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Gartenarchitekt Georg Boye erlautert
an Hand von Skizzen und Bildern die
Prinzipien moderner Gartengestal-
tung. Die Redaktion des Heftes lag in
den Héanden der Architekten Erik
Ejlersund Bo Jirgensen. Um auch dem
nichtdénischen Leser das Studium der
Aufséitze und der kurz kommentierten
22 Beispiele (samt 4 Ferienhéusern)
zu erleichtern, ist am Schlull des bro-
schierten Heftes eine englische, fran-
zosische, spanische wund deutsche
Ubersetzung der wichtigsten Fachaus-
driicke angefiigt.

Die Veroffentlichung ist ein weiterer
Beweis fiir das frische, sensible und ge-
schmacklich sichere architektonische
Schaffen der danischen Architekten.
Sie dirfte dank der Vielfalt der ge-
withlten Beispiele den Laien und
kiinftigen Bauherrn und den Fach-

mann lebhaft interessieren. a. 7.

Eingegangene Biicher

International Poster Annual 53]54.
Herausgegeben von Arthur Niggli.
28 Seiten und 488 Abbildungen. Arthur
Niggli und Willy Verkauf, Teufen AR.
Fr. 35.85

Orgeln. Text von Walter Haacke.
5 Seiten und 48 Abbildungen. Lange-
wiesche-Biicherei, Kénigstein im Tau-
nus. DM 2.40

Ausstellungen

Arbon

Meisterwerke der Graphik und
Zeichnung seit 1900
Schlof3, 2. bis 30. Mai

Ein unscheinbarer Untertitel, der be-
sagte, daBl die Ausstellung auch Werke
der jlingeren Generation einbezogen
hatte, brach der grolen Ambition, nur
meisterliche Arbeiten zu zeigen, von
vornherein die Spitze. Der Besucher
dieser so weit gefaf3ten Schau (der Ka-
talog verzeichnet von fiinfzehn Natio-
nen 490 Werke; mit den sonst noch ge-
zeigten Arbeiten zéhlte die Ausstel-
lung schlieBlich um die sechshundert
Nummern) war demnach eher bereit,
sich aus der vorgefundenen Fiille die
ihm liebsten Blatter zu suchen. Wenn
er diese innerhalb der franzosischen
Kollektion zum Beispiel bei Picasso,
Dufy oder Rouault, innerhalb der
deutschen Auslese bei Barlach, Kirch-
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ner, Heckel und Klee oder innerhalb
der norwegischen bei Munch antraf,
50 befestigte er damit, was die Kunst-
geschichte des vergangenen Halbjahr-
hunderts an groBen Zeichnern und
Kiinstler-Graphikern aufzahlt.

Mit der gleichfalls internationalen Aus-
stellung von Holzschnitten verglichen,
welche die Vereinigung «Xylon» ver-

gangenen September im  Ziircher
Kunsthaus veranstaltet hatte, er-

wies sich die Arboner Schau als viel
heterogener: es gab schlieBlich keine
Beschrankung auf eine zeichnerische
oder graphische Technik noch die Be-
riicksichtigung nur lebender Kinstler.
Mochte diese Vielfalt im ersten Augen-
blick verwirren, bald zeigte sie sich je-
doch als das Reizvolle der Schau. War
es auch nicht Absicht der veranstal-
tenden «Landenberg-Gesellschaft» und
innerhalb dieser riithrigen Vereinigung
des eigentlichen Initianten, Albert
Graf-Bourquin, dem Ausstellungsbe-
sucher keine abstrakte IKunsthausord-
nung zu prisentieren (gern hétten sie
mit ihren vergleichsweise bescheidenen
Geldmitteln mehr getan), muite sich
zum Beispiel ein Besucher aus Ziirich
eingestehen, daf3 diese Arboner Schau
einem kulturell weniger informierten,
jedoch auch unschuldigeren Publikum
begegnete als jede Veranstaltung im
Zircher Kunsthaus. Und so betrach-
tet, erhielt dieser freier geordnete
Reichtum an Werken seine schoénste
Berechtigung.

Der Aufbau des Katalogs hingegen
blieb auch dem verwohnteren Ausstel-
lungsbesucher nichts schuldig. Zu den
fimfzehn  nationalen  Kollektionen
schrieb fast in jedem Fall ein wichti-
ger Museumsleiter oder Sammler eine
besondere Einfithrung, so dal nun der
Liebhaber von Graphik und Zeich-
nung nicht bloB} iiber die schweize-
rische, deutsche oder franzosische Ge-
schichte der Gattung unterrichtet
wird, sondern auch zusammengefa3t
jene Englands, Amerikas, Spaniens,

Italiens, Jugoslawiens, Finnlands,
Norwegens, Hollands und Osterreichs
erfiahrt. age.

Basel

Bildteppiche von Woty Werner
Galerie d’Art Moderne, 24. April
bis 20. Mai

Wie das gliickliche Facit, das man aus
der vor einiger Zeit im Basler Gewer-
bemuseum veranstalteten Sammelaus-

stellung  von  «Bildteppichen aus

Deutschland, Osterreich und der
Schweiz» ziehen mufBlte, wirkt diese
kleine erlesene Ausstellung von zwan-
zig, meist kleinformatigen Bildteppi-
chen Woty Werners. Denn je linger
und intensiver man sich mit diesen
zauberhaften gewirkten Bildern be-
schaftigt, umso deutlicher wird einem,
daf3 innerhalb der allgemeinen «Bild-
teppich-Renaissance» fast nur Woty
Werner etwas wirklich Neues, Zeit-
gemifles und Kinstlerisches aus die-
sem alten Kunsthandwerk macht. Fiir
Woty Werner ist das Bildwirken nicht
«auch eine» kiinstlerische Technik,
unter anderen, sondern es ist die ein-
zig mogliche, die sie nach langen Um-
wegen iiber die Malerei, das Sticken,
das Suchen nach der ihr geméfen Aus-
drucksweise, erst 1936 (d.h. in ihrem
33. Lebensjahr) fand. Das Wunder-
bare an diesem «Finden» ist, dall es
fiir die mit ihrer Malerei ewig unzu-
friedene Kinstlerin kein Ausweg in
die cangewandte Kunst» wurde, kein
Sichbegniigen im Technisch-Hand-
werklichen, sondern echtes, der so-
genannten «freien Kunst» durchaus
ebenbiirtiges Ausdrucksmittel. Woty
Werner wirkt oder webt ihre Bilder
wie andere die ihren malen, besser
noch aquarellieren. Denn, was sie am
meist ungegenstindlichen Komposi-
tionen in assoziativem Bezug zu Er-
lebtem, Ertraiumtem, Méarchenhaftem
der Phantasie schafft, ist immer frei
von historischen oder gar zeitgenossi-
schen Reminiszenzen. Die Formen ent-
stehen — und darin liegt das Bedeu-
tende und Neue ihrer Kunst — aus der
inneren Formvorstellung und den Ge-
gebenheiten der Technik.

Woty Werner hat ihr Handwerk — wie
sie selbst erzihlt — «von der Pike» an
gelernt, vom Verspinnen des Materials
(viel Seide, Seidengemisch, Wolle und
Leinen) bis zu den alten peruanischen
und agyptischen Wirktechniken. So
kann sie die verschiedensten Techni-
ken verwenden wie der Maler den Farb-
auftrag, und immer sind ihre Bilder
nicht nur formal, sondern auch tech-
nisch-handwerklich so lebendig und
vollkommen, daB} sie eine wahre Au-
genweide bilden. Dall Woty Werner
ihre Bildteppiche selber ausfiihrt, ist
damit schon gesagt. Dal} sie sie hoch-
stens nach einer kleinen Ideenskizze
webt, nie aber nach jenem omindsen
«originalgroffien Karton», der in der
Lebensgeschichte des Bildteppichs
schon einmal zur Verkiimmerung des
Kiinstlerischen fithrte, muf3 vielleicht
noch erwihnt werden. Die unmit-
telbare Kraft der Formen, die ganz
eigenartige Mischung zwischen Zart-



heit und Herbheit in Komposition
und Farbigkeit, mit anderen Worten:
die groBe Schonheit dieser moder-
nen Bilder laBt sich hingegen nicht

beschreiben. m. n.

Raoul Dufy
Kunsthalle, 22. April bis 7. Juni

Eine merkwiirdige Diskussion ist in
Basel durch diese Ausstellung aus-
gelost worden: die Frage lautet, ob
man in Dufy einen vornehmlich «de-
korativen Maler», einzelne behaupten
sogar, einen reinen «Dekorateur», vor
sich habe, oder ob Dufys Kunst jen-
seits dieser (wertenden) Fragestellung
einfach als Zeugnis eines schonen und
groBBen malerischen Talentes anzu-
sehen sei. Diese Fragestellung ist an
sich merkwiirdig genug. Durfte man
doch annehmen, daf die Kunst Dufys,
der im letzten Jahr im hohen Alter
von 76 Jahren starb, seit einigen Jahr-
zehnten als Phénomen zumindestens
soweit abgeklart worden sei, daBl eine
eigentliche Diskussion gar nicht mehr
moglich wire. DaB3 die Frage trotzdem
da ist, 1laBt sich vielleicht damit er-
klaren, da Dufy, der heiterste, un-
beschwerteste unter den Fauves, in
Basel bis jetzt nur sehr sporadisch
Eingang gefunden hat. Auch in der
groBartigen Sammlung von Modernen
des Basler Kunstmuseums wird man
in dem jetzt neu geordneten Expres-
sionisten-Saal Dufy vergebens suchen.
So man ihn iiberhaupt sucht! Da hier
die Einheit des expressionistischen
Zeitgefiihls
Briicke,

Fauve wund
Derain,
Rouault einerseits und Kokoschka,
Paula Modersohn, Nolde anderseits
so harmonisch und komplett wirkt,

zwischen
zwischen Matisse,

dal man einen Dufy in diesem En-
semble gar nicht vermif3t. Auch in den
Basler Privatsammlungen ist Dufy
offenbar nicht einer der Begehrtesten,
was in der herben, der sonnigen Mittel-
meer-Atmosphire Dufys so entgegen-
gesetzten Luft der Rheinstadt nicht
sonderlich erstaunt. Aber damit allein
laBt sich nicht alles erklaren. Ent-
scheidend ist vielleicht doch, daB3 die
Dufy-Ausstellung selbst, die in dem
Augenblick eroffnet wurde, da in Nizza
noch eine groBBe Ausstellung des Malers
geoffnet war, nicht jene kiinstlerische
Konzentration ausstrahlt, die jeder
Qualitatsdiskussion den Boden ent-
zogen héatte. Es hat unter den 188 aus-
gestellten Werken — davon allein iiber
100 Bilder, an die 25 Aquarelle, 3 Ta-
pisserien und einige Proben der Illu-
strationsgraphik und der Zeichnungen

Raoul Dufy, Deauville,
Basel

— doch immer wieder so viel schwache
Werke, daBl man der ganzen Ausstel-
lung nicht vollkommen froh wird.

