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WERK-CHRONIK

32, Jahrgang  Heft 12

Tribiine

Imre Reiner: Entwurf einer Denk-
schrift betreffend die Forderung des
Erziehungs- und Forthildungswesens
auf dem Gebiete der graphischen Kiinste
und des Gewerbes

Aus der Stille von Ruvigliana, ange-
sichts des lieblichen Luganersees und
der groBartigen Kegelsilhouette des
Monte S. Salvatore, kommen von Zeit
zu Zeit reizvolle, sensible Illustratio-
nen und freie Graphiken, gescheite,
impulsive, sehr persénliche, die Im-
provisation streifende Auseinander-
setzungen mit graphischen Problemen
und plétzlich auch kithne, groBziigige
Gedanken.

So ein kihner Gedanke liegt hier wie-
der vor. Weltgewandtheit, bewegliche
Hemmungslosigkeit sind seine Ziige,
die das beinahe beiingstigende Geftihl
eines Sofort- — sonst ist es zu spit —
Programmes hinterlassen. Angeregt
wird die Griindung einer internationa-
len héheren Schule fir die graphischen
Kiinste in der Schweiz, mit den be-
rufensten Lehrkriften aus aller Welt,
fir allgemein und fachlich vorgebildete
Schiiler.

Priisentiert wird die Anregung, die an
die Eidg. Erziehungsbehorden und
an die Vereinigungen der Arbeitgeber
und Arbeitnehmer im schweizerischen
graphischen Gewerbe gerichtet ist,
in Form einer typographisch sehr ge-
schmackvoll gehaltenen, mit einfa-
chen Mitteln kostbar gemachten Bro-
schiire im Selbstverlag. Gedrucktes
besticht, schén Gedrucktes iiberzeugt
— gegen sehr schén Gedrucktes laB3t
sich kaum mehr etwas einwenden !

Ist die Grindung einer solchen Schule
eine Notwendigkeit? Diese Bedurfnis-
frage ist zweifellos bejahend zu be-
antworten. Es gibt weder in der
Schweiz noch anderswo ein Lehrinsti-
tut, dem sich geistig regsame Absol-
venten von Kunstgewerbeschulen zur
Weiterbildung anvertrauen kénnten.
Der Verfasser erinnert mit Recht an
das Dessauer Bauhaus, das diesem
Bediirfnis entgegenkam, aber dem
Dritten Reich zum Opfer gefallen ist.
Mancher Schweizer kann von der Be-
reicherung seines Wissens und Kén-
nens durch das Bauhaus zeugen.
Besteht fiur Absolventen der Kunstge.-

werbeschulen eine Notwendigkeit, sich
weiterzubilden ? ITm Allgemeinen mégen
das kiinstlerische und das technische
Riistzeug, das Kunstgewerbeschiiler
auf den Lebensweg mitnehmen, zum
Erwerb des tiglichen Brotes gentigen.
Das Weiterbildungsbediirfnis fiir diese
19-21jihrigen bleibt aber ganz einfach
unbefriedigt, es sei denn, es bringe
einer den nétigen Mut und Begeiste-
rungsfihigkeit genug auf, um stets
zwischendurch an sich weiterzukneten.
Das kann er aber auch nur dann, wenn
ihm die Voraussetzungen dazu nicht
abgehen. Die Erkenntnis, daB zur
Tichtigkeit im Beruf die technische
und geschmackliche Ausbildung nicht
ausreicht, sondern von natirlicher In-
telligenz und humanistischer Bildung
unterbaut sein sollte, greift mehr und
mehr um sich. Je linger je mehr zeigt
es sich, daBl der graphische Beruf, ge-
rade weil er sich mit so vielen ver-
schiedenartigen Aufgaben auseinan-
derzusetzen hat, ohne geistige Beweg-
lichkeit und Klarheit des Denkens gar
nicht auskommt. Das aber wird durch
die Kunstgewerbeschulen nur in be-
scheidenem MafBle vermittelt und ist
recht eigentlich die Aufgabe einer
hoheren Schule, die bisher fehlt.

