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MOHAMED SA'I'I\D CHAIR EST NE EN 1989. IL VIT
ET TRAVAILLE A TANGER, AU MAROC.

Artiste autodidacte, Mohamed Said Chair entame
sa carriére dans la finance avant de se consacrer
entiérement a sa passion pour la peinture. Animé par
une fascination pour 'humain et ses représentations,
il développe une pratique centrée sur le portrait,
nourrie par linfluence de I'expression crue et
introspective de Lucian Freud.

Son ceuvre, exécutée principalement a [Ihuile,
témoigne d’une attention aigué a I'anatomie et aux
détails corporels. Déclinaisons de drapés, usage du
verdaccio, précision des volumes : Chair puise dans
I'héritage des grands maitres — de la Renaissance
italienne a la peinture flamande et classique francaise
— pour réactiver des techniques acadéemiques
gu’il met au service de sujets profondément
contemporains, tels que l'aliénation moderne, la
culture de masse ou l'impact des réseaux sociaux
sur notre perception de I'individu.

Dissimulant volontairement les visages de ses
modeles au profit du corps, il détourne les codes
du portrait traditionnel pour en proposer une lecture
renouvelée, ou lidentité se construit dans la mise
en scene, parfois absurde ou théatrale, de la figure
humaine. Tel un metteur en scene, il concoit et
incarne lui-méme les postures de ses personnages
avant de les transposer en peinture, conférant a
chaque ceuvre une dimension a la fois performative
et introspective. Il y interroge avec acuité la place du
regard, du détail et de l'intimité dans notre époque
saturée d’'images.

Depuis 2013, Mohamed Said Chair a participe
a de nombreuses expositions personnelles et
collectives au Maroc et a I'international, notamment
au Centre d’Art Contemporain de Tétouan, au Musée
Mohammed VI d’Art Moderne et Contemporain
(Maroc), a la Fondation Gandur pour I'Art (Suisse),
ainsi qu'a la maison de ventes Piasa (France).
I a également pris part a plusieurs résidences
artistiques, notamment a la Josef and Anni Albers
Foundation (Connecticut, Etats-Unis), & la Montresso
Art Foundation — Jardin Rouge (Marrakech), ainsi
gu’a I'lnstitut francais de Tanger (Maroc).
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INTERVIEW

FR

TU UTILISES DES TECHNIQUES ET DES
CARACTERISTIQUES ISSUS DE LA PEINTURE
CLASSIQUE TOUT EN ABORDANT DES SUJETS
CONTEMPORAINS. COMMENT CONJUGUES-TU
CELA ?

J'utilise volontairement les codes de la peinture
classique - la composition, le clair-obscur, la
peinture a I'huile - ce sont des langages visuels forts,
chargés d’histoire. Je souhaite aussi faire écho a la
peinture orientaliste du XIX siécle, notamment chez
Delacroix, Gérdbme ou Regnault, qui représentait
les sociétés arabo-maghrébines a travers un regard
extérieur, souvent idéalisé ou stéréotypé, et centré
sur des scénes spectaculaires ou des intérieurs
luxueux.

Je reprends ces mémes outils, mais pour parler
de ma propre société, depuis l'intérieur et dans
un contexte contemporain. Il ne s’agit pas d'une
démarche identitaire. Ce décalage entre écriture
picturale classique et une approche contemporaine
me permet de proposer une autre image de la
société marocaine, contemporaine, plus proche
de sa réalité et traitée avec la méme gravité que
les grands sujets historiques. Je souhaite montrer
des scéenes ordinaires : des lieux du quotidien et
une classe moyenne rarement représentée dans la
peinture classique réaliste.

IL Y A JUSTEMENT UNE ATTENTION
PARTICULIERE A LA LUMIERE ET AU CLAIR-
OBSCUR, NOTAMMENT DANS LES SCENES DE
TENSION OU DE VIOLENCE. PEUX-TU NOUS EN
PARLER ?

