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Schweizer Pavillon an der Weltausstellung in Briissel 1958

1

Projekt Werner Gantenbein, Arch. SIA, Zirich. Zweite Fassung,
zur Weiterbearbeitung bestimmt. Im Vordergrund rechts der
Haupteingang; Innenhof mit Wasserbecken, dahinter zweige-
schossige Ausstellungshalle

Photo: Willi Eberle, Ziirich

2

Projekt Brera & Waltenspuhl, Architekten BSA, Genf (zur Weiter-
bearbeitung empfohlen). In dem rund 50 Meter hohen pyramiden-
férmigen Ausstellungsturm befinden sich eine Station der Schwebe-
bahn und die Abteilung Tourismus

3
Projekt Alberto Camenzind, Arch. BSA|SIA, Lugano
Photos: Beringer und Pampaluchi, Ziirich
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Ausstellungen

Beteiligung der Schweiz an kommenden auslandi-
schen Ausstellungen
Weltausstellung in Briissel 1958
Internationale Bauausstellung in Berlin 1957
Triennale in Mailand 1957

1. Die Schweiz an der Weltausstellung in Brissel 1958

Die Beteiligung der Schweiz an dieser beinah unzeitge-
méB anmutenden Weltausstellung (unzeitgemép, weil
dieser Grofveranstaltung eine innere zwingende Konzep-
tion fehlt) ist vom Bundesrat beschlossene Sache. Mit der
Vorbereitung der Beteiligung der Schweiz ist die Schwei-
zerische Zentrale fir Handelsférderung betraut worden,
wobei die organisatorische Basis der Vorbereitung und
Durchfiihrung noch verbreitert werden soll, vor allem,
weil es sich ja nicht nur um eine kommerzielle, sondern
auch um eine ausgesprochen kulturelle Veranstaltung
handelt.

Um einige erste Ideen fiir die Gestaltung des Schweizer
Pavillons zu erhalten, wurde vor kurzem ein Wettbewerb
unter 12 eingeladenen Architekten der jingeren Genera-
tion durchgefiihrt. Zu dieser Idee gelangte man nach
Riicksprache mit den Verbdnden SIA und BSA sowie mit
den Architekturhochschulen Zirich und Lausanne. Dieses
Vorgehen hat allerdings in Kreisen von Ausstellungsfach-
leuten etwas (iberrascht, und wenn man auch durchaus
damit einverstanden ist, diesmal die jiingere Generation zu
Worte kommen zu lassen, so drédngt sich dennoch dieser
Einwand (auch gegen verschiedene Namen der Eingelade-
nen) auf: Es kann sich grundsétzlich nicht um jung oder
alt handeln, sondern einzig und allein darum, daf die
Schweiz an der Weltausstellung in Briissel mit einem Pa-
villon und mit einer Ausstellung vertreten ist, die beide der
Schweiz Ehre machen, die Hochstleistungen auf dem Ge-
biete der schweizerischen Ausstellungstechnik darstellen
und dadurch die Besucherwelt interessieren und beein-
drucken.

Der Mitte Mai zu Ende gegangene Wettbewerb zur Ge-
winnung erster Ideen war mit seinen 12 Projekten wah-
rend der zweiten Maihélfte in der Eidgendssischen Tech-
nischen Hochschule ausgestellt. Als Juroren wirkten die
Architekten BSA|SIA Prof. Dr. H. Hofmann, Prof. Jean
Tschumi, Hermann Rifenacht (Obmann des BSA) und
Rudolf Christ mit (A.Dirig als Ersatzmann in der zwei-
ten Jurierung), ferner als Vertreter der Handelszentrale
Président E.Primault, Direktor A.J. Staehelin und Dr.
M. Schléfli. Aus den 12 Projekten wurden drei zur Weiter-
bearbeitung empfohlen, ndmlich die Projekte Brera &
Waltenspuhi (Genf), Werner Gantenbein (Zirich) und
Jakob Zweifel (Ziirich).

