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LE 
PROPOS 

Si vous prêtez l’oreille au Zeitgeist, à l’air du temps, vous entendrez sûrement le bruit qui 
court côté sud depuis que l’agence iJNDZN - HyGièNe DeS éDeNS s’amuse à construire 
déconstruire des situations d’insurrection poët-pouët-poétique, à poser reposer sans arrêt 
la question de l’objet de l’art plutôt que celle in fine dépassée de l’exposition sur-
exposition d’objets dits d’art. 

C’est un drôle de bruit qui fait à première ouïe penser à un coup de vent, de tramontane 
ou de marin, qui a l’avantage de faire comme on dit le ménage, la poussière, table rase ; 
de faire autrement le vide avant de passer à tout autre chose, à ce que l’agence iJNDZN 
appelle l’art de rien. Faire le vide, faire le ménage dans nos méninges de chercheurs et 
opérateurs d’art, dans nos regards de regardeurs et voyeurs d’art, dans nos émotions 
d’amateurs et collectionneurs d’art, dans les coulisses du marché de l’art, c’est ce 
qu’iJNDZN a choisi de faire depuis sa création en compagnie d’une joyeuse bande d’une 
cinquantaine d’artistes (ou pas), connus et reconnus ou en passe de l’être (ou pas)… 

Depuis 2014, côté sud, iJNDZN a déjà fait le vide à Portbou, Cerbère, Sète et Nîmes. 
Cette fois, du 35 mai au 14 juillet 2021, iJNDZN a choisi de faire le vide à Perpignan, 
place Joseph Sébastien Pons, juste à côté de la Maison de la Catalanité, dans et hors les 
murs du studiolo contemporain dit L’aRT De RieN. Pour ce faire, aussi paradoxal que cela 
puisse paraître, iJNDZN a choisi de faire le plein de curiosités, de mettre en oeuvre 
quelque chose comme un cabinet de curiosités.  

Le titre de l’opération annonce d’ailleurs assez clairement l’intention de l’agence et de ses 
artistes complices : 

N’iMPORTE QUi 
PEUT FAiRE 
N’iMPORTE QUOi 



LES 
ARTiSTES 

•After And Or According To 
 Basé à Montpellier, opérationnel depuis 2012, After And Or According To est un collectif   
 citationniste. Sa pratique du fragment est un défi lancé en mode witz, comme un trait d’esprit,  
 à toute pensée fermée, systématique. Ses associations de mots et images sont comme des pavés.  
 On peut s’en emparer et les lancer. Ou pas… À Perpignan, After And Or According To a choisi 
 de mettre en oeuvre minimum quatre pavés : After Marcel Duchamp, According To Robert Barry,  
 After Endre Tot, According To Pilar Percerisas…   
    
•Émilie Akli 
 Née en 1977, Émilie Akli vit et travaille entre Paris et Ouistreham. Depuis plusieurs années, elle   
 questionne la fragilité discrète du ténu, l’urgence, le jeu de langage, l’absurde et la géographie   
 subjective. Son travail découle d’une recherche théorique et empirique à entrées multiples :  
 le relevé d’occurrences, les topographies sensibles, l'installation mixte et l'appropriation. Mise  
 au service d'une auscultation du banal et de l'insignifiant, la photographie est devenue pour elle  
 un instrument d’enregistrement constamment remis en question. Via la mise en place de protocoles 
 précis, ce qui se joue se trame entre le viscéral et le conceptualisme est au cœur de ses recherches.  
 Les médiums de captation numérique sont généralement privilégiés pour leur nature versatile  
 en tant que support mais aussi pour leur statut d’intermédiaire. Le dessin, la dactylographie,  
 la narration, l’écriture et la sur-peinture viennent parfois s’y adjoindre ou compléter ces intervalles. 
 À Perpignan, Émilie Akli a choisi de présenter Eurythmie, trois photos d’objets en déséquilibre :   
 « Comment traduire, dit-elle, la danse autrement que par le mouvement d’une instabilité, la   
 suspension et le micro balancement d’un objet prêt à tomber. Formes-transitions cristallisées,  
 ces images s’inspirent d’une histoire partagée sur un coin de table, qui donnèrent lieu à une série  
 d'expériences en studio. Cette série s'inscrivant comme rapport d'activité est le point de départ   
 d’un travail sur deux axes de recherche : le langage des objets et la danse, la façon dont ceux-ci  
 se manifestent dans le quotidien. Autre oeuvre présentée : Barrières, une série de dessins de   
 barrières Vauban, après le passage a priori d’une manif, après le spectacle…   

•Gilles Bingisser 
 Vit et travaille à Sète. Bibliothécaire, plasticien, enseignant aux beaux-arts de Sète (master de   
 creative writing), créateur des PEEL (pratique expérimentale d’écriture et de lecture : module de   
 recherche articulant les écritures créatives, les productions plastiques et les modes de production),  
 poète (éditions Souffles, Tarabuste, Watachadoin et soundcloud), commissaire d’expo, reading   
 performer, musicien, etc. Gilles Bingisser adore se promener parmi les fragments, être parmi les   
 décombres et chercher une forme de reconstitution narrative, au sens judiciaire du terme :   
 accumulations de mots prélevés, petites constructions, cut-up, poésie sérielle, etc. Et sur ce tas   
 de productions, le « I cannot make it cohere » d’Ezra Pound devient pour lui le mécanisme d’une  
 série de compositions hétéroclites. Des fragments, liés à toutes les narrations possibles, et une  
 « réalité narrative » qui n’existe que parce qu’il y a un montage et un montrage de ces fragments  
 sur le modèle indépassable de Zaka, organisme caritatif israélien qui se charge de collecter les   
 restes de corps après attentats, accidents de la route et autres catastrophes pour les reconstituer. 



