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Bijoy Jain
Studio Mumbai

Le souffle
de l’architecte

avec les artistes 
Alev Ebüzziya Siesbye et Hu Liu

9.12.2023 – 21.4.2024

Du 9 décembre 2023 au 21 avril 2024, la Fondation Cartier  
pour l’art contemporain présente Le souffle de l’architecte,  
une exposition spécialement créée pour l’institution par 
l’architecte Bijoy Jain, fondateur du Studio Mumbai en Inde.  
Il est l’auteur d’une œuvre témoignant d’une profonde 
préoccupation pour la relation entre l’homme et la nature,  
et dont le temps et le geste sont des facteurs essentiels. 
Explorant les liens entre l’art, l’architecture et la matière, 
Bijoy Jain propose à la Fondation Cartier une création totale : 
un espace de rêverie et de contemplation en dialogue avec  
le bâtiment iconique de Jean Nouvel.

Le souffle de l’architecte
Bijoy Jain imagine une exposition qui se vit comme une expérience 
physique et émotionnelle.

Le souffle de l’architecte offre aux visiteurs une véritable 
invitation à respirer, à errer en toute quiétude, à redécouvrir 
le silence : « Le silence a un son, nous l’entendons résonner  
en nous. Ce son connecte tous les êtres vivants. C’est le souffle 
de la vie. Il est synchrone en chacun de nous. Le silence, le 
temps et l’espace sont éternels, tout comme l’eau, l’air et la 
lumière, qui sont notre construction élémentaire. Cette abondance 
de phénomènes sensoriels, de rêves, de mémoire, d’imagination, 
d’émotions et d’intuitions provient de ce réservoir d’expériences, 
ancré dans les coins de nos yeux, dans la plante de nos pieds, 
dans le lobe de nos oreilles, dans le timbre de notre voix, dans 
le murmure de notre souffle et dans la paume de nos mains.»

Convoquant l’ombre et la lumière, la légèreté et la gravité, 
le bois, la brique, la terre, la pierre ou encore l’eau, 
l’architecte dessine une traversée sensorielle, en résonance 
avec la matière. Élaborée au rythme du souffle et façonnée  
à la main, l’exposition déploie une installation composée  
de fragments architecturaux.

Sculptures en pierre ou en terracotta, façades d’habitats 
vernaculaires indiens, panneaux enduits, lignes de pigments 
tracées au fil, structures en bambou inspirées des tazias 
– monuments funéraires portés sur les épaules à la mémoire d’un 
saint lors des processions musulmanes chiites – ces constructions 
transitoires et éphémères présentent un monde à la fois infini  
et intime et nous transportent dans des lieux aussi proches  
que lointains.

En tant qu’architecte, j’apporte la plus grande 
considération à la façon dont sont créées les choses.
L’essentiel est d’être attentif à l’environnement naturel, 
aux matériaux et aux habitants. 
L’espace et l’architecture doivent être inclusifs.  

Bijoy Jain
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Sur une suggestion d’Hervé Chandès, commissaire de l’exposition,  
Bijoy Jain convie également l’artiste chinoise vivant à Pékin  
Hu Liu et la céramiste danoise d’origine turque demeurant  
à Paris Alev Ebüzziya Siesbye. Accordant la même importance  
à la maîtrise rituelle du geste, à la résonance et au dialogue 
avec la matière, tous trois partagent le même ethos et la même 
sensibilité. Les dessins monochromes noirs de Hu Liu sont 
entièrement réalisés au graphite, par l’itération d’un même 
mouvement, afin de révéler l’essence d’éléments naturels : 
l’herbe caressée par le vent, le ressac des vagues ou la 
silhouette des branches d’un arbre. Les céramiques d’Alev 
Ebüzziya Siesbye, comme en apesanteur, sont également le fruit 
d’une grande dextérité et d’un dialogue intense avec la terre. 
Pour Bijoy Jain, le monde physique que nous habitons est 
un palimpseste de notre évolution culturelle. L’humanité 
traverse un paysage en constante évolution, dont les écritures 
successives s’entremêlent.

Le souffle de l’architecte tente de donner un aperçu, aussi 
fugace soit-il, de la sensorialité qui émane de l’architecture, 
de la force intuitive qui nous lie aux éléments et de notre 
rapport émotionnel à l’espace.

Commissaire de l’exposition : Hervé Chandès,  
Directeur Général Artistique de la Fondation Cartier
Commissaire associée : Juliette Lecorne, 
conservatrice à la Fondation Cartier

18. Vue du Studio Mumbai, 
Saat Rasta Houses,  
Mumbai, Inde.
Photo © Iwan Baan
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La Fondation Cartier et l’architecture

L’architecture donne forme au monde  
dans lequel nous vivons: elle est à  
la fois responsable de la configuration,  
de l’expérience humaine la plus privée  
et de l’organisation des conditions 
les plus publiques de ce qui constitue 
les manières d’être ensemble en tant 
que société. Par le biais de sa 
programmation, la Fondation Cartier pour 
l’art contemporain met en avant cette 
discipline en examinant et en interrogeant 
son histoire et son présent, et de ce 
fait contribue à réinventer radicalement 
ses constructions existantes et futures 
en prenant l’exposition comme lieu 
d’invention de ses formes nouvelles. 

Depuis près de quarante ans, la Fondation 
Cartier maintient son engagement envers 
cette discipline en invitant de nombreux 
architectes internationaux à créer des 
expositions personnelles relatives à leur 
pratique, comme Junya Ishigami (Japon), 
Jean Nouvel (France) ou Diller Scofidio  
+ Renfro (USA). Les expositions de  
la Fondation Cartier ont été le lieu  
de décloisonnement des formes 
architecturales et l’occasion d’un 
dialogue toujours riche avec le bâtiment 
de Jean Nouvel; l’occasion pour certains 
architectes de concevoir des installations 
monumentales, comme Lebbeus Woods en 2002 
lors de l’exposition Ce qui arrive 
dirigée par Paul Virilio. L’architecte 
bolivien d’origine Aymara, Freddy Mamani, 
a lui imaginé en 2018 pour l’exposition 
Géométries Sud, du Mexique à la Terre de 
Feu une salle de bal, transposant en plein 
cœur de Paris l’iconographie géométrique 
et colorée de la culture Tiwanaku et 
l’esprit des fêtes populaires andines. 
Les architectes paraguayens Solano Benitez 
et Gloria Cabral ont, pour cette même 
exposition, conçu une œuvre monumentale  
en brisures de brique et béton, 
reposant sur le principe de répétition. 
La Fondation Cartier a régulièrement 
sollicité des architectes pour penser 
l’architecture des expositions. Ainsi, 
l’architecte mexicain Mauricio Rocha  
a entièrement conçu l’architecture des 
expositions de la photographe mexicaine 
Graciela Iturbide, et Lina Ghotmeh (Liban) 
imagine la prochaine exposition d’Olga  
de Amaral qui ouvrira en 2024.

Élargissant significativement la 
perception de la pratique architecturale, 
l’exposition de Bijoy Jain, Le souffle  
de l’architecte est une nouvelle occasion 
d’interroger l’architecture comme 
paradigme de notre rapport au monde.

La programmation de la Fondation Cartier 
a toujours été, en quelque sorte, pensée 
avec l’architecture: le bâtiment de verre 
qui l’abrite a été conçu par Jean Nouvel 
comme un véritable espace de création  
pour les artistes qui s’en sont toujours 
saisis comme un outil d’expérimentation  
de dialogue avec l’architecture.  
La cohabitation avec un jardin devenu 
emblème du bâtiment au même titre que  
son architecture, l’absence de cimaises, 
la transparence et la virtualité sont  
les caractéristiques de ce bâtiment  
de Jean Nouvel, inauguré en 1994  
et aujourd’hui considéré comme une  
icône de l’architecture parisienne.

15. Panneau Karvi peint en trois parties, dessin au 
trait sur une natte de bambou tressé recouverte de bouse 
de vache, tracé au fil de coton avec un pigment d’oxyde 
ferreux orange. Photo © Ashish Shah
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Né en 1965 à Mumbai, en Inde, Bijoy Jain  
a étudié l’architecture à l’Université  
de Washington à Saint-Louis, aux États-Unis.  
Entre 1989 et 1995, il développe  
sa pratique architecturale à Los Angeles 
dans l’atelier de maquettes de Richard 
Maier pour le Getty Museum, tout en 
étudiant sous la direction de Robert 
Mangurian, fondateur de Studio Works. 
Il a également travaillé à Londres avant 
de retourner en Inde en 1995. La même 
année, il crée le Studio Mumbai, composé 
d’architectes, ingénieurs, maîtres 
d’œuvre, artisans, techniciens et artistes 
hautement qualifiés de tous les continents. 
Le studio se présente comme un espace  
de recherche, dans lequel la création 
opère à partir d’un processus itératif,  
où les idées sont explorées à travers  
la production de modèles réduits, d’objets,  
d’études de matériaux et de dessins. 

L’architecture imaginée par Studio  
Mumbai témoigne d’une profonde préoccupation  
pour la relation entre l’homme et la 
nature, et reflète l’importance du genius 
loci (« esprit du lieu »). Que ce soit 
dans le mobilier ou l’architecture, 
l’eau, l’air et la lumière sont à la base 
de chacune des réalisations du studio. 
Négocier avec le climat, la pluie, le 
rythme des saisons, le temps, prendre en 
compte la nature, l’humain, la lenteur 
sont des exemples de l’approche de 
Bijoy Jain. Les projets sont développés 
en tenant compte du lieu où ils sont 
établis, en s’appuyant sur les compétences 
traditionnelles et ancestrales. Le studio 
met l’accent sur l’économie des moyens 
issus de ressources limitées et place 
l’humain au centre de chaque projet 
entrepris.

Bijoy Jain enseigne à l’Accademia  
di architettura, Università della Svizzera 
Italiana de Mendrisio en Suisse.  
Il a également enseigné en tant que 
professeur invité à l’Université de Yale 
aux États-Unis ainsi qu’à l’Académie 
Royale Danoise des Beaux-Arts de 
Copenhague. En 2015, il a reçu un doctorat 
honorifique de l’Université de Hasselt,  
en Belgique, pour sa contribution dans  
le domaine de l’architecture. En 2017,  
il a reçu la bourse internationale  
du RIBA, Londres. 