Was aber verursacht an Imre Reiners
Plan Unbehagen? Ist es nur die eige-
ne biedere Angst vor etwas Gewagtem ?
Die Scheu vor einer Kraftprobe ? Oder
spielen praktische Bedenken mit hin-
ein, wie etwa: neue Lasten fur Staat
und Burger, neue Verantwortungen ?
Warum sagen wir nicht einfach be-
geistert Ja zu diesem Plan ? Sind es am
Ende gar Zweifel an seinem Autor?
Bei allem Respekt vor dem feinnervi-
gen kimstlerischen Ernst Imre Reiners
miissen wir gestehen, dall wir man-
ches, was sein Entwurf enthilt, als
héchst subjektives, mehr oder minder
fundiertes Urteil auffassen, das wir
nicht kontrollieren und weder be-
jahen noch verneinen kénnen, viel-
leicht aber als etwas schnellfertig be-
zweifeln mussen. Z. B. lesen wir: «(Was
Paris auf dem Gebiete der Musikbil-
dung der ganzen Welt seit vielen Jah-
ren geboten hat — eine disziplinierte,
tiefschiirfende Lehie —, vermochte es
auf dem Gebiete der Graphik nicht zu
leisten.» Daf} fiir Paris tiefschiirfende
disziplinierte Lehren fiur Musiker seit
vielen Jahren charakteristisch wiiren,
scheint uns etwas aus der Luft ge-
griffen oder zumindest Ubertrieben zu
sein, wihrend wir viel eher geneigt

wiiren, diese Pariser Eigenschaft fur
das Gebiet der bildenden Kiinste an-
zunehmen. Und gerade gegenteiliger
Ansicht koénnte man sein in Bezug
auf den letzten Teil des zitierten
Satzes.

Man kann dem Plan seine hohe Be-
deutung nicht absprechen. Aber man
mulBl ihn werten als das, was er sein
will: ein  Entwurf. «Eine Vervoll-
stiindigung dieses Planes wie auch Vor-
schlage fur ein Lehrprogramm wer-
den von mir mit Bereitwilligkeit zur
Verfugung gestellt, wenn Interesse fiir
sie bekundet wird», sagt der Autor
selbst am Schluf3 seiner Ausfiihrungen.
Hoffen wir, da3 ihm dazu Gelegenheit

E.G.

geboten werde!

