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ALEXANDRE MOREL :
Parmi d’autres œuvres, vous allez prochainement exposer à La Galerie 38 à Casablanca une trentaine 
de peintures issues de deux séries distinctes : Topographie de l’oubli et Traces cérébrales. Selon vos 
propres mots, la première est une « invitation à un voyage entre deux territoires unis par le sel et le sable. 
D’un côté, la mer du Nord ; de l’autre, le désert du Maroc. Le sable, présent dans ces deux espaces, 
fait office de trait d’union. » Pouvez-vous expliquer plus précisément votre démarche ?

NISSRINE SEFFAR :
Dans ces deux territoires, le sol agit comme une mémoire vivante. Il conserve, par strates successives, les empreintes 
d’une histoire collective tout en laissant émerger la possibilité d’un renouveau.
À travers mon travail, le sable et le sel deviennent des matières-mémoire, des archives sensibles. Ils traversent le temps 
tels des fossiles contemporains, reliant le passé à notre présent, et transformant la trace en langage poétique, capable de 
faire dialoguer l’histoire, le territoire et l’expérience humaine.

A.M. :
Sur un plan purement technique, comment sont réalisées ces peintures ? Il semble que certaines soient 
faites avec de l’eau de mer et d’autres directement « déposées » sur le sol.

N.S. :
Les œuvres se construisent en deux temps. D’abord sur le terrain :
• Dans la mer du Nord, je réalise des empreintes sur mes toiles dans des zones marquées par l’histoire maritime. J’utilise 
de l’eau salée prélevée sur place, que je combine à des pigments et à la peinture, afin d’inscrire symboliquement les 
particules et la mémoire du site dans la matière.
• Sur le sable marocain, je dépose mes toiles directement sur le sol, au contact du sable, des vents, pour prélever des 
empreintes, afin qu’elles enregistrent physiquement les particules du lieu, les mouvements naturels et les mémoires 
invisibles.
La seconde phase se déroule dans l’atelier. À partir de ces empreintes brutes, je travaille par superpositions successives 
en utilisant un grillage comme matrice. Cette technique, proche de l’estampe ou de la gravure, implique plus de trente 
passages par œuvre. Elle permet de créer des strates, une profondeur visuelle et une densité comparable à celle d’une 
image filtrée, réactivant la mémoire géologique et sensible du lieu.

A.M. :
Que signifient les formes géométriques présentes dans Topographies de l’oubli ?

N.S. :
Ces formes proviennent directement des lieux où les œuvres ont été réalisées : la structure du sol, les tracés du rivage, 
la ligne de l’horizon, parfois la configuration d’un fragment de territoire. Ce sont des empreintes géographiques.
Parfois, elles se réduisent à des lignes très simples, une ligne marine, une ligne d’horizon. Ce sont des coordonnées 
minimales, des repères qui condensent un paysage et sa mémoire.

Elles fonctionnent comme des relevés topographiques, matérialisant ce que le sol retient et ce que le temps dépose.

A.M. :
Quant à la série Traces cérébrales, elle est réalisée à partir de peinture et de matière organique. Qu’est-
ce qui vous intéresse dans ce matériau si particulier ?

N.S. :
La matière organique que j’utilise est fragile, vulnérable, profondément exposée. Elle renvoie directement aux mécanismes 
de la pensée, à la mémoire et à la finitude. La manipuler crée un trouble éthique fort, comme si chaque geste obligeait à 
ressentir physiquement ce que l’on cherche à comprendre.
Ce contact direct permet d’entrer dans une mémoire incarnée, sans distance ni abstraction. La matière devient une 
trace vivante, une écriture sensible, un langage silencieux qui traverse l’œuvre et l’habite d’une tension entre présence 
et disparition.

A.M. :
Comment s’opère l’association entre la peinture et cette matière organique ?

N.S. :
Mon travail est une tentative de compréhension de ce qui, au cœur du vivant, déclenche les grands basculements de 
l’histoire humaine. Je m’interroge sur ce qui se joue dans l’esprit lorsque surgissent les ruptures, les décisions irréversibles : 
est-ce rationnel, hérité, ou lié à un instinct plus archaïque et animal ?
Travailler avec le vivant, dans sa fragilité, me permet d’entrer en contact avec une mémoire incarnée. La matière devient 
mon outil et mon langage. Par frottements, pressions et gestes intuitifs, apparaissent des formes ambiguës où se mêlent 
tension et délicatesse.
Peu à peu, des motifs végétaux et floraux émergent. Ils incarnent la persistance du vivant et sa capacité de régénération. 
Faune et flore témoignent d’une force vitale qui traverse les corps, les territoires et les paysages, et qui continue de se 
manifester malgré les épreuves.

A.M. :
Vous allez également montrer dans l’exposition deux vidéos très simples. Qu’est-ce qui relie ces vidéos 
à part vos propres mains ?

