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WERK-CHRONIK

36. Jahrgang Heft 4

Ausstellungen

RBasel

Hermann Meyer — Heinrich Miiller —

Zeichnungen von Carl Burckhardt
Kunsthalle, 19. Februar bis
20. Méarz 1949

Die Kunsthalle hat die zweite Aus-
stellung dieses Jahres ausschliellich
fur die Jubilden zweier Basler Maler
und fur eine ihres kleinen Umfanges
wegen nur andeutende Gedéchtnis-
Ausstellung fiir den vor 26 Jahren ver-
storbenen Basler Bildhauer Carl Burck-
hardt reserviert. Sowohl fur den Maler
Hermann Meyer wie fur den Bildhauer
Carl Burckhardt wéren schon im ver-
gangenen Jahr Ausstellungen zum
70. Geburtstag féllig gewesen. Beide
sind 1878 geboren — im gleichen Jahre
wie der Freund beider, Heinrich Alt-
herr. Wahrend Carl Burckhardt zwar
ein herrliches und, wie uns heute
scheint, in sich erfulltes Werk mitten
im Aufbauen liegen lassen muBlte, kann
Hermann Meyer dasvollendete Lebens-
werk noch selbst tiberschauen und er-
weitern. Es mag mit seinen beiden
thematischen Hauptlinien — Birsland-
schaften und Basler Portriats — etwas
Einseitiges und Gleichférmiges haben.
Sieht man das Werk jedoch von dem
Ausgangspunkt dieser beiden Linien,
d. h. von dem Moment an, da der drei-
Bigjahrige Kiinstler 1908 den Absprung
aus dem Bannkreis Bocklins wagte,
dann bekommt beides, zumindest fiir
die Basler Malerei, ein anderes, schwe-
reres Gewicht. Hermann Meyer fand
damals den Mut, all den buntfarbigen,
antikisch idealisierenden Kiistenland-
schaften und Nixen Bécklinscher Pro-
venienz (die seinem stillen Tempera-
ment auch gar nicht lagen) den Ab-
schied zu geben und, sich mit einem
zarten, corothaften Pleinairismus be-
gniigend, den einfachen, aber von ihm
echt und wirklich empfundenen Birs-
landschaften seiner Heimat hinzuge-
ben. Und dhnlich ist es auch mit seinen
Portriits, unter denen sich das ausge-
zeichnete Bildnis des Malers Paul Alt-
herr (1921), die Bildnisse Heinrich Alt-
herrs, Nationalrat Oeris und der
prachtvolle Prophetenkopf des Alt-
testamentlers Bernhard Duhm befin-
den: immer hat Hermann Meyer sich

dem Mitmenschen so bescheiden ge-
gentibergestellt, daB dessen #&ulerer
Habitus und die in seinen Gesten sich
verratende Charakteristik der Person-
lichkeit — also das, was man heute noch
von einem Portrit verlangen kann —
in der Darstellung zu ihrem Recht
kommen.

Wihrend Meyer bei dem einmal ge-
fundenen Weg bleiben konnte, hat
man den etwa sechzig Zeichnungen und
Aquarellen des gleichaltrigen Carl
Burckhardt gegentuber das Gefuhl, daf3
hier ein ungemein kiinstlerischer Geist
auf der stindigen Suche nach der sei-
nen Vorstellungen adiquaten Form
ist. Auch hier ist die Bocklinsche und
Klingersche Welt Ausgangspunkt; nur
ist sie an sich kein Fremdkoérper far
den Kiinstler. Im Gegenteil — Carl
Burckhardt ist eigentlich durch diese
von Bocklin und Klinger ja bereits zu
einem symbolhaften Mythus umge-
formte Welt der Antike wieder durch-
gedrungen zum ursprianglichen natur-
haften und poetischen Sinn der Antike.
Es sind vor allem die Studien aus der
Spiitzeit (ca.1915-1923), in denen sich
die Beschiftigung mit bewegten Kor-
pern, den Vorarbeiten zur « Amazone»,
zum «Tanzer» und zum «Ritter Georg»
wiederspiegeln, in denen jene wunder-
bare Einfachheit der groB3en Form er-
reicht ist, in der wie mit magischen
Kriften alle Plastik und alle Beweg-
lichkeit des schonen Xorpers von
Mensch und Tier gebannt sind.

Nur sieben Jahre jinger und doch
bereits der folgenden Basler Kiinstler-
generation angehérend, tritt Heinrich
Miiller (geb. 1885) mit 150 Werken in
Erscheinung. Auch bei ihm und den
gleichaltrigen Freunden P. B. Barth,
Dick, Donzé, Liischer, Roos und Erne-
sto Schiel3 vollzog sich 1908/09 in Paris
die Absage an die allgemein herrschen-
de Bocklinbegeisterung, nur sehr viel
heftiger als bei den etwas iilteren
Kinstlern. Ein dunkler, mit Ausdruck
geladener Pleinairismus wurde dem
bunten Mythos entgegengestellt, und
die Konzentration auf den Menschen
und das einfache Leben der lichten
Idealwelt. Withrend die meisten dieses
Kreises der erdhaft schweren Sprache
auch nach 1910 treu blieben, wagten
sich eigentlich nur P.B. Barth und
Heinrich Miiller noch ein Stiick weiter.
Sie 6ffneten sich wieder einer hellen,
farbigeren Welt und nahmen freudig
an, was Gauguin und Hodler der Farbe
an Leuchtkraft und Ausdrucksmég-

lickrkeit abgewonnen hatten. Bei Haiggi
Miiller setzt sich diese um 1911/12 be-
gonnene Linie — 1911 gab eine Grie-
chenlandreise mit Karl Joél auch kli-
matisch und thematisch einen weiteren
Anstofl — in einer #ullerst kultivierten
und eleganten Malerei fort. Die Still-
leben mit mittelalterlichen Plastiken
und ostasiatischen Keramiken etwa,
aber auch die zahlreichen Portrits sind
bis heute zu einer ununterbrochenen
Reihe genieflerisch empfundener und
GenuBl vermittelnder morceaux de

peinture geworden. m. n.

Bern

Sehweizer Maler aus Paris
Kunsthalle, 12. Februar bis
13. Mirz 1949

Wenn noch wihrend des Krieges die
Sektion Paris der GSMBA eine
grofle Kiinstlerschar umfaBte und als
geschlossene Gruppe auftreten konnte
(die beispielsweise an einer bernischen
Ausstellung im Jahre 1942 mit zwanzig
Mitgliedern vertreten war und im gan-
zen das Gesicht eines maBvollen Nach-
impressionismus aufwies), so liegen
heute die Verhiiltnisse wesentlich an-
ders. Kiinstler wie Gimmi, Barth, Holy,
Hartmann, Hubert, Wehrlin, die ehe-
mals zu den repriisentativsten Paris-
Schweizern gehérten und die ihre durch
den Krieg bedingte Abreise aus der
Kunstmetropole zuerst nur als einen
Unterbruch von mehr oder weniger
langer Dauer betrachteten, sind heute
trotzdem zum gréBern Teil nicht mehr
nach Paris zuriickgekehrt.