La violence est omniprésente dans notre quotidien,
mais elle n'est pas toujours spectaculaire. Elle
est souvent diffuse, latente, silencieuse. Ce qui
m’intéresse, ce n'est pas la violence explicite, mais
la tension qui précede ou qui suit I'acte.

Le clair-obscur m’aide beaucoup a cela.
Historiquement, il est associé a des scénes
dramatiques, théatrales. Il amplifie I'’émotion et
dramatise sans nécessairement montrer. Il permet
de cacher, de suggérer, de fragmenter I'espace. Et
la lumiére n’est jamais décorative, elle est narrative.
Elle guide le regard, hiérarchise les éléements, elle
crée des zones de silence. Je pense souvent au
cinéma d’Hitchcock, ou la suggestion est bien plus
puissante que la démonstration. Une ombre sur un
mur peut étre plus violente qu’un geste frontal, parce
gu’elle sollicite 'imaginaire du spectateur.



J'aime aussi travailler a I'huile, elle me permet de
travailler la matiére, la chair et la lumiére avec une
grande profondeur. Elle donne une densité physique
aux corps. C’est aussi une technique lente, qui
impose un certain rythme. Peindre devient un acte
méditatif, presque spirituel. Chez moi, le geste
pictural n'est pas intellectuel, il est viscéral. Il passe
par le corps.

ON RETROUVE UN CONTRASTE ENTRE CES
SCENES DE VIOLENCE ET DES SCENES DE
JEU. COMMENT CE CONTRASTE S’EXPLIQUE-
T-IL ?

Pour moi, le jeu et la violence sont intimement liés.
Le jeu peut sembler innocent, mais il repose toujours
surdes régles, des rapports de force, des gagnants et
des perdants. Dans mon adolescence, par exemple,
on jouait beaucoup a des jeux comme le UNO, et
ces jeux pouvaient rapidement dégénérer en gages,
en humiliations, en sanctions symboliques.

Dans cette série, le jeu devient métaphore. Il
représente une société ou I'on joue tous a plusieurs
jeux en méme temps, sans toujours comprendre les
regles, ni savoir qui les a établies. Le contraste entre
le jeu et la violence révele I'absurdité de certaines
situations contemporaines. Et cette absurdité est
volontaire. Quand on regarde la scéne de loin,
elle semble lisible : une scéne de bar, une scéne
de jeu, une bagarre. Mais plus on s’en approche,
plus la logique se fissure. Les actions ne sont pas
synchronisées, les gestes ne répondent pas les uns
aux autres. C’est une maniere de traduire le chaos
ordinaire dans lequel on évolue. On continue a
agir, a consommer, a jouer, méme quand le monde
devient illisible. Cette incohérence me semble trés
représentative de notre époque.

DANS TON TRAVAIL, TU REINTERPRETES LA
NOTION DU PORTRAIT TRADITIONNEL EN
CACHANT LE VISAGE. POURQUOI CE CHOIX ?

Depuis la Renaissance, le visage a changé de
fonction : il servait principalement a représenter
le roi, le pouvoir, la grandeur. Le visage est alors
devenu un élément central, incontournable, le
noyau méme de la peinture, son pilier. A cette
époque, la motivation des peintres était différente :
ils répondaient a des commandes, souvent pour la
royauté, et se distinguaient principalement par leurs
techniques. Certains artistes, toutefois, ont su aller
au-dela de la simple représentation pour transmettre
une véritable émotion - comme Rembrandt ou

Caravage. Caravage a été l'un des premiers a
rompre avec le maniérisme, qui glorifiait les dieux et
les figures idéalisées aux corps parfaits, hérités de
I'esthétique grecque. Lui, au contraire, proposait une
peinture plus authentique : méme ses personnages
bibliques n’étaient pas idéalisés, mais profondément
humains.

Le portrait, aujourd’hui, ne peut plus se limiter a un
visage, selon moi. Lidentité est multiple, mouvante et
fragmentée. C’est pour cela que je ressens le besoin
de repenser le portrait comme une scéne, comme
un contexte et comme une somme d’éléments plutét
qgu’une simple représentation frontale.

