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WERK-CHRONIK

35. Jahrgang Heft 4

Ausstellungen

RBasel
Juan Gris, Pablo
Pieasso
Kunsthalle, 26. Februar bis
24, Marz 1948

Georges Braque,

In jedem Gesprach tiber neuere Kunst
fallt frither oder spiiter das Wort « Ku-
bismus» und erweist sich als ein Schliis-
sel zu aller nach-cézannischen Kunst.
Der Kubismus ist die erste der ent-
scheidenden Revolutionen in der Kunst
unseres Jahrhunderts. Picasso, Braque
und Gris sind die Anfithrer auf ihren
Barrikaden. Picasso und Braque, beide
1881 geboren, stehen noch heute in vol-
lem Schaffen. Der Kubismus war fiir
sie der grof3e gemeinsame Durchbruch
zu einer in der Folge auf verschiedenen
Wegen sich bewegenden eigenen Kunst.
Fir Juan Gris dagegen, geboren 1887
und gestorben 1927, war der Kubis-
mus nicht nur, wenn auch noch so be-
deutsame, Episode. Kubismus ist bei
ihm identisch mit seinem ganzen Schaf-
fen.

Es gelang dem Basler Kunstverein,
eine der umfassendsten franzésischen
Privatsammlungen kubistischer Kunst,
vermehrt um zahlreiche Werke aus
franzosischem und schweizerischem
Privatbesitz, fiir einige Wochen nach
Basel zu bringen. Damit ist uns die
Moglichkeit geboten, in seltener Ein-
driicklichkeit das gesamte Schaffen
von Juan Gris zu verfolgen und bei Pi-
casso und Braque - fiir deren Vertre-
tung das Todesjahr von Juan Gris,
1927 als Endpunkt, und die kubisti-
sche Seite ihrer Kunst als Kriterium
angesetzt wurden - gewichtige Zeu-
gen ihres Beitrages zum Kubismus er-
leben zu kénnen. Wire man geneigt,
aus der Uberschau iiber das Gesamt-
werk dieser drei Meister die Rangfolge
Picasso, Braque, Gris aufzustellen, so
fordert diese Ausstellung eine umge-
kehrte Ordnung: Juan Gris, am reich-
sten vertreten (mit 85 Werken),
schwingt bei weitem obenauf; Braque
(mit 40 Werken) gibt sich kraftvoller
und stiirker, als wir die Frithzeit die-
ses groBartigen und hochkultivierten
Dekorateurs in Erinnerung hatten,
und Picasso (mit 26 Werken) riickt,
zweifellos zu Unrecht, denn es fehlt

manches kapitale Stick aus seiner
«période cubiste», an die letzte Stelle.
Dal3 die Basler Kubisten-Ausstellung
uns ihr Thema aber gerade in dieser
Weise und ausschlieBlich mit selten
oder nie zuginglichen Hauptwerken
belegt, macht ihren Zauber und ihre
Bedeutung aus.

Der erste Eindruck, den die imposante
Ausstellung gewiihrt, ist jedoch weit
weniger ein reflektierender und abge-
leiteter. Jeder, der nicht in sturer Be-
harrlichkeit auf die nachahmerische
Auseinandersetzung der Kunst mit der
sichtbaren Umwelt pocht und ihr das
Recht abstreitet, sich eine eigene Welt
zu schaffen, ist zunéchst ganz unmit-
telbar getroffen von dem, was von den
Wiinden der Basler Kunsthalle her auf
ihn eindringt. Vor genau 40 Jahren ge-
boren und in den Jahren 1912-1914
auf seinem Hoéhepunkt stehend, hat
der Kubismus seither keinerlei Staub
angesetzt und keine Stockflecken be-
kommen. Er erweist sich noch heute
als so jugendfrisch, lebendig, saftig
und neu, wie er den Augen eines Guil-
laume Apollinaire erschienen ist, der
als erster im Jahre 1912 sein Lob ge-
sungen hat. Diese Intensitit, dieses
vollkommene Gegenwirtig- und Neu-
gebliebensein, dieses in all seinen Ele-
menten noch Gultige, — darin liegt das
grole Erlebnis, das die Ausstellung
jedem  aufgeschlossenen Besucher
schenkt. Wire der Kubismus damals,
als er die Pariser und dann langsam,
in den frithen zwanziger Jahren, die
ganze Welt in Erstaunen setzte, blof
falscher Zauber und verantwortungs-
loses Spiel gewesen, er koénnte uns
heute nur noch amiisiertes Achselzuk-
ken entlocken. Er tut aber weit mehr:
Er zwingt uns zu fast vorbehaltloser
Bewunderung einer reinen, unbedingt
notwendigen, mit dem ganzen Einsatz
vollen Kiinstlertums unternommenen
Tat von voraussetzungsloser Kiihn-
heit. Der Kubismus hat, in gewissem
Sinne, nichts anderes getan, als was
von Cézanne vorbereitet worden war:
Er hat das dreidimensionale Bewe-
gungserlebnis auf die zweidimensio-
nale Form zuriickgefithrt, ohne zum
Illusionismus oder zum Ornament zu
werden. Er hat eine neue Art des Se-
hens eingeleitet. Und wenn dieses «ku-
bistische Sehen» in der Folge sich nicht
stirker durchgesetzt hat, wenn gerin-
gere Krifte das kithn eroberte Neu-
land nicht zu halten gewullt haben, so
ist das nicht die Schuld der groflen

Henri-Matisse, Téle de femme. Bronze 1916.
Photo: Hans Stebler Bern

ersten Kampfer, die nicht nur Kdémp-
fer, sondern immer wieder und nicht
zuletzt groBe Kinstler waren. Pak-
kende, herrliche Kompositionen, be-
geisternde Farbklinge, kithne Rhyth-
men von Form und Farbe, sie sind es,
die uns diese Wiederbegegnung mit
dem Kubismus zu einem vorwiegend
kiinstlerischen und durchaus nicht
«historischen» Erlebnis machen. Riz.

Bern

Sculpteurs contemporains de 1’Ecole
de Paris
Kunsthalle, 14. Februar bis
29. Miirz 1948

Die Ausstellung der ,,Sculpteurs con-
temporains de I’Ecole de Paris‘‘ ver-
mittelt nach den Léger-Calder- und
Klee-Ausstellungen in Bern einen wei-
teren wichtigen Einblick in das kiin-
stlerische Geschehen unserer Zeit. Daf3
dabei auch von diplomatischer Seite,
durch das Gesandten-Ehepaar Hop-
penot, diese kulturellen KEreignisse
nicht nur offiziell besucht, sondern
auch durch aktive Mitarbeit geistig
bedeutet eine
wichtige Ermunterung in diesen mo-
dernen Unternehmungen. Wie Arnold
Riidlinger, der Leiter der Berner Kunst-
halle, der einen aesthetisch und histo-
risch vorbildlichen Katalog zusammen-
faBite, in seiner straffen und klar ge-

