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Texte de Noah Stolz 
 
 
Le parcours de Marion Baruch peut être divisé en trois, voire quatre phases fondamentales. La 
première phase est caractérisée par une recherche fondamentalement intense. En ayant 
fréquenté trois écoles d’art différentes– la première sous influence du Stalinisme à Bucarest, la 
deuxième issue de la tradition du Bauhaus en Israël et la troisième à Rome. Le rapport de la 
représentation a toujours été la recherche d’une radicalité mettant en opposition les forces qui 
animent une composition et luttent contre l’objet d’art lui-même. Son art ne peut absolument pas 
se contenter de l’esprit d’appartenance cher aux mouvements de l’époque et est probablement 
aussi culturellement loin de pouvoir s’intégrer aux différents “strates” du mainstream. Marion 
Baruch se nourrit d’expériences disparates et traduit cela en peinture dans les années 60. 
Essentiellement architecturale, gestuelle, mais avec une compréhension des dynamiques 
tridimensionnelles que l’on retrouvera plus tard dans ses sculptures entre 1967 et 1971 et jusqu’à 
ses derniers travaux composés de restes issus de l’industrie textile de la haute couture.  
 
La deuxième phase est donc caractérisée par un détachement radical du medium peinture pour 
aller à la recherche de la sculpture de grandes dimensions et du design entre 1969 et 1972. Cette 
courte, mais très intense parenthèse, lui permet d’aborder pour la première fois une réflexion 
autour de la production industrielle. C’est avec le visionnaire éditeur de design Dino Gavina qu’elle 
à l’honneur de travailler pendant ces années. Gavina la découvre grâce à une création que Marion 
Baruch produit en collaboration avec A.G.Fronzoni (figure fondamentale du design et du graphic 
design Italien et international). Avec Fronzoni elle réalise Abito-Contenitore (1970) et Ambiente-
contenitore (1969). Ce deuxième consiste en une boule en plexiglas pouvant contenir un corps 
humain et le faire circuler en le roulant. Les images du photographe Berengo Gardin font le tour 
d’Italie, où elle seront publiées par Abitare et Domus Magazine entre autres. Gavina décide alors 
de réaliser une nouvelle production dans le cadre de Ultramobile: une série d’œuvres-objet 
dépassant l’idée même de design. Pour cela l’éditeur invite des artistes internationalement 
connus, tels que Man Ray, Meret Oppenheim, Sébastian Matta, Allen Jones… Il écrit aussi un 
manifeste en tout similaire à l’esprit de celui que Sottsas écrit dans les mêmes années à propos du 
postmodernisme. L’idée est de produire des objets du quotidien, tout en accentuant l’idée 
métaphysique et en stimulant l’esprit. Tels des animaux domestiques, ces objets animent des lieux 
sans faire de bruit.  
 
La troisième phase de l’œuvre de Marion Baruch est aussi la plus longue et la plus articulée. Cette 
phase commence probablement dans ces années 1980, mais elle se concrétise à partir de 1990, 
quand l’artiste rencontre Luciano Inga Pin. Le galeriste visionnaire est connu pour avoir été 
probablement le galeriste clé des nouvelles tendances artistiques européennes à partir de 
l’actionnisme de Lüthi, Gina Pane en passant par Nitsch, Schwarzkogler et beaucoup d’autres 
encore. C’est à cette époque que Marion Baruch décide de fonder Name Diffusion. Elle s’inscrit au 
registre du commerce et elle réalise une série de projets où elle connecte le monde de la 
production industrielle à celui de l’art. C’est une vraie tendance à ce moment-là, moins connue 
aujourd’hui. Le musée de Gröningen dédie par exemple une exposition collective au thème des 
artistes qui se constituent en entreprise, “Business Art / Art Business” (1992). C’est aussi en 1994 
que l’artiste français Fabrice Hyber créa UR 5 unlimited Responsability et transformera le Musée 
d’art moderne de la Ville de Paris en un immense supermarché. A cette période, elle expose dans 



	

	

de nombreuses foires d’art (Art Basel, Art Cologne). Son expérience dans le design revient donc en 
force tout en subissant une profonde évolution. Ici la production industrielle et le moment de la 
consommation sont comprimés en une seule narration; le medium lui-même est incarné par un 
acte de médiation.  
 