A mon échelle, jessaie aujourd’hui de rompre avec
une autre forme de maniérisme contemporain : celui
d’Instagram, des magazines de mode, de I'esthétique
lisse et normée. Les réseaux sociaux ont uniformisé
les corps et les visages. On efface les défauts a la
recherche de la perfection. Le visage est devenu un
masque. Je préfére justement m’intéresser a ce qui
résiste a cette uniformisation : les gestes maladroits,
les corps imparfaits, les situations ambigués. Je
souhaite que le regard se pose ailleurs : sur la
posture, sur le rapport entre les corps, sur les
objets, sur I'espace. Lidentité ne se résume pas a un
visage. Elle est fragmentée, composite, contextuelle.
Le corps, les vétements, les objets sont souvent plus
sincéres. lls portent une histoire, une tragabilité. Un
objet ne ment pas contrairtement au visage.

TON TRAVAIL REPOSE SUR DES SCENES
TRES CONSTRUITES, PRESQUE COMME DES
ARRETS SUR IMAGE. COMMENT DEBUTE LE
PROCESSUS DE CREATION D’UNE CEUVRE ?

Letravailcommence trés tét, bien avantla peinture. Je
pense vraiment la construction d’'une oeuvre comme
une mise en scéne. La toile n’est jamais un point
de départ, mais un aboutissement. Avant d’arriver
a limage peinte, il y a toute une série d'étapes
: le repérage des lieux, la recherche d’espaces
qui possedent déja une charge émotionnelle,
architecturale ou symbolique, la rencontre avec les
modeles, le choix des objets, des costumes, des
situations.

Je prends ensuite des photos, mais elles ne sont
que des outils. La photo est statique par nature, alors
que la toile doit étre vivante. A partir de cette image
figée, je renoue avec le dynamisme sur la toile.



Le tableau ne sera jamais une reproduction de la
photo parce que je change les couleurs, les textures,
les tensions, en fonction de ce que jai envie de
raconter. Je construis un cadre réel, presque
documentaire, que je vais ensuite transformer
picturalement. Cette préparation est essentielle,
parce qu’elle me permet de sortir d’'une iconographie
préfabriquée. Pendant longtemps, je travaillais a
partir d'images trouvées sur Internet mais ces images
sont déja conditionnées, elles portent un discours
qui n'est pas le mien. Aujourd’hui, jai besoin de
créer mes propres situations, mes propres scenes,
pour pouvoir raconter exactement ce que jai envie
de raconter.

COMMENT ARRIVES-TU A REDONNER DU

MOUVEMENT ET DE LA VIE A UNE IMAGE FIGEE
?

Le mouvement est un vrai défi pour le peintre.
C’est quelque chose de dynamique, d’instable, qu'il
faut restituer sur un support statique. Je veux que
chaque image donne I'impression d’'un mouvement
suspendu. Méme figée, la scéne doit rester instable.

Le corps devient un langage : les postures, les
déséquilibres, les gestes inachevés racontent plus
que n'importe quelle expression faciale. La photo fige
le mouvement. Le défi, c’est de redonner du vivant
sur la toile. Une toile peut étre dynamique, méme si
elle est immobile. On voit la tension des tissus, des
drapés, des corps. Méme dans les scénes de jeu,
ou les personnages sont assis, il y a du mouvement.

COMMENT CETTE NOUVELLE SERIE S’INSCRIT-
ELLE DANS LA CONTINUITE DE TON TRAVAIL
PRECEDENT ? ET EN QUOI MARQUE-T-ELLE
UNE EVOLUTION OU UN TOURNANT DANS TA
PRATIQUE ?

Elle est une continuité a la fois sur le plan technique
et conceptuel, tout en marquant une évolution
significative. Dans mes séries précédentes, les
personnages portaient des boites sur la téte, un
élément devenu central de mon langage plastique.
Avec le temps, cette boite a surtout fonctionné
comme une couverture, un moyen de cacher le
visage. Paradoxalement, je parlais de tout sauf de la
boite elle-méme : elle était avant tout un déclencheur
de réflexion. Mais je trouvais que, peu a peu, elle
prenait une place trop importante, au détriment
d’autres éléments essentiels des oeuvres.

