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Ausstellungen

Ziiarich

Theater der Welt
Helmhaus, 27. Mai bis 9. Juli

Zum Gesamtkunstwerk des Theaters
leistet die bildende Kunst einen wesent-
lichen Beitrag. Theaterkunde muf} da-
her mit intensiver Veranschaulichung
verbunden sein. Miinchen und Berlin
besitzen theatergeschichtliche Samm-
lungen, und fiir K6ln hat der dortige
Theaterhistoriker Prof. Dr. Carl Nies-
sen mit ausdauerndem Fleil und unter
Aufwendung betriachtlicher selbster-
sparter Mittel eine kulturhistorisch
und kunstgeschichtlich gleichermafen
umfassende Studiensammlung ange-
legt. Als das Gebéude 1942 in Flam-
men aufging, vermochte der Eigen-
tiimer der Sammlung die kostbaren
Besténde unter Mithilfe seines dama-
ligen Schweizer Assistenten Dr. Ed-
mund Stadler, der jetzt die Schweize-
rische Theatersammlung in der Lan-
desbibliothek Bern betreut, groBenteils
zu retten. Aus ihrer Magazinierung
traten sie jetzt, in Ausschnitten wenig-
stens, erstmals wieder ans Licht, indem
die Verwaltungsabteilung des Ziircher
Stadtpréasidenten gemeinsam mit der
Schweizerischen Gesellschaft fiir Thea-
terkultursie fiir die Ausstellung « Thea-
ter der Welt» in beiden Obergeschossen
des Helmhauses verwertete. Die all-
gemeine Bekanntmachung dieser be-
deutenden Sammlung war schon inso-
fern geboten, als der Besitzer sie (unter
Hintansetzung amerikanischer Ange-
bote) in die Schweiz verkaufen wollte,
wenn sie nicht fur Koln gesichert
wiirde, was dann aber im Juni ge-
schehen ist.

Dr. Edmund Stadler, dem der Biih-
nenbildner Hannes Meyer zur Seite
stand, wulite ideenreich und geschickt
die museale Darbietung des reichen,
hauptséachlich historisch orientierten
Materials aufzulockern und dem Gan-
zen etwas von Theateratmosphére zu
geben. So wurde man gleich in der Ein-
gangshalle von einem wilden Heer
alter Schweizer Masken empfangen, da
die Maske als eine Urform der Bildne-
rei in ihrer kultischen und theatrali-
schen Geltung in Erscheinung treten
sollte. Sodann wurde im Hauptsaal
eine Kulissenbithne aus der Barock-
zeit nachgebildet, deren raumliche
Illusion die dekorativen Effekte ver-
stindlich machte, die durch die aus-
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gestellten Kupferstichwerke und an-
dere Bilddokumente in Erinnerung ge-
rufen wurden. Im groBlen Saal des
zweiten Obergeschosses war eine japa-
nische No-Biihne mit dem Blumensteg
aufgebaut, und die Veranstalter konn-
ten stolz darauf sein, daf} das «Kaiser-
lich Japanische Ballett» unter der Lei-
tung von Tamami Gojo im Zusammen-
hang mit seinem Ziircher Gastspiel
eine reizvoll-intime Musik- und Tanz-
auffithrung in diesem Raume bot.

Die durch eine illustrierte «Weglei-
tung» vorziiglich kommentierte Aus-
stellung, die auch das Puppenspiel und
das exotische Schattenspiel
authentisches

durch
Material veranschau-

lichte, war hinsichtlich des Biihnen-

bildes besonders aufschluBireich. Sie
zeigte die prunkhafte perspektivische
Theatermalerei der Barockzeit und
den Illusions-Realismus des 19. Jahr-
hunderts durch eine Fiille von Dar-
stellungen auf. Da sah man Original-
entwiirfe einer Wasserszenerie fir E.
Th.A.Hoffmanns «Undine», einer gera-
dezu als fiirstliches Jagdzimmer aus-
gestatteten Forsterstube fiir Webers
«Freischiitz» und anderer mérchen-
hafter Inszenierungen bekannter Opern
und Schauspiele. Neuere Beispiele zeig-
ten, wie der Kulissenzauber durch ge-
schlossene Réume und architektoni-
sche Bildgestaltung ersetzt wurde, und
einzelne Entwiirfe von Karl Walser,
Lovis Corinth und anderen Kiinstlern
erinnerten an die Mitwirkung freier
Maler bei der Erneuerung des Biih-
nenbildes seit dem Anfang des 20.Jahr-
hunderts. E. Br.

Schweizerische Graphik seit Hodler
Graphische Sammlung der ETH,
12.Juni bis 28. August

Graphik seit Hodler, das will sagen,
eine kiinstlerische Ernte aus der Zeit,
welche bestimmt ist durch zwei Welt-
kriege, eine soziale Umordnung, neue
tech-
nische Moglichkeiten. Wenn der Be-

wissenschaftliche Erkenntnis,
sucher mit dieser Erwartung durch die
Ausstellung schreitet, wenn er Ankla-
ger, Moralisten und Philosophen sucht,
wird er enttéuscht. Es gibt zwar von
Baumberger einen «Bauernkrieg», der
an die Kollwitz erinnert, es gibt von
Ernst Graf das Blatt «Nachkriegs-
jugend», und Rabinovitch radierte sein
sarkastisches «Chaos 1945», wiahrend
die starke Personlichkeit Emil Burkis
im Holzschnitt bittere Glossen zum
Geschehen innerhalb und aufBlerhalb
schweizerischer Grenzen schuf — doch
damit ist die Auseinandersetzung mit

der bosen Welt beendet. Weit mehr
reizt den Kiinstler die Entdeckung des
eigenen inneren, inselgleich abgeschlos-
senen Landes zur Darstellung, am un-
mittelbarsten mit dem Selbstbildnis
dem Betrachter erdffnet. Hier erblickt
er, angefangen beim Selbstbildnis Hod-
lers aus dem Jahre 1916, schweizeri-
sche Physiognomien verschiedenster
Pragung, offen oder versteckt als Ab-
bild des Kiinstlers bezeichnet, und
neben dieser Durchdringung der eige-
nen Korperlichkeit verwirklicht sich
das Erlebnis von Schonheit und Har-
monie, als lebten unsere Kiinstler wirk-
lich auf einer sanften Insel und nicht.
auf dem Holzboden, iiber den sie kla-
gen. Das Téanzerische bei Coghuf und
Jonas leitet iiber zu den figiirlichen
Darstellungen: Frauen am Fenster,
Frauen im Atelier, sich kiammende,
sich schmiickende, niahende und stil-
lende Frauen sind das eine grofle
Thema, dem die Gestaltungskraft von
Auberjonois, Blanchet und Barraud,
in unseren Breiten Walser und Gimmi,
das Genrehafte nimmt, das sonst
stark an der Oberflache haften bleibt.
Die Landschaft, heimische und vom
Zauber der Fremde umgebene, ist seit
Hodlers Zeiten unentwegt eingefangen
worden, doch mit fiithlbarer Distanz
zu Hodlers Monumentalgebirgen und
symbolisch weiten Horizonten, und
nur Surbek hat so etwas wie einen eige-
nen Stil geschaffen, die groBe Land-
schaft darzustellen. Sonst ist es — sehr
schweizerisch vielleicht — ein Stiick
Natur vor der Haustiire, das dem
Kiinstler Sommer und Winter versinn-
bildlicht. Die freie Gestaltung, das Sin-
nieren iiber farbige Sensationen, wird
an dieser Ausstellung spéarlich verwirk- .
licht; nur zwei oder drei abstrakte Blit-
ter kiinden davon. SchlieBlich kommen
wir, bei Werken von Carigiet und Falk,
an den Ubergang zum sinnfilligen
Plakat, bei Nanette Genoud und Hun-
ziker zur kiinstlerischen Illustration,
um guten Endes ein paar Exemplare
von «Essence» und «Matiere», den
Zeitschriften mit Originalgraphik, zu
bewundern.

DafBl das Gezeigte alles sei, was die
Schweizer seit Hodler geleistet hatten,
wollte ein Ausléander nicht glauben.
Die Schweizer hitten soviel mehr Zeit
zum Zeichnen, keine Kriege und weit
weniger materielle Sorgen als die Kol-
legen sonstwo in Europa - und dann
diese spirliche Ernte? Dem koénnen
wir entgegnen, daB es sich bei der Aus-
stellung — trotz ihrem anspruchsvollen
Titel um einen Ausschnitt handelt, der
sich in seiner Symptomatik aber doch

aufschlufireich gibt. U..H:



Volkskunst aus Graubiinden
Kunstgewerbemuseum, 11.Juni
bis 28. August

Die Volkskunst der Schweiz und

anderer Léander, ja sogar fremder

Kontinente, ist als wichtiger und ur-

spriinglicher Zweig des angewandten

Kunstschaffens bei der Sammlungs-

tatigkeit des Ziircher Kunstgewerbe-

museums immer berticksichtigt wor-
den und unter mancherlei Gesichts-
punkten auch in seinen Ausstellungen
in Erscheinung getreten. Den nicht
zahlreichen Versuchen einheimischer

Ausstellungsinstitute, das verstreute

Erbe

einer bestimmten Region zusammen-

volkskiinstlerischen Schaffens

zutragen und im groflen Zusammen-
hang zur Darstellung zu bringen,
schlieft sich die mit gréBter Plan-
maéBigkeit und Konsequenz aufgebaute
Sommerausstellung des Kunstgewerbe-
museums als richtungweisende Ver-
anstaltung an. Sie tragt sogar, ohne
programmatische Betonung, Wertvol-
les zur Klarung des Begriffes Volks-
kunst bei. Graubiinden bietet die Mog-
lichkeit, das bis weit zuriick nachweis-
bare, verschiedenen Kulturkreisen an-
gehorende Werkschaffen einer alpen-
landischen Bevoélkerung aufzuzeigen.
Handwerkliches und kunsthandwerk-
liches Gestalten der rédtoromanischen
Hirten, Bauern, Weinbauern, Siumer
und Biirger, Erzeugnisse des Haus-
fleiBes und des standortverbundenen
Gewerbes bilden ein zusammenhén-
gendes und zugleich duBerst vielgestal-
tiges Ganzes, das die spezifisch biind-
nerische Verarbeitung der Einfliisse
von Nord und Siid erkennen 1at. Das
Ausstellungsgut wurde aus den Grau-
biindner in Chur,
Disentis, Truns, St. Moritz, Klosters

Regionalmuseen

und Davos, aus dem Besitz biindneri-
scher Kloster, Vereinigungen und Pri-
vatleute, sowie aus Museen in Basel,
Bern und Ziirich zusammengebracht.

Das Volkskundliche steht nicht im
Vordergrund; doch ergeben sich auch
nach dieser Richtung mancherlei Auf-
schliisse, so etwa bei der Verwendung
hélzerner Stabe und Tafeln fiir alp-
wirtschaftliche Merkzeichen. Einleuch-
tend und lehrreich ist vor allem
die Verwandtschaft unverbildeter Ge-
brauchs- und Zierformen alter Volks-
kkunst mit den Tendenzen heutiger
Werkkunst. Der Hauptakzent liegt
durchaus auf dem charakteristischen
Einzelstiick; die klar iiberschaubare
Gesamtanordnung wird nicht mit pit-
toresken Zutaten ausgestattet. Da im
Biindner Haus die Mébel zum groflen
Teil durch Einbau mit der Téferung

verbunden sind, wurde keine raum-
kiinstlerische Illusion angestrebt. Sorg-
faltig ausgewithlte Einzelmobel zeigen
die Entwicklung von Konstruktion
und Formgebung, von Kerbschnitt,
Linienschnitt und Flachschnitt von
der Spitgotik bis zum Barock auf,
ebenso die Verwendung von Intarsien.
Ausgestellt sind Tische, Stiihle, Betten,
Truhen, Kleinmobel, Kassetten und
aulerordentlich mannigfaltige Formen
von Schlitten. Das Holz bewihrt seine
vielseitige Verwendbarkeit auch bei
den hiuslichen und landwirtschaftli-
chen Geriiten, beim Werkzeug und
beim Spielzeug.

Schmiedeisen und Eisenblech erschei-
nen in Form von Grabkreuzen, Fen-
stergittern, Turmhéahnen und Wetter-
fahnen, von Kaminketten, Fleisch-
beilen, Pfannenknechten, Schliisseln,
Schnallen und Laternen; dazu kom-
men Kupfer- und Zinngeféafle von un-
gekiinstelter Form und Verzierung.
Reich ausgebaut ist sodann die Gruppe
der Textilien. Die farbenreichen Hand-
webstoffe, die Kreuzstich- und Filet-
arbeiten, die Seide- und Wollsticke-
reien stehen in engem Zusammenhang
mit dem Hausrat und der Tracht.
Die Atmosphéire biindnerischen Le-
bens und Schaffens wird nicht durch
dekoratives Arrangement angedeutet,
sondern durch zahlreiche Phototafeln,
die den engen Zusammenhang von
Landschaft und Wirtschaftsform, von
Hausbau (mit Sgraffitoschmuck) und
Dorfgestaltung erkennen lassen. Die
illustrierte «Wegleitung» enthalt erlau-
ternde Beitrige von Dir. H. Fischli,
Prof. Dr. R. Bezzola und Konservator
Dr. W. Rotzler. E. Br.