À partir des années 1990 et sous le nom de Name Diffusion, le travail de Marion Baruch évolue 
constamment. L’idée de l’entreprise qui inclue des réalités de production dans l’acte de création 
ne suffit bientôt plus à l’artiste, qui veut toucher à la réalité et à ses questionnements. Elle 
développe donc une série de travaux autour de thèmes d’engagement tels que celui de la migration, 
des sans-papiers, de la procréation assistée où plus en général de la génétique et de l’invasion de 
la technologie dans la vie de tous les jours. Très vite elle constitue un réseau très conséquent, elle 
collabore avec des nombreuses institutions d’avant-garde tels que Shedhalle Zürich, Fri-Art, 
Fribourg, le Kunst-Werke de Berlin, le Magasin de Grenoble où elle participe à l’exposition 
Micropolitiques (commissariat de Paul Ardenne et Christine Macel), le fameux centre autogéré 
Cristiania de Copenhagen, le Centre d’art contemporain de Copenhagen et le Magazine Zing de 
New York. 
 
	



	

	

Texte rédigé dans le cadre de l’exposition personnelle De jour en jour  au Château de Degrés, 
automne 2016 

Par Nathalie Viot 
 
 
Marion Baruch a déjà tout vécu quand elle arrive en Italie en 1955. La Roumanie occupée par les 
Allemands, l’occupation nazie et les Russes, l’immigration volontaire, les années difficiles dans le 
pays qui aurait pu être le sien : Israël, et enfin l’Europe. Marion Baruch a toujours cherché à 
donner à sa vie un sens artistique. Enfant déjà le monde lui apparaissait sous des angles sans cesse 
renouvelés, et elle le dessinait.  
 
Parallèlement à sa situation d’artiste, elle crée des dessins pour les fabricants de tissus et a 
l’opportunité de côtoyer les employés et pénétrer au sein de l’usine. Elle y observe l’utilisation de 
l’être humain dans des conditions terribles de pollution, les mains nues plongées dans les 
teintures, la chimie à l’état pur et les liquides dangereux déversés généreusement dans les 
rivières.  
 
La Lombardie à cette époque est le haut lieu de la fabrication de tissus. Tous les grands couturiers 
et décorateurs se servent ici et l’industrie textile est florissante. Elle établit alors ce qu’elle nomme 
aujourd’hui sa relation au réel. La dimension sociale et humaine qui se manifeste au sein de 
l’usine ne la quitte pas, elle ne signe pas de son nom et crée l’entreprise fiction « Name Diffusion » 
en 1990, c’est à cette époque qu’apparaissent les premières chutes de tissus.  
 
“C’est la matière qui est venue à moi”, dit-elle.  
 
Ainsi le travail avec le tissu la conduit à produire une œuvre singulière inspirée de l’exploitation 
des femmes et du consumérisme. Consciente du péril dans lequel notre monde vacille, elle utilise 
ces chutes qu’elle collecte dans les poubelles devant les ateliers de confection parisiens. Pourtant, 
les tissus sont séduisants, ils chatoient sous les doigts, sensuels et beaux, mais ils polluent et 
fabriquent des tonnes de déchets pour une société avide de nouveauté. En 2008, il semble que 
Marion Baruch trouve un autre chemin : elle reprend son nom et c’est dans ce que Breton appelle 
le « hasard objectif » qu’elle puise l’énergie d’un nouveau travail.  
 
En Italie, elle reçoit des sacs entiers de ces matériaux qu’elle va ensuite trier d’une façon intuitive 
et physique. Elle va même jusqu’à s’asseoir au milieu pour toucher du bout des doigts chaque 
morceau et choisir ce qu’elle conservera. C’est cette prise de décision qui prévaut à la 
transformation du statut de ces rebuts. Pourquoi cette pièce plutôt qu’une autre ? Marion qui est 
atteinte d’une dégénérescence maculaire ne peut plus réellement voir. Elle ne peut donc agir 
directement, elle ne modifie pas la pièce de tissu, ne la noue pas, ne la coupe pas, ce sont ses gestes 
qui la définissent. Tout passe, dit-elle, par une décision intérieure. Il faut comprendre le titre 
donné à cette exposition, Lampi di memoria, comme des souvenirs qui éclairent son chemin. La 
série Portraits naît plusieurs années après avoir vu une exposition de G.Richter au Musée Ludwig 
de Cologne, dans laquelle l’œuvre 48 Portraits en noir et blanc est exposée. C’est en particulier la 
démarche entre photographies, peintures et portraits anonymes qu’elle retiendra.  
 