N.S. : Ce qui relie ces vidéos, c’est le geste répétitif, humble, modeste : un geste qui interroge le temps, la mémoire et la 
matière.
Dans Chronotopie, je fais tourner une boule de marbre dans mes mains, un mouvement très concis, mais qui crée une 
impression de temps étiré, comme si la durée de la vidéo se dilatait.
Dans La roche des origines perdues, je manipule une roche dans tous les sens, avec l’attention que l’on porte à un objet 
précieux ou ancien, comme si j’essayais d’en lire les origines.

Elles montrent des formes qui apparaissent et disparaissent, comme des images d’un vieux film mais qui seraient conçues 
en trois dimensions. Ce sont en effet des gestes très simples qui parlent de notre relation à la terre, son poids, sa fragilité, 
sa mémoire.

A.M. :
Vous mélangez des briques, des dents de requin, du sable, du corail des roses des sables pour créer 
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des petites sculptures énigmatiques. Visuellement, c’est presque enfantin. Qu’est-ce qui motive ces 
associations ?

N.S. : Ces associations viennent d’un même désir : faire dialoguer des matières qui ne se rencontrent jamais, mais qui 
portent toutes des fragments de temps. La rose des sables est une cristallisation fragile, née du désert ; les dents de requin 
fossilisées sont des traces anciennes d’une mer disparue. Ces éléments racontent chacun une géologie, une mémoire, 
une temporalité. En les assemblant, je crée des micro-géographies, des paysages compressés où le désert et la mer se 
répondent.
L’apparence presque enfantine de ces sculptures n’est pas intentionnelle, c’est peut-être l’effet d’un rapport instinctif aux 
matières, comme un jeu, un puzzle qui permettait d’approcher des sujets très profonds : la mémoire, le temps, la disparition.

A.M. :
Comment sont produites ces Capsules de mémoire ? Il semble que ce soient des véritables installations 
qui dépassent la sculpture.

N.S. : Elles sont faites de trois bols en verre posés sur un support en aluminium, contenant du sable et de la lumière. 
Le verre contient littéralement des fragments de paysages avec le sable marocain, mais ce verre capture également un 
temps suspendu.
La lumière joue un rôle essentiel. Elle traverse la matière fragile et elle symbolise la continuité malgré tout, une forme 
d’espoir qui persiste dans ces territoires. Ces Capsules dépassent la sculpture car elles condensent de la matière prélevée, 
un geste rituel d’assemblage sur les traces invisibles, une dimension presque topographique. Ce sont des fragments de 
paysages installés, des petites unités de mémoire.

A.M. : 
Vous gravez sur des plaques de marbre le mot « علم ». Que signifient ce mot et ce geste à la fois ? 

N.S. : Le mot arabe « علــم » réunit plusieurs sens essentiels, la connaissance, le savoir, le drapeau, le signe, le marqueur 
de territoire et plus subtilement l’idée d’empreinte, de marque distinctive, d’inscription. Cette polysémie est fondatrice. 
Elle dit que la connaissance est déjà un territoire, que la langue peut être une frontière, un signe politique ou un espace 
de mémoire et de résistance.

Graver علم  dans le marbre, c’est confronter l’instable, la langue, le sens et la mémoire à ce qu’on a longtemps considéré 
comme immuable : la pierre, le monument. C’est refuser l’idée que la mémoire serait stable ou pure.
Les dix plaques de marbre de cette série deviennent alors une topographie de signes : des repères dans un paysage où la 
langue, la terre et la mémoire se chevauchent, chaque plaque est un territoire mental, un fragment de savoir pris dans la 
pierre, comme un sédiment de pensée. C’est un geste de creusement comme on creuse une mémoire, comme si le mot 
lui- même devenait un point fixe dans une géographie mouvante.

A.M. :
Pourquoi avez-vous choisi Topographie de l’oubli pour titre de l’exposition à La Galerie 38, et non le 
titre d’une autre série de peintures, de vidéos, de sculptures ou d’installations ?

N.S. :
J’ai choisi Topographie de l’oubli parce que ce titre dépasse la logique d’une série pour décrire le cadre conceptuel commun 
à l’ensemble de mes œuvres. Il nomme ce qui traverse tout mon travail : ce que le sol retient, ce que la mémoire enfouit, 
ce que la matière conserve malgré l’oubli.
Il renvoie à une cartographie des archives minérales et organiques, à un territoire où se superposent mémoire géologique, 
mémoire géographique et mémoire politique. Là où les titres de séries désignent des ensembles particuliers, Topographie 
de l’oubli saisit l’articulation plus profonde de mon travail : la mise en relief des traces visibles et invisibles, des cicatrices 
du monde, et la topographie symbolique qui structure l’ensemble de mes œuvres.

A.M. :
Vous parlez souvent de résilience à propos de vos œuvres. Il s’agit d’un terme aujourd’hui largement 
(voire trop) utilisé dans le domaine de l’art. Que signifie-t-il pour vous exactement ? Et pourquoi doit-on 
absolument être résilient et ne pas exprimer sa colère, sa révolte ?

