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ujourd’hui, les critiques et historiens de l’art dans le monde reconnaissent l’existence d’un art 
contemporain arabe dont l’apparition remonte au deuxième quart du XXe siècle.  
 
 

D’un point de vue historique , ces nouvelles tendances coïncidaient avec la montée du nationalisme 
et les luttes pour les indépendances. Elles affirmaient le rejet de la peinture orientaliste qui avait 
introduit la peinture de chevalet mais produit une image déformée de la réalité. Elles exprimaient en 
même temps la revendication de liberté et de modernité refusées aux peuples colonisés.  
 
D’un point de vue artistique , cette aventure créative s’est appuyée sur deux sources principales : 

·  les courants modernes de l’art universel (expressionnisme, abstraction…) qui remettaient en 
cause le classicisme autant que l’orientalisme et prônaient des valeurs d’humanisme et de 
liberté, 

·  le patrimoine artistique ancien (artisanat, architecture traditionnelle, signes, calligraphie) puisé 
du legs arabo-musulman comme des arts mésopotamien, pharaonique, phénicien, amazigh... 
 

‘est la première fois qu’un pays du monde arabe accueille une telle exposition qui retrace le 
parcours singulier de l’art moderne et contemporain arabe. L’exposition, constituée à partir de 
la prestigieuse collection de l’Institut du Monde Arabe de Paris, coorganisateur avec le Musée 
d’art moderne d’Alger, est complétée par des prêts d’œuvres du Musée national des Beaux-

arts d’Alger, ainsi que de prêts de quelques artistes. 
 
Elle comprend 70 œuvres remarquables (une par artiste), qui, pour leur majorité, sont montrées pour 
la première fois en Algérie. Sa richesse permet de rendre compte de toutes les : 

·  phases de l’art contemporain arabe, de sa naissance à nos jours, 
·  générations d’artistes : des pionniers aux nouveaux créateurs, 
·  disciplines : peinture, gravure, sculpture, dessin, installations, vidéos… 
·  grandes tendances représentatives de cet art, 
·  expressions dans les régions du monde arabe (Maghreb, Machreq, pays du Golfe) et la 

diaspora. 
Elle présente des nouveaux plasticiens qui, sensibles à la notion de liberté dans leurs thèmes et leurs 
approches, développent des procédés novateurs liés notamment aux nouvelles technologies de 
l’image.   

 
L’exposition se tiendra jusqu’au 12 octobre au Palais de la Culture Moufdi Zakaria pendant que se 
poursuivent les aménagements du siège du Musée national d’art moderne et contemporain d’Alger qui 
feront l’objet, durant l’exposition, d’une visite commentée de chantier pour la presse.  
 
Cette découverte d’une expression riche et diversifiée concerne autant les passionnés d’art que le 
grand public et notamment les jeunes. 

 
Vernissage le 5 septembre 2007 à 18h30 (presse et i nvités) 

Exposition du 6 septembre au 12 octobre 2007, Entré e gratuite 
Palais de la Culture Moufdi Zakaria, Kouba, Alger 
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Art contemporain arabe 
 
Préface 
Mme Khalida Toumi 
Ministre de la Culture 
 
Personne ne songerait à nier qu’à son origine, l’art moderne et contemporain fut un produit de 
l’Europe. Les bouleversements qui s’y produisirent à partir du XVIIIe siècle, la révolution industrielle, 
l’avènement du libéralisme politique, l’urbanisation à grande échelle, l’émergence de l’individualisme 
et d’autres causes encore, amenèrent les artistes à rompre avec les formes classiques qui 
prédominaient depuis la Renaissance. A époque nouvelle, art nouveau. Mais, si cet art est né en 
Europe, il ne lui appartient pas en exclusivité comme le montrent deux éléments essentiels. 
 
Le premier est que la majorité de ceux qui ont initiées et développées ces expressions novatrices, se 
sont positionnés sur une échelle humaniste. Leur recherche d’universalité ne s’appuyait donc plus 
seulement sur le patrimoine de leur continent, mais englobait de nombreuses traditions picturales du 
monde et, notamment, celles des peuples alors colonisés. A titre d’exemple, les masques africains 
sont devenus chez Picasso un tremplin à ses recherches. Non dénué d’exotisme, ce type de 
démarche se démarqua pourtant du regard « hautain » des orientalistes. Ces derniers représentaient 
souvent leurs sujets comme des objets, tandis que les artistes modernes, en s’inspirant des créations 
de ces « sujets », leur reconnaissaient le statut de créateur et donc d’êtres doués de personnalité et 
de talent. 
 
Le deuxième élément est que l’art moderne et contemporain, s’est internationalisé et qu’il a gagné 
progressivement les arts de la planète. Ainsi des artistes du Sud se sont illustrés par des expressions 
proches de la démarche générale mais qui puisaient dans leurs patrimoines des manières et des 
motifs authentiques. Le monde arabe n’a pas été en reste de cette aventure et c’est tout l’intérêt de la 
présente exposition, organisée avec l’Institut du Monde Arabe, sur la base de sa remarquable 
collection, complétée par les apports du Musée National des Beaux-Arts d’Alger. 
 
L’abstraction qui constitue un des aspects les plus manifestes de l’art contemporain a trouvé dans la 
culture arabe et musulmane un écho profond. Alors que les artistes d’Europe ou d’autres continents, 
durent en quelque sorte se faire violence pour apprivoiser la non-figuration, celle-ci était déjà bien 
connue des artistes arabes qui, pour des raisons religieuses ou supposées telles, représentaient 
depuis des siècles le monde au moyen de symboles ou de motifs abstraits ou semi-abstraits. La 
calligraphie arabe, notamment, a tenu une place distinguée dans cette recherche. Par la diversité de 
ses écoles, par son incomparable beauté et sa souplesse plastique, par sa liberté de geste, elle a été 
et demeure une source d’inspiration autant qu’un creuset technique pour les artistes du monde arabe. 
Avec d’autres éléments du patrimoine et surtout un regard forgé dans les valeurs comme dans les 
épreuves du monde arabe, ils ont contribué et contribuent encore à enrichir l’art moderne et 
contemporain mondial. Cependant, ils n’ont pas toujours été reconnus à leur juste valeur et ce 
manque justifie à fortiori la présente initiative, inscrite dans l’évènement Alger 2007, capitale de la 
culture arabe, mais que nous envisageons comme le début d’une promotion active de leurs talents. 
 
Le monde arabe recèle un potentiel artistique immense mais, encore trop souvent, ses individualités 
ne peuvent briller qu’à l’étranger. Il est temps qu’ils disposent chez eux, là où sont les sources de leur 
inspiration, du soutien et de l’admiration des leurs. Les pionniers de l’art contemporain arabe, comme 
leurs successeurs, ne sont-ils pas, parmi nous, à la fois les artisans et les ambassadeurs de la beauté 
alliée à la modernité ? Ils nous indiquent des voies par lesquelles il est possible d’être soi-même et 
d’honorer son héritage ancestral dans une vision audacieuse de l’avenir. 
 