unterstutzt werden,



gliederten Einfuhrungsrede mit Recht
betonte, ist das Zusammenbringen
plastischer Werke ein viel komplizier-
teres und miihevolleres Unternehmen
als eine Vereinigung von Bildern.
Hemmend ist auch der Umstand, da@3
die Plastik — und wohl besonders die
moderne — von jeher fiir das Publikum
schwerer zuginglich ist und daher,
nach Ansicht des Vortragenden, eine
vor allem vorurteilslose Betrachtung
und persénliche Aktivitit erfordert.
Rein als Entwicklung erlebt man eine
Zeitspanne von 1910-1947, von Henri
Matisse, dem Inaugurator der «Fau-
ves»n-Bewegung, 78-jahrig heute, bis
zu David D. Hare, dem heute 30jahri-
gen Surrealisten. Die Leistung von
Matisse in seiner «Femme accoudéen
von 1910 (?) oder seiner «Téte de
Femme» von 1916 (an Kihnheit Pi-
cassos Kopfen von 1937 nicht unter-
legen!) erscheint dabei fiir lange Zeit
wegweisend. Die kithne Streckung,
Deformation und Lockerung des Kor-
permassivs bedeutet einen prinzipiel-
len Schritt aus der Tradition Degas-
Rodin heraus. Weitere Wandlungen
innerhalb dieser Linie — es handelt sich
dabei immer um eine Plastik, die vom
menschlichen Korper ausgeht, und
diese ist vor allem in dieser Ausstellung
vertreten — kann man vielfiltig ver-
folgen. Bei der sitzenden «Espagnole»
von Henri Laurens scheint sich allesg
zu einer dynamischen Sprungbereit-
schaft zu verdichten, zu einer federn-
den Streckung zu werden, zu einer
linearen Umspannung der Luftréume,
die die Gestalt umflieBen. Der gleiche
Kunstler zeigt in seinem frithen Kopf
«Homme & la Pipe» (1919), wohin die
anderen Gestaltungswege der Zeit
fihrten, d. h. den streng architektoni-
schen Geist des Kubismus mit sei-
nen Flichenbrechungen, Schichtungen
und Eingliederungen letzter fragmen-
tischer Elemente des Anatomischen.
Parallel gerichtete Arbeiten aus der
kubistischen Periode von Jacques Lip-
chitz sind leider nicht vertreten, hin-
gegen aus seiner etwas spiiteren Zeit
die Guitarren-Skulptur (1925) mit
ihren beiden dominierenden konkaven
Grundformen und dem streng rhyth-
misierten Licht- und Schattenspiel.

DalBl die plastische Darstellung der
menschlichen Figur — noch bei Maillol
zutiefst mit dem Geist der Antike ver-
briidert — immer einschneidendere Ver-
wandlungen und Abbreviaturen durch-
macht, wird iiberall sptirbar, oft sogar
innerhalb einer kinstlerischen Ent-
wicklung. Dies bei der begabten Std-
franzosin Germaine Richier, in ihrer
«Sauterelle» wvon 1945 besonders faf3-
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bar, indem hier das temperamentvolle
Eindringen in den Raum, das Einbe-
ziehen und DurchstoBen der Luft, das
Sublimieren der Materie vorherr-
schend wird. In der phantastisch tiber-
dimensionierten «Femme endormie»
von Henri Adam ist das kérperliche
Kontinuum in Teile aufgelost, Teile,
die neben einer gruppenhaften Ge-
samtwirkung ein dissoziiertes Kigen-
leben fithren. Diese Ausdrucksmetho-
de in der plastischen Sprache verdient
Beachtung, da sie dem surrealistischen
«dépaysager» in der Malerei entspricht
und ebenso bei Klee wie bei Picasso,
in dessen néheren Kreis Adam gehort,
verwendet wird. Adams graphische
Variationen zu dem Thema Gérard de
Nerval zeugen ebenso von einem ori-
ginellen kompositorischen und meister-
haften technischen Kénnen. Der Russe
Ossip Zadkine, der urspriinglich von
einer grofiztigigen «barbarischen» Vo-
lumenspannung ausgeht (Einflu der
Negerplastik), scheint nun mehr in
ein mondénes, leicht ins Spielerisch
abgleitende Fahrwasser zu geraten,
ebenso wie Georges Braque, bei emi-
nenter Formeinheit und Subtilitéit des
Linear-Geritzten mit interessanten
Strukturwirkungen, in seiner «Téte
de Cheval» nicht endgtltig das Rund-
plastische erreicht, sondern auch hier
mehr dem Reliefhaften verhaftet
bleibt.

Innerhalb der Portratplastik, oder all-
gemeiner gesagt: der Gestaltung des
menschlichen Kopfes, divergierende
Beispiele. Zuniichst die ausgewogenen
Arbeiten Marcel Gemonds in ihrer
Maillolschen Ixistenzruhe, dagegen
die psychisch zugespitzten Gesichter
Manuel Auricostes aus der Bourdelle-
schen und Despiauschen Schule ge-
wachsen, und schliellich von bemer-
kenswerter Kithnheit und Originalitét
die beiden kleinen Kopfe Alberto
Giacomettis, die sich durch eine ge-
heimnisvolle Proportionierung in den
Raum zu verfliichtigen scheinen.
Phantome der Erinnerung, unfal3bar,
vergeistigt, obwohl als anatomisches
Volumen noch gegenwiirtig. Daf3 hier
ganz unbegangene Wege des plasti-
schen Ausdrucks beschritten werden,
ist evident. KEin neues, imaginar
schwebendes
soll gefafit werden. An der Grenze der
gegensténdlich-gebundenen und der

«Erinnerungsvolumeny

freien Komposition, stehen die Arbei-
ten des Catalanen Julio Gonzales (er
starb 1942 66jéahrig in Paris) Freund
und Mitarbeiter Picassos. Seine ge-
schmiedeten Eisenplastiken, der gei-
sternde «Don Quichotte» oder die fe-
dernde «Danseuse» sind nur noch

Stenogramme des Volumens, die eine
um so aktivere lineare Gebirdenspra-
che enthalten. Wiithrend der spanische
Kiinstler aber bei aller Reduktion der
Masse doch von einem kérperlichen
Sujet ausgeht, das er phantastisch um-
spielt und sublimiert, sind die Metall-
konstruktionen des in Paris lebenden
Russen Antoine Pevsner von aller ge-
genstindlichen Bindung losgel6st. We-
gen einer umfassenden Ausstellung
in New York konnte er hier nur in
zwei schénen Beispielen aus Schweizer
Privatbesitz vertreten werden. Sein
Thema méchte man ein universales
nennen: Welterlebnis in Raum und
Zeit. Als plastische Verwirklichung
spirbar, in der suggestiven Flugkraft
seiner gedffneten, vielschichtigen For-
men, in der inneren Dynamik seiner
Komposition. Pevsner gehort zu den
konsequentesten und intensivsten Vol-
lendern einer modernen Raumplastilk,
organischer mit urbanem Leben und
Architekturgestaltung von heute ver-
woben als jene bronzenen Idyllen, die
immer noch Plitze und Anlagen unse-
rer Stidte bevélkern. In den Freipla-
stiken und Reliefs von Jean Arp wie-
der neu tiiberzeugend der intensive,
naturhafte Klang, der vom mensch-
lichen Geist durchstrémt und geformt
wird. Allerdings nicht «Natur» in De-
tailgestalt, sondern univeral, als poeti-
sche Verkorperung von Wachstum,
Wandlung und Gestaltwerdung aus
der amorphen Form erfaft. Innerhalb
dieser Plastik, die das elementare Vo-
lumen préigt, sprechen die gewissen-
haft durchgearbeiteten Werke Jean
Chauvins mehr eine elegant gegliittete,
dekorative Sprache. Gerade in diesem
Zusammenhang vermisst man aufs
empfindlichste die groBe, stille Kunst
Konstantin Brancusts, des seit 1904
in Paris lebenden ruménischen Bild-
hauers, da er es war, der eigentlich
die Fundamente legte zu jener Skulp-
tur der groflen kreatirlichen Sym-
bole, mit ihrer tiefsten Formbesee-
lung und raffiniertesten Materialbear-

beitung. C.G.-W.