N.S. : 
Pour moi, la résilience n’est pas une injonction à se taire ou à accepter. Elle n’est pas une manière d’effacer la colère. La 
résilience, dans mon travail, c’est la capacité de la matière à enregistrer l’Histoire et à la transformer. Le sable retient les 
blessures, mais il se recompose. La mer absorbe les toxines et se modifie, mais elle continue de vivre.
Ce terme est certes souvent utilisé, mais pour moi il désigne simplement la possibilité d’un renouveau, malgré la violence. 
La colère existe. L’œuvre en porte les traces. Mais la résilience est ce qui permet d’aller au-delà, sans nier les cicatrices.



ALEXANDRE MOREL :
Among other works, you will soon be presenting at La Galerie 38 in Casablanca around thirty paintings 
drawn from two distinct series: Topography of Forgetting and Cerebral Traces. In your own words, the 
former is “an invitation to travel between two territories united by salt and sand. On one side, the North 
Sea; on the other, the Moroccan desert. Sand, present in both spaces, acts as a connecting thread.” 
Could you elaborate more precisely on this approach?

NISSRINE SEFFAR :
In both of these territories, the ground functions as a living memory. Through successive layers, it preserves the imprints 
of a collective history while allowing the possibility of renewal to emerge.

In my work, sand and salt become materials of memory sensitive archives. They traverse time like contemporary fossils, 
linking the past to our present and transforming the trace into a poetic language capable of bringing history, territory, 
and human experience into dialogue.

A.M. :
From a purely technical perspective, how are these paintings produced? Some appear to be made 
using seawater, while others seem to be directly “laid” onto the ground.

N.S.:
The works are constructed in two stages. The first takes place on site.

In the North Sea, I create imprints on my canvases in areas marked by maritime history. I use seawater collected on 
location, combining it with pigments and paint in order to symbolically inscribe the particles and memory of the site 
into the material.

On Moroccan sand, I place the canvases directly onto the ground, in contact with sand and wind, to capture imprints 
allowing them to physically register the particles of the place, natural movements, and invisible memories.

The second phase takes place in the studio. Starting from these raw imprints, I work through successive layers using a 
metal mesh as a matrix. This technique, close to printmaking or engraving, involves more than thirty passes per work. 
It allows for the creation of strata, visual depth, and a density comparable to that of a filtered image, reactivating the 
geological and sensory memory of the place.

A.M. :
What do the geometric forms present in Topography of Forgetting signify?

N.S. :
These forms derive directly from the sites where the works were produced: the structure of the ground, shoreline 
contours, horizon lines, sometimes the configuration of a fragment of territory. They are geographical imprints.

At times, they are reduced to very simple lines a marine line, a horizon line. These are minimal coordinates, markers that 
condense a landscape and its memory.

They function as topographical surveys, materializing what the ground retains and what time deposits.

A.M. :
As for the Cerebral Traces series, it is created using paint and organic matter. What draws you to this 
very particular material?

N.S. :
The organic matter I use is fragile, vulnerable, deeply exposed. It refers directly to the mechanisms of thought, memory, 
and finitude. Handling it creates a strong ethical disturbance, as if each gesture required one to physically experience what 
one seeks to understand.

This direct contact allows access to an embodied memory, without distance or abstraction. The material becomes a living 
trace, a sensitive writing, a silent language that runs through the work, inhabiting it with a tension between presence and 
disappearance.

A.M. :
How does the association between paint and this organic matter take shape?

N.S. :
My work is an attempt to understand what, at the heart of the living, triggers the great turning points of human history. 
I question what takes place in the mind when ruptures occur irreversible decisions: is it rational, inherited, or linked to a 
more archaic, animal instinct?

Working with the living, in its fragility, allows me to access an embodied memory. The material becomes both my tool and 
my language. Through rubbing, pressure, and intuitive gestures, ambiguous forms emerge, where tension and delicacy coexist.

Gradually, vegetal and floral motifs appear. They embody the persistence of life and its capacity for regeneration. Fauna and 
flora testify to a vital force that runs through bodies, territories, and landscapes, and continues to manifest itself despite 
adversity.

A.M. :
You are also presenting two very simple videos in the exhibition. Beyond your own hands, what connects 
these videos?

N.S. :
What connects them is the repetitive, humble, modest gesture a gesture that questions time, memory, and matter.

In Chronotopy, I roll a marble sphere in my hands a very concise movement that nonetheless creates a sense of stretched 
time, as if the duration of the video were dilating.

In The Rock of Lost Origins, I manipulate a rock in every direction, with the care one might give to a precious or ancient 
object, as though attempting to read its origins.
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These videos show forms that appear and disappear, like images from an old film conceived in three dimensions. They are 
indeed very simple gestures that speak of our relationship to the earth its weight, its fragility, its memory.

A.M. :
You combine bricks, shark teeth, sand, coral, and desert roses to create small, enigmatic sculptures. 
Visually, they appear almost childlike. What motivates these associations?