Der Wechsel im Geist und Gesicht der
Schweizer Malergruppe in Paris wird
einem deutlich bewuBt, wenn man die
sechs Maler vor sich hat, die sich in die
Februar/Miirz-Ausstellung der Berner
Kunsthalle teilen. Nicht daB dies halbe
Dutzend, das nach dem Alter {ibrigens
stark divergiert und neben einem 23-
jihrigen auch einen Sechziger auf-
weist, nun fiir die ganze Schweizer-
gruppe unbedingt typisch wire. Aber
es spiegeln sich in den Bildern der
sechs doch so wesentliche und cha-
rakteristische Phiéinomene der jungen
Pariser Malerei, dal zum mindesten
ihr Kontakt mit dem kiinstlerischen
Aspekt der Seinestadt als eng und be-
zeichnend angesehen werden kann. Sie
scheinen ganz aufgegangen in der heu-
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tigen Kunstatmosphire Frankreichs,
und in diesem Sinn sind sie wohl typi-
sche Vertreter dafiir, wie Schweizer
Talente sich dort assimilieren. Die
Skala ihrer Stile und Absichten reicht
vom Kubismus (freilich in einer modi-
fizierten, nicht mehr Braque und Pi-
casso gemillen Form) zum Surrealis-
mus und zur Abstraktion, wobei auch
Anklinge an den Fauvismus zu beob-
achten sind.

Und im ganzen? Wie ist dieser Um-
schwung zu werten? Sicher ist diesen
Impulsen viel Frische und Geradheit
eigen, auch wenn sie nicht allzu stark
eigene Invention sind. Keiner verliert
sich in einen Cri, der als leere, eitle
Extravaganz bezeichnet werden muif3-
te. Sie hiiten sich vor MaBlosigkeiten.

Aber in den Bahnen kubistischer und -

abstrakter Malerei entrinnen sie ander-
seits jenem Schicksal nicht, unter des-
sen Zwang die Malerei von einer Sache
der Seele und des Ingeniums zu einer
Angelegenheit des &uBlern Geschmacks,
der Gewichte-Verteilung und Farb-
Balancierung wird. Die Energetik in
der Spannung von Fliachen und Kur-
ven ersetzt die Schwingungen mensch-
licher Gefiihle, und der Sinn geometri-
scher Planung besiegt alle AuBerungs-
versuche des Eros. Wiegt der Gewinn
den Verzicht auf? — Man antwortet mit
Nein, wenn man in Rolf Diirig einen
Jingsten unter den sechs kennen
lernt, der dieser Entwirklichung und
Entsinnlichung noch nicht erlegen ist,
sondern sich die Blutfille frischer
Welterfahrung bewahrt hat und sich
zu greifbaren Formen bekennt. Seine
groBen Gruppenbilder «Les Canni-
bales» und «Les Muletiers» mdochte
man als die stiirksten Leistungen der
Ausstellung bezeichnen — wobei man
auch seine kleinformatigeren Land-
schaften und Portrite als kriftig,
lebensvoll und vehement im wahren
kiinstlerischen Sinne empfindet.

Die Vorhalle macht erstmals mit der
Malerei von Friedrich Huf bekannt.
Er gibt seinen Kompositionen jene
mosaikartigen oder glasmalerisch in-
spirierten Aufteilungen, die aus der
Realitit ein Spiel flieBender, farbscho-
ner Segmente machen. Herkunft und
Ziel — auch die Beschrinkung — dieser
Kunst scheinen ganz im Formalen
zu liegen. Seine neuere Plastik lehnt
sich stark an die keim- und eiartigen
Formen Arp’scher Abstraktionen an.
— Der Mittelsaal zeigt Gérard Schnei-
der mit einer stattlichen Zahl meist
groBformatiger Abstrakta, die eine
starke Dynamik — fast moéchte man
sagen Hebelwirkung — der Kurven als
Hauptakzent einsetzen. Die Formel
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dieser Malerei ist im Gleichgewicht wie
die einer mathematischen Gleichung,
und die dekorativen Werte sind unbe-
streitbar. Fast elementarer und sinn-
gemédBer wirkt Schneider iibrigens in
seinen kraftvoll hingesetzten Kohle-
und Bleistiftzeichnungen. — Die tibri-
genreihen sich mit jener Art von Varia-
tion an, wie die verschiedenen Pro-
gramme und personlichen Spielarten
es modernen Malern ermdoglichen:
Fernand Dubuis mit einer Schicht von
Realitit in seinen leicht geometrisier-
ten Stilleben, Hans Seiler mit schach-
brettartigen, systemhaften Segment-
konstruktionen, deren Farbgebung
man als helles, sonores Dur bezeichnen
mochte, und Gérard Vuillamy endlich
mit unruhig schwingenden Rhythmen,
die wie graphische Darstellungen mu-
sikalischer Wellen und Wirbel sind.
W. A.

PAwrich

Die wissenschaftliche Buechillustration
Kunstgewerbemuseum, 26. Fe-
bruar bis 19. Marz 1949

Das wissenschaftliche Buch bedarf —
wie kaum eine andere Buchgattung —
grundsitzlich dringend der Ilustration.
Der Wissenschafter konnte zu keiner
Zeit und kann auch heute nicht der
Abbildung entraten, ob er als Schrei-
bender anderen seine Forschungen
mitteilt oder als Lesender die For-
schungen anderer sich anzueignen
sucht. Wo es darum geht, eine be-
stimmte Naturerscheinung, einen Tat-
bestand, ein Phinomen oder einen
Vorgang anschaulich und unverkenn-
bar mitzuteilen, bedient sich der Wis-
senschafter optischer Darstellungs-
mittel. Die wissenschaftliche Abbil-
dung ist so alt wie die Wissenschaften
selbst.