Geburtstagsausstellung Cuno Amiet
Kunstmuseum, 22. Februar bis
4. April 1948

Das Berner Kunstmuseum zeigt zu
Ehren Cuno Amiets einen Ausschnitt
aus dem Oeuvre des heute Achtzig-
jéhrigen im Umfang von etwa 300 Bil-
dern, Skizzen, graphischen Blittern
und Plastiken aus allen Schaffens-
perioden des Kiinstlers, beginnend mit
einem Selbstportrit des Finfzehnjih-



rigen und weitergefiithrt durch alle cha-
rakteristischen Entwicklungen und
Wendungen bis zu einer Schneeland-
schaft von 1948. Mehr als sechzig Jahre
Malerei!

Wenn es sich auch bei dem Grofteil
der Bilder um bekannte Werke und
meist um besonders typische und wert-
volle Dokumentierungen von Amiets
Eigenart handelt, so treten doch auch
genug erstmalig gezeigte Bilder auf,
um die Ausstellung neuartig und tber-
raschend zu gestalten. Ein starker
Nachdruck liegt auf den Bildern vor
der Jahrhundertwende und der ersten
zwei Jahrzehnte nach ihr; die weit-
tragende Bedeutung Amiets fiir die
Schweizermalerei wird einem ganz
besonders bei diesem Riickblick be-
wullt, der ihn in einer Freiheit und
Kuhnheit des malerischen Vortrags
zeigt, wie sie damals noch ungewohnt
waren,

Es ist indessen nicht das malerische
Programm dieser Bilder allein, das in
der heutigen Ausstellung den Beschauer
innerlich ergreift. Es ist zum guten
Teil auch das Schauspiel des Schaffens
durch so manches Jahrzehnt, der nie
sich erschépfenden Freude an den far-
bigen Wundern der Welt, der nicht
erlahmenden Frische im kiinstleri-
schen Tagewerk, dem auch der Acht-
zigjahrige noch mit gleicher Hingabe
obliegt. Neben den durchgreifenden
Einflassen, die Amiets Malstil auf un-
sere Kunst ausgetbt hat, ist es sicher
das Beispiel der schépferischen Vita-
litét an sich und des stets lustvollen
Schaffens, das weitergewirkt hat.

Die Ausstellung im Berner Kunstmu-
seum hat die 300 Werke, die sie in
zwei Stockwerken aufnehmen konnte,
im groflen ganzen so gruppiert, daf in
jedem Raum geschlossene und leicht
erfallbare Ensembles entstehen, die
harmonisch wirken. Einzelne Etappen
wie die Friithzeit in Solothurn, der bre-
tonische Aufenthalt, der einen Auf-
bruch des Stils zu Helligkeit und brei-
tem Strich brachte, die Schaffenszeit
der dreiBiger Jahre in Paris treten als
geschlossene Gruppen auf. Doch ist
unabhiingig davon in einigen groflen
Hauptriumen eine Auslese von her-
vorragenden Stiicken — besonders von
GroBformaten - aus allen Schaffens-
perioden vereinigt. So hat man bei-
spielsweise im Hauptsaal den ganzen
Amiet von 1894 bis 1948 in einer Bil-
derelite beisammen, die einen Kern
innerhalb der ganzen Ausstellung dar-
stellt.

Eine Auswahl von GrofBformaten, die
zugleich als Hauptwerke des Malers
gelten diirfen, enthélt schon die Ein-

G Sk o

Cuno Amiet, Bildnis der Cellistin Rauch-
Godot, 1947. Potos: Hesse SWB, Bern

gangshalle. Es sind die prachtvollfarb-
satte «Danse d’été» von 1933, in der
warmes Licht und kiihler Schatten in
reizvollem, fast dramatischem Wech-
selspiel stehen, dann eines der gleich-
falls sprithend lebendigen, an Kontra-
sten von Griin und Rot formlich strot-
zenden Gartenbilder (wie kein Schwei-
zer sie so leidenschaftlich erfaB3t hat
wie Amiet), dann eine Fassung der
«Obsternte», die besonders starke line-
are Struktur hat und glanzvoll raum-
schmiickend wirkt, dazuweitere Wand -
bilder. Diese Linie setzt sich im Hod-
ler-Saal fort. Man nimmt schon von
weitem an der Stirnwand (dem Ehren-
platz des ganzen Museumsbaus, mit
groBer Fernwirkung) die «Richesse du
soir» wahr, das Hauptwerk der Zeit
vor 1900 und eine der feinsten, beseel-
testen Schopfungen des Malers {iber-
haupt. Wenn der Parallelismus der
Komposition &uBerlich an die Zeit des

mittleren Hodler gemahnen mag, so
ist doch die milde Weichheit der Stim-
mung, die Koéstlichkeit dieses eindun-
kelnden Griins, das kithl und warm zu-
gleich scheint, eigenster Amiet. Die
neunziger Jahre treten tiberhaupt hier
sehr vorteilhaft auf; da ist das auller-
ordentlich fein und innig gemalte Kin-
derbildnis «Cesi» von 1894, die Kom-
position «Mutter und Kind» von 1897,
die in der Naturstimmung wie in der
lieblichen Menschlichkeit zum Anzie-
hendsten gehért, was Amiet geschaf-
fen hat. Auch das «Paradies» gehért
diesem glicklichen Kreis an, ferner
«Der Bettelknabe Otti» mit seiner
schlichten, ausdrucksvollen Sprache,
nicht zu vergessen das Bildnis der jun-
gen Frau des Malers von 1898 mit
hochgestellter Hutmasche und einer
eigenartig knappen, schlanken Erfas-
sung der ganzen Erscheinung. Der Stil
dieser neunziger Jahre lift wohl die
kommende Entwicklung zu immer ra-
scherer, hellerer und breiterer Mal-
weise erkennen, ist aber doch etwas
ganz Eigenes fir sich und enthilt Ge-
miitswerte, die der Maler spiter hinter
der Vorherrschaft des Landschaftli-
chen und der rein visuellen Einstellung
hat zuriicktreten lassen. An spiiter ent-
standenen GroBformaten zeigt der
groBe Saal die kriftig-freudig in Szene
gesetzten «Sonnenflecken» und ver-
schiedene Fassungen der «Obsternte,
unter denen wohl diejenige im reinen,
sonoren Rot den Preis davontragt. —
Die Wandmalerei Amiets ist ferner ver-
treten mit einer Studie zum «Entzik-
ken» und mit dem Zyklus des «Jung-
brunnens» aus dem Ziircher Kunst-
haus.

Dem groBlen Saal vorgelagert trifft
man die Riéume mit dem Ertrag der
Pariser Zeit: jene eleganten, glanzvoll
gemalten Damenportriite, - Akte, In-
térieurs und Stadtansichten, die Duft
und Luxus der Weltstadt in sich tra-
gen. Die ertragreiche, lange Schaffens-
periode von Oschwand - jener Amiet,
wie er uns am vertrautesten ist — fillt
die anschlieBenden Raume mit Land-
schaft, Stilleben und Portrit, wobel
eine sorgsame Auslese von Selbstpor-
triten und Bildnissen von Frau Amiet
im Garten besonders hervortritt.

Die untern Riume zeigen vor allem
Ausschnitte aus den Anfingen des
Malers und belegen den weitern Wer-
degang mit selten oder erstmalig ge-
zeigten Kleinformaten, Skizzen und
Studien. — Ein Dutzend Portritbiisten
verteilt sich ferner durch die Réume
und zeigt den Maler auch als plasti-
schen Gestalter der Menschen seiner
Umgebung. )
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In dieser Anordnung liBt die Ausstel-
lung sich miihelos und genuBvoll auf-
nehmen; sie fihrt den Umfang und die
Eigenart des Amietschen Schaffens,
seine malerische Kraft und Freudig-
keit und sein Weiterwirken in der zeit-
gendssischen Kunst eindriicklich vor
Augen. W.A.