N.S. :
These associations stem from the same desire: to bring into dialogue materials that never meet, yet all carry fragments of 
time. The desert rose is a fragile crystallization born of the desert; fossilized shark teeth are ancient traces of a vanished 
sea. Each element tells a geology, a memory, a temporality. By assembling them, I create micro-geographies compressed 
landscapes where desert and sea respond to one another.

The almost childlike appearance of these sculptures is not intentional; it may result from an instinctive relationship to 
materials, akin to play, a puzzle that allows one to approach very profound subjects: memory, time, disappearance.

A.M. :
How are these Memory Capsules produced? They seem to function as installations rather than 
sculptures.

N.S. :
They consist of three glass bowls placed on an aluminum support, containing sand and light. The glass literally holds 
fragments of landscape through Moroccan sand, while also capturing a suspended moment in time.

Light plays a fundamental role. It passes through the fragile material and symbolizes continuity nonetheless a form of 
hope that persists in these territories. These capsules exceed sculpture because they condense collected matter, a ritual 
gesture of assembly upon invisible traces, and an almost topographical dimension. They are installed fragments of landscape, 
small units of memory.

A.M. :
You engrave the Arabic word “ilm” on marble slabs. What does this word and this gesture mean to you?

N.S. :
The Arabic word “ilm” brings together several essential meanings: knowledge, learning, the flag, the sign, the territorial 
marker, and more subtly the idea of imprint, distinctive mark, inscription. This polysemy is foundational. It suggests that 
knowledge is already a territory, that language can be a border, a political sign, or a space of memory and resistance.

Engraving ilm into marble confronts instability language, meaning, memory with what has long been considered immutable: 
stone, monumentality. It rejects the idea of memory as stable or pure.

The ten marble slabs in this series thus become a topography of signs markers within a landscape where language, land, 
and memory overlap. Each slab is a mental territory, a fragment of knowledge embedded in stone, like a sediment of 
thought. It is an act of excavation, as one excavates memory, as though the word itself became a fixed point within a 
shifting geography.

A.M. :
Why did you choose Topography of Forgetting as the title of the exhibition at La Galerie 38, rather than 
the title of another series of paintings, videos, sculptures, or installations?

N.S. :
I chose Topography of Forgetting because it exceeds the logic of a single series and names the conceptual framework 
common to all my works. It describes what runs through my practice as a whole: what the ground retains, what memory 
buries, what matter preserves despite forgetting.

It refers to a cartography of mineral and organic archives, to a territory where geological memory, geographical memory, 
and political memory overlap. While series titles designate specific bodies of work, Topography of Forgetting captures 
the deeper articulation of my practice: the bringing into relief of visible and invisible traces, the scars of the world, and 
the symbolic topography that structures all my works.

A.M. :
You often speak of resilience in relation to your work—a term that is now widely (perhaps overly) used 
in the art world. What does it mean to you? And why must one necessarily be resilient rather than 
express anger or revolt?

N.S. :
For me, resilience is not an injunction to remain silent or to accept. It is not a way of erasing anger. In my work, resilience 
is the capacity of matter to record History and transform it. Sand retains wounds, yet it recomposes itself. The sea absorbs 
toxins and is altered, yet it continues to live.

The term may be widely used, but for me it simply designates the possibility of renewal despite violence. Anger exists the 
work bears its traces. But resilience is what allows one to move beyond, without denying the scars.
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1514
INFLUENCE MOUTARDE
2025
Traces, acrylique & pigments sur toile, mélange d’eau de mer
204 x 142 cm