Wenn das Kunstgewerbemuseum die
wissenschaftliche Buchillustration zum
Thema einer groflen Ausstellung ge-
macht hat, so betritt es damit viel-
leicht nicht volliges Neuland. Aber
es riickt — unseres Wissens erstmals in
solchem Umfang — ein iuiberaus wich-
tiges und vielschichtiges Gebiet in den
Mittelpunkt des Interesses, das zwi-
schen graphischer Kunst und Wissen-
schaft liegt und von den Gesetzen bei-
der bestimmt wird. Aus den kostbaren
Bestiinden der Ziircher Zentralbiblio-
thek, aus dem Besitz anderer Institute
und Privater sowie aus Verlagen
wurde ein erstaunlich reiches Material
zusammengetragen und innerhalb der
Fachgebiete Botanik, Zoologie, Paldon-

tologie, Geographie, Astronomie, Ma-
thematik, Physik, “Technik, Chemie
und Medizin in historischer Folge auf-
gebaut. Die anschauliche und ausstel-
lungstechnisch sorgfiiltige Priisentie-
rung der illustrierten wissenschaftli-
chen Bicher erlaubt dem Betrachter,
den Weg der Illustration in jedem
Fachgebiet genau zu verfolgen: von
Miniaturenhandschriften und koéstli-
chen Frihdrucken bis zu den jingsten,
teils ausgezeichneten Erscheinungen
des Buchhandels. Die Anregungen, die
so gewonnen werden kénnen, sind tiber-
aus vielfiltig. Zunichst wird und soll
die Ausstellung den «Beteiligten» ein
reiches Anschauungsmaterial liefern:
den Wissenschaftern auf der einen
Seite, den Zeichnern, Graphikern, Pho-
tographen, Typographen, Reproduk-
tionsanstalten und Verlegern auf der
andern Seite. Ohne daf3 dies in der
Ausstellung expressis verbis zum Aus-
druck kime, zeigt sich, daB die wis-
senschaftliche Illustration nur dann
ihre Aufgabe ganz erfullt, wenn sie
wissenschaftlich so exakt als moglich
und gleichzeitig so klar, anschaulich,
einpragsam als moglich ist wund
schlieBlich sich mit der Typographie
zur Einheit verbindet. Die wissen-
schaftliche Illustration gehort thema-
tisch in den Bereich der Wissenschaf-
ten, formal aber gehorcht sie kiinstle-
rischen Gesetzen. Die geformtesten
Illustrationen sind zugleich auch die
wissenschaftlich brauchbarsten und
eindriicklichsten. Aus sechs Jahrhun-
derten sind in dieser Ausstellung von
den besten und schénsten illustrierten
Biichern versammelt. Die vielseitige
und iiberreiche Demonstration schenkt
dem Besucher iiber alles Fachliche hin-
aus nicht nur ein kinstlerisches Erleb-
nis, sondern weckt in ihm ein Gefiihl
der Ergriffenheit vor der uniiberseh-
baren, uneigennutzigen Leistung vieler
Generationen im Dienste der Mensch-
heit. W. R.

Emil Nolde
Graphik und Aquarelle. Kupfer-
stichkabinett der ETH.,
Februar bis April 1949

Emil Nolde zéhlt heute zweiundacht-
zig Jahre und tritt uns als unumstrit-
tene, sozusagen der Kunstgeschichte
angehorende, einen ganz bestimmten
Ausdruck deutschen Geistes verkor-
pernde Gestalt entgegen. Das Wort
Expressionismus fafit Nolde nicht
ganz, denn was er am Anfang dieses
Jahrhunderts Neues brachte, war eher
eine eruptive Ausdruckskunst, eine



Art gesteigerter, ekstatischer Impres-
sionismus, wie er sich in seinen Land-
schaften, den Meerbildern und in sei-
nen Blumenstiicken wie in den unver-
geBlichen blauen Schwertlilien des
Basler Museums offenbart. Nolde geht
von einem gesehenen, aus der Aullen-
welt ihm entgegenstromenden Farber-
lebnis aus. Dies gilt groBtenteils auch
far seine Graphik, die, obwohl auf
Wei3-Grau-Schwarz beschrinkt, nichts
desto weniger ein Farberlebnis ist. Die
Linie ist vollstindig oder wenigstens
als Kontur ausgeschlossen; sie hilft
héchstens dazu, den Bewegungs-
schwung seiner Kompositionen zu stei-
gern. Dies vermitteln uns Blitter wie
die Landschaft mit Bauernhof und
hellem Kanal und die aus Kanilen,
Diinen und Landzungen im Lingsfor-
mat aufgebaute Radierung mit delika-
ten Zwischenténen, wie auch die grof3
angelegten, aus breiten Pinselflecken
entstandenen Lithographien mit den
Windmauhlen. Die einfachen, mit gan-
zer Messerbreite gearbeiteten Holz-
schnitte leuchten in ungebrochenem
Schwarz und Weil. Auch dann, wenn
seine Blatter mehr ins typisch Ex-
pressionistische gehen, scheint es Nol-
de schwer zu fallen, auf das Farberleb-
nis an sich zu verzichten; die Radie-
rung «Sklaven» beispielsweise besteht
aus zwei Reihen schwarzer und weiller
Figuren, etwas wie Européer und In-
sulaner, die einen bleich und hager, die
anderen dunkel und glicklich, und
Nolde scheint damit etwas sehr Per-
sonliches aussprechen zu wollen. Denn
auch er — wie Gauguin — erkannte die
Uberlegenheit der primitiven Natur.
Die unserer Ausstellung beigegebenen
Aquarelle aus den Stdseetagen des
Kinstlers einige verwandte
Stiicke sind von einer direkten, tiber-

sowie

wiltigenden Farbschonheit: die «Sid-
seegewiichse» in Indigo und Goldgelb,
die Landschaft mit schwarzen Wolken
neben Blau und Kaltgrin, der seltsam
ins Mystische gesteigerte «Ulrich von
Hutten», ein goldgelb-blau-violett-ro-
ter Farbakkord, und der todernste kar-
minrote Clown, der an Blitter des unge-
fahr gleichaltrigen Rouault erinnert.

Uber die verschlossene Geistesart
des Malers von der nordschleswig-hol-
steinschen Wasserkante sagt die selt-
same, in lichten Grauténen geitzte
Radierung der beiden «Nachbarn» aus.
Zwei archaische Gestalten, zuriickhal-
tend gegeneinander gekehrt und durch
einen wohlbemessenen Zwischenraum
getrennt. Die Fremdartigkeit eines
solchen Blattes findet nur Verwandtes
in frithgriechischen oder etruskischen
spitzbértigen Gesichtern. Hedy A. Wyss

b, ;
Adolf Herbst, Jeune Folle,1948. Privatbesitz
Winterthur. Photo: Galerie Georges Moos