Zairich
Gedichtnisausstellung Heinrich Alt~
herr
Kunsthaus, 15. Februar bis
21. Marz 1948

Heinrich Altherr war eine jener Ge-
stalten in der zeitgendssischen Malerei,
die schon durch die Einsamkeit ihres
kiinstlerischen Kampfes etwas Impo-
santes haben. Wenn man sich sein
Werk vergegenwirtigt, ist vielleicht
nichts so denkwiirdig wie die Art, in
der dieser Maler darum gerungen hat,
einer Zeit das Erlebnis der Transzen-
denz zu lehren. Einer Zeit, die im Be-
griffe steht — oder zum mindesten den
Versuch macht -, auf einem ganz an-
deren Wege, als Altherr ihn sah, dieses
Erlebnis sich von neuem anzueignen.
Die Richtung seines und ihres eigent-
lichen Strebens laufen so erschiitternd
parallel,daB siesich eben ihrer Paralleli-
tiat wegen nicht zu treffen vermochten.
Vielleicht ist jedes Leben in seiner An-
lage ein Miflverstindnis, und eines
jeden Aufgabe, dieses MiBverstdandnis
aufzulésen. Altherr 16ste das seine, in-
dem er dem ganzen Druck der rebel-
lisch gewordenen Materie seinen geisti-
gen Willen entgegenstemmte und keu-
chend unter ihrer erdriickenden Last
sie zwang, seiner christlich-religiés be-
stimmten Vorstellungswelt gefiigig
und transparent zu sein.

Seine groBformigen Bilder und Fres-
ken (denen vor allem seine Vaterstadt
Basel zum Auftraggeber geworden ist:
Hornlifriedhof, Staatsarchiv) reden
gleichsam jene alttestamentarische
Sprache der ziirnenden Propheten, die
einen zornigen richenden Gott und,
bedriingt von nahenden Schreckbil-
dern, Gericht und Untergang verkiin-
deten. Der Themenkreis ist beschrinkt
und von Anfang an gebieterisch da.
Es ist der Mensch ohne Umgebung
(das Portrit), der Chronist mit ent-
setzten Augenhdhlen, der einsam
Standhafte in der Leere, der verzwei-
felt Schiffbrichige, in der fahlen und
farblosen Brandung der Zeit verloren,
es sind die ruhelosen Wanderer (schon
1908) und die Heimatlosen (1929).
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Und tiber sie alle hin fihrt immer wie-
der mit stiirmisch schwerer Wucht die
Furie der Zeit und der géttliche Ré-
cher, dessen Angesicht zu malen sich
Altherr immer wieder versagte, so wie
er seinen Visionen Farbe (bis auf sel-
tene Ausnahmen) versagte. Seine
eigentliche Farbe war der Schatten.
Um ihn, dessen Dunkel er mit eisigen
Nachtblau untermischte, aus den
seelischen Schiichten zu heben, bettete
er ihn in kalkige Weil und sandfarbe-
ne Grau, und wenn er al fresco malte,
senkte er ihn mit fanatischer Innig-
keit ins kérnige Dicht der Wand, daB
sie sich samten belebte.

Um was es ihm ging, war, ein Gebiude
zu retten, es noch einmal vorzubilden.
Als wahrer Sisyphus begann er damit
stets von neuem und witete riick-
sichtslos gegen seine Arbeit, wenn er
seinem Anspruch nicht zu gentigen
glaubte. Zwei Ehrungen zu seinem
Gedéchtnis geben jetzt Zeugnis von
dem, was dieser Streiter im Kampf
mit sich selbst erstritten hat: die Aus-
stellung seines Werks im Ziircher
Kunsthaus, den Uberblick iiber seine
gesamte Schaffenszeit vermittelnd,
und die bei Orell Fiilli erschienene
Publikation von Walter Uberwasser

und Wilhelm Braun «Der Maler
Heinrich  Altherr, sein Weg wund
Werlk», a. Oe.

Indische Miniaturen aus den Samm~
lungen Alice Boner und Dr. Werner
Reinhart
Graphische Sammlung der ETH.,
7. Februar bis 11. April 1948

Es handelt sich vornehmlich um Origi-
nale aus dem 17. und 18. Jahrhundert,
doch sind auch aus dem 19. Jahrhun-
dert einige wertvolle Blitter da. Den
Anfang machen eine Reihe von Bild-
nissen vom Hof der Moghulkaiser, die,
obwohl sie dem mohammedanischen
Kulturkreis angehoéren, keineswegs
nur ein Abglanz persischer Miniatur-
malerei sind, sondern auf indischem
Boden ihren eigenen Stil vorweisen, in
welchem sich Persisches, Mongolisch-
Tirkisches sowie Europiisches auf das
Schonste verschmelzen, Neben einer
stimmungsvollen Stilisierung der di-
rekt erfaiten Natur unterscheiden sie
sich vom Persischen durch eine stir-
kere Tektonik und eine geringere Be-
tonung des rein ornamentalen Linien-
flusses. Auch in der Darstellung des
nackten Kérpers erreicht die indische
Malerei eine im Osten sonst unbekann-
te Sensibilitét. (Vgl. dazu das sich
kiimmende Midchen auf ruhigem,

kithlgrimem Grund mit dem ziegel-
roten Akzent in den Wolken). Hier
trifft sich denn auch der Moghulstil
mit dem hinduistischen von Baschli
und Radjput. Ja es diirfte erlaubt sein,
diese Profilfiguren auf einfarbigem
Grund mit wenigen (Gewiichsen jenen
griechischen Vasenbildern des spiiten
finften Jahrhunderts zu vergleichen,
nicht um eine direkte Beeinflussung
zu konstruieren als vielmehr um an das
Wesensverwandte, Konstante der in-
dogermanischen Vorstellungswelt zu
erinnern. Neben diesen formalen Ei-
gentimlichkeiten begegnen wir dem
Indischen auch im erzihlenden Stoff
der Gotterlegenden. Die einst im Gita-
gowinda besungene Liebe von Krisch-
na und Radha befruchtete dauernd
die indischen Maler, wovon hier eine
schone Auslese beisammen ist, (z.B. das
Liebespaar bei der Herde unter dem
Baum, die getrennten Liebenden, und
Radha im Gewitter, die erneut an
Mittelmeer-Kultur (Villa dei Misteri)
gemahnt, Chinesische Querformate
sind mit den wundervollen Nachtbil-
dern verwandt, in denen die Geschichte
von Riipa und Vasanta mit ihren zart-
gegliederten Pferden geschildert ist.
Traumhaft schén erscheinen uns auch
die zarten Ragini-Bilder, welche Klang-
weise bildlich darstellen: blitenpflik-
kende Midchen, fechtende Knaben
und ein weiller Elephant auf indigo-
getontem Grund. Denn die Farbe (eine
mit dem Achat polierte Deckfarbe auf
Papier) ist das tragende Element die-
ser kleinformatigen Kostbarkeiten.
Hedy Alma Wy

Chronigue Romande

D point de vue artistique, 'année 1948 a
Jort bien commencé avec une magnifique
exposition Paul Mathey a U Athénée.
Mathey sy montre toujours plus en
progreés, et toujours plus jeune. De tous
les paysagistes romands, c'est peut-étre
le plus sensible, le plus capable de
communiguer 'émotion que suscite en
lui le spectacle de la nature; et parmi
les peintres, il est un de ceux qui savent
le mieuzx ce que c'est qu'un tom, et ce
que Uon peut obtenir en les contrastant.
Petit-fils de Monet et de Pissarro, il est
demeuré indifférent aux
multiples recherches de la peinture de-

totalement

puis quarante ans. Ni Cézanne, ni
Gauguin, ni Van Gogh, ni non plus
le fauvisme et le cubisme, nont ew
d’action sur lui, ne Uont iniéressé ou
troublé. Peindre, pour lui, c'est se
placer devant un site a Uheure choiste,



et en transcrire Uaspect le plus véri-
diquement possible, sans se perdre dans
les ratiocinations et les théories. Il a
pour la campagne un amour profond,
spontané et ingénu. Pour lui, perpé-
tuer avec des couleurs le bonheur que
lur a donné la vue d’un coleau caressé
par le soleil, ou d’un fourré raide par
les premiers jours froids, c'est accom-
plir un acte presque religieux, un hom-
mage rendu a cette divinité, la terre
nourriciére.