 



Avant-propos 
M. Dominique Baudis 
Président de l’Institut du Monde Arabe 
M. Mokhtar Taleb-Bendiab 
Directeur général de l’Institut du Monde Arabe 
 
La section d'art contemporain participe du Musée de l'Institut du Monde Arabe. Dans une structure 
pluridisciplinaire qui permet à l'IMA de faire découvrir et de projeter un éclairage multiple sur les 
expressions culturelles et artistiques du monde arabe, la mission spécifique de la Section est de 
rassembler, présenter et suivre la création plastique dans ses divers courants et ses formes 
d'expressions : peinture, sculpture, arts graphiques, photographies d'artistes, architecture, etc. 
Une collection d'art contemporain arabe est une nouveauté en France. Elle rassemble pour la 
première fois, à une telle échelle, les œuvres d'artistes ayant marqué la création plastique ou suivi un 
itinéraire original et novateur dans cette partie du monde. 
 
Derrière les oeuvres exposées ici, se résument trois décennies environ de recherches et de dialogues, 
d'hésitations et parfois de réussites remarquables. Dans sa pluralité qui nous interpelle, la collection 
apparaît comme un miroir où se croisent les multiples démarches originales qui représentent les 
divers aspects de l'art et la pensée contemporaine arabe depuis les années 50. 
Pour se positionner par rapport au champ artistique d'une ville internationale comme Paris et pour 
faire correspondre le particulier et l'universel, la collection peut suggérer l'image synthétique des 
expériences artistiques de cette aire de civilisation. 
 
La notion d'art contemporain ici ne peut se concevoir sans la richesse et la diversité qui forment le 
monde arabe. Toutefois dans un espace muséographique restreint et malgré la multiplicité des pays, 
notre volonté principale est de restituer cette unité commune aux sensibilités artistiques arabes. Seul 
un choix axé sur des critères esthétiques et la qualité de la recherche plastique peut en rendre 
compte, loin de toute tentation de présentation exhaustive, toutes variations artistiques et successions 
de générations confondues. 
Les expositions temporaires se proposent quant à elles de faire découvrir des jeunes talents et faire 
connaître les personnalités artistiques confirmées ou en vue de s'affirmer. 
 
La collection débute aux années 50. Elle est motivée par un fait historique, à savoir que cette période 
correspondait à une certaine prise de conscience qui s'est manifestée dans les domaines de la 
pensée et notamment de l'art. Dans le champ des arts plastiques, des groupements d'artistes ont 
contribué à cette dynamique intellectuelle et ont repensé la problématique de la création dans une 
relation dialectique entre le spécifique et l'international. 
 
Qu'il nous soit enfin permis de remercier ici tous ceux qui, tant du côté français qu'arabe, ont été 
associés à divers titres à ce projet et plus particulièrement les différents intellectuels, critiques d'art et 
artistes. Qu'ils trouvent donc ici l'expression de notre gratitude. 
 
 



De la peinture de chevalet au multimédia 
Noureddine Feroukhi 
Commissaire d’exposition 
 
L’art arabe classique est toujours en quelque sorte au coeur de notre modernité. C’est pourquoi la 
contemporanéité constitue en soi une réflexion sur plusieurs identités plastiques. Dans le cas du monde 
arabe, le fait même de distinguer l’art moderne de l’art contemporain peut prêter à confusion. Au siècle 
dernier, des artistes arabes sont entrés sur scène avec une combinaison inédite et sans doute courageuse, 
fondée à la fois sur la recherche du legs esthétique de la civilisation arabo-islamique, envisagé dans une 
lecture novatrice, et sur les approches, démarches et même découvertes, de l’art contemporain universel. 
Pour mieux comprendre les courants de pensée qui ont abouti aux oeuvres d’aujourd’hui, il est 
indispensable de remonter aux sources, soit au moment où commencent à apparaître les premiers peintres 
arabes sur chevalet. De nombreux points communs vont s’affirmer et faire évoluer ces premières 
expressions modernes entre réalisme, figuration, académisme, principe de réalité, et désir de modernité et 
d’appartenance à l’universalité. Dés lors, tandis qu’elle se recherche de manière parfois laborieuse ou 
chaotique, la peinture arabe sortira en tout cas de l’illustration, avec ses illusions de reproduction du réel, et 
de la miniature, avec ses envolées de magnificence. 
 
Les temps modernes s’acheminant vers une conception de l’art radicalement différente de toutes celles qui 
avaient précédé, l’artiste arabe a été amené à re-créer à la fois sa société et l’univers, à la mesure de ses 
désirs et de ses possibilités d’intervention, sans perdre pour autant le fil qui le lie au patrimoine originel. 
On comprend ainsi le sens et l’intérêt de la présentation chronologique retenue dans cette exposition et 
abordée à la manière d’une « sociologie historique ». 
Quelles que puissent être les divergences de vues dans l’appréciation de la valeur des oeuvres, dans la 
démarche de tel ou tel artiste, dans les particularités propres à chaque pays arabe, l’art moderne et 
contemporain arabe s’est constitué un champ d’expression original qui justifie la réalité de son existence, 
aujourd’hui universellement admise. 
 
Les premiers contacts du monde arabe avec la peinture de chevalet eurent lieu au XIXe siècle par 
l’entremise des orientalistes européens. Ce fait connu n’est cependant pas toujours considéré à sa juste 
importance. En effet, en s’imposant comme le point de jonction du monde arabe avec la peinture 
universelle, l’orientalisme a empêché les Arabes, du moins dans un premier temps, de connaître les autres 
tendances de cette peinture ainsi que son évolution antérieure. De plus, il a généré une vision magnifiée et 
fantasmée de la réalité arabe, soit une déformation du regard, porteuse de préjugés et souvent de mépris, 
même dans des formes inconscientes, de la part des artistes européens. Cependant, l’orientalisme aura 
permis d’initier des artistes arabes à la peinture de chevalet et aux techniques, matériaux et instruments qui 
l’accompagnent. On verra apparaître dans les sociétés arabes quelques peintres, peu nombreux mais 
jouant un rôle décisif dans l’acquisition de cette forme d’art. C’est ainsi qu’eut lieu au Caire, en 1891, la 
première exposition d’art pictural arabe. Au début du XXe siècle, l’Egypte développe ses propres structures 
artistiques et les peintres de cette époque privilégiaient le sujet «pittoresque ». Cette double acquisition 
d’une technique et d’une vision se traduit aussi dans d’autres pays arabes par l’apparition d’un « 
orientalisme local ». Mais, assez vite, les artistes arabes vont se sentir mal à l’aise dans cette mouvance et 
certains d’entre eux vont s’efforcer de renouer avec la tradition artistique de leurs pays en la faisant renaître 
dans le cadre d’un art moderne, plus ouvert à une telle initiative, impensable dans le cadre orientaliste et 
difficile à réaliser dans la peinture figurative. 
 
