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Marion Verboom’s sculptures bring together a syntax of minimalism 
with methods of hybridization and a culture of sampling. Inspired 
by architecture, urbanism, mythology, ancestral crafts as much 
as forms of logosyllabic writing, Verboom’s sculptures and 
installations operate through iteration, by assembling contiguous 
or disjointed fragments in modular combinations that are adaptive 
and context-specific.

Since 2015, Verboom has been creating a series of totemic 
sculptures titled “Achronies”, in reference to their timeless 
inscription. With these vertical assemblages Verboom subverts 
the traditional architectural column with patterns and motifs from 
a vast repertory of ancient and modern civilisations, intertwined 
with more biographical and organic elements. Using a diverse 
range of raw materials such as concrete, wood, plaster, bronze, 
clay, aluminum, and acrylic resin, her sculptures activate multiple 
material histories and unfold in a wide color spectrum. The artist’s 
strategic use of moulding and casting techniques add to the 
animate quality of her sculptures’ surfaces, sometimes integrating 
accidents along the way and playing with incompatibilities as 
much as continuities, while their modular layout opens up infinite 
possibilities of arrangement in accordance with space and 
variations of light. The works carry an incessant permeability 
toward a multiplicity of histories of art and aesthetics, activating 
a perception that combines macro and micro scales, deep time 
and futuristic projections. The slow transformation of living forms 
meets the wanderings, mutations and alterations of the symbol 
across history and geography. Verboom activates simultaneously 
the modernist style and its primitive occurrence in an unbridled 
archeology of forms caught between ancestral knowledge, 
utopian ideals and cultural hybridization. 

Upon graduating from the Paris École nationale supérieure des 
beaux-arts (2009), Verboom joined the De Ateliers artist-in-
residence programme (Amsterdam, 2009/2011). Her recent solo 
exhibitions include “Chryséléphantine”, La Verrière – Fondation 
d’entreprise Hermès, (Brussels, 2023); “Peptapon”, Le Carré Centre 
d’art contemporain (Château-Gontier, 2021);  La Vitrine, FRAC 
Ile-de-France (Paris, 2020) and “Lectio Difficilior Potior”, MASC, 
Museum of the Abbaye de Sainte-Croix (Les Sables, 2015). She 
has participated in group exhibitions “You Know Who” (Ömer Koç 
Collection), Abdülmecid Efendi Mansion (Istanbul, 2022); “Against 
Nature”,  MO.CO. Panacée (Montpellier, 2022); “Le Vent se lève”, 
MAC VAL (Val de Marne, 2020); “Infinite Sculptures: From the 
Antique Cast to the 3D Scan”, Calouste Gulbenkian Foundation 
(Lisbon, 2020) & École Nationale Supérieure des Beaux-Arts de 
Paris (Paris, 2019); “Metamorphosis, Art in Europe Now” and 
Fondation Cartier (Paris, 2019) among others. She contributed to 
the installation in the new “Toguna” space at the Palais de Tokyo 
(2018), has collaborated with Maison Chloé, (2017–2018) and 
was the recipient of the LVMH Métiers d’Art grant and residency 
(2018). Her works are present in several public collections, 
including Fonds national d’art contemporain, Fonds municipal 
d’art contemporain de la Ville de Paris, FRAC Bretagne, Centro 
de Arte Dos de Mayo Madrid and MAC VAL.
Marion Verboom (1983) lives and works in Paris.
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Convoquer les chimères, Héritage médiéval dans l’art contemporain, Musée de Cluny, Paris, 2025

Convoquer les chimères, Héritage médiéval dans l’art 
contemporain, brings together some fifteen contemporary 
artworks whose fantastical universes carry on the legacy 
of the medieval predilection for the hybrid and outlandish 
figures that inhabit our imaginations, tinged with the sense 
of heroic fantasy that is a frequent gateway to the Middle 
Ages, an often-romanticised era.



8 Vue de l’exposition Pistillus, Passage Sainte-Croix, Le Voyage a Nantes, 2023.Convoquer les chimères, Héritage médiéval dans l’art contemporain, Musée de Cluny, Paris, 2025



8 Vue de l’exposition Pistillus, Passage Sainte-Croix, Le Voyage a Nantes, 2023.



The Infinite Woman, cur. Alona Pardo, Fondation Carmignac, Porquerolles, 2024.