Les éctatantes qualités de peintre de
Mathey nme sont pas moins évidentes
dans ses bougquets, et dans ses natures
mortes. Il a a UAthénée une demi-
douzaine de toiles d’aprés des poissons,
des oiseaux, des fruits, qui sont de véri-
tables merveilles. Du motif le plus tri-
vial, il est capable de tirver des ccuvres a
la belle matiére dense, et dont les colora-
tions ne sont pas moins justes que raf-
finées. Alors que tant de nos paysagi-
stes, méme devant le plus beaw site, de-
meurent de piétres prosateurs, Paul

Mathey, quoi qu'il peigne, est un poéte,

un authentique poéte.

Le cas de Mia Gielly est extrémement
curteux. 4 U'age ou bien des gens son-
gent a la retraite, elle s’est mise a pein-
dre pour se distraire; des natures mor-
tes et des paysages. Les premiéres toiles
qu'elle montra plurent par une extréme
ingénuité de vision et par un senitment
trés personnel de la couleur, qui com-
pensaient ce que ces travaux dune dé-
butante avaient parfois d’hésitant et
d’incomplet. On avait U'impression de
quelqu’un qui, sans du tout sc préoccu-
per de la fagon dont peignaient les
autres, découvrait a chaque pas la pein-
ture, tout comme un enfant a qui l'on a
fait cadeauw d'une boite de couleurs.
Mais on était en droit de se demander
ce qu'il allait advenir de Uartiste
aprés de pareils débuts. Il w'était pas
question pour elle de demeurer au méme
point; allait-elle progresser, et si out,
comment s’en tirerait-elle? En acqué-
rant plus d'habileté, ne perdrait-elle
pas cetle fraicheur qui était un des plus
grands atiraits de son art?

L’expositton que Mia Gielly vient de
faire a la Galerie Moos prouve pleine-
ment que sa fraicheur de vision, elle est
parvenue a la conserver, et que d autre
part son talent s’est fortifié, épanour,
pendant qu’elle manzfestait une entente
de la couleur qui ne recule pas devant
des effets fort audacieux. Je pense
notamment a certaines natures mortes
de poissons et d’oiseaux, dont la pléni-
tude et la sireté sont vmpressionnantes.
Nous n’avons plus la des travaux d'a-

mateur, et bien des artistes profession-
nels et patentés feratent bien d’examiner
attentivement ces toiles, afin d'en faire
leur profit. Mais sauraient-ils en dis-
cerner les qualités?

A UAthénée et a la Salle Beauregard,
une double exposition rend un hommage
Largement mérité aw bel artiste que fut
Maurice Sarkissoff, mort il y a deux
ans. Il avait été le disciple fervent de
Rodo, puis il avait été altiré par Uart
probe et scrupuleux de Despiau. Ses
auvres, d'abord passionnées et frémis-
santes dans sa jeunesse, plus tard plus
étudites, plus miaries, plus graves,
attestent quel remarquable sculpteur
nous avons perdu en lui. Vers la fin de
sa vie, sans toutefois renoncer a la
sculpture, 1l 8'était pris de passion pour
la peinture. Les toiles qu'il peignat
alors se caractérisent par une finesse et
une subtilité dans le maniement des tons
que Uon n'aurait guére attendues d’'un
sculpteur. o
Enfin, je w’aurar garde de laisser pas-
ser, sans en dire quelques mots, Uin-
téressante exposition de deux jeunes
artistes, Guy Ingouwville et Frangois
Coustére. Anglais d’ origine, mais habi-
tant Genéve depuis longtemps et y
ayant fait toutes ses études artistiques,
Ingouville est un peintre incontestable-
ment doué, et qui, auprés de solides na-
tures morles, a exposé des portraits
d'une facture trés étudiée, d'un coloris
sobre, dense et nowrri. Quant a Con-
stére, il a montré des céramiques d’une
belle sobriété, et ses débuts dans cet art
font bien auwgurer de son avenir.
Frangois Fosca

Pariser HKunsichronik

Trotz dem immer weiter um sich grei-
fenden Kunststreit: gegenstiindliche
oder ungegenstindliche Kunst, wel-
cher Kiunstler, Kunstkritiker und Pu-
blikum in zwei Lager teilt, ist es eigen-
artig, zu konstatieren, daf} fast alle
bedeutenden Kiinstler Frankreichs
sich auf der Grenzlinie dieser schein-
bar oppositionellen Kunstformen be-
wegen. Die Ausstellung Jacques Villon
bei Louis Carré scheint ein symptoma-
tischer Versuch und - im Rickblick
auf das Lebenswerk des Kiunstlers —
die Verwirklichung einer Synthese von
gegenstindlicher und ungegensténd-
licher Kunst zu sein. Diese Moglich-
keit einer Synthese wird allerdings
von den ausschlieBlichen Anhingern

Mare Vaux, Paris

der ungegenstiindlichen Kunst nicht
nur bezweifelt, sondern auch heftig be-
stritten. — Auf die Frage: «Ist es tiber-
haupt mdéglich, eine Form zu schaffen,
die nur aus sich selbst besteht, die nur
sich selbst bedeutet und von allen Ana-
logien und Aquivalenzen befreit ist?»
antwortete mir Villon: «Ich weill
nicht. Doch nachdem ich in fiinfzig-
jéhriger Arbeit versucht habe, bis an
die Grenzen des gegenstandslos Mal-
baren vorzudringen, habe ich heute das
Bedtrfnis, meine Kunst am Bezug mit
der AuBenwelt zu verjingen. Trotz-
dem diirfen wir das Vorrecht des Gei-
stigen in einem Bilde nie aus dem Auge
verlieren. Die innere rhythmische Ord-
nung und Proportionierung eines
Kunstwerkes erwecken in uns den
Sinn fur die grofleren Harmonien und
Ordnungen, die das stindig werdende
und vergehende Leben bestimmen.

Jacques Villon ist Normanne. Er stu-
dierte anfinglich Rechtswissenschaft.
Zu Ende des letzten Jahrhunderts
ging er zur Malerei tiber und zeichnete
neben Toulouse-Lautrec im Moulin-
Rouge fiir einige Pariser Zeitschriften.
Von 1907 an beteiligte er sich mit sei-
nen Briidern, dem Bildhauer Duchamp-
Villon und dem heute als Surrealisten
bekannten Maler Marcel Duchamp, an
der von Apollinaire ins Leben gerufe-
nen kubistischen Bewegung. Bei sei-
nem zuriickhaltenden Wesen, seiner
bescheidenen, doch geistreichen Bon-
hommie, wie sie bei den Franzosen sei-
ner Generation hiufig anzutreffen ist,
wurde er erst zu Ende seiner sechziger
Jahre einem gréBeren Publikum be-
kannt. Heute ist er aber in Paris einer
der meistgenannten Kinstler. Die Ma-
lerei Villons bildet fiir einen wichtigen
Teil der jungen Ecole de Paris (Ba-
zaine, Manessier, Hstéve, Le Moal)
den Ausgangspunkt einer Neuformu-
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lierung des Kubismus. Seine Bilder
sind meist auf der Dreieckskomposi-
tion des Leonardo da Vinci aufgebaut
und zeugen von einer groflen Kennt-
nis der Proportionslehre. Doch ganz
besonders ist Villon als Kolorist zu
schiitzen; in seiner durchsichtigen
Farbgebung erinnert er manchmal an
Bonnard. Gewisse Farbenharmonien
in Rosa, Smaragdgrim und Violett
néhern sich der sublimen und gefihr-
lichen Reinheit der prismatischen
Farben.

