثقافة/الفن المعاصر في مكسيكو سيتي، ومتحف لوغانو كانتون للفنون في سويسرا، ومتحف الفن المعاصر في لوس أنجلوس.
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	Griffin’s paintings render the detritus of everyday life in striking detail — receipts, tickets, letters, postcards and the like — using a meticulous enamel transfer process which, applied in layers, imparts a tactility and dimensionality to each rendered object and furthers its trompe l’oeil effect. Often concealed behind an envelope or file folder and set against a stark black or white backdrop, these items are both specific and abstract, revealing and concealing information in equal measure. 

Born in Pomona, California, Ron Griffin he received his BA from UC Irvine in 1986 and his MFA from the California Institute of the Arts in 1988. Griffin is featured in prominent public collections in both the United States and abroad, including the Los Angeles County Museum of Art, The Brooklyn Museum, the Denver Art Museum, Centro Cultural/Arte Contemporaneo, Mexico City, Museo Cantonale d’Arte Lugano, Switzerland, and the Museum of Contemporary Art, Los Angeles.
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	نِك براندت
	Nick Brandt

	
تصور سلسة يوم قابل للانهيار (2021) الأشخاص والحيوانات المتأثرين بالدمار الذي حصل للبيئة، والذي يبدو بوضوح من خلال صور الأشخاص الموجودين في الصور في زيمبابوي وكينيا تعرضهم للضرر الشديد بسبب تغير المناخ، حيث اضطروا للنزوح بسبب الأعاصير التي دمرت منازلهم وأدت الى تشريدهم وجعلهم فقراء بعد سنوات طويلة من الجفاف الشديد. تم التقاط الصور في 5 محميات، وأغلب الحيوانات الموجودة هناك تم إنقاذها وستبقى هناك لفترة طويلة، وذلك بسبب كل شيء بدءًا من الصيد الجائر الذي يتعرض له آباؤهم إلى تدمير بيوتهم وتسميم بيئتهم.

أسس براند أسلوب تصوير بورتريه للحيوانات البرية مشابه للتصوير الفوتوغرافي للبشر في إعداد الاستوديو، ويحاول تصوير الحيوانات على أنها مخلوقات واعية لا تختلف كثيرًا عنا.

ولد براند وترعرع في لندن، حيث درس الرسم والسينما، ويعيش الآن في جبال كاليفورنيا الجنوبية. وأقام معارض فردية ومتاحفَ في جميع أنحاء العالم، بما في ذلك نيويورك ولندن وبرلين وستوكهولم وباريس ولوس أنجلوس. 
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The Day May Break (2021) series portrays people and animals impacted by environmental destruction. Photographed in Zimbabwe and Kenya, the people in the photos have all been badly affected by climate change – displaced by cyclones that destroyed their homes or impoverished after severe droughts. The photos were taken at five sanctuaries/conservancies. The animals are mostly rescues, due to poaching or habitat destruction and can never be released back into the wild. 

Brandt has established a style of portrait photography of animals in the wild similar to that of human photography in a studio setting, attempting to portray animals as sentient creatures not so different from us.

Born and raised in London, where he originally studied painting and film, Brandt now lives in the Southern Californian mountains. Brandt has had solo gallery and museum shows around the world, including in New York, London, Berlin, Stockholm, Paris and Los Angeles. 
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	غريغوري  ماهوني  
	Gregory Mohoney

	يعود ماهوني مبتكرًا أعمالًا من قطع يجدها من حوله كالبراميل المعدنية، وعبوات الطعام المعدنية وغيرها، من خلال مزج هذه المعادن المؤكسدة مع الأملاح القلوية وغيرها من العناصر الآكلة لتقليد أو تعزيز التأثيرات البيئية.

تبدو قطع ماهوني الفنية ومنحوتاته الجيولوجية، وحتى الجغرافية بالمطلق وكأنها مستوحاة من العوالم المصغرة والمكبرة في الطبيعة، وغالبًا ما يضع الفنان كتابات على أعماله بخط أبيض وحروف كبيرة ليدل على الموقع والفترة والتوجه، أو ليوضح العمليات التحويلية التي أجراها على هذه المواد، وبمجرد البدء وتأسيس هذه الأعمال، ستستمر تغييرات المواد هذه بالتأثير على العمل الفني.

