
Dans le cadre du dispositif national "Culture et Santé", le CHU de Bordeaux développe 
une politique culturelle centrée sur l'amélioration du cadre de vie au sein de l'hôpital par 
le biais de l'art. La mise en place de projets artistiques et culturels au sein du milieu hos-
pitalier doit permettre d'apporter un peu de poésie, des moments d'évasion, et de susciter 
des échanges différents entre les professionnels de santé, les personnes hospitalisées et 
les visiteurs.

Depuis 2016, un partenariat a ainsi été initié avec l’association les arts au mur artothèque, 
en vue de mettre en place des expositions d’œuvres issues de leur collection.

L'équipe du service d’orthogénie a souhaité s’inscrire dans cette dynamique en proposant 
d'accueillir, dans ses murs, des oeuvres d'art contemporain de la collection des arts au 
mur. Cette année, 15 tableaux seront exposés dans les couloirs et les chambres et seront 
changés tous les 4 mois. Ils sont choisis par le personnel du service.

Ce projet est financé grâce au soutien de la Direction Régionale des Affaires Cultu-
relles, de l’Agence Régionale de Santé et de la Région Nouvelle-Aquitaine (dispositif 
Culture et Santé).

Direction de la communication et de la culture du CHU de Bordeaux
05 57 82 08 56 - culture@chu-bordeaux.fr

les arts au mur artothèque
05 56 46 38 41 - contact@lesartsaumur.com

présentent la nouvelle exposition
dans le service d’orthogénie

susanne de vries, herman de vries
the clouds, 2011

6 Photographies et 1 poème
2 cadres 25 x 145 cm et 25,4 x 32,8 cm

herman de vries est né en 1931 à Alkmaar, aux Pays-Bas, vit et travaille à Eschenau, en Al-
lemagne.

Le travail d’herman de vries a toujours été étroitement lié à la contemplation de la nature. 
Abandonnant progressivement son métier de naturaliste pour se consacrer à l’art, il s’ap-
plique à démontrer dans son travail l’universalité du paysage et la réalité primaire de la na-
ture. Le regard qu’il porte sur le monde est fortement influencé par la philosophie orientale 
(notamment bouddhiste et hindouiste).

« Pour lui, la nature se suffit à elle-même et n’a pas besoin d’être embellie par l’art […] : la 
« nature est art », dit-il, car elle est création perpétuelle. Certes, l’artiste ne doit pas non 
plus prendre la nature pour une scène où disposer ses productions : « je déteste l’art dans 
la nature », dit encore herman de vries, dont les interventions n’ont, en dépit des appa-
rences, rien de commun avec le Land Art[...]. « Nous nous sommes tellement éloignés de 
la nature, nous l’avons tellement modifiée, manipulée, détruite, nous avons si bien oublié 
qu’elle est l’art par excellence, que seul un artifice de plus, celui de l’art humain, peut nous 
aider à la retrouver. Parce que nous avons perdu toute relation d’immédiateté avec la na-
ture, nous avons besoin de la médiation supplémentaire de l’art pour restaurer l’unité que 
nous formions avec elle ».1

1 Anne Moeglin-Delcroix, Extrait de la Proximité dans la distance, L’art et la nature chez herman de 
vries, herman de vries, Fage éditions et musée Gassendi, 2009

Blaise DRUMMOND
Pacific palisades, 2011

Lithographie et photogravure
62 x 81 cm

Blaise Drummond est né en 1967 à Liverpool. Il vit et travaille à Dublin.

A travers des dessins, des peintures, des sculptures et des installations, Blaise Drummond 
interroge le rapport entre le mythe de l’homme premier et celui de l’homme moderne. 
Comment évolue-t-il au travers des paysages, de l’architecture et de la science ? 

Il cite les icones du design et de l’architecture moderne, comme la cité radieuse de Le 
Corbusier à Marseille, la maison Farnsworth de Mies van der Rohe ou bien la chaise fourmi 
d’Arne Jacobsen. L’artiste interroge ces constructions utopiques ainsi que l’activité humaine 
sur une nature toujours prête à reprendre ses droits.