The Fondation Carmignac presents The Infinite Woman at Villa 
Carmignac on the island of Porquerolles. Curated by Alona Prado, 
the exhibition focuses on the myriad of ways women have been 
represented to fit into patriarchal ideas throughout history; and 
artists who have challenged social norms and artistic boundaries 
regardless their gender.
 
The works in the exhibition disrupt conventional ideas of womanhood 
to reflect on feminine power and how the representation of women 
has shaped global cultural attitudes.



8 Vue de l’exposition Pistillus, Passage Sainte-Croix, Le Voyage a Nantes, 2023.

Marion Verboom
Clito, 2022
Wood, plaster and crystal
150 x 90 x 55 cm



Healing Ruins, cur. Anlam de Coster, Zeyrek Çinili Hamam, Istanbul, 2024.

Marion Verboom
Tectonies 3, 4, 5, 2020
Jesmonite and bronze powder
385 x 55 cm



8 Healing Ruins, cur. Anlam de Coster, Zeyrek Çinili Hamam, Istanbul, 2024.

Curated by Anlam de Coster, Healing Ruins draws 
inspiration from the palimpsests of the past uncovered 
by the hammam’s 13-year-long restoration that became 
a meticulous archaeological excavation. The exhibition 
explores the possibilities of transformation at both 
individual and societal levels through the discovery and 
restoration of historical remnants and the layers revealed 
during the process.

Its title, Healing Ruins, carries a triple meaning. Instead of 
emphasizing that ruins are inherently healing, it focuses on 
how the act of repairing historical, societal, and spiritual 
ruins might have a transformative effect on us. The third 
interpretation, maybe not immediately apparent at first 
sight, where the word “ruin” is read as a verb instead 
of a noun, implies that purification, creation, and repair 
can only occur through arduous processes - just like the 
rituals of the hammam.

Marion Verboom
Tectonies 3, 4, 5, 2020
Jesmonite and bronze powder
385 x 55 cm



Pistillus, Passage Sainte-Croix, Le Voyage à Nantes, 2023.



Pistillus, Passage Sainte-Croix, Le Voyage à Nantes, 2023.



Marion Verboom is inspired by architecture, geology and art history 
from prehistory to the Middle Ages, excavating images composed 
over millennia.

She created Achronie 39 (image above) specifically for the Place 
Sainte-Croix, in response to the church, majestically towering above 
the square. The sculpture is composed of eight fragments each 
inspired in turn by a bestiary, an aquatic pattern, a flute, a Bruegelian 
character, clockwork, a tent and a mother-goddess nursing two 
infants. This last statuette is the work of the famous Gallo-Roman 
potter and coroplast Pistillus, who lends his name to the title of the 
exhibition.

Playing with the site’s unique traits, Verboom transformed the small 
fountain in the Passage Sainte-Croix garden into a ceramic sculpture 
(image below).

Pistillus, Passage Sainte-Croix, Le Voyage à Nantes, 2023.



Pistillus, Passage Sainte-Croix, Le Voyage à Nantes, 2023.

Marion Verboom
Goutte, 2023
Ceramic and crystal



Marion Verboom
Apex 1, 2021
Ceramic
197 x 95 cm

Futures Anterieurs, cur. Luca Avanzini & Anna Milone, Centre Culturel Jean Cocteau, 2023.
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Futures Anterieurs, cur. Luca Avanzini & Anna Milone, Centre Culturel Jean Cocteau, 2023.

Tectonie represents ornamental systems inspired by schematized 
plant and organic structures. The sculpture was initially 
commissioned by renowned sculpture specialist and former Tate 
director Penelope Curtis.

Its forms are mainly based on the representation of Greco-Roman 
elements such as the Omphalos of Delphi or the Roman Pine 
Cone, the honeycomb inspired by Etruscan ex-votos, even Art 
Nouveau sequences. The use of the golden shade applied to the 
monumental sculpture is inspired by an ancient chryselephantine 
monumental sculpture, the most famous of which, but now lost, is 
probably Athena, which stood in the temple of the Parthenon and 
whose ivory structure was covered with gold plate. The temple 
itself was built to house the sculpture of the goddess.