Les créations de Studio Mumbai  
ont fait l’objet d’expositions dans  
de nombreuses galeries à travers  
le monde, ainsi que d’acquisitions dans 
les collections permanentes du Canadian 
Centre for Architecture, du MOMA à San 
Francisco et du Centre Pompidou à Paris. 
Le travail de Studio Mumbai a fait l’objet 
d’expositions internationales notamment  
au Victoria and Albert Museum de Londres 
en 2010, mais aussi à la Biennale  
de Sharjah en 2013, à Arc en rêve centre 
d’architecture à Bordeaux en 2015,  
ainsi qu’à la Biennale d’architecture  
de Venise en 2010 et 2016. Studio Mumbai  
a également reçu de nombreuses récompenses,  
parmi lesquelles : la Dean’s Medal de 
l’Université de Washington de Saint-Louis  
(2021), l’Alvar Aalto Medal (2020), 
la Grande Médaille d’or de l’Académie 
d’Architecture de Paris (2014), le BSI 
Swiss Architecture Award (2012), le Spirit 
of Nature Wood Architecture Award, décerné 
en Finlande (2012), le Aga Khan Award for 
Architecture (2010) dont il était finaliste 
pour la 11e édition, et le Global Award  
in Sustainable Architecture (2009). 

Bijoy Jain et le Studio Mumbai

Portrait de Bijoy Jain.
Photo © Neville Sukhia



9

Alev Ebüzziya Siesbye 
Née en 1938 à Istanbul (Turquie).  
Elle vit à Paris depuis 1987.

Au fil des années, Alev Ebüzziya Siesbye 
a perfectionné un dialogue intense 
avec la matière à travers une maîtrise 
rituelle du geste. Rigueur, répétition 
et patience sont des marques de qualité 
pour cette artiste qui dès le début a 
trouvé son inspiration dans les cultures 
de Mésopotamie, d’Égypte et d’Anatolie. 
Dans ce dialogue avec l’argile, l’artiste 
souligne l’importance de l’eau comme la 
base de l’érection de la terre, comme dans  
le geste architectural. 
Les céramiques d’Alev Ebüzziya Siesbye 
sont des bols ronds, à parois minces et  
à larges bords qui invitent le spectateur 
à contempler le silence de l’espace 
intérieur. Incarnant une certaine 
latence, chaque bol démontre une posture 
paradoxale, entre équilibre ancré et 
ascension éthérée. Leur élégance sensuelle 
conduit à une sensation d’apesanteur.
Bijoy Jain présente les pièces légères 
d’Alev Ebüzziya Siesbye sur un socle 
fait de briques miniatures cuites à 
la main. Chaque brique est assemblée 
méticuleusement et maintenue avec du 
mortier, une argile brûlée finement 
pulvérisée, mélangée avec de la chaux  
et de l’eau.

La Fondation Cartier a présenté les œuvres 
d’Alev Ebüzziya Siesbye à l’occasion  
de l’exposition Mondo Reale à Triennale 
Milano en 2022.

Hu Liu 
Née en 1982 à Xinyang, province du Henan (Chine). 
Elle vit à Pékin.

Les dessins monochromes noirs de Hu Liu 
sont entièrement réalisés au graphite, par 
l’itération d’un même mouvement, trait par 
trait, afin de révéler l’essence d’éléments 
naturels: l’herbe caressée par le vent,  
le ressac des vagues ou la silhouette  
des branches d’un arbre. Si l’ensemble  
de la surface du dessin est recouverte  
et peut apparaître monochrome, ses œuvres 
ne sont pas pour autant noires, elles sont 
selon Hu Liu, xuán. Le mot peut signifier 
« sombre » ou « mystérieux », et évoque  
la philosophie de Laozi et Zhuangzi  
qui encouragent l’errance insouciante,  
le « non-agir » (無 為, wúwéi),  
la spontanéité naturelle reposant sur  
la quiétude et l’absence de pensée.  
« Les changements spatiaux et temporels 
causés par l’émergence des formes de vie 
sont merveilleux et magiques, comme la 
création d’œuvres d’art; ils sont tous 
entraînés par les forces générées par le 
pouvoir primitif de la vie ». Un dessin 
inscrit directement au sol fait écho  
au Wagh bakri, le jeu du tigre et de  
la chèvre. Ce dessin invite les visiteurs 
à devenir participants par leur présence.

La Fondation Cartier a présenté les 
œuvres de Hu Liu au Power Station of Art 
de Shanghai à l’occasion des expositions 
Fondation Cartier pour l’art contemporain, 
A Beautiful Elsewhere (2018) et Trees (2021), 
ainsi qu’à Triennale Milano à l’occasion 
de l’exposition Mondo Reale (2022).

Alev Ebüzziya Siesbye et Hu Liu

Dans l’atelier parisien d’Alev Ebüzziya Siesbye, mai 2010. 
Photo © Gaëtane Girard

Hu Liu. Photo © David Yen
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Les œuvres

Prima Materia 
Prima Materia est réalisée en bambou puis nouée 
avec une ficelle de soie et tissée comme un tissu 
pour former une structure facettée diaphane, 
réfractant la lumière. La cour intérieure offre 
un lieu de pause et de quiétude. Le processus 
créatif du Studio Mumbai s’appuie sur un 
espace de silence, où l’artiste doit équilibrer 
le rythme de son souffle avec la dextérité 
géométrique de la construction.

Kalyani Abstract  
Water Drawing 

Kalyani Abstract Water Drawing est composé  
de craie des carrières du nord de Paris ainsi 
que d’un dessin réalisé à l’aide d’un pigment 
et représentant un plan d’un espace d’eau. 
L’architecture de Bijoy Jain est profondément 
incarnée dans l’eau, l’air et la lumière, 
synthétisée au rythme du souffle humain.

Mandala Study 
Mandala Study est un cadre en bambou géométrique 
en forme d’oiseau doré à «l’or de lune», 
suspendu en plein vol. Irisée et fugace dans  
la lumière, sa forme renvoie à une étude précise 
des possibilités de constructions géométriques.

Prima Materia, 2023 © Neville Sukhia 

Mandala Study, 2023. Photo © Sophie Lawani
Éléments sculptés en pierre.  
Photo © Neville Sukhia

Artisan préparant le fil de coton enduit de pigments. 
Photo © Neville Sukhia

La pierre
Des sculptures de pierre sont placées  
en ligne sur le sol, permettant aux visiteurs  
de serpenter de l’intime à l’universel. L’étroite 
collaboration de Bijoy Jain avec des artisans 
locaux et spécialisés lui a permis de comprendre 
le langage de ses matériaux choisis, comme 
la pierre. «Lorsque vous collaborez avec des 
personnes qui travaillent avec la pierre, et 
ce sur tous les continents, elles communiquent 
à partir du langage du matériau lui-même», 
explique-t-il, «elles peuvent se faire comprendre 
à travers la façon dont elles interagissent  
avec le matériau, l’expression peut varier,  
la relation essentielle reste la même.»



11

Tazia
Des bandes de bambou sont érigées à la main  
dans Tazia Study et liées ensemble avec une 
ficelle de soie de muga dorée pour construire 
une structure de cadre. Les tazias sont des 
cénotaphes miniatures destinés à être portés  
sur les épaules lors de processions religieuses.

Ces structures sont entièrement réalisées  
en bambou, cordes de coton et boue de rivière. 
Enfin, elles sont recouvertes de papier «sculpté» 
afin d’imiter la complexité de l’architecture des 
tombes. Les cordes sont simplement enroulées 
autour des joints de bambou et maintenues par  
la boue au lieu d’être attachées. Cette fragilité  
de la construction permet aux tazias de se 
dissoudre et de se désintégrer dans l’eau  
à la fin des rituels.

Le mobilier
Le mobilier occupe une place de choix dans 
l’architecture du Studio Mumbai. Il s’agit  
de proposer une posture qui permette une forme 
d’accalmie et, tout en faisant résonner les sens 
humains avec la matière, d’accueillir l’angle  
du repos naturel du corps.
Les explorations de formes de mobilier du 
Studio Mumbai recentrent la connexion intime 
entre le corps et la matière: les chaises en 
pierre sculptée placent le burin comme l’outil 
permettant un échange haptique et intuitif qui 
le relie aux humains. Les assises en bambou 
incarnent en cela le regard de Bijoy Jain  
sur l’incroyable beauté dérivée du bambou  
et de la soie seule. Originaire de la forêt  
de Dang, dans le Maharashtra, le bambou est 
taillé en bandes et en sections de différentes 
tailles, puis sculpté en forme de bancs et  
de chaises noués avec du fil de soie naturelle  
de Malda (Bengale) appelée muga. Les assises 
sont parfois revêtues naturellement ou laquées  
à l’urushi selon une technique japonaise.

Tazia study. Photo © Neville Sukhia

© Jeroen Verrecht, courtesy of MANIERA 
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Visuels presse

1. Portrait de Bijoy Jain.
Photo © Neville Sukhia 

2. Prima Materia, 2023, 
Hutte faite d’une armature 
en bambou attachée 
avec des fils de coton 
et assemblée avec des 
panneaux de bambou tissés 
à la main.
Photo © Ashish Shah

3. 1 panneau de Karvi ;  
2 éléments sculpturaux  
en pierre, bouse de vache 
et chaux ; 2 tazia ;  
1 objet en goudron.
Photo © Neville Sukhia

4. Vue du Studio Mumbai, 
Saat Rasta Houses,  
Mumbai, Inde.
Photo © Iwan Baan

5. Makaloo’s Dome, 
structure en bambou, 
recouverte de bouse  
de vache et de chaux / 
Mandala Study, 2023,  
cadre géométrique en 
bambou en forme d’oiseau 
noué avec de la soie 
nistari / Dessin au 
pigment de chaux et de 
cinabre rouge/cochenille 
tracé au fil enduit sur 
banc de granit.  
Photo © Ashish Shah

6. Sun Tower, panneau 
réalisé avec un couche  
de bouse de vache sur 
natte de bambou tressé, 
peinte à la chaux.  
Dessin au trait réalisé 
avec un pigment d’oxyde 
ferreux orange, tracé  
avec un fil de soie. 
Photo © Neville Sukhia

7. Naza Battu, 2023, 
élément sculptural  
en terracotta, moulé  
à la main et cuit  
au four ouvert.
Photo @ Sophie Lawani

8. Éléments sculptés  
à la main en pierre.
Photo © Ashish Shah

9. Vue de l’installation 
de la future exposition 
dans un hangar à Mumbai.
Photo © Sophie Lawani

10. Tazia study, structure 
construite à partir de 
bandes de bambou coupées 
et dessinées à la main, 
attachées avec des cordes 
de soie muga dorée.
Photo © Ashish Shah

11. Panneaux de Karvi 
(bambou/bouse de vache/
jute, fil/chaux/pigment) ;  
1 animal en pierre 
recouvert de chaux ; 
3 vases en bois faits  
à la main ; 1 objet  
en goudron sur un socle.
Photo © Solène Dupont 
Delestraint

12. Artisan préparant  
le fil de coton enduit  
de pigments.
Photo © Neville Sukhia

13. Éléments sculpturaux 
réalisés à la main en 
pierre, graphite, basalte, 
chaux, asphalte et grès.
Photo © Ashish Shah

14. Panneaux peints avec 
des pigments naturels.
Photo © Neville Sukhia

15. Panneau Karvi peint  
en trois parties, dessin 
au trait sur une natte  
de bambou tressé recouverte 
de bouse de vache, tracé 
au fil de coton avec un 
pigment d’oxyde ferreux 
orange.
Photo © Ashish Shah

16. Vue du Studio Mumbai, 
Saat Rasta Houses,  
Mumbai, Inde.
Photo © Neville Sukhia

17. Vue du Studio Mumbai, 
sphère réalisée sur 
structure en bambou et
enduite de bouse de vache, 
ficelles et curcuma.
Photo © Neville Sukhia

18. Vue du Studio Mumbai, 
Saat Rasta Houses,  
Mumbai, Inde.
Photo © Iwan Baan

19. Structure en briques.
Photo © Neville Sukhia
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Autour de l’exposition

Un film de Bêka & Lemoine

Dans le cadre de l’exposition Le souffle 
de l’architecte, la Fondation Cartier 
coproduit un film de Bêka & Lemoine dédié  
à Bijoy Jain.