Pour cela, ils vont s’inspirer des expériences internationales, se ralliant, selon leurs vécus et contacts, aux 
styles et tendances plastiques qui initient cette modernité. La peinture arabe moderne trouva réellement sa 
première manifestation formelle, au Caire, en 1938, à travers le groupe « Art et Liberté ». 
L’art arabe moderne va naître ainsi dans un contexte de réformes politiques culturelles et sociales et dans 
l’affirmation progressive des revendications nationales. 
 
Il s’agit bien ici de ce genre de glissement qui permet à des expériences individuelles de dégager un 
système de compréhension collectif et, inversement, à ce système de rejaillir à son tour sur les individus. La 
preuve en est que, dans pratiquement l’ensemble du monde arabe, sans qu’aucun lien ne soit identifiable 
entre les artistes des différents pays le composant, les mêmes évolutions aient été constatées, avec, 
certes, des nuances, des intensités et des délais différents. 
 
Dans les années 1950 et 1960, la peinture arabe semble revenir sur ses premières pulsions modernistes et 
se concentre davantage sur le figuratif. Cette période correspond en fait à l’exacerbation des luttes pour 
l’indépendance et nombreux sont les artistes qui ont ressenti le besoin de témoigner directement, 



quasiment comme des photographes, des injustices commises contre leurs peuples et leurs pays, des 
abominations mais aussi des combats révolutionnaires dans le monde arabe.  
A ce moment, l’affirmation de l’identité collective, niée ou bafouée selon l’ampleur des systèmes coloniaux 
mis en place ça et là, prend une importance capitale et s’inscrit dans un art militant qui privilégie la mise en 
valeur des éléments de ralliement collectif. Le besoin de démonstration prend le dessus sur le besoin 
d’expression. Le message supplante la recherche.  
 
Une décennie après, et dès le début des années soixante-dix, alors que les indépendances sont acquises 
dans la plupart des pays arabes, mais que demeurent des questions lourdes comme celle de la Palestine, 
la peinture exprime bien cette situation de transition entre un passé colonial honni, un présent relativement 
heureux et un futur exprimé en termes lyriques d’avenir et de progrès. On voit ainsi certains éléments 
positifs de la figuration servir pour ainsi dire de termes d’ambivalences nécessaires. Ils appartiennent 
formellement à la précédente époque et intellectuellement à la nouvelle. De même, on constate un besoin 
d’enraciner la réalité de l’indépendance et le besoin d’identité à travers la réhabilitation et l’utilisation 
d’éléments visuels traditionnels et, en premier lieu la calligraphie, sans doute le plus original des arts 
arabes et le plus souple à pouvoir s’intégrer dans des démarches plastiques modernes.  
 
A partir des années quatre-vingt, apparaît une nouvelle génération d’artistes formée dans les écoles des 
beaux arts des pays arabes et souvent aussi dans celles d’Europe et d’autres parties du monde. La notion 
de liberté est au centre des sensibilités et approches de ces jeunes artistes qui, à la différence de leurs 
aînés, ne sont plus essentiellement peintres, mais également sculpteurs, graveurs, designers… Ils parlent 
de liberté – liberté du dessin, liberté de la forme, liberté du matériau, mais aussi des thèmes – et un 
formidable enthousiasme les entraîne dans une spirale contemporaine. Des créations nouvelles naissent 
alors, nouvelles par leurs contenus et leurs formes, dans des instants où l’émotion et la tension 
intellectuelle atteignent leur paroxysme. Ces œuvres concentrent en elles une multitude d’idées, devenues 
essentielles à la sensibilité artistique de notre époque, et marquées par la prédominance du facteur de 
nouveauté. 
 
Aujourd’hui, l’artiste créateur arabe, à l’instar de ses pairs du monde entier, emploie tous les procédés 
possibles et imaginables. La peinture de chevalet explose à la faveur des nouveaux supports. Dans cette 
optique, l’art se nourrit des formidables progrès techniques du nouveau siècle. Il les assimile, les affine, les 
épure. Nous vivons une époque dominée par des systèmes de communication visuelle, technologique, 
rapides, immédiats et en surface : images virtuelles, imprimées et électroniques, possibilités de 
transmission immédiate et sans limites d’espace et de temps. L’art ne peut ignorer cette mutation historique 
des modes d’expression et de communication.   
L’accent le plus authentique ne se fonde-t-il pas sur cette puissante vérité par laquelle, de tous temps, 
l’œuvre de qualité désigne son époque avant de signer son auteur ?  
Les nouveaux créateurs arabes ont compris qu’à partir de ce fonds de possibilités communes à l’ensemble 
de l’humanité, peut se construire une personnalité, élaborée avec une écriture et un contenu appartenant à 
un patrimoine culturel immense, divers et encore vivant et dont les raffinements se montrent capables d’une 
nouvelle vie dans de nouveaux supports. 
 

 



Artistes présents 
 
 

Nada Akl 
 
Née en 1956 à Bikfaya, au Liban, elle a étudié l’art à l’Université américaine de Beyrouth, puis 
l’histoire de l’art à la Sorbonne avant d’obtenir un Bachelor of Arts au Collège Américain de 
Paris. Dans un premier temps, elle se livre à une production éclectique (collages, créations de miroirs, 
panneaux, paravents…) qu’elle va vite délaisser pour la peinture à l’huile qui demeure sa technique 
actuelle. 
Elle définit elle-même ses créations comme inscrites «dans l'esprit de l'hyperréalisme américain, 
du réalisme onirique, de la photographie retravaillée à connotation surréaliste ». Particulièrement 
fascinée par les portraits et paysages (ou les portraits-paysages), son univers créatif reflète « un 
labyrinthe d’apparences » où souvenirs d’enfance, espaces intimes et êtres aimés ou admirés se 
mêlent étrangement. Avec une parfaite maîtrise picturale, Nadia Akl, soigne particulièrement la 
lumière de ses scènes imaginaires ou réelles qu’elle peint en musique et lentement en raison des 
temps de séchages des couches que nécessite le besoin de glacis. Peu prolifique de ce fait, elle a le 
plus exposé en France, où elle vit, et aux Etats-Unis. Deux ouvrages ont été consacrés à son oeuvre. 
 