Marion Verboom
Tectonie 6, 2021
Jesmonite
273 x 67 cm



Futures Anterieurs, cur. Luca Avanzini & Anna Milone, Centre Culturel Jean Cocteau, 2023.



Marion Verboom
Eurythmie, 2023 
Ceramic
31 x 35 x 46 cm



Chryselephantine, cur. Joel Riff, Fondation d’Entreprise Hermes, Bruxelles, 2023.



Marion Verboom
Achronie 38, 2023
Plaster and pigments
232 x 60 cm



Chryselephantine, cur. Joel Riff, Fondation d’Entreprise Hermes, Bruxelles, 2023.
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Marion Verboom
Cornucopia II, 2017
Resin and bronze pigments
30 x 235 x 20 cm
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Marion Verboom
Madone 3, 2023
Ceramic and cristal
38 x 28 x 26 cm



ILINX, THE PILL, Paris, 2022.



Marion Verboom
Gloye, 2021
Ceramic, wood and cristal
81 x 50 x 11 cm
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Marion Verboom
Sthène, 2021
Ceramic and crystal
115 x 90 x 51 cm



Taking its title from an old unit of force measurement, Sthène 
represents Marion Verboom’s continued interest in architecture 
and its standardization measurements between mathematical 
abstraction and human body movements. 

Composed of interwoven modules and “orphaned” human body 
fragments, the sculpture is stripped of any architectural function. 
In its geometric and angular deployment, it evokes both an 
anthropomorphic dimension and projections of architectural plans, 
spaces, furniture in space, and imaginary movements. 

It also highlights the significant role that micro-assembly structures 
play in the artist’s practice. The joints and junction points are 
thus left visible, and a series of regular holes running along the 
sculpture’s extremities make it an object whose dismantling and 
reassembly processes are possible, even continuous.



Peptapon, Le Carre, Château-Gontier, 2021.



Peptapon, Le Carre, Château-Gontier, 2021.



If you Listen Carefully…I’ll Show You How To Dance, Chloé Fashion Show Fall Winter 20-21, Paris



Metamorphosis. Art in Europe Now, Fondation Cartier pour l’Art Contemporain, 2019.





Marion Verboom
Noeud, 2018
Enameled ceramic
60 x 60 x 80 cm

Nœud brings together two main axes of reflection running 
through Marion Verboom’s work at the intersection of classical 
archaeology, geology, and industrial ornamentation, namely 
tectonics, the articulation of moving plates as the foundation of 
a construction order, and knot theory, a mathematical modeling 
crossing topology, dynamic systems, and notably the study of 
DNA recombinations. 

Composed of three micro-columns in sequences assembled on 
a vertical axis in a permutation game, the work presents ornament 
systems inspired by schematized plant and organic structures, 
as well as artifacts like a mask or an ex-voto. Emblematic of 
the vocabulary of forms that runs through the artist’s practice, 
the sculpture is constructed like the elements of a non-linear 
sentence, along sequences and rhythms. Directly linked to 
material and volumes, color interacts with light in delicate plays of 
mass, reflections, and transparency. 

Nœud appears as the deployment of an ornamental grammar, 
following the properties induced by nature, and progresses by 
budding and layering, according to a law of infinite reflexivity.



Gesh, THE PILL, Istanbul, 2016.



Gesh, THE PILL, Istanbul, 2016.



Marion Verboom
XXIII 8 Bj, 2016
Watercolor and graphite on paper
70 x 50 cm

Marion Verboom’s sculptures are characterized by a 
chromatic spectrum derived from the raw materials chosen 
by the artist and by the care given to the different textures and 
combinations generating this chromatic spectrum. The variety 
of colors and materials in the sculptures is directly related to 
the artist’s watercolors. 