Adoli Herbst
Galerie Georges Moos, 12. Fe-
bruar bis 5. Mirz

‘Wenn ein Maler wie Adolf Herbst, der
mit vollem Recht als eines unserer
stirksten Maltalente anerkannt wird,
seine neuen Bilder zeigt, dann ist das
ein Wagnis fir ihn. Denn wir kommen,
selbst ohne uns dessen bewufl3t zu sein,
mit dem Anspruch her, den Kiinstler,
verglichen mit seinen fritheren Lei-
stungen, in einem Stadium gereifteren
Schaffens zu finden. — Die Ausstellung
der Galerie Moos enttiduschte uns in
diesem Anspruch durchaus nicht. Zu
sehen waren 19 Bilder, die Herbst in
jungster Zeit, das heiflt im Jahre 1948,
in Paris gemalt hat. Wie sehr die Atmo-
sphire dieser Stadt fir das Gestalten
dieses Kiunstlers wesentlich ist, mul}
immer wieder betont werden. — Frither
haben wir in seinen Bildern oft An-
klinge an die weiche Malweise von
Bonnard gefunden. Heute fillt sein
Wille zu einer klaren Tektonik auf. Er
hat eine groflere Distanz zur Umwelt,
betrachtet sie mit kithleren Augen und
doch mit neuer Intensitiit. Farblich
kommt diese Distanz schon darin zum
Ausdruck, dal er mehr Griin und Blau
verwendet als frither und das damals
oft fast zu reichlich beniitzte Rot zu-
ricktreten liBt und gemiBigter zur
Wirkung bringt. Wenn wir von Tek-
tonik sprechen, dann wird diese durch-
aus mittels der Farbe erzeugt, und
zwar dadurch, dafl diese in Quadraten,
Dreiecken und in den verschiedensten
Strichmustern mehr einer bewufBten
Bildordnung dienstbar gemacht wird.
In intimer Weise trat dieses neue Ge-
stalten in den Bildern «Friichte und
Wein», «Intérieur» und «Stilleben» in
Erscheinung. In groflerer Anlage und

mehr auf Distanz kam sie in «Maler
und Modell» zur Geltung. Auch inner-
halb des Motivischen war diese Wand-
lung recht deutlich erkennbar, so in
den, beiden Bildern «Vanitas» und
«Maske», wo Herbst eine bewulite Ty-
pisierung der Frau zu erstreben sucht.
Als eindriicklichstes Bildnis, in dem
das Reifen des Kimstlers zum Aus-
druck kommt, méchten wir aber die
«Spanierin» erwithnen. Herbst findet
auch heute in Bildnissen, Stilleben und
Intérieurs seinen besten kiinstlerischen
Ausdruck. Die einzige in der Ausstel-
lung vertretene Landschaft, «Saint
Rémy», trat in ihrer lockerenund etwas
konventionellen Farbgebung hinter den
iibrigen Bildern zuriick. P. Portmann

Nanette Genoud
Kunstsalon Wolfsberg,
10. Februar bis 6. Mérz

Die Kiinstlerin versteht es, den Pinsel
mit Beweglichkeit und Gewandtheit
zu fiihren. Nicht daff in thematischer
Hinsicht nur das Gefillige einbezogen
wiirde — erinnern wir nur an den Titel
«Noir et Rouge 1945», den eines der
Bilder trug —; doch was kiinstlerisch
realisiert worden ist, bleibt im Bereich
der unbeschwerten Leichtigkeit. Eine
Malerei, der Geschmack und kiinstleri-
sche Kultur eigen ist. Das Sich-Anpas-
sen an starke Vorbilder (Cézanne, Van
Gogh ete.) geschieht mit Naivitat und
fraulichem Charme. Wir fragten vor
diesen Bildern nicht: Mit welcher Kon-
sequenz ist eine Landschaft durchge-
staltet, oder wie ist dieser Mensch in
seiner korperlichen Konstitution kiinst-
lerisch gemeistert, wie geht und steht
er? Was uns anzog, war eine gewisse
atmosphirische Stimmung, war eine
Frische, die von den sauber verwende-
ten Farben ausging und von der Hellig-
keit, die iiber Landschaften und Gegen-
stiinden spielte. Zu den schénen Stiik-
ken der Ausstellung gehérten neben ei-
nigen Zeichnungen vor allem die Gou-
achen. — In den Vitrinen waren sorgfiil-
tig und einfach gearbeitete Kleinpla-
stiken des Lausanner Bildhauers Pierre

Blanc ausgestellt. P. Portmann

Chronigue Romande

Le mots dernier a été, du point de vue
artistique, un des plus vides que l'on
puisse imaginer. Les trois expositions
dont je wvais parler fournissent bien
matiére @ quelques commentaires, mais
non certes ! en raison de leurs qualités.
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L’exposition Paul Camenisch, organi-
sée a ' Athénée par les Amis des Beau-
Arts, d’habitude mieux inspirés, était,
2l faut bien I'avouer, a tous les points de
vue pitoyable. L’artiste se serait appli-
qué a accumuler tous les motifs pour
que sa peinture soit aussi mauvaise que
possible, qu'il n’aurait pas obtenu un
autre résultat.

En émettant une pareille énonciation,
2l est bien entendu que je me fais inter-
venir en aucune fagon les opinions poli-
tiques que Camenisch se plait a af firmer
dans ses ceuvres. Un critique digne de
ce nom n'a pas a se préoccuper des senti-
ments religieux ou politiques que mani-
feste un artiste. Il peut glorifier Staline
ou Churchill, Diew le Pére, Mahomet ou
Bouddha, c’est son droit; aux yeuxr du

critique, ce qui importe, c’est s'il a du -

talent et de la personnalité.

On me dira que c'est la un truisme.
Assurément; mais a I'époque ot nous
vivons, une pareille maniére de voir
apparait aux yeuw de certains aussi
condamnable que surannée. Et pour-
tant, si U'on a vraiment U'amour et le
respect de U'art, c’est la seule que I'on
puisse et que I'on doitve admeltre.

Ces derniéres années, la question: L’ ar-
tiste doit-il ou non étre «engagé»? a
fourni le théme de discussions infinies.
Il me semble qu’un artiste a entiérement
le droit de U'éére, a condition que sa foi,
politique’ ou religieuse, n’intervienne
pas dans le domaine qui est proprement
celur de Uart, et que d’autre part, on
n'évalue pas ses mérites d’artiste selon
que 'on est ou non de son parti.

L’exposition Borés a la Galerie Moos
et Uexposition de onze peintres franc¢ais
indépendants a la Classe des Beaux-
Arts de I’ Athénée ont démontré de fagon
frappante a quel point nombre de gens
sont incapables de se rendre compte que
nous sommes en 1949 et non plus en
1905. 11 est un pew stupéfiant que U'on
nous présente comme des «indépen-
dants» ces onze jeunes peintres dont tous
les efforts consistent a singer Picasso,
Matisse, Rouault, ¢’ est-a-dire des artistes
qui sont actuellement considérés comme
les plus grands peintres de notre temps,
dont Uart fait éclore a foison des ar-
ticles, des interviews et de gros livres
wllustrés, et dont les ceuvres, que se
disputent les collectionneurs d’ Europe et
d’ Amérique, atteignent les plus hauts
priz. Quand on veut vraiment se mon-
trer «indépendant», on procéde tout
autrement. Ces jeunes peintres ne mérite-
ront réellement ce titre que lorsqu’ils
tourneront carrément le dos & ces artistes
dont je viens de citer les noms, et se
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mettront a peindre d'une fagon toute
opposée a la leur. C'est-a-dire qu'ils
feront ce que faisaient, a leur dge,
Matisse, Picasso et Rouault.
Seulement, ce sera plus difficile que de
faire ce qu’ils viennent de nous montrer.
Frangois Fosca

