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Und welch wichtige, fast aufregende
Angelegenheit ist Dir, dem feinsinni-
gen Sammler, heute noch der Erwerb
einer bloBen Radierung von Rouault?
Da spiirt man die eigentlichen Quellen
der Kriifte, die es Dir je und je ermég-
lichten, unermudlich in der Pflege der
Kunst titig zu sein.

Mein Vorhaben, Dir zu Deinem sieb-
zigsten Geburtstage die besten Wiin-
sche zu tiberbringen, ist zu einem fliich-
tigen Riuckblick auf Dein Wirken ge-
worden. Jeder, der Dich kennt, weil3,
wie sehr Dir das Herausstellen Deiner
Verdienste zuwider ist. Aber darum
geht es ja gar nicht. Es geht vielmehr
darum, sich heute darauf zu besinnen,
wie viel die aktive schweizerische
Kunstpflege, wie viel die Forderung

des Werkbundgedankens und jeder -

einzelne, der Dir niher treten durfte,
von Dir empfangen und Dir zu danken
haben. Und es geht wohl auch darum,
" heute daran zu denken, wie unendlich
viel von Deiner Arbeit, anonym, in der
Form von edelstem Sammelgut im Mu-
seum von Winterthur und im tétigen
Weiterwirken des SWB und anderer
Vereinigungen, zum Nutzen unserer
Kultur weiter lebt.
In alter Freundschaft, Dein

Robert Hef3, Basel

Ausstellungen

RBasel

Afro — Bargheer — Cagli — Guttuso
Galerie d’Art Moderne, 23. April
bis 21. Mai 1949

Fir die Zeitgendssische italienische
Kunst — wie der Untertitel dieser Aus-
stellung lautet — hat die Galerie d’Art
Moderne die vier teils in Florenz, teils
in Rom lebenden Kimstler Afro, Bar-
gheer, Cagli und Guttuso gewihlt. An-
gesichts der erstaunlich groBen Zahl
junger und begabter moderner Kiinst-
ler, die man etwa an der letzten «Bien-
nale» in Venedig sehen konnte, gibt
diese Vierergruppe selbstverstindlich
nur einen winzigen Ausschnitt aus der
modernen Kunst Italiens. Im Kleinen
ein getreues Abbild des Ganzen zu ge-
ben, wiirde die Aufgaben der Galerie
d’Art Moderne auch weit tbersteigen.
(Das wiire die Aufgabe der 1947 leider
etwas miBglickten Ausstellung in der
Berner Kunsthalle gewesen.) Deshalb
wurde wohl mit Vorbedacht die in
Italien sehr ausgeprigte Nachfolge Pi-
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cassos unter den Jungen, ja selbst die
Schule Légers und Magnellis beiseite
gelassen, und man beschrinkte sich
darauf, mit diesen vier Kinstlern ver-
schiedene Stromungen unter den jun-
gen Kiinstlern Italiens zu zeigen.

Die interessanteste Personlichkeit ist
zweifellos Afro, der wie Cagli zu der
1947 gegriindeten «Fronte nuovo delle
Arti» gehort, beim spiten Picasso an-
gekniipft hat, nun aber einen #uflerst
charmanten und eigenwilligen abstrak-
ten Stil entwickelt. Blau und Rosa,
Knallgrim und abgedémpftes Griin,
Rosa und Griin, das sind einige Klinge
aus dem frohlichen und bei aller Bunt-
heit doch sehr sensibel aufeinander ab-
gestimmten Ensemble seiner Farben.
Sie fillen (oft rot konturierte) Flichen,
die ineinander verhiéngt oder iiber-
einander getirmt zu Kompositionen
zusammengefiigt sind, die vor allem
durch ihr schwebendes harmonisches
Gleichgewicht entziicken. Diesen hei-
teren Bildern gegeniiber wirken die
drei Bilder Corrado Caglis (geb. 1910),
in ihren dunklen erdigen Farben nicht
nur schwerfillig, sondern auch inner-
lich unentschieden, da sie aus eigent-
lich naturalistischen Formen abstrakte
(nicht einmal surrealistische) Bilder
darstellen wollen. Renato Guttuso (geb.
1912), der in Venedig als ein kraftvol-
ler Maler in Erscheinung trat, ist hier
mit einer nicht sehr guten abstrakten
Komposition und einem vom Expres-
siven zum Abstrakten tendierenden
Figurenbild seiner Qualitiat nicht ent-
sprechend vertreten. Bargheer schlief3-
lich, der unter diesen vier wohl der
ilteste ist (geb. 1901 in Hamburg),
zeigt nun sehr eindeutig im Bewegten,
Malerischen bleibende Aquarelle und
Bilder, welche Landschaftseindriicke,
Stimmungsbilder und figurale Kompo-
sitionen auf halb expressive, halb ab-
strakte Art wiederzugeben suchen.

An der Vernissage der Ausstellung war
es Bargheer, der einen kurzen Uber-
blick tber die Situation der heutigen

Malerei in Italien gab. m. n.

Bern

Joan Miro, Oskar Dalvit, Margrit Linck
Kunsthalle, 21. April bis 29. Mai
1949

Die Malerei eines Miro geht in der
Richtung Calderscher Mobiles-Plastik,
Aaltoscher Architektur, Saroyanscher
Dichtung. Ein raffiniert Elementares
dominiert in Inhalt und Form. Man
denkt an prahistorische Grottenmale-

rei und -graffitti, begleitet und er-
heitert von einem bukolischen Floten-
ton. Sein Landsmann Picasso ist hef-
tiger, damonisch gespannter, inner-
halb eines oft verwandten Formen-
spieles. Miro ist milder, humorvoller,
kindhaft-erstaunter. Er ist dem Mir-
chen und Urepos nahe. Er formt, wie
Klee — jedoch weniger ironisierend —,
das Mythos unserer Zeit. Ein Epiker
in Stenogrammen. «Fiir mich ist Form
nie etwas Abstraktes, sie ist immer
Zeichen fir etwas. Es ist immer ein
Mensch, ein Vogel oder sonst etwas,
um das es geht. Fiir mich ist Malerei
nie Form um der Form willen» (Miro
1948). Eine Wanderung durch die
Berner Miro-Ausstellung, die durch die
unternehmende Regsamkeit Arnold
Riidlingers zustande kam — urspriing-
lich sollte sie mit der letztjihrigen
Calder-Ausstellung verbunden wer-
den —, zeigt interessante Beispiele auch
von den letzten Arbeiten in Spanien
und Amerika. Dabei wurde auch ver-
sucht, den Entwicklungsgang des
Kinstlers durch Erginzungen aus
Schweizer Privatbesitz einigermafen
anzudeuten. Von dem beinahe veristi-
schen Ausgangspunkt der «Nature
morte au lapin» mit ihrer auBer-
ordentlich graphischen Priizision, noch
verhalten, in gediémpften Farbtonen,
zu den «halluzinativen» (Miro) Form-
erfindungen mit leuchtender Farb-
begleitung, die um 1925 beginnen, ist
ein gewaltiger Sprung. Leider ist diese
entscheidende erste Reifungsphase nur
mit wenigen Beispielen belegt, die
aber immerhin die neue Malmethode
illustrieren, die ihn zu einem der ex-
pressivsten Vertreter des damals auf-
steigenden  Surrealismus machten.
Miro ist, wie Arp, immer seiner ele-
mentaren Form- und Farbgebung treu
geblieben, im Gegensatz zu einem Dali,
der, mit dem Raffinement aller Jahr-
hunderte geladen, seine surrealisti-
schen Bildschocks vermittelte und
heute auf totem Geleise gelandet ist.
Die groBformatigen, direkt nach dem
Kriege entstandenen Bilder (1945/46)
gehoren wohl zu den eindruckvollsten
der Ausstellung mit ihrer immer wie-
derkehrenden Thematik: Frauen, Kin-
der, Vogel, Sterne. Lagernd-Erd-
haftes, Bewegtes und Frei-Schweben-
des. Simplifizierte, bis aufs Letzte fil-
trierte Formsymbole driicken die ver-
schiedenen «Lebewesen» und Welten
des Geschehens aus. Eine Sprache, die,
auf ihre Urklinge reduziert, eigent-
lich nur in Lauten und Vokabeln singt.
Es ist reizvoll, diesem Form-Voka-
bular Miros von Periode zu Periode,
von Bild zu Bild nachzugehen. Es



kreist immer um wenige Grundele-
mente, die stimmungshafte Modula-
tion erfahren. Kinstlerisch entschei-
dend und psychisch erfrischend ist die
Spannkraft dieses Lineamentes, das
gleichzeitig erzithlt und rein bildhaft
equilibriert, gemeinsam mit den gro-
Ben Farbflecken, die als freie Akzente
im Bild leben und schweben und mit
an der Gleichgewichtserhaltung der
Komposition tragen. Sehr zu begriilen
ist, da3 auch Miros keramische Arbei-
ten sichtbar sind, Poterie und freie
Keramik, mit der sich Miro ebenso wie
Picasso im Sinne einer echten spani-
schen Tradition in den letzten Jahren
abgegeben hat. Dieser Zug zur kiinst-
lerischen Gestaltung des realen Ge-
brauchsgegenstandes und zuriick zum
Urttumlichen der Tépferei scheint ein
Zug der Zeit zu sein, wobei das Spiel
mit der Erde, der Farbe und dem ver-
wandelnden Feuer seine erfrischende
Faszination auszuiiben scheint.

Oskar Dalvits Bilder, die im Souterrain
der Ausstellung durch Beispiele, vor
allem aus den letzten Jahren, einen
neuen Einblick in seine Malmethode
bringen, haben einen etwas schweren
Stand gegeniiber der eindringlichen
und erprobten Sprache Miros. Man
sieht aber auch hier wieder die spezi-
fisch farbige Begabung des Kinstlers,
der vor allem in der «Komposition in
Rot» (1948) und im «Sternbild» (1948)
neben einem zarten Strukturaufbau
eine sensible und reiche farbige Klang-
kraft herauszuholen versteht.

In den keramischen Arbeiten Margrit
Lincks, die mit Mensch-Gefi3-Meta-
morphosen beginnt (1943), spiirt man
bei allem anfangs Grotesk-Seltsamen
und noch nicht Gekléirten einen immer
grofleren Zug zur Vereinfachung im
folkloristischen Sinne. C.G.-W.

Luzern

Carl Fredrik Hill
Kunstmuseum, 9. April bis
29. Mai

Es zeugt fir das wachsende Gewicht
Luzerns als Kunststadt von interna-
tionaler Bedeutung, dal es von den
zustidndigen schwedischen Stellen fiir
diese Ausstellung ausersehen wurde,
mit der ein unbekannter schwedischer
Maler, ein Zeitgenosse der franzosi-
schen Impressionisten, erstmals der
europiiischen  Offentlichkeit priisen-
tiert wird. Carl Fredrik Hill (1849-
1911) war ein in Schweden ausgebilde-
ter, spiter in Frankreich tatiger, kei-

neswegs aullergewohnlicher, aber doch
tuchtiger Landschaftsmaler, bis ihn,
den kaum Dreifigjihrigen, das tragi-
sche Schicksal geistiger Umnachtung
ereilte. Die kiinstlerische Produktion
allerdings horte darob nicht auf; sie
suchte sich nur andere Bahnen und
bediente sich fortan einfacherer Mittel.
Aus dem umfangreichen Nachlal3 von
mehreren tausend Zeichnungen des
Kranken hat nun das schwedische Na-
tionalmuseum in Stockholm fir die
Luzerner Ausstellung gegen 150 Blit-
ter ausgewihlt. Es sind Bleistift-,
Kreide- und Buntstiftzeichnungen, in
denen Hill seine pathologischen Visio-
nen festgehalten hat, Visionen vom
Widerstreit der elementaren Michte,
von urzeitlichen  Naturzustinden,
Weltwerdung und Weltuntergang, da-
zwischen auch Gesichte einer fernen
antikischen Welt und, seltener, be-
schauliche Zwiesprache mit dem still-
lebenhaften intimeren Mikrokosmos
der Natur. Kiinstlerisch besonders in-
teressant und reich sind die Buntstift-
zeichnungen, in denen sich ein subtiler
und kiithner Kolorist zu erkennen gibt
und die Objekte dsthetischen Genusses
sind, weil in ihnen die formale Rech-
nung aufgeht. Die streng zeichneri-
schen, linearen AuBerungen (wie auch
der ganze Komplex der Thematik mit
ihrer briiskierenden Verbindung unzu-
sammenhiingender Objekte) gehéren
dagegen mehr in den Interessenbereich
des Psychologen, tragen sie doch in
ihrer zackigen, unruhigen Diskontinui-
tit unverkennbar den Stempel einer
erschutterten Formanschauung. Die

Carl Fr.-Hill, Pfauen, Bunistift

durch die Veranstalter bewuBt sugge-
rierte Frage, ob Hill seiner Zeit vor-
ausgeeilt und also als genialer Vorldu-
fer erst noch zu entdecken und an den
ihm gehorigen Platz in der Geschichte
der neueren europiiischen Malerei zu
stellen sei, ldBt sich doch wohl nur fir
den Bereich der Thematik im Hinblick
auf den vielfach verwandten Surrealis-
mus, aber kaum auf der rein kunstle-
risch-formalen Ebene positiv beant-
Und mit dieser Antwort
konnte es keineswegs sein Bewenden

worten.

haben, da durch sie eine Reihe von
grundsitzlichen Fragen erst neu auf-
Hp. L.

geworfen wird.