XXIII unique 8BJ employs knot theory in its applications to 
DNA recombinations through its form, while the coloration 
recalls Mendeleev’s weighing of elements to create the 
basis for what would become the periodic table with a color 
classification. The figure of the curve drawn on paper, which 
traverses several loops before closing on itself, is borrowed 
from visualizations of supercoiled DNA. 

The color index reference drawn at the bottom of the main 
figure appears as a reading key, making the drawing resemble 
a diagram without allowing the viewer to grasp the meaning of 
the information, serving as a clue to a subjective vocabulary. 
The choice of watercolor reflects the observation of natural 
laws informing the artist’s sculptures, for example, when 
studying how water creates patterns in malleable materials or 
how color pigment spreads in water according to density and 
material strength.



Marion Verboom’s sculptures hybridize forms borrowed from the history of 
sculpture, architecture, and geology, unified through their materiality. Her work 
originates in drawing, through which she developed a vocabulary of forms. 
This practice of drawing has granted her a freedom that she transposes into 
her sculptures, which are free from functionality and feasibility concerns. This 
freedom allows her to play with precarious balances and a certain fragility, 
integrating fragments that serve both as autonomous forms and parts of a larger 
whole. From nature, Marion Verboom is interested in sediments and the forms 
produced by time in caves and underground spaces. From human creations, 
such as architecture and sculptures, she extracts representations of nature and 
the human body. She employs a variety of materials, including mortar, ceramic, 
wax, and plaster, to play with textures and masses to achieve the desired effect.

Her approach to sculpture is akin to grafting, conceptually and physically, figurative 
elements with abstract, geometric, and elementary ones borrowed from minimal 
sculpture. The artist explores two seemingly opposing architectural conceptions: 
John Ruskin’s ornamental perspective and Adolf Loos’s functionalist view, 
subverting these stakes within a single sculpture by making it neither functional 
nor decorative. Stripped to the essentials, her forms appear fundamental. For 
her solo exhibition at 40mcube as part of the Ateliers de Rennes contemporary 
art biennale, Marion Verboom presents existing works and new works under the 
title AGGER. Agger refers to the earthen embankments used as fortifications 
in Roman times. This reference to architecture and antiquity encompasses 
works evoking emergence, magma, matter, tools, and anthropomorphism. The 
sculptures consist of modules that play with the impact of light on their reliefs. 
The artist offers an installation oscillating between the organic fluctuation of a 
surface and the rigor of a geometric composition contracting or expanding to fit 
the space that houses it. Thus, in Les Prairies, the title under which the Ateliers de 
Rennes addresses the theme of the pioneer, the exhibition forms a composition, 
a cosmogony encompassing nature, the human body, tools, and construction, 
a “modeling by hand of a land or landscape.”

— Anne Langlois

Agger, 40mcube/Les ateliers Biennale de Rennes,2012.



Agger, 40mcube/Les ateliers Biennale de Rennes, 2012.

Marion Verboom
Loess I, 2012
Ceramic
180 cm / 70 cm



Marion Verboom
Construction Utopique II, 2007
Graphite on paper
200 x 250 cm



The use of modular assembly techniques appears in Marion 
Verboom’s work from her earliest pieces on paper. Construction 
Utopique II, a large graphite drawing, represents a key moment 
in the evolution of the artist’s practice. It displays an architectural 
deployment of angular geometric forms reminiscent of a volumetric 
city plan, both utopian and indicative, revealing the artist’s process 
of sculptural emancipation.

Inspired by the sketches of 18th-century utopian architects such 
as Claude Nicolas Ledoux and Etienne Louis Boullée, the work, 
through its logic of growth by articulations and interlocking, also 
recalls the procedural strategies inherited from minimalism. These 
strategies, like the principles of modularity and iteration, are evident 
in the artist’s most recent sculptures.