Ein Gang durch die Ausstellung zeigte zundchst, daff es
den meisten Teilnehmern in erster Linie darum ging, eine
bewupt sensationell wirkende Lésung zu finden, gewisser-
mapen etwas noch nie Dagewesenes vorzuschlagen. Zu-
gegeben, die architektonische Grundkonzeption ist fiir den
Erfolg einer Ausstellung von gréfter Wichtigkeit, vor allem
dann, wenn sie identisch ist mit einer einwandfreien und
auPerdem attraktiven ausstellungstechnischen Lésung.
Grundsitzlich abzulehnen ist jedoch jede bewuft auf das
Sensationelle hinstrebende, forcierte Lésung, die sich
tber die ausstellungstechnischen Belange und den im
internationalen Wettbewerb gebotenen Takt einfach hin-
wegsetzt. Es steht unserem Lande kraft seines guten



Rufes in der Welt - auch auf dem Gebiete des Ausstel-
lungswesens - nicht zu, durch Aufgedonnertheit und lau-
tes Geschrei die Aufmerksamkeit auf sich lenken zu
wollen.

Zustimmen, wenn auch nicht vorbehaltlos, kann man dem
Juryurteil beim Projekte Brera & Waltenspuhl, die ohne
Zweifel zu den féhigsten jiingeren Schweizer Architekten
gehdren. Wenn auch dieses Projekt eine bewufte Sensa-
tionsidee aufweist — in Form des etwa 50 Meter hohen
pyramidenférmigen Elementes, das gewissermafen eine
Vergréferung des Dreispitzes der Triangulationspunkte
unserer Berge darstellt und dadurch symbolhaft an die
Schweiz erinnern will =, so muB man zugeben, daf} dieses
Element formal geschickt geformt und gut mit den einge-
schossigen Ausstellungspavillons zusammengefiigt ist.
Zu dieser Idee kamen die Architekten (wie (ibrigens auch
andere Wettbewerbsteilnehmer) offenbar deswegen, weil
tber die Weltausstellung eine Schwebebahn geplant ist,
welche die Mdglichkeit gibt, lber den darunterliegenden
Landespavillons Haltestationen anzuordnen. Der Plan
dieser Schwebebahn ist jedoch durchaus noch nicht als
feststehend zu betrachten, und so mag der erwédhnte An-
laf zu Hochstationen plétzlich dahinfallen. Das Projekt
Brera & Waltenspuhl wiirde durch das Weglassen dieses
ohnehin etwas an den Haaren herbeigezogenen «Sym-
bols» der Schweiz meines Erachtens ganz wesentlich
gewinnen und die Idee unseres Landes in Briissel mit
gréferer Bescheidenheit und besserer Angemessenheit
vortragen.

Das Projekt W. Gantenbein ist auf einem konsequent
durchgefiihrten Sechseckraster aufgebaut und dadurch
zum mindesten in der vorliegenden Fassung ausstellungs-
technisch recht kompliziert. Das Bemerkenswerte daran
ist die charaktervolle Grundkonzeption, die trotz leben-
diger Raumabfolge eine einheitliche Architektur ergibt.
Unmittelbar in den Bereich des Nur-Sensationellen gehért
das Projekt von J. Zweifel. Es sieht eine Anzahl von im
Grundrif dreieckigen, mit einem konkaven Spanndach
Gberdeckten Pavillons und eine mittlere Bautengruppe
strenger rechteckiger Konzeption mit einem auch etwa
50 Meter hohen Turm vor. Das Projekt klafft schon wegen
dieser Formdivergenz véllig auseinander; es ist aber vor
allem ausstellungstechnisch in héchstem Mafe frag-
wiirdig.

Demgegentiber begriff der aufmerksame Ausstellungsbe-
sucher nicht, warum zum Beispiel das Projekt von Arch.
Alberto Camenzind (Lugano) oder dasjenige der Architek-
ten Wurster & Huggel (Basel) nicht von der Jury mehr be-
achtet worden sind. Das Projekt Camenzind, das in der
Grundanlage demjenigen von Brera& Waltenspuhlverwandt
ist, jedoch von vornherein auf irgendwelches in die Héhe
schiefende Sensationselement verzichtet, weist ausstel-
lungstechnisch grofe Vorziige auf und hat zudem als
Hauptattraktion einen sehr schénen und weitrdumigen
Innenhof. Dieses Projekt hétte dank seiner guten Grund-
anlage zur Weiterbearbeitung zugelassen werden sollen.
Die Vorziige des Projektes Wurster & Huggel liegen in
erster Linie in den klar gegliederten Hauptraumgruppen,
mit einem schénen Eingangsvorplatz. Auch hier ging es
den Architekten nicht um eine bewupte Ausstellungsidee
im Sinne von Attraktion und Sensation, sondern um eine
Ausstellungsarchitektur mit gréBern inneren Freiheiten
und einer sympathischen dufBeren Geschlossenheit. Das
Projekt fiigt sich in das prachtvolle, bewegte Gelédnde gut
ein, wie dies (ibrigens auch in den Projekten Brera & Wal-
tenspuhl, Gantenbein und Camenzind der Fall ist. Auf die
tbrigen Projekte sei hier nicht weiter eingegangen.

