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nes Bostoner Museum sei als Besonder-
heit das Ankaufssystem fir zeitgenos-
sische Kunst erwithnt. Abgesehen da-
von, da3 auch fiir die moderne Abtei-
lung jeder Ankauf von den trustees
bewilligt werden muB, kauft das Mu-
seum von lebenden Kiinstlern nur un-
ter der Bedingung, dafl das Museum
die bereits gekauften Bilder eventuell
spiiter gegen bessere oder interessan-
tere umtauschen kann. So kann das
Museum unbefangener schon beim
jungen Kiunstler kaufen, weil es die
Riickversicherung hat, auf jeden Fall
zu seinen stiirksten oder reifsten Wer-
ken zu kommen. Die Hilfe fir den jun-
gen Kinstler kann also — ahnlich wie
beim Basler Kunstkredit — schon sehr
frith einsetzen. Das Bostoner Museum
besitzt auBerdem die (nach dem Mu-
seum von Chicago) zweitgrofte Kunst-
schule Amerikas, an der — vom Mu-
seum aus —, éhnlich wie an unseren Ge-
werbeschulen, Kunstunterricht erteilt
wird. So umfaft das Museum in Ameri-
ka wirklich das gesamte kinstlerische
Leben — von der Pflege der Kunst der
Vergangenheit bis zur Erziehung zum
Kunstverstindnis und zum Ausiiben
der Kunst der Gegenwart. m. n.

Wiedereréifinung des Bayrischen Na-
tionalmuseums in Miinehen

Durch die Luftbombardements wurde
der Bau des Bayrischen Nationalmuse-
ums zwar stark beschadigt, doch blieb
seine Substanz so weit erhalten, da@3
schon im vorigen Sommer nach miih-
samen Instandsetzungsarbeiten im
ErdgeschoB3 des Ostfliigels eine Flucht
von funfzehn Réumen die Ausstellung
der Glasgemildesammlung des hessi-
schen Landesmuseums in Darmstadt
aufnehmen konnte. Inzwischen sind
sieben weitere Réume wiederherge-
stellt, mit den Bestinden des Museums
eingerichtet und demPublikumsbesuch
freigegeben worden. Bislang waren nur
kleine Auslesen des Sammlungsbe-
standes in dem weder sehr zweckmafi-
gen noch als architektonische Leistung
rithmenswerten «Studiengebiude»
(Arch. German Bestelmayr), das den
schénen Hubertusbrunnen Adolf Hil-
debrands verdréngt hat, gelegentlich
in Sonderausstellungen gezeigt wor-
den.

Das Gebaude ist eine Schopfung des
romantischen Historizismus (Archi-
tekt Gabriel Seidl), das sich nach au-
Ben als eine nicht eben glickliche de-
korative Aneinanderreihung renais-
sanceschloBartiger Baugruppen pri-
sentiert. Im Innern sind die Réume

Claude Monet, Les Nymphéas, um 1910. Aus der Impressionisten-Ausstellung in der

Kunsthalle Basel

nach demselben malerischen Prinzip
gruppiert und «stilgerecht» attrap-
piert. Nur durch tiefer eingreifende
bauliche Veridnderungen, die weder
in diesen Notzeiten noch uberhaupt
in Seidls ungliickseligem Museumsbau
moglich wiren, konnte eine Neuord-
nung nach den niichterneren, in einer
tieferen Ehrfurcht vor den kiinstleri-
schen Werten gegriindeten modernen
Prinzipien durchgefithrt werden. Doch
ist es dem Museumsleiter Dr. Theodor
Miiller gelungen, das Seidlsche Talmi,
wenn nicht vollig zu beseitigen, so
doch stark zurtickzudringen. Im Wi-
derspruch zu diesen segensreichen Be-
strebungen aber steht die Einfiigung
einer neuen, Renaissanceformen kopie-
renden schweren Holzdecke als Ersatz
fur den echten Renaissanceplafond,
der an seinen urspriunglichen Ort, ins
Dachauer Schlo83, zuriickgebracht wur-
de. Dieser Riickfall in den Seidlschen
Historizismusist umso unbegreiflicher,
als der rotliche Wandgrund, auf dem
die prachtvollen Briisseler Gobelins
nach Entwirfen von Pieter de Coecke
van Aelst hingen, mit dem ins Griin-
lichgraue spielenden Farbton der Holz-
decke denkbar schlecht harmoniert.

Aber abgesehen von diesem MiB3griff
ist es Theodor Miuller vortrefflich ge-
lungen, seine Kunstsammlung so auf-
zubauen, daf} sie vor allem das kiinst-
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lerische Erlebnis vermittelt, ohne doch
dem alten kulturhistorischen Pro-
gramm ganz untreu zu werden. Die
einzelnen Kunstwerke, vor allem die
Skulpturen der frithgotischen Epoche,
an denen das Museum reich ist, kom-
men jetzt ausgezeichnet zur Geltung.
In den Vitrinen sind die prachtvollen
kleinen Dinge ausgestellt: Elfenbein-,
Emaille-, Bronzearbeiten, Buchmale-
reien, Stickereien, Holzschnitzereien
und anderes vom frithen Mittelalter bis
zur Renaissance. Man hat sich dabei
nicht nur in der Quantitdt des zur
Schau Gestellten weise beschriinkt,
sondern auch durch die Art der Auf-
stellung das Gewicht auf die kiinst-
lerischen Werte gelegt. Hans Eckstein

Ausstellungen

Basel

Impressionisten: Monet, Pissarro, Sisley

— Vorlitufer und Zeitgenossen
Kunsthalle, vom 3. September
bis 20. November 1949

Noch vor zehn Jahren wiire wohl eine
Impressionisten-Ausstellung, die schon
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in ihrem Untertitel ausdriicklich nur
Monet, Pissarro und Sisley als Im-
pressionisten bezeichnet und von ihnen
ebenso ausdricklich «Vorlaufer» und
«Zeitgenossen» absondert, als eng und
schulmeisterlich empfunden worden.
Noch 1939 benutzten die meisten Pu-
blikationen das Wort «Impressionis-
mus» als groBen Sammelbegriff fir die
ganze Kiunstlergeneration zwischen
Manet und van Gogh, d. h. far die
zwischen 1832 und 1853 Geborenen.
Seither hat dieses nur scheinbar un-
problematischste Problem der neueren
Kunst in zweifacher Weise entschei-
dende Klirung erfahren. Einmal in
der ausgezeichnet dokumentierten
«History of Impressionism» von John
Rewald, die 1946 vom Museum of Mo-
dern Arts in New York herausgegeben
wurde. Dann aber auch im «Musée de
I'Impressionnisme» in Paris, in dem
seit Mai 1947 der Louvre zum ersten-
mal seinen herrlichen Besitz an Im-
pressionisten und Zeitgenossen ge-
schlossen zeigt. Tafeln, Diagramme
und Photographien erkliren dort dem
Publikum nicht nur den geschichtli-
chen Verlauf der impressionistischen
«Bewegung», sondern auch in groflen
Zigen das Besondere der impressioni-
stischen Technik, u. a. die physikali-
schen Gesetze der Farbzerlegung. Und
was der Zwang, die einzelnen Schen-
kungen geschlossen auszustellen, an
Moglichkeiten einer entwicklungsge-
schichtlichen Darstellung des Impres-
sionismus verhinderte, das versucht
man mit Erklarungen im Text des aus-
gezeichneten kleinen Kataloges wie-
der auszugleichen.

Von all diesen Bemiithungen um Kla-
rung des Impressionismus ist in der
Basler Ausstellung wenigstens die Drei-
teilung in Vorliufer, Zeitgenossen und
Impressionisten iibernommen worden.
Im ersten Saal findet man als «Vor-
lagufer» die Vertreter des sich immer
stiirker aufhellenden Pleinairismus: an
der Spitze Corot als den iltesten (1796
bis 1875) mit Werken, die zeitlich ge-
rade noch an die Startlinie der ersten
impressionistischen Bilder (1874) her-
anreichen, dann Daubigny (1817 bis
1878), Jongkind (1819-1891) und Bou-
din (1824-1898), dessen Bilder in den
Jahren 1880-1896 noch manethaft
neben den Impressionisten entstan-
den. Dazu wurden dann gleich die
Frithwerke eines «Schiilers» der Plein-
airisten gehingt: Bilder Pissarros
(1830-1903) aus den Jahren 1863 bis
1869.

Der zweite Saal enthilt eine Auswahl
der «Zeitgenossen»: Manet (1832 bis
1883), Degas (1834-1917), Cézanne

(1839-1906), Renoir (1841-1919) und
Gauguin (1848-1903). Die Lebensda-
ten bestétigen nur, dal diese Maler
wirklich Zeit- und Generationsgenos-
sen der Impressionisten waren. Sie
bestitigen also nur eine Gemeinsam-
keit. Wihrend die Auswahl ihrer
‘Werke, an denen das von den Impres-
sionisten Unterscheidende hitte sicht-
bar werden miissen, leider nicht so
streng ausgefallen ist, wie es notwendig
gewesen wire. Es scheint sehr frag-
lich, ob der nichteingeweihte Besucher
in diesem Saal tiberhaupt merkt, da3
diese Maler nicht nur Zeitgenossen
waren, sondern (mit Ausnahme Ma-
nets) weit auch tber den Impressio-
nismus hinausgingen. So ist dieser
Demonstrationsversuch — ganz abge-
sehen davon, dafl man ihn dem Publi-
kum erst hitte vorfithren sollen, nach-
dem es einen Begriff von impressioni-
stischer Maltechnik und Sehweise be-
kommen hat — auf halber Strecke lie-
gen geblieben.