	

	

Joseph Beuys fait aussi partie de son vécu par ses œuvres liées à la guerre, mais aussi dans sa 
dimension sociale et notamment la plantation des 7000 chênes pour la Documenta 7 à Kassel en 
1982. “Mon intention, dit-il, c’est que la plantation des chênes n’est pas seulement une action 
nécessaire à la biosphère, mais que ces plantations nous conduisent à un concept écologique 
beaucoup plus vaste... Montrer la transformation de toute la vie, de toute la société, de tout 
l’espace écologique”.  
 
Marion Baruch ne cherche pas à rivaliser avec l’action de J. Beuys mais dans un autre registre, à 
prolonger son action avec ses matériaux et entrer en communication avec lui. La série des 
Sculptures qu’elle considère comme des arbres ne pousse pas d’elle-même. Le processus 
d’installation de ces œuvres fabriquées à partir de chutes de tissu est une performance lente. 
Marion Baruch va doucement s’enrouler sur elle-même jusqu’au sol pour toucher de ses doigts la 
matière en tas. Elle choisit ensuite le bon morceau et le relève aussi lentement que de cet amas 
informe naîtra l’œuvre. Cette action relève du symbole, mais permet en même temps de 
positionner l’œuvre dans l’espace et de décider de son niveau d’élévation sur le mur ; « une 
accumulation vers une poussée ». L’œuvre sera ensuite accrochée par des clous directement sur le 
mur et Marion Baruch interviendra à nouveau pour lui donner sa forme définitive en tant que 
sculpture.  
 
Loin d’être des ready-made, Peintures, Sculptures, Portraits exposés au Mamco sont bien à 
l’origine des déchets et le déchet n’est pas un ready-made car il n’est pas un objet. Le déchet n’est 
rien, il est invisible quand le ready-made peut être désigné par l’artiste comme œuvre. Par cette 
démarche, Marion Baruch donne une existence à ce qui est invisible, ce qui n’a aucune valeur. 
	
	
	



	

	

Texte rédigé à l’occasion de l’exposition personnelle Marion Baruch, Lampi di memoria au 
Mamco de Genève, 2013 
Par Christian Bernard 

 
 
Qu’elles se nomment Peintures, Sculptures ou Portraits, les œuvres de cette exposition sont 
toujours semblablement constituées de tissus épinglés au mur. Au premier abord, elles 
pourraient faire penser à des toiles libres découpées ou lacérées, évoquant, lointainement, le 
processus de certaines œuvres de Richard Serra, de Robert Morris ou encore de Felix Droese. Leur 
tombé, ce qui s’apparenterait parfois à un drapé, les formes qu’elles présentent ne tiennent qu’à 
l’effet conjugué du hasard et de la pesanteur sur la souplesse du tissu: rien là de prévu, de préparé. 
En fait, ces pièces n’ont fait l’objet d’aucun travail de transformation. Elles sont issues d’un choix 
parmi des chutes provenant d’ateliers de confection. Ces chutes sont ce qui reste de lés d’étoffe 
dans lesquels on a découpé les éléments de vêtements. Ceux-ci y subsistent d’ailleurs en négatif 
tandis que le tissu restant offre une structure dessinée qui affiche une géométrie molle à mi-
chemin entre déconstruction du tableau, esquisse de bas-relief et sculpture processuelle. Mais ce 
que ce travail remémore de l’anti-form ne l’empêche pas de frayer du côté de l’image et de jouer 
des qualités sensibles des étoffes employées. Ainsi ces chutes sans destin sont-elles relevées par la 
sélection et l’application au mur qui les donne à regarder comme œuvres visuelles. Depuis 
Schwitters, l’art a appris à se faire chiffonnier pour n’ajouter au monde que ce qu’il ne savait pas 
voir. Les Lampi di memoria de Marion Baruch sont des lampions tremblants dans la nuit de 
l’oubli. 
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SAMUEL SCHELLENBERG

Art X Au Kunstmuseum de Lucerne, 
dans la toute dernière salle de l’exposi-
tion «Innenausseninnen», le co-commis-
saire Noah Stolz soigne l’accrochage de 
Viaggio organizzato (2019), un fragment 
de tissu bariolé. «Ça me semble juste», 
observe-t-il un clou entre les lèvres, le 
regard faisant la navette entre l’œuvre 
et une image la reproduisant. Une heure 
plus tard, dans une jolie demeure en 
bordure de ville, l’artiste Marion Baruch 
ne se réclame pas forcément de ce per-
fectionnisme lorsqu’elle évoque ses tra-
vaux réalisés depuis 2012, à partir des 
chutes textiles de l’industrie milanaise 
du prêt-à-porter.