Pariser Kunsétchronik

Gauguin et ses amis
Galerie Kléber

Die Malerei Gauguins ist in den letzten
Jahrzehnten durch zahlreiche Ausstel-
lungen und Publikationen eingehend
vermittelt worden. Die Ausstellung in
der Galerie Kléber konnte iiber sein
personliches Werk kaum etwas auf-
schluBreich Neues bieten. Sie verdiente
aber ein besonderes Interesse, da sie
Gauguin innerhalb seines Freundes-
kreises situierte und die Ausstrahlung,
die er auf seine Freunde und Anhénger
ausiibte, iiberaus uberzeugend an-
schaulich machte. Manche hervorra-
gende Kiinstlerpersonlichkeiten haben
auf ihre unmittelbaren Nachfolger
hemmend und desorientierend gewirkt.
Bei Gauguin aber war sein Einflul auf
seine Umgebung und auch auf die dar-
auffolgende Generation ein histori-
sches Ereignis, das entscheidend auf
die Entwicklung der modernen Kunst
einwirkte. Gleichzeitig erkannte man
aber auch, dafl Gauguin nicht einseitig
als Lehrmeister seinen Freundeskreis
beeindruckte, sondern daf3 er von ihm
im Wechselspiel von Frage und Ant-
wort einige seiner wesentlichsten
Richtlinien Gbernahm. So war es der
frithreife Maler Emile Bernard, der
erstmals in groBen farbigen, von ge-
nauen Konturen begrenzten Flachen
malte und als Zwanzigjahriger (1888)
Gauguin von seiner neuen Bildauffas-
sung tiberzeugte und ihn vom Impres-
sionismus abbrachte. Wir durfen also
Emile Bernard als den eigentlichen Er-
finder des «Cloisonnisme» und «Syn-
thétismen, der heute geradezu ein Sy-
nonym fir die Kunst Gauguins gewor-
den ist, betrachten. Emile Bernard
wandte sich 1891 von Gauguin und
von der Gruppe von Pont-Aven ab,
widerrief die Kunst seiner Jugend-
jahre und kehrte zu einer in der Ver-
gangenheit verankerten Kunstauffas-
sung zuriick.

Unter den Malern der Gruppe von
Pont-Aven haben zwei Maler, Paul
Sérusier und Maurice Denis, haupt-
siichlich dazu beigetragen, die theore-
tische Position des sogenannten «Mou-
vement, Nabis» zu festigen. Sérusier

wurde 1888 in Pont-Aven durch Emile
Bernard Gauguin vorgestellt. Die Aus-
stellung an der Avenue Kléber zeigte
von diesem Kinstler ein kleines, auf
den Deckel einer Zigarrenkiste gemal-
tes Bild, «Der Talisman», das er fiir
Gauguin geschaffen hatte. Diese freie,
ganz vom Gegenstand losgeloste Far-
benharmonie enthiilt bereits — und mit
einem Vorsprung eines halben Jahr-
hunderts — die Problematik der ab-
strakten und konkreten Kunst und
hatte schon damals, als Sérusier das
Bild an der Akademie Julien prisen-
tierte, den Enthusiasmus von Maurice
Denis, Bonnard, Vuillard, Ranson und
Roussel entziindet.

Mit Sérusier befreundet, kam auch
Maurice Denis mit dem XKreis von
Pont-Aven in Berithrung. Maurice De-
nis spielte eine groe Rolle im Kampf
gegen die offizielle Kunst, und seine
kunsttheoretischen = Formulierungen
gehéren auch heute noch zum ABC
der modernen Kunstauffassung. Von
ihm stammt die berithmte Definition:
«Se rappeler qu'un tableau — avant
d’étre un cheval de bataille, une
femme nue, ou une quelconque anec-
dote — est essentiellement une surface
plane recouverte de couleurs en un cer-
tain ordre assemblés.» In seinen spé-
teren grofBen Wandbildern — meist reli-
giosen Inhaltes — ist er nicht um einen
weichlichen Manierismusherumgekom-
men; doch gehéren gerade die Friih-
bilder, die man in dieser Ausstellung
zu sehen bekam, zum Zugiinglichsten
seines Werkes. Ferner zeigt diese Aus-
stellung auch sehr deutlich, wie diese
Malergruppe von Pont-Aven in gewis-
sem Sinne den Jugendstil vorberei-
tete, und es kam einem gleichzeitig
vor einem Wandteppich von Ranson
zum BewufBtsein, wie sehr der Ju-
gendstil Entwicklungslinie
der modernen Kunst gehért, wie er
aber durch eine gewisse Unaufrich-
tigkeit und moralische Verschnorke-
lung seine Verwandtschaft mit den
modernsten Kunststrémungen ver-
steckt.

Deutlicher als in den Bildern Bonnards
und Vuillards sptirten wir in den drei
schénen Bildern Odilon Redons die
geistige Verwandtschaft mit Gauguin.
Koénnen wir in den Bildern Emile

in die

Schuffeneckers kaum irgendeine nithere
Beziehung zur Malerei Gauguins fin-
den, so war und blieb er doch einer der
bestindigsten Freunde Gauguins. Der
holléndische Maler Jan Verkade gehort
formal schon néher zu der Kiinstler-
gruppe von Pont-Aven. Wir verdan-
ken ihm die interessanten Erinnerun-
gen «Le Tourment de Dieu, ou les



étapes d’un moine peintre», welche er
als Ménch im Kloster Beuron nieder-
schrieb. Bemerkenswerter als die bei-
den letzten Maler ist Charles Filiger.
Seine Bilder weisen groBe Verwandt-
schaft mit denen Paula Modersohns
auf. Sein mystisches zartes Tempera-
ment wurde durch den Aufbruch Gau-
guins nach Tahiti schwer erschiittert.
Die Ausstellung erfreute den Schwei-
zer Besucher ferner durch einen klei-
nen Cuno Amiet, und wir erinnern uns
bei dieser Gelegenheit, dafl Amiet in
seinen Anfiéingen im Pouldu zum Gau-
guin-Kreis ziéhlte und von dort seine
starken Eindricke aus Frankreich in
die Schweiz brachte.