Vom 3. bis zum 12. Saal bekommt man
dann wirklich nur noch Werke von
Impressionisten zu sehen, von denen
der groBte Teil aus schweizerischem
(und  ausléndischem) Privatbesitz
stammt, withrend nur 15 Bilder aus
europiischen Museen kommen. Den
Frithwerken bis 1874 (erste Impressio-
nisten-Ausstellung) folgen die Werke
der mittleren Zeit (1870-1882) und
daran anschlieBend die «spiiteren
Werken». Es sind sehr viel schone Bil-
der darunter. Aber sie wirken als
Ganzes fast gleichformig gegeniiber
den groBartigen Spiitwerken Claude
Monets, die der Ausstellung Giberhaupt
erst Spannung und Gréfe zu geben
scheinen: Waterloo-Bridge in London
(1902), der Dogenpalast und der Pa-
lazzo Contarini in Venedig (1908) und
schlieBlich als groBartigste Steigerung:
die auf riesige Panneaux gemalten
Naturstudien fiir die Seerosenbilder in
der Orangerie, die sogenannten «Nym-
phéas». Hier hat der Impressionismus
seine kostbarste Farbenskala entwik-
kelt und zugleich mit letzter hand-
werklicher Vollendung und héchster
Abstraktion vom Naturvorbild die
groBtmogliche bildliche Illusion des
Naturphiénomens im Wechsel der Ta-

ges- und Jahreszeiten erreicht. m. n.

Paul Klee. Tafelbilder und Aquarelle
aus Privathesitz
Galerie d’Art Moderne,
September/Oktober 1949

Der Titel dieser Ausstellung ist so zu-
riickhaltend und neutral abgefaBt,

da wohl kaum jemand erwarten
wird, in der Galerie d’Art Moderne
(in der man ja auch sonst hie und da
«Bilder von Paul Klee aus Privatbe-
sitz» kaufen kann) eine der schénsten
privaten Kleesammlungen der Schweiz
nicht zum Kaufen, sondern zum reinen
genieflenden Anschauen zu finden. Mit
seltener Vollstindigkeit umfaBt diese
Sammlung mit ihren 54 Bildern und
Blattern alle Seiten des so unendlich
weitreichenden, und in so viele Rich-
tungen und Bereiche vorsto3enden
Werkes von Paul Klee. Fast jedes der
25 Jahre zwischen 1914 und 1939 ist
durch eines oder mehrere Werke be-
legt. Und trotzdem hat ihr Besitzer,
der zu den ersten Sammlern Paul
Klees gehort, durch die prachtvolle
Auswahl nicht nur ein abgerundetes
Bild der Mannigfaltigkeit und des
Reichtums Kleescher Kunst geschaf-
fen. Wie jede private Kollektion (im
Gegensatz zu o6ffentlichen Sammlun-
gen, die den Anspruch auf die objek-
tiv. umfassende Darstellung eines
Kiunstlers machen sollten), die von
einem starken, am kiinstlerischen Wer-
den beteiligten Menschen geschaffen
wurde, so hat auch diese Klee-Samm-
lung einen bestimmten personlichen
Akzent. Er liegt auf dem heiter Poe-
sievollen, auf jener besonderen Fihig-
keit Paul Klees, aus den bescheiden-
sten Blumengirten und den kleinsten
Stéadten Bilder eines traumverlorenen
blihenden Lebens zu schaffen. Um
diese heitere Atmosphire nicht zu
stoéren, fehlen vielleicht die Bilder aus
Klees Todesjahr 1940. So dominieren
die «Gérten» und «Stiédte» vom frithen
zauberhaften «Motiv aus Hamammet»
(1914), der «Kiihlung in einem Garten
der heilen Zonen» (1924), der «Alten
Stadt und Briicke» und « Alten Stadt,
Uberblick» (beide 1928) bis zur «Sied-
lung im Hiugelland» und «Hiuser-
enge» (1939). Und neben den organi-
schen Formen (dem «Fischbild» im
herrlichen Reichtum verschiedenster
Blau) tauchen immer wieder auf, als
Triger farbiger Klinge und rhythmi-
scher Formen, die aus einfachsten
Flachenformen geschaffenen Bilder.
An ihrer Spitze der edle «Alte Klang»

(1925). m. n.

Louis Marcoussis, Alice Halicka
Galerie Bettie Thommen,
17. September bis 10. Oktober
1949

Von den Toten, die ihr Tagwerk hin-
ter sich haben, gibt man gern einen
zusammenfassenden Uberblick iiber



ihr ganzes Werk. Von den Lebenden
werden gewdhnlich Bilder gezeigt, die
gerade die Werkstatt verlassen haben.
So ist es auch in dieser Doppelausstel-
lung des Kiinstler-Ehepaares Mar-
coussis-Halicka, wobei vor allem die
12 Bilder des 1941 gestorbenen Louis
Marcoussis Interesse beanspruchen.
Denn er war einer jener Kunstler, die
nicht an vorderster Stelle an der wis-
senschaftlich formalen Ausbildung des
Kubismus teilnahmen, sondern erst an
seiner Verarbeitung und Anwendung.
Marcoussis wird deshalb nicht weniger
interessant, sondern eigentlich in-
teressanter. Denn es wird heute immer
deutlicher, da3 der Kubismus, der zu-
néchst alle Anzeichen eines rein for-
malen, z. T. sogar ausschlieBlich zere-
bralen Experiments an sich trug, die
wesentliche  Formungs-Schule der
Kunst unserer Zeit ist. Was der Im-
pressionismus fiir die Entwicklung der
Farbe gewesen ist, wurde der Kubis-
mus fiir die Entwicklung der Form.
Und man kann heute fast ohne Aus-
nahme die wesentlichen Kiinstler und
kinstlerischen Richtungen (gegen-
stéandlicher wund ungegenstindlicher
Art) von den unwesentlichen danach
unterscheiden, ob sie durch die for-
male Schulung und Disziplin des Ku-
bismus hindurchgegangen sind oder
nicht. Denn dem vielbeklagten «Chaos
unserer Zeit» kann nur derjenige be-
gegnen, der iiber eine geformte Bild-
sprache als kiinstlerisches Instrument
verfligt, und nicht derjenige, der sich
selbst zum Instrument der Formlosig-
keit macht. Marcoussis, der 1883 in
Warschau geboren wurde, kam 1903
nach Paris, stellte 1905 zum erstenmal
aus, nahm aber erst gegen 1910 den
bereits in voller Entfaltung begriffe-
nen Kubismus auf. Und zwar zuniichst
noch sehr zuriickhaltend und ohne
sich vom geschlossenen Bild des Ge-
genstandes zu trennen. «Le Sacré
Ceeur», ein prachtvolles kleines Bild
in grauen und braunen Ténen, aus
zarten Linien- und Flachenryhthmen
gebaut, steht 1910 noch auf der Stufe
des Frith-Kubismus. 1913 ist Mar-
coussis mit «Le Bar du Port» an der
Seite der Kubisten: die prismatische
Brechung der Flichen in edlen Grau-
ténen wird durch einzelne Fliachen in
Ziegelrot, Blau, Griin und Gelb ihre
Spannung zur Farbe hin gegeben. —
Der Kriegsdienst fiir Frankreich be-
dingt einen vierjahrigen Unterbruch;
nachher gewinnt der Einflu3 Braques
die Oberhand. Trotzdem zeigen von
den vier Stilleben zwischen 1922 und
1929 zwei — «La pluie» und «Le pain»
— daB Marcoussis die iibernommene

Formensprache unabhingig, zarter
und leichter als Braque, anzuwenden
weill. Seine Stilleben brillieren keines-

wegs wie diejenigen Braques, dafir

sind sie stirker an Themen gebunden:

sie geben Assoziationen von Empfin-
dungen und Stimmungen. Die Be-
deutung des «Themas» wird stérker im
«Lecteur» und in dem farbig auBer-
ordentlich schénen «Graveur» — beide
von 1937. Schon hier tritt eine merk-
wiirdige Spannung zwischen den un-
gegenstindlichen Flichen und den
vom Gegenstiindlichen her abstrahier-
ten Formen auf. Ihre nicht ganz be-
friedigende Lésung hat Marcoussis in
seinen letzten Bildern von 1940/41 in
der Richtung zum Surrealismus ge-
sucht. In diesen letzten Traumarchi-
tekturen bleibt die Farbe zum gro8-
ten Teil ungegenstindliche Trigerin
der Stimmung — wihrend mit der
Zeichnung Raumperspektive und Pla-
stizitit des Gegenstandes wieder ein-
gefiihrt werden. Traumerfullte Poesie
stromt auch aus den zarten Radie-
rungen, die Marcoussis als Illustratio-
nen zu Apollinaires «Alcools» ge-
schaffen hat.

Im Gegensatz zu Marcoussis hat sich
Alice Halicka ausschlieBlich der deko-
rativen Malerei und der Bithnendeko-
ration zugewandt. Mit leichtem Pinsel
und hellen Farben gibt sie in den
«Heures de Paris» zwolf bihnenmaBige

Stadtansichten von Paris. m. n.