•Xavier Bismuth 
 Vit et travaille à Banyuls sur Mer. Photographe, attiré par les grands espaces, ses travaux ont   
 pris comme socle la photo de paysage et le land art tout en s’enrichissant de problématiques plus  
 contemporaines. En 2008, il a participé à la création de l’Atelier de Géographie Parallèle. En 2019,  
 il a co-fondé le collectif Namas Pamous qui pratique, comme son nom l’indique, le déplacement de 
 toute stone qui rock’n roule. C’est un errant, un erreur. Dans l’histoire de l’art contemporain, il n’est  
 pas le seul à avoir fait de la marche une marche à suivre. Les hodographies de ses dérives   
 s’inscrivent dans la logique des errances déjà tracées par les arpenteurs Richard Long, Hamish   
 Fulton, Stalker et autre Francis Alys. Errer humanum est… À Perpignan, avec ses Déplacements  
 de miroirs, Xavier Bismuth a choisi de marcher cette fois sur les traces d’un autre land artiste :   
 Robert Smithson. Comme lui, mais autrement, same same but different, il joue avec les miroirs,  
 avec cette capacité qu’ils ont de réfléchir dans le champ (sur) ce qui se trouve hors champ.  
 Le miroir, c’est l’instrument le plus constant de l’esthétique smithsonienne. C’est le passe-partout  
 qui permet de passer du site au non site. Comme Smithson, Robert Morris avec ses Mirror Cubes  
 (1965), Michelangelo Pistoletto avec sa Vetrina Specchio (1965), Luciano Fabro avec son Mezzo   
 spechiato mezzo trasparente (1965) ou encore Michael Baldwin avec ses inserts de miroirs sur la   
 toile (1965), Xavier Bismuth joue avec ce pouvoir qu’a le miroir d’animer l’oeuvre d’un tropisme   
 centrifuge en l’ouvrant, via ses reflets, sa réflexion, sur le background, sur l’espace environnant,  
 sur le monde qui l’entoure…      
  
•Judith Estela Britez di Sano 
 Artiste plastienne, par ailleurs psychologue, Judith Estela Britez Di Sano est née en 1975 à   
 Montevideo, Uruguay. « Je développe, dit-elle, mon processus de travail à partir de la synthèse  
 des lignes, en passant par le copier-coller, générant ainsi de nouvelles structures, d’autres rythmes,  
 souvent basés sur mes précédents travaux dans le textile et le graphisme. Je suis dans un processus 
 sériel qui génère des constructions à partir de mes coupes et assemblages sur papier. »  
 À Perpignan, elle a choisi de présenter trois œuvres issues d'une série en cours de signes a priori  
 insignifiants, d’idéogrammes fragmentés à décoder, à décrypter.

•Alex Chevalier 
 Né à Ussel en 1989, basé à Bort-les-Orgues, Alex Chevalier porte une attention particulière à la   
 peinture, au dessin et au langage. Il travaille en lien avec un contexte donné, multipliant dans ses  
 oeuvres les aller-retours entre l’espace public et l’espace de la galerie, monde de l’art et espace   
 intime. Malgré une approche esthétique des supports et des matériaux proche du minimalisme et  
 de la peinture monochrome, son travail est motivé par un indéniable engagement dans le   
 réel. Les 3 Signes qu’il présentera à Perpignan, sont issus d’une série de sept gestes, sept signes  
 tirés et isolés de leur contexte urbain pour être réalisés sur un format A3 papier à la bombe aérosol. 
 Les dessins alors obtenus sont ensuite numérisés et postérisés. L’opération permet de perdre le   
 geste pour révéler la matérialité de la peinture. 

•Chantal Collec Pellerin 
 Elle vit et travaille entre mer et montagne, entre Ste Maxime et Tartonne. Elle utilise la peinture   
 (acrylique, huile), la toile lin, la photographie, papiers, cartons, tout ce qui lui tombe sous la main,  
 tout ce qu’elle peut spontanément récupérer, recycler, refaire… « Je travaille sur le temps (passé,  
 présent, futur), sur l’instant, en laissant à l' imaginaire de chacun toute la place qu’il faut... Tout  
 n'est pas à dire… Oeuvres-non-Oeuvres présentées à Perpignan : CARres sur toile cirée, 2006,   
 tentative de cadrage du temps ; CARre non CARre, 2021, recherche du carré par la droite non   
 droite, par la gauche non gauche, etc. ; série à la dérive, collages à partir de rien voire trois fois  
 rien de non peint sur papier et ou sur carton ; série chaises, installation, photographies, travail  
 sur le hasard de la rencontre avec la chaise ; série déchets compactés, 2021, photographies… 



•Marianne Colombani 
 Vit et travaille (ou pas) entre Paris-Montparnasse, la baie de Carqueiranne et le Vietnam.    
 Elle a choisi de dire qu’elle n’est pas une artiste, ce qui ne l’empêche pas d’être créative à plein   
 temps. Quand elle plonge pour ramener à la surface des galets dessinés colorés oxydés après des  
 milliers d’années passées au-dessous du niveau de la Méditerranée. Quand elle passe le plus clair  
 de son temps à faire des vues aériennes de corbeilles à papiers urbaines. Quand elle plie, multiplie, 
 découpe, coud et peint ou pas des bouts de voiles qu’elle récupère une fois leurs odyssées   
 bouclées. Quand elle fait, comme à Perpignan, d’un(e) voile de mariée l’abri côtier, le cabanon,  
 la cabane d’une Marie Marianne duchampienne résistant à ses célibataires, même… « Dans ma   
 cabane rouge, dit-elle, entre Bau Rouge et Fleuve Rouge, suivez le fil de l’Ariane Marianne ! J’ai   
 demandé à tous mes Êtres Chairs de donner ou nommer l'objet qu'ils souhaitaient déposer à l’hôtel 
 sur l’autel. Ma cabane est un acte de résistance. Marre d’être en cabane. Ma cabane est un Soukka  
 Buddha Bar et un hôtel à l’enseigne de la Vierge Noire qui m’a sauvée des eaux, de l’eau-de-là, de  
 l’eau du Bau. C’est un pied-de-nez au petit verre de Duchamp. C’est une mariée. La voile de   
 l’orient est la traîne de cette trainée. C’est enfin la copie revisitée de la cabane vietnamienne dans  
 laquelle je passais mes journées nue, le long du fleuve rouge, à Hanoï, à l’automne 2019. Photo à  
 l'appui. Je dis toujours la vérité même si mes histoires croquignolesques paraissent sorties de mon  
 imagination. Et enfin, cette cabane est un cerveau bipolaire, ombre et lumière. » 