1716
EXPLOSION
2024
Traces, acrylique & pigments sur toile, mélange d’eau de mer
204 x 142 cm



1918
MÉMOIRE DES DUNES
2025
Trace, acrylique & pigments sur toile
204 x 177 cm



2120
TOPOGRAPHIE DE L’OUBLI
2025
Trace, acrylique & pigments sur toile
204 x 149 cm



2322
MARCHE VERTE
2025
Trace, acrylique & pigments sur toile
204 x 153 cm



2524
SOUFFLE DE SABLE
2025
Trace, acrylique & pigments sur toile
204 x 256 cm



2726
MÉMOIRE CHIMIQUE
2024
Traces, acrylique & pigments sur toile, mélange d’eau de mer
200 x 155 cm



2928
SOUFFLE INTERDIT
2025
Trace, acrylique & pigments sur toile
197 x 166 cm



3130
RÉSIDU 1
2024
Traces, acrylique & pigments sur toile, mélange d’eau de mer
80 x 97 cm



3332
RÉSIDU 2
2024
Traces, acrylique & pigments sur toile, mélange d’eau de mer
80 x 97 cm



3534
INFILTRATION 1
2025
Trace, acrylique & pigments sur toile
106 x 90 cm



3736
INFILTRATION 2
2025
Trace, acrylique & pigments sur toile
106 x 90 cm



3938
SUBSTANCE OUBLIÉE
2025
Traces, acrylique & pigments sur toile, mélange d’eau de mer
200 x 303 cm



4140
TRACE CÉRÉBRALE 5
2023-2024
Papier 350 gr, technique mixte
120 x 80 cm



4342
TRACE CÉRÉBRALE 7
2023-2024
Papier 350 gr, technique mixte
120 x 80 cm



4544
TRACE CÉRÉBRALE 6
2023-2024
Papier 350 gr, technique mixte
120 x 80 cm



4746
TRACE CÉRÉBRALE 1
2023-2024
Papier 350 gr, technique mixte
120 x 80 cm



4948
TRACE CÉRÉBRALE 2
2023-2024
Papier 350 gr, technique mixte
120 x 80 cm



5150
TRACE CÉRÉBRALE 3
2023-2024
Papier 350 gr, technique mixte
120 x 80 cm



5352
TRACE CÉRÉBRALE 4
2023-2024
Papier 350 gr, technique mixte
120 x 80 cm



5554
TRACE CÉRÉBRALE 5
2023-2024
Papier 350 gr, technique mixte
120 x 80 cm



5756
TRACE CÉRÉBRALE 6
2023-2024
Papier 350 gr, technique mixte
120 x 80 cm



58 59
FRONTIÈRES
2020
Technique mixte sur marbre
30 x 40 x 4 cm 



6160
FRAGMENT D’HISTOIRE 1
2025
Trace, acrylique & pigments sur toile
139 x 94 cm



6362
FRAGMENT D’HISTOIRE 2
2025
Trace, acrylique & pigments sur toile
139 x 94 cm



6564
FRAGMENT D’HISTOIRE 3
2025
Trace, acrylique & pigments sur toile
139 x 94 cm



6766
FRAGMENT D’HISTOIRE 4
2025
Trace, acrylique & pigments sur toile
139 x 94 cm



6968STRATES, BRIQUE, DENT DE REQUIN, CORAIL,2025



7170STRATES, BRIQUE, DENT DE REQUIN, ROSE DES SABLES,2025



7372CAPSULES DE MÉMOIRES, VERRE, ALUMINIUM, SABLES, LUMIÈRE, 2025



7574ROSE MARINE, DENT DE REQUIN, ROSE DES SABLES, 2025



7776OCCUPATION D’UN USAGE, UNE PERFOMANCE DE NISSRINE SEFFAR, 17 MINUTES, 2025



7978OCCUPATION D’UN USAGE, UNE PERFORMANCE DE NISSRINE SEFFAR, 17 MINUTES, 2025



81
80CHRONOTOPIE, VIDÉO FILMÉE PAR NISSRINE SEFFAR, 13 :20, 2025



83
82CHRONOTOPIE, VIDÉO FILMÉE PAR NISSRINE SEFFAR, 13 :20, 2025
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Nissrine Seffar est une artiste plasticienne franco-marocaine dont le travail explore les rapports entre 
mémoire collective, matière organique et empreinte des territoires, elle développe depuis plus de vingt 
ans une pratique transversale, peinture, installation, vidéo-performance, dessin, et prélèvement in situ 
qui interroge la transmission des traumatismes historiques et la mémoire silencieuse des lieux.
Au cœur de son œuvre se trouve une recherche autour de l’empreinte comme écriture du temps, 
qu’elle aborde à travers la collecte de terres, de poussières, de matières organiques (dont la cervelle 
animale), ou par des dispositifs rituels de contact avec les sols marqués par la guerre, la migration, 
ou la disparition. Elle travaille ainsi à partir de sites chargés d’histoire : Guernica, Rivesaltes, Oradour-
sur-Glane, Monte Cassino, la mer du nord, le Sahara Marocain ou encore les territoires marqués par 
les conflits contemporains.

Son œuvre constitue une archéologie plastique de la mémoire, où le geste artistique devient un acte 
de soin, de réparation ou de deuil. À la manière d’un palimpseste, chaque toile porte les strates d’un 
lieu, d’un temps, d’un récit fragmentaire. Le recours à la matière cérébrale, notamment dans le projet 
Tracer cérébral, prolonge cette recherche dans une dimension corporelle et éthique : peindre avec ce 
qui pense, avec ce qui garde, avec ce qui gouverne la mémoire.
Ses travaux dialoguent avec les pensées de Georges Didi-Huberman, Susan Sontag, Walter Benjamin, 
et les pratiques d’artistes comme Ana Mendieta, Christian Boltanski, Berlinde De Bruyckere ou Gina 
Pane. Ils s’inscrivent dans une tradition de l’art de la trace et du deuil, mais déplacée vers une forme 
plastique intuitive, organique et politique.