Bern

Kunstwerke der Miinchner Museen
Kunstmuseum, 25. September
1949 bis Februar 1950

Die Gemilde aus der Alteren Pinako-
thek sind seit dem Sommer 1948 in
Briissel, Amsterdam, Paris und Lon-
don gezeigt worden. Fiir Bern wurde
die Auswahl neu zusammengestellt,
auf 84 Nummern beschrinkt und um
einige bisher nicht nach dem Ausland
geliehene Bilder bereichert. Es sind
dies die Dreikonigstafel von Memling,
die Beweinung Dirers von 1503, Cra-
nachs Kreuzigungsbild aus demselben
Jahr, der Sebastiansaltar Holbeins
des Altern und der Bethlehemitische
Kindermord von Rubens. Da die Aus-
wahl — wie diejenige der Glyptothek
und des Nationalmuseums — in genauer
Vorbereitung auf die Ausstellungs-
rédume hin erfolgt ist, wurde ein Aus-
stellungsbild erreicht, das wesentlich
mit zur Wirkung der groBartigen
Schau beitrigt. Zwar lassen sich tiber

die bekanntenMeisterwerke der Miinch-
ner Pinakothek keine umstiirzenden
Erkenntnisse oder Verdanderungen der
Bewertung erwarten. Aber die Kon-
zentration auf Meisterwerke, deren je-
des mit der kiinstlerischen Hoéhe die
Einmaligkeit einer «(Weltstunde», eines
Augenblicks im
Schaffen des Individuums wie im gei-
stigen Leben der Menschheit verbin-
det, bietet nicht nur dem Laien, son-

unwiederholbaren

dern auch dem Kenner und Fachmann
vielfiltigste Anregung. So wirkt die
knappe Gegeniiberstellung der Primi-
tiven Deutschlands und der Nieder-
lande, der Renaissance-Meister des
Siiddens und des Nordens in eigentli-
chem Sinn beispielhaft, und im Durch-
schreiten der wenigen Sile meint man
den Fortgang der europiischen Male-
rei gleich einem klassischen Schauspiel
einfach und grof8 erfahren zu koénnen.
Selten wird man je wieder einem Fest
der Malerei begegnen, wie es der grofle
Saal durch den Einklang von Rubens
mit Tizian und Tintoretto bietet.
Greco, Rembrandt und Poussin deu-
ten neben dem Rubensschen Hoch-
barock auf die strengere — im moder-
nen Sinn konstruktive — Richtung des
17. Jahrhunderts hin, und schlieBlich
reichen die drei Bilder von Tiepolo,
Guardi und Goya mit dem Dunst ihrer
farbigen Rédume dicht an die Neuzeit
heran, die mit Delacroix auf Rubens
als den groften Meister der farbig-
malerischen Gestaltung unseres Welt-
bildes zuriickgreift. — Fur den Kata-
logteil der Gemiilde wurde die ubliche,
giinzlich uninteressante Textform auf-
gegeben zu Gunsten ausfiihrlicherer
Mitteilungen tiiber Entstehung, Zu-
schreibung und Gegenstand, verbun-
den mit Zitaten aus der Literatur, die
als eine «Anleitung zum Genull» ver-
standen sein mdchten. In den Texten
zu den Bildern von Rubens sind be-
merkenswerte neue Feststellungen iko-
nographischer Art gemacht worden.
Die Beteiligung des Bayerischen Na-
tionalmuseums und der Glyptothek
stand im Ausstellungsplan von An-
fang an fest — nicht etwa mit der Ab-
sicht, eine Vollstindigkeit irgendwel-
cher Art zu geben oder kunsthistori-
sche Einsichten und Vergleiche zu
schaffen. Die Gegentiberstellung von
Malerei und Plastik, Antike und Mit-
telalter — rein als Darbietung des
Schonsten vom Schénen — steigert das
Empfindungsvermégen und wirktauch
der Uberbetonung des Malerischen in
den zahlreichen Ausstellungen unserer
Zeit entgegen. Michael Pachers Ma-
rienkronung hat zwischen zwei ge-
schnitzten Figuren des Erasmus Gras-
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ser und einem Vesperbild von 1490
einen ebenso sinngemiBen wie das
Verstindnis féordernden Ort, und Til-
man Riemenschneiders Sebastian ist
im Direr-Raum von noch weiterer,
das Sehen klirender Wirkung. Im
tbrigen wurde die saubere Trennung
der drei Abteilungen beobachtet: die
drei Mariengestalten des Jakob Ka-
schauer, des Gregor Erhart und des
Hans Leinberger fiillen mit ausstrah-
lender Kraft den Eingangsraum; ihre
Fassungen, wunderbar erhalten, wan-
deln sich dem plastischen Stil entspre-
chend von Gold zu einem strengen
Blau und zu einem weichen, miirben
Rot. Die Kleinplastik der Spitgotik,
der deutschen und italienischen Re-
naissance wird in ihrer Kostbarkeit
gesteigert durch persische Seidenéep-
piche des 17. Jahrhunderts. Der Rund-
gang endet in einem Saal, der dem
Auge zur unbeschwerten Freude wird:
Brisseler Teppiche des 16. Jahrhun-
derts an den Winden und, frei in die
Mitte des Raumes gestellt, die bron-
zenen Jahreszeiten Hans Krumpers,
desBildhauersvom Anfangdes 17.Jahr-
hunderts, lassen von fern die Pracht
der verlorenen Miinchner Residenz
ahnen.

Im historischen Sinn am vollstéindig-
sten vertreten ist die griechische An-
tike, die nicht weniger als 200 Num-
mern umfaBt. Die griechischen Origi-
nale der Glyptothek, die mit dem
Apoll von Tenea und den Agineten
zum wertvollsten Antikenbestand der
westeuropaischen Sammlungen ge-
horen, sind nahezu vollzihlig vertre-
ten; auf die Werke aus réomischer Zeit
ist absichtlich verzichtet worden. Da
die Schweiz keine bedeutende Anti-
kensammlung besitzt und auch bei
Museumsbesuchen im Ausland der Be-
trachtung der griechischen Vasen und
Kleinkunst meist wenig Zeit einge-
raumt wird, gibt die Berner Schau die
kaum je wiederkehrende Gelegenheit,
in lingerem Umgang mit Meisterwer-
ken des Altertums unser Verhiltnis
zur klassischen Kunst einer Priifung
zu unterziehen. Gerade die moderne
Kunst — Picasso, aber auch Klee — hat
gezeigt, wie groB3 und bleibend der
kiinstlerische Gehalt und die formale
Anregungskraft des klaren Linienstiles
der antiken Vasenmalerei sind. Die
personliche Begegnung mit dem Kunst-
werk wird auch in dieser Abteilung
erleichtert durch die Auswahl, die in
einer tuberschaubaren Anzahl aus-
schlieBlich von Hochstleistungen die
Stufen der griechischen Malerei zeigt.
In der Altertumswissenschaft be-
rihmteste Werke, wie die Schale des
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Exekias oder die beiden weillgrundi-
gen Lekythen aus der Phidiaszeit, wer-
den vielleicht durch die Berner Schau
weiteren Kreisen — oder wenigstens
der studierenden Jugend — zu einer
willkommenen Bekriftigung ihrer hu-
manen Gesinnung. Die Terrakotten
und Kleinbronzen wirken formal und
inhaltlich mit an einer Vorstellung
des griechischen Lebens, die tber
Asthetik und Humanismus hinaus
menschlich unmittelbar bertihrt.
Max Huggler

Vier Winterthurer Kiinstler
Kunsthalle, 23. September bis
23. Oktober 1949

Die Tradition, die in der Kunstpflege
der Winterthurer Sammler galtig ist
und den Ruf der Stadt in der Kunst-
welt bestimmyt, ist auch in der Haltung
der ausiibenden Kiunstler wirksam:
ein entschiedenes Sich-Fernhalten von
allen surrealistischen und abstrakten
Richtungen und eine ausgesprochene
Orientierung nach Westen, genauer
nach dem franzosischen Neoimpressio-
nismus. An den vier Winterthurern —
es sind drei Maler und ein Bildhauer —,
die in einer Herbstausstellung der Ber-
ner Kunsthalle vereinigt sind, tritt dies
sehr deutlich zutage. Fur beides, fir
das Festhalten an der realistischen
Tradition und fiir die enge Beziehung
zum romanischen Geist und Stil, kén-
nen sie als eindriickliche Beispiele im
positiven Sinne gelten; ihre fithlbare
Frische und Spannkraft erweist sich
als durchaus vereinbar mit der Pflege
rein gegensténdlicher Formen.

Hans Schollhorn (1892 geboren) hat
die Schule Ferdinand Hodlers in Genf
genossen; dazu kamen Studienjahre in
Miunchen, Dresden und Paris. Es ist
eine jener vielseitigen, von besten Ein-
flissen angeregten Entwicklungen, wie
sie der #lteren und mittleren Genera-
tion noch gegénnt waren. Genf und
sein See, der Quai du Mont Blanc, die
mancherlei Hafeneindriicke sind die
bevorzugten Motive des Malers. Er
bringt sie in der charakteristischen
farblichen Haltung der Genfer Schule
zur Geltung, in gedémpftem Grauton
oder in hellblauer Sonnigkeit. Gele-
gentlich tritt auch das Mittelmeer da-
zu. Besonders stark aber ist die Vor-
liebe des Malers fur die bunte Erschei-
nung des Zirkus und fahrenden Volks;
in einer stattlichen Reihe von Gou-
achen und Aquarellen gibt er ihr leb-
haften, heiteren Ausdruck.