Dans ses œuvres, le naturel rejoint le factice et de cette rencontre naît un univers troublant, 
une harmonie précaire entre un univers moderne et onirique. Blaise Drummond pointe les 
dérives individualistes de la modernité, mais sans jamais trancher, en effet, dans chaque 
œuvre, il crée une mise en suspens au sens propre comme au figuré. Les éléments flottent 
(arbres isolés, un cerf, une enveloppe retournée, une boîte d’allumettes à demi ouverte, 
une chaise…), il y a une absence de sol, l’architecture et la culture se livrent bataille sur un 
fond blanc clinique. 

« Quant à la tradition du paysage, ces tableaux s’y rattachent presque par accident. Ils y font 
penser, mais leur objectif principal est de soulever la question essentielle à mes yeux : com-
ment vivre dans ce monde avec grâce ? »   

Blaise Drummond

Brecht EVENS
Mappemonde la poésie lyrique, 2016

Lithographie
81 x 122 cm

Né en 1986, Brecht Evens vit et travaille à Paris depuis 2013.

Brecht Evens a fait ses études à la Luca School of Arts de Gand. Il a reçu en 2010 le Prix 
Willy Vandersteen pour son album Les Noceurs, en 2011 le Prix de l’audace du festival 
d’Angoulême et en 2019 le Grand Prix d’Angoulême. En 2016, la Fondation Louis Vuitton a 
publié un livre de voyage sur Paris, avec Brecht Evens comme premier artiste belge.

Inspiré par de grands maîtres comme Bruegel l’Ancien, Chagall, Kandinsky ou Ever Meulen, 
il invente un langage pictural où se mêlent et se superposent aquarelle, gouache, encre de 
chine, crayon de couleurs. Son style, comme indomptable, se caractérise par une maîtrise 
remarquable de la couleur et des transparences, l’éclatement des perspectives et le goût du 
détail. Il sort des cases, efface les bulles, investit des pleines pages qui regorgent de détails, 
de trompe-l’œil et autres fausses perspectives.

Mappemonde de la poésie lyrique a été pensé par l’artiste pour le projet un peu fou de ré-
alisation d’une sorte de scénario qui rassemble les best-of de la poésie lyrique de toute la 
planète depuis la nuit des temps, pour le Salon du Livre d’Anvers et un quotidien flamand 
partenaire. Après six mois de travail et six passages couleurs, la mappemonde est devenue 
un ensemble complexe de manuscrits médiévaux et de bouts de textes en langues étran-
gères.

Jérémie GINDRE
Ça bouge, 2013

Tirage ultrachrome rehaussé à l’encre de chine
42 x 30 cm

Jérémie Gindre est né à Genève en 1978. Diplômé de la Haute Ecole d’Art et de Design de 
Genève, il est également écrivain. Son travail s’articule en particulier autour de l’histoire, la 
géologie ou encore la société des loisirs.

Jérémie Gindre est un narrateur. Dans les histoires qu’il nous raconte, il étudie avec une cu-
riosité jubilatoire, beaucoup d’humour associé à une certaine désinvolture, des champs de la 
connaissance aussi variés que l’histoire, la géographie, l’art conceptuel, les neurosciences, 
l’archéologie ou le tourisme. Les phénomènes naturels, l’empreinte de l’homme sur le ter-
ritoire ou la constitution des savoirs sont autant de sujets qui le passionnent.

« J’ai toujours eu un rapport très encyclopédique à l’art. Je trouve d’abord un sujet qui me 
passionne, puis une histoire à faire apparaître autour. »

Les questions portant sur nos origines et notre singularité préoccupent chacun d’entre nous 
et nous amènent sans cesse à faire de nouvelles expériences. Les mystères de ce monde 
dissimulent les réponses. Ce monde est plein d’énigmes. Ça bouge est un travail autour du 
passé du plateau du Colorado, et en particulier du Balanced Rock, autour duquel les gens 
peuvent se faire prendre en photo, bien entendu en payant.

Chourouk HRIECH
Le Coin de mon salon, 2019

Sérigraphie sur papier
106 x 75 cm

Commande «Quotidien» CNAP - ADRA

Chourouk Hrieh est née en 1977 à Bourg-en-Bresse. Elle vit et travaille à Marseille.

Chourouk Hriech pratique le dessin, exclusivement en noir et blanc, « comme une prome-
nade dans l’espace et le temps ». Son travail graphique s’étend sur le papier mais également 
sur des objets et des vidéos, ou encore, de façon spectaculaire, sur les murs des espaces 
d’exposition qui l’accueillent.