Intérieur dans un après-midi, 1983 
Huile sur toile, 100 x 79 cm 
© Institut du Monde Arabe, Paris 
 
 

Shadia Alem 
 
Née en 1960 à La Mecque, elle est devenue une figure connue de l’art contemporain saoudien. Elle a 
étudié la littérature anglaise avant d’obtenir un diplôme de formateur de professeurs pour jardins 
d’enfants. Elle a enseigné l’arabe à La Mecque puis occupé des postes de responsabilité dans le 
secteur éducatif jusqu’en 2000. Sa première exposition remonte à 1985. 
Depuis, ses productions ont été régulièrement montrées en Arabie Saoudite et à l’étranger. 
Prolifique, elle s’exprime autant par la peinture, le dessin, la sérigraphie, la photographie ou la 
bibliophilie. Sa thématique est centrée sur la femme arabe mais s’attache aussi à la culture, l’histoire 
ou l’actualité (série de peintures sur le 11 septembre). En 1997, sa collaboration avec la photographe 
Wendy Ewald lui donne l’opportunité de signaler son talent et sa créativité en photographie, de même 
que son souci de renouvellement constant et d’utilisation de nouveaux supports tels que le DVD. 
Ses oeuvres figurent dans plusieurs collections publiques : Musée international d’art contemporain 
de Séoul, réserves de livres rares de la Bibliothèque Nationale de France, Fonds de la British Airways, 
Collection Al Mansouriah de Djeddah… 
 
20 ans de ma vie et celle de ma soeur, 1985 - 2005 
Installation 
© Collection de l’artiste 
 
 



Ali Ali-Khodja 
 
Né en 1923 à Alger, il est le doyen des peintres algériens et sa première exposition remonte à 
1941. Ses oncles, Mohamed et Omar Racim, miniaturiste et enlumineur, lui enseignent les arts 
appliqués. Excellant en la matière, il se voit décerner en 1960 la médaille d’or du meilleur artisan de 
France. Il remet alors en cause cet art « plus proche de l’ornementation et de la décoration que de 
l’expression d’un espace, d’un monde, d’un mouvement ». Il entame dès lors son évolution vers 
l’abstraction. 
Après plusieurs phases de maturation, figuratives et semi-figuratives, il définit ce qui constituera son 
expression : une peinture entièrement dédiée à la couleur, sans formes précises, sans lignes et sans 
discours. Poussé par la seule force de l’émotion, entraînant son esprit dans des réflexions 
philosophiques, fasciné par la science et les rapports entre l’infiniment grand et l’infiniment petit, il 
explore un univers personnel avec talent et audace. Il reconnaît pourtant avoir gardé des arts 
appliqués la miniature et de l’enluminure « la recherche de la distinction, la sensualité ainsi que la 
générosité des couleurs ».Il continue à produire de nos jours avec la même verve créative. 
 
L’incertitude, 1995 
Huile sur toile, 100 x 81 cm 
© Collection du Musée National des Beaux-Arts d’Alger 
 
 

Dhia Azzawi 
 
C’est d’abord l’archéologie qui a attiré cet irakien, né à Bagdad en 1939. Aussitôt diplômé dans cette 
discipline (1962), il s’inscrit à l’Ecole des Beaux-arts. En 1965, ont lieu à Bagdad ses premières 
expositions et, dès lors, il participe à de nombreuses manifestations artistiques dans le monde. En 
1976, il s’installe à Londres où il vit et travaille à ce jour. 
Son parcours artistique se caractérise par un mouvement permanent entre l’unité et la multiplicité. 
Unité des références artistiques : le patrimoine de la Mésopotamie, le legs de la civilisation arabo-
islamique et l’art moderne universel. 
Multiplicité des voies et supports : peinture, tapisserie, céramique, volumes, affiches, lithographies, 
oeuvres de bibliophilie… La profusion n’est pas toujours signe de dispersion. Dhia Azzawi a su ainsi 
forger son style, reconnaissable à travers une reformulation du cubisme, un talent chromatique élevé 
et une audace dynamique des formes qui le positionnent pleinement dans la peinture contemporaine. 
Son travail de gravure sur les Mille et Une Nuits, refusant l’illustration anecdotique des contes, a 
constitué une nouvelle expérience de cet artiste ouvert à toutes les aventures créatives. 
 
Composition, 1986 
Bois en relief, 122 x 183 x 13 cm 
© Institut du Monde Arabe, Paris 
 
 



Farid Belkahia 
 
Cet artiste est un des pionniers de l’art contemporain maghrébin. Né en 1934 à Marrakech, il a étudié 
de 1954 à 1959 à l’Ecole des Beaux-arts de Paris avant de poursuivre sa formation à Prague et Milan 
jusqu’en 1966. Il profite de son séjour européen pour réaliser des centaines de croquis dans les 
musées ou les rues. De 1962 à 1974, il dirige l’Ecole des Beaux-arts de Casablanca et à ce titre, 
comme à celui d’artiste, il influencera de nombreux peintres. 
Très vite, il rejettera la peinture de chevalet et prônera la recherche d’une expression plastique de 
conception moderne mais d’essence patrimoniale. Il va ainsi s’intéresser à l’art populaire berbère. 
En 1969, il organise sur une place publique une exposition collective pour montrer les liens entre 
la nouvelle peinture marocaine et l’artisanat. 
Dans les années suivantes, il supprime totalement la toile pour travailler sur le cuivre avant de retenir 
la peau d’agneau comme support. Ses compositions utilisent des signes et symboles traditionnels 
mais également des pigments naturels (henné, safran…). Farid Belkahia a exposé dans le monde 
entier. Ses oeuvres sont un témoignage précieux de l’élaboration d’une peinture moderne au 
Maghreb. 
 
Aube, 1984 
Sérigraphie, 56 x 56 cm 
© Institut du Monde Arabe, Paris 
 
 

Meriem Bouderbala 
 
Née en 1960 à Tunis, cette artiste vit et travaille entre Paris et sa ville natale. Elle a étudié à l’Ecole 
des Beaux-arts d’Aix-en-Provence (1980-1985). Son oeuvre est à la fois représentative de la 
génération actuelle de l’art contemporain maghrébin et d’un « art féminin » entendu comme une 
expression nouvelle de la condition féminine dans le monde arabe. 
Elle se distingue par une audace créative qui n’a pas manqué d’attirer l’attention des critiques d’art. 
Jouant par exemple avec les Mille et Une Nuits, cette artiste (qui n’hésite pas à confronter sa propre 
image à son univers créatif), introduit un questionnement dynamique de l’orientalisme. 
Les fantasmes de ce courant sur la femme orientale font l’objet d’un subtil détournement de sens. 
Reconnaissant leur fascination, Meriem Bouderbala les soumet au décalage temporel et à la dérision 
de son regard. Utilisant parfois la photographie, elle produit ses peintures sur divers supports (toile, 
papier, verre, tissus) et enrichit ses couleurs de sable ou de limaille de fer, leur donnant des reliefs à 
la fois sensuels et dramatiques. Le renouvellement constant de ses créations laisse apparaître 
cependant une démarche personnelle continue. 
 