Cette nouvelle série constitue une extension naturelle

de ce travail, mais recentrée sur 'numain. La boite
est toujours présente symboliguement, mais elle
n'est plus visible. Je me détache volontairement de
cet élément pour aller plus loin, ne pas rester dans
une zone de confort et permettre a la peinture de
respirer autrement. La premiére ceuvre de la série La
derniére soirée, 2024-2025 marque clairement cette
rupture. On y apercoit les boites en bas a gauche
du tableau : elles sont rangées, mises de cété, dans
la pénombre, comme un geste affirmé de transition
avec le travail précédent.

La qualité du travail a également évolué, notamment
grace a l'apport de la photographie, qui m’a donné
'envie d’approfondir les détails, les textures et
les présences. Je m’intéresse davantage a la
représentation de la société contemporaine, et en
particulier a la classe moyenne, que je suis en train
d'immortaliser. Je pars désormais de 'Homme, je le
peins.

LA SOCIETE CONTEMPORAINE EST CENTRALE
DANS TON TRAVAIL ET PARTICULIEREMENT
DANS CETTE SERIE. QUE SOUHAITES-TU
TRANSMETTRE A TRAVERS CELA ?

Nous vivons une période de transition économique,
sociale, culturelle. La classe moyenne est en train de
se transformer, de se fragiliser et je ressens le besoin
d’immortaliser ce moment. Non pas pour le juger,
mais pour I'observer, le mettre en scene et surtout
le rendre visible. Remettre au centre les dimensions
sociales et humaines, qui sont essentielles mais trop
souvent reléguées au second plan.

C’est la que l'humain réapparait. Je cherche a
célébrer des personnes qui passent inapergues mais
qui sont pourtant essentielles : livreurs, ouvriers,
gardiens de parking ou d’immeubles. Mettre en
valeur des individus bien réels, des figures de la
société qui existent mais que I'on ne regarde pas
toujours. Cette série joue volontairement avec le
fictif pour mieux mettre en lumiére la réalité.

La logique capitaliste, de plus en plus agressive,
accentue les inégalités, tandis qu’une grande partie
de la classe moyenne s’appauvrit progressivement.
Mais mon travail ne se veut pas engagé. Les
interprétations politiques ou économiques qui
peuvent en découler appartiennent au spectateur.
Ce qui me plait, c’est de peindre I'humain. Mon
travail reste avant tout un travail sur le corps, le
mouvement, la couleur, la matiere.



Je pense la construction d'une oeuvre comme une mise
en scene. La toile n'‘est jamais un point de départ, mais un
aboutissement. Je souhaite que chaque image donne I'impression
d'un mouvement suspendu ou le corps devient langage.






OUT OF THE
SHADOWS

TEXTE PAR
OLIVIER RACHET

FR
Mohamed Said Chair : Les jeunesses
désaccordées

Dans un geste paradoxal, le peintre Mohamed Said
Chair éleve a la fois la réalité quotidienne marocaine
au rang de la peinture d’Histoire et, dans la lignée
d’'un Caravage, fait descendre celle-ci de son
piédestal. Un regard averti reconnaitra d’emblée
dans les trois grands formats réalisés par l'artiste
des réminiscences d’ceuvres iconiques. Au centre
d’'une scéne nocturne se déroulant autour d'un
comptoir de bar, La derniere soirée, 2024-2025,
dont la construction pyramidale rappelle les toiles
de Géricault et Delacroix Le Radeau de la Méduse
ou La Liberté guidant le peuple, deux personnages
rejouent La Création d’Adam peinte par Michel-Ange.
Une bouteille d’eau minérale préside ici a la création
; clin d’ceil humoristique sans doute devant la
raréfaction d’'une ressource essentielle a la survie de
la planete. Dans la partie latérale gauche, prés d’un
compteur électrique, une fenétre ouvre étrangement
sur un mur recouvert de graffitis ou I'on reconnait a la
fois le guitariste Slash des Guns N'Roses et I'acteur
égyptien Adil Imam, héros d’'une comédie populaire
de Sherif Arafa, Al-Irhab Wa Al-Kabab (Terrorisme
et Kebab) : la jeunesse marocaine, aux références
cosmopolites, sensible au sort du monde, surgit a
notre regard. Affairement et désceuvrement semblent
ici aller de pair.