•Mc Conilh de Beyssac 
 Artiste, architecte-as-been, directrice de Échangeur 22, un lieu de résidence d’artistes et   
 d’expositions qu’elle anime à deux pas d’Avignon, Mc Conilh de Beyssac s’active autour d’une   
 trilogie récurrente — le dessin, la vidéo et l’installation — dont le matériau est essentiellement  
 la pénombre et la matière noire. À Perpignan, elle a choisi de présenter : Casser des cailloux à   
 Cayenne, 2019, une installation avec bassine de charbon, marteau, papier de soie, scotch orange  
 et action video de 42’' ; Prendre la tangente, 16 décembre 2020 à 0:00 h, une installation en façade 
 et indoor avec torchons d’artistes et action vidéo de 4’27’’… 

•François Fondeville 
 Vit et travaille entre Perpignan et Montpellier. François Fondeville est sur le point d’obtenir son   
 diplôme d’architecte : « On peut dire que j’évacue mes frustrations d’architecte (mais pas que) à   
 travers la pratique de la peinture et du collage. Parfois cette pratique s’effectue sans frustrations   
 préalable. Je recherche des images (parfois) de matières, (parfois) d’architectures, (surtout)   
 d’inspirations venant d’horizons variés. Je considère le résultat de mes recherches comme des   
 références que j’archive en attendant de les utiliser le moment venu. » À Perpignan, dans l’espace  
 atelier qui est le sien et qu’il a souhaité mettre à la disposition de l’agence iJNDZN, François   
 Fondeville a choisi de présenter son Quart d’heure poétique, un tirage au format Azéro de l’un   
 de ses collages, une anarchitecture datée de l’été 2020, un bâtiment à première vue made in Spain, 
 qu’il a comme il dit « explosé ou embelli » à sa manière, à savoir en augmentant les couches d’un  
 bâti déjà-là avec ce qu’il faut de devenir usé, usagé, érodé, pollué, léprosé, pour que ça devienne  
 réellement plus vrai, plus proche du réel… 

•Guillaume Fosse 
 Né à Perpignan en 1977, basé à Saint-Cyprien-Plage, Guillaume Fosse a prévu de présenter   
 quelques montages assemblages d’objets, matériaux de construction et  autres éléments récupérés  
 sur place. Autant de Structures éphémères qui ne dureront que ce que durera cette exposition… 

•Pierrette Gaudiat 
 Basée à Nîmes. Le travail de Pierrette Gaudiat est centré sur l'individu, l'être seul avec le souci de le 
 représenter. À Perpignan, elle présenter sa toute dernière création : Sans titre, crayon à l'huile,   



 sérigraphie, 56x56cm (2021). Une proposition qui s’inscrit dans la continuité de sa série intitulée   
 Tiers et débutée en 2015, série dans laquelle la page blanche est la représentation d'un espace  
 et où 1 = un individu. La série Sans titre présentée à Perpignan est composée de quatre dessins.  
 Il s'agit de la représentation d'un papier plié et froissé sous quatre angles différents où est   
 sérigraphiée une multitude de 1. Pierrette Gaudiat explore la relation entre 1 et le plan où il se   
 situe, l'écart entre l'idée et sa représentation (+ d'infos : pierrettegaudiat.com). 

•André Geertse 
 Les thèmes abordés explorés par André Geertse (1959) sont le temps, l'espace, la lumière,  
 la répétition et le pouvoir de la couleur. Né dans la ville portuaire zélandaise de Vlissingen, il a 
 grandi sur la côte, à proximité du spectacle de la mer, de la lumière et de l'air. La fascination pour  
 le jeu et le changement, liés à l'ordre et au chaos, est un thème récurrent dans son travail. Dans son 
 atelier, André Geertse réalise des peintures, souvent dans un format intime. En plus de la toile   
 traditionnelle, il travaille sur des panneaux et toutes sortes de matériaux trouvés. Les matériaux   
 utilisés comme support ont souvent eu une vie antérieure. Ils racontent quelque chose sur ce que  
 nous vivons comme des déchets. La réutilisation donne au matériau un nouveau sens. Ainsi   
 surgissent des œuvres d'une signature personnelle, qui ne sont pas nécessairement une    
 représentation de la réalité, mais plutôt une recherche d'un reflet du moi intérieur. L'œuvre   
 comprend des peintures, des dessins et des livres d’artiste. Les informations actuelles sont   
 disponibles sur www.andregeertse.eu ou sur Facebook et Instagram 

•Michel Giroud 
 Basé là-haut-perché quelque part dans les Alpes, Michel Giroud dit aussi El Coyote et Gerwulf,  
 né en 1940 en Belledonne est performeur, critique, historien et théoricien de l’art contemporain  
 et des avant-gardes. À Perpignan, il est tout aussi simplement qu’indirectement l’auteur du titre  
 N’iMPoRTe Qui PeuT FaiRe N’iMPoRTe Quoi donné à cette opération iJNDZN. En témoigne une  
 photo de lui himself, prise en décembre 2020 par son complice Fabien Vélasquez, en train de   
 brandir en son jardin du MMAM / Musée des Muses Amusées, In Alpina, le livre éponyme d’une   
 illustre inconnue… 