L’arbre, 1991 
Acrylique sur toile, 140 x 160 cm 
© Institut du Monde Arabe, Paris 
 
 



Rashid Diab 
 
Il naît en 1957 à Wad Medani au Soudan. Il obtient en 1978 le diplôme de l’Ecole des Beaux Arts de 
Khartoum avant de se rendre à Madrid en 1980 où il soutiendra un Master of Fine Art. Dès la fin de 
ses études, Rashid Diab commence à exposer en Europe notamment, forgeant une réputation qui le 
place parmi les meilleurs représentants de l’art soudanais et comme un artiste représentatif de la 
nouvelle peinture du monde arabe. Il reçoit plusieurs prix et distinctions (Cuba, Jordanie, Taïwan, 
Espagne…) ainsi que le Premier Prix de la biennale d’Alger en 1987 pour ses gravures. 
Les oeuvres de cet artiste se distinguent par les effets de transparence donnant l’impression d’une 
superposition de verres colorés difractant la lumière dans tous les sens. La légèreté domine 
cet univers dépouillé qui ne manque pas de rappeler les étendues semi-désertiques de son pays. 
Des silhouettes de personnages réduites à leurs lignes essentielles, de manière quasi minimaliste, 
semblent flotter dans un air surchauffé où les couleurs ne cessent d’étonner. 
Rashid Daib qui vit à Khartoum où il a ouvert un Centre d’Art à son nom, est également critique 
d’art et il est l’auteur de deux ouvrages sur l’art soudanais. 
 
Portrait, 1992 
Gravure sur papier, 70 x 90 cm 
© Institut du Monde Arabe, Paris 

 
Adam Henein 
 
Cet artiste est né en 1929 au Caire, ville où il a étudié la sculpture à l’Ecole des Beaux-arts et où il vit 
et travaille. Fasciné dès l’âge de huit ans par le patrimoine artistique de l’Egypte pharaonique, et 
notamment la statuaire, il l’étudiera de manière appliquée, y trouvant à la fois des enseignements 
techniques et esthétiques. Cette influence apparaît particulièrement dans la minutie qu’il apporte à ses 
travaux et la recherche de pureté et d’absolu qui les accompagnent. 
Les sculptures de Henein sont des invitations au toucher autant qu’à la méditation sur les grandes 
questions humaines, sublimées par le truchement d’un art hautement maîtrisé. 
Installé à Paris à partir de 1971, l’artiste se met à la peinture. Il utilise des papyrus comme supports 
ainsi que des pigments naturels qui confèrent à ses oeuvres un caractère exceptionnel. Le jeu des 
couleurs et des formes, parfois figuratives, aboutit à un univers où équilibre et mouvement se donnent 
la réplique, de même que la rigidité géométrique avec l’épanouissement des courbes. 
Le travail du sculpteur et celui du peintre apparaissent en fait comme deux dimensions d’une seule et 
même oeuvre qui s’enrichissent mutuellement. 
 
Paysage gris 
Papyrus, 63 x 78 cm 
© Institut du Monde Arabe, Paris 
 
 



Rachid Koraïchi 
 
Né en 1947 à Aïn Beida (Algérie), il a consacré à sa formation une attention particulière. Diplômé de 
l’Ecole des Beaux-arts d’Alger, il rejoint Paris pour étudier aux « Arts Déco » puis à l’Institut 
d’urbanisme et à l’Ecole des Beaux-arts. Ce solide cursus se double d’une passion livresque 
inépuisée pour l’art, l’histoire ou la philosophie. 
Son expression reflète cette quête de savoir mais aussi de sagesse. Particulièrement attaché à la 
spiritualité, et notamment à la tradition soufie, il la considère indissociable de son engagement pour 
les causes humaines comme celle du peuple palestinien. Ses oeuvres, cultivant la subtilité et 
l’élégance, s’appuient sur un vocabulaire de signes, avant tout calligraphiques, puisés du legs 
arabo-musulman et berbère et respectés dans leur originalité. Avec une grande maîtrise esthétique, 
il produit des oeuvres audacieuses et étonnamment contemporaines. Il exerce son art par 
la peinture sur tous supports, la gravure, la sculpture, la céramique, le tissage, la bibliophilie, 
etc. liant le choix de ses techniques au contenu de ses expressions. 
Aujourd’hui reconnu mondialement, il apparaît comme un des représentants les plus en vue de l’art 
contemporain. 
 
7 variations indigo, 2003 
Sérigraphie sur soie d’Alep et indigo, 340 x 49 cm 
© Collection de l’artiste 
 
 

Marwan 

 
Né à Damas en 1934, Marwan Qassab Bachi, dit Marwan, fut d’abord paysagiste et portraitiste avant 
d’aborder des thèmes politiques sous l’influence du peintre Naïm Ismaïl. En 1958, il s’inscrit à 
Académie des Beaux-arts de Berlin. Il focalise alors sa création sur son héritage culturel, en 
opposition à l’art contemporain. Mais au cours de ses études, découvrant le sens libérateur de cet art 
et sa conformité avec ses sentiments et convictions, il commence à faire évoluer sa peinture. 
Trois étapes marquent son évolution. La première, figurative, (1966-1970) où il peint des individus ou 
des couples dans des attitudes étranges où règne le malaise et la solitude. Durant les années 
soixante-dix, après un intermède consacré aux natures mortes, il prend comme modèle une 
marionnette dont la docilité, non dénuée de sentiments, exprime le sort humain. A partir de 1990, son 
propre visage apparaît sur ses toiles et les critiques notent alors son entrée dans l’abstraction. Les 
têtes qui constituent son thème privilégié, sont déformées et porteuses d’un désespoir immense et 
sans issue. Certains y voient un effet du long exil de l’artiste à Berlin, d’autres l’expression du spleen 
lié aux temps actuels. 
 
Visage, 1987 
Aquarelle et acrylique sur papier, 70 x 103 cm 
© Institut du Monde Arabe, Paris 
 
 



 Mahmoud Choukri Mesli 
 
Né en 1931 à Tlemcen, il étudie à l’Ecole des Beaux-arts d’Alger entre 1948 et 1951, notamment 
auprès du miniaturiste Mohammed Racim. Très actif à travers divers groupes d’artistes et d’écrivains 
algériens, il entre en 1954 à l’Ecole des Beaux-arts de Paris. Sa première exposition personnelle a 
lieu en 1955 et l’année suivante, il expose avec l’artiste marocain Cherkaoui. En 1956, il observe la 
grève des étudiants algériens et cesse toute exposition. En 1962, de retour au pays, il devient 
professeur à l’Ecole des Beaux Arts d’Alger, participe à la création de l’Union nationale des arts 
plastiques. En 1967, il est parmi les fondateurs du groupe Aouchem qui influera longtemps l’art 
algérien moderne en réhabilitant le signe traditionnel. 
Sa peinture s’inspire à la base de cette démarche et se caractérise par l’exubérance des formes et 
des couleurs. Les compositions sont foisonnantes et énergiques, avec des entrelacements 
indissociables d’éléments figuratifs et de symboles. Les oeuvres de Mesli s’expriment avant tout par le 
rythme et la vibration. Jouissant d’une notoriété internationale, il est l’auteur d’oeuvres monumentales 
à Alger qui ont donné la pleine mesure de son talent. 
 