Une deuxiéme toile, Bagarre en bas de I'immeuble,
2025, tout aussi chaotique, dont la composition
panoramique respectant la regle des deux tiers
semble éclairée par les phares d’une voiture située
hors-champ, voit un jeune homme, dans la partie
latérale droite du tableau, brandir un sabre dont
l'ombre se reflete sur le mur de ce que I'on imagine
étre un garage ou la devanture d’'un immeuble,
rappelant louvrier-manufacturier au béret dans
le tableau de Delacroix. Une théiere et une petite
bonbonne de gaz renverseées, une table en bois a la
décoration en zelliges attestent que le rituel du thé a,
pour des raisons que l'on ignore, volé en éclats.



Une troisiéme scene nocturne, The Gamblers, 2024-
2025, ou en extérieur-nuit pour utiliser un lexique
cinématographique que la dimension narrative de
cette peinture convoque, en apparence plus apaisée,
voit des personnages masculins, dont le visage reste
toujours en partie occulté, regroupés autour d’une
table de jeu. Au sol, un tapis traditionnel et un pouf
rehaussé d'une étoile a cing branches, rappelant
celle du drapeau marocain, ancrent le décor dans
un espace quelque peu interlope. Au centre de la
scene, un jeune homme se cache le visage avec
un jeu de cartes, évoquant irrésistiblement l'un
des personnages des Tricheurs du Caravage.
Ces réminiscences ne sont pas fortuites, mais
constituent un geste de réappropriation subversif
d’'une histoire de l'art a laquelle appartiennent
désormais sans conteste les artistes du Sud. Adepte
du genre du portrait, le peintre en bouscule aussi
les codes, en cachant systématiquement le visage
de ses personnages pour mieux attirer I'attention sur
différentes postures du corps souvent en tension, sur
de simples gestes ayant parfois une valeur indicielle,
comme s’il s’agissait d’'orienter et de désorienter a la
fois le regard du spectateur.

A mille lieues d’une peinture orientaliste ou
orientalisante essentialisant les corps et rejouant
par la-méme une forme d’idéalisation propre a la
peinture classique ou académique, et a rebours
d'une peinture contemporaine marocaine peu
encline a représenter les gens ordinaires, les toiles
de Said Chair placent sous les feux des projecteurs
ceux que le dramaturge francais Edmond Rostand
appelait dans sa piece LAiglon « les petits, les
obscurs, les sans-grades » : gardiens d'immeuble
ou de voiture arborant le méme gilet jaune porté par
les vigiles assurant la sécurité a I'entrée de centres
commerciaux ou de boutiques, livreurs a domicile
enfourchant une moto, prostituée portant un
pantalon de cuir moulant les formes et des bottines
rouges reluisantes, jeunes hommes ou jeunes filles
désceuvrés arborant des marques de vétements
de sport uniformisés. Romantique, cette peinture
I'est a sa fagon dans sa capacité a se réapproprier
a la fois la technique du clair-obscur spécifique de
I'esthétique baroque ou celle plus expressionniste
jouant des contrastes entre 'ombre et la lumiére,
comme dans ce petit format au cadrage resserré
plongeant dans la pénombre le bras d’'un homme
revétu d’un blouson jaune fluorescent, dont la main
disproportionnée suscite une inquiétude Iégitime.