Ein anderer Maler, der mehr noch als
Villon bestimmend auf die junge fran-
zosische, mitunter auch auf die junge
schweizerische Malerei einwirkte, ist
der Stdwestfranzose André Lhote. Die
diesjihrige Ausstellung-in der Galerie
de France erlaubt einen zusammenfas-
senden Riickblick auf die vierzigjih-
rige Maltétigkeit dieses Kiinstlers. An-
dré Lhote ist auch ein bemerkenswer-
ter Kunstschriftsteller und wohl der
bedeutendste moderne Kunstkritiler
Frankreichs. Sein ungewdéhnliches pé-
dagogisches Talent hat seine kleine
Akademie hinter der Gare Montpar-
nasse seit fiinfundzwanzig Jahren zum
Treffpunkt junger Kunstschiiler aus
allen Weltteilen gemacht. Gar manche
unter den heute bekannten jungen
Schweizer Malern haben ihre ersten
Malversuche bei André Lhote ge-
macht; und wenn sie auch nicht alle
gewillt waren, seine etwas formali-
stisch wirkenden Anschauungen tiber
Cézanne und den Kubismus zu teilen,
so haben sie ihm sicher alle einige klare
Begriffe tiber Farbe, Valeur und Kom-
position zu verdanken.

Obwohl Lhote vom Kubismus her
kommt, empfindet er die rein abstrakte
Malerei als eine unfranzésische Aus-
drucksform; er nennt sie einen Import
aus «Zentraleuropa», mit einem be-
quemen franzosischen Sammelbegriff,
worunter ziemlich alles verstanden
wird, was irgendwie slavischen, judi-
schen oder germanischen Charakter
hat. Lhote bekennt sich zu einer «hu-
manistischen» Kunst; doch wenn man
das Werk Lhotes etwa mit den Bildern,
Radierungen und Zeichnungen Paul
Klees vergleicht, die augenblicklich in
einer groflen Sonderausstellung im
Musée d’ Art Moderne zu sehen sind, so
sieht man nicht ohne weiteres ein, in
wiefern die stilisierten und geometrisch
geordneten gegenstindlichen Formen
Lhotes menschlicheren Charakter ha-
ben sollten als diese oft ganz gegen-
standslosen Bilder Paul Klees, die
wundervolle Bekenntnisse einer be-
wegten Seele sind. Wir wollen hier
nicht weiter auf die aullergewhnliche

Ausstellung eingehen, da die Malerei
Paul Klees im Mirzheft des « Werk»
ausfiihrlicher besprochen worden ist.
Doch wiire gerade an diesen Bildern
Klees, die anscheinend ohne jeglichen
gegenstindlichen Vorwand gemalt
sind, zu zeigen, wie auch die ungegen-
sténdlichsten Formen durch Assozia-
tionen und Analogien zur gegenstiind-
lichen Welt zurtickkehren. 7. Stahly

Miinchner Hunsichronik
Franzosische Skulptur der Gegenwart

Als gliickliche Ergénzung zu der in
mehreren deutschen Stéddten im vori-
gen Jahre gezeigten Ausstellung fran-
zosischer Malerei von Manet bis zur
Gegenwart, die ein die deutschen
Kunstfreunde lebhaft bewegendes Er-
eignis war, wie die 55 000 Besucher
withrend der vierzehntigigen Ausstel-
lung in Minchen bewies, wird nun eine
Auslese franzosischer Skulpturen in
der Neuen Sammlung in Miinchen ge-
zeigt. Um von der Mannigfaltigkeit
der franzosischen Bildhauerkunst eine
Vorstellung zu geben, hatman die Aus-
wahl sehr liberal getroffen und ver-
mieden, entschiedene Akzente zu set-
zen. So ist der gepflegte Akademismus
eines Joseph Bernard und der die klas-
sische franzdsische Tradition mit char-
manter Leichtigkeit fortsetzende Hu-
bert Yencesse (mit seiner Diana) eben-
so zur Geltung gebracht wie origina-
lere Talente. Die groflen Bronzen «La
grande ombre» und «L’homme qui
marche» geben zusammen mit Por-
tritbisten einen Eindruck von der
modellierenden Energie Rodins. Mail-
lols «Femme drapée», «Pomona» (aus
den Miinchner Sammlungen) usw. stel-
len die gegensitzliche Moglichkeit der
Verwirklichung des plastischen Aus-
drucks dar. Alles andere bewegt sich
zwischen diesen Polen, die Plastik von
Brancusi eingeschlossen, die das Resul-
tat eines unerbittlich konsequenten
Zu-Ende-Denkens der Maillolschen
Prinzipien ist. Auf der Seite Maillols
stehen Robert Wlérick mit einem
prachtvoll durchgeformten mé&nnli-
chen Torso, Marcel Damboise, Char-
les Malfray, die «Venus» von Renoir,
die die wunderbare vitale Sinnlichkeit
hat, die uns an seinen gemalten Akten
so bezaubert. Despiau ist nur mit einer
groBlen Bronze, seiner «Assia» vertre-
ten. Sie ist nicht sein bestes Werk. Von
der Kraft seines Talentes hitten vor
allem die Portrits Zeugnis abgelegt.
Jean Osouf hat in Frankreich in letzter

Zeit viel Beachtung gefunden. In sei-
nen Bronzebiisten ist dieser aus der
Champagne stammende Bildhauer in
Gefahr, zu stark ins StiBliche zu gera-
ten. In den beiden Ringergruppen zeigt
sich René Iché als ein starkes, diszi-
pliniertes plastisches Talent. Unter
den jungeren Bildhauern verdient vor
allem Marcel Gimond stirkste Beach-
tung. Er vereint in seiner Portratbiiste
strengste, knappste plastische Form
mit einem hohen Maf3e an lebendigem,
doch gar nicht aufdringlichen, eher
traumhaft fernen Ausdruck des indi-

viduell Physiognomischen. H.E.

Helsinki

Aino und Alvar Aalto
Kunsthalle, Herbst 1947

Vor zwolf Jahren war es, da versuchte
einmal Alvar Aalto in etwas ungelen-
kem Deutsch mit lustigem Augen-
zwinkern den Unterschied zwischen
moderner schwedischer und finnischer
Architektur klar zu machen:«...in
Schweden ein hohes Niveau, eine ganze
Reihe guter Architekten, hier aber ein
wenig soso lala —und Stars. . .» Da} er
neben Saarinnen und etwa Ullberg
und Bryggman vor allem sich selbst
damit meinte, das war ganz in Ord-
nung, ist es auch heute. Denn so gut
wie die Fratellini, oder wie sie nun
heilen mégen, im Variété, so gehoren
die Aaltos zu den brillantesten Sternen
am Architektenhimmel. —