L’Algérie en flamme, 1963 
Huile sur toile, 92,5 x 73 cm 
© Collection du Musée National des Beaux-Arts d’Alger 

 
Mourad Messoubeur 
 
Né en 1964 à Souk-Ahras (Algérie), cet artiste qui vit à Marseille est diplômé de l’Ecole Supérieure 
des Beaux-arts d’Alger (1988) et de celle d’Aix-en-Provence (1995). Il a complété sa formation par des 
bourses de résidence en France et en Italie. Sa première exposition individuelle a lieu à la galerie 
Isma à Alger en 1991 et il est alors engagé dans la peinture. 
Au milieu des années quatre-vingt dix, il développe une approche qui va le conduire à rompre 
totalement avec la forme même de l’art, rejetant ses supports, procédés et instruments. 
A partir de cette période, il va travailler à partir d’éléments botaniques (pommes, pommes de terre, 
feuilles…). Il pousse cet art du vivant jusqu’à cultiver en laboratoire des champignons et moisissures 
dont il enregistre les phases de développement pour aboutir à des créations d’abord photographiques 
puis en volumes. Les résultats sont étonnants et introduisent une réflexion démonstrative sur le 
rapport de l’homme à l’art et à son environnement. Qualifié de « métaphore dynamique du cycle de la 
nature », son travail n’est pas dénué d’une dimension philosophique (l’infiniment grand et l’infiniment 
petit) ni surtout d’une esthétique inédite. 
 
Sphèreo, 2006 
Sculpture en cube de verre, 51 x 51 x 51 cm 
© Collection de l’artiste 
 
 



Mustapha Nedjaï 
 
Né en 1957 à Zemmoura (Algérie), il a étudié à l’Ecole supérieure des Beaux-arts d’Alger puis à 
la Faculté des Beaux-arts de Valence en Espagne. Peintre avant tout, Mustapha Nedjaï s’adonne 
aussi à la gravure, à la photographie et à la scénographie théâtrale ou cinématographique. Il est un 
des rares peintres algériens à se consacrer à l’écriture, autant comme réflexion sur sa pratique 
artistique que comme création (poésie, scénarios). Il est d’ailleurs l’auteur d’un manifeste intitulé 
Gestart (1999) dans lequel il envisage l’art comme « une attitude, une manière d'être, une conviction 
et un art de vivre ».  
Cette vision globale l’amène à libérer son expression de toute idéologie, mode ou courant, pour mieux 
l’arrimer à ses convictions et sentiments personnels à l’égard des grandes questions humaines et de 
son pays. Son travail créatif s’appuie sur deux combinaisons menées avec équilibre et sensibilité : 
celle entre la spontanéité de la gestuelle et la minutie apportée aux formes et aux couleurs et 
celle entre l’abstraction, dominante chez lui, et la figuration qu’il mêle au gré des inspirations. A titre 
individuel, Nedjaï a souvent exposé en Europe et particulièrement en Allemagne. 
 
Puzzle n°3, 2002 
Technique mixte sur papier marouflé, 125 x 173 cm 
© Collection de l’artiste 
 
 

Driss Ouadahi 
 
Né en 1959 à Casablanca, ce peintre algérien s’est d’abord voué à l’architecture (diplôme à 
Alger en 1983) avant de laisser sa passion pour l’art prendre le dessus. Il étudie ainsi à l’Ecole 
Nationale des Beaux-arts d’Alger (1984-1987) avant de poursuivre sa formation à la Kunstakademie 
de Düsseldorf (1988-1994). C’est dans cette ville qu’il vit et travaille. 
Si la première formation de Driss Ouadahi a influencé son oeuvre, c’est sans doute par opposition. 
En effet, alors que l’architecte traduit sa conception avant tout par des lignes, celles-ci sont quasiment 
absentes de ses peintures. Ce sont les couleurs, et seulement elles, qui organisent, composent et 
structurent les toiles. Sans délimitations précises les unes par rapport aux autres, elles produisant des 
échanges chromatiques parfois imperceptibles. Le dépouillement de l’expression suggère des 
mouvements d’une subtilité géologique. Ni signes, ni formes, ni symboles, l’abstraction est pure, 
transparente, presqu’absolue. 
Ouadahi qui a exposé pour la première fois en 1986 s’est affirmé comme un créateur résolument 
contemporain. Ses oeuvres sont désormais des références établies dans les galeries européennes et 
nord-américaines. 
 
Sans titre, Huile sur toile, 
2006, 240 x 190 cm 
© Collection de l’artiste 
 



Yazid Oulab 

 
Né en 1958 à Constantine, il a étudié les beaux arts à Alger jusqu’en 1985 et à Marseille jusqu’en 
1992. Depuis, il vit et travaille dans cette ville à partir de laquelle il participe à de nombreux 
évènements culturels internationaux, en peinture, sculpture, vidéo et même chant. Souvent d’ailleurs, 
sa démarche consiste à marier ou confronter les différentes disciplines qu’il pratique. 
Ses créations sont marquées par la recherche de passerelles entre le patrimoine et la mémoire, d’une 
part, et les formes nouvelles d’expression, d’autre part. Dans cette approche, il ne néglige pas la 
nature considérée comme processus de vie mais aussi comme symbolique. 
Ainsi, en 1995, son exposition « Effet du voyage » s’intéresse aux strates des troncs d’arbres, 
transposant leurs structures et leurs « vibrations » à la question de la mémoire culturelle. Yazid Oulab 
se montre également passionné par les interrogations et pratiques mystiques comme dans sa vidéo 
consacrée au « souffle du récitant comme signe ». Son travail apparaît aussi comme une interrogation 
permanente sur les sources de son art. 
Plusieurs de ses oeuvres figurent dans les catalogues de grands musées (Paris, Luxembourg, 
Toulouse…). 
 
Sans titre, 2006 
Installation clous en bois, 30 x 280 cm 
© Collection de l’artiste 
 
 

Malek Salah 
 
Né en 1949 à Aïn El Hammam (Algérie), il a étudié à l’Ecole des Beaux-arts d’Alger puis à celle de 
Paris (1968-1975). Ses premières expositions le situent d’emblée comme un espoir de la nouvelle 
peinture algérienne. Sa démarche apparaît comme résolument contemporaine. Il rejette ainsi le signe 
traditionnel en tant que gage d’authenticité. A son sens, celle-ci ne peut résulter que d’une expression 
libérée. Nourri d’une vision universelle de l’art, l’héritage culturel est, à ses yeux, un fonds que l’artiste 
réinterprète en fonction de sa sensibilité et de ses visions, sans obligation d’apparence. 
Dans sa première période, il a ainsi procédé sur ses toiles à des petits collages représentant des 
oeuvres classiques, autant pour signaler la filiation de l’art moderne que sa rupture avec le passé. Ses 
productions ultérieures ont confirmé cette approche tout en la renouvelant. Il utilise généralement de 
grands formats, donnant à son geste l’ampleur nécessaire à l’expression de sa conception fondée sur 
un cheminement spirituel intérieur. Peintre, il s’exprime aussi par le dessin, la sculpture ou la 
photographie, la technique devant être selon lui assujettie au propos éthique et esthétique. 
 