HKunstnotizen

Londoner Kunstchronik

Wie als letzte Zusammenfassung der
Erfahrungen, die der Weltkrieg im
Schaffen der britischen Kimnstler hin-
terlassen hat, erofinete die Royal Aca-
demy im Burlington House eine grofle
Ausstellung von Werken der war-
artists. Zu Beginn des Krieges wurde
dieser Begrift geschaffen und ein Komi-
tee eingesetzt, dessen Aufgabe es war,
der Kunst zu ermdéglichen, die schwere
Kriegszeit zu tiberdauern. Hitte nun
das Komitee diese Aufgabe tibernom-
men, ohne den Kunstler in seinen Mo-
tiven zu beschrinken, wiire damit eine
sehr lobenswerte Haltung zum Aus-
druck gekommen. Leider ging die
Wirklichkeit andere Wege. Das Motiv
der war-artists wurde auf den Krieg,
den zivilen und industriellen Einsatz
withrend des Krieges beschrinkt, und
die Folge war, daB3 der groB3te Teil der
unter diesen Bedingungen geschaffenen
Werke kaum unter den Begriff der
Kunst und des seelischen Erlebnisses
fallen, sondern sich auf Reportage und
naturalistisch-photographische ~ Wie-
dergabe beschriéinken. Krieg und Kunst
gedeihen nicht zusammen, und wenn
auch in einem totalen Krieg die Ver-
teidigung total sein muf3 — das wahre
Kunstwerk ist allzu sehr an das Innen-
leben des Kinstlers gebunden, als dal3
es positiv behandeln oder gar verherr-
lichen koénnte, was die Ursache seines
Ruins ist. Die ganze Kriegszeit hin-
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durch zeigte die National Gallery in
einigen ihrer Sile Werke der war-
artists. Mit der Schau im Burlington
House wird diese Ausstellungstitigkeit
offiziell ihr Ende finden. Die National
Gallery beherbergt wieder einen Teil
ihrer bedeutenden Kunstsammlungen.
Ich glaube, dal wenige Kunstliebha-
ber versaumen werden, Ucellos Kampf-
bild zu bewundern, das mehr die
groen Kunstgesetze als die Kriegs-
situation wiedergibt; sie werden davor
schnell vergessen, was die selbst besten
Impressionen der Jetztzeit dem mo-
dernen Krieg kiinstlerisch abgewinnen
konnten. Das Innenleben des Men-
schen wird durch den totalen, auf dem
Masseneinsatz aller beruhenden Krieg
unserer Zeit abgebaut; der 6konomisch-
organisatorische Zustand unserer Ge-
sellschaft, mit seinem mangelnden Zu-
sammenhalt, ist weder den Menschen
noch der Kunst giinstig. Die besten
Werke in der Gruppe der war-artists
stammen von Henry Moore, dem ab-
strakten Bildhauer, besonders seine
Szenen aus den Schutzkellern, und von
Paul Nash, dem schon im vorigen
Weltkrieg die undankbare Rolle zu-
gefallen war, war-artist zu sein. Paul
Nash versuchte, in dtherischen Farben
und in mehr oder weniger abstrakt er-
scheinenden Formen wiederzugeben,
wie unwahr ihm der Krieg erschien und
wie wahr die Schénheit der Blumen
und des Lichtes ist. Wenn wir noch
Stanley Spencer nennen, der in grof3-
formigen Entwiirfen fur Wandmale-
reien die industriellen Arbeiten fiir den
Krieg schilderte, und zwar realistisch
schilderte, so haben wir die bedeutend-
sten Einsdtze dieser Kriegskunst er-
withnt. Denn Graham Sutherlands und
John Pipers Arbeiten erscheinen eher
wie geistreiche Apercus zu einem gro-
Ben Thema, Variationen der techni-
schen Tricks, die ein Max Ernst oder
Picasso in gewissen surrealistischen
Werken anwenden.

Das erste bedeutende Kunstereignis
dieser schiichternen ersten Friedens-
monate ist die Awusstellung moderner
schwedischer Kunst bei Wildenstein in
der New Bond Street. Wihrend ihrer
Isolierung und dank dem Frieden, der
im Lande herrschte, hat die schwedi-
sche Kunst erfreuliche und bemerkens-
werte Resultate erzielt. Das Schwe-
dische Institut in Stockholm, das diese
Ausstellung auf Einladung des British
Council organisiert hat, wies im Kata-

log darauf hin, daB8 es hier blo um.

eine Phase in der Entwicklung der
modernen schwedischen Kunst gehe,
und zwar um die koloristisch-roman-
tisch-volkstiumliche Phase. Der erste
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Eindruck war auch ein wahres Fest
far die Augen. Die Schweden haben
Sinn fiir Farbe; ihre Kunst hat eine ge-
sunde Grundlage in der lyrischen Na-
tur ihres Landes, ihr Intellekt ist un-
kompliziert und machte an jenem
Punkt der Entwicklung der modernen
Kunst halt, wo ihre Sackgasse beginnt:
die «schulmiBige», auf Doktrinen auf-
gebaute Kunst, ob sie nun vom Kubis-
mus oder Surrealismus oder einem
anderen Ismus ausging. Zu sehr fuhlte
man in Schweden die Néhe von Ed-
vard Munchs starker Personlichkeit,
die Verbindung von Idee und Form; zu
stark machte sich die primitive Tradi-
tion der Heimat geltend mit Bauern-
malerei und Webekunst und dem alten
Kunsthandwerk mit seinem Sinn fir
Material und Qualitit; zu fern war
man den Nachtgedanken gewisser
Propheten aus den bleichen Hinter-
gassen der GroBstidte. Und darin liegt
vielleicht die Bedeutung dieser skan-
dinavischen Kunst: dal3 sie, von der
Schénheit der heimatlichen Natur be-
zaubert, die Verbindung des Men-
schen mit der Schopfung darstellt, den
ewigen Rhythmus, der im Ablaufe der
vergehenden Zivilisationen besteht,
und daB sie auf die Wurzeln hinweist,
aus denen einzig wahre Kultur wichst,
Die breitesten Bevolkerungsschichten
haben dies in Schweden auch begrif-
fen, und nie noch hat sich in der Gegen-
wart eine Kunst unter so giinstigen
Bedingungen entwickeln diirfen wie
die schwedische Malerei im letzten
Jahrzehnt. Der Staat und die Gemein-
den haben diese Entwicklung gefor-
dert, und das Ergebnis war ein Auf-
blithen der Wandmalerei und der mo-
numentalen Plastik. Die englische
Presse hat die schwedische Ausstellung
willkommen geheilen als die erste
Schwalbe, die den kommenden Friih-
ling der kulturellen Zusammenarbeit
der Nationen ankiindigt. J. P. Hodin