En immersion dans le quotidien 
mouvementé de Mumbai, il dévoile un portrait  
de Bijoy Jain à travers une déambulation 
libre entre certains sites qu’il 
affectionne, des bâtiments qui l’ont 
influencé, et des personnes et des lieux 
qui ont contribué à façonner son identité 
et sa sensibilité uniques.

Depuis 15 ans, Bêka & Lemoine composent  
une œuvre cinématographique qui rompt 
avec la représentation habituelle de 
l’architecture, en mettant les personnes 
et les usages au premier plan. La plupart 
de leurs films interrogent sur la manière 
dont l’environnement bâti et culturel 
nourrit et façonne notre imaginaire.

 Projection en avant-première au CNC (Centre 
national du cinéma et de l’image animée)  
le 12 décembre 2023, en présence des cinéastes  
et de Bijoy Jain.

Dans les coulisses de l’exposition

Du studio de Bijoy Jain à Mumbai jusqu’au 
montage de l’exposition à Paris, ce film 
invite le visiteur à pénétrer au cœur  
du processus d’élaboration du Souffle  
de l’architecte. 

Disponible dès janvier 2024 sur  
fondationcartier.com

Flashez le QR code pour  
découvrir le film de Bêka & Lemoine.

Bêka & Lemoine. Photo © Maddalena Clericuzio © Tally Talwar, Amey Karvir, Shri Ram.

http://www.fondationcartier.com
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Catalogue de l’exposition

Bijoy Jain, Le souffle de l’architecte

La Fondation Cartier publie un ouvrage 
richement illustré conçu par le directeur 
artistique japonais Taku Satoh. Il invite 
le lecteur à une découverte inédite  
de l’esthétique et de la philosophie  
de Bijoy Jain. Les conversations entre 
Bijoy Jain et Taku Satoh, Alev Ebüzziya 
Siesbye et Hu Liu révèleront leurs 
affinités avec l’œuvre de l’architecte 
ainsi qu’une sensibilité commune.
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Créer au son du souffle

TAKU SATOH        L’exposition que vous préparez 
actuellement pour la Fondation Cartier pour l’art 
contemporain semble poser les questions de la 
distance et du rapport au sol. Pouvez-vous m’en 
dire davantage sur ces notions ? 

BIJOY JAIN        Alors que j’étais en plein travail 
préparatoire pour cette exposition, j’ai eu une 
conversation avec Hervé Chandès, le directeur 
artistique général de la Fondation Cartier.  
Lors de cet échange, j’ai imaginé occuper pendant 
cinq mois l’espace de la Fondation Cartier,  
ou plus exactement son sol, plutôt que de l’aborder  
comme un lieu d’exposition. « Quel est le geste ? »,  
« Comment occuper l’espace ? » sont les questions 
qui m’ont interpellé au moment de choisir un titre.  
D’un titre provisoire en anglais, Drawing  
Ground, nous sommes passés à Drawn Ground  
puis Ground. Inspiré par sa lecture de Blaise 
Pascal, Hervé a eu une question perspicace  
qui a été déterminante pour l’exposition : 
« Qu’est-ce que la bonne distance ? »
Au cours d’une autre conversation, alors qu’il 
imaginait cette exposition dans l’espace,  
il m’a dit : « Bijoy, il faut penser à quelque 
chose avec du silence », et j’ai répondu au mot 
« silence » par celui d’« immobilité ». Un peu 
plus tard, il a parlé de « précision » et de 
« tension », deux mots qu’il a utilisés avec 
une extrême clarté. J’ai simplement répondu 
« persistance », « perdurer », « durées ».  
Ces nombreuses réflexions nous ont aidés à 
construire le propos de l’exposition, à l’élever,  
en décidant quels mots précis, en tant qu’éléments  
de langage, communiquent l’idée d’un espace  
à concevoir et à occuper. Nous sommes finalement 
parvenus au titre Le souffle de l’architecte.

TS        Tous ces mots que vous mentionnez et qui 
proviennent de vos conversations avec Hervé 
Chandès, je peux les sentir en regardant la 
maquette de votre projet pour la Fondation 
Cartier. Je sens leur existence. 

BJ        Pour l’instant, il s’agit plutôt d’une 
notion de mouvement, de ce qui peut advenir.  
La façon dont nous occuperons et habiterons 
l’espace vient d’une expression que je veux 
partager avec vous : « Créer au son du souffle ». 
Tout, dans l’espace et dans son occupation – de 
la fabrication dans mon studio, ici à Mumbai,  
au montage de l’exposition à la Fondation 
Cartier –, fera référence au bruit du souffle. 
C’est le seul son dont nous ferons l’expérience. 

TS        Comment pensez-vous composer l’espace de  
la Fondation Cartier ?

BJ        L’espace entier est pensé en fonction du 
souffle – de l’inspiration et de l’expiration –, 
mais aussi en fonction du corps, de la main,  
du cœur et de l’esprit. Ou de l’imagination.  
Rien d’autre. 

Conversation entre Bijoy Jain  
et Taku Satoh

TS         Vous avez créé intuitivement en tenant 
compte de ces éléments ?

BJ        Oui. C’est le reflet de ce que je vis tous 
les jours… absolument tous les jours.

TS        C’est fascinant. Vous avez donc créé 
différentes installations pour la Fondation 
Cartier, en très peu de temps, à partir de ce qui 
vous entourait ? 

BJ        Exactement. Ce sont les expériences que j’ai 
vécues ainsi que mes actions quotidiennes qui en 
sont à l’origine : faire tomber le fruit d’un 
arbre, cueillir la fleur d’une plante ou ramasser 
une pierre par terre.

TS        Pour vous, créer c’est donc imaginer ce que 
vous faites tous les jours, c’est penser à vos 
actions, vos rituels, vos habitudes ?

BJ        Oui, c’est tout à fait ça. Si vous veniez  
au studio maintenant, vous comprendriez  
ce que sera l’espace de la Fondation Cartier  
dans quelques mois. J’espère que l’exposition 
sera l’expression de ce que nous faisons tous  
les jours ici dans mon studio.

TS        C’est un peu comme si vous viviez chaque 
instant de votre vie et que vous capturiez  
un moment en particulier, c’est cela ?

BJ        Oui. Vous le vivez, puis vous l’exprimez, 
encore et encore. Ou peut-être, à l’inverse,  
vous l’exprimez puis vous le vivez ! À la 
Fondation Cartier, l’idée est d’occuper tout  
le terrain disponible, l’espace du jardin  
à l’extérieur et les espaces d’exposition  
à l’intérieur. Dans mon esprit, il n’y a ni 
intérieur, ni extérieur ; il s’agit juste 
d’occuper toute la surface disponible.

TS        Quand vous dites qu’il n’y a ni intérieur, 
ni extérieur, cela signifie-t-il que le lieu a 
une sorte de contour physique, mais que celui-ci 
s’estompe ?

BJ        Ou qu’il se dissout.

TS        Cela vaut-il aussi pour vous ? Votre enveloppe  
corporelle va-t-elle aussi se dissoudre et 
commencer à s’estomper pour ensuite se fondre 
dans l’environnement ? 

BJ        J’aime la précision de ce que vous venez  
de dire… J’espère vraiment que celui qui visitera 
cet espace, qu’il s’agisse de vous, de moi ou 
de toute autre personne, ressentira ce paysage 
– cette frontière entre le corps et l’espace, 
le dedans et le dehors – comme une véritable 
expérience. Notre présence, notre être doit 
s’effacer.
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BIJOY JAIN        J’ai utilisé le mot « désespoir » 
comme antonyme et en pensant à la signification 
ourdoue, dans laquelle il y a cette idée  
d’être submergé et retenu en même temps dans  
une immensité. Je dis cela en relation avec 
l’espace et la façon dont vos œuvres seront 
montrées à la Fondation Cartier pour l’art 
contemporain. Vos peintures sont des portails : 
elles ouvrent sur cette profondeur de champ.  
Il est important de les montrer à proximité  
d’une lampe à huile que j’ai dans mon studio. 
J’ai réalisé cette lampe à huile avec un tailleur 
de pierre qui est décédé il y a quelques semaines. 
Il avait 88 ans et taillait la pierre depuis ses 
14 ans ; il a été pour moi comme un professeur. 
Cette lampe à huile est une grotte : lorsqu’elle 
n’est pas allumée, elle est sombre et noire.  
Je regarde à l’intérieur par-delà sa surface,  
de la même manière que je regarde à l’intérieur 
de vos œuvres. Il y a une ambiguïté quant  
à l’endroit d’où provient la lumière.