Pour paraphraser Deleuze dans Limage-mouvement,
ce que peint Said Chair sont autant d'images-actions
dont le caractére indécidable persiste. Distincte de
I'image-perception et de I'image-affection, ce que le
philosophe nomme « la petite forme » de l'image-
action revét un caractere indiciel a travers lequel une
situation aussi banale qu’une partie de cartes révéele
métonymiquement la grande Histoire :

Par commodité, on appellera petite forme l'image-
action qui va d’une action, d’'un comportement ou d’un
habitus a une situation partiellement dévoilée. [...] Une
telle représentation n’est plus globale, mais locale.
Elle n’est plus spiralique, mais elliptique. Elle n’est
plus structurale, mais événementielle. Elle n’est plus
éthique, mais comédique (nous disons « comédique
» parce que cette représentation donne lieu a une
comédie, bien qu’elle ne soit pas nécessairement
comique et puisse étre dramatique).

Collaborant avec un collectif tangérois, Momkin,
ceuvrant a la diffusion et au développement du théatre
en espace rural, et avec un photographe professionnel,
le peintre commence par réaliser des mises en scene
dans lesquelles les mouvements restent en suspens,
figés dans une attente relayée ensuite par le dessin.
Assistons-nous a des bagarres ou a de simples jeux
? Un fil ténu semble parfois relier un geste menacant
d'un autre plus solidaire ou fraternel. Dans ce
chaos ordonné, des réalités désaccordées donnent
l'impression de coexister encore pacifiquement,
comme dans cette scene de jeu dans laquelle se
mélent, dans une absurdité revendiquée, une partie
de Monopoly, de Poker Texas Hold’em et de Uno ;
donnant a voir la vitalité désespérée d’une jeunesse
jouant en permanence sa vie a la roulette russe, avec
une joie et un déséquilibre désarmants !
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LA DERNIERE SOIREE, 2024-2025
Huile sur toile

190x225 cm / 75x89 in
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THE GAMBLERS, 2024-2025
Huile sur toile

170x175 cm / 67x69 in



SANS TITRE, 2025
Huile sur toile

40x40 cm / 16x16 in

SANS TITRE, 2025
Huile sur toile

40x40 cm / 16x16 in



Je choisis de masquer les visages pour orienter le regard
vers ce qui révele véritablement notre époque. J'ai le
besoin de repenser le portrait, non pas comme une
simple représentation frontale, mais comme une scene,
un contexte et une composition d’eéléements.






LES DEUX HEROS, 2025 SANS TITRE, 2025
Huile sur toile Huile sur toile

140x120 cm / 55x47 in 80x70 cm / 31x28 in




Les objets sont des extensions du portrait. Une veste, une paire d’AirPods, une
théiere, un tapis : ce sont des éléments chargés de mémoire collective. lIs racontent
une epogue, une classe sociale, une culture globalisée.
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LE COULOIR, 2024-2025
Huile sur toile

140x120 cm / 55x47 in






PAGE PRECEDENTE
SANS TITRE, 2025
Huile sur toile

70x80 cm / 28x31 in

BAGARRE EN BAS DE L'IMMEUBLE, 2024-2025
Huile sur toile

190x200 cm / 75x79 in




ALL EXHIBITION VIEWS

Out of the Shadows, AFIKARIS Gallery, Paris, France
March 2026

Photo credit: Hafid Lhachmi




Labsurdité dans ces toiles est une
maniere de traduire le chaos ordinaire
dans lequel on évolue. On continue

a agir, a consommer, a jouer, méme
quand le monde devient illisible.
Cette incohérence me semble tres

The absurdity in these works is a way of
translating the ordinary chaos in which
we live. We continue to act, consume,
and play, even when the world becomes
unreadable. This incoherence feels very
representative of our time.

TEA TIME, 2026

Huile sur toile

Oil on canvas
140x120 cm / 55x47 in



PAGE PRECEDENTE
SANS TITRE, 2025
Huile sur toile

40x30cm / 16x12 in

SANS TITRE, 2025
Huile sur toile

190x200 cm / 75x79 in
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SANS TITRE, 2025
Huile sur toile

30x20 cm / 12x8 in

SANS TITRE, 2025
Huile sur toile

30x20 cm / 12x8 in



Pour moi, I'identité ne se résume pas a un visage. Elle
est fragmentée, composite, contextuelle. Le corps,
les vétements, les objets sont souvent plus sinceres.
lls portent une histoire, une tracabilité.
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