Man ist nun gespannt, wie die Sache weitergeht. Das In-
teresse daran ist begreiflicherweise allenthalben sehr grop.
Die eingangs kurz skizzierten Gedanken (iber Sinn und
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Wohnbau an der Internationalen Bauausstellung in Berlin
1957, von Otto H. Senn, Arch. BSA/SIA, Basel

Terrassengeschof mit Ateliers 1:400

2
1. bis 3. Obergeschof 1:400

3
Erdgeschofd mit Eingang 1:400
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Wohnbau von Otto H. Senn. Ostansicht 1:400

5
Nordansicht

Zweck, Inhalt und Form von Ausstellungsbauten sollen
nochmals unterstrichen werden. a.r.

Nachtrag: Unmittelbar vor Drucklegung erfahren wir,
daf3 das Projekt von Arch. SIA Werner Gantenbein zur
Weiterbearbeitung bestimmt worden ist. Wir geben im
Modellbild die bereits weiterbearbeitete zweite Fassung
des Projektes wieder. Red.

2. Internationale Bauausstellung in Berlin 1957

Wir haben schon friiher berichtet, da Architekt BSA|SIA
Otto H. Senn (Basel) von der Berliner Ausstellungsleitung
zum Bau eines Wohngebéudes eingeladen worden ist. Das
Projekt hat verschiedene Wandlungen durchgemacht und
steht nun in baureifer Form als viergeschossiger Miet-
wohnungsbau vor der unmittelbaren Realisation. Es weist
einen an Punkthduser erinnernden Grundrif mit zen-
traler Treppenanlage auf und verspricht, in raumlicher und
formaler Hinsicht eine héchst interessante Losung zu
werden (siehe Pldne anbei).

An einer am 17. Mai in Ziirich von der Schweizerischen
Zentrale fiir Handelsférderung veranstalteten Aussprache
mit Vertretern der verschiedenen interessierten Kreise,
darunter auch des BSA, des SIA und des SWB, wurde
grundsiétzlich beschlossen, auf eine weitere groBere Be-
teiligung der Schweiz an dieser Ausstellung zu verzichten.
Dennoch wird eine Beteiligung in folgenden zwei Formen
vorgesehen: Einmal sollen vier Wohnungen des Wohn-
baus 0. H. Senn vollstindig mit Schweizer Mébeln aus-
gestattet werden, und zwar unter den Auspizien des
Schweizerischen Werkbundes. Zweitens ist in der Allge-
meinen Abteilung eine Photoausstellung neuerer schwei-
zerischer Bauten vorgesehen, deren Gestaltung O.H. Senn
iibertragen werden soll. Uber den Beschluf, den Wohnbau
Senns weitgehend «wohnbereit» auszustatten, darf man
sich aufrichtig freuen, denn dadurch erféhrt das Werk
0. H. Senns die sinngeméfe Vollendung; auPerdem kom-
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men auf diese Weise auch unsere schweizerischen Innen-
architekten und Wohnbedarfindustrien zur Geltung. a.r.