TEXTS AND SELECTED PRESS



LES ACHRONIES 
V IEW OF THE ARTIST’S STUDIO
2016

When approaching Marion Verboom’s stratified sculptures, 
the spontaneous reaction is an irresistibly sensorial one: a primal,  
pre-conscious attraction to fragmented forms and shapes, combined 
colors and materials, recombined as a total—albeit permutable—shape: 
totemic, potentially infinite columns or, more recently, sculptural 
entities akin to portable temples. Therefore, much writing on the 1983-
born French artist focuses on the contrasting yet interspaced 
materiality from which her deeply ambiguous metaverses arise, as she, 
a subjective matrix, combine registers (fine arts and craftmanship), 
temporal strata (pre-Columbian, Roman, Medieval or Modernist) and 
techniques (resin, cement, plaster or glass). But if one takes a step back 
and considers the final shape as a whole, another layer of interpretation 
comes forth. Attuned to a philosophical history of perception, 
her sculptures arise as spatial equivalents of the “ambiguous figures” 
of phenomenology: Ludwig Wittgenstein’s infamous Duck-Rabbit 
or Edmund Husserl’s lesser-known Pegasus Horse. While art historian 
Ernst H. Gombrich, in Art and Illusion (1960), posited the first of the two 
in the context of image reading as “tentative projection”—one sees either 
one or the other, never both—the second figure underlines that any 
reality, whether perceived or imagined, combines preexisting objects 
so as to form a new image. Any “fantasy content,” the philosopher 
writes, is in fact constructed and assembled through several “units 
of consciousness” (Husserliana, vol. XXII, 1970). A winged horse may 
not exist as such in reality, but we have nonetheless already seen 
a horse, just as we already know what wings look like separately. 
Marion Verboom’s work similarly assesses that nothing emerges 
outof a pure tabula rasa: it enacts a timely deconstruction of the myth 
of transcendent imagination, plunging into the depths of human 
intersubjectivity to give rise to previously unexperienced perceptual 
artifacts.

Units of Time, Units of Consciousness: 
Phenomenological Notes of Marion Verboom’s 
Sculptures

48 49MARION VERBOOM

Luquet-Gad, Ingrid (ed.). New Art Scales. Paris: JBE Books/THE PILL, Octobre 2022.
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“It is a commonplace that to uncover the past as archaeologists 
we have to dig. The foundation of archaeological interpretation 
is in deriving a sequence and constructing a narrative from 
stratigraphy. What is first? What comes later, what is disturbed? 
Like ice cores, or geological samples or a disturbed stratigraphy 
from an archaeological site,Verboom’s work is immediately 
both recognizable but subtly awry. Here, the Hittite lion seems 
fragmentary and inert, but look more closely and its claws 
are long and sharp: this is a living, not a dead, history. 
As we struggle to compose a narrative from these clues, 
we realize that we are the archaeology; and in querying our 
responses, we become the discovery. Such modern works with 
direct archaeological context force us to reassess what we 
think we know, and to look more closely at our fondly-classified 
fragments of the past, as modern and ancient elides more 
sharply into the study of what we are.”

NIGEL TALLIS, ON THE OCCASION 
OF THE EXHIBITION GESH , 
MARION VERBOOM, THE PILL, 2016

MARION VERBOOM50 51

Luquet-Gad, Ingrid (ed.). New Art Scales. Paris: JBE Books/THE PILL, Octobre 2022.



Bachelot, L., Verhagen, E., Curtis, P., Peptapon. Marion Verboom, Paris: Editions Dilecta, Septembre 2022.

FRPeptapon Marion VerboomEric Verhagen Les premières années. Récit d’une émancipation.

4140 MARION VERBOOM : 
UNE NOUVELLE SYNTAXE

Dès son jeune âge, Marion Verboom s’est intéressée au mode de construction des 
églises médiévales. Ayant grandi au Mans, les églises médiévales étaient – comme 
elle le mentionne à plusieurs reprises – à peu près la seule chose qui méritait 
d’être regardée. Mais c’étaient de belles églises, et elle aimait les regarder. À 
mesure que j’en apprends davantage sur ce qu’elle regardait, et pourquoi elle 
le faisait, je me rends compte qu’elle s’intéressait non seulement à l’aspect ex-
térieur de ces icônes traditionnelles, mais aussi à leur mode de construction. 
Pour comprendre la pensée de Verboom, il est particulièrement important, me 
semble-t-il, de s’interroger sur la manière dont sont assemblés les éléments 
constitutifs d’une église : statues, arches, chaires, autels… 