•Rafaël Gray 
 Basé à Claira, près de Perpignan. L’espace public est son aire de jeu. Pans de murs, façades  
 et pignons sur rue sont ses cimaises. Rafael Gray ne tague pas, ne graffe pas, ne fresque pas.  
 Il tapisse. Le papier peint est son médium. Il utilise toujours le même papier de soie, toujours le   
 même format carré, sur lequel il imprime toujours le même motif. À la main, à la brosse. Sans   
 presse. Le motif ? Celui d’une tapisserie, d’un Damas doré sur fond rouge, sang et or, très catalan,  
 que le peintre hollandais Josse Lieferinxe a choisi de poser au  XVème siècle en toile de fond de   
 son tableau représentant Sainte Lucie tenant à deux mains le plat dans lequel elle a posé ses yeux,  
 les deux yeux qu’elle s’arracha et qu’elle jeta dans la mer pour éloigner tous les célibataires qui   
 chercheraient à la séduire, la mettre à nu comme dirait Marcel Duchamp… Pourquoi Rafael Gray  
 a-t-il choisi de ne produire et reproduire, de ne tapisser partout que ce motif ? En version rouge,  
 noir ou bleu sur fond blanc voire en blanc sur fond bleu, rouge ou noir ? Faut-il voir dans son geste  
 de tapissier d’un éternel retour du même décor quelque chose quelque part comme un souci de  
 sortir de la société du spectacle ? Comme une manière de dire Rideau !… Comme une psalmodie  
 signée Sainte Lucie qui dirait Circulez ! Vous voyez bien : il n’y a rien à voir. Va savoir… Par la   
 répétition de ce motif, il participe au prolongement de ce qui se répète à l’infini. Le papier peint   
 devient l’objet d’un don éphémère : à l’espace, aux passants, à ce Je que Rimbaud avait dit être  
 un autre. Une fois posé, le papier peint crée des liens. Des liens entres des motifs qui se répètent  
 et s’entrelacent. Des liens entre les murs et les passants, entre les passants et l’auteur. C’est un acte  
 marginal, en marge de la beauté. C’est populaire. C’est ordinaire. Ça ne délivre aucun message.   
 Juste un peu de beauté. Ça ne fait qu’ouvrir les frontières qu’il y a partout çà et là entre les gens,  

http://pierrettegaudiat.com/
http://www.andregeertse.eu


 entre l’art et le monde, entre l’art et l’ordinaire. » À Perpignan, pour la toute première fois, Rafael  
 Gray a accepté de coller son Damas indoor, à l’intérieur du studiolo dit L’aRT De RieN. Quelque   
 part, ça change tout. Mais ça ne devrait pas empêcher Gray d’en coller par ailleurs à l’extérieur… 

•Max Horde 
 Basé à Sète, Max Horde trace des lignes invisibles du bout de l’index et se demande toujours   
 pourquoi les murs invisibles restent plus difficiles à franchir que les murs en béton. Il déplace par  
 ailleurs des grains de sable d’un lieu à un autre au gré de ses voyages, « comme pour préserver   
 quelque chose d’infime d’une destruction annoncée ». Il pose et ôte tout aussi consciencieusement  
 des lignes rouges ici et là en se posant la question de leur légitimité. À Perpignan, il a choisi de   
 réserver au sol un espace à danser individuel d’un mètre cinquante de côté, qui respecte la   
 distanciation physique.  

•Nous Horizons 
 Basé à Montpellier, opérationnel depuis 1999, le collectif Nous Horizons pratique l’insurrection   
 poétique en mode inframince, comme une invitation à conjuguer le verbe horizer dans et hors  
 le champ de l’art, sans se poser la question de savoir si ce qu’on fait est du low ou du hight,  
 du haut, du grand, du perché, du minimal, du conceptuel, du street ou du bas art… À Perpignan,  
 Nous Horizons a choisi de mettre en oeuvre deux ou trois tracés d’horizons possibles : à la craie   
 bleue, avec une série de stickers haut et bas et sur des couvertures de survie…   

•Joël Hubaut 
 Basé à Caen ou pas loin, en Normandie. En ces temps imparfaits de covidique pandémie, de virus  
 variants pas marrants, coronâneries et autres masqueries subies, il est clair que l’épidémik expert ès  
 grandes manoeuvres d’art, pouët-pouët prouesses poétiques et innocentes fourberies qu’est   
 depuis le début des années 70 le seul, l’unique Joël Hubaut qui se dit lui-même grossiste en art, a  
 toute sa place dans l’opération N’iMPoRTe Qui PeuT FaiRe N’iMPoRTe Quoi que l’agence iJNDZN  
 a choisi de programmer à Perpignan. Ce qu’Hubaut proposera précisément, lui seul le sait. Tout  
 ce que nous savons pour l’instant, à l’heure où nous bouclons ce dossier de presse, c’est que   
 quiconque passera par là pourra s’il le souhaite repasser. Y compris avec son propre fer à repasser,  
 dans un picto-contexte qui ne sera pas sans rappeler le fer clouté de Man Ray ou la planche  
 à repasser sur une toile de Rembrandt version Duchamp… 

•iF collectiF 
 Fondé en 2011 à Genève par Karine V. Zurcher, à partir et autour de l’idée de coller dans l’espace  
 public des post-its sur lesquels ne seraient manuscrites que des invitations à adopter des formes de 
 production de pensées essentielles, genre infusions, liqueurs, essences de sens, le iF collectiF est  
 aujourd’hui basé ici-là-bas, en Nomadie. Le seul virus que diffusent propagent les post-its et autres  
 posters du iF collectiF, c’est celui d’une façon de penser aujourd’hui l’art sans art, sans artiste, sans  
 oeuvre, sans critique, sans média, sans chichis. À Perpignan, une fois de plus, le iF collectiF collera  
 ses post-its dans et hors les murs de l’espace dit d’expo. Des post-its sur lesquels on pourra entre  
 autres choses lire ceci : l’oeuvre ne s’impose pas…   

•Won Jy 
 Vit et travaille à Nîmes. À Perpignan, Won Jy présentera Premières pierres : « En m’inspirant du   
 voyage aux pierres — terme désignant dans la culture asiatique un voyage pour chercher sa pierre,  
 sa “pierre de collection” — j’avais ramassé en 2018, dans la ville de Yokohama, des débris de béton 
 ou de plâtre qui semblaient être de simples “cailloux”. Des fragments tombés des bâtiments et   
 dans lesquels de petites pierres étaient incrustées. Parallèlement, j'ai photographié et collectionné  
 des images de surfaces des roches qui se trouvaient dans les jardins japonais qui regorgent de   



 roches. Après quoi, sur une face de chacun de ces blocs de béton, j’ai imprimé une de ces images  
 avec la technique hydrographique qui est normalement employée dans le tuning automobile.   
 Résultat, on voit sur une face une image de roche, et on voit sur l’autre face le gravier de béton.   
 Pendant l’impression, j’ai dû plonger chaque pièce de béton dans l’eau et j’entendais le    
 crépitement de l’eau. » 