3. Triennale in Mailand 1957

Wie man weiB, wird zur Gestaltung der Triennalen ab-
wechslungsweise und schén demokratisch einmal der
Schweizerische Werkbund und das andere Mal das west-
schweizerische « Euvre » beigezogen. Die letzte Triennale
wurde von einem Vertreter des « Euvre» gestaltet, diesmal
kommt also der Schweizerische Werkbund wiederum an
die Reihe. Auf dessen Vorschlag und auf Antrag der Eidg.
Kommission fiir angewandte Kunst wurde vom Departe-
ment des Innern die Gestaltung der Schweizer Abteilung
der néchstjdhrigen Triennale Arch. BSA|SIA Alfred Roth

(ibertragen. a.r.
Arbon
Ernst Morgenthaler

Schlof Arbon

6. bis 31. Mai

Die Landenberg-Gesellschaft Arbon hat ihre Ausstellungs-
rdume im Schlof Ernst Morgenthaler fir anndhernd hun-
dert Werke zur Verfiigung gestellt. Vieles kam aus Privat-
besitz, und wesentliche Bilder steuerten die Kunstmuseen
Bern und Basel und das Gewerbemuseum Aarau bei, wor-
aus geschlossen werden darf, daf§ es den Veranstaltern
und dem Maler um eine einigermafen reprdsentative Aus-
stellung ging. Sie war denn auch um einiges umfassender
als die 1950 im Kunstmuseum St. Gallen gezeigte Schau
Morgenthalers und vor allem durch Werke aus den letzten
Jahren bereichert. Morgenthaler gehért nicht zu den wan-
delbaren Kiinstlern, die mit (iberraschenden « Neuheiten »
aufwarten. Der unbestechlichen malerischen Realisierung
des Objektes hatte er sich um 1916, nach einer Periode
romantisch angehauchter Zeichnungen, verschrieben und
diesen Weg, den ihm sein Meister Cuno Amiet vorgezeich-
net und vorgelebt hat, nicht mehr verlassen. Wie Morgen-
thaler selbst einmal duperte, sind seine Bilder und Zeich-
nungen sein Tagebuch, aus dem die Eindricke der Land-
schaft auf seinen Reisen, in seiner Heimat und sogar sein
Zivilstand hervorgehen. Dabei &upert sich sein Zivilstand
in den vielen eindriicklichen Familienbildnissen, die ihre
starke psychologische Wirkung nicht aus der Behandlung
des Physiognomischen beziehen, sondern aus der Gestal-
tung der Figuren im Raume, so dafi man vor den besten
Werken dieser Gattung an eine schweizerische Version
Munchscher Interieurs denkt. Wie wenig ihn das Phy-
siognomische beschéftigt, geht etwa aus dem Bildnis
Thomas Manns oder aus dem grofen Bild « Der Kunst-
sammler» hervor, deren Gesichtsziige man durch die fast
zarte malerische Faktur hindurch eher erraten als erken-
nen kann. Wenn es ihm allerdings um ein reines Bildnis,
wie etwa bei Hermann Hesse, geht, folgt er dem Gesicht
mit zéhfliissigem Pinsel, bis es jene Ausdruckskraft und
Naturtreue erhélt, soweit sie mit den lautersten maleri-
schen Mitteln zu vereinbaren ist. Diese Lauterkeit und
Ehrlichkeit kennzeichnen das ganze Schaffen Morgen-
thalers. Diese Tugenden kénnen von ihm bis zu einer
Schmucklosigkeit getrieben werden, die ihm oft den Vor-
wurf der Niichternheit eintrdgt. So kann man kaum sagen,
dap seine Farbe singe — wie Cézanne gefordert hat, «que la
couleur chante» -, aber sie spricht, und wer sich dieser
Sprache hingibt, wird nicht nur um Kiinstlerisches, son-
dern auch um Menschliches bereichert. kn.
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Basel

Sammlung Rudolf Staechelin
Kunstmuseum
13. Mai bis 17. Juni

Auf die eminent grofle Bedeutung der Depositen aus der
Sammlung Rudolf Staechelins in der Modernen Abteilung
von Basels Offentlicher Kunstsammlung haben wir im
WERK schon dfters hingewiesen, vor allem in unserem
Bericht iber die Neuerwerbungen 1947-1950 im WERK
September 1950. Dort sind auch, ihrer Bedeutung entspre-
chend, vier der heute auf 22 Meisterwerke angewachsenen
Leihgaben abgebildet: Cézannes «Selbstportrét», Gauguins
«Nafea -~ Wann heiratest du?» und von Picasso «Die bei-
den Briider » von 1905 und der Sitzende Harlekin von 1923.
Ein Jahr nach des groBen Sammlers plétzlichem Tode - er
starb 1946 erst 65jdhrig auf der morgendlichen Fahrt ins
Geschiéft an einem Herzschlag - erklérte sich seine Witwe
bereit, einige Liicken in der Sammlung des Museums mit
Leihgaben aus der schon im Jahre 1931 in eine Familien-
stiftung verwandelten Privatsammlung zu fiillen.