Hu Liu         Ce que vous dites me fait sourire,  
parce que je ressens un sentiment de proximité 
qui me rappelle d’anciens souvenirs. Cette lampe 
à huile dont vous parlez fait écho à une œuvre 
que j’ai réalisée à l’âge de 19 ans, alors que 
j’étais encore étudiante en art. J’avais prévu 
de voyager à pied de Xi’an, qui fut la capitale 
de la Chine impériale, jusqu’à un endroit appelé 
Nanniwan, avec pour seul compagnon un âne. L’âne 
portait ma nourriture, mon eau et des œillets. 
Au cours de ce trajet, j’ai traversé l’une 
des régions les plus pauvres de Chine et je 
passais chaque nuit dans une ferme différente. 
Je demandais simplement aux fermiers s’il était 
possible de rester pour la nuit et de nourrir  
mon âne, ce qu’ils me laissaient volontiers 
faire. C’est ainsi que j’ai voyagé, jour après 
jour. Comme on peut s’y attendre, chaque famille 
avait une histoire à raconter et la partageait 
souvent avec moi. Je demandais aussi aux fermiers 
de me donner un objet du quotidien provenant  
de leur maison, qu’il s’agisse d’une cuillère, 
d’une lampe ou de n’importe quoi d’autre,  
et en échange, je leur offrais une fleur.  
Ces familles la plaçaient quelque part dans leur 
maison et je la prenais en photo ; je réalisais 
aussi un portrait de famille. Les objets que  
les fermiers me confiaient étaient ceux qui 
avaient rempli leur office, ceux dont ils 
pensaient pouvoir se séparer et les transmettre. 
Au fur et à mesure de mon voyage, les histoires, 
les objets et les photos se sont accumulés. 
Je suis finalement arrivée à Nanniwan, où 
l’architecture locale était très particulière : 
les gens vivaient dans des yaodong, des 
structures en forme de grottes creusées à flanc  
de colline. Après m’être installée, je suis  
allée sur la montagne située derrière le village 
où je logeais et j’ai commencé à effectuer  
des repérages de terrain. J’ai trouvé un endroit  

où deux montagnes se rencontraient. J’ai alors 
commencé à creuser de petits trous dans le sol 
de la montagne en suivant le dessin de la Grande 
Ourse et en imitant les constellations astrales. 
J’ai rassemblé tous les récipients que les gens 
m’avaient donné et j’ai commencé à en faire des 
lampes à huile – voilà enfin le lien avec la lampe 
à huile. Pendant la journée je creusais des 
trous dans la montagne, et le soir, je discutais 
avec les villageois pendant que nous fabriquions 
ensemble des lampes à huile à placer dans les 
trous. Cela a duré deux mois. Un jour, j’ai fini 
par avoir le dispositif complet sous les yeux ; 
toutes les lampes à huile étaient en place  
et avec l’aide des enfants du village, je les 
ai toutes allumées. Il nous a fallu environ 
quatre heures, car nous devions marcher en pleine 
montagne répartis en différents groupes.  
Nous avons répété cette opération pendant sept 
nuits. Les lampes à huile commençaient à brûler  
au crépuscule, avant la tombée de la nuit,  
et éclairaient jusqu’au lendemain matin. Tout au 
long de la nuit, elles formaient une image miroir 
de la voûte céleste. De l’endroit où je vivais, 
j’avais une vue complète de la montagne et du 
ciel qui la surplombait. Le flanc de la montagne 
était éclairé par la lumière vacillante des 
lampes, tout comme le village par ses lumières 
domestiques et le ciel nocturne par les étoiles 
– des images en miroir les unes des autres. 
En fonction des changements météorologiques, 
du brouillard ou de la pluie, le dessin des 
lumières variait également chaque nuit. Au cours 
de la journée, je partageais les histoires que 
j’avais retenues de mon voyage avec tous ceux 
qui voulaient bien les entendre. Une version 
différente de cette œuvre a été présentée  
dix ans après sa réalisation, à la 10e Biennale  
de Shanghai en 2014, sous le titre Xintianyou.  
À cette occasion, j’ai collaboré avec des 
conteurs traditionnels locaux et j’ai recomposé 
mon voyage sous forme d’histoire. 

BJ Le village se reflète dans le ciel.  
La lumière est réfractée. 

HL Les spectateurs de l’œuvre ne sont pas 
nécessairement des êtres humains. Le public de 
l’œuvre, c’est la nature, le ciel et la Terre. 

BJ La Terre dans les cieux. 

HL C’est exact. D’une certaine manière, après 
l’avoir réalisée, je n’ai pas eu l’impression  
ou le sentiment que c’était mon œuvre. 

BJ Je ressens souvent la même chose : la nature  
en moi, moi dans la nature. C’est dans cette 
confiance partagée que vous dessinez. La peinture 
est un médium comme la musique, la poésie,  

Paysages d’intériorité
Conversation entre Bijoy Jain  
et Hu Liu
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Paysages d’intériorité la littérature, etc. – ces formes de langage  
qui permettent d’avoir une vision de ce qui  
est lointain… D’en faire l’expérience, de le 
voir, le sentir, le toucher. C’est une joie  
de creuser des trous dans la terre, de marcher 
pendant des mois avec un âne et un sac rempli 
d’œillets. En faisant cela, vous gagnez  
la liberté d’observer le ciel comme un reflet  
de la Terre et la Terre comme un reflet du ciel, 
tout en ayant la possibilité de vivre vous-même 
ce phénomène. 

HL Effectivement. Lao Tseu avait d’ailleurs 
lui aussi beaucoup de choses à dire à propos  
du wúwéi : les humains suivent la Terre,  
la Terre suit les cieux, les cieux suivent  
le chemin – le dao – et le dao suit la nature. 
Une façon de parler du wúwéi est précisément 
cette interconnexion, bien que la « nature »  
ici ne soit pas simplement la nature physique, 
mais la vie unique de toute chose. 

BJ Le wúwéi évoque en moi un sentiment 
d’équilibre dans l’attente. Il y a un mouvement 
dans ce qui arrive, un retard ou un décalage 
atmosphérique. La sensation de la peinture est 
l’attente dans le mouvement. Le corps ne bouge 
peut-être pas, mais l’esprit oui… 

HL De mon point de vue, l’attente telle  
que vous la décrivez est comme une vibration,  
une co-vibration avec les choses de l’univers. 
On ne bouge pas physiquement, mais on est habité 
d’un mouvement ; et ce mouvement est presque 
cosmique.

[…]

HL Ce que vous décrivez est très proche de ce 
dont je parlais tout à l’heure quand j’évoquais 
le zuowang, le fait de « s’asseoir et oublier » 
ou de « s’asseoir dans l’oubli ». Je crois que  
le vent peut tout pénétrer. Imaginez par exemple 
que vous êtes assis dans la montagne : selon  
le principe du zuowang, vous vous accordez au 
mouvement qui vous entoure. Ainsi, bien que notre 
forme physique, notre corps, soit en décalage, 
comme vous le dites, nous finissons par nous 
synchroniser une fois que nous sommes immobiles.

BJ C’est pourquoi je fais la différence  
avec le corps. Le corps fait l’expérience  
de la gravité ; c’est physique, c’est ce  
avec quoi nous, les humains, devons négocier,  
avec un certain retard, une lenteur.  
Mais l’esprit se déplace dans cette attente.  
Cet esprit est cosmique.

[…] 

BJ Lorsque vous évoquez le vent, j’entends  
les mots « souffle » et « respiration ». 

HL En effet. Bien que le vent soit en 
mouvement constant, lorsqu’un vent doux  
nous frôle cela nous calme, nous tranquillise.  
Et de la même manière, la respiration nous  
met en harmonie. Pour moi, le wúwéi signifie  
ne faire qu’un avec le mouvement. Ainsi, lorsque 
nous percevons un changement du sens du vent, 
nous y répondons.

BJ Le vent s’expose, il vous berce, il vous 
tient, il vous guide, il prend votre main  
et il dessine. Parler avec vous me permet de voir  
la peinture comme une découverte. Vous êtes  
une exploratrice. Laissons voguer notre 
imagination : je suis assis devant votre tableau, 
et là j’entends le bruissement de l’herbe  
et le vent qui souffle, je regarde le ciel qui  
se teinte doucement de rose dans le soleil 
couchant, un oiseau passe un bref instant  
que j’aperçois du coin de l’œil… 

HL Parmi les trois tableaux qui seront exposés 
à la Fondation Cartier, l’un représente l’eau 
(Sea, Feb. 24, 2015), l’autre l’herbe (Grass, 
June 2, 2016) et le dernier des saules (Five 
Willows, 2020). Ces tableaux sont de nature 
différente, ils ont des énergies différentes. 
Toutes mes toiles requièrent une manière 
spécifique de les regarder, qui implique le 
mouvement. Le spectateur idéal doit se déplacer 
lentement en regardant le tableau. C’est la seule  
façon de voir les détails. Mais en même temps, 
lorsque vous vous asseyez face au tableau,  
vous sentez que l’ensemble du tableau vient  
à vous. Cette façon de regarder est synchronique, 
l’autre est diachronique. Dans l’une de nos 
conversations, vous avez mentionné avoir 
l’intention de placer une ligne de pierres  
au sol devant mes peintures. Pour moi, ces pierres  
sont une façon de tracer une ligne, de marquer  
un territoire dans le paysage. Il s’agit d’indiquer  
des limites. J’apprécie votre approche parce 
qu’elle vient du quotidien. J’ai souvent joué 
avec des pierres dans mon enfance ; j’alignais 
des cailloux qui matérialisaient des limites.
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Suspendu dans  
le temps et l’espace
Conversation entre Bijoy Jain  
et Alev Ebüzziya Siesbye

BIJOY JAIN   Vous travaillez avec la gravité,  
mais dans sa direction inverse : vous élevez  
la terre vers le haut. Ce que j’ai ressenti  
au contact de vos œuvres, quand j’ai visité  
votre atelier, c’est une sensation d’apesanteur.  
Pour moi, la question est de savoir comment 
présenter cela correctement dans l’exposition  
de la Fondation Cartier pour l’art contemporain. 
La résonance dont vous parlez, cette idée de 
vibration, n’existe que parce que l’objet est 
vivant. Si l’œuvre n’a pas de résonance ni de 
vibration, alors ce n’est pas une entité vivante, 
présente dans le temps réel.

ALEV EBÜZZIYA SIESBYE   On a toujours appelé mes 
œuvres des « bols volants » et j’ai pensé chaque 
fois : « J’espère qu’ils voleront un jour et 
qu’ils me laisseront en paix ! » Pour qu’ils 
disparaissent !

BJ Je pense qu’ils vous apportent la paix…

AES C’est vrai. Ils me permettent de me cacher 
quelque part.

BJ Je pense qu’ils vous permettent d’être 
celle que vous êtes.

AES Tout à fait. Comme vous, j’ai vécu dans 
de nombreux pays et je me suis demandé où était 
ma place ; je n’étais ni turque, ni française, 
ni danoise. Je pense que c’est mon travail 
qui a forgé ma personnalité et je suis très 
reconnaissante de cela. En vivant dans différents 
pays, comme vous le dites si bien dans cette 
interview, on se rend compte que peu importe  
où l’on va, c’est toujours la même chose. 
Pourtant, la simplicité danoise n’a rien à voir 
avec la simplicité mésopotamienne ou japonaise, 
mais on ne le voit pas tout de suite. Il faut 
changer de pays pour mieux se comprendre,  
car cela permet de se regarder depuis un autre 
point de vue.