« Dans Le Coin de mon salon, réalisme et imaginaire cohabitent pour écrire jour après jour 
l’histoire d’un quotidien vécu et fantasmé, un quotidien qu’il me plaît de partager avec d’autres 
en transmettant ce multiple dessiné, lui offrant alors tant de vies nouvelles, en d’autres lieux 
et sous d’autres regards. »1

Chourouk Hriech
1 Cette oeuvre a été réalisée dans le cadre de la commanque «Quotidien» du CNAP en partenariat 
avec l’ADRA. La présentation des 12 oeuvres qui ont rejoint la collection des arts au mur est disponible 
sur le site commandequotidien.wixsite.com

Lilly LULAY
Mindscapes 02, 2010

Collage photographique
28,5 X 37,5

Lilly Lulay est née en 1985 à Francfort en Allemagne, où elle vit et travaille. 

Lilly Lullay est une artiste qui interroge le médium photographique par la collection de 
photographies amateurs. Elle utilise plastiquement ces clichés en mêlant parfois collage et 
broderie. Ces images collectées sont des matériaux et des couleurs que Lilly Lullay utilise 
comme un peintre.  

« La série de collages Mindscapes est composée de différentes photographies trouvées et 
achetées, toutes issues d’un contexte privé. Les images anonymes ont été revisitées pour 
laisser place à des compositions abstraites où surnagent par endroits des vestiges de l’an-
cienne réalité. Découpés puis assemblés, les clichés originaux ont disparu. Les sujets concrets 
se sont évanouis au profit de géographies mentales. Par le déplacement et un travail formel, 
les images se chargent ici d’un tout autre sens. Elles recomposent des images inaccessibles 
à l’objectif de l’appareil photographique. Une fois retravaillées, elles s’arrachent à la réalité 
qu’elles désignaient pour concourir à l’écriture d’une fiction poétique. »

                  Texte Galerie Ilka Bree

Jean-Luc et TiTi PARANT
L’oiseau des heures

Lithographie 7 couleurs
65 x 50 cm

Dépôt de l’Artothèque du Limousin

Jean-Luc Parant est né en 1944 et vit à Cerisols en Ariège.

Abandonné très jeune, il s’imagine comme «une boule dans le vide, comme des yeux sans 
orbites». Il développe toute une symbolique autour de ces deux thèmes : les boules et les 
yeux. Il a écrit de nombreux textes sur les yeux qui sont pour lui la première ouverture par 
laquelle il a réussi à s’échapper. L’homme se fabrique une carapace en se construisant des 
maisons, des voitures ou des avions pour se camoufler, s’enfermer dans son monde. Seuls 
les yeux traversent les fenêtres des maisons ou les pare-brise.

Les boules sont comme des tableaux que le temps aurait déformés, bientôt elles devien-
dront à leur tour, du vide. La boule est aussi le reflet de la terre. Il s’intéresse au rapport 
qu’entretiennent les hommes et les animaux à la terre et leurs rapports entre eux. L’homme 
ne supporte pas de ne pas avoir toujours existé contrairement aux animaux. Ceux-ci sont 
sur la terre depuis tellement longtemps que leur trace en est visible et indélébile, contraire-
ment à celle de l’homme. Ce dernier n’a pas encore transformé le monde à ses dimensions 
; tout est encore ou infiniment grand ou infiniment petit.

A seize ans, il rencontre sa femme et «ressuscite». Il explique qu’il a seize ans de moins que 
son âge car il n’est pas un animal et qu’un homme peut naître à n’importe quel âge.

Sophie RISTELHUEBER
La ligne de l’équateur, 2005

Sérigraphie
60 x 72 cm

Sophie Ristelhueber est née en 1949. Elle vit et travaille à Paris.

Sophie Ristelhueber déclare : « Je suis une femme en colère ». Toujours selon ses propres 
mots, elle « s’attache depuis plus de vingt ans, aux désordres de lieux traversés par des 
évènements majeurs quels qu’ils soient, tels qu’une guerre civile à Beyrouth en 1984, un 
tremblement de terre en Arménie en 1989, la guerre du Golfe en 1992 et les grandes fron-
tières symboliques. 