Rudolf Zender und Robert Wehrlin
(beide kurz nach der Jahrhundert-

wende geboren) sind aufs engste mit
Paris verbunden. Der erstere hat seine
Studien- und Schaffensjahre bis zum
Ausbruch des Weltkrieges dort ver-
bracht, der zweite hat die Stadt bis
heute zum stéindigen Wohnsitz er-
wiithlt. Die Atmosphire von Paris, die
Gassen, Cafés und Ateliers, die Blicke
hoch tiber die Dicher, die Stimmun-
gen an der Seine mit Kranen und
Schleppdampfern kehren hier vielfach
wieder. Bei Zender ist es eine Malerei
in breitem, strémendem Strich und
einer Farbkultur, die in der Luft Vuil-
lards und Utrillos gewachsen ist. Bei
Wehrlin, der im iibrigen die kraftvoll-
ste und originellste Erscheinung der
Ausstellung ist, scheint in stirkerem
MaBe noch das Erbe der «Fauves»
spurbar. Von seinen kithn und sou-
verin gestalteten Bildern geht ein star-
kes Fluidum aus. Sie sind ein eindriick-
liches Beispiel dafiir, wie ein Schwei-
zer den gallischen Geist und Formen-
sinn seiner Umwelt aufnimmt und
schopferisch neu aus sich selber her-
aus entwickelt.

Der Jingste der vier, Robert Lien-
hard (1919 geboren), ist mit einer
Reihe von Plastiken und Aktzeich-
nungen vertreten, in deren fliissigen,
schlanken Formen sich ein guter Sti-
list anzudeuten beginnt. W. A.

Solothurn

Ernst Egger, Eugéne Martin
Museum, 24. September bis
30. Oktober 1949

Bei Ernst Egger erneuern wir die Be-
kanntschaft mit einem alten Solothur-
ner, der sich seit zwanzig Jahren in
Cassis angesiedelt hat. Seine Malerei
ist dichter geworden und zeigt ein
naives, liebevolles Eingehen auf seine
Umwelt. Alles Vorlaute ist dabei ver-
mieden. Da sehen wir etwa ein Féhren-
wiilldchen in der Mittagshitze, einen
Ausblick auf das Stadtchen am durch-
sonnten Meer, ein Gehoft inmitten
groBBer Baume oder Leute bei der Ar-
beit auf Ackerchen mit Zypressen und
Olbéiumen. Weniger iiberzeugend wir-
ken Bilder, wo groBere Gestalten be-
deutsam in diese stidliche Landschaft
hineingestellt werden. Das erstrebte
Ziel jedoch, die Einheit von Mensch
und Umwelt, ist uberall fihlbar und
wirkt verséhnend.

In der Schweiz besser bekannt ist der
Genfer Eugéne Martin, der hier die
Ernte seiner drei letzten Jahre aus-
stellt. Der unbeschrinkten Zeit, die



er nun seiner Malerei widmen darf,
sind wohl die drei Selbstbildnisse zu
verdanken sowie zwei meisterhafte
Stilleben, die ein grundliches Sichver-
tiefen in das Dargestellte bezeugen.
Auch der Landschaft, dem bevorzug-
ten Gebiete des Malers, ist diese Mulle
zugute gekommen. Sie wirkt sich in
groBerer Tiefe und einem Vortrag aus,
der oft zu neuer Freiheit gelangt. Mit
welchem Behagen setzt sich doch Mar-
tin in die Gérten seiner Vaterstadt und
gibt sich Himmel und Baumen, Héu-
sern und StraBen hin! Sein ganzes
Herz aber schiittet er aus beim An-
blick seines geliebten Genfersees und
der schénen Bucht, die von Hiigeln
und Héuserzeilen so zirtlich umgeben
wird, als hielten sie behutsam ein
Kleinod in Hénden. Zu jeder Tages-
zeit belauscht er dort die wechselnden
Stimmungen von Himmel und Wasser,
und kein Wintertag am See ist ihm zu
kalt. So haben denn seine Bilder etwas
uiberzeugend Echtes und Liebenswiir-
diges. J. M.

Zdirich

Junge Ziircher Kiinstler
Kunsthaus, 10.September bis
9. Oktober 1949

Es ist wohl mit der Sinn einer solchen
Ausstellung — abgesehen davon, daB
sie junge Maler und Bildhauer mit dem
Publikum und das Publikum mit
ihnen bekannt macht —, dal} sie im
Besucher eine ganze Reihe von Fra-
gen weckt. Sie stiftet geistige Unruhe
und sei es selbst nur dadurch, daB sie
von sich aus, das heilt durch die
Werke, die sie prisentiert, verschwin-
dend wenig geistige Beunruhigung aus-
zulésen vermag. Man fragt sich doch
zum mindesten: woher kommt das?
Man wird veranlaBt, sich dartber
seine Gedanken zu machen, wobei
diese kaum den Charakter von Ant-
worten annehmen koénnen. Sie gehen
von Fragen aus, die ihrer Natur nach
— oder zum mindesten der Situation
nach, aus der sie sich stellen — offen
bleiben miissen.

Es besteht gar kein Zweifel daran, daf3
die ganz grofe Mehrzahl der jungen,
im Kunsthaus ausstellenden Kiunstler
nette und bewegte Menschen sind, die
mit Ernst und Uberzeugung arbeiten.
Es wire verfehlt zu meinen, dall die
Auseinandersetzung mit ihrer Arbeit
sie nicht ehrlich, ja sicher oft leiden-
schaftlich beschiiftigt. Und doch fragt
man sich angesichts ihrer Gesamtheit:

Was haben sie eigentlich zu sagen?
Von woher blicken sie wohin? Wo ist
die Notwendigkeit, das Verindernde
ihrer Aussage?

Auch wenn man von der sicher nicht
haltbaren Forderung absieht, es musse
prinzipiell Neues, um der Neuheit wil-
len, passieren, bleibt doch die Frage
nach dem originalen Erlebnis und
nach seiner originalen Situierung be-
stehen. Und die Fille, wo diese sich
mit tiberzeugender Selbstverstindlich-
keit aus sich selber bestétigen, sind
selten. Nicht jede Generation kann
revolutioniir sein. Sie kann aber die
Ergebnisse einer Revolution produk-
tiv verarbeiten. Woran liegt es, dal3
man demgegeniiber so vielen Zeugnis-
sen eines schiichternen Anlehnungs-
bediirfnisses begegnet, die geistig eine
ruckléufige Tendenz verraten, ihre
Zuflucht zum Beispiel zu einem faden
figiirlichen Symbolismus nehmen, dem
es — zum mindesten an der objektiven
— Uberzeugungskraft fehlt?

Es ist erstaunlich, in welch verschwin-
dendem MaBe eine Auseinanderset-
zung mit den Gestaltungsmitteln der
modernen (— um ein in jedem Falle
unzuléngliches Verstindigungswort zu
brauchen: der ungegensténdlichen —)
Kunst stattfindet. Diese Auseinander-
setzung konnte ja zu einem ablehnen-
den Ergebnis fiithren; aber es scheint,
daB sie fur die meisten zum vornherein
gar nicht in Betracht fillt. Dabei legen
gerade die der gegenstiindlichen Dar-
stellungsweise verpflichteten Arbeiten
die hypothetische Frage nahe, ob
nicht die kiinstlerische Gestaltung des-
halb so schwierig ist, weil sie sich mit
dem Phénomen einer
«Entgegenstiéndlichung» herumbalgen

allgemeinen

mub, weil sie fur die Wesenheit der
Dinge neue Verwirklichungsformen
finden miilte: Damit wiirde die Welt
nicht weniger wirklich, aber anders
wirklich. Es wire dann eben denkbar,
daBl ein gegenstindlich dargestellter
Baum «in der Luft hingt» und weni-
ger wahr ist als eine «abstrakte» For-
mulierung des Wachstums.

Die Kunst im bisherigen Verstande
ginge damit moglicherweise selber
ihrer «Entgegensténdlichung», ihrer
Selbstauflosung entgegen. Soweit aber
die Kunst eine der groflen Moglichkei-
ten des Menschen ist, sich der Welt zu
bemiéchtigen, sie sich geistig anzu-
eignen, gibt es sie als ebendiese grofle
Moglichkeit, nur daf sie sich anders
bezeugen wiirde. Die Anstrengungen,
die man unter dem Stichwort der mo-
dernen Kunst zusammenfal3t, lassen
sich im geistigen Entwurf als enorme
Vorarbeit dazu verstehen.

Hitten damit die Formen bisheriger
KunstéduBerung ihren Sinn verloren?
DaB sich solche Fragen an einer heuti-
gen Ausstellung junger Kiinstler ent-

ziinden, weist darauf hin, daf} sich die

Dinge in einem ambivalenten Schwe-
bezustand befinden. Die Arbeit dieser
Kinstler trigt die Unsicherheit die-
ses Zustandes in sich. Sie geben ihm
Ausdruck und nehmen ihn damit auch

ein gut Teil auf sich. G. Oert

Volkskunst aus Jugoslawien
Kunstgewerbemuseum,
1. Oktober bis 29. Oktober 1949

Die Lénder Jugoslawiens sind alles
andere als eine kulturelle Einheit, und
nichts wire falscher, als einen einheit-
lichen, von den andern Balkanstaaten
abgesonderten Stil zu erwarten. Von
der Adriakiiste tiber das hiigelige und
gebirgige Binnenland bis nach Maze-
donien existieren unerhort viele Mog-
lichkeiten spezifischer, der geographi-
schen Lage angepafter Lokalcharak-
tere, wie sie sich auch in der Verschie-
denheit der Haustypen ausdriicken.
Die Stilgrenzen zu den Nachbarlin-
dern sind verwoben, so daB3 die Nahe
der Ostalpen (z. B. Kirnten) ebenso
gegenwiirtig ist im Norden wie die
Nachbarschaft zur italienischen Volks-
kunst im Siidwesten, in Dalmatien.
Erst Serbien, Bosnien, Montenegro
und Mazedonien wenden ihr Gesicht
vorwiegend dem Orient zu, und ihre
Farbphantasie, die Linie ihrer Trach-
ten erinnern bereits an aullereuro-
piiisch Ostliches. Withrend beispiels-
weise in Kroatien und Dalmatien im
Frauenkleid noch das die Taille mar-
kierende Mieder und der lange Jupe
vorwiegen, werden in Bosnien und
Montenegro die Rocke kiirzer, und an
Stelle des Mieders tritt der metallene
Girtel, der der Gestalt jene Gedrun-
genheit und Rundlichkeit verleiht, die
wir auch aus andern Balkanstaaten,
vor allem aber aus Persien kennen.