كان جريجوري  ماهوني خلال نشأته في لوس أنجلوس ومنذ عمرٍ صغير، منبهرًا بجيولوجية وبيئة ومناظر وادي الموت في كاليفورنيا. وحتى بعد حصوله على درجة البكالوريوس في الفنون التشكيلية من جامعة جنوب كاليفورنيا عام 1980م، استمر الفنان بالعمل من استوديو في شرق لوس أنجلوس والذي كان يسافر منه إلى مناطق طبيعية مختلفة ليجمع موادَّ طبيعية ويشاهد العمليات الطبيعية أثناء حدوثها.
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	Returning with found objects including metal barrels, bearings, tin cans and the like, Mahoney creates works by combining the found oxidized steel materials with alkaline salt and other corrosive elements to mimic or amplify environmental effects. 

Mahoney’s panel pieces and sculptures appear geologic or even geographic, taking equal inspiration from the microcosmic and macrocosmic aspects of the natural world. He will often overlay text across his compositions, using white capitalized lettering referencing a location, duration or orientation — or designating the type of transformational process enacted upon those materials. Once set in motion, the material changes will continue to impact the artwork.

Growing up in Los Angeles, Gregory Mahoney became fascinated with the geology, ecology and landscape of California’s Death Valley. After earning his BFA from the University of Southern California in 1980, he continued to gather local materials and to observe natural processes at work.
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	هايميش فولتون
	Hamish Fulton

	بدأ فولتون في عام 1969م، بصنع أعمال على رحلات المشي التي يقوم بها، محولاً نفسه إلى "فنان المشي"، حيث قام بترجمة تجاربه خلال هذه الجولات عن طريق وسائط فنية مختلفة؛ بما في ذلك اللوحات الجدارية والتصويرية والنصوص. خلافًا لغيره من الفنانين مثل لونغ، يتبع هذا الفنان أسلوب "لا تترك أثرًا" في ممارساته الفنية حيث يرسم المنظر الطبيعي دون تغيير ويشير إلى المنتج الأخير على أنه "أشياء خفية".

تتراوح جولات فولتون من المسافات القصيرة إلى آلاف الأميال، حيث قام بها في مختلف أنحاء العالم بما في ذلك اليابان والهملايا وإيطاليا والهند وأيسلندا وصحراء مونتانا وإنجلترا. ومنذ عام 1994م، شارك في جولات جماعية لزيادة الوعي عن عدة مواضيع بما فيها التدهور البيئي، والتوتر في التبت. كما تعاون فولتون مع فنانين آخرين بمَن فيهم ريتشارد لونغ ومارينا أبراموفيش لتنظيم بعض الجولات.

درس هاميش فولتون - المولود في لندن- بمدرسة سانت مارتن للفنون في عام 1966م قبل أن يلتحق بالكلية الملكية للفنون في لندن وأصبح مهتمًا باختبار إمكانيات وحدود النحت.
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In 1969 Hamish Fulton began making works exclusively based on walks he would take, dubbing himself a “walking artist.” He translates his experience on these perambulations across a variety of media, including photography, murals, illustrations and texts. Fulton practices a “leave no trace” approach to his artmaking practice, choosing to leave the landscape undisrupted.

Fulton’s walks have ranged from a few paces to thousands of miles and have taken place across the world including in Japan, the Himalayas, Italy, India, Iceland, the Montana deserts and England. Since 1994 he has also practiced group walks, tackling issues from environmental degradation to the situation in Tibet. Fulton has also partnered with Richard Long and Marina Abramovic, to create walks.

Born in London, Hamish Fulton attended St. Martin’s School of Art in 1966 before studying at the Royal College of Art,
London, where he became interested in testing the possibilities and limits of sculpture.
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	فيليب بارينو
	Philippe Parreno

	أنشئ عمل "رجل الثلج في حديقة الواقع" لأول مرة لمعرض فني خارجي في اليابان، فهو تمثال جليدي لرجل ثلج معروض على قاعدة تذوب على مدار بضعة أيام. يترك وراءه الحجارة التي كانت مغروسة في الجليد وأغصان الأشجار المستخدمة للذراعين ويتردد أصداء الصوت المتضخم للمياه المتساقطة في جميع أنحاء مساحة المعرض.