Schaffhausen

Rembrandt und seine Zeit
Museum zu Allerheiligen,
April bis Oktober 1949

Ahnlich begliickend wie seinerzeit die
Werke altdeutscher Malerei fligen sich
gegenwiirtig die hollindischen Bilder
des 17. Jahrhunderts in den Rahmen
Schaffhausens und seines stimmungs-
vollen Museums. Denn hier vermag ge-
rade der uberwiegend biirgerliche,
menschlich private Charakter zur Gel-
tung zu kommen, der die hollindische
Malerei des 17. Jahrhunderts von der
auf furstliche und kirchliche Repré-
sentation abgestimmten Kunst der
gleichzeitigen Lénder,
doch auch der groBlen Flamen unter-

romanischen

scheidet. Die zwanglos intime Atmo-

=TT »



sphére der Ausstellung wird durch die
Verteilung auf die meist stubenhaft
kleinen Raume des Museums verstirkt,
wobei nur lose der Zusammenhang von
Schulen und Entwicklung aufgezeigt
wird.

Die ausgestellten Werke stammen
heute fast ausnahmslos aus den groflen
deutschen Museen der westlichen Zo-
nen, wohin sie zum Teil seinerzeit aus
Berlin gerettet worden waren; dazu
treten als kostbare Erginzung Leih-
gaben des Amsterdamer Reichsmu-
seums und aus schweizerischem Privat-
besitz. So wird die Ausstellung gleich-
zeitig zu einer Demonstration far die
Wertschitzung, welche die hollindi-
" sche Kunst auch in Deutschland ge-
funden hat, und manches Bild wird
dem Besucher von einstigen Deutsch-
landreisen oder deutschen Publikatio-
nen her vertraut sein. -

Das fruchtbare Erlebnis dieser fast
durchwegs durch ihre hohe Qualitét
ausgezeichneten Ausstellung liegt ein-
mal in der so unmittelbaren maleri-
schen Kultur, welche die verschieden-
sten Bildgattungen auszeichnet. Mit
einer Sicherheit, in der sich technische
Vollendung, handwerkliche Erfahrung
und ein oft verbliffender kinstleri-
scher Instinkt vereinen, werden die
farblichen
scheinbar spielend gelést. Wohl spurt
man bisweilen die Vorbereitung zu der

delikatesten Probleme

allzuleicht eingehenden Genrekunst,
wie sie der «Realismus» des 19. Jahr-
hunderts pflegte; aber fast immer
bleibt jene Gehaltenheit und Dichte
der inneren Beziehungen gewahrt, wel-
che aus den Bildern des 17. Jahrhun-
derts jedesmal eine in sich lebende
Welt schaftt.

So sehr diese Ausstellung in ihrer ma-
lerischen Kultur zeitlose Werte vor
Augen fithrt und man mit den meisten
Bildern auch im unmittelbaren Alltag
zusammenleben machte, so zeigen sie
andererseits doch auf das eindring-
lichste die gesellschaftlichen, topo-
graphischen und geschichtlichen Bin-
dungen eines fest umrissenen Kunst-
kreises. In diesem wird die biirgerliche
Umformung des Barocks sichtbar, der
uns sonst vorwiegend in seiner kirchli-
chen und héfischen Prachtentfaltung
entgegentritt. Wo jedoch das hollan-
dische Bild des 17. Jahrhunderts sei-
nen biirgerlich begrenzten Rahmen
sprengen will, verféllt es leicht einer
gewissen Leere, der, abgesehen von
dem einen Rembrandt, nur die Bild-
nisse des Frans Hals und neben den
beiden Ruysdaels einzelne Landschaf-
ten von Knibbergen, de Koninck und
Pynacker entgehen, wie denn das be-

sonders dankbare Thema der Land-
schaft, ganz abgesehen von Albert
Cuyp, van Goyen und Seghers auch
mittlere Begabungen zu hohen Lei-
stungen fithrt. Auch dort, wo fremde
Einfliisse vorherrschen, wie am An-
fang der Entwicklung in den an den
Frithbarock Caravaggios ankniipfen-
den Meistern aus Utrecht, wie Mole-
naer, Honthorst, Bloemart, mit ihren
schweren Korperformen und grellen
Lichteffekten, spiirt man ebenfalls
qualitativ die Randzone der hollindi-

- schen Bliite, #hnlich wie an deren

Ende bei Hackaert, de Moucheron und
Asselyn die italianisierenden Land-
schaften in franzosischem Geschmack
einem mehr oberflichlich dekorativen
internationalen Ideal ihre Konzessio-

* nen machen. Innerhalb der erstaun-

lich dichten Produktion des hollindi-
schen 17. Jahrhunderts leuchten in
Schaffhausen als besondere Kleinodien
neben den Landschaften die Innen-
raumbilder des Vermeer und Pieter de
Hooch hervor. Hier wie auch in den
zahlreichen anderen, oft ins Anekdo-
tenhafte zugespitzten Innenszenen
brilliert das genieBerischste Empfin-
den fur den Augenreiz des Stofflichen,
wobei der Zug zum Stilleben diesen
malerischen Kostbarkeiten ihren eige-
nen Zauber schenkt.
Mit vierunddreiBig zum Teil hochbe-
rithmten Werken rechtfertigt die Ver-
tretung Rembrandts den Titel der
Ausstellung; nicht zuletzt werden die
vielfiltigen Wurzeln und Ausstrah-
lungen innerhalb seiner Zeit sichtbar,
ebenso sehr aber auch jene letzte Ein-
samkeit, zu welcher sich der Meister in
Werken wie dem Bruyningh-Bildnis
aus Kassel, der Verleugnung Petri aus
dem Rijksmuseum und dem Braun-
schweiger Familienbild erhebt.
Richard Ziircher

Winterthur

Schenkung Vollard
Kunstmuseum, 24. April bis
29. Mai

In den vier Sammlungssilen und im
Graphischen Kabinett sieht man in
erstaunlicher Fulle «Originalgraphik
und illustrierte Biicher, herausgegeben
von Ambroise Vollard (1867-1939)».
Es ist eine prachtvolle Auslese aus den
Bestiénden einer bedeutenden Schen-
kung, welche Lucien Vollard im Na-
men der Erben seines Bruders, des vor
zehn Jahren verstorbenen Pariser
Kunsthindlers, Verlegers und Kunst-

schriftstellers Ambroise Vollard, dem
Kunstverein Winterthur tibermachte.
Diese aus den besten Stucken des
Nachlasses zusammengestellte Schen-
kung wiire gewill im Sinne des Ver-
storbenen gewesen, der mit dem Win-
terthurer Kunstleben in langjihriger
Beziehung stand und schon 1916 in
Winterthur tber den von ihm hoch-
verehrten Cézanne einen Vortrag
hielt. Schweizerische Sammler und das
Museum selbst haben die Ausstellung
durch graphische Blitter und einige
Bronzen noch erweitert. Man hat hier
eine Schau moderner franzosischer
Graphik vor sich, wie man sie selten
zu sehen bekommt, und es erscheint
fast als unfafbar, dal eine einzige
Personlichkeit als Verleger, was hier
so viel heiflen will wie als Anreger,
hinter diesen von 35 Kiinstlern stam-
menden Werken steht. Von dem heute
81jiahrigen Senior Emile Bernard und
den bereits in kunsthistorische Fernen
entriickten Meistern Carriére, Cé-
zanne, Degas, Fantin-Latour, Forain,
Guillaumin, Berthe Morisot, Redon,
Renoir und Rodin fithrt die Reihe
iiber Vallotton und Vuillard zu den
Jiingstverstorbenen, Bonnard, Denis,
Maillol, Roussel, und den noch heute
Schaffenden, Dufy, Picasso, Rouault,
Vlaminck und dem achtzigjiahrigen
Henri Matisse. Holzschnitt und Holz-
stich, Radierung und Lithographie
in ihren verschiedensten Ausprigungs-
formen wund zahlreiche mehrfarbige
Blitter in den genannten Techniken
erscheinen als Einzelwerke und in
illustrierten Biichern, welche die fran-
zosische Bibliophilie erst eigentlich in
den Bereich der zeitgendssischen Kunst
hintubergefuhrt haben. Die zumeist
nicht in gebundener Form vorliegen-
den, teilweise unveroffentlicht geblie-
benen Biicher erlauben die miihelose
Verwendung der Bilderseiten fiur Aus-
stellungszwecke, und so wird man
Einzelgruppen aus dem einzigartigen
originalgraphischen Verlagswerk von
Ambroise Vollard auch kiinftig im Win-

terthurer Museum begegnen.  E. Br.

Robert Rittmeyer, Architekt BSA
Kunstmuseum, 1. Mai bis 29. Mai

Prof. Robert Rittmeyer, Architekt
BSA, feierte am 18. November 1948
seinen achtzigsten Geburtstag. In einer
Ausstellung von Photographien, Pro-
jekten, Aquarellen und Zeichnungen
weist der Kunstverein Winterthur auf
das architektonische und kunstleri-
sche Schaffen seines langjihrigen Vor-

standsmitgliedes hin. Robert Ritt-



meyer, ein geburtiger St. Galler, war
seit 1899 als Professor an der Architek-
turabteilung des Winterthurer Tech-
nikums titig und fithrte gleichzeitig in
Zusammenarbeit mit Architekt Walter
Furrer eine groBle Reihe von Bauten
aus, die das architektonische Bild Win-
terthurs entscheidend mitbestimmen.
Die Ausstellung zeigt an Aquarellen,
die in der groflen Tradition der durch-
gefithrten Architektenzeichnungen des
19. Jahrhunderts
Schaffen in Stuttgart noch aus dem

stehen, wie sein

historisch gerichteten Studium hervor-
ging. Aber die ersten Bauten in Win-
terthur kurz nach der Jahrhundert-
wende, zuerst Schulhéuser und grofle
Einfamilien- und Landhéuser, zu de-
nen sich spiiter Siedlungen, kirchliche
Bauten, Geschiiftshiuser, mehrere An-
stalten und das Winterthurer Kunst-
museum gesellten, brachten eine kon-
sequente Verwirklichung der neuen
Ideen seiner Zeit: Schaffung eines
neuen Stiles,der traditionsbewuBt,aber
nicht historisierend war, sinnvolle Ver-
wendung handwerklich schén verarbei-
teter einheimischer Materialien, ein-
heitliche Gestaltung nicht nur des Hau-
ses, sondern auch der Gebrauchsgegen-
sténde aus dem Geiste heraus, dem da-
mals der Werkbund entsprang. Die be-
sondere Liebe, mit der der wohnliche
Innenraum gestaltet wurde, wirkt an
der Ausstellung wie als Zeugnis ost-
schweizerischer Abkunft. Als ein Werk
Rittmeyers, das iiber alle folgenden
Entwicklungsstufen der neueren Ar-
chitektur seine Uberzeugungskraft be-
halten hat, stellen sich die Ausstel-
lungsriume selbst dar, die behagli-
chen, zugleich intimen und repriisen-
tativen Sile des Winterthurer Mu-
seums mit ihrer handwerklich schénen
Ausstattung. Mit dem Ubertritt Ro-
bert Rittmeyers in den Ruhestand im
Verlaufe der dreiBliger Jahre setzen
wieder kunstlerische Dokumente ein,
Landschaftsaquarelle und -zeichnun-
gen, die auf ein weiteres Wirkungsfeld
des Jubilarshinweisen, seine fruchtbare
Tétigkeit im Dienste des Landschafts-
und Heimatschutzes. Heinz Keller

Das Mosaik
Gewerbemuseum,
17. Juli

15. Mai bis

Beim Mosaik zeichnet sich eine éhn-
liche Entwicklung ab wie bei der mo-
dernen Tapisserie. Die Dekadenz, die
im Verlaufe des 19. Jahrhunderts
durch Uberfeinerung und zu grofe
Differenzierung der Farbténe und der
Struktur eingetreten war, wird zu

Gunsten einer neuen handwerklichen
Sauberkeit und monumentalen Wir-
kung wieder aufgegeben. Viele Kiinst-
ler wenden sich darum vom Glasmosaik
mit seinen kiinstlichen und vielfach
stBlichen Ténen ab und gebrauchen
ausschlieflich Natursteine, die sie
selbst zusammensuchen und — wieder-
um im Gegensatz zu den regelméflig ge-
schnittenen Wirfeln — selbst zurecht-
schlagen. Die so entstandenen Farben
gehen eine vorziigliche Bindung unter
sich selbst und mit den umgebenden
Architekturteilen ein. Noch jinger als
die Erkenntnis, daBl eine Reinigung
und Vereinfachung der Farbténe mit
Hilfe der Natursteine notwendig sei,
sind die Bestrebungen einer Reihe von
Mosaikkiinstlern, ihre Mosaiken selbst
zusammenzusetzen, so daf3 nicht mehr
die Reproduktion eines Kartons durch
einen Spezialisten, sondern ein durch-
gehend organisch gewachsenes Original
entsteht. Bereits besitzt die Schweiz
eine Anzahl von Kiinstlern, die diese
Technik erlernt und teilweise bis zur
Meisterschaft entwickelt haben. In der
Vereinigung Schweizerischer Mosaik-
Kiinstler haben sie sich zu einer Inter-
essengemeinschaft zusammengeschlos-
sen, und sie treten in der iiberaus se-
henswerten gegenwiirtigen Ausstellung
im Winterthurer Gewerbemuseum zum
erstenmal vor die Offentlichkeit. Als
markante Gestalten erscheinen unter
ihnen Hugo Cleis, Walter Eglin, Aldo
Galli, Emil Mehr und Walter Squarise.
Ohne daf sich alle dogmatisch auf das
Natursteinmosaik festlegten, beweisen
sie doch in ihrer iiberwiegenden Mehr-
heit und in tberzeugender Weise die
groBen kiumnstlerischen Vorziige dieser
Technik. Walter Eglin verwendet in
amiusanter, doch bewuBter und kiinst-
lerisch gebindigter Weise die spiele-
rischen Moglichkeiten, die das Mosaik
aus glasierten, teilweise sogar deko-
rierten Topfscherben bietet. Die Aus-
stellung zeigt naturgeméifl bewegliche
Tafeln, wendet sich aber vor allem
auch an die Bauherren und Architek-
ten, denen sie wertvolle neue Anre-
gungen bietet. h. k.