Chronigue Romande

A part une ou deux expositions indi-
viduelles, qui n’appellent pas de com-
mentaires particuliers, ce mois d’oc-
tobre 1945 a été marqué par deux mani-
festations artistiques dont on peut dire
qu'elles se situaient aux antipodes 'une
de Uautre. 11l s’agit en effet d’une expo-
sition d’art ancien a la Galerie Moos,
et de [lexposition des graveurs con-
temporains des Blats-Unis au Musée
d’ Art et d’H istoure.

L’exposition d’art ancien était d’autant
plus la bienvenue que les fermetures de
frontiéres et les dif ficultés de déplacement

ont complétement empéché la fréquen-
tation des musées et galeries étrangers.
Elle rassemblait des spécimens fort di-
vers, et fort bien choisis, de la peinture
européenne du XVI¢ au XIXE siccle.
Les Primitifs y étaient représentés entre
autres par un portrait de Luther di. a
Cranach, et par une Vierge a I’Enfant
d’ Adrien Isenbrandt, d’une prodigieuse
dessin.  Une
poussée si loin dans le rendw des formes

minutie de précision
est bien loin des préoccupations des
artistes d aujourd’hui,; et lorsque U'un
d’eux tente de U'imiter, soit par penchant
naturel, soit par un instinctif besoin de
réaction contre les tendances actuelles,
il obtient des résultats qui ne peuvent
guére étre tenus pour valables. Car ce
qui est remarquable chez ces Primitifs
flamands, c’est que leur précision de
dessin évite toujours la mesquinerie et
la pure wvirtuosité. Elle demeure un
moyen d’expression artistique, et ne
cherche nullement a se faire admirer
pour elle-méme.

Une bonne part de Uexposition de la
Galerie Moos consistait en tableaux de
Uécole hollandaise, et je tiens a signaler
parmi eux un charmant Adrien Brouwer,
et une nature morte représentant des
perdriz, de Jan Weeniz; toile remar-
quable par le jew serré de gris trés fins.
Mais les deux ceuvres les plus impor-
tantes de cette école me paraissent étre le
Coin de rue de Jacobus Vrel, et le
Jeune garcon a l'image d'Aert de
Gelder. La toile de Vrel avait déja figuré
en 1935 a la st belle exposition de Ver-
meer et son groupe, a Rotterdam. Par
son métier sobre, sa facture lisse, sa
recherche obstinée de la justesse des va-
leurs et de la lumaére, elle est plus proche
de Pieter de Hooch que de Vermeer. Ce
qui nest pas pour diminuer ses mérites.
Sans wvouloir du tout restreindre les
louanges auxquelles Vermeer a droit, je
me permets de penser que U'intérét que
Pon a manifesté pour son art depuis
une trentaine d’années a trop rejeté dans
Pombre Uartiste exquis qu'est Pieter de
Hooch. La toile d’ Aert de Gelder est un
trés beaw spécimen d'un artiste de se-
cond plan, qui — si je ne fais erreur —
n'a jamais été U'objet d’une monogra-
phie, et qui assurément la mériterait. 11
a profondément subi Uinfluence de
Rembrandt, mais de tous ceux qui ont
beaucoup re¢u du grand maitre, il est
un des plus attachants. Il avait un
sens trés fin de la lumiére et de la cou-
leur, le goiit de la belle matiére frémis-
sante et baignant dans Uhuile, le désir
de rendre la pénombre pénétrée de soleil.
Parmi des bruns et des roux dorés, il
aime & faire chanter une couleur qui
semble n’appartenir qu'a lui, un rouge



qui tient a la fois du vermillon, dw rose
et de Uabricot. Sans doute, son sens de
la forme me va pas sans une certaine
hésitation. Dans la toile de la Galerie
Moos, un puriste trouwverait a redire a
la fagon dont les bras sattachent au
corps. Mais il se pourrait que ce ne soit
pas la négligence, et plutit le désir, de
la part de Uartiste, d’éviter une affirma-
tion trop précise.