Bildteppiche von Ruth Ziircher
Strau’ Hoff, 30. Mai bis 26.Juni

Die junge Teppichweberin zeigte in
einer ersten Gesamtschau eine Aus-
wahl aus ihrem elfjahrigen Wirken
und wer fiirchtete, dabei die Problema-
tik der heute bei Begabt und Unbe-
gabt hoch im Schwange stehenden
«Bléatzliteppiche» zu erleben, wurde
auf angenehmste Art enttauscht. Wohl
hat die Kiinstlerin, welche als ehema-
lige Kostiimzeichnerin sich eines fein
differenzierten Farbensinnes erfreut,
frither Wandbehénge aus zusammen-
gestiickten Stoffresten genaht; was sie
jedoch in der Ausstellung versammelte,
war traditionelle Bildweberei auf exal-
ter handwerklicher Basis, bereichert
durch einen von jugoslawischen Béaue-
rinnen entdeckten rund oder doch im
schiefen Winkel zum Kettfaden ge-

e

Aus der Ausstellung «Volkskunst aus Grau-
biinden» im Kunstgewerbemuseum Ziirich
Rahmkelle, Milchkellen und Holzléffel. Pri-
vatbesitz Flims und Rhditisches Museum
Chur

Gotischer Faltstuhl, 1673. Engadiner Mu-
seum, St. Moritz

Photos: Walter Binder, Ziirich
Schellenbdnder mit Metallschnallen, 1742

und 1777. Engadiner Museum, St. Moritz,
und Privatbesitz Celerina




fithrten Schuf, der sanftere Uberginge
zwischen Bild und Grund erlaubt.

Einer der kiinstlerisch wertvollsten
Teppiche ist der kiirzlich von der Stadt
Zirich angekaufte «Wasserteppich,
ein durchaus malerisch empfundenes
Werk, in dessen heiterblauen Grund-
ton sich ein feuerfarbener Vogel und
das zarte Griin der Binsen in wohligem
Gleichgewicht einfiigen. Nicht Jean
Lurc¢at oder, in unseren Breiten, Cor-
nelia Forster, mit der Heftigkeit ihrer
Farben und ausgezackten flichigen
Formen, standen Paten bei diesen paar
stillen Teppichen; eine Verwandtschaft
wiére eher bei chinesischen Textilien zu
suchen. Doch spiirte man eine ganz
eigene Personlichkeit am Werke, die
sich nicht mit dem Erreichten zufrie-
den gibt — auch der « Marchenteppich»
oder die «Lebensalter» sind so gleich-
méfig gefiillt und farblich harmonisch
durchkomponiert, da man die Erfah-
rungen eines Lebens dahinter vermu-
tet —sondern, wie die letzten drei Tep-
piche zeigten, unentwegt nach neuen
Formeln sucht. Hier fragt es sich, ob
eine Vereinfachung der Themen nicht
dem Gesetz der Bildwirkerei zuwider-
laufe und ob eine Kinstlerin nicht
iiberhaupt den Sprung in die Abstrak-
tion wagen solle, wenn sie des Tradi-
tionellen iiberdriissig wird. Auch die
grelleren Farben, die harteren Kontu-
ren scheinen dem Wesen der Weberin
irgendwie fremd; diese Teppiche der
jiingsten Zeit sind viel rascher durch-
schaubar und fallen zum Teil auch
kompositionell auseinander. Doch wis-
sen wir, dal es sich dabei um einen
Ubergang handelt; ein so ausgespro-
chener Farbensinn laBt sich auf die
Dauer nicht unterdriicken, und die
reiche Formenwelt einer phantasie-
begabten Persénlichkeit mul} eine Aus-
sage erfahren, in der die Begriffe
«modern» oder «traditionsgebunden»

jede Bedeutung verlieren. U. H.

Meinrad Marty — Uli Schoop
Haller-Atelier, 2. Juni bis
26. Juli

Da das ehemalige Atelier Hermann
Hallers, in dem noch viele seiner Figu-
ren, Bildnisbiisten und plastischen
Skizzen stehen, wiederum wahrend der
Sommermonate allgemein zuginglich
ist, wurden im Garten nacheinander
zwei Ausstellungen lebender Bildhauer
veranstaltet. In der ersten bildeten die
in Bronze ausgefithrten Figuren und
Statuetten des aus Schwyz stammen-
den, in Herrliberg lebenden Meinrad
Marty und die Steinplastiken (nebst
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Im Auftrag der Stadt Ziirich schuf Otlo
Charles Binninger ein Bildnis von Dr. Edu-
ard von der Heydt in veronesischem Marmor
zur Aufstellung im Museum Rietberg

einigen Arbeiten in Gips) von Ul
Schoop (Ziirich) einen pragnanten
Gegensatz. Marty hat seine eigene,
feinfiihlige Art, den Frauenkorper mit
unpritentioser Natiirlichkeit und mit
Bevorzugung sanfter Konturen und an-
mutig gerundeter Formen darzustellen.
GroBleres Format zeigten nur eine
schreitende und eine sitzende Gestalt;
die iibrigen, eigentlich nicht fiir den
AuBlenraum bestimmten Figuren er-
halten ihre Lebendigkeit durch die
nuancenreiche Andeutung von Bewe-
gungsmotiven. — Uli Schoop geht bei
der durchaus persénlichen Gestaltung
von Tiermotiven vom Steinvolumen
aus, wenn nicht Flamingos oder andere
stirker ausgreifende Motive die Bronze
(bzw. den Gips) verlangen. Zu den
besten Arbeiten zéhlten die
«Giraffenkopfe», die «Katze», der
« Fischotter», die «Zwei Vogel» und die
E. Br.

zZwel

Gruppe der «Drei Fische .

Winterthur

Europiiische Meister 1790-1910
Kunstmuseum, 12. Juni bis
24, Juli

Die Ausstellung wurde zu Ehren Oskar
Reinharts zusammengetragen und ihm
an seinem 70. Geburtstag, dem 11. Juni
1955, in einer schlicht gediegenen Er-
offnungsfeier tibergeben. Die Idee war
neu und eigenartig: dem Sammler und
leidenschaftlichen Liebhaber nicht mit
einer Festschrift oder sonst einem Ge-
schenk Freude zu bereiten, sondern
ihm das zu bieten, was fiir ihn hochster
Genuf} ist — den Anblick von Bildern.

Private Sammler und o6ffentliche Mu-
seen hatten den Gedanken freudig auf-
genommen und die Zuriickhaltung in
der Ausleihe ihres Besitzes gelockert.
So konnte der Katalog 28 6ffentliche
und 55 private Leihgeber aus der
Schweiz, Deutschland, Frankreich und
England verzeichnen, die sich mit
ihren Beitragen an die Schau wohl als
Gratulanten vorkommen durften.

Die Auswahl ergab sich ohne fest-
umschriebenes Programm aus der Ab-
sicht, den Jubilaren mit jedem der
ausgestellten Werke zu erfreuen. Sie
war einem farbenreichen Blumenstrauf3
zu vergleichen, in dessen prichtige
Gartengewiéchse eine Anzahl anmuti-
ger Feldblumen gewunden sind. Eine
kunsthistorische Beurteilung wire fehl
am Platz gewesen, wo es vor allem um
die Beziehung auf den zu feiernden
Sammler und dessen personlichen Ge-
schmack ging. Und sinngeméaf} war die
Schau denn auch ein Spiegel dessen ge-
worden, was Oskar Reinhart in der
Kunst der Neuzeit geschatzt, geliebt
und gesammelt hat, und damit wurde
sie zum Vorspiel fir die Darbietung
seiner eigenen Sammlung, die in die-
sem Monat als groBmiitige Gegengabe
erfolgt. Uber dieses Persénliche hinaus
aber ging, was die Winterthurer Jubi-
laumsschau als Rechenschaftsbericht
des schweizerischen Sammelns bot.
Nicht daB alle groBeren Schweizer
Sammler beteiligt waren — natiirlich
fehlten die, die die Beschrankung auf
die Zeit von 1790 bis 1910 ausschlof3;
doch auch von denen, die Gewichtiges
fiir diesen Zeitraum hétten beitragen
konnen, waren mehrere ferngeblieben.
Aber von den 277 Katalognummern
stammten trotzdem iiber 160 aus
schweizerischem Besitz, und es konnte
kein Zweifel bestehen, daf} ein guter
Teil davon unter der Ausstrahlung
Oskar Reinharts in unser Land ge-
kommen ist. Den Vergleich mit der
eigenen Sammlung von Oskar Rein-
hart — den anzustellen dem einen und
andern Besucher der beiden Ausstel-
lungen zur aufregenden Moglichkeit
wird — hat der Gefeierte gewill selber
gezogen: er konnte von dem befriedigt
sein, was er fiir sich erreicht hat.

Der hohe Reiz der Schau bestand an
sich weniger in der Vereinigung von
harmlosen, schénen und gro3en Bildern
als im gleichberechtigten Nebeneinan-
der franzoésischer und deutscher Male-
rei; dazu gehorten die schweizerischen
Bilder in einer Vertretung, die man als
angemessen betrachten durfte, wih-
rend Constable (mit zweischénen Leih-
gaben des Victoria- und Albert-Mu-
seums) als Englinder vereinzelt blieb.



Bei allem Rangunterschied des male-
risch-kiinstlerischen und des geistig-
menschlichen Niveaus — und dies im
Sinn europiischer Giiltigkeit — das
zwischen deutscher Romantik und
deutschem Realismus und der Mal-
kunst Frankreichs im 19. Jahrhundert
besteht, verloren die Deutschen doch
durchaus nichts von ihrer Bedeutung
und Eigenart — womit ein tief persoén-
liches Anliegen Oskar Reinharts wie-
derum gerechtfertigt schien. Der Saal
mit den sieben Bildern Friedrichs, dem
Hauptwerk Fohrs, dem Grimselbild
Kochs und dem Selbstbildnis Runges
bot wohl die unwiderholbarste Gruppe
der ganzen Schau. Fiir ein bestimmtes
modernes Empfinden ebenso packend
waren die beiden Mannerbildnisse von
Wasmann und Waldmiiller. Ausge-
zeichnet vertreten war Bocklin, dessen
vier Bilder mit dem «Panischen
Schreck» der Miinchner Staatsgalerie
mir als die tberhaupt beste Bilder-
gruppe einer einzelnen Kiinstlerver-
tretung erschien. Dagegen hétte man
sich anderes auch anders vorstellen
konnen — so etwa Marées, der gerade
im Sinn von Oskar Reinhart nicht
eben zutreffend vertreten war. Und
legte man dann den MaBstab vom Be-
sitz des Jubilaren an die zusammen-
gekommenen 16 schénen Bilder von
Corot oder die 8 von Renoir, so konnte
trotz dem herrlichen «Atelier» des
Louvre und dem prachtigen «Ehepaar
Sisley» des Wallraf-Richartz-Museums
kein Zweifel bestehen, wo die hohere
Einheit im Ganzen und der griBere
Wert im Einzelnen lag.

Einen weitern Hohepunkt bildete der
Saal mit den Bildern von Manet und
Cézanne. Das Bildnis des Astruc von
1864 aus Bremen dem «Knaben mit
der roten Weste» der Sammlung
Biihrle aus der Zeit nach 1890 gegen-
iiber zu sehen, bot einen der seltensten
Gentisse und regte zu weitschweifenden
Meditationen an. Hier wartete auch
eine der Uberraschungen: die schwarz-
gekleidete kobalt-
blauem Grund, ein im giinstigsten

«Amazone» vor

Moment unvollendet gebliebenes Spét-
werk von Manet, das seit der Gedéicht-
nisschau des Jahres 1884 zum ersten-
mal zur Ausstellung gekommen ist.
Mit dem «Hafen von Bordeaux» und
dem «Garten von Bellevue», der eben
ins Berner Kunstmuseum gekommen
war, ergab sich da eine gegenseitige
Steigerung von Farben, Nuancen und
dem Brio des Pinselstriches, der die
Kunst des Malens in einer ihrer rein-
sten Auspragungen darstellte.

Man mochte es fiir das Gesamtbild der
Ausstellung etwas bedauern, dal3 das

Aus der Ausstellung «IEuropiische Meister 1790-1910» im Kunstmuseum Winterthur
Caspar David I'riedrich, Mondaufgang am Meer. Nationalgalerie Berlin

erste Jahrzehnt des 20. Jahrhunderts,in
dem das Entscheidende fir die Zukunft
19. Jahrhundert
gegeniiber nicht zu behaupten ver-

geschah, sich dem

mochte. Durch seine Anteilnahme am
lebendigen Schaffen, den Umgang und
die Freundschaft mit Kinstlern liegt
bei Oskar Reinhart doch ein stérkerer
Akzent auf der Gegenwart, als sich dies
aus der Schau schlieffen lie. Ungiin-
stige Umstande, wie die gleichzeitige
Bonnard-Ausstellung in Basel, werden
dabei nicht unbeteiligt gewesen sein.

Photo: H. Wullschleger, Winterthur

Wegen der Berliner Schau war Menzel
verspittet eingetroffen, dessen Kunst
ein aufschluBreicheres Komplement zu
Courbet bot als Leibl, dem das Neben-
einander mit den Franzosen doch nicht
Neben der
schlechthin prachtvollen Reihe der

ganz bekémmlich war.