Dans le monde de l’art contemporain, nous avons l’habitude de lire des 
cartels qui nous expliquent qu’une sculpture est en « techniques mixtes ». 
Cette information est généralement pour le moins inutile ; c’est un rac-
courci paresseux, toléré peut-être parce que les matériaux ne sont pas 
importants en soi. Mais chez Verboom, le mélange des techniques joue 
un rôle fondamental dans la création même d’une œuvre, et, tout au-
tant, dans sa façon de penser. Ce mélange de médiums a un corollaire, 
tout aussi crucial, bien que plus inhabituel. Il s’agit de l’attention portée 
par l’artiste au mode d’assemblage – c’est-à-dire à la manière dont les 
éléments se combinent – et à la logique qui le détermine. 

Les sculptures antiques, comme nous l’apprennent un archéologue comme 
Quatremère de Quincy au XVIIIe siècle ou les Brinkmann aujourd’hui, n’étaient 
généralement pas en pierre ou en bronze brut, mais peintes en couleurs. 
D’autres, moins nombreuses – souvent des figures cultuelles –, étaient exé-
cutées dans des matériaux déjà colorés et luxueux comme l’ivoire et l’or. 
Connues sous le nom de sculptures chryséléphantines, ces dernières ont 
suscité un intérêt intermittent de la part des chercheurs et des collection-
neurs, notamment à la Renaissance, puis à nouveau vers 1900, à une époque 
où des sculpteurs comme Louis-Ernest Barrias, Charles Cordier et Jean-Léon 
Gérôme créaient des œuvres insolites en combinant des matériaux contras-
tés en termes de brillance, d’origine minéralogique, de densité et de couleur. 
L’importance accordée à la couleur intrinsèque d’un matériau, et l’intérêt 
de créer des contrastes avec d’autres matériaux font partie intégrante du 
travail de Marion Verboom, dont ils constituent l’une des caractéristiques. 
Récemment, l’artiste a approfondi son intérêt pour les matériaux colorés en 
apprenant à les fabriquer elle-même, d’abord en colorant le plâtre à l’aide de 
pigments, puis en cuisant son propre verre. L’intérêt alchimique qu’elle porte 
à la transformation de la matière – à voir le liquide durcir et se figer – rejoint 
son intérêt pour les couleurs inhérentes aux divers matériaux et à la combi-
naison de leurs formes. Verboom revendique désormais une maîtrise totale 
du mode d’assemblage des éléments. 

Mais son œuvre ne se limite pas aux matériaux. Ce n’est pas non plus une 
simple juxtaposition, mais plutôt un assemblage, au sens où l’entend le 
charpentier ou le menuisier qui trouve des moyens ingénieux d’assembler 
des pièces. Généralement invisibles, ces assemblages sont le résultat d’une 
manipulation habile du matériau, mais aussi d’une planification minu-
tieuse et logique. Un processus qui s’apparente à l’exécution inversée d’une 
sculpture, que l’on démonte, élément par élément, pour imaginer un moyen 
e�cace de la reconstruire. Les éléments doivent s’emboîter les uns dans 

Penelope Curtis 
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les autres, au-dessus et au-dessous, chacun se posant confortablement sur 
celui du dessous et soutenant celui du dessus. Ce genre de construction nous 
ramène à la cour de récréation (on pense au Lego), mais, en l’occurrence, une 
comparaison plus juste me semble être l’ébénisterie du XVIIIe siècle. Et, de 
fait, Verboom fait spécifiquement référence au travail de Jacques de Lajoue 
et à sa bibliothèque de dessins. Ses quarante-huit dessins ont paru à partir 
de 1740 dans quatre livres, chacun couvrant des « morceaux d’architecture, 
paysages et perspectives ». Illustrant des escaliers, des fontaines, des or-
nements et des pavillons, ces dessins étaient probablement destinés à être 
reproduits à n’importe quelle échelle, notamment par des décorateurs de 
théâtre désireux de créer des images en trompe-l’œil.