Das Durchgehende aber bleibt die
Freude am Ornament, das fast vor
keiner Fliche Halt macht. Die weiten
Armel, der Riicken, die schwere
Schiirze, der niedliche, zweiteilige
Miedereinsatz in Seide, alles ist hand-
gestickt oder gewirkt durch ein die
Fliche gleichmiBig  bedeckendes,
kleingliedriges Ornament, das immer
mehr oder weniger geometrisch bleibt
und nur ganz selten und vermutlich in
nicht typischen Fillen Blumen und
Tiermotive zuzieht. Hier scheint doch
der EinfluB des Islams nachzuwirken.
Uberhaupt ist dieser auch in den Tep-
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pichen spiirbar, von denen wir vor
allem Gobelins mit groéBeren, auf
eckige Formen aufgebauten Dessins
vorfinden. Man tut darum wohl bes-
ser daran, ohne zu viel ethnographi-
sche Problematik sich in erster Linie
den schonsten Stiicken zuzuwenden.
Da finden wir z.B. einen Ménner-
mantel aus weiBem Wollstoff aus Za-
greb, der in reichem Mafle mit einer
originellen Filzstickerei (Applikation)
in den Farben Eigelb, Grasgriin, Zin-
nober geschmiickt ist. Uber die Farb-
auswahl kann auch nichts Einheitli-
ches ausgesagt werden. Alle Farben
werden verwendet, wenn auch dem
Rot, Grin und Schwarz oder Schwarz-
blau der Vorzug gegeben wird. Es ist
auffallend, welcher Aufwand an Stof-
fen, welcher Reichtum an gestickten
Kleidungs-Stiicken im wahrsten Sinne
des Wortes bei den Frauen sowohl wie
bei den Minnern verwendet wird.
Alles ist sichtbar tiefgefaltet, schwer
und umsténdlich, und verhiillt die
menschliche Koérperform in einem
MaBe, wie das bei unsern Trachten
nicht der Fall ist. In den orientalisch
gerichteten Gegenden begegnen wir
den Metallfarben, in Gold- und Silber-
stickerei, insbesondere in den serbi-
schen Festgewindern aus rotem oder
blauem Samt, die iiber und tber mit
goldenen Linienornamenten bestickt
sind, wahre Prachtsstiicke, bei denen
das Wort Volkskunst schon ziemlich
fragwiirdig wird. Kénigsmintel konn-
ten nicht zauberhafter sein, und das
niedliche rot-goldene Frauenjackchen
mit der modulierten Brustpartie
konnte ein Modeschopfer unsrer Tage
nicht eleganter gestalten.

DaB bisher nur von Kleidern die Rede
war, geht auf den Umstand zuriick,
daBl im Kunstgewerbemuseum fast
ausschlielich Textilien gezeigt wer-
den. Unter den Teppichen fiel jener
langliche, aus drei Zonen bestehende
aus dem Banat auf, dessen Farb-
schonheit wohl auf Pflanzenfarben zu-
rickzufithren ist; denn hier vertragen
sich Ziegelrot, Olivgriin, Dunkelblau,
Lila-Purpur- Schattierungen, Lehm-
braun und das Naturwollweil neben
Schwarzbraun in voller Harmonie.
Auch die Ton-in-Ton-Leinenwebereien
in Mustern und die a-jour-Stickereien
sind mit vom Schénsten, was wir hier
zu sehen bekommen.

Neben den Textilien nimmt das {ibrige
Kunsthandwerk einen tiberraschend
bescheidenen Platz ein. Die Holz-
schnitzereien kommen bei weitem
nicht in die Nihe dessen, was wir vor
etlichen Jahren aus Ruminien hier zu
sehen bekamen. Die Vermeidung jeg-
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licher kultischen Geriite oder Male-
reien verleiht der Ausstellung eine ge-
wisse Monotonie, und die Tépfereien
in ihren bunten Glasuren aber doch
recht heterogenen, ja fast zufélligen
Formen machen dies nicht wett.

Die Musterkollektion von Textilstu-
dien der Schule fiir angewandte Kunst
sind ferner von einem geschmacklich
ziemlich tiefen Niveau; man scheint
von den alten Vorbildern wirklich nur
das Technische iibernommen zu ha-
ben, ein Umstand, der einem sehr zu
denken gibt. Man kann wohl das
Kunsthandwerk durch staatliche Un-
terstiittzung nicht wieder einfiihren,
ohne daB3 es zur Massenproduktion,
auch als Heimarbeit, wird. Den alten
Festkleidern sieht man es eben an, da3
sie von einzelnen Menschen fur ihre
Angehorigen genaht und gestickt wur-
den, ohne daf3 dabei der Zeitaufwand
eine Rolle spielte. Die alte Volkskunst
ist wie die kunstvolle Arbeit der Tiere
und Végel ein Werk des gesunden, un-
gebrochenen Instinkts und des Spiel-
triebs und nicht aus einer dsthetischen
Uberlegung heraus entstanden. Heute
kann man dies nicht kiinstlich ziich-
ten, und Instinktsicherheit und Spiel-
trieb kénnen nur im Einzelnen wieder
echt werden. Hedy A. Wy

Carl Boekli
Helmhaus, 23. September bis
2. Oktober 1949

DaBl die Schweiz ein Holzboden fir
die besondere Form des zeichneri-
schen Humors, fir Karikatur und Sa-
tire sei, widerlegt unser «Nebelspal-
ter» seit Jahren Woche fiir Woche.
Dieses Blatt hat allméahlich in Geist,
Wort und Strich jenen uns gemifen
helvetischen Stil ausgebildet, der aus
dem heutigen schweizerischen Leben
nicht mehr wegzudenken ist. An der
Bildung dieses Stils ist als Zeichner,
Textverfasser und Bildredaktor des
«Nebelspalters» vor allem ein Mann be-
teiligt, der aus der Abgeschiedenheit
des appenzellischen Heiden heraus die
groBBen und kleinen helvetischen Stun-
den aufdeckt und ins gebiihrende
Licht rickt: Carl Bockli, der «Bé» des
«Nebelspalters».

Bo hat kiirzlich seinen 60. Geburtstag
gefeiert und an diesem Tage von sei-
ner Vaterstadt Zirich eine Dank-
adresse erhalten, die ihn, den groflen
Spc")tter. tiber Sankt Birokratius und
den Amtsschimmel,
den unermiidlichen Mahner und Kamp-
fer fir das echt Schweizerische preist,
auch in den dunkeln Jahren, als es

vor allem als

weitherum im Lande mit der Wider-
standskraft und dem Mut nicht be-
sonders gut bestellt war. Im Zusam-
menhang mit dieser Ehrung ist im
Helmhaus eine Ausstellung veranstal-
tet worden, die in das Wirken von Bé
einen ausgezeichneten Einblick gab.
Gegen 300 Zeichnungen, wie sie im
Laufe der letzten zehn Jahre im «Ne-
belspalter» erschienen sind, konnten
hier mit den zugehdérigen Texten ge-
kostet werden, geordnet in die Haupt-
gruppen, gegen die sich Bés Pfeile vor
allem richten. DaB in der Ausstellung
fast ausnahmslos die Originalzeich-
nungen gezeigt wurden, die gegeniiber
der Reproduktion in vielen Fillen gro-
Bere Frische, Unmittelbarkeit und
grofferen Nuancenreichtum besitzen,
beriihrte iberaus angenehm.

Bos Zeichnungen haben wohl nicht die
Schiirfe, Kraft und formale Kiithnheit
der Zeichnungen einiger der groflen
Simplizissimus-Zeichner. Sie besitzen
umgekehrt aber tiber die unbeirrbare
Sicherheit ihres feinen Federstrichs
hinaus etwas, was sie besonders sym-
pathisch macht: eine Liebenswirdig-
keit, Versohnlichkeit und Menschlich-
keit, die — wie Edwin Arnet anlaflich
der Ausstellungseréffnung sagte — dem
Opfer immer noch eine Chance geben.
Das gilt auch von den Texten, die Bos
Zeichnungen begleiten und vielleicht
sogar das Stérkere und Primére seines
Schaffens sind. Denn Bé ist der sprach-
schopferische Meister des «allemand
fédéral», jener gut eidgendssischen
Verquickung von Dialekt und Schrift-
sprache. Die von gewaltigen, schmun-
zelnden Besuchermassen genossene
Ausstellung hat jedenfalls deutlich ge-
zeigt, da3 wir in Carl Bockli nicht nur
den Kritiker helvetischerWurmstichig-
keiten und den liebenswiirdigen Spot-
ter tiber unsere groflen und kleinen
helvetischen Untugenden besitzen,
sondern dariber hinaus einen Zeich-
ner-Dichter, den wir ohne Scheu zu
unseren groflen Humoristen zihlen
dirfen. W. R.

Chronigue Romande

La saison d’hiver a débuté, o Genéve,
par une exposition d'eeuvres de cing
peintres romands qui coincida avec les
Rencontres internationales. Le sujet que
traitaient cette année celles-ci était le
probléme d’un nouvel humanisme, il ne
faudrait pas pourtant tenter de trouver
une relation entre ce théme de discussion
et Uexposition des Amis des Beaux-
Arts, d’autant qu'en fait, il aurait été



malaisé de découvrir des affinités entre
les cing artistes en question.