Son travail a été salué dans de nombreuses institutions internationales. En 2020, elle est lauréate du 
Prix Occitanie Médicis, décerné par la Région Occitanie en partenariat avec l’Académie de France à 
Rome. Cette distinction lui offre une résidence à la Villa Médicis autour de son projet Le canon comme 
trophée mémoriel,
En 2016 elle a été récompensé par le Premier Prix Mastermind à la Galerie GCT à Casablanca, et par la 
même occasion invitée en résidence artistique aux Récollets à Paris, marquant une étape significative 
dans son parcours et sa recherche sur la mémoire et la matière.
En 2017, à l’occasion des 80 ans de Guernica de Picasso, Nissrine Seffar a présenté l’exposition 
itinérante Guernica Huella dans plusieurs institutions espagnoles de premier plan, parmi lesquelles 
l’Institut français de Madrid, la Fondation des Trois Cultures à Séville et le Centre d’art Aiete de Saint-
Sébastien.

Biographie

En 2019, elle est invitée à participer à l’exposition « Picasso et l’exil, une histoire de l’art espagnol en 
résistance » au Musée des Abattoirs – Frac Occitanie Toulouse, dans le cadre du 80e anniversaire de 
la Retirada. Deux de ses œuvres, issues de prélèvements de terre à Guernica et Rivesaltes, sont alors 
intégrées à la collection du musée. Elle y affirme une poétique de l’empreinte, à la croisée de l’histoire 
collective et du geste pictural.
Son œuvre rayonne bien au-delà des frontières françaises. Elle expose en Chine, notamment au 
Sunshine International Art Museum à Pékin, à l’occasion d’une résidence en 2015 avec la Galerie 
Dock Sud. Elle a également participé à des résidences artistiques et des expositions individuel ou 
collectives, en Hongrie, au Qatar (Doha), en Ukraine, en Bulgarie, l’Espagne, Mali (Bamako), au Maroc, 
ou encore à La Réunion…

Parmi ses expositions personnelles et projets marquants figurent « D’une terre à l’autre » à l’Espace 
Saint-Ravy (Montpellier, 2016), sa participation à la COP22 à Marrakech avec l’installation « la mer et 
un territoire commun », Le musée Paul Valéry à Sète en 2022, ainsi que des séries puissantes comme 
Les indésirables au Musée du Mémorial du camp des Rivesaltes en 2023, (réalisée à partir de matériaux 
du camp de Rivesaltes) ou Les fleurs de la cervelle, une performance et série de dessins explorant les 
mémoires corporelles et collectives à travers un médium organique et de terre des lieux.

Artiste de terrain et de matière, Nissrine Seffar compose avec les ruines, les corps absents, les frontières 
effacées. Elle façonne une œuvre à la fois politique et poétique, où la beauté surgit des silences de 
l’Histoire, et où chaque empreinte est une mémoire réactivée, un geste de transmission.



Nissrine Seffar is a Franco Moroccan visual artist whose work explores the relationships between 
collective memory, organic matter, and the imprint of territories, for more than twenty years she 
has developed a transversal practice, painting, installation, video performance, drawing, and in situ 
sampling, through which she examines the transmission of historical trauma and the silent memory 
of places.

At the core of her work is a sustained inquiry into the imprint as a writing of time, approached through 
the collection of earth, dust, and organic materials, including animal brain matter, or through ritualized 
forms of contact with soils marked by war, migration, or disappearance. She works from historically 
charged sites: Guernica, Rivesaltes, Oradour sur Glane, Monte Cassino, the North Sea, the Moroccan 
Sahara, as well as territories shaped by contemporary conflicts.

Her work forms a plastic archaeology of memory, where the artistic gesture becomes an act of care, 
repair, or mourning. Like a palimpsest, each canvas carries the strata of a place, a time, a fragmentary 
narrative. The use of cerebral matter, notably in the project Tracer cérébral, extends this research into 
a corporeal and ethical register: painting with that which thinks, with that which retains, with that which 
governs memory.

Her work draws on the writings of Georges Didi Huberman, Susan Sontag, and Walter Benjamin, as 
well as on the practices of artists such as Ana Mendieta, Christian Boltanski, Berlinde De Bruyckere, 
or Gina Pane. It belongs to a tradition attentive to trace and mourning, reworked through an intuitive, 
organic, and political approach to form.

Her work has been recognized by numerous international institutions. In 2020, she was awarded the 
Occitanie Médicis Prize, granted by the Occitanie Region in partnership with the French Academy 
in Rome. This distinction led to a residency at the Villa Médicis around her project Le canon comme 
trophée mémoriel,

In 2016 she received the First Prize Mastermind at Galerie GCT in Casablanca, and on the same occasion 
was invited to an artistic residency at Les Récollets in Paris, marking a significant stage in her trajectory 
and in her research on memory and material.

In 2017, on the occasion of the 80th anniversary of Picasso’s Guernica, Nissrine Seffar presented the 
traveling exhibition Guernica Huella at several major Spanish institutions, among them the Institut 
français in Madrid, the Three Cultures Foundation in Seville, and the Aiete Art Center in San Sebastián.

In 2019, she was invited to participate in the exhibition Picasso and Exile, a History of Spanish Art in 
Resistance at the Musée des Abattoirs – Frac Occitanie Toulouse, organized for the 80th anniversary 

of the Retirada. Two of her works, produced from earth samples collected in Guernica and Rivesaltes, 
were acquired by the museum’s collection. Here, she affirms a poetics of the imprint, situated at the 
intersection of collective history and the painterly gesture.