Fiir den Historiker interessant ist die
einiger Jugend- und
Frithwerke. Man sieht, wie Dufy bei

Anwesenheit

Degas zu lernen beginnt, wie ihm von
Jugend an die Orchesterbilder, die
Biihneneffekte und das bunte Leben
eines Seehafens interessieren; wie er
dem Impressionismus entwéchst und
dann mit Braque zusammen in der
Nachfolge Cézannes «Kubist» wird,
ehe er endlich seinen eigenen kalligra-
phisch schénen und malerisch reichen
Stil findet, der selbstverstiandlich und
im guten Sinne «dekorativy ist. Mit
Picasso, ja selbst mit dem Dufy kiinst-
lerisch verwandteren Matisse darf man
dies Lebenswerk nicht vergleichen.
Dann tritt die frohliche Einseitigkeit,
in der selbst schwirzeste Hafenaspekte
und selbst die
Brooklyn-Bridge zu einem fast roman-

zu Spielzeugsujets

tischen Kathedralenintérieur werden,

allzu stark hervor. m. n.

Hans Ulrich Saas — Robert Lienhard
Galerie Bettie Thommen,
10. April bis 15. Mai

Zwei junge Kiinstler, die sich gerade
durch die
kiinstlerischen Temperamentes aus-
gezeichnet erganzten: der in Genf
lebende Maler Hans Ulrich Saas und
der Winterthurer Bildhauer Robert
Lienhard — gaben der Ausstellung eine
gute und angenehme Spannung. Es ist

Gegensatzlichkeit ihres

1929. Privatbesilz Basel. Aus der Ausstellung in der Kunsthalle
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Photo: Peter Heman, Basel

besonders der Maler Saas, der eine sol-
che Gegensatzlichkeit notig hat. Denn
seine Bilder — es waren vor allem Por-
tritts, Stilleben und Gruppenbilder, die’
Landschaften traten in dieser Auswahl
eher zuriick — werden alle von der glei-
chen, traurig-melancholischen Vieux-
rose-Stimmung seiner etwas trockenen
Malweise durchzogen. FEr ist ein

Mensch, der sich in einem gréBeren

Selbstportrit darstellt wie einen halb

gefangenen, halb freiwillig vor der
Welt zuriickgezogen und versteckt

lebenden Beobachter des Lebens, der

Menschen, der Gegenstéande und Tiere,

die alle in gleicher Weise Mitspieler

eines tragischen Lebensspieles sind.

Ein Nachexpressionist also, der zudem

in eine schwermiitig schéne Peinture

verliebt ist. So malt er in starker Auf-
sicht Fischstilleben mit einem bedroh-

lich aussehenden Messer daneben, die

vom Menschen verlassenen Weingléaser

mit einer Flate, miide Ténzerinnen in

der Theatergarderobe oder Gruppen

von Zigeunern an einem verlassenen

Strand. Eines seiner besten und in der

Stimmung schonsten Bilder war dasIn-

térieur eines landlichen franzosischen

Restaurants, in dem der Kellner, auf
die Giaste wartend, vor dem besonnten

Fenster steht.

Ganz anders im Temperament ist der

begabte Bildhauer Robert Lienhard.

Seine Skulpturen zeichnen Witz und

Lebensfreude aus. Eine Lebensfreude

und Bejahung allerdings, die sich nicht

im Voluminésen der Plastik &uflert,

sondern vielmehr in einer sehr bewuf3-

ten und zugleich spielerischen kon-
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Charles Chinet, Greve, 1942

struktiven Raumeroberung. Sowohl
die Zirkuspferdchen (eines aus Gips,
das andere aus geflochtenem Draht),
die zum Teil etruskisch flachigen Hir-
tenfiguren wie auch die kleinen Bron-
zestatuetten zeigtenseineschoneskulp-
turale Begabung. Zu den originalsten
und reifsten Werken in dieser Aus-
stellung gehorte die auBerordentlich
schone, aus bronzenem Gesténge ge-
baute Gruppe «Montage», die - sich
im Besitz des Kantons Ziwich be-
findet. n. n.

RBern

Charles Chinet
Galerie Verena Miiller, 26. April
bis 14. Mai

Charles Chinet aus Rolle ist ein Maler
aus dem Umkreis der Martin, Barraud
und Gimmi, nach Alter und Schaffens-
umkreis sowohl wie nach der Treue zur
welschen, von Frankreich her be-
fruchteten Tradition. Nach der vor-
Stille
seiner Malerei, die nirgends aus der

nehmen Zuriickhaltung und

Linie ererbter Werte ausbricht, steht
er Martin offensichtlich am niéchsten.
Doch ist — zugleich mit der Verwandt-
schaft der Erscheinung — auch der
Unterschied geltend zu machen: Chi-
net ist weniger streng und ausschlief3-
lich als Martin, der sich als Maler der
grauen, sordinierten Stimmungen des
Léman seinen Namen gemacht hat
und ihn bei jeder Wiederbegegnung
wieder bestitigt. Chinet ist in der
Landschaft den blithenderen, stoff-
lich reicheren Motiven nicht abhold;
eines seiner eindriicklichsten Stiicke

war eine Gartenlandschaft mit tippi-

ger Fiille des Laubwerks und impres-
sionistisch spielenden Sonnenlichtern
oder das satt und warm auftragende
«Vergers au printemps». In solchen
Sujets gibt er der Lust, breit und blii-
tig zu malen, mehr Raum als beispiels-
weise in den Pariser Bildern, die den
Schleier eines feinen, umhiillenden
Grautons nicht zerreiflen.

Auch Stilleben und Portriit halten sich
an die delikaten, intimen Wirkungen,
wobei aber der Spielraum fiir impul-
sive malerische Regungen nicht eng
bemessen ist. Zum Stérksten konnte
man einige in kithlen Griin- und Blau-
tonen gehaltene Stilleben, wie «Nature
morte au plateau vert» oder «Coupe
de pruneaux», zihlen. Der Reiz einer
schonen farblichen Ausgeglichenheit
ist auch bei einigen Damenbildnissen
bemerkenswert — und nicht zuletzt ist
ein Zyklus von frei und lebhaft vor-
getragenen Aquarellen als tiichtige
Werkprobe zu nennen. Im ganzen eine
angenehme, noble und in allen Teilen
echte Malererscheinung, die den Zu-
sammenhang mit den zuriickliegenden
Werten aufrecht erhalten hilft. W. 4.

KMiasnacht

Rudoli Zender
Kunststuben Maria Benedetti
7. Mai bis 18. Juni

Der bekannte Winterthurer Kiinstler
bietet hier Gelegenheit, seine bewithrte
Konnerschaft an zwei Dutzend seiner
jiingsten Olbilder zu bewundern. Ru-
dolf Zender wird nicht miide, in der
niheren und weitern Umgebung seiner

zweiten Heimat Paris, wo er ein Ate-
lier besitzt, immer wieder dem maleri-
schen. Charme des Landschaftsbildes
nachzuspiiren. Die vorwiegend im-
pressionistisch gesehene Atmosphére
Frankreichs wird mit leiser Sehnsucht
geschildert, oft in der warmen Licht-
flut iiber durchsonnter Landschaft, oft
mit dem charakteristischen Dunst iiber
dem Héausermeer einer Stadt in weit
ausgedehnter Ebene. Die Landschaft
ist. dabei fiir Zender nicht einfach ein
Stiick interessanter Natur, sondern
vor allem Triger eines beschwingten
Gefiihls, das im reichnuancierten Zu-
sammenklingen frischer Farbtone seine
Gestaltung findet. Sie wird so zum
Ausdruck der Lebensfreude und ver-
mittelt ein freudiges Bekenntnis zur
Weltoffenheit. Daneben sind es die
Gegenstinde im Innenraum, zum Bei-
spiel im «Bildhaueratelier», die durch
eine kiithl gedampfte Lichtfithrung zu
verhalten poetischem Leben erweckt
werden. Zender weill den Zauber der
Erscheinung der Dinge und ihre Be-
ziehung zum Menschen meisterhaft
einzufangen und in der farblichen
Durchbildung zum reifen Werk zu ge-
stalten. E.A.

Lausanne

Léon Bonhomme
La Vieille Fontaine, du 21 avril
au 12 mai

C’est une bien curieuse et intéressante
exposition que 'on pouvait voir a la
galerie de la Vieille Fontaine, et qui
jette un jour étrange sur I'histoire de
I’art du début de ce siécle. Bonhomme
méritait-il ou ne méritait-il pas d’at-
teindre & une plus grande célébrité, et
la gloire de Rouault, son camarade
d’atelier, est-elle responsable de 1’obs-
curité partielle dans laquelle est resté,
aprés sa mort, celui qui fut, plus exclu-
sivement que Rouault, le peintre des
filles perdues? La question a été sou-
vent posée, et nous ne nous chargeons
pas de la trancher. Nous nous conten-
terons de constater, ce qui saute aux
yeux, la communauté de sujets traités
pendant une certaine époque par les
deux artistes, et une indiscutable pa-
renté de leurs écritures & ce moment-
la. Et puis tout de méme le grand ta-
lent de Bonhomme, indéniable, et qui
se retrouve a mille signes dans chacune
de ces pages ou, amer, impitoyable,
révolté et cynique comme le sont seuls
les tendres, il évoque la vie des milieux

qu’il connaissait si bien.



Utilisant les ressources d'un réalisme
puissant et 'acuité incisive d'un trait
bref, haché, il campe dans un style
nerveux ses personnages et leur am-
biance, accuse les caractéres par un
détail prestement accroché au pas-
sage, et, relativement sobre de moyens
quand on y regarde de plus pres, crée
surtout un décor, un climat qui par
ses éclairages nous meéne tout pres du
drame. Un drame tout simple, sans
histoire, et qui ne s’écrit pas, du clown
dérisoire, de la déchéance accomplie,
des destins malheureux de ceux qui,
comme l'écrit si justement André
Warnod, sont «au fond du trou».

Ce qui frappe finalement dans ces
pages, c’est malgré les sujets qui
prétent ordinairement & une senti-
mentalité facile, a la romance, ’ab-
sence de pittoresque, et c’est peut-étre
a ce signe que l'on reconnait le mieux
le grand peintre. Illustrative parfois,
I'ceuvre de Léon Bonhomme n’est ja-
mais anecdotique et I’émotion nait,
a ce contact, non du sujet mais du
style de 'homme qui s’en est servi.
Ce sont les accents de la révolte, de la
souffrance, du dégott de Bonhomme
qui éclatent dans ces chairs douteuses
et ces faciés inquiétants. Mais c’est
aussi tout 'art, a la fois violent et sub-
til, que I'on retrouve dans le jeu mou-
vant des lumieres et des ombres qui
donnent & ces scénes leur véritable
sens, pénombre de lieux clos que
viennent animer les éclats sourds de
la couleur.

Léon Bonhomme, qui mourut un soir
brusquement, en 1924, est certaine-
ment un grand peintre. Sans qu’il soit
nécessaire de dresser sa figure disparue
contre celle de Rouault, on a le devoir
de protester contre I'incompréhensible
silence qui s’est fait autour de son

ceuvre depuis sa mort. G. P.

André Ramseyer
Galerie de ’Entr’acte, du
24 avril au 7 mai

André Ramseyer est un des rares sculp-
teurs qui, en Suisse romande, sont
épris des nouvelles formes d’esthé-
tique ou il faut bien voir la véritable
expression de notre temps. Neuchite-
lois, il a donné en son exposition de la
Galerie de I’Entr’acte un apercu tres
convaincant de son pouvoir et d'un
travail qui montre en lui un fort sé-
rieux représentant de 'art nouveau.

André Ramseyer est un jeune qui, de
Léon Perrin, & La Chaux-de-Fonds, a
Zadkine a Paris, a suivi I’enseigne-
ment de plusieurs maitres avant de

créer son monde a lui. Son ceuvre au-
jourd’hui s’affirme dans toute sa force
et dans toute sa maturité et nous
apporte mieux que la défense d'une
tendance, 1'expression rigoureusement
personnelle d'un homme qui aime la
vie et qui cherche a en traduire quel-
ques aspects fondamentaux.