BJ Maintenant, ici, partout et nulle part.  
Le week-end dernier, j’étais avec un ami curieux 
de savoir comment je faisais pour travailler au 
Japon, en France ou ailleurs. Je lui ai expliqué 
qu’il s’agissait plutôt d’une construction  
de notre propre esprit, de la manière dont nous 
percevons les frontières ainsi que les dimensions 
physiques et les géographies. Selon moi,  
peu importe où vous êtes, les bols que vous  
créez sont des vecteurs qui ont un point commun 
parce qu’ils portent dans cette résonance  
une facette de vous.
Ce que je me demande, c’est comment nous 
communiquons cette résonance. Comment  
nous la transmettons-nous entre nous ?  
Comment suis-je capable de m’y connecter ? 
Comment partager et habiter un espace où 
nous soyons connectés, Hu Liu, vous et moi ? 

L’exposition à la Fondation Cartier est l’occasion  
d’avoir un espace commun où, même si le médium, 
la matérialité ou les méthodes de fabrication 
sont propres à chacun, tout est lié à cette idée 
d’apesanteur.

AES Je pense qu’une autre notion à laquelle  
est lié mon travail est le temps. En 2005,  
j’ai présenté au musée national de l’Azulejo  
de Lisbonne une exposition que j’ai intitulée  
A necessidade de não esquecer (« La Nécessité  
de ne pas oublier »). Lorsqu’on parcourt de 
nombreux pays, c’est comme si on avait différentes 
identités jusqu’à trouver la sienne. Il y a des 
choses dont on ne veut pas se souvenir mais qu’on 
ne veut pas oublier. Je veux dire que se souvenir 
n’est pas la même chose que ne pas oublier.  
Je pense qu’il y a aussi cette idée dans mes 
bols : ils ont quelque chose à voir avec  
le temps. Un bol est intemporel, il peut parler  
à tout le monde parce qu’il n’appartient à aucune 
époque en particulier ; il pourrait être d’hier 
comme de demain, parce qu’il est si simple  
que, d’une certaine manière, tout le monde  
le comprend. Il n’y a rien de plus compliqué  
que la simplicité : il faut la faire passer  
par tant de tamis et de matériaux disponibles 
dans le monde d’aujourd’hui – je pense en 
particulier à mon travail avec la céramique –, 
il y a tant d’alternatives qui sont considérées 
comme des idées merveilleuses mais qui ne le sont 
pas. La multiplication des matériaux ne rend  
pas plus intelligent, elle rend la vie beaucoup 
plus difficile. Un objet n’est pas mieux réalisé 
parce qu’il y a une multitude de possibilités :  
tout dépend de ce que l’on fait de celles-ci.  
Il faut très bien connaître les matériaux  
et surtout l’argile, qui a une mémoire. L’argile 
se souvient de tout ce qu’on lui fait subir ;  
le bois aussi, probablement.

BJ Je dirais que la plupart des œuvres 
prennent part à ce que j’appelle « un échange 
mutuel » entre la personne qui fait et ce qui  
est fait, entre la personne qui regarde et ce  
qui est regardé. Il me semble que c’est pour 
cette raison que l’argile sait comment elle veut 
être manipulée, et il en va de même pour vous  
et la manière dont vous voulez manipuler l’argile.

AES Les mots ont un sens, les matériaux aussi. 
Il faut connaître le matériau avec lequel  
on travaille et le respecter. On ne traite pas  
la pierre de la même façon que l’argile ou le 
bois. Chaque matériau a besoin d’un traitement 
très spécifique.

BJ Le respect, on se l’accorde d’abord à soi 
avant de l’accorder à autre chose.
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AES Je pense que les deux vont de pair.

BJ C’est une confiance mutuelle.

AES Oui, les deux. Si vous ne vous respectez 
pas vous-même, vous ne respecterez jamais  
le matériau.

BJ J’ai une question à vous poser, Alev. 
Lorsque vous commencez une œuvre, l’objet  
est-il déjà présent dans votre esprit ?  
Pourquoi faites-vous une forme spécifique ?  
Qu’est-ce qui vous pousse à faire une pièce  
en particulier, d’une certaine manière  
et pas d’une autre ?

AES J’ai toujours une vague idée de ce que  
je veux faire mais je ne dessine jamais trop 
avant de commencer, parce que j’ai l’impression 
que trop dessiner tue les possibles. Alors je 
laisse aller l’argile et… C’est comme deux 
personnes : on s’insulte, on s’accepte, on se 
refuse… C’est une lutte. Une lutte qui s’étire 
dans le temps. Il faut environ six heures pour 
monter une grosse pièce, et c’est une lutte qui 
n’en finit pas. On ne sait jamais qui va gagner.  
En général, c’est moi.

BJ C’est une lutte ou une histoire d’amour ?

AES Vous connaissez des histoires d’amour sans 
affrontement ? Moi, non.

BJ C’est pourquoi je pense qu’il s’agit  
d’une histoire d’amour.

AES L’important, c’est la tendresse qui 
vient ensuite, quand on est satisfait des deux 
côtés. C’est une sensation merveilleuse d’avoir 
fait quelque chose en trouvant un accord avec 
l’argile. Parmi tous les bols que j’ai réalisés 
– j’en ai probablement fait deux ou trois  
mille jusqu’à aujourd’hui –, certains restent  
mes préférés, comme le noir que vous avez vu  
dans mon studio. Ne me demandez pas pourquoi.  
Je dirais que c’est le duende. Il est très 
difficile de définir le duende… C’est de la magie, 
quelque chose qui remonte profondément de la 
terre et qui vous pénètre jusqu’à la mœlle.  
Sans lui, on ne peut ni danser, ni travailler,  
ni peindre. Il faut posséder la magie du duende.

BJ Pour moi, le duende, c’est être libre.

AES Libre ?

BJ L’objet est libre de vous, libre de lui-même.

AES Oui. Il y a l’argile et la personne qui 
crée mais, quoi qu’il arrive, c’est une troisième 
créature qui apparaît.

BJ Une créature qui a trouvé son propre 
espace. Quand je dis qu’elle est libre, je veux 
dire qu’elle est à l’aise dans la totalité  
de ce qu’elle veut être.

AES C’est ce qu’il faut respecter, comme vous 
l’expliquez également dans votre interview,  
car l’œuvre ne se contente pas d’exister…  
Elle doit résonner.

BJ Oui.

AES Je pense exactement comme vous. Il doit  
y avoir une vibration. Il est important d’avoir 
une conversation tout à fait honnête avec son 
travail – l’honnêteté est un facteur important. 
Lorsqu’on cherche à aller toujours plus loin,  
on le sait mieux que quiconque.

BJ Je pense qu’il s’agit plutôt d’un dialogue. 
Dans un dialogue, on s’accorde sur le principe 
d’être en accord ou en désaccord, n’est-ce pas ? 
Mais c’est aussi un dialogue avec nous-même, 
notre vie, nos expériences. Ce n’est pas qu’une 
seule chose. Il s’agit de résonance. Comment 
apporter cette complexité de la vie dans cet 
échange, d’une manière qui n’appartienne qu’à soi 
mais qui se trouve également dans les matériaux 
qu’on façonne ou qui nous façonnent ?

AES L’une des questions que l’on me pose 
souvent et que je déteste est : « Où puisez-vous 
votre inspiration ? » C’est une question qui 
devrait être bannie. L’inspiration, c’est comme 
un oignon, c’est une couche sur une autre.  
C’est tout ce que vous aimez, ce que vous  
n’aimez pas, ce que vous avez vécu dans votre 
vie. Et votre travail vous en apprend beaucoup 
plus sur vous que vous ne l’auriez imaginé.  
C’est toujours une question de souvenirs.
Dans mon cas, lorsque je fabrique un bol,  
c’est le vide du bol qui détermine clairement  
la forme ; ce n’est pas la forme extérieure  
mais la forme intérieure qui décide. Et dans  
cet intérieur, on met ce qu’on est. Peu importe 
qui on est, qui on a été et ce qu’on pense :  
tout ce qu’on a en soi, au plus profond de son 
être, vient se loger dans cet espace. Et on le 
sent très intensément pendant qu’on travaille 
parce qu’on y met vraiment toutes ses forces, 
toute son énergie, tout son cœur, on met 
absolument tout à cet endroit.
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Soirées Nomades et Nuits de l’Incertitude

4 mars 2024
Danse ∙ Musique

 MYRIAM GOURFINK 
Structure Souffle in situ

8 + 15 avril 2024
Musique instrumentale ∙ 
Rétrospective (suite)

 ÉLIANE RADIGUE 
OCCAM OCEAN 
En présence de ÉLIANE RADIGUE,  
co-conception CAROL ROBINSON

Les Soirées Nomades 
Les Soirées Nomades invitent des artistes de la scène contemporaine à investir,  
le temps d’une soirée, les espaces d’exposition et le jardin de la Fondation Cartier.

Les Nuits de l’Incertitude
Les Nuits de l’Incertitude réunissent des artistes, des scientifiques, des intellectuels,  
qui s’entretiennent en public. Si l’incertitude est l’espace de rencontres et d’échanges,  
les Nuits de l’Incertitude entrent en résonance avec l’exposition en cours, ses protagonistes  
et les questions qu’elle suscite.

Retrouvez la programmation des Soirées Nomades  
et des Nuits de l’Incertitude sur fondationcartier.com

2 + 3 février 2024 
À Triennale Milano
Performances · Défilés

 OLIVIER SAILLARD 
Moda Povera VI :  
les vêtements des autres  
– Milan – création 
Moda Povera V :  
les vêtements de Renée 
Salon de couture

12 décembre 2023
Cinéma ∙ Discussion

 Avant-première du long 
métrage de BÊKA & LEMOINE 
consacré à BIJOY JAIN. 
Projection au CNC (Centre 
national du cinéma et  
de l’image animée), suite  
à la visite de l’exposition  
à la Fondation Cartier.  
En présence des cinéastes  
et de BIJOY JAIN.