Nun ehrte die Offentliche Kunstsammlung den Sammler
mit einer etwa ein Drittel seiner gesamten Sammlung
umfassenden Ausstellung im Hofumgang des ersten
Stockes. Welcher Dank damit abzustatten war, wurde
wéhrend der Ausstellung in den Sélen der Modernen Ab-
teilung eindriicklich dadurch dokumentiert, daf alle
22 Bilder der Staechelin-Stiftung in der Sammlung durch
ihre Photographien vertreten waren. So wurde augenféllig
gemacht,dafi ohne diese Bilder das ausgehende 19. und das
beginnende 20. Jahrhundert einen ganz wesentlichen Teil
seines Riickgratesverlieren wiirde: Van Goghs « Berceuse»,
das Frauenbildnis aus der impressionistischen Zwischen-
zeit, der «Jardin de Daubigny», Gauguins «Nafea» und
die Bretonische Landschaft; Cézannes Selbstbildnis, das
kleine Apfelstilleben und das Haus des Dr. Gachet sind
darunter, sowie je ein Corot, Daumier, Manet, Degas,
Sisley, Vallotton und Auberjonois, je zwei Bilder von Pis-
sarro, Renoir und die bereits erwdhnten herrlichen Bilder
aus Picassos Friihzeit.

Es besteht gar kein Zweifel - die Gedéchtnisausstellung
machte dies mehr als evident —, daf§ diese 22 Werke das
Kernstlick der ganzen Sammlung und ihre schénsten Bil-
der ausmachen. Sie sind von einer Gréfe und Schénheit,
die durch das Hinzufiigen der (ibrigen Bilder eigentlich nur
noch abgeschwaécht, verwéssert werden konnte.

Doch sind Einblicke in private Sammlungen jaimmer inter-
essant. So darf man als Uberraschung buchen: den «Chien
mort» von Delacroix (1832), Pissarros « Carriére» von 1874,
und dann vor allem das wunderbare Bildnis, das Cézanne
1879/82 von seinem Freund Choquet malte, Auch eine im-
pressionistische Landschaft Gauguins (mit roten Déchern,
1885), ein kleines, hell auf Dunkel gemaltes Heringstilleben
von Van Gogh (1886) runden das bereits Bekannte in (iber-
raschend schéner Weise ab. Die Franzosen bzw. die Ecole
de Paris, mit Einschlup friiher Bilder von Derain, Matisse,
Vlaminck, Pascin, Utrillo und sogar Van Dongen, bilden
den Hauptteil der Sammlung, die wohl im wesentlichen
zwischen dem ersten Weltkrieg und den beginnenden
dreifiger Jahren aufgebaut wurde. Die (ibrigen Gebiete sind
durch ausgewéhlte Beispiele vertreten: Osterreichs Ju-

1
Aus der Sammlung Rudolf Staechelin
Eugéne Delacroix, Chien mort

2
Pablo Picasso, Arlequin au loup

3
Japanische Maske, 17. Jahrhundert, evtl. friiher
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gendstil durch ein paar sehr schéne Blétter von Klimt und
Schiele, die Schweiz durch einige prédchtige Bilder von
Auberjonois und unter anderem einige Landschaften sowie
drei Stadien aus der Folge, die Hodler am Kranken- und
Sterbebett Madame Darels malte. Sehr schén sind dann
auch die Werke der ostasiatischen Kunst, vor allem die
Skulpturen und Grabplatten aus China, und aus Japan die
Malereien und die Teeschalen. Drei griechische kerami-
sche Werke aus archaischer Zeit und zwei aus rémischem
Glas bildeten den sehr dekorativen Abschluf der Ausstel-
lung.

