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Vue d’exposition / 
Exhibition’s view, 2022



Otobong Nkanga 
Borrowed Light - Appeasement, 2019 
Acrylique sur bois / Acrylic on wood 
121 x 240 cm



Otobong Nkanga
Beyond Skin I, 2021 
Tapisserie tissée - fils : Trevira, Sidero, Polyester, Multifilament, laine mérinos, Superwash, Linnen, Mohair, Econyl, 
Fulgaren, Elirex, Viscose / Woven tapestry - Yarns: Trevira, Sidero, Polyester, Multifilament, Merino wool, Superwash, 
Linnen, Mohair, Econyl, Fulgaren, Elirex, Viscose
118 x 87 cm 

Otobong Nkanga
Beyond Skin II, 2021 
Tapisserie tissée, plante - fils : Trevira, Sidero, Polyester, Multifilament, laine mérinos, Superwash, Linnen, Mohair, 
Econyl, Fulgaren, Elirex, Viscose / Woven tapestry and plant - Yarns: Trevira, Sidero, Polyester, Multifilament, 
Merino wool, Superwash, Linnen, Mohair, Econyl, Fulgaren, Elirex, Viscose 
108 x 87 x 10 cm



Adéọlá ọlágúnjú

« Je travaille avec la photographie, la vidéo, le son et l’installation. Mon œuvre la plus 
récente est une vidéo à 3 canaux intitulée « ÌYABỌ̀ ̀» (2021). « IYÁ » signifie mère, « BỌ̀ » 
signifie retour. Cette œuvre s’interroge sur la naissance, la mort et la renaissance. Elle voit 
le chaos comme un acte productif et s’en sert en tant qu’un outil d’évolution. À travers 
le folklore, la mythologie, les choses, les affects et les assemblages de corps divers, 
« ÌYÁBỌ̀ » imagine une interprétation allégorique des processus du développement, de la 
pré-naissance jusqu’à la maturation. « ÌYÁBỌ̀ » est un mot issu de la langue Yoruba qui est 
parlée dans le sud-ouest de l’Afrique dont je suis originaire. Ce mot est utilisé lorsqu’une 
nouvelle naissance suit un décès et on croit donc que quelque chose revient sous une 
autre forme. Ces concepts de renaissance et de réincarnation sont très importants et très 
intéressants pour moi. J’ai décidé de choisir ce mot en tant que titre pour mon œuvre qui 
traite symboliquement de la vie, de la mort et de la renaissance.

Mes racines Yoruba se manifestent à la fois dans le regard, le médium et le schéma 
avec lequel je vis la vie dans son ensemble. Mon goût, ma sensibilité et ce qui a du sens 
pour moi sont filtrés à travers le prisme de cette culture. Si je regarde quelque chose, il 
faut que j’y retrouve une partie de moi-même pour que cela me parle. Je recherche ce 
qui m’est familier et cela vient de mon appartenance à cette culture.

Une œuvre plus ancienne est également exposée : « Paths and Patterns ». Je l’ai 
créée en 2014. Je m’intéresse aux notions de prédestination et du destin. Cela se distingue 
de la croyance occidentale selon laquelle l’homme choisit sa propre vie et prend toutes ses 
décisions seul. Cependant, je crois que quelque chose échappe au contrôle de l’homme 
et de l’esprit, et que certaines forces supérieures se mêlent des actions humaines. Je 
m’interroge sur les notions du séjour et du voyage parce qu’on a souvent décrit la vie 
comme un voyage. On se déplace d’un endroit à un autre; nous vivons, nous grandissons et 
nous mourons. C’est ainsi que nos pieds sont les moyens essentiels pour ce mouvement, 
pour cet objectif, pour cette mobilité. Si vous voulez voyager, vous êtes obligés de partir 
d’ici et de bouger. J’ai donc commencé à considérer les pieds comme un portail à travers 
lequel  les récits, les histoires, les lignées et l’ascendence des gens sont racontés. Les pieds 
sont essentiels à ce que nous appelons le sort ou le destin. J’ai observé les pieds des gens 
que j’ai rencontrés dans différents endroits : en Afrique de l’Est, en Afrique de l’Ouest… 
comme un moyen de mieux comprendre leurs vies.