St. Gallen

Karl Hosch, Franz J. Rederer,
Albert Riiegg

Kunstmuseum,

9. April bis 15. Mai

Alle drei Maler gehen den Finfzigern
entgegen, und alle drei zehren noch von
dem Erbe des Expressionismus, der

sich durch seine starken Auswirkungen
immer deutlicher als eine der groflen
Stromungen europiiischer Malerei ab-
zeichnet, an der auch Deutschland we-
sentlich beteiligt war. Und alle drei
Maler neigen sichtlich zum deutschen
Anteil im Gegensatz zu den franzosi-
schen Malern des Fauvismus. Karl
Hosch, der der farbigen Durchgestal-
tung des Bildes am intensivsten nach-
geht — er ist in der welschen Schweiz
geboren und hat zeitweise auch dort
gearbeitet —, steht Frankreich am
niichsten. Trotz seiner Eigenwilligkeit
und schweizerischen Hartnackigkeit
hat er sich Einflissen Picassos, De-
rains und Rouaults nicht verschlossen
und sich einen groflen Atemraum ge-
schaffen, in dem er sich nun immer
freier und souveriner bewegt, was vor
allem seine «Gruppe vor dem Kamin»
belegt, die zu den stirksten Leistungen
der Ausstellung gehort. Franz Rederer,
dessen Eltern aus dem Vorarlbergnach
Ziirich kamen, ist als Schweizer nach
den USA ausgewandert und ist Ameri-
kaner geworden. Seit frither Jugend
mit Hosch befreundet, ging ihr dufle-
rer Bildungsgang oft parallel. Sie wa-
ren gemeinsam Schiler der Ziircher
Kunstgewerbeschule und haben in
Osterreich einige Zeit zusammen gear-
beitet. Aus Rederers Bildern spricht
vor allem ein starkes, beherrschtes
Temperament. Sein Bildaufbau ist
streng, und die geddmpfte Tonalitét
wird der Bildstruktur untergeordnet.
Er scheint mehr der Dirigent seiner
Werke als ihr Musiker zu sein. Beson-
dere Erfolge waren ihm als Bildnis-
maler beschieden. Wenn man an die
barocken Baumeister des Vorarlberg
denkt, wird man in ihm einen Nach-
fahren dieser Meister sehen und seiner
groBen Gebirde ein eigenes Mal einzu-
riumen gewillt sein. Albert Riiegg of-
fenbart sich in der «Trauergesellschaft»
als ein Maler, der in gliicklichen Stun-
den mehr zu geben hat, als er sonst in
einer fleiligen Produktion zeigt. Der
Lyrismus, wie er aus Rederers Bild-
nissen spricht, wird bei Rilegg von
einer unerbittlichen Haltung dem Mo-
dell gegeniiber verdringt, und man
weill oft nicht recht, ob hinter seinen
scharf charakterisierenden Konturen
nicht etwas Ironie und Sarkasmus
lauern, oder ob seine Bildnisse sachlich
gemeint sind. Fur den Beschauer
diirfte Ritegg der kurzweiligste, Rede-
rer der mitreiendste, Hosch der tiber-
zeugendste Maler sein. An der Eroff-
nung am 9. April sprach Walter Kern
in aufschluireicher Weise tiber die drei
Maler, die hier zu einer anregenden
Schau vereinigt sind. n.



Ziarich

Robert Wehrlin — J.-P. Rémon
Galerie Chichio Haller,
4. Mai bis 25. Mai

Eine kleine Ausstellung bei Chichio
Haller wies auf das graphische Schaf-
fen des in Paris lebenden Winterthurer
Malers Robert Wehrlin hin. Die ein-
dringliche Erfassung des Gegenstan-
des, seien es Pariser Altstadtgassen
oder Szenen in einer Kinderkrippe, be-
zeichnet auch das Verhiltnis Robert
Wehrlins zu den graphischen Techni-
ken; es ist ein leidenschaftlicher Drang,
die reichen Moglichkeiten der Radie-
rung und der Lithographie auszumes-
sen, geistige Entdeckerfreude und
triebhafte  Schaffenslust  zugleich.
Wehrlin gehért zu den wenigen moder-
nen Kinstlern, die die Farbenlitho-
graphie beherrschen und ihr, wie die
groBlen Franzosen des Jahrhundert-
endes, nicht nur kunstgewerblich-gra-
phischen, sondern  phantasievoll-
ktmnstlerischen Ausdruck abgewinnen.
Er schuf, wie die Ausstellung zeigte, in
den letzten Jahren mit den Mitteln der
Lithographie mehrere Folgen, die zur
besten schweizerischen Graphik der
Neuzeit ziéhlen, die Illustration zu
Léon Frapiés «Maternellen (Editions
Littéraires de France), die Schwarz-
weil-Lithographien «Fenétres de Pa-
ris» (Jahresgabe 1947 der Schweizeri-
schen Graphischen Gesellschaft) und
die neun Farblithographien « Un Signe
de Téte» (Editions H. Enderli, Winter-
thur 1948). Eine der nichsten «(Werkn»-
Nummern wird in einem illustrierten
Beitrage auf das Schaffen Robert Wehr-
lins eintreten. — Die franzésischen
Landschaften von J.-P. Rémon sind
mit einer raffinierten Fertigkeit aqua-
relliert, die den Betrachter durch den
Sinn fir Farb- und Stimmungswerte
frappiert, dann aber mit dem Nach-
gefiihl einer rapiden und allzu ge-
schickten Produktion entlaBt. /. k.

Werner Hartmann und Franz Carl
Opitz

Kunstsalon Wolfsberg,

10. Mérz bis 3. April

Der Luzerner Maler Werner Hart-
mann, der nach seiner kriegsbedingten
Heimkehr aus Frankreich auch in sei-
ner Heimat durch Wandbildauftrige
und Ausstellungen gebiihrend bekannt
wurde, dann aber vor drei Jahren wie-
der nach Frankreich ubersiedelte, er-
schien erstmals mit einer groferen
Ausstellung in Zurich. Seine farben-
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leuchtenden Bilder wirken gewinnend
durch die schaufreudige Hingabe an
die wohllautenden Aspekte des Sii-
dens, wie sie dem Kiinstler vor allem
in der Provence zum Erlebnis wurden.
Das unbefangene Anpacken der ver-
schiedenartigsten Motive mit den Mit-
teln einer aufgelockerten Malweise
verbindet sich nicht immer mit einer
tieferen, geschlossenen Bildidee und
einer konzentrierten, einheitlichen
Durcharbeitung; doch ist dem beweg-
lichen Koénnen, das sich immer an-
sprechend und bei Gelegenheit auch
elegant auszudricken weill, oft eine
bemerkenswerte Treffsicherheit eigen.
So wulite sich Werner Hartmann wih-
rend seiner in der Schweiz verbrachten
Jahre zuch dem kiihleren Farben-
klima von Luzern und Genf anzupas-
sen. — Die Bereitstellung zweier wei-
terer Ausstellungsrdume ermdglichte
dem «Wolfsberg» die gleichzeitige Dar-
bietung einer gréferen Kollektion von
Bildern des jungen, sehr fleiBigen Zur-
cher Malers Franz Carl Opitz. Dieser
Kiinstler, der sich an guten Vorbildern
schulte und schon bei seinem friithesten
Hervortreten eine fast kleinmeister-
liche Beherrschung der Kabinettfor-
mate erkennen lie3, bevorzugt die dun-
keltonigen Harmonien und lidt sich
auch in Italien und Stdfrankreich
nicht zu einer Hellmalerei, die seinem
gegenstindlichen Empfinden und sei-
nem Verlangen nach Konzentration
und besinnlicher Stimmung weniger
entsprechen wiirde, verleiten. Sein so-
lides Kénnen wird noch nicht von
einem eindeutig personlichen Aus-
druckswillen getragen; doch sein auch
an der mehrfarbigen Aquatintatechnik
sich erprobendes Streben hat noch

viele Méglichkeiten vor sich. K. Br.

Cornelia Forster
Kunstsalon Anita Luthy,
25. April bis 17. Mai

Cornelia ist von einer verwirrenden
Vielseitigkeit; es flimmert in ihrer
Kunst von Gattung zu Gattung, von
Material zu Material. Sie ist dieses ewig
sich wandelnde, niemals verharrende,
sprunghafte, iiberraschende Wesen,
das man nirgends fassen kann und tiber
das man nichts Eigentliches aussagen
kann.

Durchgehend und unbestreitbar ist ihr
Geschmack, der sich hauptséchlich in
den Farben éuflert. Nahe verwandt da-
mit ist ihre dekorative Sicherheit in
der Flichenaufteilung, sei es nun im
gegensténdlichen oder ungegenstind-
lichen Tafelbild in O, in Aquarell oder

in der Plastik. Denn Cornelia macht
alles; sie ist, wie Hermann Haller sich
an der Vernissage ausdriickte, unver-
wiistlich. Thre Zeichnungen gleiten in
Gedichte tiber, ihre Aquarelle in Vor-
lagen fir Seidenshawls, ihre Seiden-
shawls in Wandteppiche & la Lurcat,
ihre Teppiche in abstrakte Bilder und
ihre plastischen, leicht kolorierten
Portratképfe wechseln unvermittelt in
Krige iiber; und immer dann, wenn
die freie Kunst sich in die angewandte
wandelt, gelingt der Kiinstlerin Vor-
treffliches. Schon glauben wir, dafl nun
dort ihr wirklicher Bereich liege, da ist
sie uns bereits wieder entwischt. Das
ist das schillernd-weibliche Talent, das
manche Leute irritieren mag, andere
hingegen eben gerade darum faszi-
niert.

Die scheinbare Naturkraft in Cornelia
ist aber literarischer und gebildeter als
es vorerst den Anschein hat. Sie kommt
nie direkt von der Natur her, sondern
von der Kunst. Und das ist vielleicht
der Grund, warum es fast unmaglich
ist, in ihr eine wirklich eigene Note zu
erkennen. Vielmehr ist einem, als z6-
gen in ihrem Werk die grolen Namen
der Kunst der letzten dreiflig Jahre an
uns vorbei, als wiren es alles Spiege-
lungen; es springen uns Bildideen und
-erinnerungen aus allen Liindern und
Ausstellungen entgegen.

Am personlichsten scheinen die klei-
nen Aquarellblatter, wo sich ein my-
stisches Erlebnis mit dem Ornamenta-
len zu einem Ganzen verklart («Das
Kind vom Bliitenbaum», «Schlaftep-
pichy, «Kleeschuhy, «Chevalet»). Dann
haben es uns ihre neuesten Schopfun-
gen, die grotesk-ernsthaften Kopf-
Kriige angetan, die mit zu den treff-
lichsten Arbeiten dieser so ungewoéhn-
lich anregenden Schau gehoren.

An dieser Stelle sei auch einmal ein
Wort uber Ursula Trib gesagt, eine
junge Keramikerin, deren kleinplasti-
sche Schmuckstiicke in diesem Kunst-
salon aufliegen: Ketten, Clips und Bro-
schen, die durch ein diskretes aber si-
cheres Materialgefiihl fir Gold- und
Craqueléglasuren entziicken. Die klei-
nen Broschenreliefs gemahnen in der
wohlausgewogenen Placierung der Fi-
guren im flachen Medaillon an ar-

chaische Munzbilder.  Hedy A. Wyp

Pittori di Roma
Galerie Wolfsberg
7. April bis 30. April 1949

Rom ist kein Zentrum fir moderne
Malerei. Es ist, als ob die geistig doch
immer etwas schlifrige Hauptstadt



Italiens und der Welt sich nur miih-
sam daran erinnerte, dall es auch eine
Gegenwart gibt. Das sieht man der
stilistisch ziemlich heterogenen Aus-
wahl von sechs Malern, -einem Ra-
dierer und einem Bildhauer an.
Mino Maccari ist wohl der élteste und
originellste von den Malern. Er ist eine
Art rémischer Daumier mit einer ein-
driicklichen Begabung fiir das Gro-
teske. Er malt kleine Olbilder mit
Themen, wie «Personaggi», «Don Juan»
und einen mit zwei Pferde-Frauen be-
gleiteten «Kavallerieleutnant», alles
farbig und kompositionell sehr inter-
essant. Daneben hat er auch Holz-
oder Linoldrucke, die ausschlieBlich
sarkastischen Inhalts sind, zum Teil
aus der Kriegs- und Besetzungszeit
herrithrend. Darunter eine grausige
Karikatur des durch Mussolini einge-
fithrten «Passo romanoy.