Toulouse-Lautree, Gauguin und Van
Gogh wollte mir als bezeichnend vor-
kommen, da3 Seurat — von einer wenig
bedeutenden Zeichnung abgesehen —
fehlte:
scheint die Strenge und Konsequenz

dem schweizerischen Wesen

Paul Cézanne, Trois crdanes sur un tapis d’Orient. Privatbesitz Solothurn

Photo: H. Wullschleger, Winterthur
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dieses Kiinstlers — wahrlich einer der
Meister — fremd zu sein. Keines seiner
seltenen Bilder hat den Weg in eine
unserer Sammlungen gefunden, auf die
trotz dieser Feststellung stolz sein zu
diirfen, die Veranstaltung einmal mehr
AnlaBl genug gab. In der Erinnerung
wird sie mit der Gestalt des groBen
Winterthurer Sammlers als eines Er-
weckers und Wegweisers zur Errich-
tung eines solchen Erbes unvergessen
bleiben. Max Huggler

Robert Konrad
Galerie ABC, 6.Juni bis 2.Juli

Seit der Maler, Dichter und Verleger
Robert Konrad 1951 als Fiinfundzwan-
zigjahriger im Tessin das Opfer jener
Unwetterkatastrophe wurde, gewann
sein nachgelassenes gemaltes, geschrie-
benes und mit der bibliophilen Zeit-
schrift «Essence» auch druckgraphi-
sches Werk zusehends an Interesse
und Wertschiatzung. Selbstverstand-
lich entspricht diese Tatsache eigent-
lich nur einer allgemeinen Erfahrung,
hebt das Schaffen Konrads jedoch in
ein besonderes Licht, wenn man die
Jugend des Kiinstlers in seiner kleinen
Ruhmesgeschichte nicht vergif3t.
Gerade weil Konrad nicht allein als
Maler kiinstlerisch arbeitete, ja weil er
selbst in seinen eher kleinen Bildfor-
maten sehr spiirbar Dichter, Lyriker
blieb, war die Idee Albert Wieners ganz
im Sinne dieser zarten Kunst, in sei-
nem intimen Galerieraum ein gutes
Dutzend von Konrads Bildern, zwei
Zeichnungen und eine Radierung aus-
zustellen. Ein Wagnis war die Schau
bloB in einem relativen Maf}: unbe-
kannt war Konrad ja von vornherein
nicht, doch ist seine Malerei so in sich
selbst versponnen, so sehr mit den
innern Erlebnissen Konrads, mit sei-
ner Introversion verbunden, daf} sie
einem groflern Publikum immer ein
Riatsel bleiben wird. Von wenigen
Werken gleichaltriger lebender Maler
konnten wir das behaupten; hart lie-
gen hier GroBe und Begrenzung von
Konrads kiinstlerischem Schaffen bei-
einander. Darum scheint mir eine Be-
trachtung nur des Malers oder auch
nur des Dichters Konrad seine wirk-
liche Bedeutung nie zu treffen: es soll
nicht pietétlos gemeint sein, wenn ich
am liebsten vom Fall Konrad sprechen
mochte.

Ein Bildtitel, wie beispielsweise «Das
Méadchen mit dem gliasernen Kleid»
erhellt das enge Verhiltnis von Wort-
dichtung und Malerei; selbst Freilicht-
studien wie die «Kirche von Bissone»
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oder der «Rietbergpark» sind nur zur
Halfte Eindruckskunst. Fast verstoh-
len eingeschmuggelte Lebewesen, im
Kirchenbild der Pfarrer, auf dem
Waldweg im Rietbergpark die Tiere,
die traumhafte Farbigkeit und die mit
glanzendem, glattendem Lack ge-
schlossene Bildoberflache sind Zeichen
der standigen Projektion einer innern
Welt. Einzig das im Format kleinste
Bild, eine mit wenigen farbigen Pinsel-
strichen gemalte Studie des «Burg-
holzli» bildete offensichtlich eine Aus-
nahme: fiir Konrad war diese Skizze
sicher unfertig, doch war sie leichter,
unbelasteter, erloster als die iibrigen
Bilder. Von dieser Ausnahme wieder-
um auf die Regel schlieend, heiflt das
fiir die groBe Zahl von Konrads Bil-
dern: daB sie bedeutend sind, weil sie
einer Lebensnotwendigkeit entspran-
gen (nie sind sie leer, nie sind sie im
schlechten Sinn bloe Malerei), daB sie
aber dem Beschauer selten frei begeg-
nen, gerade weil sie derart von der
innern Not und Vorstellung des Kiinst-
lers und Menschen Konrad bedringt
sind. age.

St. Gallen

Alois Carigiet
Galerie «Im Erker», 14. Juni
bis 16. Juli

Alois Carigiet ist einer der bekanntesten
Schweizer Graphiker und Bithnenma-
ler. Thm als freiem Maler und Zeichner
zu begegnen, bietet manche Uberra-
schung sowohl freudiger wie nachdenk-
licher Art. Seine Kunst zeigt vornehm-
lich zwei Charakterziige, die ihre Kraft,

in gewissen Féallen auch ihre Problema-
tik, begriinden: Die &ullere Form wird
bedingt durch straffe Konstruktionder
Zeichnung und der Farbklange, durch
starke Vereinfachung optischer Ein-
dricke. Die Bildmotive aber tragen
meist erzidhlerischen Charakter, wobei
dem Bewegungsmoment eine grof3e
Rolle zugedacht wird: Zug- und Reit-
pferde in Bewegung, oft vom Beobach-
ter weg oder auf ihn zu trabend, ein
Habicht mit gehobenen Fliigeln, ein
Rennschlitten in voller Fahrt. Wo der
Bildbau, bei aller Ausgewogenheit,
jene lockere Spontanitiat behilt, die
dem fliichtigen Augenblick, dem eilen-
den Stift und Pinsel angemessen ist,
entstehen Werke von begliickender
Frische und Erlebnisstiefe, getragen
von scharfer Beobachtung und liebe-
vollem Sicheinfiithlen. Demgegeniiber
tragen die Werke, in denen der Bildbau
im Vordergrund des Interesses steht,
in welchen sich der Gegenstand oft
zum kaum mehr deutbaren Farbfleck
reduziert, einen zwiespaltigen Charak-
ter. Das in sich geschlossene Linienge-
fiige laBt die heftige Bewegung der
Zirkuspferde erstarren, bannt den
stoenden Habicht auf den durch die
Komposition bedingten Platz am Him-
mel.

Die starksten Arbeiten Carigiets ent-
stehen dort, wo entweder ein ruhendes
Motiv sich einfacher, groBer Konstruk-
tion unterwirft oder einfallreiche Er-
zahlung locker sich zum Bilde fiigt. In
diesem Sinn bedeuten die Blatter des
«Schellenurslin wahre Meisterwerke,
gleichermaflen fiir Erwachsene und
Kinder geschaffen und zudem erfiillt
von der Liebe zu jenem Stiick Heimat-
erde, dem Carigiet selbst und seine
Kunst entsprossen. Cz.

Willi Meister — Max Oertli
Galerie Gotthard, 2. bis 30.Juni

Die Juniausstellung bedeutete fiir die
Galerie Gotthard in zweifacher Hin-
sicht einen Markstein: Nach griind-
licher Renovation bietet das vorher
etwas dunkle Lokal helle, einfache
Wandflachen, und nach vierzig Aus-
stellungen wurde am 2. Juni die erste
im neuen Rahmen eréffnet. Zwei junge
Kiinstler zeigten meist groBformatige
Zeichnungen, die zum Teil gruppen-
weise bestimmten Themen zugeordnet,
waren. Willi Meisters Arbeiten ent-
starnmen vor allem einem der Obdach-
losenlager des Abbé Pierre in Paris,
vermitteln mit gréfter Eindringlich-
keit die diistere Niichternheit der
grauen Zelte unter grauem GroBstadt-



himmel, den beklemmenden Gegensatz
von Verwahrlosung und Lagerord-
nung. AuBerst sparsam im direkten
Darstellen von Gefiihlsmanifestatio-
nen, entspringt die Stimmung weder
den Gebéarden noch dem Gesichtsaus-
druck, sondern dem wohliiberlegten
Bildbau und dem auBerordentlichen
Reichtum der Tonwerte. Einige An-
sichten aus Pariser Bahnhofen geben
eigenartige Synthesen von strenger
Konstruktion und menschlichem Aus-
druck. Das Juniheft des «Werk» ent-
hélt eine eingehende Wiirdigung dieser
Werke Willi Meisters.

Die Arbeiten von Max Oertls stehen
denen von Willi Meister in vielem sehr
nahe, wie denn die beiden Kiinstler seit
Jahren enge Freundschaft und zeit-
weilige Zusammenarbeit verbindet.
Die Portritzeichnungen und Stilleben
zeigen dieselbe Kraft und technische
Beherrschtheit, die gleiche Unerbitt-
lichkeit gegeniiber sich selbst wie die
Arbeiten Meisters. Wihrend jedoch bei
diesem die formale Konstruktion im-
mer im Vordergrund steht, tritt bei
Oertli das expressive Element direkter
zutage. Sogar die toten Fische in sei-
nem Stilleben tragen viel mehr den
Ausdruck leidender Lebewesen als blo-
Ber Bildbausteine. Eine Reihe von
Bleistift- und Aquarellskizzen aus Va-
riété, Ballett und Zirkus zeugten einer-
seits von der standigen Auseinander-
setzung mit der fliichtigen Naturform,
die immer neu den miihsam errunge-
nen «Rohstoff» fiir festgefiigte Kompo-
sitionen liefert; anderseits wurde deut-
lich, wie die reine Zeichnung, ohne Zu-
tun der Farbe, nicht nur Skizze oder
vorbereitende Studie, sondern ausge-
reiftes, vollgiiltiges Werk sein kann. —
Ein véllig anderes Element brachten
die fréhlich bunten Keramikkatzen
Oertlis in die Ausstellung, die als
Wanddekoration im Tschudiwiese-
Schulhaus den Schiilern den «Ernst
des Lebens» tragen helfen werden. Cz.

Alfred Heinrich Pellegrini
Kunstmuseum,19. Juni bis
24. Juli

Ausstellungen sind nicht nur da, um
zu bestéatigen. Sie sind auch da, um zu
korrigieren. Das trifft fiir die Luzerner
Ausstellung Pellegrinis zu, jenes Pelle-
grini, den man allzu schnell als Wand-
maler abstempelt. Gewil3 ist er das,
aber die aus der Fiille seiner Werke

miihelos aufgebauten thematischen

Alfred Heinrich Pellegrini, Venedig, Blic

Sile dokumentierten einen andern
Pellegrini, der gerne zugibt, daBl bei
ihm das Thema, die Idee dominiert.
So zeigte ein Saal den Landschafter,
ein anderer den Portritisten, ein drit-
ter den Maler der Jagd und der Jager.
Und in all diesen Sparten erweist sich
Pellegrini als souveriner Beherrscher
des Stoffes und der Form, als Maler,
bei dem sich das handwerklich Vollen-
dete am Rande versteht. Und doch
verleugnet sich der grofle Wandmaler,
der sich mit den Basler Werken von
St. Jakob und am Kasino bestens aus-
gewiesen hat, nie. Uberall verrit sich
die Tendenz zum Monumentalen,
Strengen, ein Umstand, der sein Aus-
gehen von den deutschen Expressio-
nisten und Hodler in Erinnerung ruft.
Nicht Paris war es, wohin er blickte;
die deutsche Kunst von 1910 bis 1920
brachte die Entfaltung seines person-
lichen Talentes und die ersten bedeu-
tenden Leistungen. Nach der Riickkehr
in seine Geburtsstadt Basel aber wurde
er dank der groBziigigen Wandbilder-
auftriige zum eigentlichen Basler Ma-
ler, der einen Expressionismus eigener
Art pflegte und sich in weiser Mafi-
gung hiitete, in Schrei und Gestammel
und visiondre Weltuntergangsstim-
mung zu verfallen. Uberaus eindring-
lich zeigte sich in dieser Luzerner Aus-
stellung, daBl es Pellegrini nicht ums
Zertriimmern der Form, sondern ums
Aufbauen geht. Pellegrini ist der
eigentliche Maler-Architekt, der Neues
zusammenbauen, sein Schaffen thema-
tisch weit spannen und kithn in der

k von S. Giorgio auf S. Maria della Salute, 1912

s

Photo: Dietrich Widmer, Basel

Formgebung sein will. Nicht nur in
Wandbildern, sondern auch in Land-
schaften, Portrats, Stilleben und Grup-
penbildern tut sich der gestalterische
Wille kund, die zeichnerischen und
malerischen Elemente straff zusam-
menzufassen und die Fiille der Er-
scheinungen und Dinge in der Form
zu bandigen. Dabei hindert ihn nichts,
die kiinstlerische Komposition und
den Rhythmus dort zu suchen, wo
Konvention, Snobismus und pseudo-
kiinstlerische Uberheblichkeit sie nie
suchen wiirden: bei FuBballspielern
zum Beispiel.

Es ist erfreulich, dafl Luzern mit dieser
Pellegrini-Ausstellung es unternahm,
einen Maler, den man weitherum nur
als Wandmaler kennt, auch von seinen
andern, nicht weniger wichtigen Seiten
zu zeigen. Dall der Maler selbst und
sein Werk ein Stiick moderner Kunst-
geschichte verkorpern, machte die
Ausstellung auch in dieser Hinsicht
sehenswert. hb.

Meister des 19. und 20. Jahrhunderts
Galerie Rosengart, 27. Juni bis
17. September

Wiewohl im Titel von Meistern des
19. Jahrhunderts die Rede ist, liegt
der Akzent doch auf denen unseres
Jahrhunderts, und was den Besucher
erwartet, ist eine Reihe guter Namen,
Chagall, Matisse, Manessier, Marini,
Miro, Léger, Picasso — um nur einige
zu nennen. Der Galerie liegt es weniger
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an kunsthistorischen Zusammenhéan-
gen und Spekulationen als vielmehr
am lebendigen Vermitteln moderner
und modernster Kunst, und sie erreicht
dieses Ziel, getragen von der geldsten
Atmosphare der kiinstlerisch interes-
sierten Luzerner Saison ohne Zweifel.
Von einem Rundgang durch die Ga-
lerierdume bleibt ein aetherisches Blu-
menstilleben Ensors in guter Erinne-
rung. Ein rotes Kuhhaupt unter dem
Mond beschwort die Welt Chagalls;
Manessier komponiert in Schwarz und
Grau; Matisse besticht wie schon so oft
durch die Arabeske, Mird durch die
auBerste Abstraktion in Strich und
Punkt, wiahrend Léger durch eine ab-
strakte Komposition von 1913 seine
damalige kiinstlerische Kiihnheit be-
zeugt. Mit Vergniigen sieht man sich
zweiBildern aus Picassos Sylvette-Serie
gegeniiber, von der in letzter Zeit so
oft die Rede war. Besonders aufschluf3-
reich das eine, aufgebaut aus Grauto-
nen, aus denen Picasso unglaublich
viel herausholt, kubistische Formen
wiederholend. Das zweite Sylvette-
Bild bringt brennende Rot und Gelb
neben kiihlsten Griin und Blau. Eine
Serie von Bildhauerzeichnungen, Stu-
dien im weitesten Sinn zu den plasti-
schen Werken von Marino Marini, er-
offnet neue Perspektiven, wiithrend
einige gute Leinwinde von Dufy, Sig-
nac, Vuillard, Utrillo sozusagen den
Anmarschweg der Modernen markie-
ren. h. b.