Rien n’est assurément plus éloigné du
maniérisme amer et trés voulu dun
Auberjonois que le naturisme franc et
ingénu d'un Hans Berger; tout de
méme qu'il N’y a guére de lien entre ce
style aisé et harmonieux auquel Gimmi
atteint sans efforts visibles, et les re-
cherches de coloris et de matiére aux-
quelles s'adonne maintenant DMarcel
Poncet.

Poncet semble, aprés avoir paru long-
temps tdtonné, étre parvenu & trouver
sa voie véritable, et a dégager sa per-
sonnalité. La nature morte devient pour
luz le théme d’orchestrations de tons o
se révéle autant de science que de sen-
sualité. Il veut, en triturant sa couleur,
obtenir des effets qui rappellent ceux
qu'offrent les pierres semi-précieuses,
Uonyx et U'agate. Son envor était sans
conteste le meilleur de cette exposition,
aprés celut de Vallotton.

En revanche, U'envot de Hans Berger
était assez décevant. Déja la matiére de
certaines de ses toiles rebutait par son
aspect de crépt grossier. D’autres étaient
gétées par un défaut qui a souvent, a
mon sens, porté tort a Berger: il semble
fasciné par U'idée qu'il lui faut peindre
un tableau avec le moins de touches pos-
stble, comme si la rapidité d’ exécution
devait étre un facteur d’excellence. Il
est trés bien d'éliminer les détails inuti-
les, et de wviser a la simplicité; il peut
tout de méme arriver qu'on aille trop
loin dans ce sens. Les toiles de Berger
étant en général d’un format relative-
ment grand, elles apparaissent comme
de gigantesques pochades,
s’étonnait qu'elles fussent d'une telle
dimension. On y retrouvait,
doute, le don qu’a Berger de fixer ce qui
importe dans un motif;, mais on peut
souhaiter qu'il cesse de craindre de dé-
passer le premier jet.

Aux quatre artistes vivants avait été
adjoint Vallotton, dont il y avait a I'A-
thénée un choix excellent et varié. Une
fois de plus, devant ces ceuvres si sa-

dont on

sans

vantes, si sincéres, et si pudiques par
leur réserve, on se confirmait dans
Uidée que pew de peintres de mnotre
temps ont été aussi originaux et aussi
indépendants.

Aprés cette exposition, on a pu voir @
U Athénée un bel ensemble d’un peintre
frangais qui touche a la cinquantaine,
Pierre Deval. En regardant ces pein-
tures a U'huile et ces pastels, ces figures,
ces rues, ces paysages du Midi ow ha-
bite Uartiste, on se livrait tout entier
au plaisir que donnait cette peinture

aux tons frais et vifs, a la saine sensua-
lité. En méme temps, on pouvait faire
quelques réflexions. Depuis une qua-
rantaine d’années, que de fois U'on a pu
lire, dans des manifestes d'artistes ou
dans des articles de critiques, des
phrases qui dénongaient les «méfaits»
de U'impressionnisme, et le déclaraient
définitivement périmé. Or wvoici un
peintre, d'un beau talent et encore jeune,
qui de fagon évidente se rattache a U'im-
pressionnisme, et singuliérement a Re-
nowr, sans d'ailleurs abdiquer sa per-
sonnalité. Bt a travers sa parenté avec
Renoir, on le voit se rattacher a une
tradition plus ancienne, a celle du
XVIII® siécle frangais, a Walteau, a
Fragonard. C’est le méme godt de
peindre les femmes et les enfants, de
les situer dans un cadre de nature qui
respire la quiétude et le bonheur. C’est
spontanément, et non a la suite de déli-
bérations et de raisonnements, que
Pierre Deval s’est tourné vers ces maitres,
Renoir et Fragonard, ou plus exacte-
ment, il les a rencontrés sur le chemin
ow il s'avangait plutit qu'il ne les a

cherchés. Frangois Fosca

Pariser Hunsichronik

Die Eroffnung des Salon d’Automne
markiert jahrlich das Ende der Pariser
Kunstferien. Am Tage der Vernissage,
die meist in die letzten Septembertage
oder in die erste Oktoberwoche fillt,
finden sich ein Grofteil der Pariser
Kinstler, feriengebriunt, wieder zu-
sammen. Die einen stellen hier aus,
und andere beniitzen diesen Eroff-
nungstag als bequemes Rendez-vous
und als Gelegenheit, die Beziehungen
zum Pariser Kunstleben wieder auf-
zunehmen. Auch die Kunstgalerien,
die withrend der drei Sommermonate
etwas programmlos mit den Reserven
ihrer Bestéinde permanente Sommer-
ausstellungen offenhielten, sehen sich
hier um und treffen die Entscheidun-
gen fir den kommenden Winter. Der
Salon d’Automne ist mehr eine mon-
déne Manifestation geworden, die sich
mit der Erinnerung an avantgardisti-
sche Zeiten schmiickt, die aber immer
weniger eine fithrende kiinstlerische
Rolle spielt. Trotzdem haben in den
letzten Jahren einige Kiinstlergruppen
versucht, diesem Salon sein bedeuten-
des Renommée zuriickzugewinnen.
Sie haben sich aber schlieflich damit
begniigt, sich in einigen etwas abseits
gelegenen, doch verhiltnismaBig gut
durchgebildeten Silen zusammenzu-
tun, um so die Verantwortung fiir das

kunstlerische Niveau dieses Salons
nur beschriinkt zu tibernehmen. In
diesen Silen herrschen
Pignon, Marchand, Tailleux, Gischia,
Estéve, Bazaine, Manessier, Singier,
die alle mehr oder weniger auf Picasso
und Matisse zurtackgreifen, und ander-
seits die Maler wie T'éréchkovitch, Cha-
pelain-Midy, Legueult, Planson, Oudot,
die zum Teil direkt vom Impressionis-
mus herkommen oder, wie z.B.
Téréchkovitch, Verwandtschaft mit
Bonnard aufweisen. Natiirlich be-
trachtet die erste Gruppe, mit Pignon
an der Spitze, die letztere als bereits

einerseits

veraltet und unaktuell, wenngleich sie
ihr die malerischen Qualititen nicht
abspricht. Doch koénnte man der
Gruppe um Pignon vorwerfen, da3 es
ihr trotz groem Koénnen und Talent
an Tiefe ermangelt, und daB ihre
Kunst, die die groBen Flachenwirkun-
gen eines Bildes geschickt zu hand-
haben weif3, leider oft nicht mehr als
eine Kunst der Oberfliche ist. Ander-
seits wehrt sich diese Gruppe heftig
gegen die reine Abstraktion. Diese
Opposition koénnte sehr interessant
sein, wenn sie uns vom Figurlichen
her neue Auftriebe bieten koénnte.
Doch was stellen diese figirlichen
Maler der reinen Abstraktion gegen-
uber? Der Gegenstand des Bildes ist
wie in einem Rebus halb lesbar, halb
unleserlich. Die Welt des Figurlichen
ist in Stiicke gerissen und willkirlich
wieder zusammengesetzt. Geometri-
sche und anthropomorphe Formen
durchkreuzen sich und bereichern wohl
durch ihren XKontrast das formale
Spiel der Bildfliche, entziehen aber
dem Bilde die letzte Moglichkeit des
Gehaltes. AuBler wir nennen Gehalt
die autonome Ausdrucksfihigkeit von
Formrhythmus und Farbenkontrast;
doch dann sind die gegenstandli-
chen Assoziationen uberhaupt ent-
behrlich. Wohl hatten auch die Kubi-
sten die Zersetzung des Gegenstandes
mit seiner latenten Aufrechterhaltung
parallel gefiithrt. Doch spliren wir in
jenen Werken von Juan Gris, Braque
und Picasso eine GesetzmiBigkeit in
der Auflésung, eine Sauberkeit in der
Analyse der figiirlichen AuBlenwelt,
wie wir sie bei der jungen «Ecole de
Paris» im Salon d’Automne kaum
mehr antreffen. Die stilisierten For-
men sind mehr gewihlt als gefunden.
Das Geschmackliche tritt an Stelle des
GesetzmiiBligen und liBt allen Geli-
sten der Formvariation freien Lauf.
Einzig Villon, der als Veteran dieser
jungen Gruppe vorsteht, nimmt uns
durch seine dem Zufall entrissenen
chromatischen Akkorde gefangen und
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Ausstellungen

Basel

Bern

Chur

Fribourg

Genéve

Glarus

Lausanne

Neuchadtel

St.Gallen

Sohaffhausen

Winterthur

Ziirich

Kunsthalle
Gewerbemuseum

Galerie d’Art moderne
Librairie du Chateau d’Art

Kunstmuseum

Kunsthalle
Gewerbemuseum

Kunsthaus

Musée d’Art et d’Histoire

Musée Rath
Musée d’Ethnographie
Gemeindehaus

Galerie Paul Vallotton
Galerie du Capitole

Galerie Léopold Robert

Kunstmuseum
Olmahalle

Museum Allerheiligen
Kunstmuseum

Gewerbemuseum

Kunsthaus

Graphische Sammlung ETH
Kunstgewerbemuseum

Pestalozzianum

Galerie Chichio Haller
Galerie Georges Moos
Kunstsalon Anita Liithy
Orell Fufli

Kunstsalon Wolfsberg
Turnhalle Linth-Escher
Galerie Kirchgasse

Impressionisten

Die Ergebnisse des Wettbewerbs des Staatlichen
Kunstkredits

Louis Moilliet

Hiroshige

Kunstwerke der Miinchner Museen (Alte Pinako-
thek, Glyptothek, Bayrisches Nationalmuseum)