Mario Mafair malt vor allem Land-
schaften und Stilleben. Das wie ein
Mosaik aufgebaute, farbenfreudige
Stadtbild balanciert wie alle seine Ar-
beiten zwischen einem bunten Im-
pressionismus und einer Tendenz zur
Abstraktion hin.

Noch zahmer ist Orfeo Tamburi, von
dem auBler wohluberlegten, flussig ge-
malten Olbildern auch zwei Mappen
Lithographien von réomischen Veduten
. aufliegen, etwas monotone, doch ge-
diegene Arbeiten.

Uberleitend zum Saal der jiingeren
Kunstler der Gruppe finden wir Luzgi:
Bartolinz, den vortrefflichen Radierer,
von dem wir schon vor ein paar Jahren
in der ETH. Blitter antrafen. Er hat
inzwischen den sicheren Boden einer
einheitlichen Gegenstéindlichkeit ver-
lassen und bringt absichtlich frag-
mentarische, durch stilistische Uber-
raschungen in Spannung gehaltene
Blatter.

Von den jungern ist Pirandello der an-
spruchsvollste. Er versucht, etwa im
«Risveglio», die Simultaneitit der Be-
wegungen durch Deformation und
Farbverschiebungen darzustellen,
bleibt aber dabei doch in einemi for-
malen Gleichgewicht, was wohl seiner
Mittelmeernatur adidquat ist. Sein Still-
leben in Ocker, Rot, Gelb, Schwarz
und Weill von gutem Formaufbau
gehort mit zu den besten Bildern die-
ser Ausstellung.

Bleibt noch Giovanni Omiccioli; eine
ganz andere Natur. Er malt mit einer
raffinierten Naivitit in etwas tintigen
Farben Landschaftliches, wobei er in
der Art eines Dufy von dunklerer
Farbskala mit geistreichem Pinsel-
strich Figiirchen und andere Details
auf die unterlegten Farbflecke hin-

Gerhard Marcks, Schmerzensmann, 1948,
gebrannter Ton, fiirdie Fassade der Marien-
kirche in Liibeck

Oskar Schlemmer, Treppenszene. Leihgabe
Dieter Keller, Stutlgart

schreibt. Die Plastiken von Awrelio
de Felice lassen eine gute technische
Begabung und Schulung erkennen.
Sie sind sehr gekonnt, wenn sie auch
die Gefahr des Sentimentalen streifen.
In den Zeichnungen macht der junge
Romer den krampfhaften Versuch,
der Tyrannei der schénen Linie und
der «richtigen» Modellierung zu ent-

gehen. Hedy A. Wyp3

Kunst in Deutschland 1930-1949
Kunsthaus, 30. April bis 29. Mai

Es ist dem Kunsthaus in Zurich zu
danken, daB3 es den Versuch unternom-
men hat, einen Uberblick iiber das
kiinstlerische Schaffen der letzten zwei
Jahrzehnte in Deutschland zu geben.
Diesen Uberblick zu finden, war schon
fur die deutschen Mitarbeiter schwie-
rig, wenn man in Betracht zieht, da3
man durch all die Kriegsjahre wenig
von den Schaffenden wullte und nach
Kriegsende infolge der Zonengrenzen
die Verbindungen nur mithsam wieder
anzukniipfen waren. Aber auch fur die
auswihlenden Schweizer Organisato-
ren war es nicht leicht, aus den von
deutscher Seite zusammengetragenen
Werken eine Ausstellung zu formen,
die dem Betrachter den Zugang zu die-
sem Schaffen soweit als mdéglich er-
leichtern. War doch in der Abgeschlos-
senheit — die sicherlich in vielem hem-
mend gewirkt haben mag — manches
entstanden und hatte sich manches
entwickelt, was fir einen Aulenstehen-
den nur schwer begreiflich sein konnte,
der diese Entwicklung nicht miterlebt
hatte.

Am einfachsten mullte das noch sein
bei der iilteren Generation, wie z. B.
bei Nolde, mit seinem roten Meerbild,
das vor einigen Jahren entstanden ist,
und seinen anderen Bildern: Anbetung
der drei Konige, Mann und Frau,
Meer III (aus dem vergangenen Jahr).
Staunend steht man vor diesen leuch-
tenden Farben. Hofer mit seinen pro-
blematischen Bildern mutet in dieser
Auswahl etwas trocken an, und es
wiire interessant, gerade von diesem
Maler einmal einen Uberblick tiber sein
reiches Schaffen besonders aus seinen
«verfemten» Jahren zu sehen zu be-
kommen. Heckel war immer schon ein
Lyriker und ist bei den jetzt gezeigten
schonen drei Temperas etwas elegisch.
Beckmann mit seinem groB3en Realis-
mus ist durch das Perseus-Triptychon
und zwei weitere Bilder eindrucksvoll
vertreten. Dix setzt sich in seinen Bil-
dern wie in der letzten Nachkriegszeit
mit dem Thema «Krieg» auseinander —
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aber heute mit einer geméaBigten Pa-
lette. Sehr menschlich und wahrhaft
religios empfunden spricht uns Karl
Caspars Malerei an in seinem «Gang
nach Emmaus» und «Nachtgesprich».
Schlemmers klassische Malerei trug
eine eindrucksvolle Gruppe bei.

Aus all dem geht hervor, da3 die Tra-
dition nicht verloren gegangen ist und
daf3 diese Generation, der ja auch die
hier nicht gezeigten Franz Mare, Kan-
dinsky und Klee angehéren, doch wohl
noch den Hauptteil der reprisentati-
ven Kunst Deutschlands triagt.

Die Fortfuhrung der Tradition im rein
Gegensténdlichen finden wir in Fritsch,
in Meyboden, der zur Romantik neigt,
in Crodel mit seiner naiven Sachlich-

keit, in Riester mit seiner Anlehnung

an den Klassizismus, in Teuber mit
seinen stillen Bildern.

Camaro gibt uns bereits den Ubergang
zu Nay und Meistermann, die beide
vom «Gegenstindlichen» kommen und
immer stiirker abstrahieren, eine Ent-
wicklung, die bei Meistermann in sei-
nen drei in der Ausstellung gezeigten
Bildern sichtbar, bei Nay hingegen aus
dem einen Bild ohne Kenntnis seiner
anderen Werke kaum herauszulesen
ist. Werner Gilles einzuordnen fallt
schwer, trotz dem auch bei ihm
deutlichen Streben zur Abstraktion.
Einer anderen Sphiire scheinen seine
von Visionen beseelten Malereien an-
zugehoren.

Wiihrend man bei den letztgenannten
drei Kinstlern vielleicht von einer Ab-
straktion vom Figiirlichen sprechen
kann, ist bei Baumeister, Fietz und
Winter die
genstand der kiinstlerischen Darstel-

Form als solche Ge-

lung, bei dem ersten vielleicht am mei-
sten aus dem Verstande kommend,
beim zweiten mehr aus dem Gefiihl,
beim dritten mehr aus dem Natur-
erlebnis.

Zwei gegensitzliche Erscheinungen,
die sich mit dem Zeitgeschehen aus-
einandersetzen, sind Spangenberg und
Scholz. Withrend der eine in fast er-
schreckender Kiihle und Sachlichkeit
die Wirkung einer Atombombe kiinst-
lerisch zu fassen sucht, setzt sich der
andere mit dem geistigen Geschehen in
seinem «Glasperlenspieler» auseinan-
der.

Auch bei der Plastik ergibt sich der
AnschluB3 an Vertrautes durch Barlach,
Kolbe, Scharff und Scheibe.

Eines besonderen Hinweises bedarf
wohl Marcks, dessen Plastik «Der
Schmerzensmann» (fiir die Marien-
kirche in Liitbeck bestimmt) von be-
sonderer Uberzeugungskraft erscheint.
Von Renée Sintenis sehen wir ein

Selbstportrit; bei Philipp Harth be-
dauern wir, dal nur eine Arbeit zur
Aufstellung gelangte. Wir hiitten gern
mehr von ihm gesehen als nur das sehr
schone Relief «Kimpfende Panther.
Stadler zeigt eine Terrakotta-Tianze-
rin und eine Méadchenfigur. Wiihrend
Stadler tiber Maillol an das Archaische
anknupft, tbersetzt Kirchner den ar-
chaischen Gedanken mit seiner «Die-
nerin des Herrn» unmittelbar in un-
sere Zeit.

Von der jiingeren Generation ist der
leider viel zu frith verstorbene Blumen-
thal mit zwei Arbeiten vertreten. Von
Hans Wimmer erfreut uns besonders
seine Portriatbiiste des Archiologen
Buschor.

Von Mataré, Heiliger, Kovats und
Hartung ist Mataré derjenige, der in
seinen Formen am naturnéchsten ge-
blieben ist. Hartung hingegen der ein-
zige Vertreter auf dieser Ausstellung,
der tiber den noch an die Naturform
gebundenen «Akt» zum Abstrakten in
seiner Holzkomposition gelangt ist.
Ein breiter Raum ist nicht zu Unrecht
der Graphik gegeben. Auch hier finden
wir dieselben Ankniipfungsmaglich-
keiten wie in der Malerei und Plastik.
Es konnte im Rahmen dieser kurzen
Notiz nur méglich sein, einzelne zu er-
withnen, die sich als besonders pri-
gnante Vertreter ihrer Art zeigen. Zu-
sammenfassend wire noch zu sagen,
daB ein iiberzeugender und lebendiger
Wille fiur das Kommende diese Schau
erfullt, und es ist zu hoffen, dal} sie
einen weiteren Schritt zu einem frucht-
buren kinstlerischen Austausch
Deutschlands mit der Welt bildet. (7. P.

Chronigue Romande

Durant ce mois d’avril, les expositions
ont été a Genéve mon seulement nom-
breuses, mais ausst fort variées. Dans les
salles de I’ Athénée a succédé au sculpteur
genevors Franz Baud le peintre frangais
Utrillo; aw Musée Rath se présentaient
un peintre genevois, Herbert Theurillat,
a la galerie Motte le peintre bernois
Martin Lauterburg, et enfin aw Lyceum
le peintre zurichois Conrad Meili, ren-
tré en Europe aprés un séjour de dix
ans au Japon.

Organisée par les Amis des Beaux-Arts,
Uexposition Utrillo avait le grand intérét
d’avoir été choisie avec beaucoup de soin.
Je reconnais qu'a coté de toiles d’une ex-
cellente qualité, on en trouvait d’ autres
qui étarent moins bonnes, et certaines
mémes qui étaient nettement mauvaises,
notamment une vue dw chéteau de Chil-

lon. Mazs réunir une quarantaine de
toiles d’ Utrillo sans qu’on y découwre du
déchet est une entreprise auprés de
laquelle les fameux travaux d'Hercule
ne seraient que jeux d'enfants. Une fois
de plus on pouvait constater que I'artiste
qui m'a pas «fait ses classes», comme
c'est le cas d'Utrillo, a une peine ex-
tréme, malgré ses dbns, a se maintenir
dans une forme réguliére. On a U'im-
pression que, lorsqu’une totle de lui est
mal partie, il ne parvient pas a revenir
sur son travail pour 'améliorer. Il est
vrat que lorsqu’ Utrillo est dans wune
de ses bonnes journées, il apparait
inimitable. Avec des moyens bien a lui,
et, chose digne de remarque, sans
jamais verser dans la littérature, il est
parvenu a rendre 'atmosphére des
quartiers populaires parisiens, ow la
laideur triste de certaines églises sub-
urbaines.

A U'Athénée également, Franz Baud a
exposé un trés copieux et trés bel en-
semble de sculptures, pour la plupart
a lart appliqué. S'il
exécute volontiers un buste, Baud, je le

ressortissant

présume, préfére encore faire de la
sculpture qui trouvera sa place dans
un édifice, s'incorporera & de Uarchi-
tecture. C'est qu'il est un décorateur-né,
qu'il s'agisse d'une fagade d’église ou
d'une bibliothéque. On le découvre doué
pour traiter un sujet, pour donner la
traduction plastique d'un dogme, ou
pour illustrer un épisode de la Bible ou
de la Vie des Saints. Il posséde une
force d’invention qui est d’autant plus
digne d'étre louée qu'on me la trouve
pas souvent chex les sculpteurs con-
temporains.