Un des moindres attraits de cette expo-
sition n’était certes pas le trés intéressant
petit panneaw du Greco, Le Christ chez
Marthe et Marie. uwvre de jeunesse as-
surément, exvécutée alors que Uartiste,
encore trés influencé par Tintoret,
cherchait a dégager sa personnalité. 11
se pourrait que ce panneaw ait été le
projet d’'une grande toile.

Le XVIII® était fort bien représenté
par un élégant et curieux portrait d’
Henry Walton, par un beaw dessin au
lavis de Greuze, et par un double por-
trait, d’une bonne qualité, d'Elisabeth
Vigée-Lebrun. Quant au X1X¢ siécle,
il me comportait qu'une cuvre, et ¢’ était
une copie; mais la copie que Géricault
exéeuta d’aprés la Mise au Tombeau du
Titien qui se trouve au Louvre. On con-
nait cette ccuvre aw coloris profond et a
la lumiére harmonieuse. Géricault n'a
pas pu la reproduire sans en modifier
fortement U'économie selon son tempéra-
ment. Il a accentué les formes, introduit
de vigoureux contrastes de valeurs. Un
pas de plus, et de ce Titien il faisait un
Caravage. Une pareille copie cst fort
wnstructive, car Uinterprétation qu’elle
offre du tableaw du Titien nous permet
de mieux conprendre les intentions et
les tendances de Géricault.

Lorsqu’il s’agit d’'un pays lointain dont
lart ne nous est pas familier, une ex-
position de gravures permet de nous
donner un aper¢u de ses tendances sans
comporter de gros frais. L'exposition des
graveurs américains contemporains com-
prenait de nombreux envois. A wvrai
dire, 7 aurais, pour ma part, préféré,
non pas qu'il y ait ew moins d'euvres
exposées, mais que le nombre des ar-
tistes et été restreint, et que chacun et
ew droit a plusicurs envois. Il est
vraisemblable que cela aurait excité
des jalousies, mais aurait permis de
donner aux wvisiteurs une notion plus
approfondie des artistes les plus tm-
portants.

Quelles  seraient les caractéristiques,
d’aprés ces estampes en noir et en cou-
leurs, de Uart de cette grande et puis-
sante nation qu'est U’ Amérique? L’en-
semble est manifestement dune bonne
tenue, divers, mais pas lrés divers, et

méme d'une qualité assez uniforme. On
ne voit pas surgir parmsi tous ces artistes
des personnalités trés accentuées, qui
tranchent nettement sur le reste. Comme
le faisait par evemple un Rouault a
Peaxposition de la gravure frangaise.
L'influence des derniers mouvements
artistiques européens est [aible; seuls,
quelques  graveurs s'efforcent,
timidement, de s'inspirer de Fernand
Léger. En général, cette gravure améri-

mais

caine se montre soucieuse d’exprimer
la wvie quotidienne avec vérité, et céde
fort pew aux tentations du lyrisme et de
la fantaisie. Bref, nous avons la un art
qui atteste un sérieux développement ar-
tistique, mais qui, soit dans un sens
soit dans un autre, nm'apporte rien de

nouveau. Frangois Fosca

Ausstellungen

Basel

Jubiliiums~Ausstellung Otto Staiger
Kunsthalle, 13. Oktober bis
11. November 1945