Ici, une autre série d’œuvres : elle s’intitule « Transmutations ». Ce collage de 
photographies explore la transformation psycho-spirituelle du processus humain sur le 
chemin pour atteindre le sacré ou le vrai Soi. Tout comme la mort matérielle est nécessaire 
à la renaissance matérielle des choses, une mort spirituelle est nécessaire à la renaissance 
spirituelle de l’homme. Ces images représentent un voyage progressif d’alchimie individuelle 

à travers toutes les étapes initiales jusqu’à une destination finale où se trouve la plénitude. »

Propos recueillis par Annabelle Gugnon

Adéọlá ọlágúnjú
Translation, 2014 
Paths & Patterns
Tirage contrecollé sur aluminium / Print mounted on aluminium 
50 x 50 cm (53,5 x 53,5 cm encadré / framed) 

Sojourner, 2014 
Paths & Patterns
Tirage contrecollé sur aluminium / Print mounted on aluminium 
50 x 50 cm (53,5 x 53,5 cm encadré / framed)

Melancholic Communion, 2014 
Paths & Patterns
Tirage contrecollé sur aluminium / Print mounted on aluminium 
50 x 50 cm (53,5 x 53,5 cm encadré / framed)



Adéọlá ọlágúnjú
Transmutations, 2018 – 2019
Tirage contrecollé sur aluminium / Print mounted on aluminium 
520 x 90 cm 



Adéọlá ọlágúnjú
ÌYÁBỌ̀, 2021
Vidéo couleur HD 3 canaux, son, 11:35 / 3 channel HD Colour video, Sound, 11:35



Adéọlá ọlágúnjú

“I work with photography, video, sound and installations. My most recent work is a 
3-channel video, titled “ÌYÁBỌ̀” (2021). “IYÁ” means mother, “BỌ” means return. It 
explores the idea of birth, death and rebirth. It looks into chaos as a productive act 
by employing it as a tool of evolution. Through folklores, myths, things, affects and 
assemblage of diverse bodies; ÌYÁBỌ̀ conceives an allegorical interpretation of pre-
birth to maturation processes. “ÌYÁBỌ̀” is a Yoruba word which is in south-western 
Africa where I come from. It is generally used when there is a new birth, after there has 
been death and so it is believed that something returns in another form. These ideas of 
rebirth and reincarnation are very important and very interesting to me. I decided to use 
it as a title for my work which is dealing also symbolically with the life, death and rebirth. 

My Yoruba roots are the gaze, the medium, the pattern with which I experience 
life as a whole. My sensibility, my sensitivities and what makes sense to me is filtered 
through the lens of this culture. When I look at something, it only communicates to me 
when I find a part of myself in it. I look for what is familiar and this comes from being 
rooted to that culture. 

An older work is also on display: “Paths and Patterns”. I made it in 2014. I am 
interested in the idea of predestination and destiny. This is outside of the Western 
belief that man determines his own life, makes all of his own decisions. However, I do 
believe somethings are beyond the control of man and the mind, some higher forces 
weigh into the affairs of men.  I look into the idea of sojourning and travelling because 
people have mostly described life as a journey. We move from one place to another; we 
live, we grow and we die. But then, our feet are the essential vehicle for that movement, 
for that goal, for that mobility. If you have to travel, you need to get out of here and 
move. As such, I began to look at the feet as a portal through which people’s stories, 
histories, lineages, ancestries are told. The feet are pivotal to that which we call fate or 
destiny. I looked at the feet of people that I met in different places: East Africa, West 
Africa… as a way of getting a glimpse into their lives. 

Here, another body of works: it is called “Transmutations”. This collage of 
photos explores the psycho-spiritual transformation of the human process on  the 
path to attaining the sacred or the true Self. Just as material death is necessary for 
the material rebirth of things, a spiritual death is necessary for the spiritual rebirth of 
man. These images interprets the chronological alchemic journey through all the lower 

stages to a place where wholeness is found.”

Interview by Annabelle Gugnon

Adéọlá ọlágúnjú
Celestial Beings, 2015 
Beautiful Decay
Tirage contrecollé sur aluminium / Print mounted on aluminium 
70 x 50 cm (71,5 x 51,5 cm encadré / framed)

The Purge, 2015 
Beautiful Decay
Tirage contrecollé sur aluminium / Print mounted on aluminium 
70 x 50 cm (71,5 x 51,5 cm encadré / framed)

Neither/Nor, 2015 
Beautiful Decay
Tirage contrecollé sur aluminium / Print mounted on aluminium 
70 x 50 cm (71,5 x 51,5 cm encadré / framed)



Obi Okigbo

« J’exerce l’architecture mais mon activité essentielle est la peinture. Ma pratique est 
intrinsèquement liée à l’œuvre de mon père, le poète Christopher Okigbo. Il est mort 
lorsque j’avais deux ans, en 1967, au tout début de la guerre civile Biafra/Nigéria. Mon 
travail gravite autour d’un questionnement sur ce qui lui est arrivé, sur la transmission, sur 
la mémoire. Ma première exposition était un dialogue avec ses poèmes (« Tapping into the 
Known » à la galerie Brunei, Londres 2007), et je participe actuellement à une exposition 
qui explore des manières de transcender les traumatismes du Biafra («  Legacies of 
Biafra » à la Oldham Gallery, Manchester 2021–2022). La question de la transmission m’a 
aussi amenée à créer la Fondation Christopher Okigbo à Bruxelles et Ojoto en 2005 dans 
le but de rétablir son héritage. La Fondation a d’ailleurs récemment publié chez Gallimard 
une édition bilingue français et anglais de son recueil de poésies « Labyrinthes ». 