15 janvier 2024
Salon de musique drhupad

 USTAD F. WASIFUDDIN DAGAR  
& PANDIT MOHAN SHYAM SHARMA

11 décembre 2023
Nuit de l’Incertitude

 Le souffle de l’architecte 
Rencontre avec BIJOY JAIN / 
Studio Mumbai et TAKU SATOH

19 février 2024
Théâtre · Danse ∙ Musique ∙ 
Création in situ

 COMPAGNIE ANNETTE LEDAY/KELI,  
avec SADANAM MANIKANDAN  
et deux musiciens  
(chant et Chenda) 
Coulisses du Kathakali 
Un petit théâtre des émotions

18 mars 2024
Performance polyphonique ∙ 
Création in situ

 LAFAWNDAH & TRUSTFALL 
Les carnets de chants de Inanna

22 janvier 2024
Conférence ∙ Performance 
météorologique ∙ Création in situ

 GUILLAUME AUBRY 
Deus ex machina

Éliane Radigue et Carol Robinson. Photo 
© Edouard Caupeil

Manikandan. Photo © Keli

Myriam Gourfink. Photo © Patrick Berger

© D.R.

Bêka & Lemoine. Photo © Maddalena Clericuzio

Bijoy Jain. Photo © Neville Sukhia.  
Taku Satoh © D.R.

Guillaume Aubry. Photo © Jérôme Lobato © Lafawndah & Trustfall

https://www.fondationcartier.com/soirees-nomades
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Médiation culturelle

Visites guidées
LES MATINÉES GUIDÉES

Un moment privilégié hors des horaires 
d’ouverture pour explorer en groupe l’exposition 
en compagnie d’un médiateur culturel.

 - Les mercredis, jeudis et vendredis matin  
 à 10 h – durée 1 h 
 - Tarif : prix forfaitaire de 240 €  /  100 €  /  50 €

Activités jeune public et familles
LES ATELIERS JEUNE PUBLIC

Inspirée de l’univers de Bijoy Jain et du Studio 
Mumbai, La petite fabrique des gestes est  
un espace d’expérimentation dédié spécialement 
imaginé pour accompagner les enfants à la 
découverte des matériaux de prédilection  
de l’architecte. Des ateliers de création  
sont régulièrement organisés et animés par  
des artistes intervenants en collaboration  
avec l’équipe de médiation culturelle.

 - Les samedis de 15 h à 17 h 
 - Pour les 6-8 ans non accompagnés 
 - Tarif : 12 €

LES VISITES EN FAMILLE

Une visite interactive pour un moment unique  
de partage entre parents et enfants.

 - Les dimanches à 14 h 30 – durée 1 h 
 - En famille avec les 5-10 ans 
 - Tarif : 5 € par enfant + billet d’entrée 
 accompagnateur (11 € ou 7 €)

LES VISITES CONTÉES

Les plus jeunes visiteurs s’initient à l’art  
et découvrent en douceur les formes, les couleurs  
et les matériaux des œuvres exposées

 - Les dimanches à 16 h – durée 45 minutes 
 - Pour les 3-5 ans accompagnés 
 - Tarif : 5 € par enfant + billet d’entrée 
 accompagnateur (11 € ou 7 €)

Au plus près de la création contemporaine et des visiteurs de tous horizons.

À l’occasion de l’exposition Bijoy Jain / Studio Mumbai, Le souffle de l’architecte, 
le programme de médiation culturelle se réinvente. Les médiatrices et médiateurs 
culturels invitent le public à découvrir l’espace de rêverie et de contemplation 
spécialement imaginé par l’architecte et à vivre une expérience physique  
et émotionnelle. 

Le comptoir des questions permet aux visiteurs de prolonger leur visite à l’occasion 
de conversations avec l’équipe de médiation culturelle autour de l’architecture,  
de la matière et des éléments fondant la pratique de Studio Mumbai.

© Michel Slomka / MYOP / Lumento



26

Programmation 2024

Paris , France
WILLIAM KENTRIDGE et BRONWYN LACE 
THE CENTRE FOR THE LESS GOOD IDEA 
13 – 20 mai 2024

E a re ngaka kgolo go retelelwa, go alafe ngakana 
/ Si le bon médecin ne peut te soigner,  
trouve le moins bon médecin *

En mai 2024, la Fondation Cartier pour l’art 
contemporain invite The Centre for the Less Good 
Idea, crée par William Kentridge et Bronwyn Lace, 
pour une semaine de workshops et de performances.
 Basé à Johannesburg, The Centre for the 
Less Good Idea est un espace fondé en 2016 par 
les artistes William Kentridge et Bronwyn Lace, 
qui encourage et accompagne l’expérimentation 
et l’émergence de formes nouvelles. À la fois 
incubateur de projets artistiques et lieu de 
rencontres créatives, il s’adresse à de jeunes 
artistes de la scène locale et internatonale, 
dont beaucoup sont issus du continent africain. 
Unique en son genre, The Centre for the Less Good 
Idea s’appuie sur la conviction que la « moins 
bonne idée », celle née à la marge, de façon 
fortuite ou à la suite d’une erreur, ouvre bien 
souvent la voie aux œuvres les plus inventives.  
À travers le travail collaboratif et le croisement  
des disciplines, entre texte, musique, performance,  
images et danse, il offre un cadre pour la 
création, sans objectif préétabli de production 
ou de formats.  
 À l’invitation de la Fondation Cartier,  
The Centre for the Less Good Idea se délocalise  
à Paris et investit tous les espaces d’exposition 
du boulevard Raspail pour une semaine de workshops  
et de spectacles, de performances et de concerts, 
de lectures et de projections. Il réunit des 
artistes venus d’Afrique du Sud, du Bénin et de 
France, mais aussi des étudiants et des amateurs 
qui, ensemble, « ne chercheront pas la meilleure 
idée ».

William Kentridge est un artiste sud-africain  
né à Johannesburg, aujourd’hui internationalement 
reconnu pour ses dessins, ses films, ses pièces de 
théâtre et ses opéras. Fondé sur la collaboration 
et le croisement de divers médias et disciplines,  
incluant la performance, le cinéma et la littérature,  
son travail explore fréquemment l’héritage  
du colonialisme et de l’apartheid, ancré dans  
le contexte socio-politique de l’Afrique  
du Sud. Sa pratique tourne autour des notions 
d’effacement, de jeu, d’incertitude et d’une 
méthodologie guidée par le processus créatif.  
En 2016, William Kentridge a fondé The Centre  
for the Less Good Idea avec l’artiste Bronwyn 
Lace, un incubateur interdisciplinaire dédié  
aux arts et basé à Maboneng. 
 
L’artiste visuelle originaire du Botswana  
Bronwyn Lace, qui travaille actuellement entre 
l’Autriche et l’Afrique du Sud, a collaboré 
avec William Kentridge à la création du Centre 
for the Less Good Idea. Sa pratique artistique 
s’intéresse aux liens entre l’art et des domaines 
comme la physique, la littérature, la philosophie,  

le travail muséal, l’éducation, etc., à partir 
d’une approche qu’elle veut contextuelle, 
réactive et performative. L’équilibre qu’elle 
établit entre une production d’atelier solitaire 
et introspective, et une approche collaborative 
et collective a par ailleurs permis à Bronwyn Lace 
d’intégrer des découvertes fortuites, poussée  
par la recherche active de nouvelles idées.

MATTHEW BARNEY 
SECONDARY 
8 juin – 8 septembre 2024

Du 8 juin au 8 septembre 2024, la Fondation 
Cartier pour l’art contemporain présente une 
exposition de Matthew Barney, dont SECONDARY,  
sa dernière installation vidéo, est l’œuvre 
centrale. Avec cette exposition, la Fondation 
Cartier célèbre sa collaboration avec l’artiste 
américain commencée il y a trente ans à l’occasion  
de la coproduction de son premier film, Cremaster 4 
(1994), qui a donné naissance au Cycle CREMASTER, 
œuvre désormais iconique de Matthew Barney.
 Filmée dans le studio de sculpture de 
Matthew Barney à Long Island City, New York,  
aux États-Unis – où elle a été dévoilée pour  
la première fois au printemps 2023 – l’installation  
se compose de cinq vidéos qui se déroulent 
simultanément sur un terrain de football américain  
reconstitué. Pendant 60 minutes, onze performeurs  
– principalement des danseurs aux corps 
vieillissants, parmi lesquels on retrouve aussi 
l’artiste – représentent l’action sur le terrain. 
 L’intrigue de SECONDARY gravite autour  
du souvenir d’un incident survenu lors d’un match 
de football professionnel le 12 août 1978 :  
un impact violent entre le défenseur des Oakland 
Raiders, Jack Tatum, et le receveur de l’équipe 
des New England Patriots, Darryl Stingley, 
causant la paralysie à vie de ce dernier. 
Rediffusé en boucle dans les médias sportifs,  
cet événement tragique restera gravé dans les 
esprits des fans américains et du jeune Barney, 
lui-même quarterback débutant à l’époque. 
 Cette nouvelle œuvre montre la superposition  
complexe de la violence réelle et de sa 
représentation, de même que sa célébration  
dans le sport et la société américaine actuelle.  
Elle examine le jeu et la culture qui lui est 
associée à travers une sémantique du mouvement 
issue d’une collaboration entre les performeurs,  
le chorégraphe David Thomson et Barney lui-même. 

William Kentridge & The Centre for the Less Good Idea.  
Photo © Stella Olivier

*Tiré du livre Sechuana Proverbs with Literal 
Translations and their European Equivalents, de Solomon 
Tshekisho Plaatje (9 Octobre 1876 – 19 Juin 1932)
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Le résultat est une étude intensément physique  
et corporelle qui se concentre sur chaque élément 
du jeu, des exercices aux rituels d’avant-match 
en passant par les moments d’impact et leurs 
fameux replays.
 L’exposition SECONDARY se déroulera  
dans tous les espaces de la Fondation Cartier  
et dévoilera une sculpture créée spécialement 
pour l’occasion. Pour ajouter davantage de 
contexte à cette nouvelle œuvre, une installation 
des premières œuvres vidéo de la série Drawing 
Restraint sera également présentée.
 SECONDARY s’inscrit dans une tournée  
unique d’expositions prévues en 2024 dans  
les principales galeries représentant l’artiste.

Matthew Barney
Né à San Francisco, en Californie, et ayant 
grandi à Boise, dans l’Idaho, Matthew Barney 
vit et travaille aujourd’hui à New York. Artiste 
polymorphe, sa pratique englobe le film,  
la performance, la sculpture, la photographie  
et le dessin. Il est célèbre pour ses longs 
métrages The CREMASTER Cycle (1994-2002), River 
of Fundament (2014) et Redoubt (2019), ainsi que 
sa série de vidéos Drawing Restraint (depuis 1987).
 En tant que sculpteur, Barney travaille 
avec des matériaux tels que la vaseline,  
le bronze, les polymères contemporains et,  
pour la première fois, la terre cuite, pour créer 
des objets et des installations intrinsèquement 
liés à son univers cinématographique. 
 Matthew Barney a présenté des projets 
d’envergure dans le cadre d’expositions 
individuelles à la Fondation Cartier pour l’art 
contemporain (1995), au Guggenheim, New York 
(2002) ; au 21st Century Museum for Contemporary 
Art, Kanazawa, Japon (2005) ; au Schaulager, 
Bâle, Suisse (2010 et 2021) ; au Morgan Library 
and Museum, New York (2013) ; à Haus der 
Kunst, Munich, Allemagne (2014) ; et à la Yale 
University Art Gallery (2019).
 Matthew Barney a reçu le prix Aperto à la 
Biennale de Venise (1993), le prix Hugo Boss 
(1996) ; le Kaiser Ring Award à Goslar, en 
Allemagne (2007) ; et le Golden Gate Persistence 
of Vision Award lors de la 54e édition du Film 
Festival de San Francisco (2011). 