Ce que l’artiste accomplit n’a pas vocation de s’inscrire dans le contexte -fortuit, éphé-
mère- du reportage. Elle interroge les conflits de la fiction et de la réalité, parcourt les 
marges, se livre à une manière d’archéologie des indices, elle se fond, muette, dans le 
monde perceptible et audible.

« Les êtres humains sont toujours absents de ses photographies de guerre, qui se focalisent 
seulement sur les traces de la violence : les ruines, les cratères de bombes qui meurtrissent 
la terre. Ses images sont comparables à celles d’une archéologue découvrant les vestiges d’un 
désastre, hantés par le silence et l’oubli. » 

Luc Desbenot

Rainier LERICOLAIS
Elégante, 2002

Fil de colle
60 x 40 cm 

Rainier Lericolais est né en 1970 à Chateauroux. Il vit et travaille à Paris.

Rainier Lericolais dessine à la colle des jeunes femmes, des vues panoramiques ou d’étranges 
toiles d’araignées translucides. Il privilégie les matières précaires (colle, carton, images ré-
siduelles). Il privilégie également le « low tech » par la mise en œuvre ingénieuse et subtile 
de procédés qui tiennent d’avantage « de petites solutions », selon lui. Celles-ci, bien que 
pleinement maîtrisées, jouant plus de l’art de la feinte que de la dextérité, laissent la part 
belle au hasard et à l’effet de surprise pour produire des œuvres qui, comme le souligne 
Didier Arnaudet, agissent avec un « certain magnétisme ».

La colle à chaud déposée sur une image imprimée a la propriété d’absorber l’encre et de 
faire remonter le motif dans le fil de plastique, comme s’il était arraché à une fresque. A 
partir de magazines actuels, création de mouvements d’arabesques car le maniement du 
pistolet à colle oblige à ces rondeurs. Déploiement de la matière jusqu’à la limite fixé par 
l’habileté de Lericolais. Les couleurs absorbées par la colle et gelées par le fil.

Gérard TRAQUANDI
Sans titre, 1996

Phototypie
76 x 56 cm

Dépôt du FNAC « Heureux le visionnaire »

Né en 1952 à Marseille, où il vit et travaille, il a suivi des cours à l’école des Beaux-Arts de 
Marseille-Lumigny où il enseigne aujourd’hui.

Baignée d’une lumière contrastée, cette représentation florale s’éloigne du réel pour at-
teindre l’onirisme. La sensation de velouté qui émane de cette estampe est typique de la 
phototypie, technique qui permet d’obtenir des densités de couleurs exceptionnelles. Si le 
thème de la nature morte est ici convoqué, il en donne par une mise à distance du sujet, 
une vision qui tend vers l’abstraction.

« Le motif est un repère, mais il sert aussi à filtrer le « trop d’art » ou l’esthétique convenue. 
Il permet une prospection au présent : ici et maintenant. Il est un référent que j’utilise quand 
bon me semble. Un petit bout de nature, un caillou, des fleurs, une plante font l’affaire. Les 
objets manufacturés, non. Je ne sais pas pourquoi je n’ai pas envi d’en savoir plus là-dessus 
pour l’instant. Le motif me motive, voilà tout ».

                                                    Gérard Traquandi, notes d’atelier, 1998

Bernard VEYRAT
Sans titre

Sérigraphie
50 x 65 cm

Don de l’Artothèque du Sud 

Bernard Veyrat vit et travaille à Nîmes.

C’est dans cette même ville que s’est concentré l’essentiel de son travail. Ainsi, après un 
passage à l’Ecole des Beaux-arts de Montpellier, il reçut son diplôme de l’ENSBA de Nîmes.
Toujours au sein de l’ENSBA il a réalisé des expositions aux côtés de Yan Pei Ming (1995) et 
de Daniel Buren (1999). En 2002 il a participé à ArtéNîmes, foire d’art contemporain de la 
ville.

D’autre part, il a mené un travail photographique à New-York, aux côtés d’Hamid Maghraoui, 
intitulé Carnet de bord d’un voyage à New-York en état de guerre.

Frédéric BRANDON
Ceci est un paysage, 1986

Lithographie
50 x 70 cm 

Dépôt de l’Artothèque du Limousin

Frédéric Brandon est né en 1943 à Paris, vit et travaille à Paris.

Peindre est une fin en soi pour Frédéric Brandon qui revendique le plaisir qu’il prend à pra-
tiquer son art.