Inventif, créateur, Ramseyer ne répu-
die cependant pas la nature et les

sujets qu’elle peut lui offrir. Ceux-ci -

d’ailleurs seraient plutot a considérer
comme faisant partie d’'un matériau
qui par ses mains subit de multiples
transformations et vient servir apreés
cette opération une idée centrale.
Ainsi le corps humain devient un ins-
trument d’expression, perd son carac-
tére naturel pour transcrire dans 'es-
pace des formes qui le dépassent et
atteignent & une symbolique qui ne
doit rien aux ornements et aux attri-
buts accessoires. Dans certains ani-
maux, Ramseyer recherche la noblesse
de 'attitude; dans ses torses, le jeu des
volumes et des courbes sinueuses des
formes. Ce sont des piéces dont la
beauté nous cause une joie physique.
groupes par
d’autres ambitions et, par la solution

D’autres contre ont
de problémes architectoniques, un sa-
vant aménagement des pleins et des
vides, la création a lintérieur d'un
volume théorique d'un véritable cube
d’air, enfin I'accord rythmique tres
équilibré des masses, atteignent a une
signification tres étendue. C'est le cas
de piéces qui s’appellent «Conversa-
tion», «Nuit», au mouvement concen-
trique étonnamment cohérent, et de
son « Prisonnier» qui est tout a la fois,
dans une unique figure, prisonnier et
prison, et qui évoque le climat moral
méme de la réclusion.

Pas une piece, dans cette exposition
d’une parfaite tenue, qui ne plaise
pour la signification plastique du mou-
vement, pour son irréprochable har-
monie. De trés beaux dessins a la
plume, des gravures en couleurs la
complétaient heureusement et ont
permis de mieux juger encore un
talent qui mérite d’étre signalé au

public. (O 8

Lugano

Internationale Sehwarz-\Weill-
Ausstellung
Villa Ciani, 17. April bis 29. Juni

Auffallender noch als die beiden vor-
angegangenen Schwarz-Weil3-Ausstel-
lungen in Lugano zeigt die dritte Bien-

nale die Klippe, an der sich Strémun-
gen brechen. Die Reglementsvorschrift,
wonach jeder Staat nur solche Repri-
sentanten fiir Lugano auswihlen darf,
die hier noch nicht ausgestellt haben,
zeitigt zwiespiltige Folgen: Neues
frischt belebend auf; wo der Zufiul} an
Giltigem indessen weniger rasch und
stark aus den Tiefgriinden aufsteigt,
scheint ein Absinken des Quellspiegels
unvermeidlich.

24 Staaten sind diesmal mit 380 Wer-
ken von 97 Kiinstlern vertreten. Von
ihrer Signatur laBt sich nichts Ver-
bindliches iiber das Herkommen ab-
lesen. Hart neben dem an jede Giirtel-
schnalle von Wams oder Panzer hin-
gegebnen Stift des Genremalers hangt
in der nach Nationen gegliederten
Schau der Tuschenkunst, der Kohle-
und Bleistiftzeichnung, des Holz- und
Kupferstichs, des Linolschnittes und
der Lithographie der kithnste Nach-
weis abstrakten Kunstschaffens. GroB3,
beinah erscheint  die
Spannweite in der Differenzierung in-
nerhalb der verschiedenen Stilrich-
tungen und Techniken. Bianco e Nero
steht hier vornehmlich im Zéichen

unermeflich

des Disegno im florentinischen Sinne:
der Ideengestaltung wie der freien
Studie.

Der Italiener Gulino offenbart von
neuem das Landschaftsgefiihl des Stid-
landers und den sanften Willen, das
Bild rein in die Fliache einzubauen.
Seine zartlinigen Parallelschraffen he-
ben aus dem feinsten Rastergewebe
der Radierung die Tontiefen des Grau
in Grau prachtvoll differenziert her-
vor. Die traditionelle Technik der
Diagonal-Schraffur, der eine geheime
Ruhe innewohnt, wird von den Schii-
lern Morandis sinnvoll gepflegt. — Vir-
tuos stichelt der Luganeser Malerpoet
Felice Filippini seine flieBenden Bén-
der in den Druckstock; sie geben éeiner
«Abendrunde» die geheime Spannung
und Unruhe, ebenso in der von der
Jury bevorzugten Komposition «Stan-
za», einer strenggegliederten Sartre-
schen Vision. Am auffallendsten sto6t
der Deutsche Ewald Mataré in seinem
kolorierten Holzschnitt «Kiihe» durch
eine Konzentration des Wesentlichen
ins Symbolische vor.

Eine ansehnliche Gruppe der Beherr-
scher von Stechbeutel und Hohleisen
halt sich ans Gegenstéandliche; manche
bebildern ihre Holzschnitte mit ganzen
Szenen, besonders linienkriftig die
Bulgaren. Auch die Griechen Velissa-
rides und Moschos sowie der Pole Pa-
nek stellen sich — vorwaltend durch
lineare UmriBschnitte — als Illustrato-
ren vor, die um die Wirkung der Paral-
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Hans Fischer, Maskenzug. Radierung. Grofier Preis 1954

Aus der Internationalen Schwarz-Wei-Ausstellung, Lugano

Heinz Battke, Die Fledermaus. Zeichnung

Felice Filippini, La Stanza. Linolschnitt

lelschraffen wissen. Mit kristallisch ge-
brochenen Linien schafft der Italiener
Marangoni eindriickliche Holzschnitte,

Ewald Mataré, Kiihe. Farbiger Holzschnit
Photos: V. Vicari, Lugano

deren drangende Kraft in die Flache
gebannt wird.

Bei den Radierungen gehen subtil ge-
ritzte Landschaftselemente mit figiir-
lichen Stichen oder Schnitten neben-
einander her: mit ungezihlten hin-
gestrichelten Ziigen arbeitet die Schwe-
din aus ihrem Selbstbildnis das Wesen-

hafte heraus, indessen der Finne Nie-
men in seinem «Zirkuspferd » mit Kalt-
nadelabschattierungen Manege-Atmo-
sphare tibertragt.

In Erinnerung an Georges Dessouslavy,
der in der Jury der bisherigen Schwarz-
Weill-Ausstellungen mitwirkte, zeugen
manche vortreffliche Blatter fir seine
subtile Kunst, vor allem der reiche
«Spaziergang», und seine «Arbeiterin
beim Ki’immen », welche durch die be-
herrschte Kontrastauswiagung des fli-
chigen Schwarz-Weill gewinnt. Der
Englander Richards wirbt in seinen
«Dancing Costers» iiberzeugender fiir
seine Eigenart als in den kolorierten
Lithographien. Gegeniiber seiner aus
groBen Schwarz- und Weil3-Flachen
gewirbelten, durch Arabesken gestei-
gerten Bewegung wirkt die Parkland-
schaft «Haus des Poeten» von Anthony
Grof3 idyllisch verhalten. Hier halt
sich die novellistisch kritzelnde Nadel
nah an die Funktion der Tuschfeder.
Blatter, in denen ganz die Linie
herrscht, wo sie voll geheimer Span-
nung ist und Nerv und Umrif} zugleich
gibt, sind vor allem die «Fledermaus»
von Battke (Deutschland), die ihre
Fliigel um die verblassende Domstruk-
tur spannt, und die Nebellandschaft
des Belgiers Hendrickx.

Aus haarfeinen Linienbiischeln lésen
sich auf der Radierung «Maskenzug»
von Hans Fischer die zartesten Um-
risse volkstiimlicher Fasnachtsgestal-
ten und des Spuks ddmonischer Unwe-
sen. Diesem hervorragenden Ausweis
eines von phantasiereichem Geiste be-
schwingten Schaffens hat die Jury den
GroBen Preis der III. Biennale zuge-
sprochen. Daneben zeigen die Illu-
strationen zu Aesops Fabeln (Gabe
der Schweizerischen graphischen Ge-
sellschaft) die gliicklichste Begegnung
von Talent und Stoff, und die edlen,
Weil} in Schwarz gezeichneten «Fische
im Netz» verstiarken die Preiswiirdig-
keit dieses geistvollen Kiinstlers. Die
beiden andern Schweizer, die aufller
Fischer, Dessouslavy und Filippini
ausstellen, Adrien Holy und M. A.
Christ, neigen in ihren Lithographien
und Kreidezeichnungen der maleri-
schen Darstellung zu.

Zur Wertung der hier eher zuriicktre-
tenden Abstraktionen — der visionire
«Morgen» des Japaners Takei bleibe
nicht unerwiahnt — empfiehlt sich ein
Gang durch die benachbarte «Galleria
Giardino», wo gleichzeitig die erste
Auslandsausstellung von iiber hundert
ausgewithlten Drucken des Wettbe-
werbes Deutscher Museen 1953 einen
Begriff
Kunstschaffens vermittelt. Der Zwang

eindriicklichen modernen



durch die geforderte Technik (Holz-
schnitte von mehreren Tafeln) wirkt
sich duBerst fruchtbar aus. ki.

°
Die Preise

Grofler Preis (1200 Fr.): Hans Fischer
(Schweiz) fiir seine Radierung «Mas-
kenzug».

Neun weitere Preise zu je 750 Fr.:
Joseph Hendrickx, Belgien (Zeich-
nung «Landschaft»); Svend Wiig Han-
sen, Danemark (Zeichnung «<Am Meer);
Heinz Battke, Deutschland (Zeich-
nung «Die Fledermaus»); Ewald Ma-
taré, Deutschland (Farbholzschnitt
«Kithe»); Anthony Gross, England
(Radierung «Das Haus des Poeten»);
Ceri Richards, England (Lithographie
«Dancing Costers»); Nunzio Gulino,
Italien (Radierung «Winkelin Urbino»);
France Mihelic, Jugoslawien, (Linol-
schnitt «Volkstéanze»); Felice Filippini,
Schweiz (Linolschnitt «La stanza)).
Die Jury setzte sich zusammen aus:
Aldo Patocchi, Lugano (Priisident);
Mitglieder: Jacques Villon, Frank-
reich; Giuseppe Viviani, Italien; Mau-
rice Barraud, Genf; Ernst Morgen-
thaler, Ziirich.

Luzern

Ernesto Schiel — Meinrad Marty
Galerie an der Reuf3, 24. April
bis Mitte Mai

In der Schweiz herum eher unbekannt,
vielen Baslern, besonders Sammlern,
aber ein Begriff, ist Ernesto Schiel3
(1872-1919), dem die Galerie an der
Reull Gastrecht gewihrte, eine recht
bemerkenswerte Erscheinung. Der aus
vermogendem Basler Haus Stam-
mende ging im Leben wie in der Kunst
seine eigenen Wege. Die ungefihr 50
Olgemiilde, vorwiegend Landschafts-
bilder aus den letzten Lebensjahren,
“die in Luzern zu sehen waren, vermit-
telten einen guten Ausschnitt seines
kiinstlerischen Schaffens, das Schief3
nach allerlei Abenteuerepisoden als
DreiBBigjahriger aufgenommen hatte.
Sein Werk ist groBenteils ein gemaltes
Tagebuch. Standig Malkarton mit sich
fithrend, fand er iiberall auf seinen
Reisen (Italien, Siidfrankreich, Spa-
nien, Algerien, Marokko) Landschaf-
ten und Menschen, die et des Auf-
zeichnens wert hielt. Schiel} liebte es,
mit dullerst sparsamen malerischen
Mitteln, mit einem Minimum an Far-
ben und Ténen, sozusagen mit fast

nichts, seine Sujets festzuhalten, und
wir staunen, mit welcher Meisterschaft
ihm dies gelang. Hauchzart, impressio-
nistisch, mit einem Blick fiirs Wesent-
liche — es fiel in der Ausstellung die
Bemerkung, man hiitte einen Vor-
laufer Varlins vor sich — halt er eine
Fiille von Atmosphire fest und bleibt
trotz sparsamsten Mitteln stets reich
an personlichstem Ausdruck. Einzu-
reihen ist der eigenwillige Basler aller-
dings nicht: In der allgemeinen Rich-
tung impressionistisch (in seinen Iriih-
werken stand er Liebermann nahe),
findet er spéater Tone, wie sie uns Heu-
tigen bei einem Barraud oder Einbeck
begegnen.