Kunst des frithen Mittelalters aus deutschen Bi-
bliotheken, Kirchenschitzen und Museen

Otto Staiger

Blumen und Pflanzen — Gartenplanung

GSMBA, Sektion Graubtiinden

Section de Fribourg de la Société des peintres,
sculpteurs et architectes suisses

Section genevoise de la Société des peintres,
sculpteurs et architectes suisses
La parure dans le monde

Deutscher Expressionismus

Vassily Photiades
R. Th. BoBhard

A.Locca — A. Coste — M. Pellet — J. P. Bessard —
A. Furer-Denz

Paul Basilius Barth - R. Fornerod - Reinhold
Kiindig
GSMBA, Sektion St. Gallen

‘Weihnachts-Ausstellung

‘Winterthurer Privatbesitz II (Werke des 20. Jahr-
hunderts)

Winterthurer Kunstgewerbe

Antoine Pevsner — Georges Vantongerloo — Max
Bill

Schwarz-WeiB. Preis fiir Schweizer Malerei

Zeichnungen moderner Schweizer Bildhauer

Volkskunst aus Jugoslawien

Geld, Miinze, Medaille

Franzosische Gebrauchsgraphik der Gegenwart

Erziehung zum Schénen

Oscar Dalvil — Otto Tschumi — Paul Fontaine

Max Gubler

Gunter Bohmer

Fritz Zbinden

Ernst Morgenthaler

Kiinstlergemeinschaft «Réveil»

Antoine Serneets

3. Sept. - 20. Nov.
13. Nov. — 14. Dez.

Okt. - Nov.
Nov. — Dez.

25. Sept. — Febr.
19. Juni - 31. Dez.

29. Okt. — 27. Nov.
3. Nov. - 9. Nov.

12. Nov. — 11. Dez.

5 nov. — 27 nov.

5 nov. — 27 nov.
21 mai - 15 novembre
5. Nov. — 21. Nov.

27 oct. — 10 nov.
29 oct. — 17 nov.

12 nov. — 27 nov.

2. Okt. - 13. Nov.
20. Nov. - 1. Jan.
13. Nov. — 31. Dez.
28. Aug. - 20. Nov.
27. Nov. - 23. Dez.

15. Okt. - 13. Nov.

17. Nov. — 11. Dez.
29. Okt. — 8. Jan.
2. Okt. - 13. Nov.
19. Nov. - 18. Dez.
26. Nov. —19. Dez.
8. Okt. — Febr.

22, Okt. - 11. Nov.
10. Nov. — 1. Dez.
5. Nov. — 22, Nov.
5. Nov. - 30. Nov.
3. Nov. - 26. Nov.
29. Okt. — 27. Nov.
19. Okt. — 9. Nov.

Zirich

Schweizer Baumuster-Centrale
SBC, Talstraf3e 9, Borsenblock

Standige Baumaterial- u. Baumuster-Ausstellung

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

BESICHTIGEN SIE MEINE AUSSTELLUNG IN DER
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zeigt, daBl es moglich ist, den von der
Natur empfangenen Impuls durch eine
geistige Metamorphose zu tiberzeu-
genden Harmonien zu fihren. Erwéh-
nen wir hier auch noch einige Intimi-
sten, wie Le Moal und den Schweizer
Maler Hans Seiler, die durch die Poesie
ihrer Formverbindungen und Form-
assoziationen dem Vorwurf des Ge-
haltlosen entgehen.

Die Bildhauerei des Salon d’Automne
wire kaum der Erwiahnung wert,
wiirde sie nicht durch zwei etwas aus-
fallende Arbeiten von Couturier und
Awricoste belebt. Aber auch diese zwei
Plastiken sind verungliickte Versuche
zweier begabter Bildhauer, die die
Form ihres Talentes nicht mit ihrem
brennenden Bediirfnis nach Moderni-
tét vereinigen kénnen. Vor zwolf Jah-
ren nahmen diese beiden Kunstler den
ersten Platz unter den jungen Bild-
hauern ein. Die Kunstbehérden waren
damals zur Einsicht gekommen, daf3
sie zu spat die Bedeutung eines Maillol,
Despiau, Malfray erkannt hatten, und
versuchten, dieses Verfehlen an den
Schiilern dieser Meister gutzumachen.
Voll versprechender Begabung, doch
im Geiste ganz ihren Lehrmeistern
Maillol, Despiau und Malfray ver-
pflichtet, erfiillten Couturier und Auri-
coste alle Anspriiche, die eine sich
modernisierende Kunstbehorde an die
Kinstlerelite stellen konnte. In kurzer
Zeit entstanden Plastiken dieser bei-
den befreundeten Kiinstler fur 6ffent-
liche Plitze in Paris, das Vélkerbunds-
gebéude in Genf und internationale
Ausstellungen, die das Ende der pom-
posen offiziellen Kunst anzukiindigen
schienen. In manch anderen Lindern
wiren Kunstler dieser Qualitit zu den
repréasentativen Bildhauern ihres Lan-
des geworden. In Paris aber ist die
korrosive Wirkung der Kritik so stark,
daB3 ein begabter und geistig offener
Kiinstler sich nicht lange dariiber hin-
wegtéuschen kann, daf staatliche Pro-
tektion mit der stdndigen schépferi-
schen Erneuerung der Kunst unver-
tréglich ist. Es ist daher den beiden
Kiunstlern hoch anzurechnen, daB sie
sich nicht mit der natirlichen Ab-
wicklung ihrer Karriere begniigten. Es
ist aber anderseits geradezu tragisch,
daf sie sich durch die Disposition ihrer
Begabung viel natiirlicher in einer von
Rodin und Maillol erneuten, ihm gan-
zen aber traditionsgebundenen Linie
bewegt hitten. Das ungefihr vier
Meter hohe Gipsmodell fiir das Denk-
mal des Humanisten, Freidenkers und
Buchdruckers der franzosischen Re-
naissance, Etienne Dolet, das Coutu-
rier am Eingang des Salons aufgerich-

Manuel Auricoste, Groupe. Photo: Marc
Vaux, Paris

tet hat und das spiter (wahrscheinlich
noch stark uberarbeitet) in Bronze auf
der Place Maubert aufgestellt werden
soll, zeugt von diesem Konflikt, in dem
sich Couturier augenblicklich befindet.
Er wird mit dieser Freiplastik ebenso-
sehr die offentlichen Behorden wie
auch die avantgardistischen Kreise
enttiauschen. Die hochbeinige abge-
magerte Figur Etienne Dolets steht
unter dem Galgen. (Etienne Dolet
wurde 1546 auf dem Scheiterhaufen
verbrannt, doch war es damals «hu-
mane» Sitte, den zum Feuertode Ver-
urteilten durch Erhéingen oder Erwir-
gen vor den letzten Feuerqualen zu
bewahren.) Der Kérper baut sich aus
kubisch tbereinandergefiigten Pfei-
lern, die dem Galgen entgegenstreben,
auf, so daBl eine formale Verwandt-
schaft und eine expressive Beziehung
zwischen Galgen und Figur entsteht.
Die Behandlung des Details ist aber
anatomisch naturalistisch angedeutet,
so daBl daraus ein unbefriedigendes
Zwittergebilde zwischen resoluter Ab-
straktion und sensibler Oberflichen-
wirkung entsteht und die Figur trotz
den groflen Vereinfachungen den struk-
turalen Halt verliert.

Von #@hnlicher Unfertigkeit ist auch
die kleine, direkt in Gips aufgebaute
und meist nur durch in Gips getauchte
Papierstreifen zusammengehaltene Fi-
gurengruppe von Auricoste. Als erste
Skizze ist sie wohl sehr reizvoll, doch
sieht man bei beiden Kiinstlern, daf
ihnen an dem skizzenhaften Zu-
stand ihrer Plastik gelegen ist und
daf sie diesen Zustand nicht nur als
Ubergangsstadium betrachten, son-
dern darauseineendgiiltige Ausdrucks-
steigerung erwarten, die ihnen in

ihrem bisherigen natiirlichen Arbeits-
prozeB versagt geblieben war. Der
Stachel Picassos und der traumhafte
Automatismus der Surrealisten haben

- diese beiden gesunden Kiunstlernatu-

ren aus dem Gleichgewicht gebracht,
ohne ihnen aber als Gegenleistung die
morbide Genialitit zu verleihen, die
auf diesem gefiihrlichen Kampfplatz
notig wire. I, Stahly