«Ce sont des pièces souples, qu’on 
peut adapter, il n’y a pas qu’une seule 
manière de les montrer. Ça me plaît que 
ce ne soit pas !xe, dé!nitif – la matière 
encourage cela», commente l’artiste 
avec la même douceur que les tissus 
détournés. En visite pour quelque 
heures chez son galeriste lucernois, Urs 
Meile, représentant de Ai Weiwei, To-
bias Rehberger ou des Suisses Lang/
Baumann et Not Vital, l’habitante de 
Gallarate (Lombardie) pointe les toiles 
au mur et leur «!xité qui n’est pas dans 
[son] travail. Je cherche la surprise.»

L’été aux champs
Des motifs d’étonnement, il y en a beau-
coup dans «Innenausseninnen», litté-
ralement «à l’intérieur à l’extérieur à 
l’intérieur», exposition commissionnée 
par la directrice des lieux, Fanni Fetzer, 
avec Noah Stolz, curateur indépendant 
occupé à la préparation d’une impor-
tante monographie sur Marion Baruch. 
L’accrochage présente un corpus pro-
duit entre les années 1960 et au-
jourd’hui, comprenant sculptures, ins-
tallations, peintures ou objets de 
design. Le tout uni par une ligne mini-
male et un jeu constant entre vide et 
plein, intérieur et extérieur, singularité 
et multiplicité.

De son enfance en Roumanie, celle 
qui est née en 1929 à Timisoara garde 
des souvenirs «très forts», avoue-t-elle 
dans un excellent français, où seul un 
léger accent signale ses origines est- 
européennes. Issue d’une famille juive 
hongroise, élevée par une nounou alle-
mande, elle parle très vite trois langues, 
auxquelles s’ajouteront plus tard celles 
des autres contrées dans lesquels elle 
v ivra –   Israël,  Ita l ie, France et 
Grande-Bretagne. Davantage que de 
l’antisémitisme ambiant, elle veut se 
souvenir des étés passés à la campagne 
durant la guerre, dans une communau-
té de paysans. «On mangeait essentiel-
lement de la mamaliga», la polenta lo-
cale. Une période évidemment dif!cile 
et précaire, mais aussi «très heureuse», 
dans l’insouciance des champs où elle 
aidait les paysans.

En 1948, alors que la Roumanie est 
devenue communiste, Marion Baruch 
entre aux beaux-arts, où certains ca-
marades zélés ses mé!ent de ses origines 
bourgeoises – elle est !lle de médecin. Le 
style est au réalisme socialiste, ten-
dance Père des peuples: «On nous de-
mandait de manifester en criant ‘Vive 
Staline!’» Un an plus tard, elle a l’occa-
sion de quitter la Roumanie pour Israël, 
où elle s’inscrit à l’école nationale des 
beaux-arts Bezalel, à Jérusalem – elle 
suit les cours de Mordechai Ardon, an-
cien élève de Paul Klee au Bauhaus.

La galerie Micra-Studio de Tel Aviv 
montre ses «très grands dessins» en 
1953, une exposition qui lui ouvre les 
portes d’une bourse d’études en Eu-
rope. «Je pouvais choisir le pays. J’avais 
vu un !lm italien, je ne sais plus lequel, 
qui m’a décidée à aller à Rome.» Un 
choix qu’elle regrette, car arrivée sur 
place, elle vit en plein néoréalisme du 
réalisateur Vittorio de Sica, ironise-t-
elle. «Elle est passée par des phases de 
dénuement total», abonde Noah Stolz. 
Son départ d’Israël n’en est pas moins 
dé!nitif: elle n’y retournera jamais.

A Rome, elle étudie à l’Académie des 
beaux-arts, où elle peint de manière 

expressive. Dans les années 1960, 
après un premier mariage et l’arrivée 
de deux !ls, son trait se fait abstrait. A 
la !n de la décennie, elle imagine des 
sculptures en métal, évocations de 
structures architecturales minimales. 
Et bientôt, elle réalise des incursions 
remarquées dans le design, notam-
ment par le biais d’une sphère de plexi-
glas dans laquelle un humain peut se 
laisser rouler (Contenitore-Ambiente, 
1969). Il y aura aussi le pouf en peluche 
Ron Ron (1972) ou le tapis Lorenz 
(1972), inclus dans la série des Ultramo-
bile de Dino Gavina, aux côtés de pièces 
de Man Ray ou Meret Oppenheim.