Lugano

Felice Filippini
Salone SES, du 18 juin au
17 juillet

On peut affirmer sans crainte de se
tromper que Felice Filippini est une des
personnalités les plus marquantes parmsi
les artistes du Tessin; a coup sur, c’est
la plus singuliérement douée. Il s’agit
d’un artiste qui cultive avec bonheur soit
la littérature soit la peinture, paralléle-
ment: son premier roman, «Signore dei
poveri morti» (qui a été traduit en alle-
mand eten frangais ), date de 1943. Filip-
pint avait alors vingt-siz ans, et depuis
il n'a pas interrompu son activité,
Jjouant sur un clavier ow Uestro le plus
primesautier et une tmagination Som-
bre, un goit macabre s'unissent pour
exprimer un des cotés les moins connus
et les plus passionnants du T'essin. Le
critique qui s'intéresse a Filippini est
en méme temps embarrassé et éclairé par
la question de savoir si chez lui le peintre
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est supériewr a lécrivain, ou inverse-
ment; car le monde de Filippini reste
évidemment le méme, avec les mémes
qualités et les mémes défauts, le peintre
explique Uécrivain et wvice-versa. Mais
c’est une question qui va au-dela des
possibilités d'un compte rendu. L’expo-
sition locarnaise de Filippini était
d’autant plus intéressante qu’elle com-
prenait presque cent ceuvres s'éche-
lonnant sur une bonne dizaine d’an-
nées: c’était une espéce de bilan, qui
comprenait des peintures, des dessins,
des gravures sur bois, des maquettes pour
peintures murales, etc., et qui permet-
tait de se rendre compte des progrés con-
sidérables de Uartiste. Filippini est trés
ouvert aux influences, on peut déceler
assez clairement ses rencontres avec Van
Gogh ou Bonnard ou Courbet, ce sont
des expériences qui le nourrissent et
quelquefois provoquent des chutes; mais
il faut ajouter que sa nature est assez
personnelle pour résister a mille con-
tacts; son fond ne wvarie pas, ni son
language le plus vrai. Il est difficile de
swivre Filippini dans ses essais de
peinture abstraite, ou méme quand il
s’applique a la peinture pure, natures
mortes, etc.; par contre il s’exprime
entiérement quand il donne libre essor
son imagination toujours un peu
angoissée, quand il représente les pau-
vres gens du village, les ivrognes tristes
ou les adolescents qui cherchent vaine-
ment des réponses aux mille questions
qui les obsédent. Il a une science trés
subtile du geste, une capacité d’allusion
poétique, un charme pathétique auquel
il est difficile de se soustraire, méme
en admettant que U'élément littéraire
abonde chez lui. Plusieurs de ses thémes
préférés se rencontrent également dans
les pages du «Signore dei poveri morti»
et dans ses gravures: fétes foraines,

carrousels, vieillards attablés en silence
dans une morne atmosphére, processions
de willage; et toujours un ton poi-
gnant, un cri étouffé et intense.

Filippini est un artiste qui marche ré-
solument, qui fait son chemin avec une
belle vigueur; chemin qui me manque
de dangers ni de risques, mais la force
d'un homme ne se démontre jamais
ausst clairement que lorsqu’il a le cou-
rage de courir ses propres risques, quitte
a tomber parfois, mais sans jamais vy
P.B.

succomber.

Lausanne

Le mouvement dans I’art eontempo-
rain
Musée des Beaux-Arts, du 24
juin au 26 septembre

Le mouvement dans Uart contemporain
ou, du futurisme a Uart abstrait: l'idée
était séduisante et U'on a bien fait de
passer aux actes. Une exposition basée
sur ce théme se présente en quelque sorte
comme une étude. Disons tout de suite
que celle-ci, dans le cas présent, ne
résoud rien. Mais elle a Uavantage.,
qu’on aurait tort de négliger, d’avoir été le
prétexte a rassembler parmi 140 pein-
tures et sculptures, un bon nombre de
chefs-d’ceuvre de Uart contemporain.
Une telle entreprise, par ses vastes am-
bitions, ne pouvait qu’atteindre des ré-
sultats fragmentaires. Et si d’une part,
elle pouvait utilement utiliser les ccuvres
sélectionnées pour illustrer un phéno-
meéne (celui du mouvement dans Uart),
ce dernier ne suffit certainement pas a
motiver les tendances affirmées par ces
mémes tableaux.

L’idée centrale qui a inspiré les organi-
sateurs de Uexposition montée dans les
belles salles du Musée cantonal des
Beaux-Arts est que les progrés prodi-
gieux de la technique moderne, en met-
tant a la disposition de I’ humanité divers
moyens de déplacement toujours plus
rapides, ont transformé la vie et le destin
de cette humanité, qui se trouve ainsi
infiniment plus différente de celle qui fut
contemporaine de Napoléon, que cette
derniére ne 'était elle-méme des hommes
de Uantiquité grecque ow latine. Certes,
cela n’est point faux, et 'on ne soulignera
jamais assez les immenses proportions
que revét la révolution technique des
XIXe et XXe siécles, non plus que la
profonde modification qu’ont pu appor-
ter dans notre Weltanschauung la vitesse
et les moyens de locomotion rapides qui
ont rétréci le monde et donné wune
extréme mobilité & Uhomme moderne.



Expliquer par ce seul facteur toutes les
innovations apportées dans I'expression
artistique par les artistes de notre temps,
nous parait cependant insuf fisant. Beau-
coup d’autres éléments entrent en con-
sidération, cela est indubitable.

Quoi qu'il en soit, on ne peut nier que
Uexposition du Palais de Rumine soit,
par les ceuvres sélectionnées, celle du
mouvement. On y a réuni des toiles im-
portantes des mouvements futuriste
italien, cubiste frangais, de nmombreux
abstraits qui vont de Kandinsky a Kup-
ka et Soldati, de purs poétes de la créa-
tion picturale tels que Klee et Mird, et
quelques tachistes du dernier bateau, et
d’ailleurs excellents lorsqu’ils s'appel-
lent Riopelle et Vieira da Silva. Les
futuristes  furent par excellence les
adeptes conscients du dynamisme dans
la peinture, puisqu’ils le marent a la
hauteur d’un dogme essentiel de leurs
théories, et qu'ils s’en servirent pour
s’opposer aw cubisme qu’ils trouvaient
précisément trop statique. Umberto
Boccioni, Carlo Carra, Giacomo Balla,
Gino Severini sont ici représentés par
des ceuvres majeures qui démontrent au-
jourd’hui a Uenvi que les futuristes
italiens furent incontestablement les
premiers a prendre nettement conscience
des possibilités qui s’offraient a Uart
s'il se consacrait & exprimer notre
«tourbillonnante vie d’acier, d’orgueil,
de fiévre et de vitesse». Ils posent le prin-
cipe majeur qui inspirera toutes les
autres ceuvres modernes exposées ici:
celui du rythme essentiel, le rythme
devenu peinture lui-méme, par le dessin
et la couleur qui lui sont entiérement
soumis. Le mouvement modifie 'aspect
des objets et conduit en peinture a la
déformation, puis a Uabstraction: un
point qui se déplace rapidement devient
un trait. Les futuristes, comme les
cubistes, en plagant le spectateur aw
centre du tableau font éclater U'objet afin
d’en donner les différentes faces et une
vision prise de Uintériewr. D’autres
artistes se déclarant abstraits, comme
Kandinsky ow Picabia, ou refusant
d’étre pris pour tels comme Bazaine et
Singier, et aboutissant souvent a des
résultats voisins, renoncent a la représen-
tation traditionnelle de la nature pour
s’attacher & évoquer avant tout la situa-
tion, la réaction de Uhomme devant ou
aw miliew de cette méme nature.

Ainsi, de nouveaux et nombreux pro-
blémes se sont proposés aux artistes,
dont beaucoup se sont efforcés de leur
apporter leurs propres solutions. Les
auvres de Robert et Sonia Delaunay, de
Marcel Duchamp, Duchamp-Villon,
Jacques Villon, Paul Klee, Hartung,
Wols et Fritz Winter sont la pour nous

Wols, L’ Inachevée, 1951
Photo: de Jongh, Lausanne

le démontrer magistralement. Calder
trouve une autre solution en créant des
ceuvres qui n’évoquent plus le mouvement
mais sont elles-mémes animées, tout
comme Marcel Duchamp fait fonctionner
sa «Machine optique» sur des plateaux
de tourne-disques, et Jean Tinguely
anime son «Relief cinétique» par un
mouvement d’horlogerie électrique.

Les artistes que nous venons de citer sont
ceux qui nous paraissent avoir joué un
réle capital dans cette partie de I’évolu-
tion de Uart, et U'on me saurait trop
insister sur limportance
Uintervention de Wols, trop pew connu,

que revét

et qui est incontestablement a U'origine
de Uun des mouvements les plus jeunes
et les plus dynamiques de la peinture
frangaise actuelle, celui des tachistes. Il
faut y ajouter encore Fernand Léger,
dont les ceuvres dites de la période dyna-

Giacomo Balla, Auto en course, 1913

mique sont d’une parfaite originalité. La
place nous manque pour nous attarder
devant les envois de tous les artistes (une
cinquantaine) qui figurent dans cette
exposition. Signalons en
Bram van Velde, Soulages, une sculp-
ture de Hajdw en aluminium, Maurice
Estéve,uneen plombd’Henri Laurens, et,

terminant

parmi nos compatriotes, le trés bel
envoi de Walter Bodmer, et ceux de
Vuwillamy, Max von Miihlenen et Char-
les-Oscar Chollet. Nous ne citons que
pour mémoire quatre trés belles toiles
de Raoul Dufy, qui sortent un peu
trop du style général de cette manifesta-

tion. Georges Peillex

Chronigue genevoise

Le mots de juillet a apporté & Genéve, au
musée Rath, une grande exposition con-
sacrée a I'ccuvre gravé complet du peintre
frangais Jacques Villon. Prés de trois
cents eaux-fortes, burins, pointes séches,
aquatintes, lithographies ont permis de
suivre Uévolution de Uartiste, et de me-
surer U'ampleur de son talent exception-
nel. Cet ensemble aura été certainement
une révélation pour le grand public, qui
connait mal encore cet cuvre d'une
extréme richesse.

Jacques Villon, petit-fils du peintre-
graveur Emile Nicolle, se destinait pri-
mitivement aw droit. Mais il abandonna
bien vite a Paris ses études pour aller
dessiner chez Cormon. Ses premiéres
pages furent pour des journaux satiriques
tels que «L’assiette aw beurre», «Le
Rire» ou «@il Blas». Des scénes rapides,
expressives, @ la maniére de Daumier ou
de Lautrec, lut valurent un joli succés.

Photo: de Jongh, Lausanne
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Forain, Steinlen influencérent alors trés
certainement sa maniére de wvoir, sa
philosophie un pew amére. A la méme
époque, il exécuta également des affiches
lithographiées aw gout du jour.

Mais bientot, sous Uinfluence de quel-
ques amis et de ses proches, notamment
son frére le sculpteur Duchamp-Villon,
et le peintre Marcel Duchamp, Villon
approfondit son art et crée vers 1911
«la Section d’Or», qui groupera des
artistes aussi divers que La Fresnaye,
Gleizes, Léger, Delaunay, Segonzac,
Marie Laurencin, etc. Apollinaire suit
ce groupe avec intérét et sympathie. De
telles recherches devaient amener Villon
tout naturellement un jour a partager
Uidéal des cubistes, et ce n’est pas sans
émotion qu’on a pu voir, aux parois du
musée Rath, comment, lentement, sire-
ment, le trait, la taille, le parallélisme
des hachures ont évolué et mené Uartiste,
avec une précision rare, des portraits
délicats et mondains de 1908-1910 aux
paysages, aux compositions fortement
architecturées de 1930.

Entre temps, Villon avait fait la guerre,
comme Segonzac, dans les services de
camouflage, puis, pour gagner sa vie,
gravé a Ueau-forte, entre 1923 et 1930,
toute une série de tableaux de Cézanne,
Bonnard, Braque, Gris, Rousseau, etc.
Les diverses maniéres de Uartiste étavent
aisément repérables, a Genéve: décom-
position cubiste des volumes, superpo-
sition de plans diversement hachurés,
sujet en surfaces
imbriquées,

morcellement  du
géométriques
noyées dans Uaquatinte, jeux alternés de
la hachure et du trait sinueux (son por-

assemblées,

trait de Racine en est un des plus magni-
Jfiques exemples ), recherches de mouve-
ments, de couleurs enfin ont contribué a
faire de Uceuvre gravé de Villon un mo-
nument absolument unique dans Uart de
notre temps. En maniére de couronne-
ment, on a pu voir encore les derniéres
lithographies en couleurs que Uartiste a
exécutées pour Uillustration des «Buco-
liques», traduction de Paul Valéry.
Afin de parer aux mollesses éventuelles
de la pierre, Villon a eu recours a des
constructions imposantes, a un dessin
anguleuz, & des architectures de cou-
leurs fortement étayées par des épures,
des repéres apparents. Retrouvant la
symbolique figurative et dramatique des
grands maitres du passé, Villon a su
donner aux wvers de Virgile un cudre
émouvant et majestueux.