Mais il s’interroge aussi sur le statut du peintre et la façon dont il est perçu. En témoigne 
toute une série d’autoportraits où il se représente en clown comme pour mieux explorer les 
limites de son image, pour mieux déstabiliser le regardeur et brouiller les pistes.

« Pourquoi peindre si tout a été dit ? Pour savoir qui l’on est à travers le regard des autres et 
surtout pour l’indéfinissable plaisir de peindre. » 

Frédéric Brandon, Encyclopédie visuelle de l’art contemporain

JOFO
Grand prix de Rome, 2002

Peinture sur gravure
d’architecture
60 x 40 cm 

Jofo est né en 1961 à Bayonne. 

Jofo s’est inspiré des artistes de la Figuration Libre (Combas, Blais, Di Rosa) qui s’adonnaient 
à une peinture spontanée, brute, très colorée, animée par la culture populaire (BD, rock, 
etc.). Il est le créateur du monde des « Totos » (rendu célèbre par les affiches de la coupe 
du monde de 1998). Le « Toto » est un personnage sommaire, aimanté par l’enfance, qui 
s’amuse et nous amuse, qui construit et déconstruit. Les œuvres de Jofo renvoient à l’uni-
vers de l’imagerie enfantine, mais leur sens s’adresse au monde des adultes. En pointant 
sur la banalité et le dérisoire du quotidien, il pose un regard faussement naïf sur un monde 
en constante contradiction. 

Les œuvres ci-dessus sont peintes sur des gravures d’architecture des grands Prix de Rome, 
offertes par son père lors de sa formation d’architecte. L’artiste marque sa rupture avec 
son destin, reprendre l’Agence de son père, et tranche avec le côté classique et rigide de 
ces gravures. Il ne renie pas pour autant sa formation première, puisque son désir serait de 
collaborer avec les architectes bordelais, et d’inscrire son art dans la ville.

Pierre MABILLE
Pacifique Limousine

Mélo, 1986
Lithographie
74 x 55 cm 

Don de l’Artothèque du Limousin

Pierre Mabille est né en 1958 à Amiens. Il vit et travaille à Fontenay-sous-Bois.

Tout comme Matisse, Pierre Mabille a choisi la couleur dans le but de créer l’espace. Recou-
rant au médium de la peinture, il n’en demeure pas moins que le dessin a son mot à dire 
dans la question du langage plastique. L’œuvre de l’artiste est aussi constituée d’un conflit 
entre la forme colorée et le trait. La variété et la richesse des combinaisons, allié au travail à 
la fois large, ludique et précis de la couleur confèrent à ses peintures un fort impact visuel. 

L’analyse des compositions de Pierre Mabille reste relativement simple et cela quels que soient 
les formats employés. Leur structure est toujours celle de l’éclatement. Dispersion si forte que 
d’emblée le regard ne rencontre que l’incapacité d’embrasser la composition dans sa totalité. 
La perception n’est rendue possible qu’élément par élément, puis devient ensuite perception 
globale, par le truchement de la couleur dominante qui l’unifie. Toutefois, elle conservera ce 
caractère globalement imprécis.

D’après Françoise Claire Prodhons

Benjamin HOCHART
Chiens de garde, 2019
Sérigraphie sur papier

80 x 60 cm
Commande «Quotidien» CNAP - ADRA

Benjamin Hochart est né en 1982. Il vit à Aubervilliers et travaille à Pantin.

Benjamin Hochart développe une œuvre protéiforme, explorant et entremêlant le dessin, la 
sculpture, l’installation, la vidéo, la performance et l’édition. À la fois politique et poétique, 
son travail cherche à déjouer les lectures trop rapides.

Suivant la nature des papiers, une couleur peut prendre le dessus ou quasiment disparaître, 
l’image s’en trouvant nettement transformée. Les quatre passages de sérigraphie présentent 
ou évoquent chacun à sa façon une sorte de figuration : deux silhouettes ou deux ombres en 
orange, un rideau de velours violet laissant apparaître en défonce des signes anthropomor-
phiques (dents, œil, jambe...) ; en vert, une accumulation de personnages semblant pour la 
plupart regarder à travers le rideau ; enfin un visage gris/rose nacré surplombe l’ensemble, 
peut-être objet de l’attention de tous ces regards et motivation de ces présences.