Odalisque, 2007 
Technique mixte sur toile, 300 x 200 cm 
© Collection de l’artiste 
 
 



Mouna Saoudi 

 
Née en 1945 à Amman, elle est une des rares femmes sculpteur du monde arabe et musulman. Ses 
oeuvres sont le fruit d’une rare combinaison de réflexion et de sensibilité, deux éléments-clé de sa 
création qui lui permettent à la fois d’impulser une direction et de réagir à ses propres émotions au 
contact de la matière. 
Elle s’est ainsi particulièrement intéressée à l’espace des cités arabes dont les formations ramassées, 
les rues étroites, les maisons rapprochées, les terrasses étagées, les creux des patios, produisent un 
jeu de volumes qui donne à la ville l’apparence d’une immense sculpture. Mais au-delà de cette 
apparence, elle va chercher également les significations de cet ordre urbain et de là, engager son 
regard sur les relations humaines qui s’y déroule ou s’y déroulaient de même qu’elle va s’intéresser 
aux transformations, sinon aux agressions subies par ce cadre vivant. Les rapports entre l’ancien et le 
nouveau, le dedans et le dehors, le visible et l’invisible, procurent à son art une source infinie de 
déclinaisons subtiles. 
Sa maîtrise des volumes et le raffinement de ses interventions sur la matière lui confèrent une place 
reconnue dans l’art contemporain international. 
 
Femme oiseau, 1975 
Sculpture marbre blanc, 38 x 83 x 13 cm 
© Institut du Monde Arabe, Paris 
 
 

Zineb Sedira 
 
Née en 1963 en France dans une famille algérienne, cette artiste a poursuivi des études approfondie 
à Londres : Royal College of Art (1998-2003), Slade School of Art (1995-1997) et Saint Martins School 
of Art. Durant sa formation, elle s’est particulièrement attachée à des recherches en photographie et 
vidéo. 
Sa production artistique reflète cet intérêt pour les techniques anciennes et nouvelles de traitement de 
l’image et elle s’efforce, à travers elles, de fouiller les questions de la représentation humaine 
envisagée sous plusieurs angles : celui des identités culturelles, celui des genres ainsi que les 
rapports entretenus avec la mémoire. La notion de déplacement ou de migration l’interpelle 
particulièrement et apparaît souvent dans ses créations, de manière manifeste ou latente. 
Elle participe à tous les évènements internationaux majeurs relatifs à la photographie et la vidéo 
contemporains. Plusieurs de ses œuvres ont été acquises par des musées d’art contemporain et 
grandes galeries. Elle a reçu plusieurs bourses et distinctions tels que le Premier prix des rencontres 
de la photographie africaine (Bamako, 2001) ou le Decibel Award décerné par Arts Concil (Londres, 
2004). 
 
Ne me faites pas ce que vous m’avez fait, 1998 - 2005 
Vidéo 
© Collection de l’artiste 
 
 



Hellal Zoubir 

 
Né en 1952 à Sidi Bel-Abbès (Algérie), cet artiste est diplômé de l’Ecole des Beaux-arts d’Alger 
(1970), de l’école des Arts Décoratifs de Paris (1973). En 1988, il a obtenu un DEA en arts plastiques 
à l’Université de Paris VIII. Il vit à Alger et enseigne le design à l’Ecole des Beaux-arts. 
D’une rigueur remarquable, servie par des lectures intensives, il puise son ?uvre autant de sa 
réflexion que de son regard. Chez lui, l’acte de peindre est précédé d’une longue maturation 
intérieure, envisageant d’emblée plusieurs niveaux d’expression et donc de lecture. 
Le sérieux de cette préparation se traduit finalement à travers l’humour, entendu comme 
compréhension spirituelle du monde. Il a développé ainsi une expression de la dérision, à travers 
laquelle il exprime la nécessaire distanciation que l’art doit prendre à l’égard de la réalité. 
Ses références à des thèmes légendaires arabes ou berbères (Antar et Abla, Le mariage de 
Tanina…) révèlent une volonté de réhabiliter un patrimoine en se servant de ses codes allusifs 
pour produire de nouvelles significations. 
Difficilement classable, cet artiste doué au parcours original, s’inscrit en premier lieu sur le registre de 
la subtilité. 
 
Le pot vous regarde tourner, 2004 
Acrylique et papier sur toile, 180 x 180 cm 
© Collection de l’artiste 
  
 
 
 
 
 
 

 



L’exposition 

 
1- Aux origines de l'art moderne 

 
D’abord initiés à la peinture de chevalet par l’orientalisme, les peintres arabes explorent de nouvelles 
expressions et mettent en place les éléments d’un art moderne. 
 
 

2- Les années d’émancipation 
 
Aux revendications d’indépendance nationale correspond le contact avec l’art moderne international 
mêlé au besoin d’une expression fondée sur l’identité. 
 
 

3- Du moderne au contemporain 
 
De nouvelles générations d’artistes apparaissent et s’investissent dans les tendances les plus 
avancées de l’art en gardant leurs références culturelles. 
 
 

4- Les expressions nouvelles 
Au-delà des disciplines connues de l’art, le multimédia, la vidéo et les nouvelles technologies de 
communication ouvrent le champ de la création artistique. 
 



Plan de l’exposition 
 
 

 