Erstes Manifest des «Salon des
Réalités Nouvelles»

Die Kinstlergruppe der «Réalités
Nouvelles» gab als Vorbereitung zu
ihrem diesjéhrigen vierten Salon ein
Manifest heraus. In einigen kurzen De-
finitionen versucht dieses Manifest, die
asthetische, geistige und moralische
Haltung dieser Gruppe zu fixieren.
Das Manifest beginnt wie folgt: «Qu’-
est-ce que I’Art abstrait non-figuratif
et non-objectif? Sans lien avec le
monde des apparences extérieures,
c’est, pour la peinture, un certain plan
ou espace animé par des lignes, des
formes, des surfaces, des couleurs,
dans leurs rapports réciproques et,
pour la sculpture, un certain volume
animé par des plans, des pleins, des
vides, exaltant la lumiére.» Diese etwas
summarische Definition der Kunst ist
im groen und ganzen dieselbe, die
Maurice Denis, wie wir es weiter oben
erwithnten, vor einem halben Jahr-
hundert schon formuliert hatte. Nur
ist unterdessen das «cheval de ba-
taille» davongelaufen, oder vielmehr,
man hat es —nicht ohne Miihe — in die
Freiheit zuriickgejagt! Wir md&chten
hier nicht fiir das Inhaltliche in Form
von Historienbildern und Schlacht-
rossen einstehen. Doch hat auch die
abstrahierende Kunst in bemerkens-
werten Beispielen, wie z. B. bei Paul
Klee und Brancusi, das Inhaltliche
keineswegs aufgegeben, und gerade
Brancusi ist in der synthetischen Ver-
dichtung des Objekts besser gegen
jegliche zuféllige Naturassoziationen
geschiitzt als manche programmatisch
arbeitende abstrakte oder, genauer
gesagt, konkrete Kimstler. Gibt es
iiberhaupt Form ohne Inhalt, oder ist
Form so ohne weiteres Selbstinhalt ?
Es besteht in jedem giiltigen Kunst-
werk ein gliickliches Spiel von Imma-
nenz und Transzendenz, wobei wir die

Paul Gauguin, Selbstbildnis

Form das Immanente und den Inhalt
das Transzendente nennen koénnen.

Das Manifest schliet mit einem Ab-
schnitt tber die politische Haltung der
«Réalités Nouvelles», und es klirt uns
die eigenartige Situation, in die die Be-
wegung der abstrakten Kunst — teils
unwillentlich — geraten ist: « Contraire-
ment & ce qu'il était permis d’espérer,
le Parti Communiste, sans raisons
valables, a cru bon de prendre une
position d’hostilité contre 1'Art ab-
strait non-objectif. Sans appuyer sur
la contradiction de cette attitude avec
celle de ses premiers dirigeants, nous
persistons & considérer que toute dé-
magogie en art engendre infaillible-
ment l'idolatrie qui conduit a l'escla-
vage et nous revendiquons plus que
jamais la liberté
«... Malgré la mort des civilisations,

d’expression. . .»

ce qui reste et restera toujours vivant
dans les ceuvres, a travers les si¢cles, ce
qui étonnait si fort Marx et ce qu'un
matérialiste exclusif ne peut com-
prendre, c’est I'essence propre de I’Art,
c’est-a-dire I'expression de 1'élément
spirituel de I’homme par les moyens

propres a I'’Art.» F. Stahly

Londoner KHunsichronik
Barbara Hepworth

Einer der grofiten Bildhauer der Ge-
genwart und ohne Zweifel der bedeu-
tendste weibliche Repriisentant dieser
virilen Kunst ist die Englinderin Bar-
bara Hepworth. Als abstrakte Bild-
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hauerin ging sie den Weg, den Laurens
und Brancusi geebnet und auf dem
Henri Moore und Gabo so iiberra-
schend personliche Resultate erzielt
haben. Mit ihrem sicheren Instinkt fiir
Form und Harmonie hat sie Werke ge-
schaffen, die die neue Schénheit rein
und tberzeugend aussprechen. Natiir-
lich gab es auch in ihrer Entwicklung
Experimentalstadien — die auf einen
mehr realistischen, spéter kubisierend-
realistischen Anfang folgten —, wih-
rend denen ihre Arbeiten etwas trok-
ken wirkten, weil sie doktrinir waren.
Aber das war bald tiberwunden. Der
Instinkt machte sich geltend. Es ent-
standen die runden und eiférmigen
Korper mit Durchbrechungen des Vo-
lumens, in denen gleichsam das In-
nere der Formen plastisch erlebt wird
— ein Erlebnis, das noch erhoht wird
durch die Heranziehung der Farbe als
bildhauerischen Elements —, alle die
Uberschneidungen von Linien und
Flichen, die ihre Arbeiten in die gei-
stige Nihe der uralten Flechtornamen-
tik, aber auch der neolithischen Stein-
denkmiiler riicken, von denen gerade
die Landschaft Cornwalls, wo die
Kinstlerin lebt, gekennzeichnet wird.
Die Aushohlung, das Loch im Stein
spielt bei ihr eine bedeutendere Rolle
als die Rundung, die in der Kunst
eines Maillol etwa als einzig skulptural
angesehen wurde. Auch Henri Moore
hat dieses neue Element in seinen
Skulpturen eingefiithrt: ihm war es
ein natiirlicher Vorgang, so wie die See
Felsen aushohlt und Kiesel formt.

Barbara Hepworth ist auch eine be-
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Schweizer Ableilung

deutende Holzplastikerin mit einer
uberzeugenden Liebe und deshalb
einem guten Gefiihl fiir das Material.
Thre Ausstellung in der Lefevre Gal-
lery rief Uberraschung hervor. Dort
stellte sie neben einigen wenigen ab-
strakten Skulpturen eine gréere An-
zahl von Zeichnungen und Bildern aus.
Die Technik dieser Bilder war kombi-
niert. Auf einer 6lfarbenen Unterma-
lung hat sie durch die Zeichnung die
Kontur, durch Kratzen und Freilegen
des hellen Untergrundes die Plastik
der Formen erzielt. Aber es war nicht
die Technik, es waren die Motive, die
tiberraschten. Szenen aus einem Ope-
rationssaal machten den iiberwiegen-
den Teil der ausgestellten Werke aus.
Der Rest waren Akte und Skulptur-
zeichnungen. Die Abstraktion war auf-
gegeben; was blieb, war die Darstellung
von Vorgédngen, mit einer menschlich-
dramatischen Spannung wiedergege-
ben. Deshalb vielleicht gemahnten
manche ihrer Gruppenkompositionen
in ihrer Vereinfachung und Gehalten-
heit an Giotto oder an Meister der
Frithrenaissance. Die Formen waren
gro gesehen, monumental in ihrer
Auffassung wie Fresken, trotz der
kleinen Formate. Man fiihlte, da3 es
ein Bildhauer war, der da gezeichnet
hatte. Und wenn man die Werke ge-
nauer studierte, erkannte man, daf}
alle abstrakten Ilemente auch darin
enthalten waren, so wie sie in groflen
Werken alter Kunst stets vorhanden
waren, als Kompositionsgesetze, als
Formwille hinter dem Thema. Die ab-
strakte Kunst, die den menschlichen
Inhalt hat abschiitteln wollen, wendet
sich wieder der Seele zu. Sie wird da-
durch nur gewinnen und das Leben be-
reichern. Das beweist gerade der Wi-
derhall, den Barbara Hepworths neue-
ste Werke hervorriefen. J.P.Hodin

*44 =

Internationale Ausstellung Christlicher Kunst der Gegenwarl in Kdoln. Blick in die
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KHoln

Internationale Ausstellung Christlicher
Kunst der Gegenwart

Aus Anlafl der Dom-Feierlichkeiten
fand letzten Herbst in Kdln eine inter-
nationale Ausstellung moderner Christ-
licher Kunst statt. In den grolen Aus-
stellungs-Hallen auf dem Messege-
lande waren tiber 1000 Werke der Ma-
lerei, Bildhauerkunst, Architektur,
Graphik, Goldschmiedekunst, Para-
mentik usw. ausgestellt.