Die Plastik war mit dem Innerschwei-
zer Meinrad Marty vertreten. Seine
Kleinfiguren wirken zierlich und voll
zugleich, die Portrits lebendig, und
die grofleren Plastiken, volle Frauen-
figuren, sind bildhauerisch sehr emp-
funden und erfiihlt. h.b.

St. Galien

Sophie Taeuber-Arp, 1889-1943
Kunstmuseum, 25. April bis
23. Mai

Vom Berner Kunstmuseum iibernahm
der junge initiative St.- Galler Konser-
vator Hanhart die schone Ausstellung.
Fir die Ostschweiz bedeutete dies ein
Wagnis. Dal} es sich lohnte, bewiesen
schon an der Vernissage die eifrigen
Diskussionen der Besucher. Dem Ber-
ner Kunstmuseum aber kann man es
gar nicht hoch genug anrechnen, daf}
es ohne dulleren Anlafl in Zusammen-
arbeit mit Hans Arp und Marguerite
Hagenbach diese prachtvolle, konzen-
trierte NachlaBausstellung veranstal-
tet und so mit allem Nachdruck wieder
aufdie Bedeutung von Sophie Taeuber-
Arps Kunst hingewiesen hat. Seit
Sophie Taeubers tragischem und viel
zu frithem Tod sah man wohl hie und
da auf Ausstellungen von privaten
Sammlungen und o6ffentlichen Stif-
tungen (Em. Hoffmann-Stiftung in
Basel zum Beispiel) einzelne Werke;
aber das BewuBtsein fiir die grof3e Be-
deutung ihres Gesamtwerkes inner-
halb der modernen Kunst wurde da-
durch nicht wachgehalten. Wie grof3
ihre Bedeutung ist, wie schén und vor
allem wie frisch ihr Gesamtceuvre
heute vor uns steht, das offenbart aufs
neue diese Ausstellung. Um so mehr
und um so nachhaltiger, als seit der
Entstehung all dieser Bilder, Wand-
bildentwiirfe, Illustrationen und Holz-

Sophie Taeuber-Arp, Linienkomposition,
1941/47. Farbstift. Privatbesitz Ziirich
Photo: Historisches Museum St. Gallen

reliefs  geniigend «Bewihrungszeit»
vergangen ist. Eine Bestitigung da-
fir, wie sehr Sophie Taeubers Kunst
in all den Jahren «gehalten» hat, wie
wenig sie auch heute als veraltet oder
«iiberholt» gilt, ist die Tatsache, daf3
man in diesem Jahre ein Wandmosaik
in der siidamerikanischen Universitit
Caracas ausfithrt. Dafl so etwas mog-
lich ist, zwolf Jahre nach dem Tod
dieser aufBlerordentlichen Kiinstlerin,
beweist u. a., dafl Sophie Taeuber auch
von ihren theoretischen, kunstpiadago-
gischen Zielen — eine gewisse geome-
trische Normierung der Formen, ihre
Weiterentwicklung und Ausarbeitung
durch ein Kiinstlerkollektiv — einiges
erreicht hat. Das erste Zeugnis fiir eine
solche Arbeit, die abstrakten Wand-
und Decken-Bilder im StraBburger
Café Aubette 1927/28 (zusammen mit
Arp und Van Doesbourg) sind leider
nur noch in den allerdings sehr sché-
nen, tafelbildgroflen Maquetten vor.
handen und ausgestellt. Durch térich-
ten Unverstand wurden die ausgefiihr-
ten Bilder, nachdem sie den Zweiten
Weltkrieg tiberlebt hatten, beim Be-
sitzerwechsel des Cafés zerstort.

Dem Gesamtwerk jedoch kann nicht
einmal dieser Verlust Abbruch tun. Es
bestitigt sich vielmehr wieder — bei
Sophie Taeuber sogar besonders stark
und eindeutig, weil die Grundelemente
ihrer Kunst geometrisch, also fast ge-
normt sind —, dafl Kiinstlertheorien
und kunstpiadagogische Ziele immer
nur an zweiter Stelle bedeutsam sind.
Was der einzelne begabte Mensch dar-
aus macht, ziahlt. Gerade hier, wo
perioden- und das hei3t oft jahrelang
mit den gleichen Elementen gearbeitet
wird. Es waren diese Serien von Bil-
dern, Reliefs und Zeichnungen, die in



Carl Roesch, Tischgesellschajt, 1915

dieser Ausstellung aufs neue offen-
barten, wie reich und vielfaltig, wie
lebensvoll, rhythmisch und poetisch
beschwingt Sophie Taeubers Kunst ist.
Wie das Organische und das Harmo-
nische der Entfaltung — der Einzel-
form so gut wie des Lebenswerkes —
zum Grundlegenden gehéren. Die chro-
nologisch sich folgenden «Serien» stei-
gerten diesen Eindruck in ganz er-
staunlicher Weise. Obschon es schwer
fallt, innerhalb dieses (Euvres, das zu
jedem Zeitpunkt in sich vollendet und
erfiillt erscheint, einer Periode den
Vorzug zu geben, heben sich doch die
Kreiskompositionen Ende der drei3i-
ger Jahre, die prachtvollen Rund-
reliefs, die Voluten, Muscheln und Blu-
men als etwas vom Beschwingtesten
und Begliickendsten vom iibrigen
(Euvre ab. Denn der Ausklang des
Werkes, die «Linien, auf chaotischem
Grund sich verlierend», die «Linien-
passionen» und die letzten dynami-
schen Konstruktionen spiegeln nicht
nur in ihren Titeln, sondern auch in
ihren Stimmungen wieder, was sich
in den Jahren zwischen 1938 und 1942

in der Welt abgespielt hat. m. n.

Schaffhausen
Carl Roesch
Museum zu Allerheiligen,
10. April bis 30. Mai
Eine Jubilaumsausstellung fir Carl

Roesch? Wer das Werk dieses Kiinst-

*126+

Photo: Susi Kolb, Schaffhausen

lers kennt, der wird mit dem Gefiihl
der Resignation an eine solche Veran-
staltung denken, bleiben davon doch
notwendigerweise geradé diejenigen

Leistungen ausgeschlossen, welche die |

eigentlichen Hohepunkte im Euvre
Roeschs bedeuten: Mosaik, Wandbild
und Glasmalerei. Auch eine Schau von
iiber 200 Zeichnungen und Tafelbil-
dern — es ist die bisher umfassendste
Ausstellung des Werks von Roesch —
vermag fiir die fehlenden Monumen-
talwerke keinen Ersatz zu bieten, leben
doch diese wie jene nach ihren eigenen,
gattungsmaBig verschiedenen Form-
gesetzen. Das will in keiner Weise hei-
Ben, dall Roesch als Zeichner oder
Staffeleibildmaler nichts Wesentliches
auszusagen habe, dafl ihm Zeichnung,
Aquarell oder Olbild nur Mittel zum
Zweck seien, dafl er sich mit diesen
Dingen nur gleichsam hinter seinem
Riicken beschiftige. Das
menschliche Wesen des Kiinstlers, die

eigenen

Eigenart seines Erlebens und seine for-
malen Zielsetzungen werden aus den
Werken dieser Schau ebenso sicht-
und deutbar wie aus seinen Wand-
gemilden.

AufschluBreich ist schon das zunichst
scheinbar Zufillige, die Wahl der The-
men und Motive. Sozusagen aus-
geschlossen sind das Portriat und das
eigentliche Stilleben. Auch die reine
Landschaft ist kaum vertreten; da-
gegen finden wir schon in frithen Zeich-
nungen und dann immer wieder bis in
die jingsten Gemilde die Figuren-
gruppe, eine durch ihre Beschaftigun-
gen, ihr Schicksal oder ihre Neigungen

zu einer spannungsvollen Einheit zu-
sammengefaflte Anzahl von Menschen,
die ihre Individualitit in der Hingabe
an das gemeinsame Werk weitgehend
aufgeben, sie aber gesteigert zuriick-
gewinnen durch die Formensprache
des Malers. Es ist nicht mehr die In-
dividualitat, die der Portratist zu er-
fassen versucht durch die Wiedergabe
und Kliarung der Erscheinung, sondern
eine Individualitat, die der Mensch ge-
winnt durch seine Stellung in der Welt
und zu seinen Mitmenschen. Durch
seine Komposition also deutet uns der
Maler das Wesen des Menschen, der
als Einzelwesen typische Ziige an-
nimmt, in der figiirlichen Komposi-
tion aber durch die Anordnung in der
Flache, die fiir den Maler die Welt be-
deutet, wieder Eigenleben gewinnt.
Diese Typisierung des Einzelnen zu-
gunsten des Zusammenklanges, die
Intensitit des Erlebens, die in einer
schlackenlosen Form zum Ausdruck
drangt, das alles bringt eine notwen-
dige Bescheidung auf einen kleinen
Motivkreis mit sich.

Bescheidung hat
Griinde, die im menschlichen Wesen
des Malers liegen: Roesch lebt und
atmet in seiner engeren Heimat, in der
Kleinstadt unter Handwerkern und
Bauern, die nicht von ihrer Scholle zu
trennen sind. Er sucht nicht das zu-

Diese zunéchst

fallige, «sensationelle» Augenerlebnis,
sondern das, was sich ihm in immer
wiederkehrender Begegnung zu wesen-
hafter Erkenntnis geklirt hat. In der
beschrankten Stoffwelt
gleicht er selber dem Bauer oder Hand-

Liebe zur

werker.

Um so mehr Gewicht gewinnt nun fiir
den Kiinstler die Frage der Form.
Weltweit sind die Anregungen, die er
aufnimmt und verarbeitet, ohne in
allen Wandlungen sich selber untreu
zu werden. Romantische Stimmung
durchzieht die ersten Zeichnungen
und Bilder, dann gliihen in verhaltener
Ubersetzung die hellen Farben der Im-
pressionisten auf; entscheidend trifft
ihn das Erlebnis der Formensprache
Cézannes. Was zuerst Stimmung war,
die ans Motiv gebunden blieb, das
wird jetzt expressive Schau, die sich
im bewegten Gefiige der UmriB3linien
und in bedeutungsgeladenen Farb-
klangen zum Bildorganismus fiigt.

Die «Tischgesellschaft» von 1915 zeigt
schon dasinnerste Anliegen des Kiinst-
lers. Nicht aus einer portrathaft-ge-
nauen Wiedergabe von Einzelteilen
sollen wir die Schicksalsgemeinschaft
dieser drei Menschen kennenlernen,
sondern aus ihrer Anordnung in der
Bildfliche, aus dem Spannungsgefille



zwischen den beherrschenden Blau-und
Braunténen, aus dem stumpfen Licht,
das die auseinanderstrebenden Figuren
schicksalshaft zusammenbindet.