Artistes et œuvres exposés 
 
 
Collections de l’Institut du Monde Arabe 
 
1  Mustapha Abdelmoati  

Notes orientales, 1982, 100x100 cm, Acrylique/bois  
 
2 Shafiq Abboud   

La mer, 1984-1986, 130x120 cm, Huile / toile  
 
3 Akl Said  

Espace archéologique, 1987, 146x116 cm, Acrylique/toile 
 
4 Akl Nada   

Intérieur dans un après midi, 1983, 79x100 cm, Huile/toile 
 
5 Dhia Azzawi  

Composition, 1986, 183x122x13 cm, Bois/relief 
 
6 Fouad Al Futaih   

Le pêcheur, 1974, 69x54 cm, Encre de chine /papier 
 
7 Abdel Hadi  Al-Gazzar  

Le cirque, 1956, 162,5 x 135 cm, Huile sur isorel 
 
8 Fateh  Almoudarres   

Les Réfugiés, 1986, 120x 180 cm, Huile sur toile 
 
9 Awad Al Shimi   

Odalisque N°3, 1983 65 x50cm, Gravure/papier 
 
10 Shakir Hassan Al Said  
 Contemplations objectives, 1986, 120 x 120 cm, Huile sur bois 
 
11 Nabil Annabi  

Sans titre, 1995, 81 x 60 cm, Peau/bois 
 
12 Kakafian Ardash   

Composition, 1984, 145 x 95 cm, Acrylique sur toile 
 
13 Georges Bahgory   

Maternité, 1984, 116 x 90 cm, Huile, collage toile  
 
14 Michel Basbous  

Sculpture, 1959, 38x20x10cm, Marbre blanc 
 
15 Farid Belkahia  

Aube, 1984, Sérigraphie, 56x56  



  
16 Fouad Bellamine  

Sans titre, 1984, 160x130 cm, Toile marouflée 
 
17 Mohamed Bennani  
 Le tapis, 1989 184x152cm, T.mixte/tapis berbère 
 
18 Mahjoub Ben Bella   

Ecritures peintes, 1983, 300x260cm, Huile sur toile 
 
19 Mohamed Ben Meftah   

Bénédiction, 1978, 50x32,5 cm, Gravure /papier 
 
20 Kamel Boullata   

Dieu est lumière, 1983, 59 , 5x 46,5 cm, Sérigraphie 
 
21 Meriem Bouderbala  
 L’arbre, 1991, 160 x140 cm, Acrylique/toile 
 
22 Tallal Chaïbia   

Village de Chtouka, 1982, 180x180 cm, Huile sur toile 
 
23 Ahmed Cherkaoui  
 Talisman N° 3,1966, 97x130 cm, Huile sur toile 
 
24 Ziad Dalloul   

Circonstances des lieux N°2,1986, 70 x 100cm, Gravure/papier 
 
25 Rachid Diab  

Portrait 1992, 70 x90 cm, Gravure/papier 
 
26 Saliba Douaihy  

Abstraction ,1981, 152 x 112 cm, Acrylique/ toile 
 
27 Rafik El Kamel   

Apocalypse,1984, 260 x195 cm/toile 
 
28 Zied Fahrelnissa   

Bédouines vendant des yaourts,1949 48 x 70 cm, Huile /toile 
 
29 Paul Guiragossian   

La longue marche, 1982, 120 x 100 cm, Huile sur toile 
 
30 Samia Halaby   

Time Trap,1980, 92x114 cm, Huile/toile 
 
31 Adam Henein   

Paysage gris, 78 x 63 cm, papyrus 
 
 



32 Mohamed Kacimi  
 Les mille et une postures, 1984, 253 x 113 cm, Acrylique/ toile 
 
33 Mohamed Omar Khalil  

Maroc, Aquatinte, eau forte et technique mixte/papier  
 
34 Mounir  Kannan   

N°13 et une flèche, 1955, 110x100 cm, Huile/ Toile 
 
35 Rachid  Khimoune    

L’Homme valise, 1985, 172x157 cm, Relief résine 
 
36 Leila Muraywid   

Icône,1990, 53 x 38cm, Technique mixte/papier 
 
37 Marwan   

Visage, 1992, 103x70 cm, Aquarelle, acrylique /papier 
 
38 Mohamed Melehi   

Apparition , 1982, 150x120 cm, Acrylique / bois 
 
39 Soleiman Mansour   

La foule,1985 115x100 cm, Huile/toile 
 
40 Nedjia Mehadji   

Mâ, 1991, 150x 200cm, Papier/toile 
 
41 Nazir Naba’a  

Damas, 1986, 110x 80 cm, Huile/toile 
 
42 Hamed  Nada  

La musique populaire, 1986, 125x125, Huile sur toile 
 
43 Ahmed  Nawach  

Histoire de mon pays, 1984, 72 x 93 cm, Acrylique /isorel 
 
44 Taha Sabban   

Sans titre, 2000, 76 x 102 cm, Huile/toile 
 
45 Abderrazak Sahli   

Composition, 1984, 215x288 cm, Acrylique/ toile et éléments en bois 
 
46 Mohamed Sami   

Sabra et Chatila, 1983, 72 x 25 x 55 cm, Sculpture/ bronze 
 
47 Mona Saoudi  

Femme oiseau, 1975, 83x 38x13 cm, Sculpture / marbre blanc 
 
48 Adel El Siwi   

La famille Morsi, 1993, 120 x 140cm, T. mixte/bois 



 
 
49 Abdulrahim Sharif   

« Royaume des « conduites », 1986, 94x82 cm, Huile sur toile 
 
50 Faisal Samra  

Isthumus,2005, 400x120x20cm, mixte,câble broyé 
 
51 Nabil Shehadeh  

Composition II, 1984, 70x 50 cm, Acrylique / isorel 
 
52 Gouider Triki  

Traces, 1979, 65x 50 cm, Gravures /papier 
 
53 Ramses Younan   

Sans titre, 1943, 60x560 cm, Huile/toile 
 
54 Ellias Zayat  
 Enfants, oiseaux et la ville,1971, 130 x 130 cm, Huile sur toile 
 
55 Alabdeen Islam Zian  

Le 11 septembre, 2001, 50 x150 cm, Huile/toile 
 
 
Collections du Musée national des Beaux arts d’Alge r 
 
 
56 Ali Ali Khodja   
 L’incertitude,1995, 81 x 100 cm, Huile /toile  
 
57 Baya Mahieddine   

Femme au bord de la rivière, 1946, 73x107 cm, Gouache sur papier  
 

58 Abdellah Benanteur  
Souffle mouillé, 1963, 97x148 cm, H/Toile 

 
59 Mohammed Khadda   

Totem, 1963, 81 x 116 cm, H/Toile 
  
60 Mhamed Issiakhem   

La mendiante 152 x 123 cm, H/toile 
 
61 Choukri Mesli  
 L’Algérie en flamme 1963, 73 x 92,50 cm 
 
 
Collections des artistes  
 
62 Rachid Koraichi   

7 variations indigo, 2003, 340 x 49 cm, Sérigraphie sur soie d’Alep  et indigo  



 
 
63 Mourad Messoubeur  
 « sphèreo »2006, 51x51x51 cm, Sculpture en cube de verre 
 
64 Mustapha Nedjai   

Puzzle N° 3, 2002, 125x173 cm, Technique mixte /papier marouflé  
 
65 Driss Ouadahi  

Sans titre, 2006, 190x240 cm, Huile/toile 
 
66 Yazid Oulab  

Sans titre, 2006, 280 x 30 cm, Installation clous en bois 
 
67 Malek Salah   

Odalisque, 2007, 200x300 cm, Technique  mixte /toile 
 
68 Zineb Sedira   

Autoportrait ou la trinité, 1998, 2001, 120 x 100 cm, Photographie montée et 
marouflée sur aluminium  

 
69 Hellal Zoubir  

« Le pot vous regarde tourner »2004, 180 x 180 cm, Acrylique, papier /toile 
 
70 Alem Shadia  

« 20 ans de ma vie et celle de ma sœur », 1985-2005, Installation /projection 