Stutigarter HKunsichronik

In die Sommermonate fiel ausnahms-
weise eine Reihe wichtiger Ausstellun-
gen. Staatsgalerie und Kunstverein ver-
anstalteten gemeinsam eine Gedécht-
nisschau fiir Wilhelm Lehmbruck,
der 1919, erst 38jiahrig, freiwillig aus
dem Leben schied, mit 138 Bildwer-
ken, Malereien und Graphiken aus
dem Besitz der Familie. Das Werk
Lehmbrucks, eines Bahnbrechers des
deutschen Expressionismus, hat dank
der Reinheit der Gestaltung und der
Macht der Beseelung nichts von seiner
Wirkung eingebiifit. Die ab 1910 in
Paris, ab 1914 in Berlin und Zirich
entstandenen GroBplastiken von der
«Knieenden» bis zu den ergreifenden
Spiitwerken des «Denkers» und des
«Gesturzten» bekunden mit ihrem in
die Lénge gezogenen Korperbau die
innere Verwandtschaft mit der Gotik
in jhrem Streben nach Uberwindung
der Materie durch den Geist. Die wei-
teren Bildwerke, meist Torsos weibli-
cher Akte, lassen durch ihre formale
Geschlossenheit das stofflich Fehlende
nie vermissen. Die von Lehmbruck an
ein Kunstwerk gestellten Forderun-
gen: «Voller Intensitidt, nichts leer,
voller Wirme, voller Tiefe», hat er
selbst erfilllt. — Der Kunstverein
machte ferner Stuttgart zum ersten-
mal mit dem Schaffen Fernand Légers
und André Massons bekannt. Der Ein-
druck dieser Schau war besonders
stark und nachhaltig. Die 26 sorglich
ausgewithlten Gemiillde Légers boten
einen Uberblick iiber seine Entwick-
lung seit den Tagen, in denen er eigen-
williger Mitbegriinder der kubistischen
Bewegung war, bis zur Gegenwart und
enthillten die‘imponierende Einheit-
lichkeit seines mniemals naturalisti-
schen, bald mehr, bald weniger ab-
strahierenden Gestaltens, das Mei-
stern machtvoll-tektonischen Baus in
Form und Farbe, ein souverdnes
Schaffen, das von Natur aus stets auf
das Grofle gerichtet ist. Die Masson-
Ausstellung umschlof3 eine betricht-
liche Zahl von Gemiilden und Graphi-
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ken der letzten Jahre. Nicht immer
gleichwertige Gebilde eines ungemein
beweglichen Geistes, voll reicher Er-
findung im Thematischen und Forma-
len, erregt und erregend in ihrer ab-
griindigen Phantastik, ihrer spielend
sicheren Beherrschung der technischen
Mittel.

Auch in der Galerie Valentin lernte
man einen Meister aus Paris, Georges
Rouault, kennen, wenn auch nur als
Graphiker. Allein die 45 groBformati-
gen Blitter der «Miserere»-Folge, die
man dereinst gewill unter die erschiit-
ternden Dokumente einer unseligen
Zeit ziahlen wird, reichen aus, die
formgebiindigte Gewalt des Ausdrucks
und die tiefe, von sozialem Ethos er-
fillte Religiositit dieses deutscher
Mentalitit besonders nahestehenden
Franzosen zu erfassen. — Die Galerie
Lutz & Meyer widmete der in Riga
geborenen, seit Jahrzehnten in Stutt-
gart beheimateten Malerin und Webe-
rin Ida XKerkovius, einer Schiilerin
Holzels und des Weimarer Bauhauses,
eine umfassende Ausstellung anliaB-
lich ihres 70. Geburtstages. Sie be-
zeugt, daf} sich die Kurve ihres Schaf-
fens, das Elemente echt weiblichen
Wirkens miéinnlicher Gestaltungskraft
und naiven, an die Ausdrucksweise
der Kinder gemahnenden Spieltriebs
verschmilzt, auch heute noch aufwiirts
bewegt.

Das Landesgewerbemuseum stellte
seine Réume fur eine groBangelegte
Schau «Buch, Presse, Gebrauchsgra-
phik» zur Verfiigung, veranstaltet von
der «Landesgruppe Wirttemberg-Ba-
den des Bundes Deutscher Gebrauchs-
graphiker» und der «Fachgruppe Ge-
brauchsgraphik im Werbefachver-
band Wiirttemberg-Baden». Das wir-
kungsvolle, auch kiinstlerisch ausge-
zeichnete Plakat stammt von dem
Stuttgarter Karl Lamprecht. Der Ge-
samteindruck ist der eines gediegenen,
nur selten sich vom Herkémmlichen
entfernenden Konnens im Bereich
zweckbestimmten Wirkens. Hin und
wieder begegnet man auch einer reiz-
vollen Gestaltung von eigenartiger
Prigung. Angeschlossen war eine In-
ternationale Plakatausstellung, bei
der die Schweizer Plakate unbestritten
am besten abschnitten. Im Oberge-
schoB zeigten die alteingesessenen wie
die neugegriindeten wiirttembergi-
schen und badischen Verlage Proben
ihrer Produktion seit Kriegsende an
Buchversffentlichungen, Mappenwer-
ken und Zeitschriften. Stuttgart steht
mit 78 Verlagen weitaus an erster
Stelle, auch hinsichtlich der Qualitiit.
Heidelberg und Tiibingen reihen sich
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an. Alles in allem: ein erfreulicher
Auftrieb verlegerischen Wirkens auf
vielerlei Kulturgebieten.

Hans Hildebrandt

Mienchner HMunsichronik

Die Muanchner Ausstellung des «Blauen
Reiters» stellt die produktive Rolle
Minchens um 1910 dar. Aus vielen
Léndern der Welt hat Ludwig Grote
Bilder zusammengetragen, die zwi-
schen 1908 und 1914 entstanden. So
wurde deutlich, dafl Miinchen damals
ein entscheidender Brennpunkt neuer
Kunst gewesen ist. Vieles war zwar
von Paris her angeregt (damaliger
Delaunay usw.), aber Munchen hatte
einen eigenen Einsatz, eher vom Osten
her gespiesen. Fragt man heute priizis,
wo eigentlich die gegenstandslose Ma-
lerei entstanden sei, so kann man ant-
worten: Sie wurde 1909 in Miinchen
geboren, in Kandinskys Atelier in der
AinmillerstraBe. Womdéglich ist, wie
ich persénlich meine, Minchen auch
die Geburtsstitte gegenstandsloser
Plastik. Hermann Obrist, dem Blauen
Reiter fernstehend, schuf hier Bild-
hauereien, die ebenfalls gegenstands-
los gemeint waren und die er aus dem
Jugendstil entwickelte.

Nachdem in Deutschland schon 1904
die «Brucke» entstanden war (Dres-
den), wo radikal mit #lterer Malerei
einschlieBlich Impressionismus gebro-
chen wurde, trat in Miinchen 1909 die
Neue Kiinstlervereinigung hervor, aus
der der konsequentere und differen-
ziertere «Blaue Reiter» entsprang. Er
war zunichst nur eine Redaktion, be-
stehend aus Kandinsky und Mare, an
die sich Gleichgesinnte anschlossen
und zur berithmten Ausstellung von
1911 zusammenfanden. Die bedeutend-
sten waren: Kandinsky, Marc, Macke,
Campendonk, wozu wenig spiter auch
Klee und Jawlensky kamen. Jener
Almanach «Der Blaue Reiter» ver-
schmolz franzosischen Kubismus mit
deutschem Expressionismus, Mittel-
alter, Volkskunst und Kinderzeich-
nung, tberall wieder an die Wurzeln
der Gestaltung fuhrend. Auch Schon-
berg war damals (zeichnend!) dabei.
Man erntete einen allgemeinen Sturm
der Entriistung. Am ehesten wurde
dann die innige Tiermystik Marcs po-
pulér. Klees abgriindige Formenspiele
lagen noch in ihren Anfingen. Am
schwersten hatte Kandinsky um sein
folgerichtiges Prinzip zu kampfen.
Aber gerade er (Verkennungsproblem !)
sollte Schopfer jener riesigen Bewe-

gung werden, die als «absolute» Ma-
lerei vollig neue Bereiche eréffnete. —
Viele Kiinstler gehérten damals dazu,
konnen hier aber nicht genannt wer-
den. Die Ausstellung ist ein ergreifen-
des Dokument aus den Geburtsstun-
den einer neuen Optik und einer ver-
wandelten Einstellung zum Leben.
Franz Roh

Bauen in Deutsehland

Der ungeheure Wohnungsbedarf in
Deutschland regt die Architekten er-
neut zum Studium zeitgemiBer Grund-
rilgestaltung an. Es werden die ein-
fachsten Hausformen fir die Unter-
kunft von Ostfliichtlingen und andern
Obdachlosen entworfen ; aber auch fiir
bessere Verhiltnisse sucht man neue
Formen.

Wir sind in der Lage, aus dem Schaf-
fen der Architekten M. Reisinger und
F. Riegels in Disseldorf einige Arbei-
ten zu zeigen, die als interessante Ver-
suche gewertet werden miissen. Neben
gut ausgedachten und abgewogenen
Grundrissen versuchen die Verfasser,
in die Architektur ihrer Entwiirfe Ab-
wechslung zu bringen, was ein lobens-
wertes Bestreben ist, wenn man be-
denkt, welche Unzahl von neuen Hiu-
sern gebaut werden miissen. Wenn die-
sem Bauen nicht ein starker Wille
zur architektonischen Gestaltung zu-
grunde liegt, so ist die Aufgabestel-
lung von vornherein unbefriedigend.
Es ist daher zu begriilen, wenn sich
die Architekten mit der formalen
Seite ebenso sehr befassen wie mit
der GrundriBBgestaltung und der Wirt-
schaftlichkeit ihrer Bauten.

Das Einfamilienhaus Typ B weist
4 Zimmer auf einem Boden auf; das
Wohnzimmer hat eine Fliche von
22,8 m2. Daneben liegen im Schlaf-
teil ein Eltern- und 2 Einzelzimmer.
Die Badewanne befindet sich in der
Kiiche, eine Anordnung, die nicht
ideal, aber platzsparend und in bezug
auf die sanitéiren Installationen sehr
6konomisch ist. Der Vorschlag des
kleinen Gartenraumes ist iiberzeu-
gend, denn er bietet in seiner Abge-
schlossenheit grofle Vorteile. Durch
eine sinngemife Bepflanzung kann
von ihm eine sehr intime Wirkung aus-
gehen.

Eine sehr hiibsche GrundriBdisposi-
tion zeigt der zweigeschossige Drei-
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