Etwas, das weder in der Ausstellung noch in dem sehr
schén gemachten illustrierten Katalog sichtbar gemacht
wurde, das ist die Frucht jener Tétigkeit, durch die Rudolf
Staechelin Giberhaupt so fest mit dem Basler Museum ver-
bunden war. Von 1924 bis zu seinem Tode war er eines der
aktivsten und férderndsten Mitglieder der Kunstkommis-
sion. Welche Bilder durch seinen persénlichen Einsatz
dem Museum (berhaupt angeboten und welche durch sein
sehr entschiedenes Urteil angekauft wurden (Van Goghs
«Mademoiselle Gachet am Klavier» zum Beispiel), das
hétte eigentlich anlaplich dieser Gedédchtnisausstellung
auf Grund der Protokolle der Kunstkommission einmal zu-
sammengestellt werden miissen. Aus dieser personlich an-
teilnehmenden Fiirsorge fiir die Offentliche Kunstsamm-
lung - zu der auch gehérte, daf er ihr als ehrenamtlicher
Kassier diente — mag auch der schon 1931 schriftlich fest-
gelegte, erst jetzt bekanntgegebene Wunsch Rudolph
Staechelins entstanden sein, «die von mir gesammelten
Kunstwerke dereinst unseren Basler Museen anzuver-
trauen». m. n.

Zehn Ziircher Maler
Kunsthalle
16. Mai bis 24. Juni

In der Kunsthalle war eine Schau (ber das Schaffen von
zehn Ziircher Malern veranstaltet, die, im Sinne einer ge-
genseitigen Sichtbarmachung wesentlichen stddtischen
Schaffens durchgefiihrt, einer Darbietung markanter Bas-
ler Kiinstler im Zircher Kunsthaus voranging. Wenn auch
vor kurzem in Ziirich eine groBangelegte Ausstellung iiber
das Wirken der mittleren Malergeneration orientierte und
dabei die doppelte Anzahl wie in Basel zu Worte kam, so
waren es hier zum Teil ganz andere Personlichkeiten:
Zeichen dafiir, daB Ziirich an schépferischen Gestalten
keinen Mangel leidet und da es leichtféllt, eine charak-
teristische Gruppe zu verengern, aber auch zu erweitern.

In Basel hielten die dem Gegenstand mehr oder min-
der deutlich verpflichteten Maler den Ungegenstédndlichen
die Waage. Einleuchtend hatte der Leiter der Kunsthalle die
Anordnung so getroffen,daf zwei der Ungegensténdlichen,
deren Bilder vorwiegend durch malerische Impulse ge-
kennzeichnet sind, noch in der Reihe der Gegenstédndli-
chen auftraten; die extrem und konstruktiv betonten Un-
gegensténdlichen aber blieben unter sich im groBen Saal
des Obergeschosses. Mit ihren klaren Tafeln traten hier
Leo Leuppi, Richard Lohse und Camille Graeser auf. Leuppi
mit jenen durch bewegliche, sich (iberschneidende Bénder
auffallenden, auch farbig nun bereicherten und gelegent-
lich zu sonoren Akkorden greifenden Bildern, Lohse und
Graeser mit Arbeiten, die durch ihre kiihle WeiBgrundig-
keit, die prdgnante Eindringlichkeit der auf schmale Stébe
und knappe Rechtecke beschrdnkten Komposition, vor al-
lem durch die konsequente Strenge im Bildbau fesselten.

Der in Paris lebende Wilfried Moser war mit friihern gegen-
stdndlichen Werken vertreten, diister-melancholischen,
betont kindhaft-erzdhlerischen Pariser Bildern (was eine
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Eingliederung unter die Gegenstdndlichen um so mehr
rechtfertigte), daneben aber mit einer Folge neuer «Pein-
tures», in denen, etwa im Sinne eines Ubac, die bewegli-
che Rhythmik der Pinselziige und das Widerspiel zweier
kontrastierender Farben wesentlich wird, vor allem die
Gruppierung heller Rechtecke neben stréhnigen schwar-
zen Strichen. Dem Eindruck eines starken Temperaments
konnte man sich bei seinen oft im Klang eines stumpfen
Braunrosa und dunklen Braun verharrenden Bildern nicht
entziehen. Von Emanuel Jacob mehrere Abstraktionen, in
denen Formen und Assoziationen aus der Dingwelt noch
erkennbar bleiben, die indessen da und dort zu malerisch
empfundenen, doch straffen Kompositionen weitergefiihrt
sind, Bildern, aus denen einzelne Formen herausblitzen
und die wesentlich auf Hell-Dunkel-Kontraste gegriindet
erscheinen.