Matthew Barney, SECONDARY, 2023. Photo © Matthew Barney
Production still: Jonathan O’Sullivan. Courtesy of the artist, 
Gladstone Gallery,Galerie Max Hetzler, Regen Projects  
et Sadie Coles HQ.

Olga de Amaral dans son studio, 2005. Photo © Diego Amaral

OLGA DE AMARAL
Automne 2024

À l’automne 2024, la Fondation Cartier présente 
la première grande rétrospective en Europe d’Olga  
de Amaral, figure incontournable de la scène 
artistique colombienne et du Fiber Art. Dès les 
années 1960, Olga de Amaral repousse les limites 
du médium textile en multipliant les expériences 
sur les matières (lin, coton, crin de cheval,  
gesso, feuilles d’or ou palladium) et les 
techniques : elle tisse, noue, tresse, entrelace 
les fils pour créer des pièces tridimensionnelles 
et monumentales. Inclassable, son œuvre emprunte 
tant aux principes modernistes, qu’elle découvre 
à l’académie de Cranbrook aux États-Unis, qu’aux 
traditions vernaculaires de son pays et à l’art 
précolombien. Après avoir présenté six œuvres 
de la série Brumas dans le cadre de l’exposition 
Géométries Sud en 2018, la Fondation Cartier 
retrace l’ensemble de la carrière d’Olga de 
Amaral et célèbre celle qui marqua une véritable 
révolution dans l’art du textile. L’exposition 
rassemble un grand nombre d’œuvres historiques 
jamais présentées hors de Colombie ainsi que  
des œuvres contemporaines aux formes et couleurs 
vibrantes.
 L’architecture de l’exposition est conçue 
par Lina Ghotmeh. Jouant sur les contrastes et 
les échelles, l’architecte lie les œuvres entre 
elles et propose également un dialogue entre notre  
mémoire, nos sens et le paysage qui nous entoure.

Olga de Amaral
Née en 1932 à Bogotá, Olga de Amaral est  
une figure emblématique de la scène artistique 
colombienne. Après un diplôme d’architecture  
au Colegio Mayor de Cundinamarca, elle poursuit 
ses études à l’académie de Cranbrook dans  
le Michigan, équivalent américain du Bauhaus 
allemand. Elle y découvre l’art textile dans 
l’atelier de tissage de Marianne Strengell,  
une artiste et designeuse finno-américaine qui fut 
l’une des premières à privilégier la structure  
et la grille du textile au motif. Dans les années 
1960 et 1970 Olga de Amaral participe aux côtés  
de Sheila Hicks et Magdalena Abakanowicz  
au développement du Fiber Art en utilisant  
de nouveaux matériaux et de nouvelles techniques 
empruntées tant aux principes modernistes  
qu’aux traditions populaires de son pays. 
Ses œuvres abstraites à grande échelle 
s’affranchissent du mur et refusent toute 
catégorisation : à la fois peintures, sculptures, 
installations et architectures, elles enveloppent 
leur public dans l’univers sensoriel et intime  
de l’artiste.
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Olga de Amaral est nommée « Visionary Artist » 
par le Museum of Art & Design de New York en 2005 
et elle reçoit le Women’s Cacus for Art Lifetime 
Achievement Award en 2019. Ses œuvres figurent  
dans de grandes collections publiques et privées  
à travers le monde, dont le Tate Modern,  
le MoMA, le Musée d’Art Moderne de Paris  
ou l’Art Institute of Chicago. Le Museum  
of Fine Arts de Houston lui a consacré  
une grande exposition intitulée To Weave  
a Rock en 2021.

Milan, Italie
Triennale Milano 
RON MUECK 
5 décembre 2023 – 10 mars 2024

Après le succès de l’exposition présentée  
à Paris en 2023, Triennale Milano et la Fondation 
Cartier pour l’art contemporain invitent, dans  
le cadre de leur partenariat, le célèbre artiste 
australien Ron Mueck à Milan pour sa première 
exposition personnelle en Italie. 
 L’exposition présente à la fois des 
sculptures inédites et des pièces emblématiques 
de la carrière de Ron Mueck, illustrant ainsi 
l’évolution récente de la pratique de l’artiste. 
Parmi les œuvres exposées, Mass (2017) est la 
pièce maîtresse de l’exposition. Après avoir été 
présentée pour la première fois hors d’Australie 
à Paris, cette installation monumentale commandée 
par la National Gallery of Victoria de Melbourne 
voyage à Milan.

Ron Mueck
Né en 1958 à Melbourne (Australie), Ron Mueck 
vit et travaille au Royaume-Uni. Il est 
principalement connu pour ses sculptures de 
figures humaines dont l’effet de réel saisissant 
est contredit par leurs dimensions surprenantes. 
Après avoir travaillé pour le cinéma et  
la télévision en réalisant des mannequins  
et des marionnettes, sa carrière artistique 
débute véritablement en 1996 lorsqu’il réalise 
une sculpture de Pinocchio à la demande de 
l’artiste Paula Rego. 
 L’année suivante sa sculpture Dead Dad 
(1996-1997) est une des pièces maîtresses  
de l’exposition Sensation: Young British  
Artists from the Saatchi Collection (à la Royal 
Academy of Arts de Londres). En 2001, son œuvre  
Boy (1999) est exposée à la 49e Biennale 
de Venise. Plusieurs grandes expositions 
personnelles lui ont été consacrées à travers  
le monde, notamment en Europe, en Amérique  
du Nord, en Amérique du Sud et en Asie de l’Est. 
Ses œuvres figurent également dans de nombreuses 
collections publiques et privées dont le Musée 
des beaux-arts du Canada (Ottawa), la National 
Gallery of Victoria (Melbourne, Australie),  
la Tate Gallery (Royaume-Uni) ou encore  
le Museum of Fine Arts (Houston, États-Unis).
 La Fondation Cartier a accueilli trois 
expositions personnelles majeures de l’artiste 
en 2005, 2013 et 2023. Cette dernière a donné 
lieu à la publication d’une version actualisée 
du catalogue raisonné de son œuvre. Trois œuvres  
emblématiques de l’artiste appartiennent  
à la collection de la Fondation Cartier.

Ron Mueck, En Garde, 2023. Vue de l’exposition à la Fondation 
Cartier pour l’art contemporain. Photo © Marc Dommage

IO SONO UN DRAGO  
LA VERA STORIA DI ALESSANDRO MENDINI 
13 avril – 13 octobre 2024

À partir d’avril 2024, dans le cadre de leur 
partenariat culturel, Triennale Milano et la 
Fondation Cartier co-organisent et présentent 
une grande rétrospective de l’œuvre d’Alessandro 
Mendini (1931-2019), architecte, designer, 
artiste et théoricien ayant contribué aux 
révolutions de la pensée et des modes de vie au 
tournant du xxie siècle. L’exposition est réalisée 
en collaboration avec l’Atelier Mendini. 
 Le titre de l’exposition Io sono un Drago 
[Je suis un dragon] s’inspire de l’un de ses 
autoportraits les plus emblématiques et souligne 
son positionnement unique dans le monde du 
design. Sous le commissariat de Fulvio Irace, 
cette rétrospective est organisée en plusieurs 
sections thématiques. Elle rassemble des œuvres de 
formats, matériaux et sujets différents provenant 
de nombreuses collections publiques et privées, 
et porte des voix venues du monde entier.

Alessandro Mendini
Architecte, designer, artiste et critique né  
à Milan, Alessandro Mendini (1931-2019) est l’un 
des théoriciens et acteurs du renouveau du design 
italien. Intéressé par l’écriture, la théorie 
critique et le dessin, il a successivement  
dirigé les revues Casabella (1970-1976), Modo 
(1977-1981) et Domus (1980-1985 ; 2010-2011).  
Des monographies sur son œuvre et son travail  
au sein du studio Alchimia ont été publiées  
dans plusieurs langues. Alessandro Mendini  
a laissé derrière lui un monde féerique  
d’objets, de meubles, de décors, de peintures  
et d’architectures. Il a collaboré avec  
de nombreuses entreprises internationales 
et travaillé comme consultant pour diverses 
industries, y compris en Extrême-Orient.  
Membre honoraire de l’École des Beaux-Arts 
Bezalel de Jérusalem, il a reçu le prix du  
design Compasso d’Oro à trois reprises (en 1979, 
1981 et 2014), a été fait Chevalier des Arts  
et des Lettres en France, été récipiendaire  
de l’Architectural League de New York et reçu 
le Prix européen d’Architecture à Chicago en 2014. 
Alessandro Mendini a également reçu quatre diplômes 
honorifiques à Milan, Paris, Wrocław (Pologne)  
et Séoul (Corée). Ses œuvres sont visibles  
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Alessandro Mendini, Fondation Cartier pour l’art contemporain, 
Paris, 2012. Photo © Christian Kettiger

Design © Wrkshps

dans de nombreux musées et collections privées. 
La Fondation Cartier a présenté les œuvres 
d’Alessandro Mendini dans de nombreuses 
expositions à Paris et à l’international,  
dont certaines font partie de sa collection.  
Le travail d’Alessandro Mendini semble avoir deux 
visages distincts : l’un solitaire et introverti, 
l’autre basé sur le travail collectif. Alessandro 
Mendini a ainsi réalisé quantité de projets 
individuels, mais tout autant en collaboration 
avec les groupes qu’il a rassemblés autour de 
lui. En 1989, il fonda l’Atelier Mendini avec son 
frère, l’architecte Francesco Mendini. Ensemble, 
ils ont conçu le musée de Groningue aux Pays-Bas, 
les « stations d’art » du métro de Naples,  
en Italie, ainsi que des bâtiments publics  
et privés à travers l’Europe et l’Asie.

La Biennale de Sydney et la Fondation Cartier 
pour l’art contemporain unissent leurs forces 
dans le cadre d’un partenariat artistique ayant 
pour objectif de promouvoir les artistes des 
Premières Nations venus du monde entier dans  
le cadre de la programmation de la Biennale  
de Sydney à partir de mars 2024.

