
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 susci-
ter 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 arto-
thèque, en vue de mettre en place des expositions d’œuvres issues de leur collection.

L'équipe du service de chirurgie hépato-biliaire a souhaité s’inscrire dans cette dyna-
mique en proposant d'accueillir, dans ses murs, des oeuvres d'art contemporain de la 
collection des arts au mur. Cette année, 8 tableaux seront exposés dans les couloirs 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 de chirurgie hépato-biliaire

Aurélien MAUPLOT
Marù Ao, 2019

Sérigraphie
50 x 50 cm 

C’est en 2008 que l’on découvre Aurélien grâce à son travail autour d’un texte de Platon, 
tiré de La République dans lequel il présente l’allégorie de la caverne. Il concentrera ensuite 
ses recherches autour d’un projet central sur les thèmes de l’exploration, du voyage et de 
l’aventure d’abord inspiré par l’univers de Jules Verne. En 2015, il poursuit cette démarche 
avec la naissance de Moana Fa’a’aro, une île mystérieuse dérivant dans le Pacifique dont il 
étoffe l’histoire depuis. En 2019, il expose aux arts au mur artothèque son travail lors de 
l’exposition Éclipses. 

À cette occasion, une édition sérigraphique – interprétation libre autour du mot éclipse, 
a été conçue par chacun des artistes, en collaboration avec l’atelier Les Michelines. Cette 
production inédite intervient dans le cadre du lancement de la collection ÉCLIPSES, initiée 
par Quartier Rouge. « Si Aurélien revient sur terre d’une nage déterminée, il se trouve vite 
- quelque part au sud - confronté à un iceberg, qui fond à vue d’œil. D’après ce constat, il 
prend une décision : l’écologie sera centrale dans son travail d’ÉCLIPSES. Les disparitions 
seront celles des glaces de l’Antarctique, les apparitions, du granit qui affleure. […] Quant à 
la réalisation, il y aura : - d’abord un fond bleu, dense, - l’image de glace blanche, et appo-
sée dessus - une feuille de calque également sérigraphiée de la photo de roche lozérienne 
et de son oiseau.»  

Eva NIELSEN
Sans titre, 2017

Impression jet d’encre
sur papier mate
61,5 x 41,5 cm

Eva Nielsen est une artiste franco-danoise née en 1983. 

Durant sa formation aux Beaux-Arts, Eva Nielsen développe un intérêt pour la sérigraphie. 
Cette technique lui permet de superposer différentes couches picturales et de mêler à la 
fois peinture et photographie. L’artiste utilise des images de lieux abandonnés, voire dé-
sertiques, situés dans les banlieues de grandes villes. Ces photos sont retouchées pour y 
intégrer des éléments d’architecture et des structures en pierre trouées, normalement en-
terrées dans le sol. Ensuite, l’artiste intervient directement sur le support, par exemple en 
le froissant ou en le recouvrant d’encre ou de peinture. Les paysages ainsi créés oscillent 
entre réalité et imagination, ils sont à la fois familiers, car tirés de notre quotidien, mais 
modifiés de manière déroutante. 

Le travail d’Elsa Nielsen est influencé par le Pop Art et par certains artistes modernes 
d’avant-garde. A travers ses œuvres, elle se questionne sur la notion de figuration et la 
place du support dans le rapport entre réalité et imaginaire. 

Lynne COHEN
Untitled (Davis clock and seamstress dummy), 1980-1989

Photographie argentique
noir et blanc
46 x 51 cm

Cette artiste photographie des lieux de loisir, d’expérience et de travail que nous connais-
sons ou imaginons tous (salles d’attente, bibliothèques, salles de classe, laboratoires, salles 
de tir, ateliers, spa…). Ses photographies sont toujours des espaces clos dans lesquels nous 
pouvons entrer par l’artifice de la photographie. Pour cela, l’artiste évite toute interférence 
comme la présence d’individus, l’absence d’ouverture vers l’extérieur. Souvent kitch, les 
intérieurs qu’elle photographie, peuvent laisser croire à des mises en scène, pourtant Lynne 
Cohen ne modifie en rien les espaces qu’elle photographie. La confusion entre lieu privé et 
lieu public (lorsque des éléments non fonctionnels viennent investir des espaces de travail 
par exemple) ne permet pas de « classer » ces décors, qui finissent par tous se ressembler. 
Cette ambigüité et cette ambivalence laissent alors planer le doute sur ce qui « s’y passe ». 
Lynne Cohen apprécie le médium photographique car il fait croire au « vrai », et c’est cette 
propriété qu’elle désire utiliser à l’extrême. Son œuvre joue délibérément sur l’ambiguïté 
entre ready made et installation, entre un lieu trouvé et un lieu aménagé. Cette sensation 
est amenée par ces lieux qui sont souvent artificiels, dépouillés. 