°

Cest ausst a la gravure que U Athénée
avait consacré sa premiére exposition
dété: il s’agissait de douze jeunes
artistes genevois qui avaient rassemblé
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Jacques Villon, Ivonne D. de face.

seche

e
Pointe

Olga Reiwald, Les deux dnes
Photo: Jean Arlaud, Genéve

Hans Ulrich Saas, Composition

Photos: Jean Arlaud, Genéve

Bodjol, Pécheurs

une centaine d’ccuvres dont la qualité,
la variété, la sireté ont étonné chacun. Il
Sfaut sans doute se réjowir de voir U'inté-
rét que portent nos jeunes peintres a
Ueau-forte, au burin, au bois, a la litho;
U'emploi de ces techniques sera certaine-
ment une expérience enrichissante qui
peut owvrir des horizons nouveaux a
leurs talents. Malheureusement le public
genevois boude la gravure, d’un abord
plus sévére, plus difficile que le tableauw,
et semble ne prendre que bien pew de
plaisir a des expositions de ce genre.
11 nous faut signaler pourtant ici quel-
ques envois remarquables, et tout
d’abord celui d’Olga Reiwald, dont le
talent d’illustrateur n’est plus a discuter
— encore que U'édition suisse, hélas, n’ait
jamais ew le courage de faire appel a
tant d’humour et tant d’audace. L’art
de cette jeune femme est fait de fantaisie,
d’un sens poétique profond, et d’un mé-
tier qui se perfectionne d’année en
année; il s’exprime aw gré de composi-
tions tantot cocasses, tantét dramatiques,
commentaires savoureux de fables ou de
proverbes, scénes fantastiques d'un
thédtre imaginaire, ballets nocturnes que
Ueau-forte strie de reflets lunaires. D'un
tempérament peut-étre plus mystique,
Anne Dottrens a présenté une série de
cuavres illustrant avec une fougue impreé-
vue, un sens du tragique et une vision
prophétique rares, les plus belles pages
de I’ Apocalypse. Quant a Bodjol, il nous
a donné avec des eaux-fortes au gra-
phisme nu et intensément expressif, des
zincographies aux puissantes construc-
tions verticales et chargées de matiéres
précieuses, un témoignage nouveaw de
son besoin de grandeur, une confirmation
de son style trés personnel qui sait con-
férer élégance et dignité aux sujets les
plus simples.
Citons encore les lithographies robustes
de Suter, les pages sensibles, dans le
gotit de Vuwillard et Bonnard, de Saas,
qui a utilisé avec esprit une gamme de
tons raffinés, les scénes truculentes ou
mordantes de Jean Ducommun, les mo-
notypes délicats et subtils de Marino, la
série de figures fantastiques inventée par
J. M. Bouchardy et d’une
pointe ferme, aigué, un peu tnquictante.
P.-F.S.

dessinée

RBern
Hommage a Gonzalez — Eisenplastik
Kunsthalle, 2. Juli bis 7. August

In sehr geschickter und sinnvoller
Weise hat Arnold Riidlinger die von
Amsterdam und Briissel iibernommene



Gesamtausstellung der Eisenplastiken
Julio Gonzalez’ in der Berner Kunst-
halle prasentiert: Gonzalez steht als
der bedeutendste Eisenplastiker des
letzten Vierteljahrhunderts im Mittel-
punkt der Ausstellung. Jedoch wurde
er nicht als Einzelginger und merk-
wiirdiges Wundertier gezeigt; vielmehr
wurde seiner Gesamtausstellung unter
dem Stichwort
zweite Ausstellung angefiigt, die nicht
so sehr die Funktion des «<hommage»,
wohl aber die der Orientierung iiber
her verwandten

«Eisenplastik» eine

die vom Material
Bestrebungen anderer europiischer
Kiinstler hat. Das Ganze gibt eine Zu-
sammenfassung groBen Stils, bei der
einzig zu bedauern ist, dal im zweiten
Ausstellungskatalog, in dem die 43
Plastiken der 15 européischen Eisen-
plastiker verzeichnet und zum Teil ab-
gebildet auf jede
phische Angabe, ja sogar auf die Nen-
nung des Geburtsjahres
wurde. Damit wird dieser ganze zweite
Teil der Ausstellung fast zwangsweise

wurden, biogra-

verzichtet

zu einem Dasein in einer Art Zeitlosig-
keit verurteilt, die den Charakter des
Urtiimlichen, Vorzeitlichen und Primi-
tiven, den diese Plastik von Material
und Verarbeitung her nun einmal mei-
stens hat, noch verstarkt. Denn mehr
und stérker als bei jedem anderen Ma-
terial sind beim Eisen die Gestaltungs-
moglichkeiten begrenzt, weil sie durch
die Moglichkeiten des uralten Schmie-
dehandwerks bestimmt werden. (Wo-
fiir alles, was auf kunstgewerblichem
Gebiet durch Kunstschlosser und
Kunstschmiede in den letzten dreiBig
Jahren geschaffen wurde, einen recht
deutlichen Beweis liefert.)

Gerade vom Handwerklichen her hat
nun aber Gonzalez die groBten, erstaun-
lichsten und schlieflich auch iiber-
zeugendsten kiinstlerischen Maoglich-
keiten gefunden. DaB Picassos Freund-
schaft die lange brachliegenden schop-
ferischen Kriifte bei Gonzalez loste,
steht auler Frage. Doch zeigt gerade
diese Ausstellung, in der etwa ein hal-
bes Dutzend Frithwerke — getriebene
Reliefs, Képfe, Versuche im Stile Mail-
lols, alles in den Jahren 1910 bis 1926
entstanden — zu sehen sind, eine Be-
schiftigung mit der Metallplastik, bei
der nicht der Gul3, wohl aber der Ham-
merschlag die Rolle
spielte. Gonzalez, der 1876 in Barcelona

dominierende

geboren wurde und 1942 starb, lernte
schon wihrend den in Spanien ver-
brachten Jugendjahren die Metallbear-
beitung im Goldschmiedeatelier des
Vaters. Von daher kam dann so viel
spiter — Gonzalez begann mit seinem
eigentlichen Werk erst als iiber Fiinf-

Julio Gonzalez, La grande trompette, 1932,
Eisen Photo: Kurt Blum SWB, Bern
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Schoeffer, Sculpture spatiodynamique. Eisen
Photo: Kurt Blum SWB, Bern

La'rdera, Sculpture

zigjihriger — eine handwerklich so sau-
bere Bearbeitung des Schmiedeisens;
er schuf aus dem Material heraus eine
sinnvolle neue Formensprache. Wie
da bei Gonzalez auch nur das ein-

fachste Stabeisen gezogen, gebogen,
gespalten und angesetzt wird — das
alles ist von einer handwerklichen
Schonheit, einem Verstindnis fiirs Ma-
terial, wie es von allen Spateren nur
selten erreicht wird. Dazu kommt
selbstverstiandlich (aber dariiber mul3
an diesem Ort ja nicht mehr geredet
werden) die kiinstlerische Potenz die-
ses eisernen Werkes, die Kraft und
Lust der Formerfindung, die sich in
Bern in iiber 80 priachtigen Plastiken
und 40 herrlichen, zum Teil farbigen
Zeichnungen erweist. Mit wieviel Hu-
mor, welcher Grazie und gelegentlich
auch mit welch schénem, menschlich
tief empfundenem und berechtigtem
Pathos hat Gonzalez Wesensziige des
Menschen in seinem schmiedeisernen
Heer zum Ausdruck gebracht. Die
Varietiat ist auBlerordentlich und er-
staunlich. Und zu den eindriicklichsten
Werken gehéren nicht nur die mit
eisernen Armen den Raum umgreifen-
den, den Raum schaffenden Figuren,
(die «Grande Trompette» u. a.), son-
dern auch die groBle aus Eisenplatten
geschmiedete Frauenfigur «Montser-
rat» (1936, aus dem Stedelijk Museum
Amsterdam) und die thematisch dazu-
gehorenden Masken und Zeichnungen.
Sie sind von antikischer GroBartigkeit.
Solch menschliche Ausdruckskraft hat
keiner der anderen Eisenplastiker er-
reicht. Deshalb war es wohl weise,
direkt anschlieBend, neben Gonzalez
keine eigentliche Eisenplastik, sondern
die schwebenden Drahtplastiken des
Baslers Walter Bodmer und die wie-
derum an Dréhten wippenden und
spielenden Zauberbédume des Amerika-
ners Alexander Calder zu zeigen. Da-
mit wurde in sehr schéner Weise der
stabilen Raumplastik Gonzalez’ die der
mobilen rhythmischen Strukturen der
jingeren Richtung gegeniibergestellt.
Freilich halt in diesem Seitenlicht-
raum auller Bodmer der Kraft Calders
(dessen groBlen herrlichen Blatter-
Plastiken man etwas mehr Bewegungs-
freiheit gewiinscht hétte) nur noch der
Berner Walter Linck stand, der hier ein
besonders schénes und reizvolles «Mo-
bile» (224 cm hoch) ausgestellt hat:
wihrend dessen oberer Teil ruhig und
majestitisch ausschwingt, setzt es das
untere, vielteilige Drahtgebilde in das
schnelle Tick-Tack der Gegenbewe-
gung.

In dieser Nachbarschaft verblassen die
Rohrenskulpturen des Diisseldorfers
Kricke — sie wirken hier wie Modelle zu
Neonrohren-Reklamen —, bekommen
die Figuren des Berliners Uhlmann
etwas Kartonartiges, Ausgestanztes,
und T"inguelys «Meta-Mechanische Pla-
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Pierre Bonnard, Portrait de Bonnard, boxeur, 1935. Privatbesitz Solothurn

Pierre Bonnard (Aufnahme um 1920)

stiken» entpuppen sich als das, als was
wir sie in Basel kennen — als spieleri-
scher Blickfang fiir die Schaufenster-
reklame.

Im unteren Stockwerk der Berner
Kunsthalle ist dann wieder geschmie-
detes Eisen zu sehen. Schwere Brocken,
wie sie der Spanier Chillida schon im
Spanischen Pavillon der Mailander
Triennale von 1954 zeigte, dann die
sehr schonen, aber fast graphischen,
geometrischen Skulpturen Jacobsens
(Paris), Luginbithls eindrucksvolles
«Element», das halb Gong, halb auf-
rechtgestelltes Riesenkohlenbecken ist.
Neben verschiedenen Einzelgangern,
Isabella Waldberg, Paris (Rohren-
verschlingungen), Witschi (Bolligen),
Schoeffer (Paris), dessen Sculpture spa-
tiodynamique wie das Modell zu einem
modernen Skelettbau aussieht, und
Brignonis Frithwerk, der Eisenplastik
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Photo: Dietrich Widmer, Basel

von 1931, sind zweifellos am schénsten
und am eisenmaligsten die Komposi-
tionen von Lardera (Paris) aus recht-
winklig zueinander gestellten Eisen-
platten, die am AufBlenrand gezahnt,
innen aber ausgehohlt sind, und die
surreal-zoomorphen geschmiedeten Ei-
sengebilde Robert Millers. — Wegen
des Dockerstreiks trafen die englischen
Stiicke (von Chadwick, Clarke und
Thornton) mit Verspiatung ein, so daf3

sie fur diesen Bericht ausfielen. m.n.

RBasel

Pierre Bonnard
Kunsthalle, 28. Mai bis 17.Juli

Fir Basel, das im Gegensatz zu Win-
terthur und Ziirich, zur Kunst Bon-
nards ein eher distanziert abwartendes
Verhéltnis hat, war eine umfangreiche
Bonnard-Ausstellung, acht Jahre nach
dem Tod des Malers, zweifellos ein Er-
eignis. Dal} es sich dabei um die Ver-
wirklichung eines «langgehegten Wun-
sches» handelte, der durch die Mit-
beteiligung an der von Mailand aus-
gehenden Wanderausstellung (Basel-
Nizza) nun weniger kostspielig moglich
war, wurde an der Vernissage am
Pfingstsamstag mehrfach betont. Die
Ausstellung umfate im ganzen 173
Nummern; davon gehorten zwei den
beiden kleinen, dekorativen plasti-
schen Werken (so die gar jugendstilige
Tischdekoration 1904/05), 98 den Ge-
milden, und der Rest verteilte sich auf
Gouachen, Zeichnungen und das gra-
phische Werk. Rund zwei Drittel der
Bilder waren vorher in Mailand zu

sehen; ein Drittel kam aus schweize-
rischem und ausldandischem Privat-
besitz neu dazu. Zweifellos gaben die
Dazugekommenen — es sind in erster
Linie kleine, intime Kabinettbildchen
aus den neunziger Jahren («Passante»,
1894, Das «Déjeuner sous la lampe»
von 1897, «Nu au miroir» 1909, zwei
Midchen im Spiegelbild erfat und
durch deren Rahmen auch gefaf3t) —
ein paar neue leuchtende Akzente in
die bereits in Mailand gesammelte Aus-
wahl. Schén war auch, daB} aus der
Zircher Sammlung Weber «Le Sou-
lier» («Femme aux bas noirs») von
1905 und aus der Sammlung Hahn-
loser die «Carafe provencale» von 1915
und «La meule» von 1915/16 und aus
Solothurn das «Selbstbildnis als Boxer»,
um 1935 (alles Bilder, die von der gro-
Ben Bonnard-Ausstellung im Ziircher
Kunsthaus 1949 noch in bester Erinne-
rung sind) dazu kamen. Doch kann
nicht verschwiegen werden, daf3 eine
ganze Haupt-
werkespiirbar fehlten: die «<Famille Ter-

Anzahl bedeutender
rasse», ferner dann aus der Sammlung
Hahnloser das «Palais de glace» 1898,
die prachtvolle «Lanappe aux carreaux
rouges» («Mme Bonnard et son chien
Dingo») von 1910/11 und dann beson-
ders die «Promenade en mer, La fa-
mille Hahnloser» von 1924/25 sowie
das herrliche Bild des «Nu dans le
bain», das 1947 als Teil der «Collec-
tions de la Ville de Paris» seine Rund-
reise durch verschiedene Schweizer
Stadte machte.