Wie weit sich die Mittel wandeln, mit
denen der Maler dieses Ziel verwirk-
licht, das wird uns sichtbar in der
«Heimkehr vom Feld» von 1948. Be-
herrschend und durch groBe Formen
alles Zufillige ausschlieBend, treten
die beiden Gestalten in den Vorder-
grund. Sie werden weniger durch Licht
und Atmosphiire mit der Landschaft
verbunden, sondern durch die inten-
siven Farben der roten Ackererde und
der griinen Vegetation, Farben, die in
lebendigen Reflexen die Gestalten um-
spielen und sie nicht nur formal, son-
dern auch ihrem ganzen Lebensgefiihl
nach mit ihrer Umgebung zusammen-
wachsen lassen.

Roesch umwirbt seine Motive mit
einer nie nachlassenden Spannkraft so
lange, bis sie sich ihm mit all ihren
Einzelformen
eines Ganzen ergeben. Im Ganzen liegt
fiir ihn der Sinn, das Ganze ist fur ihn
innerstes Erlebnis und letztes Ziel. In
allen Wandlungen seiner Technik und
seiner Ausdrucksmittel bleibt dieses

im Zusammenklingen

Ziel unverriickbar bestehen, und ge-
rade das wird uns in dieser Ausstellung
zum begliickenden Erlebnis. Wir wiin-
schen dem Jubilaren, dal ihm diese
Spannkraft noch durch viele schaffens-
frohe Jahre hindurch erhalten bleiben

moge ! H. Steiner

Zaarich

August Macke
Kunsthaus, 24. April bis 30. Mai

In seinem ergriffenen Nachruf auf den
im Ersten Weltkrieg gefallenen Au-
gust Macke schreibt Franz Mare, der
seinem Freunde im Soldatentod nach-
folgen sollte, am 25. Oktober 1914:
«Und die mit ihm arbeiteten, wir,
seine Freunde, wir wullten, welche
Zukunft
Mensch in sich trug. Mit seinem Tode

heimliche dieser geniale
knickt eine der schénsten und kiihn-
sten Kurven der deutschen kiinstle-
rischen Entwicklung jah ab; keiner
von uns ist imstande, sie fortzu-
fithren.»

Die Macke-Ausstellung des Kunst-
hauses, die gegen 150 Arbeiten aus
finf Schaffensjahren vereint, laB3t
diese Klage Marcs verstehen. Macke
stand auf der Sonnenseite jener um-
witterten Jahre. Er greift mitten in

die vielfaltigen Probleme seiner Zeit,

und die Probleme ergreifen ihn von
allen Seiten. Aber immer bleibt er
sicher, immer hell und heiter begei-
stert. Man glaubt den Berichten, die
von der menschlichen und geistigen
Faszination erzithlen, die von ihm aus-
ging. Die kiinstlerische Grundveran-
lagung ist auBBerordentlich. Der Sensi-
bilitit des Auges entspricht die inten-
siv. und mit offner Freiheit sich be-
wegende Sicherheit der Hand. Pinsel-
zug und Fiithrung des zeichnerischen
Striches kénnten mit dem souverinen
Bogenstrich eines Geigers verglichen
werden, der durch seine Balance von
Zug, Druck und Schweben die Téne-
welt in Schwingung versetzt und da-
mit zugleich den Horer beschwingt.
Die gleiche Beschwingung liegt iiber
der Fassung der Bildthemen, die zu-
meist betont aus der Welt der Farbe
stammen; die Girten mit Pflanzen
und Tier, die Straflen mit flanierenden
und schauenden Menschen, die afrika-
nische Sonnenwelt. Alles scheint un-
problematisch und mit seltener Direkt-
heit angepackt; es scheint. In Wirk-
lichkeit hat Macke den Bildaufbau
griindlich  durchdacht, durchschafft
und ist dabei zu sehr verschiedenen
Bildstrukturen und Kompositions-
bauten gelangt, von denen aus die
spontane Farbklangwelt zusammen-
halt und als Gestaltung spricht.

Abgesehen von einigen kleinen Farb-
stiftzeichnungen von 1907 beginnt die
Ziircher Ausstellung mit Arbeiten des
Zweiundzwanzigjahrigen aus dem Jahr
1909. Damals kannte Macke schon
Ttalien, Paris, London und die Nieder-
lande. Vor allem hatte er als Schiiler
der Diisseldorfer Akademie und der
Kunstgewerbeschule Eindriicke im
Kreis des Disseldorfer Schauspiel-
hauses erhalten, wo er wie ein Sohn
im Hause der enthusiastischen Schau-
spielerin  Louise Dumont verkehrte
und mit Literaten eng befreundet war.
Mag sein, daBl manche Bildstruktur
bei Macke aus dieser intensiven Be-
ziehung zur Welt des Theaters sich ge-
bildet hat. Auf die durch Reisen unter-
brochene Diisseldorfer Zeit folgen ver-
schiedene Aufenthalte in Kandern in
Siidbaden, die zum Anlaf3 von hiufigen
Besuchen im Basler Kunstmuseum
werden. Dort sind Macke die Augen
aufgegangen, daf3 die entscheidenden
kiinstlerischen Dinge in der franzosi-
schen Malerei vorgefallen sind, und
von Basel aus ist Macke 1907 zum
erstenmal nach Paris gegangen. Ubri-
gens hat zwei Jahre vorher auf der
Durchreise in Ziirich Hodler auf ihn
einen tiefen Eindruck gemacht. Die
Arbeiten von 1909, mit denen die Ziir-

cher Ausstellung beginnt, tragen se-
zessionistische Ziige, breit gestrichene
Pinselziige, flachenhafte * Vereinfa-
chung. Manches erinnert an den jun-
gen Hofer, den Macke nach seiner Hei-
rat im Oktober 1909 in Paris besucht
und der ihn stark beeindruckt hat.
Finf Jahre hatte Macke damals noch
vor sich. In ihnen spielt sich nun ein
héchst bewegtes Entwicklungsschau-
spiel ab, das — erstaunlich in jener
Epoche und doppelt erstaunlich bei
einem damaligen deutschen Kiinstler
— jedoch von allem Hektischen sich
vollig freihilt. Der Weg geht zunichst
zu malerischen Strukturen, die an far-
bige Teppiche sich anschlieBen. Die
Ubersiedlung nach Tegernsee im Ok-
tober 1909 fiihrt zur Freundschaft mit
Mare, zur Beziehung zu Kandinsky
und Klee und zur Mitarbeit am
«Blauen Reiter». Aber erst 1912 —
nach langer Ausreifung (bei Macke
zithlen die Monate!) — erscheint die
zum Durchbruch gelangte Bildvorstel-
lung: das abstrakt-kristallinische Ge-
samtgefiige, in das die reale Welt
gleichsam eingespannt wird. Auch
hier wieder ohne jede Heftigkeit, son-
dern mit der stupenden Fihigkeit, das
Bild in entspannt straffer Komposition
aufzubauen. Als weiterer entscheiden-
der Schritt erfolgt nach einem neuen
Besuch in Paris, wo Delaunay in
Mackes Gesichtskreis tritt, unter deut-
lichem Einfluf Delaunays der Uber-
gang zu der gleichsam von innen
leuchtenden Farbgebung. Jetzt hat
Macke seinen endgiiltigen kiinstleri-
schen Standort gefunden. Wenig mehr
als ein Jahr bleibt ihm noch, in dem
er eine Fiille von Werken schafft, die —
wie das «Méidchen mit dem Fischglas)
oder die «Landschaft mit Kithen und
Kamel» — zu den groBen Werken der
deutschen Malerei des 20. Jahrhun-
derts zihlen. Im April 1914 machte
dann Macke gemeinsam mit Moilliet,
den er 1909 in Bern durch seine Frau
kennengelernt hatte, und mit Klee die
denkwiirdige Reise nach Tunis und
Kairouan, wo Macke transparente und
teilweise in eine traumhafte Formen-
sprache iibergehende Aquarelle gemalt
hat, in denen er sich mit der kiinstle-
rischen Ausdrucksweise Klees eng be-
rithrt. Die Ziircher Ausstellung, in der
man das ganze Werden der Macke-
schen Kunst verfolgen kann, zeigt mit
aller Deutlichkeit die Fiille der An-
regungen, die Macke in sich aufgenom-
men hat. Zwei Dinge sind hierbei ent-
scheidend: er hat sich mit den wich-
tigen und richtigen Dingen seiner Zeit
— mit dem Kubismus, mit Delaunay,
mit dem frithen Kandinsky, mit Jaw-



lensky und auch mit Léger, Marc nicht
zu vergessen — auseinandergesetzt,
und er hat die Eindriicke, die tief ge-
wesen sind, organisch integriert. Eine
prophetische Natur ist Macke nicht
gewesen; um so mehr war er ein wun-
derbarer Seismograph, in dessen Aus-
schlagen man Mackes austrahlende
Sensibilitat und das Beben seiner Zeit
wahrnimmt.
Angesichts der Anordnung der Aus-
stellung stellt sich die Frage, ob nicht
chronologische Abfolgen am klarsten
und unmittelbarsten den Zugang zum
geschlossenen (Buvre eines Malers ver-
mitteln. Wobei natiirlich nicht schul-
meisterliche Trockenheit, sondern die
Veranschaulichung des kiinstlerischen
Lebensprozesses wegleitend sein mul3.
Eine Vitrine mit Dokumenten — dar-
unter Handschriftliches zur Entste-
hung des «Blauen Reiters» und u. a.
ein kostliches Photo aus Afrika mit
Klee und Moilliet — macht jene merk-
wiirdige direkte Intensitat lebendig,
die unversehens von da aus auch auf
Kunstwerke
H. ¢

die Betrachtung der
iibergeht.

Pietro Chiesa
Galerie Neupert, 24. April bis
20. Mai

Nach der groBlen, sehr erfolgreichen
die der
schaffensfreudige Senior der Tessiner
Maler im vergangenen Herbst ge-
meinsam mit Cuno Amiet in Olten

Ausstellung, unvermindert

zeigte, wirkte seine zum groBen Teil
neue Bilderfiille tuberraschend. Un-
erschopflich sind die Varianten seiner
von hohem Standort aus gesehenen
Bilder vom blauen Muzzanersee, der
dann auf einer zartgetonten Schnee-
landschaft eine silbrige Helle zeigt.
Das Farbenleuchten der Gartenblu-
men gibt der hiuslichen Umwelt des
Kiinstlers lebensfrohe Poesie; unter
den Blumenbildern war eines von be-
sonders freier Malweise und Kompo-
sition. Zu den besten Landschaften
durfte man die von lichter Atmosphéare
umwobene «Strafle von Sorengo» zih-
len. Jung geblieben ist Chiesa auch in
seinen liebenswiirdigen Kinderbildern.
Er hat cine familiare Unbefangenheit,
die seine Bildnisse und vor allem die
Portrits und genrehaften Bilder von
Kindern zum ansprechenden Schmuck
der Heimstatten pradestiniert; sie
wirken in kultivierter Weise gefillig
und dank ihrer Natiirlichkeit auch
kiinstlerisch gediegen («Der kleine Cel-
list», «Ragazzine nel cortile»). — Die
Bildstickereien von Germaine Chiesa
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diirften statt des Figiirlichen mehr das
Vegetativ-Ornamentale betonen, um
die besondere Eignung dekorativer
Textilarbeit auch im Kleinformat zur

Geltung zu bringen. E. Br.