François MORELLET
Π coloré, 1999

Sérigraphie 7 couleurs
38 x 120 cm

François Morellet est attiré davantage par les jeux de l’intellect que par ceux de la per-
ception, réalisant des œuvres d’art destinées à être les matériaux d’une future science de 
l’art. François Morellet est dadaïste avant tout. Les Dadaïstes entretiennent une distinction 
critique et ironique vis-à-vis du milieu de l’art, ne veulent pas faire de différence entre l’art 
et la vie. Ils s’approprient les objets et le réel. Il développe ses recherches picturales paral-
lèlement à sa profession d’industriel.

A partir de 1952, toutes ses œuvres utilisent des formes géométriques simples dispo-
sées dans le plan. Leur emploi relève d’une « règle du jeu » préétablie qui donne la clé de 
l’œuvre, c’est ce qu’il appelle le « système ». Il propose des environnements à « géométrie 
variable » : des séries de sphères, de néons et de grilles. François Morellet est donc un ar-
tiste géométrique. Ses œuvres, dont la rigueur scientifique est déterminée par le hasard des 
décimales du nombre Pi, utilisent des formes simples, processus qui peut sembler austère 
mais qui chez Morellet fait appel au sens de l’humour. Il associe le goût de l’ordre à celui 
de l’accident.

« Si je devais résumer en une phrase l’esprit dans lequel j’ai réalisé mes œuvres depuis 1952, 
je dirais que j’ai toujours cherché à limiter mes décisions subjectives et mon intervention arti-
sanale pour laisser agir librement mes systèmes simples, évidents et de préférence absurdes. »

Patrice VERMEILLE
Sous l’étoile double, 1998

Gravure
56 x 76 cm

Patrice Vermeille, artiste-explorateur, est en constante recherche, en mouvement incessant 
; il « a choisi de se situer, lui et sa peinture, en un point d’où les diverses conquêtes de 
la peinture moderne depuis le néo-classicisme jusqu’au suprématisme cesseraient d’être 
considérées comme antagonistes.»1

« Aussi se joue-t-il volontiers du contraste entre formes géométriques et formes organiques, 
entre le modelé tridimensionnel et la bidimensionnalité de l’abstraction géométrique, etc., 
tirant de cette situation paradoxale le ressort d’une œuvre aussi rigoureuse que séduisante. 
» Il réalise aujourd’hui des anaglyphes, images informatiques qui donnent l’illusion de la 
tridimensionnalité.

Patrice Vermeille, grâce à sa fine maîtrise des techniques ancestrales, libère le dessin vec-
toriel, les images stéréoscopiques et les réseaux lenticulaires de la geôle technique, pour 
les user dans la langue de l’art. Entrelacements, alignements, la logique du travail évolue 
vers l’aléatoire. 

1 José Pierre dans son Introduction à la peinture

Simon RAYSSAC
Sous la treille (carnet d’été), 2017

Une maison dans la forêt, 2017
Gouache sur papier aquarelle

2 x (48 x 60 cm)

Né en 1983 à Bordeaux où il vit et travaille, Simon Rayssac fut en 2009 l’assistant d’Ilya et 
Emilia Kabakov. Passant par l’Ecole des Beaux-Arts de Bordeaux en 2010, il crée la galerie 
5UN7 en 2011 dans la même ville.

A la fois peintre, vidéaste, sculpteur et performeur, Simon Rayssac est l’artiste du déborde-
ment, de la répétition du motif et de la couleur comme le montrent les œuvres Une jeune 
fille dans un champ de maïs (issue de l’exposition éponyme présentée à Lyon en 2017) ou 
les aspirateurs de l’exposition Femme au foyer à la Galerie Silicone, également présentée 
en 2017. 

Dans cette œuvre réalisée à la gouache, il joue sur la répétition du motif tout en s’appuyant 
sur les oppositions de couleurs. Tel un impressionniste, il retranscrit le paysage qu’il voit, 
qu’il ressent, tout en s’éloignant du reconnaissable : Feuillages sur l’eau ? Arbres et rivière 
? Paysage forestier ? Plancher de feuilles ?