Her work has been presented internationally. She has exhibited in China, notably at the Sunshine 
International Art Museum in Beijing, following a residency in 2015 with Galerie Dock Sud. She has also 
taken part in artistic residencies and solo or group exhibitions, in Hungary, in Qatar (Doha), in Ukraine, 
in Bulgaria, in Spain, in Mali (Bamako), in Morocco, as well as in La Réunion…

Among her solo exhibitions and major projects are From One Land to Another at Espace Saint Ravy 
(Montpellier, 2016), her participation in COP22 in Marrakech with the installation the sea and a common 
territory, an exhibition at the Paul Valéry Museum in Sète in 2022, as well as major series such as Les 
Indésirables at the Memorial Museum of the Rivesaltes Camp in 2023, (produced from materials taken 
from the Rivesaltes camp) or Les Fleurs de la cervelle, a performance and series of drawings exploring 
bodily and collective memory through organic matter and earth drawn from specific sites.

An artist grounded in site and material, Nissrine Seffar works with ruins, absent bodies, erased borders. 
She develops a practice that is both political and poetic, where meaning emerges from the silences of 
history, and where each imprint becomes a reactivated memory, a gesture of transmission.
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Expositions individuelles :

2026 
Topographie de l’oubli, La Galerie 38, Casablanca, Maroc.

2023 
ART IN SITU « Les indésirables » Musée du mémorial du camp de Rivesaltes.

2022 
« 4x4 », Musée Paul Valéry, Sète, France.

2020 
« le canon comme trophée mémorial » Présentation de fin de résidence, Académie de France, Villa 
Médicis, Rome, Italie.

2019 
« Guernica. Trace » Carmel de Tarbes, exposition en région Occitanie «Je suis né étranger» - musée 
d’art moderne des abattoirs de Toulouse, France.

2017/2018 
« Guernica Huella » 80ème anniversaire du Guernica de Picasso
Fondation des trois cultures en collaboration avec Institut français de la ville, Séville, Espagne. 
Centre Culturel Aiete de Saint Sébastien en collaboration avec Institut français de Bilbao, Espagne 
Guernica Huella » 80ème anniversaire du Guernica de Picasso, Institut français de Madrid, Espagne.

2017 
« TRACE/ECART » Fondation Dar El Kitab, Casablanca, Maroc. 2016 : « Axe Numéro 270511 » 
Couvent des Récollets, Paris, France.
« D’une terre à l’autre » Galerie Saint Ravy, Montpellier, France.
« Mer au milieu des terres » Galerie Nadar, Casablanca, Maroc.
« Reconstruire » Galerie « le Club », Nîmes, France.
« Réparation » Librairie - Galerie, L’Echappée Belle, Sète, France.

2015
« A la ligne » Foyer des campagnes, Poussan. France.
« Les traces du temps » Beijing Zhonghe Museum of Fine Arts, Pékin, Chine.

2014 
« Peinture en moucharabieh », (Les Voix Vives, en collaboration avec le musée Paul Valéry) / Chapelle 
du Quartier Haut, Sète, France.

2013
« Vue d’Etoiles » Université Al Akhawayn, Ifrane, Maroc.

2012
Galerie terre d’art, Sète, France

2010 
Galerie, la Cathédrale, Saint-Denis, l’ile de la Réunion, France.
« Journée de la terre » Anciens abattoirs, Casablanca, Maroc.

2009 
Foire International d’Art de Casablanca, Maroc. - Université Mostaganem, Algérie.

Expositions collectives :

2025 
EN DEPOT, Musée Paul Valéry, Séte, France.

2025 
Ensibilités Contemporain, Dar EL kitab, Casablanca, Maroc.

2024
Saffca Spring Salon 2024, Abbaye de la Cambre, Bruxelles, Belgique.
Fiac/occi, Galerie Latuvu, Espace des arts et des lettres, Sigean, France.

2023 
« Résilience », Galerie Nationale Bab Rouah, 6éme édition des rencontres photographiques de Rabat, 
Maroc.

2023 
« Front de Mer », Musée d’art moderne, Collioure, France.
Chapelle des pénitents bleus, 4éme Salon du dessin contemporain de Narbonne, France.

2022 
La fabrique des arts, Origine(S) Collection des Abattoirs, Carcassonne, France.

2021 
Résistances, Aux atelier des Arques et dans la bibliothèque de la communauté de communes 
CAZAIS- SALVIAC, les Arques, France.

2020 
« Vague Blanche », 20 ans d’art contemporain marocain, Galerie 38, Casablanca, Maroc.
« 1-54 Contemporary African Art Fair » Marrakech, Maroc.
Mais il y a ce lieu, qui nous maintient » Mécènes du Sud, Montpellier, France.
« E-Artistes D’ci, d’ailleurs, Le Réservoir, Sète, France.