La femme et la féminité sont souvent des figures centrales dans mon travail  : 
mère, sœur, amie, amante… reflétant mon approche autobiographique. C’est en 
creusant dans les archives de la mémoire, en cherchant les traces du père et poète 
duquel je savais si peu, que je me suis replongée dans mes propres expériences, mon 
enfance dans les années 60 à Lagos, mais aussi dans les méandres de la mémoire 
collective. J’ai passé des années à faire des recherches autour des archétypes que l’on 
trouve dans différentes iconographies anciennes – des sculptures Yoruba et Igbo aux 
madonnes de la Renaissance italienne, en passant par les manuscrits Khemet et Hindu. 
Je collecte et assemble tous ces motifs comme les couleurs d’une palette.

On retrouve beaucoup d’éléments architecturaux dans mes œuvres. Le 
fond architectural du triptyque bleu par exemple («  Landscapes of my Childhood 
Remembered », 2015), dépeint la maison moderniste à Ikoyi (Lagos) où j’ai grandi. Ce 
n’est que 12 ans après avoir réalisé cette toile – initialement intitulée « Predominantly 
Blue  » – que je l’ai retravaillée avec un collage d’images d’archives provenant du 
musée d’Afrique à Tervuren (Belgique). Il s’agit de photographies datant des années 
1950 qui documentent une collection de sculptures de la région du Kivu (Kongo, 
1900s). Le débat concernant la restitution d’œuvres africaines conservées dans les 
musées européens commençait alors à prendre de l’ampleur. Inspirée par les notions 
de transcendance et de métamorphose dans les pratiques ‘Mbari’ du peuple Igbo 
d’Owerri (Nigéria), j’ai voulu amener ces œuvres à habiter cet espace de ma propre 
histoire. C’est une manière pour moi de réhabiliter et d’incorporer des philosophies 
africaines et des histoires ancestrales. J’ai utilisé ces statues kivu pour soigner, guérir 
cette séparation artificielle créée par les frontières coloniales. C’est comme si les 
archétypes reprenaient leurs pouvoirs d’expression. »

Propos recueillis par Annabelle Gugnon

La collection Christopher Okigbo – Poésie en anglais non publiée auparavant
Birds’ Lament. Vers. Manuscrit. Quarto. Non daté, abondamment marqué de griffonnages, 
de commencements, de roues, de suppressions, de corrections et de notes supplémentaires. 
Signé diversement comme : St.-Christopher/Saint Christopher Okigbo/Okigbo St Christopher/ [haut de la page] 
et Christopher Okigbo [bas de la page]. 

The Christopher Okigbo Collection – Previously unpublished poetry in english
Birds’ Lament. Verse. Manuscript. Quarto. Undated Lavishly marked with doodles, starts, wheels, 
cancellations, corrections and additional notes. Signed variously as: St.-Christopher/Saint Christopher Okigbo/
Okigbo St Christopher/ [top of the page] and as Christopher Okigbo [bottom of the page]. 

@ Harry Ransom Center, Université du Texas / Texas University, Austin
Autorisation d’imprimer / Permission to print @ Christopher Okigbo Fondation, Belgique/Nigeria 



Obi Okigbo 
LANDSCAPES OF MY CHILDHOOD REMEMBERED, 2015  
Huile sur toile, pigment en poudre, collage / Oil on canvas, powder pigment, collage 
3 x (100 x 100 cm) 



Obi Okigbo 
GEOMETRY OF LIFE Series II, 2021 
Huile, crayon de couleur, or et bijou sur toile / Oil, colored pencil, gold and jewel on canvas
152 x 100 cm

GEOMETRY OF LIFE Series I, 2021 
Huile, crayon de couleur, or et bijou sur toile / Oil, colored pencil, gold and jewel on canvas 
152 x 100 cm 



Obi Okigbo

“I practice architecture but my essential activity is painting. My practice is intrinsically 
linked to the work of my father, the poet Christopher Okigbo. He died when I was two 
years old, in 1967, at the very beginning of the Biafra/Nigeria civil war. My work gravitates 
around a questioning on what happened to him, on transmission, on memory. My first 
exhibition was a dialogue with his poems (“Tapping into the Known” at the Brunei 
gallery, London 2007) and I am currently participating in an exhibition that explores 
ways of transcending the traumatisms of Biafra (“Legacies of Biafra” at the Oldham 
Gallery, Manchester 2021–2022). The question of transmission also encouraged me to 
create the Fondation Christopher Okigbo in Brussels and Ojoto in 2005 with the aim of 
reestablishing his heritage. The foundation moreover recently published at Gallimard a 
French-English bilingual edition of his poetry collection “Labyrinthes.” 