Elle n'est pas moins rare chez les
peintres d’aujourd’hui, Uinvention, la
capacité de traduire dans le langage
pictural des sujets que Uarviste n’a pas
vus. Herbert Theurillat la posséde, lui
ausst, et il ne craint pas de se distinguer
par la de ses confréres, que trop souvent
le préjuge entraine a Céviter les grands
sujets qu'ils jugent «littéraires». Theu-
rillat sait leur conférer une wvie éton-
nante, au point que je le verrais fort bien
animant les allégories les plus abstraites.
Ce qui n'est pas le moins louable, c’est
que lorsqu’il aborde des thémes religieux
ou mythologiques, jamais on ne peut
lui reprocher le moindre emprunt aux
maitres d’autrefois, jamais on me dé-
couvre dans ses toiles le moindre reflet
du musée. Riche, sonore, grave, son
coloris est bien a lui, non moins que
son dessin robuste et elliptique. J ajoute
que lorsqu’il se borne a retracer un site
du Tessin ou une rue de Genéve sous
la neige, Theurillat se montre un
peintre trés sensible.



L’exposition Martin Lauterburg, qui
se composait surtout de paysages de
Paris, a révélé un aspect nouveau de
son talent, et un aspect fort intéressant.
On y retrouvait le Lauterburg qui aime
a triturer sa matiére, a superposer des
glacis vitreux. Parfois, cette tendance
Uentraine un pew trop loin, et le souct
de la cuisine picturale prend le pas sur
les exigences de la sensibilité. Les quel-
ques aquarelles que montrait ['artiste
n'étaient pas moins dignes d’attention
que ses peintures a I'hwile. Je m’étonne
que 'on n'ait pas encore pensé a -c]zargcr
Lauterburg d'illustrer des livres. Je le
verrais fort bien évoquant le climat et
les personnages de romarciers et de
conteurs romantiques, allemands ou
francgais.

Parti pour passer deux mois au Japon,
Conrad Meili a été forcé, a cause de
la guerre, d'y rester diz ans. Il n'y a pas
perdu son temps, puisqu'il y a peint
force nus d’aprés des Japonaises. Evi-
tant le péril dans lequel maint artiste
serait tombé, il m’'a pas cherché a
pasticher Outamaro ou Kiyonaga. Ses
études de nus sont nettement des cuvres
d’Buropéen,; seuls, les modéles sont
asiatiques.
propre, Conrad Meili apporte un té-

En conservant sa wiston

moignage qui est d’autant plus iniéres-

sant. Frangois Fosca

Stuttgarter Kunstchronik

Noch vor Beginn der Kulturwoche
«Die Schweiz in Stuttgart», tiber die
in der Julichronik berichtet wird, er-
offnete der Kunstverein in der Staats-
galerie die von der Arbeitsgemeinschaft
«Pro Helvetia» und der Stadt Schaff-
hausen veranstaltete Wanderausstel-
lung «Schweizer Malerei der Gegen-
wart». Die Absicht, die deutsche Of-
fentlichkeit mit der ihr leider so fremd-
gewordenen Kunst des Nachbarlandes
bekanntzumachen, verdient aufrich-
tigen Dank. Doch sind der Titel wie die
Schau etwas irrefithrend. Wer nicht
Bescheid weill, mag fur einen Quer-
schnitt durch die heutige Schweizer
Malerei nehmen was nur als Aus-
schnitt gewollt ward. Er wird daher
die tatsdchliche Vielfiltigkeit, den
Reichtum dieser Kunst unterschiitzen,
fir welche die im Rahmen der Kultur-
woche zu besprechende Ausstellung
der Schweizer Bestinde in der Samm-
lung Hugo Borst zeugt. Nach dem
Katalogvorwort. Gotthard Jedlickas
grift die Fachkommission aus der
groflen Zahl der fiir die jetzige Kunst-
lage der Schweiz bezeichnenden Maler

«nur wenige heraus, um diese wenigen
um so reicher zur Geltung zu bringen.
So dall man so manchen Ebenburtigen
vermissen muf. Zur Schau gestellt
sind mit je finf bis zehn Werken:
Amiet, Auberjonois, Rerger, Blanchet,
Walter Bodmer, Coghuf, Flick, Gimmi,
Gubler, Maeglin, Mathey, Morgentha-
ler, Pauli, Pellegrini, Schnyder und
Wiemken. Der Grundsatz der Be-
schrinkung auf die Lebenden ward
nur zugunsten Wiemkens durchbro-
chen. Weshalb weder der groBe Sohn
der Schweiz, Paul Klee (der freilich
Staatsburger
starb), noch Otto Meyer-Amden mit

offiziell als deutscher

seiner hohen, reinen Kunst vertreten
sind.

Um der Ausstellung ein maoglichst ein-
heitliches Geprige zu geben wiihlte
man, mit nur zwei Ausnahmen (Bod-
mer und Wiemken), Kunstler aus, die
in ihrer Heimat lingst als typische
Vertreter schweizerischer Eigenart an-
erkannt und nicht mehr Gegenstand
einer Diskussion sind. Die meisten
zihlen zur Generation der vor 1900
Geborenen. Vorwiegender Eindruck
ist der eines mehr traditionsgebunde-
nen, technisch soliden, der nahen Um-
welt  verschriebenen Schaffens. Es
stromt eine uns augenfillige gesiittigte
Rubhe, frei von nervéser Erregung, aus,
die nur die Kunst eines Volkes haben
kann, dem ziher Wille zur Selbst-
behauptung und kluge Leitung der
Politik alles Grauen, alle Leiden er-
sparten, denen die ubrigen Vélker
Europas ausgeliefert waren. Das be-
deutet einen Gewinn, aber auch eine
gewisse Gefahr. Festhalten am Realen
verbindet sich mit mehr oder weniger
Willen und Vermégen zu tektonischem
Gestalten. Noch einen kurzen Hinweis
auf einiges, was vor allem beachtet
ward. Cuno Amiets der Freude am
Dasein, am Farbenreichtum der Um-
welt gedanktes Lebenswerk zeugt von
einer Vitalitit und Schaffensfrische,
um die manch Junger den Einund-
achtzigjihrigen beneiden diirfte. Die
Farbe dominiert auch in Max Gublers
zugleich grof3ztigiger und sensibler Ma-
lerei. Wilhelm Gimmis schlichte Ehr-
lichkeit wird als besonders bodenstin-
dig-schweizerisch empfunden. Man hat
Ernst Morgenthaler keinen Dienst mit
Ausstellung der funf als Wandbilder
gedachten Gemiilde biuerlicher Typen
erwiesen. Die Werte seiner Kunst
kommen nur in den lyrisch-intimen
Bildern gleich der « Flucht nach Agyp-
ten» und in dem vergeistigten Bildnis
Hermann Hesses zur Geltung. Coghufs
langgestrecktes Gemilde «Les quatre
heures» mag seine Bestimmung als

Wandfries in einer Schule erfullen. Bei
Hans Berger erfreut das reichkompo-
nierte Bild der «Badenden». Alfred
Heinrich Pellegrini, den Stuttgartern
aus seinen Studienjahren als Hélzel-
schiler in guter Erinnerung, tritt in
dieser Schau vor allem als Portratist
scharfgeprigter Personlichkeiten her-
vor. Fritz Paulis Erfindungsgabe be-
kundet der « Kehraus», die Kraft seiner
Menschenschilderung das Bildnis des
Malers Schurch. Rudolf Maeglins Bil-
der aus dem Industrieleben, intensi-
viert in der Farbe, wirken ein wenig
absichtsvoll konstruiert. Der «Kirsch-
baum» Alexandre Blanchets, eines
echten Welschschweizers trotz selbst-
verstindlicher Hinneigung zur Pariser
Peinture, erhértet seine Berufung auch
zum Wandmaler. Mit als stirkste
Personlichkeit erscheint René Auber-
gestrafften

Seine  Gemilde

Baus, scnoren Farbklangs sind auch

jonois.

voll reichen Gehalts. Zwei jener inter-
nationalen Bewegungen, die heute
auch auf Schweizer Boden, vorwiegend
in der jingeren Generation, immer
mehr Anhénger gewinnen, sind nur
mit je einem Maler, doch ausgezeich-
net vertreten: der Surrealismus mit
Walter Wiemken, dessen farbig be-
strickende Bildvisionen von tiefer
menschlicher Erschiitterung erzéhlen,
und ein auf stoftliche Gegensténdlich-
keit verzichtendes Gestalten mit Wal-
ter Bodmer, dem Drahtplastiker, des-
sen Gemiilde reicher Erfindung voll
erregter Dynamik einen Streit der
Formen austragen.
Daher bedeutet die gleichzeitige Aus-
stellung «Ziircher Konkrete Kunst» im
Kunstsalon Lutz & Meyer eine er-
wiinschte Ergénzung. Hans Fischli
steht mit seinem Bildgestalten aus
freierfundenen Formen und IFarben
fiir sich allein. Die strengere, mathe-
Gefiihlsassozia-
Malerei der

matisch inspirierte,

tionen ausschaltende
sechs anderen Aussteller geben Anlal}
zu eifrigen, Anregungen spendenden
Diskussionen. Max Billg architektoni-
sche Grundeinstellung tritt, wie in all
seinem vielseitigen Wirken, auch in
den Gemiilden zutage. Die Werke der
jungsten Zeit bekunden die wachsende
Bedeutung, die er auch der Farbe zollt,
wie das stete Fortschreiten auf dem
Weg intuitiven Gestaltens, in dem das
Walten eines Gesetzes erspiirt werden
will. Richard Paul Lohses Vertikal-
Horizontal-Gefiige festlichen Farb-
klangs gemahnen an den gefestigten |
Bau vielstimmiger Fugen. Man freut
sich in Stuttgart des Wiedersehens mit
Camille Graeser, der seine Jugend-
jahre hier verbrachte und sich zu ein-
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Ausstellungen

|
Aaraw Gewerbemuseum Karl Hosch — Curt Manz — Alfred Sidler | 15.Mai - 6. Juni
|
Basel Kunstmuseum Deutsche Romantiker. 100 Gemilde und Hand- | 15.Mai — 31. Juli
zeichnungen aus der Hamburger Kunsthalle
Kunsthalle Albert Schnyder, Delsberg 7. Mai - 6. Juni
Joan Miro — Otto Abt 15. Juni — 17. Juli
Galerie Bettie Thommen Raoul Domenjoz 15. Mai — 15. Juni
Galerie d’Art moderne Max Bill 28. Mai — Ende Juni
Bern Kunstmuseum Kunst des frithen Mittelalters aus deutschen 29. Mai — Oktober
Bibliotheken, Kirchenschitzen und Museen
Das Werk Karl Stauffers 4. Juni — August
Kunsthalle Suzanne Valadon — Maurice Utrillo — IFranzosische 4. Juni - 17. Juli
Graphik des 19. und 20. Jahrhunderts
Gewerbemuseum Siedlungsbau in der Schweiz 1938-1947 3. Juni — 30. Juni
Schulwarte Die geographischen Karten 2. Mai — 30. Juli
Chuer Kunsthaus Biindner Maler des 19. Jahrhunderts 18. Juni — 17. Juli
Fribouryg Musée d’Art et d’Histoire De jeunes artistes fribourgeois exposent 11 juin — 3 juillet
Genéve Musée d’Ethnographie L’art rustique des Alpes rhodaniennes
La parure dans le monde 21 mai - 15 novembre
Athénée Peintres de Rome — Alice Milsom 28 mai — 16 juin
Luciano Minguzzi 18 juin — 6 juillet
Galerie Georges Moos Jean Hugo 21 mai — 11 juin
Jean Lurcat 15 juin — 30 juin
Neuchatel Galerie Léopold Robert Les Amis des Arts 14 mai — 26 juin
Rheinfelden Kurbrunnen Christine Gallati — Ruth Staufer — Marguerite Gsell 29. Mai — 4. Juli
St. Gallen Kunstmuseum Sammlung Dr. Othmar Huber 28. Mai — 3. Juli
Schaffhawsen  Museum Allerheiligen Rembrandt und seine Zeit 10. April — 2. Oktober
' Galerie Forum Jean Lurcat 25. Mai — 15. Juni
Winterthur Kunstmuseum Sammlung und Jubildumsgeschenke 12. Juni — 31. Juli
Gewerbemuseum Das Mosaik 15. Mai — 17. Juli
Zrg Galerie Seehof Walter Kalt — Hugo Imfeld 1. Juni — 30. Juni
Ziirich Kunsthaus Pierre Bonnard 4. Juni — 23. Juli
Graphische Sammlung ETH Gustav Klimt — IEgon Schiele 28. Mai — August
Kunstgewerbemuseum Schwedisches Schaffen heute 9. Juni — 21. August
Helmhaus Das schweizerische Bithnenbildvon Appiabis heute 28. Mai — 3. Juli
Buchhandlung Bodmer Georg Alexander |12, Mai — 20. Juni
Atelier Chichio Haller Otto Bachmann — Michele Cattala 28. Mai — 18. Juni
Kunstsalon Anita Lithy Margherita OBwald-Toppi — Ren¢ Vittoz 21. Mai — 14, Juni
Helen Dahm 18. Juni — 12, Juli
Galerie Geurges Moos Filippo de Pisis 24, Mai — 16. Juni
Galerie Neupert Gemiilde aus dem 19. Jahrhundert | 12. Mai — Ende Juni
Orell FuBli Reinhold Kiindig 1 11.Juni — 16. Juli
Kunstsalon Wolfsberg Carl Roesch — Oscar Weil} i 9. Juni — Anfang Juli
Ziirich Schweizer Baumuster-Centrale Stindige Baumaterial- u. Baumuster-Ausstellung stindig, Eintritt frei

SBC, Talstrale 9, Borsenblock

8.30-12.30 und
13.30 -18.30
Samstag bis 17.00

Spezial-Abteilung:

Glasbeton-Oberlichter
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fach-klarem, auf mathematischen Be-
ziehungen ruhendem Schaffen durch-
gerungen hat. Lanfranco Bombelli
bedient sich des Zirkels zu reizvollen
Schwarz-Weill-Kompositionen. Hein-
rich Eichmanns Malerei wirkt in den
Formmotiven allzu asketisch. Vreni
Lowensberg treibt ein frohliches, ein-
fallreiches Spiel mit wechselnden geo-
metrisierten Formen. So zeigt diese
Schau die Fulle von Moglichkeiten
persénlicher Losung im Bereiche der
«Konkreten Kunsty.