يتصور بارينو كل من معارضه على أنها مساحة مكتوبة حيث تتكشف سلسلة من الأحداث، من خلال العمل في مجموعة متنوعة من الوسائط بما في ذلك الأفلام والنحت والرسم والنص ويسعى إلى تحويل زيارة المعرض إلى تجربة فريدة تلعب مع الحدود المكانية والزمنية والتجربة الحسية للزائر. بالنسبة للفنان، فإن المعرض ليس عملاً فنياً كاملاً بقدر ما هو اعتماد متبادل ضروري يوفر سلسلة مستمرة من الإمكانيات المفتوحة.

درس بارينو الفنان الفرنسي في مدرسة الفنون الجميلة في غرونوبل، وفي معهد الدراسات العليا في الفنون البصرية في قصر توكيو بباريس، ويشهد لأعماله التي تتضمن مجالات الفيلم والنحت والرسم والنصوص. 
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	Iceman in Reality Park was first created for an outdoor gallery in Japan. The ice sculpture is displayed on a plinth and melts over the course of a few days. It leaves behind the once embedded stones and tree branches used as arms. The amplified sound of dripping water echoes throughout the exhibition space. 

Philippe Parreno conceives his exhibitions as a scripted space where a series of events unfold. He seeks to transform the exhibition visit into a singular experience that plays with spatial and temporal boundaries and the sensory experience of the visitor guided by the orchestration of sound and image. The exhibition becomes an open space, that differs on each occasion, as things appear and disappear. 

Parreno is a French artist praised for his work that includes film, sculpture, drawing, and text. He studied at École des Beaux-Arts in Grenoble, and Institut des hautes études en arts plastiques at Palais de Tokyo, Paris. 
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	يان ديبيتس
	Jan Dibbets

	الأفق بالأعلى والأسفل (أرض)، هو جزء من سلسلة تُعرف باسم "آفاق الأرض والبحر" تستخدم الأفق، وهو عنصر مميز في رسم المناظر الطبيعية الهولندية، كنقطة انطلاق لتقديم تجميعات تصويرية لآفاق وهمية أو مفبركة تحوّل المناظر الطبيعية الحقيقية إلى اقتراحات مجردة من خلال التلاعب بالنظرة والتجاور. ككل، يتناول عمل ديبيتس صحة التصوير الفوتوغرافي ودوره في توثيق سيناريوهات زائلة ومُبنية من خلال السمات الأساسية للوسائط المتعددة.

بدأ جان ديبيتس المولود في ويرت بهولندا، حياته المهنية كرسام، إلا أنه تخلى عن وسيلة التعبير الفنية هذه بمجرد التحاقه بمدرسة سانت مارتن للفنون في لندن. استمرت أعماله في استكشاف العديد من مفاهيمه الأساسية، بما في ذلك؛ الإطار، والوهم ثلاثي الأبعاد، والمنظور الواحد—حيث انخرط فيهم من خلال تجربته في مجال التصوير الفوتوغرافي خلال حياته المهنية. كما كان ديبيتس أيضًا معلمًا مشهورًا، إذ عمل كأستاذ في أكاديمية الفنون في دوسلدورف خلال الفترة 1984 - 2004م.
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	Horizon Up and Down (Land), part of the Land and Sea Horizons series by artist Jan Dibbets uses the horizon, a hallmark of Dutch landscape painting, as a point of departure for collages depicting illusory or fabricated horizons which transform real landscapes into abstract propositions via perspective and juxtaposition. As a whole, Dibbets’ work addresses the veracity of photography and its role in documenting ephemeral and constructed scenarios.

Born in Weert, Holland, Jan Dibbets began his career as a painter but abandoned the medium once he enrolled at Saint Martin’s School of Art in London. However, his work continued to explore many of its fundamental tenets—including framing, three-dimensional illusion, and single vantagepoint perspective—which he engaged via his experimentation with photography for the duration of his career. Dibbets was also a celebrated teacher and his tenure as a professor at the Kunstakademie Dusseldorf from 1984-2004.
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