•feu Piotr Kowalski 
 Décédé en 2004, à l’âge de 76 ans, Piotr Kowalski était sculpteur, mathématicien et architecte.   
 Depuis son atelier d’artiste de Montrouge et ou depuis le MIT / Massachussett Institute of   
 Tehnology où enseignait, il fut l’un des grands experts explorateurs à sévir en mode toujours   
 rudimentaire et bidouilleur dans le champ des relations problématiques entre art et NTIC. En 1981,  
 à la Maison de la Culture de Rennes, il avait signé une installation intitulée ici-là-bas qui annonçait  
 déjà très clairement le devenir global, globalement unique, en termes d’unité de temps, de lieu et  
 d’action de tout espece-temps contemporain à l’ère du tout numérique. Il avait installé ici, au sol,  
 un néon qui disait ici. Il avait installé là, au sol, pas loin, un second néon qui disait là-bas. Il avait   
 installé au-dessus de chacun de ces deux néons une croix, un néon en forme de croix. Il y avait un  
 seul endroit dans cette installation où les deux croix ne faisaient plus qu’une pour tout visiteur   
 regardeur. Un seul endroit où ici était en même temps là-bas et vice versa… En 1998, pour ajouter  
 sa pierre au Jardin dit des Pierres Blanches que Karine V. Zurcher et George K. Zenove avaient   
 projeté d’installer à Hérimoncourt, dans la serre sans emploi de l’ancienne villa de la famille   
 Peugeot, avec des pierres blanches sur lesquelles tous les habitants de la commune et tous les   
 artistes invités par le cicv / centre international de création vidéo (et numérique), Piotr Kowalski   
 avait écrit juste ceci sur un galet venu du Doubs voisin : ici aussi… Depuis, partout où ils fabriquent  
 des situations d’exposition, Karine et George posent cette pierre ici aussi… en tant que première  
 pierre d’un éternel chantier…  
  
•Maëlle Labussière 
 Née en 1966, Maëlle Labussière est basée en Île de France. Depuis sa sortie de l'Ecole des Beaux- 
 Arts de Paris en 1991, elle a engagé un travail autour de la répétition de la trace et de la ligne, avec 
 un partis pris coloré fort et dans une problématique du recouvrement (le plus souvent) total de son  
 support, quel qu'il soit, toile ou papier, éphéméride ou cahier. Son mode opératoire la porte vers  
 une évidence du faire et une immédiateté visuelle. Sa recherche repose sur l’exploitation   
 systématique d’un processus extrêmement simple. Ses peintures, comme ses dessins ou encore   
 ses installations et ses livres, se construisent à partir de juxtapositions et superpositions de traces  
 colorées, déposées par le passage d'un outil, à chaque fois choisi et fabriqué par rapport à son   
 support. Traces tracées qui restituent sans affect la mémoire de l’exécution de ces actions simples  
 et répétées. Son exploration la mène à investir des supports variés pour une mise en œuvre chaque 
 fois renouvelée. Malgré la méthode de balisage systématique qu’elle préconise, cette ouverture à  
 des supports diversifiés engendre des propositions plastiques multiples, innovantes dans   
 l’ascétisme de son procédé pictural. « Je suis peintre. Mes peintures restituent des actions simples  
 et répétées. Pour les livres le rapport au temps et au corps est différent. Je conçois un livre en   
 espace-temps étiré, associé au déroulement infini des pages tournées les unes après les autres. Ici  
 aussi l’outil et le matériau (plume, rouleau, pinceau, encre gouache huile..) sont choisis en fonction  
 du support papier selon qu’ il est absorbant ou non, vierge ou ligné. Les traces peuvent    
 transparaître, déborder du recto au verso de la feuille, se dupliquer de par l‘absorption du support.  
 Les interventions journalières répétées et renouvelées page après page donnent corps au livre qui  
 semble se déployer malgré sa petite dimension. La diversité des supports et dimensions, la variété  
 des outils et des couleurs, m’ouvrent des espaces de liberté multiples pour rejouer la ligne. »  
 À Perpignan, Maëlle Labussière présentera 3 pièces : Tondo, une drôle de situation dans laquelle  
 elle ne peut plus décrocher l’oeuvre exposée ; Leporello, le pliage dépliage aléatoire, image par  
 image, d’une ligne noire sans commencement ni fin ; Lignes, un cahier entier de lignes bleues…   



•Yves Lappert 
 Basé à Lausanne, en Suisse. Dans son approche artistique, Yves Lappert opère autour de 3 grands  
 axes de recherche plastique : le readymade, réalisé par assemblage d'objets manufacturés usuels ; 
 la vidéo/performance pour son travail sur le geste et son mode d’écriture avec l’eau ; la sculpture 
 pour créer des formes géométriques à l'aide de projecteurs. Sa démarche est essentiellement   
 basée sur le caractère éphémère de l'existence des objets et des êtres : « j’assemble des éléments  
 de sorte qu'ils s'appuient ou reposent les uns contre les autres. Je ne fixe jamais rien, ce qui me   
 permet de défaire mon travail à dessein et de le reconstituer ailleurs, différemment. J'archive ces  
 travaux à l'aide de mon smartphone, afin de garder une trace de leur existence passée. La photo  
 tient lieu de mémoire et de médium lors d’expositions. Travaux présentés à Perpignan : Bluge,   
 photographie d'une sculpture à deux éléments, 2021 ; Vélure, photographie d'une sculpture à trois  
 éléments, 2020 ; Cercle, vidéo/performance, 2021 ; 2 notices d'installation/readymade, 2021… 

•Alain Leonesie 
 Basé à Avignon, Alain Leonesi présentera à Perpignan Brutale Fantaisie, un arrangement à base  
 de métal, verre, porcelaine, faïence et erre cuite (diamètre 42cm x 151cm). « Si c’était une image,  
 dit-il, ce serait un éléphant dans un magasin de porcelaine qui aurait la démarche chaloupée d’une  
 valseuse aguichante en train de faire un numéro de jonglage d’assiettes chinoises. Je dis bien,  
 si c’était une image… Sinon, c’est tout simplement un « arrangement » d’assiettes cassées. 
 Un assemblage mécanique — écrous, boulons, ligatures… — de tessons d’assiettes. 