Hans Hildebrandt

Franzosische Kunst-
chronik

Die Neuorganisation des Louvre

Beim Fortschreiten der Neueinriu-
mung des Louvre — die wir an dieser
Stelle bereits frither erwihnt haben —
ist die Museumsdirektion immer deut-
licher vor die Tatsache gestellt worden,
daB die zur Verfiigung stehenden Aus-
stellungsrdume die heutigen Samm-
lungen nicht mehr zu bergen vermo-
gen. Zahlreiche Erwerbungen haben
die Bestédnde des Louvre vergrofBert.
Noch mehr aber haben die modernen
Ausstellungsmethoden zum gegenwir-
tigen Platzmangel beigetragen. Die be-
deutendsten Bilder sind heute in wir-
kungsvoller Isoliertheit aufgehingt;
das doppelte und dreifache Uber-
einanderhéngen ist moglichst vermie-
den worden. Dies war natiirlich nur
mdéglich, indem man zahlreiche Bilder
in den Depots des Louvre verbleiben
lieB. Bei dieser Gelegenheit ist eine
heftige Pressepolemik zwischen der
Museumsdirektion und den Kunst-
historikern einerseits und einigen mo-
Kunstlieb-
habern anderseits entstanden. Es be-

dernen Kinstlern und

finden sich nédmlich unter den in den
Magazinen Bildern
Kostbarkeiten, wie «Susanna und die

verschlossenen

Alten» von Tintoretto, das gleich-
namige Bild von Veronese, die «Dor-
nenkrénung» von Tizian, vier Bild-
nisse von Paolo Uccello usw., um nur
die bedeutendsten zu erwihnen, wiih-
“rend sich — wie André Lhote im «Fi-
garo Littéraire» empért bemerkt — das
italienische 17. Jahrhundert mit Lan-
franco, Zampieri, Gentileschi, Ricei,
Strozzi, Pannini, Guido Reni ganz un-
verhiltnisméBig breit macht. Die seit
dem Kriege neu gebildete Museums-
direktion, die sich gerade durch ihre
moderne, ja manchmal fast revolu-
tionire Gesinnung auszeichnete, ist in
diesem Disput zu einer geradezu kon-

Kurt Seligmann, Swamp Fire, 1948. Galerie
Maeght, Paris

Chauvin, Sculpture. Galerie Maeght, Paris

servativen Stellungnahme gezwungen
worden. Sie gibt in ihrer Antwort an
André Lhote, Segonzac usw. ihrem
Bedauern Ausdruck, dal} sie gezwun-
gen ist, auch unter den Bildern der
gréoBten Maler eine Auswahl zu treffen
und aus historischen und kunsthisto-
rischen Verpflichtungen Bilder in
ihrem kulturellen Zusammenhange zu
zeigen, fur die sie personlich auch
keine besondere Neigung verspurt.
Ferner weist sie daraufhin, dal3 selbst
die Sympathien und Antipathien eines
ganzen Jahrhunderts dem kulturellen
Wert einer vergangenen Epoche nicht
gerecht werden koénnen, und dal} es
gerade die Rolle der Museen ist, die
psychologischen und praktischen Mog-
lichkeiten einer nicht vorzusehenden
dsthetischen Neuorientierung nicht zu
unterschlagen.

Einzig die VergroBerung des Museums
scheint eine allgemeine befriedigende
Losung der widerstreitenden Inter-
essen zu gestatten, und Maler und
Konservatoren sind sich dariiber
einig, es sei unzulissig, daBl die Lo-
terie Nationale den Pavillon de Flore
einnimmt, der doch schon seit langem
dazu bestimmt ist, die niederlindische
Malerei nicht nur in Seitengiingen,
sondern in gut gruppierten groflen Sii-

len zu zeigen. Auch das Finanz-
ministerium nimmt noch auf unge-
wisse Zeiten hinaus einen groflen Teil
des rechten Fligels des Louvre ein.

Musée d’Art Moderne in Nizza

In Nizza wurde im Juli 1947 ein Mu-
seum fir moderne Kunst gegriindet.
Es schlieBt sich in seiner programma-
tischen Richtung mehr oder weniger
an das Musée d’Art Moderne von Paris
an. Diesen Sommer sollen neben der
langsam heranwachsenden Sammlung
erstmals groBlere Ausstellungen mo-
derner Kunst organisiert werden. Das
Museum, das in einem schonen Ge-
biude aus dem 18. Jahrhundert ein-
gerichtet ist, hat den groflen Malern
der Riviera: Renoir, Bonnard und
Henri Matisse, einen besonders groflen
Platz eingerdumt. Diese mit der Mit-
telmeerkiiste verwachsenen Kiunstler
sollen hier langsam ihr eigentliches
heimatliches Museum erhalten. Henri
Matisse, Ehrenprisident der Union
du Musée d’Art Moderne, hat neuer-
dings der Sammlung des Museums
eines seiner schonsten Stilleben, «La
nature morte aux grenades sur fond
noir», sowie zahlreiche Zeichnungen

geschenkt.

Kurt Seligmann

Galerie Maeght, Paris

Der aus Basel gebuirtige surrealistische
Maler Kurt

neueren in New York gemalten Bilder

Seligmann stellt seine

in der Galerie Maeght aus. Eine ge-
wisse elegant-sadistische Form des
Surrealismus scheint in Amerika, oder
genauer gesagt in New York, beson-
deren Erfolg zu haben. Seligmann ge-
hort wie Dali zu den Surrealisten, die
das amerikanische Kunstklima auch
auf die Liéinge zu ertragen scheinen.
Seine barocke Virtuositit imponiert
dem Amerikaner, der daran das Kon-
nen und die Leistung schiitzt, wihrend
dieses Kénnen in Paris vielleicht all-
zusehr unterschitzt und geradezu ver-
pont ist. Das Talent wird von manchen
franzosischen Kiunstlern als eine erb-
liche Belastung empfunden, die sie ihr
ganzes Leben lang loszuwerden ver-
suchen. In dieser Hinsicht ist Selig-
mann trotz allem psychanalytischen
Raffinement unverbrauchter und vor
allen Dingen optimistischer. Man
konnte hier eine Parallele mit Hans
Erni ziehen. Die inneren Komplika-
tionen dieser beiden Maler sind im
Grunde genommen einfach, wihrend
die Komplikationen eines Dubuffet
z. B. kompliziert sind.



Chauvin
Galerie Maeght, Paris

Die Plastiken Chauvins wurden in der
Schweiz erstmals durch die Ausstel-
lung in der Berner Kunsthalle «Sculp-
teurs Contemporains de 1'Ecole de
Paris» (1948) bekannt. Chauvin gehort
aber schon der iilteren Bildhauer-
generation an. Er arbeitete in seiner
Jugend mit Joseph Bernard, der seinen
Sinn fiir die sicher sitzende Form
schiitzte. Er suchte sich dann aber
bald als Einsamer und Einzelginger
seinen eigenen Weg, und man kann
eigentlich nur mit Brancusi eine ge-
wisse Verwandtschaft in der formalen
Entwicklung Chauvins feststellen.

Doch gerade diese Verwandtschaft
stellt das Werk Chauvins auf eine
harte Probe. Das Absolute und Ele-
mentare der Brancusischen Plastik
gibt nur wenige Moglichkeiten der di-
rekten Ankniipfung und Weiterent-
wicklung. Es ist im Grunde erstaun-
lich, daB uns die Marmoreier Brancusis
nicht langweilen. Bei Chauvin hat die-
ses Bediirfnis nach einer von allen Zu-
fallen «gereinigten», aufs Unumging-
lichste vereinfachten Form nicht im-
mer gleichzeitig das Wesentliche um-
faBt. Die nur dekorative Wirkung
dréngt sich unangenehm vor und be-
schrinkt das Eigenleben der Plastik
auf eine allzu geringe emotionelle Aus-
strahlung. Die handwerkliche Voll-
kommenheit dieser bis zum Hoch-
glanz polierten Plastiken aus exoti-
schem Holz erinnert sogar manchmal
an moderne Mobeldekoration aus dem
Faubourg St. Antoine. Trotzdem sptirt
man hinter dem Werk Chauvins ein
ganzes Leben asketischen Verzichtes,
das im besten Sinne des Wortes unser
Mitleiden erfordert und das dort, wo
es sich dem Absoluten nihert, das
Menschliche in uns nicht mehr erreicht.

Schneider, Hartung
Galerie Lydia Conti, Paris

Gérard Schneider, dessen abstrakte
Bilder kiirzlich in der Kunsthalle Bern
gezeigt wurden, stellt in der Galerie
Lydia Conti einige neue Bilder aus, die
von einer groflen Beherrschung der
Bildkomposition zeugen. Sollte die
Kunst auch nicht auf die Lénge in
dieser absoluten A bstraktion verharren
koénnen, so wird ihr doch auf jeden
Fall die geistige Beherrschung des
Formalen, wie wir sie bei Schneider
finden, nur zu Gunsten kommen kon-
nen. Schneider ist wie Seiler und Gé-
rard Vuillamy einer der oft genannten
Schweizer Malerim Pariser Kunstleben.
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Hartung, der schon frither in Deutsch-
land als abstrakter Maler bekannt
war, ist heute mit Schneider, Deyrolle,
Dewasne, Goetz, Rouiller das junge
treibende Element der « Réalités Nou-
velles». Diese Maler werden von den
beiden Galerien Lydia Contiund Denise
René, die sich fast ausschlieBlich fir
die jungen abstrakten Kiinstler ein-

setzen, unterstiitzt. F. Stahly

Londoner KHunsichronik

« Kunst fiir alle»

Zu welchen Ergebnissen eine konse-
quent durchgefiihrte, dem Vergniigen

" des Publikums und der Freiheit des

Kiinstlers zu gleichen Teilen Rech-
nung tragende offentliche Kunstpflege
allenfalls fihren kann, macht gegen-
wirtig eine Ausstellung im Londoner
Victoria-and-Albert-Museum augen-
féllig. Sie heiB3t «Art for All» und zeigt
die Plakate, welche die «London
Transport» seit dem Jahre 1908 her-
ausgebracht hat.

Nur wer lingere Zeit in London gelebt
hat, weil3, welche Rolle diese Plakate
seit bald einem halben Jahrhundert
im 6ffentlichen Leben der Stadt spie-
len. Sie sind aus einer rein zweck-
bedingten Angelegenheit zu
wahren Passion geworden. Zu einer

einer

Passion im doppelten Sinne. Denn
einerseits ist die «London Transport»
leidenschaftlich bemiiht, ihr unter-
irdisches Reisepublikum mit immer
erstaunlicheren Bildern zu ergotzen;
anderseits wird dieser Aufwand mit
ebenso leidenschaftlicher Anteilnahme
quittiert, und der Tag, an welchem der
Plakat-Verkaufsladen wegen Papier-
knappheit geschlossen werden mullte,
war ein schwarzer Tag fiir aber tausend
Londoner. Denn die «London Trans-
port Posters» werden hier ebenso
eifrig gesammelt, getauscht, gehandelt
wie andernorts Briefmarken oder
exotische Schmetterlinge.

Nun héngen also die Originalentwiirfe
dieser U-Bahn-Plakate chronologisch
geordnet und intelligent beschriftet in
den feierlichen Rdumen des Victoria-
and-Albert-Museums. Thnen gegeniiber
sind die endgiiltigen Ausfithrungen
an beweglichen Sténdern ausgehingt.
Und in Schaukiisten werden die kiinst-
lerischen Bemiithungen der Gesell-
schaft auf dem Gebiet der Architek-
tur, des Waggonbaus, der Typographie
usw. gezeigt.

Die Uberschau iiber 41 Jahre Plakat-
malerei ist eine Kultur- und Kunst-

geschichte im Kleinen, gleich auf-
schluBreich in ihren Konstanten wie
in ihren Varianten.

Die Konstanten werden vorziiglich
durch das Publikum bestimmt. Was
liebt der Londoner, was wiinscht er
auf den Wiinden der U-Bahn-Schiichte
zu sehen ? Natur! Landschaft, Baume,
Tiere, Blumen.