Deutschland allein war mit tber 700
‘Werken vertreten — eine Zahl, die na-
turgeméll zu einer gewissen Niveau-
senkung fithren muBte. Viele Glasfen-
ster, vor allem von Thorn Prikker,
dann Bilder von Nolde, Kithe Koll-
witz, Campendonk, Plastiken von Ma-
taré und Gerhard Marcks stachen be-
sonders hervor. Inangenehmem Gegen-
satz zu dieser iiberladenen allgemeinen
deutschen Abteilung stand der offen-
bar strenger zensurierte Raum der
Koélner Werkgruppe mit interessanten
Kirchenprojekten von Schwarz und
Steffan, Paramenten von Grete Baden-
heuer usw.

Ungefihr die Hélfte der Raume war
fur die fremden Staaten reserviert.
Frankreich, England, Osterreich und
Schweden waren offiziell und z. T.
ziemlich reichhaltig vertreten; die
Schweiz durch eine kleine, von der
Basler Gruppe der St.-Lukas-Gesell-
schaft ausgewédhlte Schau. In der
franzosischen Abteilung gab es Werke
von Maurice Denis, Georges Desval-
lieres, Jean Lurgat, Georges Rouault
zu sehen. England machte einen ziem-
lich konservativen Eindruck. In der
osterreichischen Abteilung fiel ein et-
was merkwiirdiges Kirchenprojekt von
Holzmeister, fir Ankara, auf. Schwe-

den zeigte vor allem einen schénen Be-
stand kirchlicher Textilien und Geriite,
withrend das Fehlen der Bauten von
Asplund uberraschte.

Die Schweizer Abteilung machte einen
recht frischen Eindruck, und besonders
die Architektur-Werke wurden auller-
ordentlich beachtet. Auf Veranlassung
der Ausstellungs-Leitung
Schreibende einen Vortrag tber die

hielt der

Erneuerung der kirchlichen Architek-

tur in der Schweiz. H. Baur

Roston
Oskar Kokosehka

Die lingst fiillige reprisentative Ko-
koschka-Ausstellung in Amerika ist
nun Ereignis geworden. Sie ist der Ini-
tiative und Energie des Direktors des
Bostoner «Institute of Contemporary
Arty», James S. Plaut, zu verdanken, der
dafiir die Unterstiitzung vier weiterer
Kunstinstitute des Landes gefunden
hat.

Nun, die Ausstellung ist wirklich ein
groBes kiinstlerisches Ereignis gewor-
den. Sie wurde vom Publikum gut be-
sucht und eifrig diskutiert. Die Bosto-
ner Presse hat sehr eingehend von ihr
Notiz genommen. Man war stolz, dafl
Boston das Privenire haben durfte.
Um aber zu erfahren, was den Ameri-
kaner, also das grofle Publikum, wirk-
lich interessiert und sein Urteil zu for-
men hilft, ist es wohl angebracht, zu
zeigen, was die fur den Durchschnitts-
amerikaner schreibenden groflen Blét-
ter ihren Lesern mitzuteilen haben.
Das diirfte aufschluBreicher sein als die
reviews der von hochstehenden Kunst-
kritikern bedienten Weltblitter, wie
des Bostoner «Christian Science Moni-
tor» oder der «New York Times», die
ihre kunstgelehrte Mitarbeiterin eigens
zu der Bostoner Premiére entsandt
hatten.

Was interessiert also den Durch-
schnittsamerikaner an Kokoschka? In
erster Linie ist es das ungewohnliche,
wechselreiche  Lebensschicksal —des
Kiinstlers. Der Sinn fur die «facts» ist
hier besonders entwickelt. Das ist das
Sichere, das Bleibende; die Folgerun-
gen kann jeder in seiner Weise ziehen.
Bei Kokoschka kommt dieses Interesse
auf seine Kosten. Die Herkunft von
einer bescheidenen, kunstreichen Gold-
schmiedefamilie, das erste, gleich mit
einem 6ffentlichen Skandal verbun-
dene kiinstlerische Auftreten, beglei-
tet von dem ermunternden Beifall der
kulturellen Avantgarde, die schwere



Zeit des Durchhungerns, dann das
langsame Sich-Durchsetzen, die vita
amorosa mit ihren Hoéhepunkten und
Konflikten, die Einfithrung in die gute
Gesellschaft, die er verachtet, das Ver-
flochtensein in zwei Weltkriege, das ist
schon Stoff genug, die Phantasie und
die Teilnahme anzuregen. Auch die
Einzelheiten interessieren: die freiwil-
lige Meldung zum Kriegsdienst trotz
seiner nie verleugneten pazifistischen
Uberzeugung, und der Eintritt in ein
vornehmes Reiterregiment wird nie-
mals zu berichten vergessen. Die
schwere Verwundung durch einen
KopfschuB, die eine lange Erholungs-
zeit erforderte und ihn zeitweilig an
den Rand des Wahnsinns brachte, das
seltsame Benehmen, das ihm den Na-
men des «tollen Kokoschka» eintrug,
dann die jahrelangen Wanderfahrten
durch die halbe Welt, die ihn malen
lieBen, was sein Auge reizte; alles das
ist angetan, Interesse und Sympathie
zu wecken. Aber die Hauptattraktion
bilden die Verfolgungen der Nazis, die
die Werke des «degenerierten Kiinst-
lers» aus den Museen entfernten und
der beriichtigten Miinchener Ausstel-
lung einverleibten und ihn selbst zur
Flucht zwangen, erst in die Tschecho-
slowakei — wo Prisident Masaryk sein
Freund wurde — und endlich nach Eng-
land. Alles das wird mit lebhafter Teil-
nahme und warmer Sympathie regi-
striert und gewiirdigt.