Cette façon rococo de regarder les choses, qui combine le « micro » et le « macro » 
et permet d’agrandir le plus petit détail de la nature – un coquillage ou une 
feuille – pour en faire un grand cadre à travers lequel nous regardons et ajustons 
notre sens de l’échelle, correspond bien à l’intérêt de Verboom pour la profondeur 
de champ, de près ou de loin, et pour son réajustement. Elle aussi s’inspire de 
la nature, par exemple quand elle étudie la façon dont l’eau et le vent créent des 
motifs dans des matériaux malléables : elle ne se contente pas de les copier, elle 
recrée leur évolution formelle. Des formes de création réelles ou artificielles. 
Verboom ne dédaigne pas pratiquer de petits trucages, et si son œuvre relève 
du « pasticcio », dans le sens limité (mais positif ) que le mot a en histoire de l’art, 
à savoir « une combinaison de formes provenant de sources diverses », il com-
porte aussi une part de « pastiche », dans le sens plus commun (et négatif ) du 
terme. Rappelons également les origines culinaires du pasticcio (une création 
pâtissière) et les associations plus familières du concept avec le pot-pourri, y 
compris musical. Pour commenter les formes créées par Verboom, la cuisine 
ou le garde-manger semblent être un lieu de naissance aussi approprié que la 
salle de concert ou la bibliothèque. 

La notion de « bibliothèque » correspond bien à la pensée pluraliste de Ver-
boom, qui fait d’ailleurs référence à sa gypsothèque personnelle, c’est-à-
dire à sa collection de moulages en plâtre. Si les gypsothèques ne sont plus 
chose courante, cette approche didactique de la collection est conforme 
à la manière dont l’artiste, à la manière d’une pie, amasse et stocke les 

informations. Dans l’enseignement artistique d’autrefois, le plâtre était le 
moyen par excellence de conserver et d’apprécier des solutions visuelles 
issues d’autres époques et d’autres lieux. La pratique de Verboom n’est guère 
différente, sauf que cette pratique est tombée en disgrâce et que l’artiste, 
dans la combinaison et l’ordonnancement de ses matériaux, n’obéit à aucune 
règle. L’anachronisme inhérent à la collection de moulages fait également 
partie intégrante de son œuvre, porteuse d’une achronologie fondamentale.

La méthode de construction presque linéaire de Verboom pourrait s’ap-
parenter à une suite d’extraits ou de citations, mais l’artiste propose une 
analogie légèrement différente : celle du mot, composé de voyelles et de 
consonnes. Les voyelles sont plus fréquentes et, en ce sens, elles sont plus 
ordinaires. Les consonnes apparaissent moins souvent et ont donc une 
plus grande individualité. Cette approche de la fabrication – une décon-
struction et un réassemblage modulaires – pourrait relever d’une fonction 
syntaxique. Verboom s’intéresse aux éléments pris individuellement 
mais aussi à leur combinaison, des combinaisons rarement uniques, car 
elles peuvent généralement être recréées, voire révisées. Elle réunit des 
éléments hétérogènes d’une manière rigoureusement préméditée pour 
créer une nouvelle syntaxe.

Verboom utilise tellement d’éléments qui apparaissaient déjà dans l’his-
toire de la sculpture – la diversité des matériaux, leur couleur, l’habileté 
des assemblages, la copie de la nature et de l’art, le regroupement de 
formes – que sa sculpture pourrait paraître familière. Or, elle est tout 
sauf familière. Même si l’on parvient à décrire une syntaxe qui renvoie 
à des systèmes et à des séquences que l’on connaît déjà, les créations de 
Verboom échappent néanmoins aux catégories conventionnelles. Elles ont 
été réparties en familles, mais elles dépassent leur différenciation pour se 
regrouper autour de ce qu’elles ont en commun, à savoir leur coloration 
et leur articulation multipartite. Une articulation lâche et pourtant bien 
définie, qui s’appuie avant tout sur la gravité du travail. Au-delà de cela, 
les sculptures de Verboom possèdent une étrangeté qui leur est propre, 
qui s’explique probablement par quelques données de base : un mélange 
de couleurs et un assemblage peu commun. Cette étrangeté est d’ailleurs 
su�samment divertissante pour détourner l’attention de l’iconographie, 
qui elle-même est en partie empruntée et en partie inventée. Si les formes 
globales doivent quelque chose aux conventions – la colonne, le retable, 
l’image cultuelle, le reliquaire –, leur « sens » est plutôt hybride. 