Neun Zehntel aller Plakate zeigen denn
auch jene Natur, die mit Hilfe von
U-Bahn und Bus erreichbar ist. Die
Parke und botanischen Girten in
London selbst. Die Landschaften am
Stadtrand. Wasser. Wilder und Fel-
der zu allen Jahreszeiten. Und vor
allem Baume. Manche Plakate zeigen
einfach einen miichtigen, breitiistigen
Baum und darunter ein paar Vers-
zeilen eines klassischen oder modernen
Dichters. Auf einem ist eine mit Epheu
durchwachsene, mit Krihennestern
besetzte Baumkrone zu sehen. Auf
einem andern lediglich die riesengrof3e
Bliitenkerze der RofBkastanie.

Dann Tiere, Pferde, Kithe, Wasser-
und Singvégel — was immer in der
Landschaft rings um London kreucht
und fleucht. Und selbstverstindlich
die Bewohner des Zoo, vom Gibbon
und Panda bis zum glotzenden Tief-
seefisch.

Der Gegenstand also ist konstant; aber
die Darstellungsweise variiert.

Es gibt keine Stilart der letzten vier-
zig Jahre, die hier nicht vertreten
wire. Mit Anklidngen an Toulouse-
Lautrec, Forain, Steinlen beginnt es.
Expressionismus und Kubismus spie-
len herein. Das verspitete Bieder-
meier der zwanziger Jahre ist vertreten
so gut wie der strenge Stil des Franzo-
sen Cassandre oder der Surrealismus.
Rex Whistler mit seinen liebenswiir-
digen, aus dem frithen Dixhuitiéme
bezogenen Schnurrpfeifereien ist da
und auch der beste und kithnste unter
den jungen englischen Malern: Gra-

.ham Sutherland. Die Kunst der « Pein-

tres naifs», die Abstrakten, Kinder-
zeichnungen, chinesische Drucke, alte
Affichen und Bilderbogen — was im-
mer sich in der «groflen» Kunst als an-
regend und befruchtend erwies, es ist,
ausgeprigt oder als ferner Abglanz, in
dieser Riickschau anwesend. Selbst
einen Exoten, den Maler Shafig Shaw-
ki, zog die Gesellschaft hinzu, und sein
Blatt mit dem grotesk-naiven Urwald-
getier und dem himmelblauen Affen
mittendrin war sogar einer der gro3ten
Publikumserfolge seit Jahren. Neben
dieser Avantgarde aber kamen regel-
miBig auch Akademiker zum Wort,
etwas altmodische Herren und Da-
men, die mit Sorgfalt und Wasserfar-



ben eine Septemberstimmung oder ein
« Picknick im Granen» hinzauberten.
Diese fast unabsehbare Vielfalt in Stil
und Technik ist das Besondere und
Lehrreiche an dieser Schau. Wie grof3
mag die Versuchung gewesen sein,
einen Standard-Stil zu zlchten, sich
auf ein paar bewihrte Hausktnstler zu
beschriinken ! Die Gesellschaft entging
dieser Gefahr dadurch, daB sie sich
keiner Schule oder Richtung ver-
schrieb, sondern sich ausschlieBlich
von kiinstlerisch-qualitativen Grund-
siittzen leiten lie3. Sie verschaffte ihrem
tédglich nach Millionen zéhlenden Pu-
blikum dadurch einen lebendigen Kon-
takt mit allen kinstlerischen Bestre-
bungen, den fortschrittlichen sowohl
als den konservativen, und erreichte
damit, dal auch jene Massen, die nie
einen Fuf} in ein Museum oder eine Ga-
lerie setzen, tiber den Stand des Kunst-
schaffens stindig auf dem Laufenden
gehalten wurden.
Die Londoner Untergrundbahn-Pla-
kate sind nur in einem sehr beschrink-
ten Sinne Zweckkunst. Das Publikum
wiirde den «tube» auch dann beniitzen,
wenn keine Kompositionen Whistlers
oder Sutherlands, keine surrealisti-
schen Experimente und keine Dichter-
worte die Schalterhallen und Bahn-
steige zierten. Sie sind eine Prestige-
Angelegenheit dieses reichen und gro-
Ben Unternehmens — das Stecken-
pferd einer Riesenfirma, die es sich
leisten kann.
Wie manches o6ffentliche oder halb-
offentliche Unternehmen auf dem
Kontinent koénnte ein Gleiches tun!
Aber wie manches wire der liberalen
Haltung fahig, die hier zum Ausdruck
kommt und darin besteht, daB bei
stets gleichbleibender Qualitédt den
mannigfachsten kiinstlerischen Indi-
vidualitéten volle Freiheit zugestan-
den wird ?
Art for All — Kunst fir alle: der Titel
ist gut gewihlt. Das Plakat hat, nicht
nur in England, zu einem guten Teil
jene Funktionen tibernommen, welche
frither den freien Kiinsten, Malerei und
Plastik, zufielen. Diese Funktion, die
sich manchenorts noch kaum bewuf3t
und gewissermaflen unterirdisch aus-
wirkt, schon in der Friithzeit der Gat-
tung bemerkt und vierzig Jahre ener-
gisch und groBziigig geférdert zu ha-
ben, ist ein Verdienst der «London
Transport», auf das sie stolz sein darf.
M. G.

40 000 Jahre moderner Kunst

40,000 Years of Modern Art war die
zweite Ausstellung, die das Institute of

From ﬁeld fo ﬁeld' Qﬁi

George Sutherland, Plakal fiir die London
Transport

Contemporary Art, 1CA4, in London
veranstaltet. Die erste, vom Februar
1948, hie3: 40 Jahre moderner Kunst,
A Selection from British Collections.
Auch die zweite Ausstellung hatte
einen Untertitel: 4 Comparison of
Primitive and Modern. Sie wollte eine
Vergleichsbasis fiir primitive und mo-
derne Kunst schaffen. Wie der Titel
andeutet, lag die Betonung auf dem
Wort «modern». Die Aufgabe dieser
Ausstellung  bestand darin, aufzu-
zeigen, in welcher Weise die Kunst der
primitiven Volker formal die post-
kubistische Kunst Europas beeinflul3t
hat und so den Grund zu einer moder-
nen Kunst legte, die zwar primitiv in
ihrer Formgebung, aber — und das in
den meisten Fillen — hochst bewul3t
war, im Gegensatz zu der echten pri-
mitiven Kunst. Wihrend die echte
primitive Kunst ihre Wurzeln in einem
gemeinsamen religiosen (ilauben hatte
und ihre Abstraktionen, die formalen
Elemente dieser Kunst also, aus der
oft magischen Aufgabe hervorgewach-
sen sind, die ihr in der Gemeinschaft
zugedacht war, hat der moderne Pri-
mitivismus seine Wurzeln im Willen
des individuellen Kiinstlers. Die Aus-
stellung hat diese schon bekannte Tat-
sache wiederum eindeutig aufgezeigt.
Die echten primitiven Werke, die das
préihistorische Europa, Afrika, Austra-
lien, Melanesien, Polynesien und die
beiden Amerika reprisentierten, be-
sonders einige derafrikanischen Werke,
waren erschreckend stark und faszi-
nierend. Weil die modernen Arbeiten
von den primitiven Werken umgeben
waren, wurden sie fast ausnahmslos

~ werden.

erdriickt, wie gro auch ihr Format
sein mochte. Das war teilweise die
Folge davon, daB3 die modernen Werke
nicht die besten Arbeiten der Kiinst-
ler waren, aber durchwegs mit Meister-
werken der Primitiven konfrontiert
wurden.

Die Ausstellung als solche war sehr
gut angeordnet. Die Wiinde waren in
verschiedenen Farben getont; die
Vitrinen hatten die Form von stehen-
den, weillen, auf beiden Seiten glas-
bedeckten Riesenrahmen; der Ful3-
boden rings um die Ausstellungs-
objekte war mit Kieselsteinen be-
deckt, die von wellenférmigen Linien
umrissen waren. All das war ausge-
zeichnet. Die Absicht der ICA, ein
breiteres Publikum zu interessieren
und es bewuBt zu machen, dal} es
auch andere Werte gibt als die blof
materiellen des Alltagslebens, ist zu
begriilen. Wir hoffen,
Institut bald ein festes Fundament

daf3 dieses

haben wird, um seine Titigkeit zu
erweitern und auf einer breiten Front
zu entwickeln. Sein einziges Ziel ist:
das Schonheitsgefiithl und -bedirfnis
mit allen Titigkeiten des praktischen
Lebens wieder zu vereinen, um dieses
zu vertiefen, zu vermenschlichen, und
ein wachsames Auge auf jene Werte
zu haben, die von unserer mechani-
Gesellschaft  vernachlissigt

J.P.Hodin

sierten

Auiruhr in London

Die Royal Academy Exhibition ist
nach der Meinung des Durchschnitts-
englinders das bedeutendste kultu-
relle Ereignis des Jahres. Es ist eine
Monstre-Ausstellung von Gemilden
und Skulpturen — dieses Jahr sind es
1379 Objekte —, die fur drei Monate
in den Rdaumen der Koéniglichen Aka-
demie am Piccadilly untergebracht
ist; in einem schwiirzlichen, pseudo-
florentinischen Palast, der in seinen
Raumverhiltnissen die Nationalgalerie
tiibertrifft.

Die Erdffnung wird mit einem Bankett
gefeiert, dessen Reden vom Radio einer
interessiert lauschenden Bevdélkerung
iibertragen werden. Dieses Jahr nah-
men Winston Churchill, Lord Goddard,
der oberste Richter des Landes, der
Erzbischof von Canterbury, Feld-
marschall Montgomery, der Herzog
von Gloucester, ein Bruder des Ko-
nigs, daran teil; die Spitzen des offent-
lichen Lebens also. Es war daher keine
leicht zu nehmende Sache und dazu
keine Angelegenheit nur fiir isthe-
thische Spezialisten. Und man wird
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mit tbereinstimmen, wenn man be-
hauptet, daB nirgends auf der Welt
einem kiunstlerischen Ereignis eine
dermaBen offizielle Bedeutung zuge-
standen wird.

Jedermann, Auslidnder oder Brite, auf
den Inseln wohnhaft oder nicht, kann
drei Werke der bildenden Kunst ein-
senden, ob er berufsméBig damit be-
schéaftigt ist oder nebenbei das Hand-
werk eines Brieftrigers, Sargdeckel-
lackierers oder Staatsmanns — wie
Churchill — betreibt. Die Werke sind
verkéauflich, ohne Abzug einer Gebiihr
an den Veranstalter; der Moloch
«Presse» stiirzt sich, ins Detail gehend,
in dieses Meer von Olfarbe, Tempera,
Bronze und Plastilin — man kann
sich publizistisch einfach nichts Giin-
stigeres fir jeden Malenden oder Kne-
tenden vorstellen. Es ist ein Volksfest,
im athenisch-florentinisch-ntiirnbergi-
schen Sinne, wenn man seine Vorstel-
lungskraft fiirs Rekonstruktive dabei
walten lassen will, auf jeden Fall, ein
Jedem-eine-Chance-Geben ohne Pa-
rallele — und was kommt dabei
heraus?. ..

.. .cine durch Raumverdréingung und
Propaganda ins Riesenhafte ver-
groflerte Demonstration, deren Pro-
vinzlertum, heimtickische Unbehol-
fenheit seinesgleichen sucht. Es ist
eine das Auge schmerzhaft einlullende
Ansammlung erdfarbener Landschaf-
ten, die sich alle auf schlimme Weise
gleichen und durchwegs im Miinchen
von 1910 gemalt sein dirften; eine
endlose Reihe irdener Tépfe, un-
ordentlich mit Tulpen und steifen
Zinnien angefillt; eine Menge merk-
wiirdig schlampig gekleideter, ins
Leere starrender Modelle, rittlings auf
unbequemen Atelierstiithlen sitzend
oder sich dehnend auf «Chaiselongues»
—man kennt es, und niemandem wiirde
es einfallen, dartber viele Worte zu
verlieren. Uber die Langeweile helfen
nicht einmal die stattliche Reihe Bild-
nisse von Zeitgenossen hinweg, wie das
der Thronfolgerin, in Abendkleid und
Tiara, unbegreiflicherweise in einer
6den Baumlandschaft stehend, hecken-
rosenpfliickend, oder das von Mrs. Atlee
in Rosa, die Technicolor-Komposition
von Generilen und periickentragenden
Richtern oder die sechs unverkiuf-
lichen Landschaften Winston Chur-
chill’s. Aber die ganze Angelegenheit
wird mit Eifer debattiert, dulBerlich
ernst genommen, milde verurteilt und
auch so gepriesen — wenn sie nicht,
wie in diesem Jahr, Anla zu einem
ganz ungewohnten Aufruhr gegeben
hatte.