Man findet in diesem Schicksal eines
Kiinstlers, «der mehr als normalen An-
teil an Armut, Krankheit, Verfolgun-
gen und andern Drangsalen erfahren
hat», den Schliissel zu seiner Kunst. Es
gibt die Erklirung fir das Explosive
seines kiinstlerischen Wesens, das ihn
oft zu wilder Bewegtheit treibt, zu hef-
tig zuckenden und wirbelnden Formen,
zu einem vulkanartigen Ausbruch der
Farbe und zu einem seltenen Reichtum
an farbigen Nuancen.

Die Portrits der frihen Zeit werden
wegen ihrer tief schiirfenden Ausdeu-
tung der dargestellten Personlichkeit
geschiitzt, die vor allem den Enterbten
und Gezeichneten gewidmet wird. Der
scharfe Blick des Kiinstlers sieht in
diesen Gesichtern drohende Mahnzei-
chen «of the progressive disruption
going on all over the world».

Auch die symbolischen Bilder, wie die
«Windsbraut» oder der «Irrende Rit-
ter», werden gewiirdigt, die ersten
Dresdner Landschaften, «breit und
geometrisch aufgebaut», werden her-
vorgehoben, und endlich werden die
schonen Stédtebilder und Kiistenaus-
schnitte aus Frankreich und England
sowie die majestitischen Alpenland-

schaften bis zu dem neuesten grof3-
artigen Matterhornbild als Hohe-
punkte moderner Landschaftsmalerei
gepriesen.

Ein anderer Kritiker, den Kokoschkas
Kunst besonders begeistert, will dem
Institut um dieser Ausstellung willen
alle seine fritheren «Siinden» verzeihen.
«Hier ist», schreibt er, «flammende
Farbe, die unabhiingig von aller Tra-
dition gebraucht wird. Hier ist mo-
derne Kunst, gegrindet auf die klassi-
schen Werke der Kunstgeschichte,
aber ausgedriickt in der typischen
Weise eines groflen persénlichen Inge-
niums. Hier ist lebendige, vibrierende
Gestaltung, geboren aus der Seele eines
Mannes, der gelebt und gelitten hat
und von Krise zu Krise gegangen ist.
Ob er bald heftig satirisch, bald poe-
tisch zart ist, er ist immer innerlichst
erfillt von dem Verstéindnis fir den
harten Kampf um die menschliche
Existenz, fur die noble Grée der Na-
tur und des Menschengeistes.»

In diesem Sinne wird Kokoschkas
Kunst dem amerikanischen Publikum
nahegebracht. Und das sind nur die
Stimmen von einer Stadt; die Aus-
stellung macht die Runde durch das
ganze Land. Man vernimmt gerade,
daBl sie gegenwartig in der Haupt-
stadt des Landes, in Washington, eine
ganz besonders starke Wirkung ent-
faltet. Heinrich Riegner

Aus den Museen

Kunstsammlung der Stadt Thun

Aus einer Sammlung von Gemiilden
zeitgenossischer Maler und einem Be-
sitz an alter Graphik, der aus der Stif-
tung C.F.L.Lohner stammt, hat sich
die Stadt Thun seit einigen Jahren
eine Kunstsammlung angelegt, die
jetzt zum ersten Male als geschlossene
Schau offentlich gezeigt werden kann.
Bisher waren die Bilder, zu deren An-
schaffung ein Kunstkredit der Ein-
wohnergemeinde Thun dient, zur Aus-
schmiickung von Amtern und 6ffent-
lichen Gebauden verwendet worden.
Einige Parterre-Séle des «Thuner-
hofs» sind fur Ausstellungszwecke her-
gerichtet worden und stellen mit ihren
gerdumigen Winden — mit eingerech-
net die prachtvolle Sicht seewiirts ins
Griune und in die Voralpenkette — eine
gute Gelegenheit fiir eine solche Schau
dar, deren Bestand im iibrigen ausge-
wechselt werden soll.

In der Sammlung moderner Gemiilde
festigt und vertieft man die Bekannt-
schaft mit den Thuner Malern, zu de-
nen einige regelmiflig am See schaf-
fende Giiste kommen. Thun stellt in
der bernischen Malerei ein Kontingent
von Kiunstlern, die den alten Ruhm
der alpinen Landschaftsdarstellung (er
datiert bis ins 18. Jahrhundert zuriick)
wiirdig weiterverwalten und mit ein-
zelnen Vertretern fithrende Richtun-
gen angebahnt haben. Wenn das
Hauptgewicht mit Recht auf die Land-
schaft verlegt wurde, so fehlt doch kei-
neswegs die Vertretung der Portrit-
und Stillebenmalerei, wie sie fiir den
vollen Umfang eines Schaffens charak-
teristisch ist.
Ein Maler der Stadt, der Uferland-
schaft und des Sees mit der Alpen-
sicht, wie er lange Jahre hindurch das
Gesicht der Thuner Kunst mitbestim-
men half, ist der vor einigen Jahren
verstorbene Fred Hopf. In leichtfliis-
sigem Vortrag, der seinen lockeren
Strich und seine Lichtfille von der
Impressionistenzeit herschreibt, wan-
delt er das Thema seiner heimischen
Landschaft in heiterer, unproblema-
tischer Art ab. Der groBe Gegensatz
dazu: der Alpendarsteller Alfred Glaus,
“der in die Urformen und das Urwesen
der Gebirgsnatur eindringt und die
zeitlosen Elemente, den ruhenden See,
die starrenden, nackten Felsformatio-
nen und die feine Dimstung der Ho-
henluft gestaltet. Fir diese Stoffwelt,
in der die feine Witterung fiir den
«Schopfungskeimgeruch» (wie Spitte-
ler dies Ursprungsgefiihl nennt) ebenso
stark ist wie das verstandesmifige Er-
fassen geologischer Entwicklungsge-
setze, stehen dem Maler auBlerordent-
lich subtile Ausdrucksmittel zur Ver-
fugung. Es ist eine Gebirgsmalerei, die
den Hodlerschen Gedanken der plasti-
schen Monumentalitéit weiterfithrt und
mit den Differenzierungen eines Natur-
gefiihls bereichert, das in die Elemente
mit ihrer Zeitlosigkeit tief und tiefer
eindringt. — Eine ganze Anzahl Thuner
Maler ist weiter zu nennen: der vor
einigen Jahren verstorbene Werner
Engel, Paul Gmunder mit einer sehr
ruhigen, formal ausgeglichenen Still-
leben- und Kinderportritmalerei, der
farblich sehr temperamentvolle Ro-
bert Schiér und der pastos malende
Fritz Butikofer und als Giiste Albert
Schnyder (Delsberg) und Fred Stauf-
fer (Bern).
Ein Raum ist als graphisches Kabinett
eingerichtet und enthilt Teile der
Sammlung Lohner, die 1817 vom da-
maligen Landammann der StadtThun
geschenkt wurde. Sie enthiilt Kupfer-
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