Der Basler Kunstverein hitte viel-
leicht, um das groBle und zweifellos
langst fillige Bonnard-Début in Basel
durch reprisentative Werke moglichst
kraftvoll zu machen, mit der Erfiillung
des «langgehegten Wunsches» noch ein
wenig zuwarten sollen — mindestens so
lange, bis die im Juni/Juli 1955 vom
Musée d’Art Moderne in Paris ange-
zeigte groBe Ausstellung der «Nabis»
vorbei und somit bedeutende Bilder
wieder frei gewesen wiren. Die in Basel
gezeigten sechs Spatwerke ersetzten die
fehlenden nicht vollig, da sie in ihrer
Altersbuntheit doch nur zum Teil die
letzte Schénheit erreichten, in der Bon-
nard nur noch in farbig oszillierenden
Flecken malt, die vom Gegenstand
lingst abgelost und befreit sind. Daf3
diese Bilder wegen der Blockierung des
gesamten Bonnard-Nachlasses durch
den noch immer nicht entschiedenen
Erbschaftsprozef einen gewissen Rari-
tatswert haben, soll unbestritten sein.
Immerhin zeigte schon die Ziircher
Ausstellung 1949 sechs Werke der letz-
ten Jahre.

Trotzdem ist zu hoffen, daf3 durch diese



groBangelegte Ausstellung die langst
fallig gewesene Bekanntmachung Bon-
nards in Basel zu einem auch in bezug
auf die Sammlungen fruchtbaren Kon-

takt gefithrt habe. m. n.

Theaterbau von der Antike bis zur
Moderne
Mustermesse Halle 2b,
12.Juni bis 10.Juli

AnlaBlich der fiinften Darmstadter
Gespriche iiber Theaterfragen wurde
von Dr. Hans Werner Hegemann eine
Ausstellung mit Theaterbauten von
der Antike bis zur Gegenwart zusam-
mengestellt. Dank der Initiative eines
vom Vorstand der Theatergesellschaft
gebildeten Ausschusses war diese
Schau als Leihgabe der Stadt Darm-
stadt in der Basler Mustermesse als
Diskussionsgrundlage fiir den in Aus-
sicht stehenden Theaterneubau zu
sehen. Die Ausstellungsgestaltung be-
sorgte in Basel wie in Darmstadt der
Architekt und Biithnenbildner Roman
Clemens.

Um die Diskussion in Basel ferner
zu fordern, wurde anschlieBend an die
Darmstadter
Armin Hofmann und André Perrottet

Ausstellung eine von

aufgebaute Sonderschau gezeigt: je
eine Auswahl von Projekten fiir ein
Kulturzentrum und fiir ein Theater
auf dem Sommercasino-Areal sowie
einige neue Theaterbauten in der
Schweiz. —

Wie stellt sich nun heute das Problem
des Theaterbaues? Welche Einsicht
gewinnen wir aus der modernen ‘Abtei-
lung dieser Ausstellung? Oder anders
gefragt: Zu was fiir einem Resultat
mubB die Diskussion um ein neues Thea-
ter auf Grund des vorhandenen Mate-
rials fithren?

Drei Gesichtspunkte lassen sich er-
kennen: Das Theater richtet sich an
alle, an eine Gesellschaft, die keine
Rangunterschiede kennt; damit fallen
bei fast samtlichen Vorschlagen Logen,
Réange und dergleichen weg. Das Ge-
stithl wird zur kompakten Reihung der
Sitze auf einer leicht ansteigenden
Ebene. Ferner bedingen die neuen Auf-
fithrungsmethoden mit der Tendenz
zum raschen Szenenwechsel, raum-
gestaltender Lichtfithrung und die
Verwendung einer plastisch-realen Sze-
nerie an Stelle gemalter Leinwand-
kulissen sehr grof3e Bithnenflichen und
viel Aufwand an technischer Maschi-
nerie. Jeder Auffiihrungsstil muf3 mog-
lich sein, was praktisch zwei Raum-
formen bedingt, das «Guckkasten-
theater» und das «cRaumtheater». Einer

Entwurf fiir ein Stadttheater in Basel. Projekt: F. Vischer & G. Weber, Architekten BSA,

Basel, und Max Bignens, Basel. Disposition als Raumbiihne

variablen Zone zwischen Biithne und
Zuschauerraum, der Beziehung zwi-
schen diesen Raumteilen iiberhaupt,
wird groe Bedeutung beigemessen.
Wie mir scheint, wird die tblich ge-
wordene Unterscheidung von Guck-
kastenbithne und Raumbiihne dem
beziehungsvollen Geschehen zwischen
Biihne und Zuschauer, zwischen Sen-
den und Empfangen, nicht gerecht
werden. Ein moglichst gleicher Sicht-
winkel von allen Platzen fiir die Raum-
und auch fiir die Guckkastenbiihne ist
meist alleiniger Ausgangspunkt fiir die
Anordnung der Bestuhlung. Gentigt
das, um die Gemeinschaft der Zu-
schauer zu formen, die «Theaterge-
meinde» sinnvoll zu strukturieren?
Und geniigt die Wegnahme der Pro-
sceniumswand allein, um an Stelle des
flichenhaften Bildes in der Ebene des
Biihnenrahmens die Verkorperung im
Raum zu erméglichen? Ist es nur der
technische Aufwand, der simultane
Darstellung des innern und &ullern
Geschehens erlaubt? Werner Simon
schreibt dazu in «(Baukunst und Werk-
form», Heft 4, 1955: «Will das Theater
noch seinen Ort bewahren, angesichts
der zunehmenden Bildiberfrachtung,
muf} seine Szene so einfach wie mog-
lich sein. Der Schauspieler, und nur er,
gehort in den Mittelpunkt, da er das
Wort mit Stimme und Leib verkiin-
digt. Will das Theater noch etwas aus-
sagen, muB} sein Ort sein eigener sein.
Es darf sich den Film, wie es weit-
gehend schon geschieht, nicht iiber-
stiilpen lassen. Es muf} zu reinem Spiel
zuriickkehren, muf3 den Spieler Leib
werden lassen im Leib der Zuschauer-
gemeinde, mufl zum Koérper werden,
d.h. Begegnung vermitteln von Person
zu Person.»

Photos: E. Balzer, Basel

Disposition als Guckkastenbiihne

Entwurf fiir ein Stadttheater in Basel. Pro-
jekt: Otto H. Senn, Arch. BSA, Basel.
Raumbiihne mit differenzierter Bestuhlung

Dabei iiberlegt man sich, wieweit die-
sem Bestreben die Guckkastenbiihne
itherhaupt noch dienlich ist und wie-
weit sie einfach ein Hindernis fiir eine
eindeutige Theaterform darstellt. Die
Guckkastenbithne als Einbauelement
bedingt eine ganz bestimmte Bestuh-
lung und wirkt deshalb derart raum-
bestimmend, dal} sie auch bei Raum-
bithnenanordnung immer noch gegen-
wartig ist. Das Resultat ist eine Art
Kombimébel, mit dem sich alle Epo-
chen, die gegenwiirtige und die vergan-



Ausstellungen

Ascona

Basel

Fribourg

Eenéve

Lausanne

Luzern

La Sarraz

Galleria d’Arte

Galerie Beyeler
Galerie Verena Miiller

Muscée d’Art et d’Histoire

Athénce

Galerie Georges Moos

Galerie Motte

Musée cantonal des Beaux-Arts

Galerie Bridel et Nane Cailler

Galerie Paul Vallotton

Kunstmuseum

Galerie an der Reul}

Galerie Rosengart

Chateau

Kinstlergruppe Augsburg

Roland Werro — Ed. Bircher

Maitres de I’art moderne
Maurice Barraud

Trésors de Fribourg

La femme dans la peinture, vue par des
artistes francais et suisses
Maitres de la peinture contemporaine

L’Art animalier a travers les siécles

Le mouvement dans I’art contemporain
La vigne, la vendange et le vin dans la
gravure contemporaine

Edouard Vuillard

Ikonen und Skulpturen aus Luzerner Privat-
besitz
Otto Abt — Charles Hindenlang

Franzosische Meister des 20. Jahrhunderts

Maitres de I’estampe japonaise (17¢-18¢ siecles)

5. Juli — 15. Aug.

15. Aug. - 15. Sept.

10. Juni — 10. Sept.
18. Aug. — 14. Sept.

20 aout — 11 sept.

23 juillet — 31 aout

1 juillet — 31 aout
30 juin — 30 sept.

24 juin — 26 sept.

2 aout — 31 aout

27 juillet — 3 sept.

7. Aug. — 9. Okt.

30. Juli — 28. Aug.

27. Juni — 17. Sept.

19 juin — 20 aout

Schaffhausen Museum Allerheiligen Max Uehlinger 31. Juli — 11. Sept.
Thun Kunstsammlung Kinstler der Westschweiz 3. Juli - 21. Aug.
Winterthur Kunstmuseum Die Privatsammlung Oskar Reinhart 21. Aug. — 20. Nov.
Galerie ABC Hans Erni 27. Aug. — 30. Sept.
Zurich Kunsthaus Moderne Kunst in den USA 16. Juli — Ende Aug.
Graphische Sammlung ETH Schweizerische Graphik seit Hodler 12. Juni — 28. Aug.
Kunstgewerbemuseum Volkskunst aus Graubiinden 11. Juni - 28. Aug.
Galerie Beno Lithographien von Braque, Léger, Miro, Kerg, 26. Juli — 6. Sept.
Matisse, Chagall, Baumeister
Wolfsberg Maurice Barraud 7. Juli — 27. Aug.
Orell FuBli Elsa Burckhardt-Blum 20. Aug. — 17. Sept.
Ziirich Schweizer Baumuster-Centrale Standige Baumaterial- u. Baumuster-Ausstellung standig, Eintritt frei

SBC, Talstrafle 9, Borsenblock

8.30 —12.30 und
13.30 - 18.30
Samstag bis 17.00

BESICHTIGEN
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genen, aber keine ganz richtig, be-
schworen lassen. Geht es nicht ein-
facher?

Das Ausstellungsmaterial gab keine
Anhaltspunkte, um hier klarend zu
wirken. Gegeniiber der historischen
Abteilung, die, immer das Typische
streifend, in logischer Folge die Ent-
wicklung aufzeigte, wirkte die moderne
eher liickenhaft, bestand sie doch
hauptséchlich aus der Darstellung des
Theaterbaues, wie er sich heute in
Deutschland zeigt. Ergénzend kamen
einige Projekte aus der Schweiz dazu
sowie die Arbeiten von Perret, Gropius,
Norman Bel Geddes, Huiska, Strizic,
Schlemmer, Oskar Strnad, Weininger
und Mies van der Rohe. Was aber
fehlte, um die gezeigten Vorschliage
mit ihrer gro3en technischen Appara-
tur zu ergénzen, seien es nun Raum-
oder Guckkastentheater oder beides
zusammen, waren Theater, die bewuf3t
oder durch Umsténde bedingt sich mit,
einem Minimum an technischem Auf-
wand begniigen, wie z.B. Freilicht-
bithnen, das «Theatre in the Round»
der Amerikaner, das lediglich mit
einem raffinierten Beleuchtungssystem
arbeitet, das Projekt von Wright oder
dann die in ihrer Schlichtheit sympa-
thischen kleinen Theater Oberitaliens.
Gerade ein paar solcher Beispiele wi-
ren deshalb interessant gewesen, weil
sich in ihnen das Problem am anschau-
lichsten stellt.

Basel wird es nicht leicht haben in sei-
ner Entscheidung fiir ein neues Thea-
ter. Auch auf Grund dieser Ausstellung
nicht. Der Vorschlag von Ernst F.
Burckhardt, eine Studienbiithne zu
bauen und mit ihr praktisch zu expe-
rimentieren, ware wohl wert, einmal
realisiert zu werden. Vielleicht wiirde
sich dann erweisen, daB3 Theater als
Kammerspiel fiir unsere Zeit das rich-
tige ist. r. g.

Maitres de 1’art moderne

Galerie Beyeler, 10. Juni bis

31. August
Die Galerie Beyeler hat diesmal
eine Sommerausstellung zusammenge-
bracht, mit der sie alles, was sie bisher
schon an Erstaunlichem geboten, noch
einmal iiberbietet. An die 60 Bilder,
von denen die meisten die Bezeich-
nung «Meisterwerk» wirklich verdie-
nen, 28 Kiinstlernamen von Auber-
jonois bis Utrillo, ein illustrierter grof3-
formatiger Katalog, in dem allein 6
Bilder farbig wiedergegeben sind, das
Ganze eine Reprisentation in breiten,
michtigen Museumsrahmen, die die

Bt Ay e Nah
René Auberjonois, Les peintres frangais,
1941

Intimitat der vier kleinen Galerie-
raume fast zu sprengen droht. Beson-
ders schon und finffach schon ist Klee
vertreten (u.a. mit dem reizenden
«Gestirnen iiber boésen Hiuserny,
1916), erstaunlich vielfaltig Picasso
vorhanden mit einem priichtigen Spét-
werk — dem rauchenden Zouaven von
1953 und dem auBerordentlich scho-
nen Stilleben «Crane de mouton» 1939,
in dessen bedrohlicher Diisterkeitschon
die ganze Kriegszeit mitschwingt. Von
Rouault ist das bekannte groBle Werk
«Le christ aux outrages», 1938, ausge-
stellt, dazu frithe und mittlere Werke.
Wir kénnen nicht alles aufzihlen, was
hier an Schénem zu sehen ist — nur auf
ein paar auBlerordentliche Dinge hin-
weisen. Dazu gehoren zweifellos Tou-
louse-Lautrecs «Au pied de Iécha-
faud», 1893, die prachtige Reihe frither
Utrillos, das Portriat des Malers Sur-
vage von Modigliani, eine von Seurat
gezeichnete Kutsche und dann die bei-
den, von einem besonderen Zauber um-
gebenen Bilder: Auberjonois «Les
peintres francais» oder «Pissarro pré-
sente a Cézanne un jeune peintre»
(1941), ein Hommage & Cézanne, iiber
dem das Geheimnis waltet, wer der
junge Malersein kénnte. R. A.schweigt
sich aus — und so vermutet man nur,
der scheue junge Mann sei Bonnard
gewesen. Das andere Bild ist noch un-
gewohnlicher in seiner Art — Redons
Portrat von Jeanne Chaire (1903), ge-
heimnisvoll nicht in seiner lkonogra-
phie, wohl aber in der Art des Aus-
drucks und dem eigenartigen Schwebe-
zustand zwischen der vordergriindigen
Frische und Unbefangenheit der Male-
rei (die in allen Details von stilleben-
haftem Zauber ist) und der schwer zu
erratenden Bedeutung, die sie aus-

sprechen soll. m.n.