Die Ausstellung von Arbeiten der
Aaltos, die im Herbst 1947 alle Sile
der Kunsthalle in Helsinki fiillte, ver-
mittelte einen starken Eindruck ihrer
Personlichkeiten. Was haben die nicht
alles in ihrem Leben geschaffen ! Kaum
glaublich, dafl Alvar Aalto im Februar
erst 50 Jahre alt wurde. Nicht zu
Unrecht sprach ein finnischer Kollege
von einem Genius unserer Zeit im Zu-
sammenhang mit dieser Ausstellung.
Und doch fehlten so grofe und bedeu-
tende Arbeiten wie die Projekte fiir
den schwedischen Schiffsreeder John-
son, die die Aaltos fiir Dalekarlien auf-
stellten, oder die letzthin publizierten
Turmhausprojekte fur Nynéshamn
vollig. Und das hochinteressante Pro-
jekt fur die Gebiudegruppe des Stadt-
zentrums der schwedischen Stahlstadt
Avesta war blo3 mit einem kleinen
Holzmodell im Mallstab von etwa
1 : 500 vertreten. Da tauchte unwill-
kiirlich der Wunsch auf, es moge sich
ein Verleger finden, der den zu einem
kleinen Buch ausgewachsenen Katalog



der Aalto-Ausstellung des Museum of
Modern Art in New-York erginzt
durch eine grofle Publikation, die
neben den wichtigsten Werken auch
wenig oder gar nicht bekannte Arbei-
ten der Aaltos den fiir Architektur
Interessierten zuginglich macht.

Im Hauptsaal zogen die Modelle 1 : 1
der AuBenschalung und einer der ele-
ganten Holzpfeiler vom Suomi-Pavil-
lon an der Pariser Weltausstellung
1937 den Blick auf sich. Und die Bilder
von der finnischen Abteilung an der
Weltausstellung in New-York 1939
brachtem einem in Erinnerung, daB
es nicht nur gentilezza ist, wenn alle
Arbeiten gemeinsam unter Aino und
Alvar Aaltos Namen gehen; gewann
doch damals Aino Marsio-Aaltos Pro-
jekt im Wettbewerb den 3. Preis,
withrend Alvar Aaltos beide Projekte
die ersten zwei Preise einheimsten.
Neben dem Feuerwerk Ausstellungs-
ideen standen auch die Stadtpline, die
in Alvar Aaltos Schaffen einen groflen
Raum einnehmen. Er entwickelte die
ersten Regionalpline in Finnland. Fir
groBe Fabrikkomplexe hat er Ent-
wicklungsplédne aufgestellt.

Die piéce de résistance waren aber wohl
die neuen Moébel, die die Aaltos mit
der neuen Fabrik der schwedischen Ar-
tek-Gesellschaft in Hedemora ent-
wickelt haben. Schon 1939 zeichnete
Alvar Aalto Stuhlkonstruktionen, die
den selben Gedanken verfolgen. Die
neuen Stithle sind sehr leicht; bei die-
sen geleimten Konstruktionen konn-
ten die Dimensionen aufs AuBerste
beschriankt werden. Zudem sitzt man
im stapelbaren Stuhl sehr bequem, das
Kreuz wird angenehm gestiitzt. — In
den von der Firma Artek eingerichte-
ten beiden Wohnraumen hingen
Aquarelle von Alvar Aalto. Sie ver-
binden Naturalismus mit dem, was
man Surrealimus zu nennen pflegt,
auf eine interessante und tberzeugen-
de Weise.

Dal alle diese Arbeiten, die von so viel
heiterer Fabulierlust zeugen und gro-
Ber @sthetischer Feinheit, im hart mit-
genommenen Finnland entstanden,
daran erinnerte eine Wand der Aus-
stellung mit den Photographien der
verstorbenen Mitarbeiter. Fiinf davon
zeigten junge finnische Architekten,
die im Kriege gefallen sind. Eine sech-
ste einen jungen dénischen Architek-
ten, der im Dezember 1939 als Frei-
williger nach Finnland kam, zwischen
den Kriegen bei Aalto arbeitete und
spater fiel. — Im Biiro Aalto ging und
geht es ja immer sehr international
zua.

Der groBen Vielseitigkeit der Aaltos

Aus der Aalto-Ausstellung,
Helsinki 1947

1 Schlafzimmer mit Typenmabeln, Aqua-
relle von Alvar Aalto

2 Hocker mit neuer Beinkonstruktion (siehe
Detail)

3 Tisch mit neuer Beinkonstruktion

4 Neuer stappelbarer Stuhl

5 Laboratoriumsversuch: links gewach-
senes, rechls aus Stibchen in Metallform
gepreftes Holzsliick

4 Schnitt durch neue Stuhlbein-
> konstruktion

wurde die Ausstellung aber nicht ganz
gerecht, obschon ja auch Textilien und
Gldser ausgestellt waren. Denn grofle
Bezirke, wie die Lehrtitigkeit von
Professor Aalto an Massachusetts In-
stitute of Technology blieben unbe-
rithrt und ebenso die ausschlaggeben-
de Arbeit, die Alvar Aalto bei der
Schaffung und Weiterfithrung der fiir
den Wiederaufbau so wichtigen finni-
schen Baukartothek geleistet hat und
noch leistet. So ist es gut das Motto zu
lesen, das er dem Verzeichnis der in
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der Ausstellung gezeigten Arbeiten
vorangestellt hat:

«Der Architekt ist kein Spezialist — er
ist Synthetiker.

Die Baukunst bertthrt alle Lebensge-
biete; eine Spezialisierung, wie sie sich
in den meisten Wissenschaftsgebieten
herausgebildet, fithrt hier zu keinen
guten Resultaten. Die Spezialisierung
— die uns zu einer Lebensform fiihrt,
wo wir mehr und mehr wissen tber
weniger und immer weniger - zer-
splittert das Spielfeld der inneren
Wechselwirkungen des Menschenle-
bens. .

Die kleinste Einzelheit kann die Ge-
samtwirkung entscheidend beeinflus-
sen; so ist denn die Arbeit des Archi-
tekten von Regional- und Stadtpla-
nung bis zur Planung von Gérten, Ge-
béuden und ihren Einrichtungen, bis
zum kleinsten Detail — einem Tiirgriff
etwa — eine unteilbare Einheit, die eine
Personlichkeit
mul, mag diese weit ausgreifende Auf-
gabe noch so schwer sein.“ PBV.
Anmerkung der Red. Vom 14. Mai bis
13. Juni wird diese Ausstellung im

einzige beherrschen

Ziircher Kunstgewerbemuseum gezeigt
werden.

Offentliche

HKHunstpflege

Bundesstipendien

Der Bundesrat hat am 2. Februar 1948
auf den Antrag des Departements des
Innern und der Eidg. Kunstkommis-
sion fir das Jahr 1948 die Ausrichtung
von Studienstipendien und Aufmun-
terungspreisen an folgende Kiinstler
beschlossen:

a) Stipendien, Malerei: Egli Ernst,
Paris; Herzog Hans, Zirich; KurfiB
Gottlieb, Ziirich; Madritsch Karl, Zii-
rich; Oertli Max, St.Gallen; Schmid
Henri, Zurich; Veraguth Gérold, Mi-
theuil (Frankreich); Zaki Hamid, Basel.
Bildhauerei: Suter Dora, Kiisnacht,

b) Aufmunterungspreise, Malere:: Mehr
Emil, Zurich; Birkh#user-Oeri Peter,
Basel; Graf Ernst, Ermatingen.
Bildhaueres: Claraz Antoine, Freiburg;
Girardin André, La Chaux-de-Fonds;
Huber Alfred, Zurich.

Das Eidgenéssische Departement des
Innern hat am 25. Februar 1948 auf
Antrag der Eidg, Kommission fir An-
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gewandte Kunst fiir das Jahr 1948 die
Ausrichtung von Stipendien und Auf-
munterungspreisen an folgende Kunst-
gewerbler beschlossen:

a) Stipendien: Grimig Erika, Hand-
weberin, Chailly-Lausanne; Moser Ru-
dolf, Maler und Graphiker, Bern.