Eine in der Art Modiglianis entwickelte Formenwelt war in
den figiirlichen Kompositionen Adolf Herbsts zu verfolgen,
eine eigenwillig-phantasievolle Verwandlung des weibli-
chen Aktes im Interieur; alles innerhalb einer geddmpften
Farbskala, die die malerischen Qualitidten im Sinne einer
geheimnishaften Stimmung in den Vordergrund treten
lieB. Um so gegensitzlicher wirkte daneben Alois Carigiet
mit seinen spontanen, dabei im interpretierenden, zeich-
nerischen Zug weichen Bildern, die ihn weiter auf dem
Wege freien Umformens des Augenerlebnisses zeigen.
Ahnlich Eugen Friih, dessen grofziigige Bilder immer
freier, immer persénlicher und stédrker einem durch seine
Rhythmen und Kurven bestimmten Kompositionswillen
und einem oft orgiastischen Farbenbediirfnis gehorchen.
In ganz andere Bezirke fiihrten endlich die symboltréch-
tigen Triptychen (liber antike und biblische Themen von
Fritz Lobeck, und menschliches Erleben bildete den Vor-
wurf in den in hinreiBender Verve gemalten Werken Var-
lins, die im letzten Saal geboten wurden. Frihere Land-
schaften waren zu sehen, doch erwies sich vor allem seine
durchaus unvirtuose und doch virtuos gehandhabte Por-
tratkunst als hervortretende schopferische Leistung.  g.

Robert Delaunay
Galerie Beyeler
2. Mai bis 3. Juni

Beyeler hat das Verdienst, seine kleine Galerie wieder ein-
mal der Demonstration eines kiinstlerischen Werkes zur
Verfiigung gestellt zu haben, das nicht nur zu den funda-
mentalen der zeitgendssischen Kunst gehdrt, sondern
auch zu den sympathischsten, was Konsequenz und Klar-
heit des Weges und der Entfaltung angeht. Die schéne
kleine Ausstellung enthielt eine Auswahl von 30 Bildern
und Reliefs. Erfreulicherweise zeigte sie aber dabei nicht
nur das Ergebnis von Delaunays fast naturwissenschaft-
lich anmutenden Studien mit der reinen Farbe — Delaunays
Orphismus hat bekanntlich entscheidend auf die Arbeiten
von Macke, Marc, Klee und Moilliet gewirkt —, sondern
auch die Anfinge. Wieder einmal war dem grofien Kunst-
freundepublikum Gelegenheit gegeben, an einem Schul-
beispiel zu beobachten, wie eine neue Formen- und Far-
bensprache, etwas Urspriingliches und Schépferisches
also, sich aus der vorhandenen kiinstlerischen Umgangs-
sprache eines Malers entwickelt. Wie auch die kiihnste neue
Formschépfung eben nicht abrupt aus dem «Nichts» auf-
taucht, sondern in kontinuierlichem Entwickeln, Entfalten,
Bauen entsteht.

Im ganz exakten Sinn war die Ausstellung nicht ganz Iiik-
kenlos; aber sie zeigte doch, wie Delaunay aus einem braven
Nach-Gauguin-Maler (der Zeit von Pont-Aven) iber den
Neo-Impressionismus und eine kurze Fauve-Periode
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(Selbstbildnis 1906) schon 1909 zum Kubist wird, wie sich
daraus 1912 der orphische Kubismus, die «L&ufer» und
die drehenden Scheiben entwickeln, die dann in den
prédchtigen farbigen und unfarbigen Reliefs sowie den
«Rythmes sans fin» einmiinden. Fiir Basel und seinen
Reichtum an kubistischen Bildern — neben denen sich seit
1943 auch einer der schénsten «Eiffeltirme» Delaunays
befindet, im gleichen Saal des Kunstmuseums (ibrigens
wie Moilliets « Zirkus » und Légers « Femme en bleu » - war
diese Ausstellung besonders wertvoll und erhellend. m.n.