Arbon

Kinder und Kiinstler
SchloB, 2. bis 24.Juli

Mag es an sich befremden, Kinder-
zeichnungen und Arbeiten von Kiinst-
lern nebeneinander ausgestellt zu
sehen, so war diese Kombination der
Arboner Schau nicht nur nicht gefahr-
lich, sondern eher fordernd; denn was
beispielsweise ein durch Ziircher-
Kunsthaus-Ausstellungen verwohnter
Betrachter beim Besuche dieser bun-
ten, vielfaltigen Kollektion im Arboner
Schlof leicht vergessen haben mochte,
wiegt manche Ungereimtheit ohne
weiteres auf: namlich, daB dieses
Bodenseestidtchen daran ist, sich ein
Kunstpublikum zu schaffen. Die Idee,
Schiilerarbeiten aus den thurgauischen
Sekundarschulen mit Bildern, Blattern
und Mosaiken einer recht groflen Zahl
schweizerischer und ausléandischer Ma-
ler zusammenzubringen, hatte also ein
Doppeltes fiir sich: zum ersten ver-
groBerte sich durch die gezeigten Kin-
derzeichnungen die zu erwartende Be-
sucherzahl wie von selbst, zum andern
unterstiitzte die thurgauische Erzie-
hungsbehérde auch finanziell die Még-
lichkeit, zum erstenmal einen Quer-
schnitt durch die im Zeichnen gelei-
stete Arbeit der Sekundarschulen
sehen zu konnen. Albert Graf-Bour-
quin ist es schlieBlich zu danken, daf3
die ausgestellte Auslese von gut hun-
dert Schiilerarbeiten (die, erweitert,
als Wanderausstellung im Thurgau
vorgesehen ist) sich mit den tiber hun-
dertfiinfzig Kunstwerken in artiger
Weise in Einklang bringen lie3.  age.

Stuttgarier
Hunsichronik

Die erste Jahreshilfte bot eine Fiille
beachtenswerter Ausstellungen. Das
Kunstgeb#aude beherbergte die von der’
Stiftung Pro Helvetia veranstaltete
Wanderschau «Schweizer Graphik»,
aufgebaut von Erwin Gradmann, z.T.
aus Besténden der Graphischen Samm-
lung der ETH Ziirich, und eingeleitet
mit einer verstindnisvollen Ansprache
des Konsuls Greutert. Dal3 ein Berufe-
ner am Werk war, erkannte man an
der Auswahl der jeweils mit besonders
bezeichnenden Werken herangezoge-
nen 14 Kiinstler als Repriasentanten
der Hauptstromungen in der Schweiz,
unter denen man nur auch Vertreter
der «Konkreten Kunst» vermiB3te.
Man sah eine Reihe auch in Deutsch-
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land
schiitzter Personlichkeiten aus der al-

wohlbekannter und hochge-
testen Generation, wie Auberjonois,
Barraud, Pauli, und aus der Generation
der 50jahrigen, wie Carigiet, Hunziker
u.a.m., dazu so manche hier noch viel
zu selten gezeigte: Walter Bodmer und
Brignoni, deren Schaffen mit am stéark-
sten interessierte, Hans Fischer, dessen
sprithender Phantastik das Umschlag-
bild des Katalogs entnommen war,
und als jiingsten Dalvit.

Die Schau im Kunstgebaude «Junge
Maler stellen aus» entsprang einem
nachahmenswerten Gedanken des
Kunstvereins: der Offentlichkeit vor-
zufithren, was sich im Nachwuchs an
hoffnungsvollen Begabungen regt. Sie-
ben in den Zwanziger Jahren Stehende,
ausgebildet an der Stuttgarter Akade-
mie, zeigten Malereien, Graphiken und
Keramiken. Alle sind noch in der Ent-
wicklung begriffen, weisen z.T. Ein-
flissse auch von Klee und Picasso auf,
aber zugleich schon das Betreten eige-
nen Wegs in jugendlicher Frische. Die
Keramiken Friedrich Siebers zeichnen
sich durch Kiihnheit aus, die Lithos
Robert Forchs durch feinsinnigen for-
malen Aufbau alltéglicher Gegen-
stéandlichkeit. Als bereits am stérksten
ausgepriagte Personlichkeiten traten
Peter Grau und Winfried Gaul hervor,
Grau mit formbeherrschten Graphiken
und Malereien von oft hintergriindiger
Phantasie, Gaul, gegenstandslosem
Gestalten zugewendet, nur mit Bildern,
in denen eine Wandlung von konstruk-
tivem zu elementar-dynamischem, den
Ausdruck in die Farbe verlegendem
Schaffen sich auswirkt.

Der Kunstverein bot noch eine Son-
derausstellung fiir einen zu Unrecht in
Vergessenheit Geratenen, dessen Wer-
ke einst auch in deutschen Museen hin-
gen: Rudolf Levy, geboren 1875 in
Stettin, ein Opfer des «Dritten Reichs».
Wie seinem Jugendfreund Purrmann
war auch ihm das entscheidende Erleb-
nis die Kunst von Matisse, der ihm
1926 die Leitung seines Schiilerateliers
anvertraute. Doch war Levy kein un-
schopferischer Nachahmer des groen
Franzosen. Errungene und behauptete
Selbstandigkeit spricht aus seinen
Bildnissen, Stilleben und Landschaf-
ten, am reinsten wohl aus den kurz
vor der Verhaftung in Italien entstan-
denen  Ischia-Landschaften,
GroBziigigkeit Levys Wort erhellt:
«Je simplifie pour me personnifier.»
Das von Dr. Thierfelder geleitete In-
stitut fiar Auslandsbeziehungen hilt im
Kunsthaus Sonnenhalde wechselnde
Ausstellungen von Kiinstlern aus allen
Erdteilen ab. Der Wert dieser Veran-

deren
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staltungen liegt stets in dem Beweis
lebendiger Anteilnahme an den Kultu-
ren selbst der fernsten Léander, mit-
unter auch in der Eigenbedeutung
einer Schau, wie unter .den letzten
Darbietungen — zwei heute in Europa
lebende indische Maler, eine Maler-
gruppe aus Siidwestafrika, Kopien aus
mittelalterlichen Wandmalereien Ju-
goslawiens — bei der dritten. Der Bil-
derschmuck der kurz nach 1300 erbau-
ten Marienkirche in Prizren wurde bei
ihrer Wiederherstellung nach dem
Krieg unter der Mortelschicht ent-
deckt. Der griechisch-orthodoxen The-
matik geméall tber Innenraum und
Vorhalle (hier mit Bildnissen der ko-
niglichen Stifter) verteilt, wandelt er
die Uberlieferung aus Byzanz in eigene
Prigung ab. Hauptmeister war, laut
Inschrift am Bau, Astrap, der Griinder
der Milutinschen Malerschule. Photos
der architekturverbundenen Wand-
malereien begleiteten die mit minu-
tioser Vollendung in OriginalgréBe aus-
gefithrten Kopien wichtiger Aus-
schnitte. Die Ausstellung schenkte
eine wertvolle Bereicherung unserer
Kenntnis einer schwerzugianglichen,
durch groBziigige Vereinfachung dem
heutigen Formempfinden entgegen-
kommenden Kunst.

Die 21. Auktion des Stuttgarter Kunst-
kabinetts — 18. und 19. Jahrhundert,
internationale moderne Kunst, als Ab-
schluf3 frithe chinesische Bronzen -
brachte zwar keine Sensationen wie
die vorige der Sturm-Sammlung Nell
Walden, hielt aber ein gutes, teilweise
sogar hohes Niveau. Courbet, Redon,
Corinth, die Maler der Briicke, Beck-
mann, Hofer, Marc, Macke, Gleizes,
Jawlensky, Utrillo waren mit Werken
von Rang vertreten, die auch als solche
gewertet wurden. Den hochsten Preis,
67000 DM, erzielte ein noch ziemlich
frithes Stilleben Cézannes, Klees gro-
Bes Olbild von 1939 «Am Nil» 35000
DM. Munchs Litho «Das kranke Mad-
chen» stieg auf 11000 MD, wihrend
das auf dem Katalogumschlag farbig
abgebildete Olbild Kokoschkas
«Clown mit Hund» von 1949 zum Aus-
rufpreis von 20000 DM abging.

Noch einen kurzen Hinweis auf das
nahe Ulm, wo das Museum eine Aus-
stellung Vordemberge-Gildewarts ver-
anstaltete, den Max Bill an seine
«Hochschule fiir Gestaltung» aus Am-
sterdam berufen hatte. Da Hans Curjel
im Januarheft die gleiche Schau in
Koéln eingehend gewiirdigt hat, bleibt
hier nur zu erwiihnen, dafl Vordem-
berges edle und reine, von feinster
Sensibilitit und strengster Disziplin
zeugende Kunst bei allen Besuchern

tiefen Eindruck hinterlie und ihre er-
zieherische Wirkung nicht verfehlen
wird.

Hauptereignis fiir Stuttgart war der
Wettbewerb fiir das kiinftige Heim
des Landtags Baden-Wiirttemberg. Das
Ausschreiben machte als wiinschens-
werte Losung geltend eine architekto-
nische Verbindung des Landtags mit
der Wiederherstellung des im Inneren
vollig zerstorten, im AuBeren teilweise
schwer beschidigten Neuen Schlosses,
lieB jedoch auch die Méglichkeit ande-
rer Losungen offen. Je zur Hélfte hielten
sich die aus Westdeutschland ein-
schlieBlichBerlins eingesandten 67Ent-
wiirfe an die Grundidee des Ausschrei-
bens, die ohne einen weder dem Land-
tag noch dem Neuen Schlof3 zutragli-
chen Kompromifl nicht zu verwirkli-
chen ist, oder sahen sie einen Neubau
fir den Landtag vor. Fiir diese in jeder
Hinsicht gliicklichere Losung entschied
sich das Preisgericht mit seinem Ar-
chitektengremium von Rang: den Pro-
fessoren Esterer und Ruf aus Miinchen,
Gutbier aus Stuttgart, Hillebrecht aus
Hannover, der den Vorsitz fiihrte,
Stadtbaumeister A. H. Steiner aus
Zirich und Regierungsbaudirektor
Linde aus Freiburg. Der 1. Preis wurde
einstimmig dem Entwurf von Peter
von Seidlein, Miinchen, und Ulrich von
Altenstadt, Essen, zugesprochen, der
auch die besten anderen Projekte
(2. Preis: Wolfgang Hirsch und Alfred
Bohne, XKarlsruhe, 3. Preis: Wassili
Luckhardt, Berlin, usw.) als stiadte-
bauliche und kiinstlerische Lésung
iiberragte. Grundziige: Errichtung des
Landtagsgebaudes als groBziigige Ein-
heitsanlage mit Untergliederung in
Parlament- und Biirobau auf dem Ro-
sengartengelinde gegeniiber dem Gro-
Ben Haus des Staatstheaters — Durch-
fithrung einer Griinanlage vom Land-
tag bis zur Planie liangs der Neckar-
straBe auf dem Gelande der im Krieg
vernichteten ehemaligen Hohen Karls-
schule — Wiederherstellung des Rosen-
garten- und des Karlsplatzfliigels des
Neuen Schlosses mit noch zu ermitteln-
der Verwendung ihrer Réume — Erhal-
tung der Hauptfassade des Neuen
Schlosses im Ehrenhof als vor dem
Zerfall gesicherte Ruinenkulisse und
Mahnmal (wie z.B. der Ottheinrichs-
bau des Heidelberger Schlosses.) Das
Preisgericht hat die Weiterbearbei-
tung des Entwurfs zwecks Ausfithrung
nachdriicklich empfohlen. Wird dieser
Rat angesehener Sachverstindiger,
wie zu erhoffen ist, befolgt, so wird das
Stadtbild Stuttgarts kein wertvolles
Erbstiick der Vergangenheit einbiiBen,
weil das Gesicht des Neuen Schlosses



am Ehrenhof und damit das Gesicht
des SchloBplatzes fiir alle Zeiten be-
wahrt bleibt. Und wird gewinnen: ein
dem Geist der Gegenwart entwachse-
nes Heim des Landtags, das ein ebenso
giiltiges Dokument der Demokratie
sein wird, wie das Neue Schlof3 ein Do-
kument des fiirstlichen Absolutismus
ist. Hans Hildebrandt

Pariser HKunstchronik

Die Freilichtausstellung der Gruppe
Espace im Park von St-Cloud gab das
gewiinschte iiberzeugende Bild einer
werdenden Synthese Architektur-Pla-
stik-Malerei noch nicht. Es wurde von
den Organisatoren dieser Ausstellung
ein sehr aufschluBireicher Fehler be-
gangen, indem sie diese Schau abstrak-
ter Kunst inmitten einer Messeausstel-
lung plazierten. Urspriinglich sollte die
sogenannte «Hzposition des matériaux
et de Uéquipement du bdtiment et des
travaux publics» — einem idealistischen
Plane entsprechend — eine eigentliche
franzosische Triennale werden. Das
Resultat beweist aber, da es nicht
geniigt, in einer materiell schwerbe-
frachteten Ausstellung einige moderne
Konzepte zu verteidigen, dal} es viel-
mehr gilt, diese Auffassung mit der
notigen moralischen Autoritat gegen-
iitber den Geldgebern auch durchzu-
setzen.