•Martin Mc Nulty 
 Né en 1966 au Royaume Uni, formé à la Camberwell School of Art, Martin Mc Nulty a imaginé et  
 produit, en pièces tantôt détachées, tantôt accumulées, un univers dit La couleur tombée du ciel.  
 Les objets pailletés qui constituent cet univers multiversel  semblent toujours être installés de   
 manière aléatoire. Impossible de dégager une forme, de déceler des invariants, de noter des   
 répétitions : telle piéce est organique, telle autre est géométrique, phallique ou vulvaire, naturelle  
 ou artificielle. Certaines évoquent un déchet ou encore un pur produit de science-fiction. 

•Bruno Mercet 
 Vit et travaille à Millau. Très tôt, il a appris à dessiner et peindre. Après quoi, il s’est tourné vers   
 d’autres médiums comme la photo, la vidéo ou des dispositifs urbains plus ou moins bancals.   
 Parallèlement, ses rencontres dans le domaine de l’art action lui ont permis de performer en France 
 et au-delà. « Loin d’être, dit-il, un spécialiste dans une discipline particulière, je tente de les utiliser  
 toutes pour répondre au plus juste à ce que j’ai envie de faire, dans un souci d’économie du geste,  
 entre rigueur et spontanéité. Souvent, je pratique le détournement, pour révéler le caractère   
 absurde, drôle sinon burlesque des choses, d’un objet ou d’une situation. » À Perpignan, Mercet  
 présentera 1°) Les queues de pinceaux finissent toujours en queue de poisson, neuf aquarelles sur  
 papier, format A5 (2021) ; 2°) Paysage marin, un collage de six contraventions (2010) ; 3°) Volant,  
 gouache sur papier noir (2018) ; 4°) Rideau Ta(hihi)ti, un rideau en lamelles en plastique réduit de  
 moitié, presque carré, irisé, léger, joyeux, abstrait, concret, presque parfait (2021) ; 5°) Gestes   
 barrières, réponses photographiques (© 2020, Jo Mercet Buisson), au premier degré, à tous les   
 gestes barrières maintes fois répétés et respectés, notamment dans les écoles ; 6°) Mes douze   
 méduses ma muse, une suspension de masques anti-covid (2020) ; 7°) Rouleau-marteau, collage   
 d’objets in(o)utilisables (2021) ;  8°) Désarticulé moi ?, éléments d'un tréteau (2021)… 

•Sylvie Mir 
 Basée à Fabrègues (Hérault). La disposition et le réaménagement d’objets manufacturés ou sortis  
 de ses gestes d’atelier comptent beaucoup dans la réalisation d’un dispositif ou d’une peinture  
 au-delà du penchant qu’elle a dit-elle à vouloir « sauver n’importe quoi de l’effacement ».  



 À perpignan, Sylvie Mir présentera différentes facettes de sa pratique : Un avenir Kookai, dyptique  
 daté de 2016, deux collages assemblages d’éléments et fragments hétéroclites (publicité, pare-  
 soleil, ruban, etc.) cloués au mur par des fléchettes ; Couple Readymade, mai 2021, une paire de  
 patins pour carreleur qu’elle a signés façon R. Mutt avant de les accrocher au mur comme deux   
 bébénitiers jumeaux ; Trois chaises et une pendule, avril 2021, deux chaises placées face au mur   
 blanc supportent une troisième chaise qui nous fait face et qui est peinte comme les deux autres  
 en mode monochrome,  couleur herbe jaunissante, tout comme la pendule arrêtée au-dessus  
 de ce tryptique à 3 heures pile ; La Japanaise, mai 2021, rapprochements de tracés acryliques de  
 brun et de jaune sur carrés de papier blanc (40 x 60 cm), tracés sans cadre ni limites, tracés qui   
 surfent sur les caches, tracés qui invitent le regardeur à faire des rapprochements entre chacun  
 des fragments qui dansent sous ses yeux quelque chose comme La Japanaise… 

•Monster Fan Club 
 Aux quatre coins du multivers des monsters, il y a des enfants qui rêvent de glaces. L’idée de la   
 fraction effrontée du Monster Fan Club de Perpignan, c’est de créer et d’offrir à tout public,   
 notamment le jour du vernissage, une glace iMPoSSiBleu MaRiNe. Hihi ! 

•Beth O’Grady 
 Beth O’Grady vit et travaille à Tewksbury, New Jersey, États-Unis. Diplômée de la Parsons School  
 of Design de New York, son art est réducteur, non objectif et généralement un peu fragile. Chaque  
 pièce commence avec des matériaux ordinaires, récupérés et recyclés, comme du carton ondulé   
 découpé dans de vieilles boîtes d'expédition, avant d'être peint, scotché, collé, cloué ou cousu.   
 Elle photographie ensuite chacune de ses productions en lumière et ombre naturelles, sous   
 différents angles et positions. Son oeuvre est une enquête sur la vie contemporaine. Chaque pièce  
 fonctionne comme une pièce à conviction, un indice, une preuve, une piste. Les pièces exposées à  
 Perpignon sont réalisées avec du carton, de la peinture acrylique, du pastel à la cire à l'huile et de  
 petites pièces métalliques. Les pièces murales sont intitulées par la date d'achèvement. L’œuvre   
 réalisée avec des rouleaux de papier toilette est intitulée David Hammons Lives. Hommage à   
 l’auteur performeur des inoubliables Blizzard Balls. 

•Wan Seok Oh 
 Basé en Corée du sud. sa démarche est minimale et conceptuelle. Depuis 2014, date de sa toute  
 première pièce d’une série intitulée Némos à pensée importante, il signe des signes qui nous   
 revoient au signifiant en même temps qu’au signifié d’une idéogramme inventé de toutes pièces  
 pour signifier un sens sans précédent, une pensée importante, une invitation à penser autrement  
 toute idée toute faite qu’on se fait de tas de choses déjà vues, tellement vues qu’on ne les voit  
 déjà plus. À Perpignan, c’est son premier Némo que Oh présentera à nouveau. « Les némos créent, 
 dit-il, un espace avec une ligne,  un tracé en forme de carré. C’est un espace vide, sans indice   
 visuel. » C’est un non site, comme dirait Robert Smithson.  