The woman and femininity are often central figures in my work: mother, sister, 
friend, lover… reflecting my autobiographical approach. It is by digging into the archives 
of memory, looking for the traces of the father and poet about whom I knew so little, 
that I plunged back into my own experiences, my childhood in the 1960s in Lagos, 
but also in the meanders of the collective memory. I spent years doing research on 
the archetypes that are found in different old iconographies – from Yoruba and Igbo 
sculptures to Italian Renaissance Madonnas, as well as Kemet and Hindu manuscripts. I 
collect and assemble all these motifs like the colors of a palette

A great manty architectural elements are found in my works. The architectural 
backdrop of the blue triptych for example (“Landscapes of my Childhood 
Remembered,” 2015), depicts the modernist house in Ikoyi (Lagos) where I grew up. 
It was only 12 years after having painted this canvas – initially called “Predominantly 
Blue” – that I reworked it with a collage of stock images from the Musée d’Afrique 
in Tervuren (Belgium). They are photographs dating from the 1950s that document a 
sculpture collection from the Kivu region (Kongo, 1900s). The debate on the return of 
African works conserved in European museums began at the time to become more 
widespread. Inspired by the ideas of transcendence and metamorphosis in the “Mbari” 
practices of the Igbo people of Owerri (Nigeria), I wanted these works to inhabit this 
space of my own history. It was a way for me to rehabilitate and incorporate African 
philosophies and ancestral stories. I used these Kivu statues to treat, cure this artificial 
separation created by the colonial borders. It is as though the archetypes recovered 
their powers of expression.” 

Interview by Annabelle Gugnon

Obi Okigbo
MOONGLOW  
Encre de chine et collage sur toile / Oil Indian ink and  collage on canvas 
40 x 50 cm 



The rock whispers
to the stone
You are an error
The stone pounds
the grainy sands
building rhythms of terror
The sands cry out 
to the trail of dust
Stop the horror
The cloud of dust mingles
with the cushion of air
dancing to its beat with vigour

As it trickles down

These lights comfort the edges of darkness
Cries of crises
These tears fall on scalding hot mounds
Filled with morning dew
This mould shapes the mouth to silence
While all erupts
There is no such thing as solid ground

There’s No Such Thing as Solid Ground

Poèmes d’Otobong Nkanga / Otobong Nkanga’s poems, 2020 Vue d’exposition / exhibition’s view, 2022



Otobong Nkanga 
Post I, 2019 (detail) 
Photographies sur aluminium, carousel en métal et bois / 
Photographs on aluminum, metal and wood carousel 
164 x 111 x 111 cm 

Vue d’exposition / exhibition’s view, 2022

doubles pages suivantes /next double pages

Otobong Nkanga
Arched Gorges, 2021 (details) 
Tapis touffeté à la main, verre de Murano, bois de hêtre pleureur, corde faite main et matériaux divers / 
Hand tufted carpet, Murano glass, weeping beech wood, handmade rope and various materials 
50 x 290 x 290 cm







Photographies / photographs 
© Aurélien Mole
à l’exception de / except
Page 26 : © Bill Kouélany, 
Page 58 : © Otobong Nkanga
Traduction anglaise / english traduction
Eileen Powis 
Traduction française / french traduction
Adam Dehmohseni
Conception graphique / graphic design
Brigitte Mestrot  
Photogravure / photoengraving
Les Artisans du Regard, Paris
Papier / paper
Munken Polar et Munken Polar Rough 
Impression / printing
La Stipa, Montreuil-sous-Bois
Achevé d’imprimer, mars 2022

Otobong Nkanga
remercie / thanks

Toute l’équipe de / all the team of
Galerie In Situ - Fabienne Leclerc, Antoine Laurent, Marine Lemoal, Adam Dehmohseni

et particulièrement / and particularly
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Obi Okigbo 
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Veva van der Wolf
Hester Onijs
Karen Zeedijk
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Pierre-Man’s

couverture / cover 
Otobong Nkanga
Shaped by Morning Dew, 2021
Tapis touffeté à la main, verre de Murano, bois de hêtre pleureur, corde faite main et matériaux divers / 
Hand tufted carpet, Murano glass, weeping beech wood, handmade rope and various materials 
27 x 220 x 288 cm

ci-contre / opposite 
Otobong Nkanga
Shaped by Morning Dew, 2021 (detail)
Tapis touffeté à la main, verre de Murano, bois de hêtre pleureur, corde faite main et matériaux divers / 
Hand tufted carpet, Murano glass, weeping beech wood, handmade rope and various materials 
27 x 220 x 288 cm