La Biennale de Sydney, 
la Sydney Opera House 
et la Fondation Cartier 
pour l’art contemporain 
inaugurent un partenariat 
artistique pour  
la promotion de l’art  
des Premières Nations

SYDNEY OPERA HOUSE
BADU GILI
À partir du  
15 décembre 2023

BIENNALE OF SYDNEY –
TEN THOUSANDS SUNS
9 mars – 10 juin 2024

Sydney, Australie

Pour Ten Thousand Suns, la prochaine édition 
de la Biennale de Sydney organisée sous le 
commissariat de Cosmin Costinaș et Inti Guerrero, 
la Fondation Cartier pour l’art contemporain 
collabore avec la Biennale de Sydney pour 
commander à 14 artistes des Premières Nations 
la création de nouvelles œuvres pour cette 
édition. Ces artistes sont Mangala Bai Maravi, 
Doreen Chapman, Megan Cope, Cristina Flores 
Pescorán, Freddy Mamani, Dylan Mooney, Orquideas 
Barrileteras, John Pule, Eric-Paul Riege, 
Darrell Sibosado, Kaylene Whiskey, Yangamini, 
et Nikau Hindin en collaboration avec Ebonie 
Fifita-Laufilitoga-Maka, Hina Puamohala Kneubuhl, 
Hinatea Colombani, Kesaia Biuvanua et Rongomai 
Gbric-Hoskins. Ils travailleront en étroite 
collaboration avec l’artiste Tony Albert,  
nommé pour l’occasion « Fondation Cartier pour 
l’art contemporain First Nations Curatorial 
Fellow » par les deux institutions. 
 Ce partenariat international comprend 
aussi une collaboration inédite avec la Sydney 
Opera House, un des lieux les plus emblématiques 
au monde. La Fondation Cartier pour l’art 
contemporain et la Biennale de Sydney soutiennent 
en effet le nouveau chapitre du programme gratuit 
et quotidien de projections sur les voiles  
de l’Opéra, intitulé Badu Gili et célébrant  
les cultures des Premières Nations. À partir  
de décembre 2023, cette nouvelle projection 
rendue possible par la Fondation Cartier 
présentera les œuvres de deux artistes des 
Premières Nations, Gail Mabo et Nikau Hindin,  
et explorera les pratiques ancestrales de 
navigation astronomique.

New York, États-Unis 
Guggenheim Museum
En collaboration avec THE WORLD AROUND  
Annual Summit – Mai 2024

La Fondation Cartier pour l’art contemporain  
et The World Around – institution itinérante  
et plateforme pour l’architecture contemporaine 
progressiste – ont entamé en 2023 un partenariat 
culturel mondial au cours duquel les deux 
institutions coorganiseront et coprésenteront 
trois programmes de conférences dans trois villes 
différentes, réunissant la communauté internationale 
de l’architecture autour de sujets cruciaux.
 En septembre 2023, la Fondation Cartier 
pour l’art contemporain et The World Around ont 
présenté à Triennale Milano In Focus: Radical 
Repair, le premier événement organisé dans le 
cadre de cette collaboration. Des architectes 
et des créateurs du monde entier ont été 
invités à se réunir à Milan pour réfléchir au 
rôle de l’engagement et de l’imagination dans 
la création et la mise en œuvre de mesures de 
« réparation radicale ». Yasmeen Lari, Jeanne 
Gang, Freddy Mamani, Junya Ishigami et Lu Wenyu 
faisaient notamment partie des intervenants. 
 Le World Around Annual Summit se tiendra  
au musée Guggenheim de New York en mai 2024,  
et le troisième événement de ce partenariat  
est prévu en Chine pour l’automne 2024.
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Partenaires médias

TROISCOULEURS est un magazine culturel  
à dominante cinéma, mensuel et gratuit, édité  
par mk2. Il relaie et soutient le meilleur  
de l’actualité culturelle, et en explore  
les dernières tendances dans des dossiers  
et reportages fouillés. Distribué dans toutes  
les salles du réseau mk2 et dans plus de 250 lieux  
de culture, il s’attache à rendre accessibles  
au plus grand nombre toutes les formes d’art  
et à valoriser un cinéma créatif et innovant  
à travers des contenus décalés, pédagogiques et 
engagés. Après avoir collaboré avec la Fondation 
Cartier à l’occasion de plusieurs expositions, 
TROISCOULEURS a le plaisir de s’associer à 
l’exposition créée par le studio d’architecture 
Studio Mumbai et dirigée par Bijoy Jain.

En savoir plus : troiscouleurs.fr 

Mensuel indépendant créé en 2006, Philosophie 
magazine offre chaque mois un regard 
philosophique sur l’actualité et les grandes 
questions existentielles. À travers 10 numéros  
et 4 hors-série par an, le magazine propose  
de rendre la philosophie accessible à un grand 
public curieux et cultivé, mais non initié.  
Le journal, qui n’est lié à aucune chapelle 
d’idées, ni à aucun courant politique, est 
également décliné sur un site web (philomag.com) 
et dans une édition allemande. Plusieurs 
livres paraissent également chaque année chez 
Philosophie magazine Éditeur.
Partenaire de la Fondation Cartier, Philosophie 
magazine est une publication unique en son genre 
qui n’a pas d’équivalent dans le monde.

Usbek & Rica est né il y a 15 ans avec un 
objectif de vulgarisation des grands enjeux 
d’avenir : vitalité démocratique, défi écologique, 
éthique techno-numérique. Sous la forme d’un 
magazine trimestriel et d’une plateforme-média, 
nous œuvrons pour permettre à chacun de se saisir 
des défis du monde qui vient, en rendant le futur 
accessible, positif et surprenant. Avec nos 
lecteurs et nos partenaires, nous travaillons 
à ouvrir de nouveaux imaginaires sur l’avenir, 
pour inventer ensemble de nouvelles capacités 
d’action.
Usbek & Rica est heureux de nouer un partenariat 
éditorial avec la Fondation Cartier pour l’art 
contemporain à l’occasion de l’exposition Bijoy 
Jain / Studio Mumbai Le souffle de l’architecte, 
du 9 décembre 2023 au 21 avril 2024.

En savoir plus : usbeketrica.com

Télérama est fier de s’associer à l’exposition 
Bijoy Jain à la Fondation Cartier, écrin pour 
l’art contemporain, cadre unique à Paris,  
à la fois espace de création, d’expositions  
et de rencontres. 
La rédaction de Télérama, spectatrice assidue 
et gourmande, dont la vocation et le désir 
toujours renouvelé est de rendre accessibles  
et de faire partager toutes les cultures, ne peut 
en effet ignorer ces éclectiques et explosifs 
arts plastiques qui attirent toujours les 
amateurs passionnés et curieux enthousiastes. 
Chaque semaine, Olivier Cena leur consacre 
une chronique aux partis pris éclairés, 
qu’enrichissent trois pages hebdomadaires 
étendues au design et à l’architecture.  
Dans son supplément parisien Sortir Grand Paris, 
les lecteurs découvrent quantité d’expositions, 
de musées à explorer en Île-de-France, et sur son 
site comme sur ses RS, les internautes retrouvent 
toutes ces propositions. Télérama, donc, ne 
pouvait pas ne pas accompagner ce rendez-vous 
donné par la Fondation Cartier à Bijoy Jain. 

En savoir plus : Télérama.fr 

Quotidien né en 1944, Le Monde est devenu  
une entreprise de presse qui édite également  
des suppléments thématiques et son magazine M, 
dans un souci d’indépendance, de rigueur  
et d’exigence éditoriale. C’est chaque mois 
22 millions de lecteurs, internautes et mobinautes. 
C’est une couverture quotidienne et en continu  
de l’actualité internationale, française, 
économique et culturelle. Ce sont, chaque  
jour, quatre pages consacrées à la culture  
avec des contenus enrichis, des portfolios,  
des vidéos, sur son site et ses applications. 
C’est pourquoi Le Monde et M le Magazine sont 
ravis de s’associer à la Fondation Cartier  
à l’occasion de l’exposition Bijoy Jain et  
de partager avec leur audience leur engouement 
pour cet événement.

En savoir plus : lemonde.fr

http://troiscouleurs.fr
http://philomag.com
http://usbeketrica.com
http://telerama.fr
http://lemonde.fr


Informations pratiques

Horaires d’ouverture
Tous les jours de 11 h à 20 h, sauf le lundi. 
Nocturne le mardi, jusqu’à 22 h. 
La fermeture des salles débute à 19 h 45  
(21 h 45 les mardis).

Tarifs
- Plein tarif  11 € 
- Tarif réduit*  7 € 
- Gratuit**

* 13-25 ans, étudiants, seniors (plus de 65 ans), 
enseignants, demandeurs d’emploi, Maison des artistes, 
institutions partenaires, ministère de la Culture.  
Sur présentation d’un justificatif.

** Moins de 13 ans, Fondation Cartier Pass, carte 
ICOM, carte de presse, bénéficiaires des minima  
sociaux / RSA, carte d’invalidité / PMR, enseignants 
en arts plastiques et arts appliqués, guides 
conférenciers. Sur présentation d’un justificatif. 

Fondation Cartier Pass
Profitez d’un accès gratuit, illimité et prioritaire 
aux expositions de la Fondation Cartier  
en devenant adhérent !  
Adhésion sur place ou sur notre boutique en ligne.

– Fondation Cartier Pass Solo 20 € 
– Fondation Cartier Pass Duo  40 € 
–  Fondation Cartier Pass Jeune 10 € 
(moins de 26 ans)

Les Soirées Nomades 
& les Nuits de l’Incertitude

Retrouvez toute la programmation sur 
fondationcartier.com/spectacles-vivants

- Plein tarif  11 € 
- Tarif réduit*  7 €

* 13-25 ans, étudiants, seniors (plus de 65 ans), 
enseignants, demandeurs d’emploi, Maison des artistes, 
institutions partenaires, ministère de la Culture.  
Sur présentation d’un justificatif.

Contact (informations) 01 42 18 56 72  
(tous les jours de 11 h à 20 h)

Librairie
Située au cœur de nos expositions sur la 
mezzanine de la Fondation Cartier, la librairie 
est accessible avec votre billet d’exposition. 

Retrouvez également les éditions de la Fondation 
Cartier sur notre boutique en ligne :  
eshop.fondationcartier.com

Visuel  : Studio Mumbai  
Design graphique : Neo Neo 
Mise en page : Laurianne Delaville De La Parra. 
Imprimé en Île-de-France, sur du papier issu de forêts gérées 
durablement.

http://www.fondationcartier.com/spectacles-vivants
http://eshop.fondationcartier.com
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