Die Freilicht-Plastiken und Freilicht-
Bilder der Gruppe Espace gerieten
hier also in unmittelbare Nachbar-
schaft mit bunten MeBestianden, und
es wurde schwer, zu unterscheiden,
wo die merkantile Buntheit aufhorte
und die kiinstlerische Polychromie an-
fing. Wenn auch die Plastiken von
Fernand Léger, Hans Arp, Antoine
Poncet und anderen Kiinstlern den
Abstand zur nachbarlichen Jahr-
marktsproduktion fraglos wahrten, so
war er doch bei anderen Arbeiten der
Gruppe nicht ganz so ausgesprochen.
Sicherlich sind die Bestrebungen der
Gruppe Espace zu unterstiitzen (der
Verfasser gehort ihr selbst an); doch
wogegen wir uns hier wenden mochten
sind manche Ubertreibungen. Es ist
irrefithrend, dem Publikum einreden
zu wollen, dafl der Entwicklung der
Kunst ganz neue Bahnen erschlossen
wurden, weil ein abstrakter Kiinstler,
der sich wihrend Jahrzehnten auf ein
vertikal-horizontales ~Kompositions-
system spezialisiert hatte, heute plotz-
lich die Diagonale entdeckt. (Theo van
Doesburg hat diesen Ubergang schon
vor dreiflig Jahren vollzogen.) Im Falle

des 50 Meter hohen «Spatio-dynami-
schen Turmes» von Scheeffer war die
Diagonalverstrebung iibrigens ausrein
konstruktiven Grimden notwendig.
Daneben kann man sich fragen, was an
diesem recht schonen Eisengeriist von
Scheeffer speziell raumlich-dynamisch
sein soll und warum dieser «Singende
Turm» sich auch noch mit dem
welterschiitternden Adjektiv «elektro-
nisch» schmiickt. Da3 dies und manch
ahnliches heute in weiten Kreisen sehr
ernst genommen wird, geschieht
hauptsiachlich aus Mangel an einem
natiirlich differenzierten Kunstgefiihl
und auch aus Mangel an Humor. Da
das Publikum dazu als ohnehin unver-
stindig behandelt wird und zum Teil
bereits selbst davon iiberzeugt wurde
— wenn es nicht prinzipiell ablehnend
allem Modernen gegeniibersteht —,ist es
schlieBlich bereit, nicht nur die echten
Neuschopfungen sondern auch allen
Intellektualismus Kunst-
theorien als tiefere, unerreichbare
Wabhrheit zu betrachten.

So ist es eine Geschichtsfialschung,

heutiger

wenn die Gruppe Espace schlieBlich
selber daran glaubt, sie hatte den
Raum iiberhaupt erst entdeckt, als ob
nicht ein Bernini oder, am andern
Ende der kiinstlerischen Maglichkei-
ten, die arabischen Architekten mit
solchen Begriffen vertraut gewesen
waren. Es gilt heute vielmehr, das
Gefiihl des Raumes wieder in unsere ge-
genwirtige Situation zu tragen und die
Aufgaben und Begrenzung der abstrak-
ten Kunst schaffend zu erkennen.

Wenn uns die Ausstellung «Espace» zu
viel Idealismus und zu wenig Talent
bot, so kann man in den beiden
Picasso-Ausstellungen im Musée des
Arts Décoratifs und in der Bibliothéque
Nationale das Gegenteil erfahren. Alles
ist hier naive urspriingliche Kraft, und,
so paradox es erscheint, bei den gegen-
sitzlichen Arten, in denen Picasso
malt, kann man die Eigenart seines
Schaffensprozesses nicht besser defi-
nieren als er selbst: «Je n’évolue pas,
je suis.» Diese beiden Ausstellungen
wurden bei Anlaf3 des ungefihren Zu-
sammentreffens 75. Geburts-
tages und seines 50jahrigen Schaffens

seines

in Paris veranstaltet. Das Musée des
Arts Décoratifs zeigt 130 Bilder aus
den verschiedensten Epochen, darun-
ter sein Hauptwerk «Guernica». In der
Bibliotheque Nationale fiillten seine
Zeichnungen und graphischen Werke
zwei groB3e Galerien.

Im Musée des Travaux Publics wurde
der Salon des Artistes Décorateurs und
gleichzeitig der Salon des Twileries er-
offnet. Zwar haftet dieser Salon noch

immer am Dekorativen, doch gaben
ihm seine gréBere Einheit der Prisen-
tation und auch eine stérkere Einsicht
in die heutige Situation ein neues Ge-
sicht.

In Boulogne-Billancourt, der Metro-
pole der franzosischen Automobil-
industrie, hatten sich im Stadthaus
finf europiische Stiadte zu einer inter-
essanten urbanistischen Ausstellung,
«Le Jumelage» genannt, zusammenge-
tan. Die Stidte Hammersmith (Grof3-
britannien), Anderlecht (Belgien),
Zaandam (Holland), Neukélln-Berlin
und Boulogne-Billancourt stellten ihr
besonders stidtebauliches Problem:
Wohnstitte — Arbeitsstatte — Verkehr
— Kultur und Sportstiatten im Geiste
eines européischen Ideenaustausches
dar.

Die von dem Konservator Bernard
Dorival zusammen mit Agnés Hum-
bert organisierte, historisch und anek-
dotisch pointierte Ausstellung «Bon-
nard, Vuwillard et les Nabis» gab ein
gutes Bild dieser Erneuerergruppe vom
Jahrhundertende.

In der Buchhandlung von Huguette
Beres war eine dullerst kostbare Schau
von Farbholzschnitten Hiroshiges zu
sehen, die die Kompositionsweise von
Degas, Van Gogh und Toulouse-Lau-
trec entscheidend beeinfluit hatten.
In der Maison de la Pensée Francaise
wurde eine Ausstellung Bonnard er-
offnet. Es war zu spiiren, dafl gegen-
wiartig noch vier andere Bonnard-Aus-
stellungen zirkulieren.

Bei Leleu war aus der Sammlung
Pierre Verité eine hervorragende Aus-
stellung von Ozeanischer Kunst zu
sehen. Ebenfalls von Pierre Verité
veranlaBt war die Ausstellung Afrika-
nischer Kunst der Association des Amis-
de I’Art.

Weitere Ausstellungen waren: Herbin
bei Denise René; Szénes bei Jeanne
Bucher; Dufour bei Pierre Loeb; Pras-
stnos und darauf Pignon in der Galerie
de France; eine Retrospektive des 1941
verstorbenen Malers Marcoussis, des
Freundes von Apollinaire und Max
Jacob, in der Galerie Creuzevault; ein
schones Ensemble von Keramiken von
Mado Jolain in der geschmackvoll ein-
gerichteten Galerie La Demeure-Rive
Gauche; Aquarelle und Tuschzeich-
nungen von Degottex, Duvillier, Krizek
und Marcelle Loubchansky in der Gale-
rie Kleber; Zeitgenossische Zeichnun-
gen von Henri Matisse bis zur jungen
Generation in der Galerie des Cahiers
d’Art; Amerikanische Buchkunst in der
Bibliothéque Nationale; Werke Kan-
dinskys aus der Epoche von 1910 bis
1920 in der Galerie Maeght; eine von
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André Breton und Charles Estienne
prasentierte Ausstellung Duwillier in
der Galerie de I'Etoile Scellée, und
schlieBlich noch die Kinderzeichnungen
aus dem schwarzen Erdteil im Musée

Pédagogique. F. Stahly

Venise

Giorgione et les Giorgionesques
Palais des Doges, du 11 juin
a fin septembre

Fidéle a sa tradition, Venise a organisé
cet été une grande exposition d’art an-
cten consacrée, cette année, a Giorgione
et ses disciples. Avec tout Iéclat que Uon
sait, un tmportant choiz de tableaux
venus des principaux musées, des plus
grandes collections d’Europe et d’ Amé-
rique, a été réuni dans les salles tendues
de velours du Palais des Doges.

Cette exposition remarquable ne sera
pas seulement une féte pour le simple
visiteur, elle doit permettre aussi aux
experts de préciser ou de rectifier les
Jjugements qui ont été portés sur cer-
taines toiles, de vérifier les attributions
en confrontant les ccuwvres incertaines —
et Diew sait sil y en a!—; elle sera enfin,
pour le congrés des historiens d’art qui
se tiendra a Venise en septembre, un
sujet de discussion tout trouvé, car le
role de Giorgione dans la peinture véni-
tienne est encore fort discuté.

On sait, en effet, que les documents
d’archives concernant ce peintre sont
rares, et que les renseignements qui nous
sont donnés sur sa vie par les historiens
des X VI¢ et XVIIC siécles sont sujetls
a caution. Vasari a varié dans ses dé-
clarations, dans ses attributions. Ridolfi
lui a fait une espéce de légende dorée.
D’aucuns Uont comparé a Léonard de
Vinci, trop vite au gré de L. Hourticq,
lequel a prétendu que de tels jugements
n’étaient qu'un «bluff» destiné a contre-
balancer la gloire du grand Florentin
qui empéchait les Vénitiens de dormir.
Heureusement, en revanche, on posséde
des mnotes de Marcantonio Michiel,
prises entre 1525 et 1543 dans les collec-
tions privées de Venise, c¢’est-a-dire une
vingtaine d’années seulement aprés la
mort de Giorgione; ces notes ont permis
de mettre avec certitude le nom de I'ar-
tiste sur quelques toiles particuliérement
importantes, telles que « Les Philosophes»
de Vienne, «La Tempéte» de I’ Académie
de Venise. C’est en partant de quelques
tableaux sirs, qu’on a pu enswite dépis-
ter les autres cuvres de Uartiste. Mais,
bien entendu, Uunanimité n’a jamais
pu se faire sur aucune picce: disons
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Hermann Hubacher, Selbstbildnis. Bronze.
Eigentum der Schweizerischen Eidgenossen-
schaft

seulement, pour situer le probléme, que
U'Anglais Cook donnait a Giorgione
quelques dizaines de tableaux, Lionello
Venturi, hwit en 1913, Hourticq, trois!
Les études, les exégéses de Berenson,
Ad. Venturi, Fiocco, Gronaw, Longhi
et de quelques autres ont permis d’ar-
river a wune vue plus sereine et plus
Juste.

Que représente en somme Giorgione dans
la peinture vénitienne? Né a la fin du
XVe, il a bénéficié de apport considéra-
ble de Bellini; mort au début du X VIe,
il annonce les embrasements derniers de
Venise, le Titien de la maturité, qui fut
son contemporain et son rival, Tintoret,
Véronése surtout, en rompant avec le
style linéaire de Mantegna, en adoptant
le clair-obscur de Léonard, en accordant
au paysage une place prépondérante, en
traitant la figure comme simple élément
du tableau, de la composition, en subor-
donnant enfin le ton local & la tonalité
atmosphérique. Avec U'élégant Carpac-
cio, le mystique, le réveur Giorgione se
situe trés exvactement au pivot de I’ histoire
de Uart a Venise, tous deux ayant égale-
ment renoncé aux préparations en ca-
maiew afin de donner aw chromatisme
de leurs toiles toutes ses résonances,
a la diversité de leurs palettes tous ses
effets.

Jamars encore la peinture n’avait ex-
primé avec autant de délicatesse Uaccord
de Phomme et de la nature. La «Vénus»
de Dresde, les musiciens du «Concert
champétre», le soldat et la bohémienne de
«La Tempéte», avec leurs visages clos,
leur indifférence au monde, a ses orages,
a ses ruines, vivent pleinement Uinstant
présent, sans regret du passé ni souct de

LUavenir. Et c'est cette mystique de la
«présencer qui constitue a la fois la clé,
sans doute, et le charme extraordinaire
de tels tableaux. Dans ce sens, le gior-
gionisme n’est pas seulement une atti-
tude — ou une formule — du X VI qu’on
Titien, Piombo,
Catena,

peut retrouver chez

Palma  Vecchio, mais une
«wiston», un sens de la vie qui a ses
moyens d’expression propres, discer-
nables jusque chez les sentimentaux du
XVIIIe, Watteau par exemple, et plus
prés de nous, chez Manet, Renoir, Bon-

P.-F. Schneeberger

nard.

Hermann Hubacher 70 Jahre alt

Am 1. August 1955 ist Hermann Hu-
bacher siebzig Jahre alt. Diesem be-
deutenden Schweizer Bildhauer gilt
unser herzlicher Gliickwunsch, als dem
lauteren Menschen, dem stets hilfsbe-
reiten, liebenswiirdigen Kiinstler, der
auf ein fiinf Jahrzehnte umfassendes,
weitverzweigtes und doch einer groflen
Linie treugebliebenes Schaffen zu-
riickblickt. Als im Herbst 1954 in sei-
ner Geburtsstadt Biel die erste schwei-
zerische Plastik-Ausstellung im Freien
gezeigt wurde, begegneten wir dort
Hubachers «Torso der Aphrodite», um-
geben von dem vielfaltigen Werk sei-
ner jingeren und jungen Schweizer
Kollegen. Und schon hierin liegt eine
bestimmte Profilierung dieses in sei-
nem Ausdruck vielleicht schweizerisch-
sten Bildhauers der Gegenwart.

Wie aber gibt sich dieses eminent
schweizerische Element seiner plasti-
schen Aussage zu erkennen? In ge-
wissem Sinne darf man hier wohl zu-
nichst auf die lange Reihe seiner Bild-
nisplastiken hinweisen, unter denen
nur diejenigen nach Th. Sprecher von
Bernegg, General Guisan, Bundesrat
Etter, Professor C. von Mandach, Dr.
Oskar Reinhart, Heinrich Wélfflin und
Augusto Giacometti genannt seien.
Mit allen diesen und noch vielen ande-
ren Arbeiten dieser Art hat Hubacher
einen entscheidenden Beitrag zur gei-
stigen und seelischen Charakterisierung
hervorragender Schweizer unserer Zeit
geleistet. In seinem anderen Werk
aber findet sich jene planvoll und kon-
zentriert kiinstlerische
Schaffensweise, die unter Verzicht auf
Rhetorik und Schonféarberei eine
knappe, gehaltvolle und immer auch

vorgehende

in einer vertrauenerweckenden Weise
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