2019
« Phot’ Art Mali » Biennale Africaine de la Photographie, OFF / Rencontres de Bamako à la Maison 
Africaine de la Photographie, Bamako .
« Picasso et l’exil » Musée d’art moderne des abattoirs de Toulouse.
L’AFIAC, / 20ème édition du festival « des artistes chez l’habitant », Musée des Abattoirs / FRAC. 
Occitanie.
« Frontières et Mobilité » Galerie Bab Rouah / galerie la CDG, 4ème édition des Rencontre 
Photographiques de Rabat.

2018 
Théâtre Molière, Vente aux enchères d’œuvres d’arts au profit de la restauration de l’Ecole des 
beaux-arts de la ville de Sète organisé par ARTCURIAL, France.
« Jeune création » Prix cercle Rigaud, Musée Rigaud Perpignan, France.
« Anatomie(s) » Musée Atger Montpellier, France.
« Anatomie(s) » N° 5 Galerie Montpellier, France.

2017 
« My Art Goes Boom » Villa Dutoit, Genève, Suisse.
« Sans gaz ni trompette » Château d’Aubais, France.
« BringSomethingPink » Chapelle Saint-Pierre, Saint –chamas, France. Usine Kugler / exposition 
Garage 19, Genève, Suisse.
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2016 
« Mastermind » Galerie Venise Cadre, Casablanca, Maroc.
« Les vies liquides » COP 22, Marrakech, Maroc.
Ancien collège Victor-Hugo, Maison de l’image Documentaire, exposition À 24, Sète, France.
« à dessin 2 » Dessin contemporain, chapelle du Quartier-Haut, Sète.
« Cross-border experiment » Galerie Latelier, Sète, France.
« Partie de campagne » L’échangeur 22, Saint-Laurent des-Arbres, France.

2015
«Wlthout limitation in Art » Sunshine international Museum, Pékin, Chine.
« Territoire partagé » Chapelle du Quartier Haut, exposition Sète, France.
Biennale d’art contemporain international d’automne à Sarria, Espagne. - « À Dessin » Galerie Open 
Space, Sète, France.

2014 
Galerie Claude Samuel, Paris, France.
Galerie Regency Art, Doha, Qatar.
(les Voix Vives) en collaboration avec le musée Paul Valéry / Chapelle du Quartier - Haut , Sète, 
France.
« Remp’Art »/ Galerie Chaibia, El Jadida, Maroc. Art Fair, Bucarest, Roumanie.
Galerie Regency Art, Doha, Qatar.

2013
Chapelle du Quartier Haut, Sète, France.

2011 
Galerie LTD, Kendlimajor, Hongrie.

2010
« Project palette of freedom » Galerie International art, Yalta, Russie.
Festival international d’art, Dryanovo, Bulgarie.

2009 
Festival international d’art, Istanbul, Turquie.
Galerie Bâb Fès, Salé, Maroc.

2008 
Ecole des ingénieurs de Casablanca, Maroc. - Jardin oudaya, Rabat, Maroc.
Galerie Bâb Rouah, Rabat, Maroc.

2007 
 Galerie Espace D’anfa, Casablanca, Maroc. 2006 : Galerie Nadar, Casablanca, Maroc.

Résidences :

2020 
Académie de France, Villa Médicis, Rome, Italie.

2016 
Fondation, Dar El Kitab, Casablanca, Maroc.

2017 
Centre international des Récollets, Paris, France.

2018 
Arkane Afrika, projet COP 22, Casablanca, Maroc.

2019 
Partie de campagne, l’échangeur 22, Saint-Laurent des-Arbres, France.

2020 
Atelier, Ancien collège Victor Hugo, Sète.

2015. 
Atelier galerie Dock Sud, Pékin, Chine.

2014 
4ème édition du Festival international d’Art Plastique « Remp’art », Azemmour, Maroc.
Al Asmakh International atelier, Doha, Qatar.

2011 
19TH Ludwig international symposium, Kendlimajor, Hongrie

2010
Association Réunion artis’tik, Saint-Denis, l’ile de la Réunion, France.
Projet, Palette of Free-dom- 2010/ Plein air, Yalta Ukraine. Festival artistique d’arts, Dryanovo, 
Bulgarie.

2009 
Association Cheikh El-Alawi, Dabdaba Mostaganem, Algérie.

 
Prix :

2019 
Prix « coup de cœur » Occitanie, à l’Académie de France à Rome-Villa Médicis, Italie.

2016 
Premier prix de la jeune création contemporaine marocaine, « Mastermind », galerie Venise Cadre 
GVCC, Casablanca, Maroc.

 
Acquisitions institutionnelles :

« Guernica trace » FRAC Occitanie, Musée des Abattoirs, Toulouse, France.
« Rivesaltes » FRAC Occitanie, Musée des Abattoirs, Toulouse, France.
« Guernica » FRAC Occitanie, Musée des Abattoirs, Toulouse, France.
« Rome » Musée Paul Valéry, Sète, France.
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