Es kam dazu, als der Prisident der
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Akademie, Sir Alfred Munnings, ein
Rennpferdmaler in der Manier Ziigels
und nach kompositorischen Vorbildern
Degas’, in seiner eben im Rundfunk
tbertragenen Eroffnungsrede eine At-
tacke gegen die «moderne Kunst»,
gegen Matisse, Picasso und Henry
Moore gefiihrt hitte und zudem alles,
was aullerhalb der Insel als selbstver-
standlich, im negativen und positiven
Sinne, angesehen wird, in Frage ge-
stellt hitte. Er war nicht milde dabei.
Er wurde mit erregten Zurufen unter-
brochen, was hier nur bei politischen
Debatten, und auch dann nur im
dulersten Falle geschieht: «Matisse is
lovely» erténte es, und der B.B.C.
wurde mit Telephonanrufen um Unter-
brechung der Sendung gebeten, und

- nur Churchill gelang es, die Ruhe der

Akademie wieder herzustellen, indem
er mit ironischen und weisen Worten
die Rede quittierte, wobei er bemerkte,
daB3 dem Priisidenten eine eigene Mei-
nung nicht unbedingt abzusprechen
sei. Worauf derselbe in erregten Wor-
ten entgegnete und einige Male das
Wort «verfl. . .», und das in unmittel-
barer Niahe des Erzbischofs von Can-
terbury, am Mikrophon gebrauchte. In
diesem Lande schitzt man bekannt-
lich Haltung in der Sprechweise iiber
alles — es war zu viel.

Sir Alfred wurde am darauffolgenden
Tage von der gesamten Tagespresse —
wegen schlechter Manieren — ver-
urteilt, und der «Observer» ging so-
weit, die Madonna des Henry Moore
in der Kirche von Northampton an
prominenter Stelle zu reproduzieren,
um dem Leser Gelegenheit zu geben,
selbst eine Antwort auf die «extra-
ordinary» Attacke des Akademie-Pri-
sidenten zu finden. Die fettgedruckten
Schlagzeilen der ernstzunehmenden
Sonntagsblatter
und die «Sunday Times» zog sich aus

waren ungehalten,

der Affiare, indem sie zu summieren an-
fing und angesichts der grolen Anzahl
Genrebilder aus Kneipen, Pferdemiirk-
ten und Artistengarderoben feststellte,
daf die bis dahin unantastbar geltende
Veranstaltung fiir den Soziologen ein
gewisses Interesse haben dirfte. Sir
Alfred’s Tattersallbilder jedoch waren
innert drei Stunden zum Durch-
schnittspreise von tausend Pfund
verkauft; das Publikum stand Schlange
wie je, um Eintritt zu erlangen, und
bald war die Meinung wieder etabliert,
daB der Grund allen Aufruhrs doch
nur in der ziemlich groben Sprech-
weise des Prisidenten gelegen und daf3,
alles in allem, die Akademie das unab-
énderlich Richtige, Reynolds besser
oder ebenso gut wie Picasso sei — was

logischerweise ebenso wenig bestritten
wird, wie es nichts mit dem gezeigten
umfangreichen
hat. ..

Kunstgut zu tun

Aber fur den Beobachter, der etwas fiir
Zucht und Discernement in Kunst-
dingen tibrig hat, kann das Ganze nicht
so leicht abgetan werden. Fiir ihn muf3
ein Ereignis wie diese Ausstellung und
deren Begleiterscheinungen
schreckenden Uberlegungen AnlaB ge-

zua er-

ben. Denn wie kommt es, mul} er sich
fragen, dall eine Metropole wie diese,
die in Gebieten des Theaters, des
Films, des Verlagswesens ein solch of-
fensichtlich  kritisches Qualititsbe-
wulltsein beweist, ein offiziell und be-
hordlich dermaflen propagiertes Un-
ternehmen hinnimmt ? Wie kommt es,
dafB ein westliches Kulturzentrum wie
dieses, dessen Sammlungen das Aus-
gesuchteste aller Liinder aufweisen,
sich offiziell an einer so eindeutig pro-
vinziellen Veranstaltung vertreten
1liBt? Wie kommt es, dall eine Akade-
mie, deren Priisidenten einst Reynolds
und FuBli waren, heute sich 6ffentlich
in dieser Weise dullert ? Man wird zu-
geben miissen, dafl dieselbe Veran-
staltung, unter den gleichen Bedingun-
gen, néamlich eine Gesamtausstellung
aller in einem Jahr produzierten
Werke, in irgendeinem andern Lande,
kein besseres oder schlechteres Ergeb-
nis bringen wiirde, zumal, wie es
hier der Fall war, die Maler und Bild-
hauer von internationalem Rang, wie

~ Sutherland und Henry Moore etwa,

sich der Teilnahme enthalten. Das sagt
jedochnicht, daf diese Ausstellung sich
gegen alles «Moderne» wehrt, denn in
die erwihnte Zahmheit des Gesamt-
bildes sind die Werke einer statt-
lichen Anzahl Nachldufer Braques,
Modiglianis und der «Fauves» einge-
streut; und es war gerade gegen
die Aufnahme dieser «Jiinger», gegen
die sich der Angriff des Prisidenten
richtete.

Die Englinder lieben das Experiment,
sie sind daher auch die Erfinder par
excellence, und das gerade in den Din-
gen der Kunst — man denke an Turner,
Constable —, und diese unwahrschein-
lich groB3 aufgezogene Ausstellung, die
seit hundert Jahren alljihrlich jedem
eine faire Chance zu geben versucht,
hat in einem ganz andern Sinne, als
dem urspriinglich beabsichtigten, einen
guten Zweck. Sie zeigt einmal die
Phantasielosigkeit unseres Zeitaltersin
einem barbarisch grausamen Lichte,
sie zeigt die Schlottrigkeit, mit der
man sich ans Werk zu gehen getraut,
was das Technische anbetrifft; aber sie
zeigt in erster Linie die Kritiklosigkeit



der angeblich an Kunst interessierten
Masse. Hétte der Aufruhr — angesichts
der Spitzen von Staat und Kirche —
auf einem andern, nicht kiinstlerischen
Gebiete stattgefunden, er wire so
leicht nicht abgetan worden. Da es
sich bei dem AnlaB dazu «nur» um
Malerei und Plastik handelte, wurde
er bald als Herrenabend-Scherz beige-
legt und die Ausstellung selbst mit
einem ausweichenden Gleichmut kul-
turellen Dingen gegeniiber angenom-
men, was nachgerade zu einer Wesens-
dulerung unseres Zeitalters zu werden

scheint. H.U. G,

Zeitsohriften

« Phoebus »
Holbein-Verlag Basel, 1948/49

Unter der neuen Redaktion von Wal-
ter Hugelshofer erfiillen auch die bei-
den ersten Nummern des zweiten Ban-
des des vom Holbein-Verlag in Basel
herausgegebenen « Phoebus» die hohen
Anspriche einer internationalen wis-
senschaftlichen Kunstzeitschrift. Schon
die Namen des Redaktionskomitees,
unter denen sich die Institutsvorsteher
und Museumsdirektoren wichtigster
Kunstzentren finden, gewihrleisten
ein Niveau, das auch in den Beitrigen
sichtbar wird. Diese sind in ihrer
Problemstellung &hnlich vielseitig wie
in ihrer Herkunft und Sprache. Aus
dem Nachlal des durch seine Mono-
graphien iiber den &lteren Palma, Mo-
retto und andere Italiener bekannten
Ungarn Gombosi, der so tragisch in
Auschwitz enden muBte, erscheint in
Heft 1 ein einleitendes Kapitel zu
einem nicht mehr vollendeten Rubens-
Buch, das mit neuen tiefenpsycho-
logischen Deutungen nicht nur die
Ikonographie sondern iiberaus frap-
pant auch die Gestik erklirt. — Wart
Arslan klart die Stellung der mailin-
dischen Fresken, die der von Cara-
vaggio beeinflulte und fiir den lom-
bardischen Frithbarock wichtige Tan-
zio schuf. — Im Inhalt des zweiten
Heftes bilden den Schwerpunkt eine
Arbeit, in welcher Walter Hugels-
hofer eine fein- und weitabgewogene
Scheidung zwischen dem élteren und
dem jiingeren Hans Holbein vollzieht
anhand einer Reihe von Bildnissen,
die sich heute zum Teil in Amerika
befinden.

Die Qualitiit der Zeitschrift « Phoebus»
erweist sich nicht nur in den vorziig-

lichen Illustrationen, sondern vor
allem auch in der anregenden, leben-
digen Atmosphiire, welche das kunst-
wissenschaftliche Schaffen durch die
nicht nur Europa, sondern auch die
amerikanischen Sammlungen und For-
schungen einbeziehenden Berichte,
Kritiken und Diskussionen gewinnt.
Dadurch, daf3 bei den Berichten auch
Listen des vom Krieg Zerstorten, so
unter anderem iiber Niirnberg, nicht
fehlen, wird eine schmerzliche aber
notwendige Pflicht der heutigen Kunst-
wissenschaft erfullt. Der besondere
aufbauende Wert des «Phoebus» liegt
in der Plattform, auf der sich Gelehrte
auch der einst verfeindeten Staaten
bereits wieder gefunden haben.

Richard Ziircher

Biicher

Meisterwerke aus Osterreich

Herausgegeben von Alfred Stix,
43 Seiten mit 158 Abbildungen,
wovon 16 farbig. Europa-Verlag,
Ziurich-Wien 1948. Fr. 42—

AnlaB fur den stattlichen Bilderband
boten die Ausstellungen, in welchen
eine Auswahl der durch den Krieg ob-
dachlos gewordenen 6sterreichischen
Kunstschiitze in Ziirich, Paris und an-
deren Stadten gezeigt wurden. Als
durchaus notwendige Ergiinzung dazu
erscheint eine Reihe von Tafelbildern
des 15. und 16. Jahrhunderts, die in-
folge ihrer Transportrisiken in Oster-
reich blieben. So bedeutet das vor al-
lem durch seine 158 Abbildungen wir-
kende Buch mehr als nur eine Erinne-
rung an unvergefBliche Ausstellungen,
namlich zugleich einen Hinweis auf
das durchaus europiische Erbe, wel-
ches das heutige Osterreich von seinem
einst so weitverzweigten Herrscher-
haus tibernommen hat. Auf die Dar-
stellung von dessen Sammeltiitigkeit
beschrinkt sich an Stelle einer eigent-
lichen kunstgeschichtlichen Einleitung
die von Ernst H. Buschbeck und Erich
von Strohmer vom Wiener Kunsthisto-
rischen Museum gemeinsam verfal3te
Einleitung, die zeigt, wie die Entwick-
lung der habsburgischen Kunstsamm-
lungen an sich schon ein wesentliches
Stiick europiischer Kunst-, Kultur-
und Geistesgeschichte darstellt. Bio-
graphische und historische Notizen
fithren @hnlich wie die hierin so gliick-
lich bearbeiteten Luzerner Kataloge
der Ambrosiana- und Liechtenstein-

Ausstellungen zu den einzelnen Bil-
dern und ihren Meistern, wobei die
Charakterisierung, wie z. B. bei Tinto-
retto, durch ihre Kiirze bisweilen etwas
zuféllig ausfallen kann.
Der im allgemeinen sorgfiltig her-
gestellte Bildteil gewinnt seinen Wert
namentlich durch die wohliiberlegte
Auswahl. Das Nebeneinander von
sehr groflen, jedoch teilweise auf einer
Drittelseite reproduzierten und klei-
nen Gemiilden in den Abbildungen, so-
wie die nun einmal vom breiten Publi-
kum geforderten Farbtafeln gehéren
zuden Mingeln solcher kunstgeschicht-
licher Bilderbiicher {iberhaupt; sie
durfen indessen nicht tiber das Ver-
dienst hinwegsehen lassen, dal3 heute
dieses Werk gerade durch seine euro-
piische Mission gewinnt.

Richard Ziircher

Gudmund Boesen and Chr. A. Boje:
Old Danish Silver
44 Seiten und 496 Abbildungen.

Hassing Publisher, Kopenhagen
1949

Die Firma Alfred G. Hassing in Ko-
penhagen bringt als Erstling einer gro-
Beren Buchserie uber dénische ange-
wandte Kunst einen reich illustrierten
Band iiber altes dénisches Silber her-
aus. Der Band erscheint gleichzeitig in
Diinisch und in einer englischen Uber-
setzung. Unter altem» dénischem Sil-
ber wird das der Zeitspanne zwischen
1550 bis 1840 verstanden. Behandelt
wird ausschlieBllich Tafelsilber, wih-
rend auf eine Behandlung von kirch-
lichem Silber oder Silber aus &ffentli-
chem Besitz verzichtet wird. 25 Seiten
Text stehen 500 sorgféltig aufgenom-
mene groBformatige Abbildungen ge-
gentiber, denen jeweils eine knappge-
faBBte und meist gut redigierte Be-
schreibung beigegeben ist. Die Abbil-
dungen sind chronologisch geordnet,
die abgebildeten Gegenstinde in Grup-
pen nach ihrer Zweckbestimmung zu-
sammengefafit, so da} die Wandlung
von Form und Stil, von Renaissance bis
Spitempire (innerhalb jeder Gruppe),
von Abbildung zu Abbildung verfolgt
und abgelesen werden kann. Diese Stil-
wandlungen entsprechen in ihren Da-
tierungen denjenigen, die eine Zusam-
menstellung von schweizerischem Ta-
felsilber aufweisen wirde, durchaus.
Was jedoch diese Publikation tiber dii-
nisches Silber besonders interessant
und vielgestaltig macht, ist der Um-
stand, daBl sich dort deutsche, fran-
zosische, englische, schwedische und
russische Einfliisse trafen und von dii-
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