•Lisbeth Parisius 
Née en 1965, la danoise Lisbeth Parisius vit et travaille à Amsterdam. La plupart des matériaux  

 qu’elle utilise ces derniers mois sont du denim d'occasion et des boîtes en carton : «  J'aime utiliser  
 ce que je trouve autour de moi et mettre ainsi ma créativité au défi de faire avec, en mode ludique.  
 En tant que peintre, pouvoir créer avec des matériaux inhabituels des atmosphères proches de   
 celles que je produis habituellement, est une expérience stimulante. Mon approche de l’oeuvre est  
 plus minimaliste, plus directe que lorsque je dessine ou je peins. » À Perpignan, Lisbeth Parisius   
 présentera une série de ses carrés hybrides qui surfent vaguement, en mode post-compost, sur les  
 grandes lignes du style De Stijl des Mondrian, Huszar, Van Doesburg et autre Vantongerloo… 



•Ulla Pedersen 
 Ulla Pedersen est une artiste abstraite danoise. Son travail est une exploration minimale et concrète 
 de la couleur, de la matérialité, de la forme et de l'équilibre. Elle travaille la peinture acrylique sur  
 des tas de surfaces différentes dont la toile, le bois, le papier et le carton. Son processus est   
 réducteur : « Lorsque vous peignez une composition, elle tend vers une palette de couleurs limitée, 
 réduisant souvent la composition à des formes minimales et tranchantes sur des champs de couleur 
 unie. » Ulla est inspirée par le potentiel qu'elle voit dans les éléments esthétiques formels. Son   
 travail peut être considéré comme une enquête sur la façon dont les relations émergent et évoluent 
 lorsque des éléments comme la couleur, la forme, l'angle et le motif sont mélangés, décalés et   
 superposés. Site Web: ullapedersen.dk 

•Ugo Pipo 
 Basé en Catalogne, Ugo Pipo pratique l’art en dilettante. À la demande, comme ça vient,  
 à l’occasion… Conceptuel ascendant Povera, il joue le plus souvent avec les mots pour créer des  
 images… À Perpignan, il a choisi de (re)mettre en oeuvre de manière inédite un dispositif   
 d’élimination de la plupart de ses pièces maîtresses : une corbeille à papiers… 

•Isabelle Poussière Poussier 
 Isabelle Poussière Poussier (IPP) vit et travaille à Nîmes et à Thonon-les-Bains. Post-Picabia, John  
 Heartfield, Raoul Hausmann et autre Wim Delvoye, elle explore la piste des hybrides, des chimères, 
 d’un devenir augmenté de tout être à ce jour dit vivant. Pour ce faire, elle découpe et emprunte,  
 à des planches pédagogiques à l’ancienne, des mots et  des images qu’elle recolle selon d’autres  
 logiques de production de sens pour dire ce que nous savons tous, à savoir que depuis Prométhée  
 et surtout depuis son frère Épiméthée, nous n’avons pas cessé de faire tout et n’importe quoi en  
 termes de progrès dits techniques ou technoïdes. La pratique d’IPP s’appuie sur des objets chargés 
 de mémoire(s), recomposés en assemblages ou  installations pour chercher les affinités qui se   
 tissent entre l’humain et la machine, entre genèse et création, et réfléchissant à une auto-poïétique  
 de la création qui éclaire un balancement toujours indécis entre plasticité et écriture, histoire,   
 mémoire et engagement. La question des déchets contemporains se pose car, comme l’affirme   
 Dagognet, « ils portent toujours sur eux une sorte de tatouage, dû au temps et au maniement :   
 dans ces conditions, l'abandonné ou « désormais sans emploi » nous semble un incontestable   
 témoignage. » Pour N’iMPoRTe Qui PeuT FaiRe  N’iMPoRTe Quoi, sachant que le propos était celui  
 du cabinet de curiosités, elle a fouillé la cave, « l’être-obscur de la maison » selon Bachelard, pour  
 en ressortir des collections oubliées, seuls matériaux disponibles en ces temps confinés, et à   
 nouveau recycler le déchet. Sa Collection de tampons atteste d’un enseignement qui créait des   
 objets dédiés à des exercices mathématiques que le numérique à rendu obsolètes, clin d’œil à la  
 matrice du multiple, une centaine de plaques seront installées le long d’un mur. Sa Bibliothèque   
 oubliée de J. Cochin est un hommage à une grand-tante née vers 1880, lectrice assidue d’auteurs  
 inconnus dont quelques livres seront ici posés sur 13 socles formant l'installation au sol. Son   
 Élevage de poussière (90 jours) se poursuit en hommage à Marcel Duchamp. Son Histoire de…   
 montre 27 images pédagogiques retraçant l'histoire de France, elles aussi obsolètes, roulées et   
 alignées pour donner à voir le panorama fragmenté de la grande Histoire de France, à l’image de  
 nos mémoires. Enfin, une installation de 50 catadioptres rouge sang et « réfléchissants », sont   
 l’évocation des cent yeux d’Argos, de ceux restés ouverts pour l’occasion ! 

•Thomas Seto 
 Né en 1978, autodidacte, Thomas Seto vit à La Souterraine (sic), dans la Creuse (sic). Auteur   
 d’énigmes poétiques et autres énigmatiques fragments d’une impoésie possible, il amène ses   
 lecteurs dans le monde du silence des mots. Quel que soit le fragment setoïque qu’il nous invite  



 à siroter des yeux, comme une liqueur de ce que Jankélévitch appelait le je-ne-sais-quoi et ou le  
 presque-rien, on est d’abord tenté de dire je ne comprends pas ou pire je ne comprends   
 toujours pas. Mais on continue. À Perpignan, Thomas Seto présentera d’une part Sans titre,  
 poème grille, un travail sur la transparence et le vide, les silences, les à côtés, la typographie, 
 le vieillissement du papier, une forme de destruction reconstruction, de décomposition    
 recomposition de textes imprimés auxquels il donne un souffle nouveau ; d’autre part John Cage,  
 un masque jeu, un hommage au compositeur John Cage dont les poèmes, la démarche, le rire,  
 le zen et l’oeuvre sont toujours aussi stimulants et vivants au présent. 