Mark Buehmann
Orell FuBli, 24. April bis 22. Mai

Die rund siebzig graphischen Arbeiten
— Bleistift-, Feder- und Pinselzeich-
nungen, Handéatzungen und Radie-
rungen in mehreren Farben, Olkreide-
und Fettstiftzeichnungen, Aquarell-
und Temperamalerei — zeugten von
einer ganz spezifisch graphischen Ent-
faltung des jungen Kiinstlers. Wenn
in vielen Zeichnungen und Skizzen die
reine Linie als die Form konsequenter
zeichnerischer Darstellung und gei-
stiger Konzeption angestrebt ist, so
zeigen doch o6konomisch eingefiigte
Ton- oder Strukturflichen, daf3 die
Linienicht modisch-dekorative Manier,
sondern das Ergebnis des Kampfes um
die wesentliche Form darstellt. Wie
materialempfindlich sich Buchmann
verhélt, bewiesen sowohl die nervos-
strichigen Stiftskizzen auf Papieren
mit ausgewihltem Korn und erlesener
Struktur und Textur. Aber auch bei
Handétzungen und Lithographie sind
die perlende bis kratzende Atzstruktur
oder die kornige oder lavierende To-
nigkeit des Steins besonders nachemp-
funden und schopferisch verwertet.

«Wir bauen» als Titel von einigen Illu-
strationen laBt sich im weitern Sinne
iitber das ganze Werk Buchmanns set-
zen. Ob es sich um seine Landschaften
oder um seine bevorzugten Pflanzen
— Biume, Striucher, Disteln, Kakteen
— handelt, immer sind sie konstruktiv
empfunden und empfangen, neben
der malerisch-poetischen graphischen
Struktur, die Kraft und Schoénheit
ihrer Ausstrahlung aus der klaren gei-
stigen Konzeption.

Walter Jonas
Galerie Chichio Haller, 24. April
bis 15. Mai

Mit einer betriachtlichen Anzahl von
Olbildern und Aquarellen gab Walter
Jonas ein Bild seines jlingsten Schaf-
fens. Er scheut sich nicht, die verschie-
densten Methoden bildlicher Darstel-
lung nebeneinander zu verwenden.
Kopfe in breiter Freskomanier mit
einem SchuBl von Modigliani stehen
neben Portrits von aufgelockerter ex-
pressionistischer Haltung. Auf beiden
Wegen wird Lebendigkeit erreicht,

B.A...

wobei #@uflerliche Schlagkraft domi-
niert. Im naturalistischen Sinn ables-
bare Landschaften in expressiver Far-
bigkeit erscheinen neben Bildern in
Thematik, die zu
freien, bewegten Formen gelangt, ohne

transformierter

daf das Bildthema ganz verschwindet.
In den meisten Bildern wendet aber
Jonas Gestaltungsprinzipien an, wie
sie fiir die Ecole de Paris bezeichnend
sind; Abstraktionen also, die auf be-
stimmten Formthemen und deren Va-
riationen beruhen.

Das Nebeneinander gegenstandlicher
und abstrakter Formgebung besitzt
hier nichts Verwirrendes. Nicht im
Sinne Picassos, wo die Methode von
der Potenz der Sinneseindriicke und
der Gestaltungsabsichten bestimimt
sind. Sondern im Sinne der Anwen-
dung, vielleicht der zufélligen Anwen-
dung verschiedener Darstellungsmog-
lichkeiten. Der Maler weil3, was zu tun
ist; die Akzentuierungen erfolgen be-
wuBt; eine Veranlagung, sich in Far-

- ben auszusprechen, liegt gewill vor.

Aber es fehlt noch am Durchschaffen,
Durchdenken, Durchgestalten, an der

eigentlichen Vertiefung. H.C.

Schwiibiseche Maler und Bildhauer
Galerie Palette, 9. April bis
4. Mai

Von den Werken der fiinf ausstellen-
den Kiinstler fielen die Plastiken Leon-
hard Osterles deshalb am meisten auf,
weil sie ein ganz besonderes Mal} an
Auseinandersetzung mit den formalen
Méglichkeiten riaumlicher Darstellung
offenbarten. Neben der Kleinplastik
eines miéinnlichen Aktes, der konse-
quent und kiinstlerisch empfindlich in
einfacher, wesentlicher Kubik geschaf-
fen ist, zeigten vorallem neueste Werke,
wie zum Beispiel der iiberlebensgrof3e
Ménnerkopf, den Zusammenhang mit
der schalenméfBig den Raum umschrei-
benden Plastikkonzeption. Man emp-
findet die Faszination des Kiinstlers
nach, wenn man beobachtet, wie
Osterle sich dem ernsthaften Spiel von
positiver und negativer Form, von
konkaver und konvexer Raumspan-
nung, von Ubergingen zwischen Fli-
che und flachem Raum, zwischen star-
ker Kriimmung und scharfer Kante
usw. mit reichster Phantasie hingibt
und in welchem MaBe er dabei seinen
Gegenstand doch einfingt oder sicht-
bar macht, sein Wesen zur Darstellung
bringt. Gewif3 ist der opak-materiali-
sierte Raum immer nur an seinen
Oberflichen sichtbar; um so packender
ist die Wirkung, wenn die Fiithrung



der Oberflaiche den Blick ins Innere
des Raumes leitet, wenn die Kan-
ten das Gerippemélfige, also Konstrulk-
tives des Raumes, sichtbar und spiir-
bar macht und schlieBlich die Kom-
plexitiat der Durchdringungen und
Raumwandlungen auf das Vorhanden-
sein weiterer Dimensionen mehr gei-
stiger und seelischer Art hindeuten.
Samtliche ausgestellte Plastiken Oster-
les waren in grauem Zement aus-
gefiihrt; es geht von diesem Material
in seiner kiihlen und fast faden farbi-
gen Haltung eine eher abweisende Wir-
kung aus, es wird aber so der Bereich
der plastischen Aussage ganz beson-
ders auf die reine, abstrakte Raum-
form konzentriert. Osterle will nicht
den Charme des Materials, sondern
moglichst reine Raum- und Oberfla-
chengestaltung. Prof. Alfred Lérchers
ansprechende Kleinplastiken, meist in
Bronze, deuten die Formenwelt der
modernen Kunst mit leicht dekorati-
vem Einschlag.

Die drei Maler hatten es nicht leicht,
neben der ausgepriigten Kiinstlerper-
sonlichkeit Osterles ihr eigenes Ge-
sicht zu wahren. Es will nicht recht
befriedigen, wie Werner Roland sich in
mehr formal unbestimmten als im-
pressionistischen Versuchen darbietet.
Dem Kubismus von Hans Gafebner
gelingen ihm oft gute Linienzeichnun-
gen von Landschaften und lebendige
Lichtfihrungen in den Farbrhythmen.
Alfred Wais steht mit den ungebro-
cheneren Farben und der spontan sich
gebenden Vortragsweise in der Nihe
expressionistischer Ausdrucksart. Den
biindigsten Eindruck machten seine
Farblithos, die ihre Stirke mehr im

Dekorativen entfalten. E. A.

Pariser Kunsichronik

Es geht heute in gewissen Pariser Krei-
sen, die mafBigebend auf den interna-
tionalen Kunstbetrieb einwirken, nicht
mehr um die Frage, ob einer abstrakt
oder gegenstandlich malt, auch nicht,
ob er geometrisch abstrakt oder ex-
pressionistisch abstrakt arbeitet. Viel-
mehr ist man jetzt bemiiht, gewisse
Maler, die «geburthaft-urspriingliche»
Flecken malen, von denen zu unter-
scheiden, die «akademische» Flecken
auf ihre Leinwand bannen. Ein solch
byzantinischer Streit wird gegenwiirtig
zwischen Charles Estienne und Michel
Tapié ausgetragen, als ob diese beiden
kritisch begabten Kunstschriftsteller
gleichzeitig von einem Fleckfieber be-
fallen wiren. Man mochte ihn am lieb-

Leonhard Osterle, Kinderkopf. Aus der
Ausstellung in der Galerie Paletle, Ziirich

sten verschweigen, wire er nicht sym-
ptomatisch fiir die {iberspitzte Situa-
tion, in der sich die neueste Richtung
der Kunst befindet. Hans Hartung
und Jan Pollock sind bereits Klassiker
neben all den jungen «Tachistes,
deren Malereien gleich Schimmelpilzen
die Wande der Pariser Galerien er-
obern. Sogar die gediegene Galerie
Maeght hat sich einem Tachiste zu-
gewandt. Es ist niemand anders als
Tal Coat, jener selbe Maler, der mit
seiner kultivierten Salon-de-Mai-Male-
rei in der Galerie de France seine Er-
folge gefeiert hatte. Heute sind es bel
Maeght ausschlieBlich GroBformate
mit riesigen Wolken aus Nichts, mit
fast nichts gemischt. Der Reiz dieser
Flecken ist unbestreitbar. Auch bleibt
wie bei einem Maltest immer etwas von
der Personlichkeit des Urhebers hin-
gen. Doch welche Verschwendung von
Leinwand, und welche Sparsamkeit an
allem {ibrigen!

Bei Facchetti waren amerikanische
Flecken von Paul Jenkins und Dow-
ning zu sehen, temperamentvoll und
unhygienisch, so wie sie in einem
Lande, wo das Ausspucken verboten
ist, zumBediirfnis werden. Darauf folg-
ten Flecken von Gillet und Laubiés, die
mit dem Preis der Fondation Fénéon
ausgezeichnet wurden. . Den Hohe-
punkt der abstrakten Ekstase sollte
sich Paul Mathiew im Salon de Mai
leisten, wo er versprach, am Vorabend
der Vernissage eine acht Quadratmeter
groBe Leinwand beim Scheinwerfer-
licht der eingeladenen Journalisten zu
bemalen.
Dies sind
Aspekte der Entwicklung des abstral-

andeutungsweise einige

ten Expressionismus, der die Kunst
langsam ins Formlose und Unformu-
lierte der Materie zurtickfiihrt.

Willy Baumeister — Galerie Jeanne
Bucher. Der 65. Geburtstag Willy
Baumeisters wurde auch in Paris mit
einer Ausstellung in der Galerie Jeanne
Bucher gefeiert. Seit seiner letzten Pa-
riser Ausstellung vor finf Jahren hat
sich das Werk Willy Baumeisters be-
deutend gefestigt und bereichert. In
seiner letzten Bilderserie, «Montaru»
und «Montarui», verfiigt Baumeister
itber eine bisher noch nicht erreichte
Freiheit. Trotz manchen Parallelen zu
dem abstrakten Expressionismus be-
wahrt Baumeister immer den Sinn fiir
das zeichenhaft Deutbare und die
dimensionale Aufteilung der Leinwand.
Willy Baumeister ist mit Winter und
Werner einer der wenigen deutschen
Maler, mit denen man hier in Paris ver-
traut ist und mit denen der Kontakt
auf franzosischer Seite spontan auf-
genommen wurde. Eine sorgfaltig aus-
gearbeitete Broschiire, die bei Gele-
genheit seiner Stuttgarter Jubildums-

-ausstellung herauskam, wurde fir den

franzosischen Gebrauch mit einem
Vorwort von Michel Seuphor eingelei-
tet. Den deutschen Text schrieb Will
Grohmann.