Esist wohl selten, daf3 eine Ausstellung
mit so einhelliger und sympathiebe-
Zustimmung
wird, wie sie diesem Werkiuberblick

tonter aufgenommen
zu Ehren des fiunfzigjihrigen Otto
Staiger begegnet ist. Es mag dies vor
allem darin begriindet liegen, daf3 die
Arbeit Staigers den Stempel einer
fruchtbaren Ausgeglichenheit tragt.
Sie ist von einer daseinsfreudigen, un-
problematischen Hiesigkeit, ohne des-
wegen problemlos zu sein; sie ist von
lauterer und wahrhaftiger Stetigkeit
auf Grund einer gliicklich gleichge-
wichtigen Einigkeit und Aussage-
stirke von menschlicher und kiinst-
lerischer Substanz, ohne deswegen
spannungslos zu sein. Der Kontakt
mit ihr ist sofort da, und die Begeg-
nung mit ihr kommt einer reinigenden
Erfrischung gleich. Wollen und Koén-
nen stehen im Einklang miteinander
und decken sich, nicht auf Grund ver-
zichtender Begrenzung, sondern aus
einem selbstverstdndlich sicheren Ge-
fuhl far die eigenen Mdoglichkeiten.
Gerade deshalb wirkt sich auch in ih-
nen lebendige, mitfithlende Zeitge-
nossenschaft aus, ohne dafl auch nur
die Absicht nach krampfhafter, in
irgendeiner Form programmatischer
«Aktualitity notig wiire.

Wer von Otto Staiger spricht, denkt
an den Glasmaler Staiger. Wenn auch

anliaBlich der
darauf hingewiesen wurde, dal man
itber dem Glasmaler vielleicht allzu
leicht den Maler und vor allem den
Zeichner Staiger vergiflt, so ist doch
sein glasmalerisches Werk die Herz-
kammer nicht nur der Ausstellung,
sondern von des Kiinstlers Leistung
iiberhaupt. Es entspricht ihrem Wesen,
daf} sie eine ausgezeichnet beherrschte
handwerkliche Basis hat. Es ist dabei
klar, daBl bei einem so organisch ge-
wachsenen Werk keine AuBerung ohne
die andere zu verstehen ist, und es ist
angesichts dieser gegenseitigen Be-
dingtheit nur eine Frage der Betrach-
tungsweise, ob man die groBartige
Synthese von gegenstindlicher Wirk-
lichkeitsanschauung und gestaltender
Abstraktion in den besten der Zeich-
nungen (Rebstock, Therwil), ob man
die intensive, gleichsam schattenlose
und flichige Farbigkeit der Bilder als
Voraussetzung oder Folge der glas-
malerischen Arbeit sehen will. In den
Glasscheiben kommt die deutende
Kraft der Farbe von den einzelnen
Scheibenflichen mit der deutenden
Kraft der Linien zusammen, von der
die besondere Technik des Handwerks
(Bleistege) eine disziplinierte Stilisie-
rung verlangt. In der Scheibe «Fliicht-
linge» ist in den Bleistegen die Rich-

jetzigen Ausstellung

tung von links oben nach rechts unten
mehrere Male herausgehoben. Im rein
Formalen entsteht der Eindruck des
Fliehenden, des muhsam und ge-
zwungen Fliehenden, weil die Rich-
tung gleichsam «gegen den Strich»
liuft und in der Empfindung des Be-
schauers gegen die spontane Richtung
der Fortbewegung von links unten
nach rechts oben ankiémpft. Der Ein-
druck wird im Farblichen unterstiitzt,
indem die widerstrebend flichende
Bewegung aus der Wirme roter Schei-
ben in die Kilte und Erloschenheit
blauer und grauer Toéne geht. In der
gleichen Weise sind Form und Farbe
zugleich Ausdruck in einer «Pietiy,
wo die Trauer in der Vielzahl inein-
anderverflochtener fallender Kurven
der Bleistege hiingt, die den erschépf-
ten Leichnam und die herabflieBenden
Gewiinder der um ihn Beschiftigten
fassen. Stumpfe Farben regnen her-
nieder und sammeln sich in einem
leuchtenden Rot in der unteren Mitte,
das die Farbe des Blutes und des Le-
bens zugleich ist. Immer wieder er-
reicht der Kinstler die Verbindung
von an sich bestehenden Gesetzen der
Form und der Farbe mit einem gegen-
stindlich Eindeutigen, das in dieser
Verbindung mehr als sich selbst be-
deutet. Georgine Oert
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