•Hyunjoo Son 
 Land artiste, Hyunjoo Son vit et travaille en Corée du sud, entre  Séoul et l’île Anmyeondo.  
 Sa démarche plastique est fondée sur le geste éphémère qu’elle signe in situ avant de le déplacer  
 vers le non site de sa représentation en mode exposition : « J’expérimente tous les médiums pour  
 voir comment le concept de mon projet se déploie différemment. Au-delà de l’installation-action  
 réalisée en extérieur, le plus souvent sur les plages d’Anmyeondo, j’utilise la photographie, la vidéo, 
 la performance, la sculpture, la gravure et la peinture pour la reproduction indoor. L’objectif de mon 
 travail, c’est d’observer comment une forme artistique se modifie ou se détruit par la pulsation de la 
 nature. » À Perpignan, outre deux encres de Chine orientées sumi povera, Hyunjoo Son diffusera  
 l’une des traces vidéo de son mode opératoire : Vent, Eau, Tuiles, 12 Mai 2021, installation sur la  
 plage d’un grand carré de tuiles âgées d’un demi-siècle… 

•Muriel Valat-b 
 Basée à Perpignan, graveure mais pas que, Muriel Valat-B présentera différentes facettes de son   
 approche inframince de l’art. D’abord Le plus profond c'est la peau, un ouvrage subtil fait de coton, 
 encre, empreinte matrice en polyuréthane, 40x40cm, 2021, qu’elle raconte ainsi : «  Du bout des  
 doigts, sur la page blanche, avec les ongles, on fait un pli ; dans l'épaisseur du tissu, on dessine une 
 lacune. On ferme un pli, on ouvre un précipice. Plier c'est déplier. ». Ensuite Parler plus loin, un   
 recueil publié en 2020 aux Éditions Paraules, des fragments d'interviews, des bouts de narration,  
 des lignes de fuite…. Et enfin Phalènes, 2020, des suspensions au plafond de superpositions de   
 textiles  diaphanes que le moindre souffle de vent ou de ventilateur s’amuse à chorégraphier… 

•Ankie Van Dijk 
 Basé aux Pays-Bas, formé en Belgique, Ankie Van Dijk a trouvé sa direction artistique en travaillant  
 d’abord avec du papier, des bouts de papiers, puis avec différents matériaux trouvés, récupérés.   
 Travaillant toujours à petite échelle, toujours avec le moins d'intervention possible, Ankie Van Dijk 
 recherche toujours la simplicité. Les différents travaux présentés à Perpignan en sont la preuve :   
 couvertures de vieux livres reliés dont toutes les pages ont été arrachées, collages de papier bulle  
 contemporain sur échantillons de vieux papiers tapissés, patchworks post-De Stijl de bouts de   
 pages noires et ou blanches de vieux cahiers, etc. C’est de l’art peu. C’est trois fois rien. Ça a la   
 saveur de l’ancien mais ça ne sent ni la nature morte ni la vanité. Tout est banalité. 

•Martine Viale 
 Vit et travaille à Perpignan. Artiste orientée art action, elle s’intéresse à la création d’espaces   
 ouverts dans lesquels les interactions quotidiennes peuvent potentiellement faire partie des   
 stratégies de l’art. Tout ce qui est lié au territoire, aux frontières et aux espaces décalés fait partie  
 de ses préoccupations récurrentes. À Perpignan, dans l’un des coins des murs du studiolo dit L’aRT  
 De RieN, sous le titre Cartographie d’une action - Terrain vague, elle présentera juste une   
 présentation, une annonce de l’action qu’elle a choisi de signer autre part, dans l’espace public,   
 comme d’habitude. Matériaux de l’annonce : herbes épousant l’angle d’un mur, feuille A4 incluant  
 direction du lieu et heure de l’action, feuille A4 avec transcription de l’action. Une action simple.  
 Sur un bout de terrain vacant, la forme de l’angle d’un mur est reproduite. Le 5 juin 2021,  



 à l’heure dite, à l’endroit précis où elle aura été anoncée, l’action signée Martine Viale aura lieu.  
 Tout simplement. 

•Max Wyse 
 Basé à Perpignan, Max Wyse est né d’un père dont les cousins, dit-il, construisirent un dôme   
 géodésique dans les bois, à la fin des années soixante. Les murs de la cabane et de sa dépendance 
 étaient tapissés de découpes et d'affiches psychédéliques de l'époque, à peine qualifiées   
 d'artefacts au moment où il posa sur ça son regard : « Ce sont les premières choses que j'ai   
 reconnues comme étant de l'art et elles ont formé une sorte de lentille à travers laquelle je continue 
 de regarder en extrayant l'étrange du banal. Utilisant le collage, à la fois numérique et par couper- 
 coller, comme méthode de balayage et d'organisation de l’imagerie, et le dessin comme moyen de  
 donner forme à des influences hétérogènes, mon travail est une quête sans fin pour dépeindre une  
 incessante comédie d'hybridation, un métissage du visible et de l’imaginaire. » 

•Cheng Feng Kevin Yu 
 Vit et travaille dans Le Perche, en Normandie. Les thèmes qu’il explore en mode serial minimal,   
 orienté urbex, ascendant post-constructiviste, sont l’espace et le temps : «  Je travaille sur la surface 
 et l’espace. Le bâtiment et la nature sont mes médiums. Je prends des photos pour documenter le  
 changement et l’évolution de mes œuvres. À Perpignan, Yu a prévu de présenter : 1°) une série   
 de photo-pliages, des photos qu’il transforme en bas reliefs ; 2°) une série des carrés blancs   
 avec fils noirs ; 3°) une série des snows balls cylindriques ; 5°) un contre-relief, post-Tatline   
 épuré, avec cadre scié et fil noir ; 5°) le readymade arrangé d’une page blanche et d’un liteau  
 qui lui permet d’échapper aux lois de la gravité. 

•Areski Zabriskie & Amalia Zaz 
 Respectivement directeur de la publication et directrice de la rédaction du fanzine L’iMPoSSiBLeu,  
 le média d’un courant content de ne pas être connu et reconnu en tant que courant d’art, Areskie  
 Zabriskie & Amalia Zaz vivent et travaille quelque part en Ardèche. 

•& Co 
 Chaque fois que l’agence iJNDZN construit déconstruit quelque part une situation d’exposition   
 d’oeuvres (ou pas) dites d’art (ou pas), la liste des artistes impliqués en tant que membres   
 coopérateurs se termine par la mention & Co. Ce qui veut dire que jusqu’au dernier jour de l’expo,  
 la liste reste ouverte, définitivement inachevée. 



 