Art collaboratif
Autour de 1980, elle s’établit en Angle-
terre, à Milton Keynes, où elle multi-
plie les formats réduits d’un autopor-
trait de Rembrandt. Quelques années 
plus tard, elle réalise les magni!ques 
sculptures Monitor, Bandiere et Pedane 
(1985-1989), respectivement des cais-
sons au format tableau dotés d’une 
vitre; des drapeaux stylisés exposés au 
sol; et une série d’estrades. Toutes ces 
pièces sont au Kunstmuseum, au 
même titre que Superart (1988-1989), 
tout particulièrement intrigante: un 
caddie de supermarché rempli d’une 
haute structure en aluminium, qui 
coupe la vue de l’acheteur. 

L’œuvre annonce la période sui-
vante: celle de Name Diffusion, un nom 
enregistré au registre du commerce 
sous lequel l’artiste signe des réalisa-
tions produites aussi industriellement 
que collectivement, avec la complicité 
de ses !ls entrepreneurs. Paradoxale-
ment, «c’est aussi à cette époque que je 
me suis mise à dessiner tous les jours 
–  c’était très important pour moi. 
Lorsque c’est quotidien, cela devient 
une forme de recherche.»

Toujours dans une idée de collabo-
ration, après avoir réintégré son propre 
nom en 2007, Marion Baruch organise 
La Chambre vide (2009), à Paris. «Dans 
mon appartement, j’ai totalement vidé 
la pièce où je travaillais. J’y ai organisé 
des rencontres, mais pas seulement – il 
s’agissait de vider, puis de remplir.» Elle 
organise aussi des expéditions dans le 
Sentier, en compagnie de migrants, 
pour collecter les chutes de l’industrie 
textile locale, transformées ensuite par 
tissage, nouage ou assemblage.

La Chambre est recréée à Lucerne, 
équipée d’un parallélépipède en forme 
de lit. Il fait référence à celui de l’artiste 
à Gallarate, sur lequel elle teste la spa-
tialité de ses nouvelles œuvres en tissu, 
formées de rebuts récupérés sans 
 aucune modification. Au mur, elles 
sous-entendent le plein en pointant le 
vide laissé par l’habit découpé. Des 

pièces à couper le souffle, pour cer-
taines montrées au Mamco en 2013, 
mais aussi chez Laurence Bernard, sa 
galeriste genevoise. 

Expo on tour
«Sorry, can I come in?» Urs Meile inter-
rompt la discussion pour avertir l’ar-
tiste que le vernissage de son exposi-
tion, moins de deux heures plus tard, 
est annulé pour cause de coronavirus. 
La nouvelle est un choc pour Marion 
Baruch: si elle se !che de la maladie, elle 
est effrayée par «la psychose, l’emballe-
ment». Et se mé!e, depuis la jeunesse, 
des mesures catégoriques imposées par 
en haut. «Ça me rappelle la guerre...» 

Quarante-cinq minutes plus tard, 
arrivée au Kunstmuseum où s’improvi-
sera bientôt un non-vernissage en petit 
comité, Marion Baruch retrouve le sou-
rire: plusieurs personnes qui comptent 
pour elle sont venues fêter son accro-
chage. Une exposition qu’on pourra par 
la suite découvrir, dans des versions 
différentes, à Grenoble, Toulouse, Gal-
larate, mais aussi Timisoara, où l’ar-
tiste n’est plus jamais retournée depuis 
ses jeunes années. Qui sait, peut-être en 
pro!tera-t-elle pour s’y rendre et véri-
!er si la mamaliga paysanne a encore 
le goût de son enfance. I

Kunstmuseum, Lucerne, jusqu’au 21 juin,  
www.kunstmuseumluzern.ch

Marion Baruch dans sa maison de Gallarate, en Lombardie. MARC LATZEL

MARION BARUCH A Lucerne,  
la plasticienne nonagénaire emplit  
le vide autant qu’elle évacue le plein.  
Des œuvres magistrales.

LE TEMPS 

D’UNE VIE
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