Fluckiger
Lambercy

b)  Aufmunterungspreise:
Adolf, Graphiker, Bern;
Philippe, Keramiker, Genf; Hallauer
Viktor, Graphiker, Ziirich; Humbert
Claude, Zeichner und Illustrator,
Genf; Baus Willy, Graphiker, St.Gal-
len; Keller Ruth, Topferin, Kilchberg
(Zurich); Basset Alice, Kunstgewerb-
lerin, Genf; Zuberbiihler Robert, Gra-
phiker und Ilustrator, Zurich.

Denkmalpflege

Restaurierung der Deckenmalereien
von Zillis

Die unter Leitung von Prof. Dr. J. Zemp
(gest. 1942) durch H. Boissonnas vor-

St. Martin in Zillis. Detail von der roma-
nischen Decke: Josephs Traum

Oben: vor der Restaurierung, unten: nach
der Restaurierung von 194041

Photos: P. Boissonnas, Genf

bildlich durchgefiihrte Restaurierung
der romanischen bemalten Holzdecke
aus der ersten Hilfte des 12. Jahrhun-
derts in der
St. Martin in Zillis bezog sich einzig
auf die Reinigung der Bilder, die Fi-
xierung gelockerter Farbschichten,
das Ausfugen klaffender Liicken und
die Sicherung defekten Holzwerkes,
ohne jegliche Ubermalung. Einige
wenige Linien wurden nur dort nach-

reformierten Kirche

gezogen, wo ihre Richtigkeit nachge-
wiesen werden konnte. Vollkommen
neu, das hei3t Kopien nach vorhande-
nen Sujets, sind von den 153 Decken-
feldern 13 Randbilder mit Darstellun-
gen von Seeungetiimen, Nereiden und
‘Windengeln, welche den neutestament-
lichen Zyklus umschlieBen. 0. Sch.

Eugéne Fromentin: Les Maitres d’au-
Belgique~Hollande

trefois -

390 Seiten Text und 24 Abbildun-
gen. Format 12,5x20,5 cm. Hol-
bein-Verlag, Basel. Broschiert Fr.
12.50, gebunden Fr.16.-

Durch diese Neuausgabe der «Maitres
d'autrefois « Belgique-Hollande» von
Eugéne Fromentin erwirbt sich der
Holbein-Verlag Basel ein groBes Ver-
dienst. Den Kennern des Werks gibt
er eine schone Ausgabe in die Hand;
den vielen, die Fromentin und dieses
Buch noch nicht kennen, verschafft
er die Moglichkeit, endlich mit ihm
bekannt zu werden. Die Ausgabe, nach
dem Text der Erstausgabe 1876, die
von Willy Rotzler betreut wurde, folgt,
was die Anmerkungen anbetrifft, der
letzten franzosischen Ausgabe, die 1939
bei Garnier in Paris mit Anmerkungen
von Maurice Allemand erschien. Die
Franzosen, denen im allgemeinen ein
tieferes Verstindnis fur die Mittel und
Moglichkeiten der Kunstkritik eigen
ist als den Deutschen, fuhren dieses
Meisterwerk ebenso hiufig in der Li-
teraturgeschichte wie in der Kunst-
geschichtsschreibung an. Man lese
nach, was Faguet und Lanson dariiber
sagen. In seinem Nachwort weist Willy
Rotzler auf die Entwicklung der
Kunstkritik von Diderot bis zu Fro-
mentin. Wir bedauern nur, da er es
nicht mit gréBerem Nachdruck tut.
Denn der méchtige Einflu3 dieses Bu-
ches 1dBt sich bis in die Gegenwart
nachweisen. Das Buch ist tbrigens in
verschiedenen Ubersetzungen auch in
deutscher Sprache erschienen. Jacob



Ausstellungen

Basel

Bern

Biel
Chaur

Genéve

Kitsnacht

Lausanne

Luzern

Neuchdtel
Schaffhausen

Solothurn

St. Gallen

Winterthur

Ziirich

Kunstmuseum

Kunsthalle
Gewerbemuseum

Kunstmuseum
Kunsthalle

Galerie des Maréchaux
Kunsthaus

Musée Rath
Athénée

Galerie Georges Moos

Kunststube Maria Benedetti

Galerie Paul Vallotton
Galerie du Capitole

Kunstmuseum
Galerie Leopold Robert

Museum Allerheiligen

Kunstmuseum

Kunstmuseum

Gewerbemuseum

Kunsthaus

Graphische Sammlung ETH.
Kunstgewerbemuseum
Atelier Chichio Haller
Galerie Neupert

Kunstsalon Wolfsberg
Galerie Georges Moos
Ausstellungsraum Orell FuBli

Buch-und Kunsthandlung Bodmer

Wassily Kandinsky, Aquarelle und Zeichnungen

Die mittelalterlichen Glasgemélde aus der Ste-
phanskirche in Mitlhausen

Auguste Rodin

Qualitit und Kitsch

Franzosische Meisterzeichnungen aus der Samm-
lung des Louvre
Finf Basler Maler: Iselin,

Kampf, Schneider

Aegerter, Diiblin,

H. Cleis, A. Patocchi, E. Biirki, H. Konig

Sammlung Dr. Othmar Huber, Glarus

Exposition du 200¢_anniversaire de la fondation
de I'Ecole des Beaux-arts de Genéve

1.-Ch. Geetz

Willy Wuilleumier

Mario Carletti

Acht Schweizer Maler

Giovanni Miiller

Gérard Palézieux
Jacques Berger

Pierre Monnay
Adolf Herbst - Arnold d’Altri
Paul Bodmer

Jakob Ritzmann

Viktor Surbek

Alois Carigiet

Theo Glinz - Hans Looser - Emil Schmid
Fritz Gilsi

Lehrlingswettbewerb

Georges Rouault

Indische Miniaturen

Schiilerarbeiten der Kunstgewerbeschule Ziirich
Walter Jonas - Zoran Music

August Frey - Franz Opitz - Egon v. VietinghofI
Maurice Barraud

Paul Basilius Barth

Carl Roeesch

« Xylos» Schweiz. Holzschnittkunst

28. Febr. bis 11. April
4. April bis 30. Mai

10. April bis 4. Juli
11. April bis 8. Mai

14. Mérz bis 30. April

2. April bis 2. Mai

3. April bis 25. April
4. April bis 2. Mai

3 avril - 28 avril

20 mars - 15 avril

17 avril - 5 mai

3 avril - 22 avril

bis 16. April

1. April bis 15. Mai
15 avril - 29 avrii

3 avril - 22 avril

24 avril - 13 mai
21. Mérz bis 25. April
10 avril - 13 juin

7. Miirz bis 11, April
18. April bis 30. Mai

24

-

. April bis 30. Mai

13. Marz bis 18. April
24. April bis 23. Mai

11. April bis 2. Mai

3. April bis 12. Mai
7.Febr. bis 11. April
4. April bis 2. Mai

5. April bis 24. April
10. April bis 10. Mai
1. April bis 1. Mai

1. April bis 24. April
5. April bis 30. April
4. Mirz bis 14. April

Zairich

Schweizer Baumuster-Centrale

SBC, Talstrae 9, Borsenblock

Standige Baumaterial- u. Baumuster-Ausstellung

standig, Eintritt frei
8.30-12.30 und
13.30-18.30
Samstag bis 17.00

BESICHTIGEN SIE MEINE AUSSTELLUNG
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F BENDER/ZURICH

OBERDORFSTRASSE 9 UND 10 / TELEPHON 327192
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BAUMUSTER -CENTRALE ZURICH
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