Kurt Schwitters — Galerie Berggruen.
Eine kostbare Retrospektive Kurt
Schwitters mit Collagen und Gedichten
wurde in der Galerie Berggruen eroff-
net. Es war ein freudiges Erlebnis, die-
ses intime Werk voll ironischer Le-
bensklugheit in der diskreten, sorg-
faltigen Aufmachung, welche die Ga-
lerie Berggruen charakterisiert, bei-
sammen zu sehen. Es gab hier einige
Collagen, die kaum das Format einer
Postkarte ausfillen und die mit den
unscheinbarsten Mitteln: einem Tram-
billett, einigen Buchstaben aus Zei-
tungsinseraten und einigen vergilbten
Papierfetzen eine Welt voll Poesie und
kostbarer Farbenklénge hervorzau-
bern. Hier spiirt man das Erstmalige
solcher Farbgedichte und die verin-
nerlichte Revolte gegen eine Welt der
Vorurteile und der empfindungslosen
Konvention. — Schwitters wurde 1887
in Hannover geboren. 1918 stellte er
erstmals abstrakte Bilder in der Gale-
rie «Der Sturm» in Berlin aus. 1919
entstand sein erstes «Merz»-Bild, das
aus heterogenen Materialien ein «Ge-
samtweltbild» schuf. Seine «Merz-
malereien» und seine «Merzgedichte
wurden zu seinem eigentlichen Lebens-
dada. 1922 erschien eines seiner eigen-
artigsten poetischen Werke, «Anna
Blume», das in verschiedenen Varian-
«Die Blume

ten aufgelegt wurde:



Leo Leuppi, Schwarz-Weif3-Konlrast, 1954.
Galerie Denise René, Paris

Anna», «Memoiren Anna Blumes in
Blei, eine leichtfaBlliche Methode zur
Erlernung des Wahnsinns fiir jeder-
mann». Schwitters war mit Arp, Tzara,
Raoul HauBmann und Seuphor be-
freundet und beteiligte sich spiter an
der Gruppe Abstraction-Création. Be-
vor er 1935 aus Deutschland nach Nor-
wegen fliichtete, schrieb er in Deutsch-
land noch eine Reihe Merzgedichte,
wie «Die grole Séule oder die Kathe-
drale des erotischen Elends oder
KdeE». 1940, nach der deutschen In-
vasion Norwegens, fliichtete er mit
seinem Sohn nach England. Er starb
1948 in England. In der Schweiz wie-
sen Carola Giedion-Welcker und Hans
Arp verschiedentlich auf diese eigen-
artige Personlichkeit hin.

Robert Miiller — Galerie Craven. Die
eigentliche Uberraschung der Pariser
Friithjahrssaison war die Ausstellung
des Schweizer Bildhauers Robert Miil-
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Photo: Luc Joubert, Paris

ler in der Galerie Craven. Robert Miil-
ler trat hier gleich in seiner ersten Pa-
riser Ausstellung mit einer kiinstle-
rischen Autoritit hervor, wie sie nur
wenige Bildhauer seiner Generation
besitzen. Ganz abgesehen von einer
mehr oder weniger surrealistischen
Orientierung besitzt Miiller den Sinn
fir das AuBergewohnliche einer pla-
stischen Form, die er immer ganz per-
sonlich durchempfindet, so daB er jeg-
liche Manieriertheit vermeidet. Dieses
Formgefithl wird durch ein erstaunli-
ches handwerkliches Koénnen unter-
stiitzt, das seinen in Eisen geschmie-
deten, gehiammerten und geloteten
Skulpturen diese einzigartige Qualitit
der materiellen Verwirklichung gibt.
Seine Plastiken sind zum Teil auch be-
weglich, oder sie werden durch ein
Uhrwerk in Bewegung gesetzt. Diese
Bewegungen haben den selben abrup-
ten Charakter wie seine Formkonzep-
tion. Miiller hatte schon im vergan-
genen Jahre im Salon de Mai Bestes
versprochen; niemand vermutete aber,
in Kiirze ein so reichhaltiges und mate-
riell bewaltigtes Ensemble anzutreffen.
Das Bildhauerhandwerk
schwieriges Metier, dal auch in Paris

ist ein so

Jahre vergehen, ohne daf} sich eine
Personlichkeit  wie
F. Stahly

neue markante
Miiller hervortut.

Frankfurt

IV. Jahresausstellung des Deutschen
Kiinstlerbundes
Haus des deutschen Kunst-
handwerks, 3. Méarz bis 23. Mai

Vor fiinfzig Jahren wurde der Deut-
sche Kiinstlerbund als eine Vereini-

gung fortschrittlich Gesinnter aus
allen Teilen Deutschlands gegriindet;
er verschwand unter dem Hitler-Re-
gime, erstand aufs neue 1950. Sitz der
Geschaftsstelle ist Westberlin, I. Vor-
sitzender der heute T75jahrige Karl
Hofer, der in den Tagen des Expres-
sionismus zu den Fiihrenden zihlte,
I1. Vorsitzender der 1908 geborene,
vorwiegend gegenstandslose Plastiken
gestaltende Bildhauer Karl Hartung.
Damit wird zugleich bezeichnet, inner-
halb welcher Grenzen das Wirken des
wieder aktiv gewordenen Deutschen
Kiinstlerbundes sich bewegt, in dessen
Reihen man jedoch manche Person-
lichkeit von Bedeutung vermif3t. Auf
seine Jahresausstellungen seit 1951 in
Berlin, Hamburg und Kéln ist nun die
vierte in Frankfurt gefolgt.

Die Stadt Frankfurt, deren Wieder-
aufbau zielbewuBt im Geist des Neuen
Bauens geleitet wird, hatte ihr auf dem
umfanglichen Messegeldnde das Haus
des Deutschen Kunsthandwerks zur
Verfiigung gestellt. In seinem weiten
Oberlichtsaal und in den ihn umsiu-
menden kleineren Réumen kamen die
272 Malereien, Graphiken und Pla-
stiken, klar und mit viel Verstandnis
fir Fern- oder Nahbetrachtung ge-
ordnet, aufs beste zur Geltung. An der
Schmalwand des grofen Saals néichst
dem Eingang erhielt das machtvolle
Perseus-Triptychon Max Beckmanns
(gest. 1950 in New York) einen Ehren-
platz zur Erinnerung an sein vieljah-
rig-fruchtbares Wirken in Frankfurt.
Die Schmalwand am Saalende be-
herrschten jingste Werke Willi Bau-
meisters und Georg Meistermanns.
Eine Gegeniiberstellung, die wie eine
symbolhafte Andeutung der Entwick-
lung des Deutschen Kiinstlerbundes
von seiner Friihzeit bis heute wirkt.

- Die Maler und Plastiker jener Gene-

ration, die einst die treibenden revo-
lutioniaren Kriifte stellte — wie Heckel,
Hofer, Marcks, Scharff, Schmidt-Rott-
luff u.a.m. —, erschienen auf der
Frankfurter Schau als Zeugen ruhm-
reicher Vergangenheit. Sie haben sich
wenig gewandelt, nur die StoBkraft
ihrer Sturm- und Drangzeit durch ge-
messene Haltung ersetzt. Der gewich-
tigste Beitrag Hans Purrmanns war
sein Selbstbildnis 1953, der von Marcks
ein sehr vergeistigter Jiinglingskopf.
Schmidt-Rottluff hat sich die Leucht-
kraft der Farbe voll bewahrt. Zwie-
Eindruck
Spitwerke Hofers: hintergriindig dem

spaltigen erweckten die
inneren Gehalt, ornamental-dekorativ
der formalenBildung nach. Der Jiingst-
gebliebene der ersten Kiinstlerbund-
Generation ist Lionel Feininger, New



York, dessen Aquarelle von feinstem
Reiz improvisierenden Formgestaltens
sind. Wie er hatten auch andere Aus-
gewanderte als Bekenntnis der Zuge-
horigkeit Beitrige, wenn auch beschei-
denen Umfangs, eingesandt: Kokosch-
ka eine an die Mystik seiner Jugend-
graphiken gemahnende Lithofolge,
Max Ernst 8 fm'bigé Graviiren, geist-
reich - abstrahierende Abwandlungen
eines Themas. Den Surrealismus ver-
traten in Frankfurt Mac Zimmermann
und Edgar Ende, zum Teil mit faszi-
nierenden Phantasien.

Weitaus die Mehrzahl der Malereien
zeigte als Grundtendenz die Abwen-
dung von der dem Auge in der Natur
gebotenen Formenwelt oder die Aus-
schaltung jeder Gegenstandlichkeit.
Nicht durchweg {iberzeugend. Man-
cher scheint sich in dieser oder jener
Weise vor allem zu betatigen, um als
«fortschrittlich» zu gelten, und ver-
giBt, daB eine bloBe Verneinung noch
leine schopferische Tat bedeutet. Son-
dern daB diese erst dort erfolgt, wo
den Organismen der Natur ein voll-
gultiger Organismus der Kunst ent-
gegengestellt wird, gestaltet mit den
ihr eigenen Mitteln, aufgebaut auf ihre
Gesetze und erfiillt von innerem, der
Personlichkeit entwachsendem  Ge-
halt. Nur unter dieser Voraussetzung
sind der Freiheit des Gestaltens, zu der
die Kunst unserer Zeit sich durch-
gekampft hat, keine Schranken gezo-
gen, und der Einzelne hat seiner Ver-
anlagung geméfl zu entscheiden, ob
und wie weit er sich von der sichtbaren
Umwelt entfernen oder sie ausschlie-
Ben will. In den Olbildern von Max
Kaus, in den Landschaftspastellen
von Ida Kerkovius z.B. verschmelzen
sich Stoffliches und formale Ordnung,
die GroBformat - Farbholzschnitte
Grieshabers entspringen einem inten-
siven, doch ebensowenig leicht ent-
zifferbaren Naturerlebnis wie die
eigenwillige mythologisierende Zei-
chensprache von Werner Gilles; ein
Vielfigurenbild Walter Worns lag auf
dem Weg zum Wandbild.