Gloye

Extrait
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Face à une artiste aussi centrée sur le matériau et sur la construction, il 
serait facile de négliger l’iconographie. Du moins est-il plus facile de parler 
de méthode que de signification. Quand elle évoque ses débuts d’artiste, Ver-
boom cite régulièrement trois maîtres : Elsa Cayo, Richard Deacon et Robert 
Morris. Cayo est celle avec laquelle elle a le plus travaillé, et qui l’a poussée 
à opter pour des œuvres tridimensionnelles. Deacon lui a accordé une at-
tention particulière (en marge de sa masterclass), il lui a ouvert l’espace et 
lui a montré comment faire de la sculpture colorée. Morris, peu présent et 
perçu du point de vue d’une étudiante étrangère, a contribué à concilier deux 
problématiques distinctes que l’on étudiait à l’époque, celle du minimalisme 
et celle de l’urbanisme. En examinant les premiers dessins de Verboom, on 
distingue d’ailleurs une sorte de paysage urbain, hétérogène et en forme de 
boîte, un assemblage de différents conteneurs. 

Peut-être le langage du postmodernisme peut-il nous aider à approcher 
celui de Verboom. La propension de l’artiste à citer un langage de formes 
extrêmement varié, à combiner des extraits qui n’ont rien à faire ensemble – le 
tout avec une équanimité apparemment insouciante (mais plus prudente 
qu’on ne pourrait le penser au premier abord) –, et à permettre à la minia-
turisation de coexister de plein droit avec l’amplification, trahit une lecture 
postmoderne. Cette élasticité dans l’échelle fait partie de l’arsenal de moyens 
du postmodernisme, une sorte de théâtralité télécommandée, combinant 
effets peints et angles d’attaque. Les traits humains et animaux sont régu-
lièrement présents, mais ils ne sont en aucun cas dominants, car ils par-
tagent l’espace (et leur fonction) avec d’autres formes, certaines familières, 
d’autres inventées. Chaque partie semble avoir son propre rôle à jouer dans 
une démocratie d’un genre nouveau. (Verboom précise toutefois qu’elle ne 
s’aventurerait pas au-delà des domaines de la culture visuelle qui, quelle que 
soit la fascination qu’ils exercent, lui sont totalement étrangers). 

Si, au milieu de cette hétérogénéité, je devais choisir un aspect de 
la sculpture de Verboom sur lequel me concentrer, j’opterais pour la 
mortaise. Je pense que nous avons là quelque chose de typique de sa 
façon de penser et de faire. Par sa nature, l’assemblage mortaise-te-
non est particulièrement pertinent dans l’optique de la menuiserie, 
mais elle l’est aussi pour la sculpture. Un assemblage à tenon et 

mortaise comprend un verrou (le tenon) qui s’insère dans un man-
chon (la mortaise). Cette combinaison sert souvent à verrouiller une 
porte, mais aussi (notamment dans l’histoire) à assembler des pièces 
de bois lors de la construction de maisons et de meubles. Or cette 
forme – mâle et femelle, négative et positive – évoque tout autant la 
sculpture, une discipline que l’on divise souvent entre mode additif et 
mode soustractif, mais que l’on voit moins souvent dans ses combinai-
sons. Le moulage, en revanche, fait appel au moule mâle et au moule 
femelle, au convexe et au concave, et ce type d’assemblage – le A plus 
B – semble nous mener au cœur de la quête de Verboom. La mortaise 
et le tenon qui solidarisent deux éléments sont fondamentaux dans 
la manière dont les matériaux sont façonnés en formes utilisables. 
L’artiste crée des œuvres dans lesquelles les dimensions, les tech-
niques et les époques sont variables, mais aussi contradictoires. Or 
Marion Verboom les marie. Et au cœur de son œuvre se trouve un 
assemblage qui maintient ensemble une grande partie du monde.

Achronie 10
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