Die fiir die augenblickliche Kunstent-
wicklung in Deutschland offensicht-
liche Neigtllxg, das Gegenstiandliche
formaler Tektonik zu unterwerfen,
zeigte sich im Vergleich mit fritheren
Werken besonders deutlich bei Alexan-
der Camaro und Hans Jaenisch. Ein
hochinteressantes und vollig neuarti-
ges, aber noch nicht gelostes Experi-
ment bot das aus Glasscherben und
Metallabfallen gefiigte «Materialbild»
Rolf Neschs in Stockholm. Mehr und
mehr verwischen sich die Grenzen
zwischen gegensténdlicher und gegen-

Ernst Wilhelm Nay, Rhythmen in Purpur und Grau, 1954

Aus der IV, Jahresausstellung des Deutschen Kiinstlerbundes, Frankiurt
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Ausstellungen

Ascona Galleria d’Arte Paul Fotsch — Carl Rabus 1. Juni — 30. Juni
Basel Kunstmuseum Zeichnungen von René Auberjonois 8. Mai — 20. Juni
Kunsthalle Germaine Richier — Raoul Ubac — Bissiere — 12. Juni - 18. Juli
Vieira da Silva — H. R. Schiel}
Gewerbemuseum Neue Bauten von Basler Architekten 12. Juni — 11. Juli
Galerie d’Art Moderne Marino Marini 29. Mai — 15. Juli
Bern Kunstmuseum Honoré Fragonard 13. Juni — 15. Sept.
Gewerbemuseum René Gardi: Die Negerschmiede 15. Mai — 4. Juli
Galerie Verena Miiller Fugéne Martin — Emile Hornung 22, Mai — 13. Juni
Serge Brignoni 17. Juni — 7. Juli
Chur Kunsthaus Basler Maler 16. Mai — 13. Juni
Genéve Musée d’art et d’histoire James Ensor 22 mai — 27 juin
Mus¢e Rath J. Fabri-Canti 29 mai — 20 juin
Galerie Motte Aspects de la peinture anglaise contemporaine 28 mai — 18 juin
Hiisnacht Kunststube Maria Benedetti Rudolf Zender 9. Mai — 18. Juni
Hermann Barrenscheen 19. Juni — 30. Juli
Lausanne Musé¢e de Beaux-Arts Le tissu d’art italien ancien et moderne 4 juin — 29 aont
Galerie Bridel et Nane Cailler Hans Erni 31 mai — 30 juin
La Vieille Fontaine Mosaiques de Francois Pétermann — 29 mai — 24 juin
Tissus de Denise Voita
Galerie Paul Valloton Dessins et Lithos 25 mai — 26 juin
Lugano Villa Ciani ITI. Internationale Schwarz-Wei3-Ausstellung 15. April — 29. Juni
Luzern Kunstmuseum Rolf Diirig — Erich Muller — Max Weil} 23. Mai — 4. Juli
Galerie an der Reull Henry Wabel 22, Mai - 20. Juni
Olten Aare-Tessin AG. Maurice Barraud — Wilhelm Gimmi — Ernst 12. Juni — 11. Juli
Morgenthaler
Rheinfelden Kurbrunnen Otto Abt — Irene Zurkinden 30. Mai — 27. Juni
Solothurn Kunstmuseum Hans Stocker 22, Mai — 4. Juli
St.Gallen Kunstmuseum Hans Brithimann 12, Juni — 22. Aug.
Galerie im Iirker Italienisches Kunsthandwerk 15. Mai — 30. Juni
Thun Kunstsammlung Hans Berger — Willy Vuilleumier 27. Juni — 15. Aug.
Winterthur Kunstmuseum Regionale Ausstellung des Schweizerischen 30. Mai — 11. Juli
Kunstvereins
Gewerbemuseum Der neue Schulbau 13. Juni — 11. Juli
Zug Galerie Seehof Mexikanische Graphik 15. Mai— 15. Juni
Zurich Kunsthaus Das graphische Werk von Pablo Picasso 8. Mai — Anfang Juli
Mittelalterliche Fresken aus Jugoslawien 2. Juni - 11. Juli
Graphische Sammlung ETH Graphik des Impressionismus 5. Juni — 15. Aug.
Kunstgewerbemuseum Hollindische Gebrauchsgraphik 14. Mai — 13. Juni
Nuove forme in Italia 12. Juni - 31. Juli
Helmhaus Mensch und Edelstein 29. Mai — 11. Juli
Kunstkammer Strauhof Martin Brieger 8. Juni — 27. Juni
Buchhandlung Bodmer Robert Liebknecht 8. Mai — 12. Juni
Gustav Weill 19. Juni — 19. Juli
Galerie au Premier Henri Schmid 21. Mai — 12. Juni
Galerie 16 Moderne Schweizer Maler 1. Juni — 30. Juni
Galerie Wolfsberg Vreni Wollweber — Rudolf FFischer 3. Juni — 26. Juni
Orell Fufli Adolf Funk 29. Mai — 3. Juli
Ziirich Schweizer Baumuster-Centrale Sténdige Baumaterial- u. Baumuster-Ausstellung stiandig, Eintritt frei

SBC, Talstrafle 9, Borsenblock

8.30 - 12.30 und
13.30 - 18.30
Samstag bis 17.00

HORGEN—GLARUS

Unsere modernen PreRholzmibel
sind formschon und bequem

AG. MOBELFABRIK HORGEN-GLARUS
Telephon (058) 52091
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standsloser Malerei. So in den Bildern
des erst 27jihrigen Manfred Bluth, die,
groBziigigen Baus und tiefen Gehalts,
Landschaftsmotive fast ganz in reine
Form umdeuten.

Nicht der Zahl, doch dem Eindruck
nach dominierte in Frankfurt die
gegenstandslose Malerei, vor allem in
den GroBformatwerken Baumeisters,
Meistermanns, Ernst Nays, Fritz Win-
ters und Otto Ritschls. Baumeisters
Beitrag entstammt seiner letzten,
einen Hohepunkt seines Schaffens be-
deutenden « Montaru»- und «Monturi»-
Periode. Dynamische Wucht und Ord-
nung vereinen Meistermanns «Lawi-
nen» und «Signal». Dem iiberquellen-
den Formen- und Farbenreichtum
Nays setzt Winter Stille und Insich-
ruhen entgegen. Innerhalb der deut-
schen gegenstandslosen Bewegung, die
sich vielfach an die bekannten in- und
auslandischen Vorbilder anlehnt und,
meist zur Dynamik neigend, keine Be-
ziechung zu konstruktivem Schaffen
etwa der Schweizer «Allianz» auf-
weist, seien als Kiinstler eigener
Priagung noch Max Ackermann, Hu-
bert Berke, Josef FaBbender, Fath-
Winter und Herbert Spangenberg ge-
nannt.

Die Plastik trat in Frankfurt an Be-
deutung zuriick. Das Streben nach
Vereinfachung oder Umdeutung der
Naturform, der Wunsch, ein «Neues»
hervorzubringen, war iiberall spiirbar.
Doch entsprach dem Wollen nur hin
und wieder das Vollbringen. So bei der
iiberlebensgroBen «Knieenden» Bern-
hard Heiligers und seiner Bildnisbiiste
Camaros, bei dem «Sitzenden» und der
Zweifigurengruppe Hans Mettels dank
der Ordnung des Aufbaugefiiges, bei
Kurt Lehmanns Flachrelief von fein-
ster Bewegtheit der Formen. Und Karl
Hartung zeigte neben zwei dynami-
schen gegenstandslosen Bildwerken
eine 1:2,50 Meter messende, wahr-
haft monumentale Kreidezeichnung
gegeneinanderwuchtender plastischer
Elemente. Hans Hildebrandt

Wiesbaden

«Mensch und Ding im Bild 195%»
Landesmuseum, 28. Mirz bis
20. Juni

Nach den Kunstausstellungen, die aus-
schlieBlich abstrakter Malerei gewid-
met waren, wurde in Wiesbaden —
etwa im Sinne der Pariser Schau «Pré-
sence de la Nature» — der Versuch ge-
macht, kompromiBlos zu sichten, was

H.A.P. Grieshaber, Herbst. I'arbiger Holz-
schnitt. Photo: Johanna Schmitz-Fabri,
Koln-Marienburg

im gegenstiandlichen Bereich der deut-
schen Kunst von heute giiltig und echt
ist. Mit acht Namen ist die Genera-
tion der «groBen Alten» von iiber 70
vertreten, die im ersten Drittel unse-
res Jahrhunderts Geschichte gemacht
haben. Das expressionistische Erbe
lebt am stérksten bei Schmidt-Rotluff
weiter, gedampft bei Heckel und Pech-
stein. Weiterhin gehoéren Hofers Figu-
renkompositionen, Purrmanns, Ga-
briele Minters und Maria Caspar-Fil-
sers Stilleben und Carl Caspars reli-
giose Darstellungen zu den starksten
Eindriicken der Ausstellung. Die zehn
Kiinstler, die gegenwirtig das sech-
zigste Lebensjahr vollendet und das
siebzigste noch nicht erreicht haben,
prasentieren sich weniger geschlossen:
Kokoschkas Selbstbildnis und die
«Pieta in den Triitmmern» von Dix,
ferner «Die Nonne» von H. Teuber
und der «Mérchenerzihler» von Crodel
sind hervorzuheben. Es folgen fiinf-
zehn Maler von 50 bis 59 Jahren, unter
W. Hoffmann,
W. R. Huth und Meyboden mehr sach-

denen A. Hartmann,
lich berichten, wihrend eine phanta-
stische Umformung des Gesehenen
etwa bei Camaro und Lammeyer auf-
fiel. Erstaunlicherweise sind die bis-
her deutlich gewordenen Stilnuancen
auch bei den dreizehn Kiinstlern (von
insgesamt 46) zu verspiiren, die das
50. Lebensjahr noch nicht vollendet
haben. Der 1909 geborene Th. Nieder-
reuther steht mit seinen starkfarbigen
Landschaften in der Linie der Expres-
sionisten, W. Grimm und F. Spindel
neigen zu grotesken Motiven, E. Frank
bildet aus Gesehenem kunstvolle far-
bige und formale Harmonien, und 1.
Schumacher berichtet mit betonter
Sachtreue. Dall nur sechs Kiinstler
unter 40 Jahren vertreten sind, er-
scheint bedauerlich; jedoch ist der
Querschnitt durch die junge Genera-

tion mit sicherer Hand gezogen. Wie-
derum begegnen uns in W. Arndt
und U.
chende Talente, welche die Wirklich-

Ludwig-Krebs vielverspre-
keit expressiv steigern, wiahrend B.
Engliander die personliche kiinstleri-
sche Handschrift unterdriickt, B.
Krimmel im Sinne gewisser franzosi-
scher Richtungen einen farbigen Ab-
glanz der Natur von etwas spielerisch-
mondanem Charakter auf die Lein-
wand zaubert. Die hochst interessante,
an bedeutenden Werken reiche Wies-
badener Schau lehrt, dal} seit etwa
einem halben Jahrhundert im groB3en
ganzen sich Stilstrémungen nicht mit
Altersgruppen decken, sondern durch
sie  hindurchgehen. Das kann als
wspétzeitlich) aufgefaBBt werden, ist
jedoch eher wohl das Zeichen einer
Ubergangsepoche. Welcher Weg in die
Zukunft fithrt, bleibt offen. N.v.H.

Schulen

Schulbau in Jugoslawien

Jugoslawien steht heute vor groBlen
Schulbauproblemen. Nachdem die not-
wendigen Bauten fiir die nationaldko-
nomisch héchst wichtige industrielle
Produktion und auch der allgemeine
Wohnungsbau tatkraftig gefordert
werden konnten, will man nun in dhn-
licher Weise auch im Schulbausektor
vorgehen. In Anbetracht der Bedeu-
tung dieser Aufgabe fiir das ganze
Land und aus dem Bediirfnis, sich iiber
die verschiedenen Fragen grindlich
auszusprechen, veranstaltete der Slo-
(Pras.

Danilo Fiirst) Ende Februar dieses

venische Architektenverband

Jahres in Ljubljana eine viertigige
Schulbautagung, verbunden mit einer
Ausstellung. Die von Architekt Otton
Gaspari  zusammengestellte kleine,
aber instruktive Schau ist seither auf
der Wanderschaft durch andere Stadte
begriffen. Die von Padagogen, Archi-
tekten und Behérdevertretern aus den
verschiedensten Landesteilen stark be-
suchte Tagung zeigte beziiglich der
Referate iiber erzieherische und bau-
liche Fragen ein sehr erfreuliches Ni-
veau. Offenheit und Grundsitzlich-
keit zeichneten die Vortrage und die
lebhaften Dem
Schreibenden war als auslindischem

Diskussionen aus.

Gastreferenten die Aufgabe gestellt,
itber den Stand der Schulbaufrage in
der Schweiz und in anderen Léndern
zu berichten. Tagung und Ausstellung
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