Mario Sironi
Galerie d’Art Moderne
12. Mai bis Mitte Juni

Grad im Zusammenhang mit der gleichzeitig bei Beyeler
gezeigten Delaunay-Ausstellung war diese kleine Auswah/
von 15 neuesten Werken des in Sardinien geborenen, in
Mailand lebenden Mitbegriinders des « Novecento» inter-
essant. Sironi némlich ist im gleichen Jahre 1885 geboren
wie Delaunay; befreundet mit Balla und Boccioni, gehérte
er in den Umékreis der italienischen Futuristen. Doch wie
anders ist bei ihm die weitere Entwicklung gegangen ! Seine
neuen kleinformatigen Bilder, die er entweder « Composi-
zione» oder « Figure murali» oder « Frammento murale»
nennt, bestehen heute aus einem ganz merkwiirdig ver-
trdumten Zusammensetzspiel verschiedener Formen, Ab-
bildern von Fragmenten, archdologischem Triimmerschutt,
Plastiken und einzelnen Teilen, wie sie in einem Innen-
raum etwa vorkommen: Bibliothek, Tische, Skulpturen,
die Ecke mit den menschlichen Bewohnern. All das wird
im Wechsel von Seitenansicht, Frontalansicht, Grundrif
nebeneinander gereiht. Der Futurismus ist hier auf einem
malerischen, dunkeltonigen Seitenweg zu Ende gefiihrt
worden: die Kompositionen Sironis gleichen jenem
Schlufstadium jedes Feuerwerks, wenn die als kunstvolle
Gebilde in den Himmel geschossenen Figuren langsam,
unzusammenhdngend zur Erde zuriickgleiten. m. n.

Bern

Junge Kunst aus Holland
Kunsthalle
12. Mai bis 10. Juni

Beim Namen Holland stellt sich bei den Kennern moderner
Kunst unmittelbar der Gedanke an Mondriaan, Van Does-
burg, an die Protagonisten der Bewegung «De Stijl» ein.
Um es vorweg zu nehmen: ein Gang durch die Berner Aus-
stellung zeigte, daf3, was von der vorausgehenden Genera-
tion holléndischer Kiinstler in der Welt Geltung erlangte,
in Holland offenbar keine Nachfolge und keine Weiterent-
wicklung gefunden hat. Es ist zu keiner holléndischen Tra-
dition gekommen. So bestand denn der Titel «Junge Kunst
aus Holland » zu Recht; «Junge holléndische Kunst » diirf-
te man nicht sagen: &hnliche Ausstellungen junger Kunst
lieBen sich mit Werken von Kiinstlern anderer Nationen
auch zusammenstellen. Was gleich auffiel und als ge-
meinsames Merkmal festgehalten werden darf, war eine
gewisse Schwere und Gebundenheit. Bei J. Stellaart zum
Beispiel, der dem Tachismus zustrebt, kann wohl ein ge-
wisser initialer Schwung festgestellt werden; aber es fehlt
dann die geistreiche Paraphrasierung, oder es wird ver-
sucht, in geduldiger Arbeit zu differenzieren; dann aber
wird die Frische der Ausgewogenheit geopfert.
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C. Karel Appel, der expressivste, ist von schulmépigen
Formen und leuchtenden Farben zu einer sehr persénli-
chen und eigenwilligen Aussage gekommen, wobei jedoch
die Farben erdig, stumpf und gewalttétig dick aufgetragen
sind. Er erinnert, in einer ganz andern Welt allerdings, an
den frithen Van Gogh, und man erwartet geradezu, da aus
dieser gédrenden, reichen Substanz plétzlich das Giiltige
ungehindert durchbricht. Corneille hingegen, der in Paris
lebt und an dem man den stdndigen Kontakt mit Frank-
reich wahrnimmt, ist differenzierter, geschickter, hat er-
staunlich viele Mdglichkeiten, ist aber dadurch auch um
vieles unentschiedener und dekorativer als Appel. Wie
schwer es ist, neue, giiltige Zeichen zu erfinden, offenbart
sich, wenn man Titel liest wie « Frau mit Vogel» (Cor-
neille) oder «Vogel und Blume» (Appel) und sich dabei
der Schépfungen Mirés erinnert. Erdgebunden ist auch
J. Nanninga, der Klees Spuren nachgeht und dem man,
als einem Alteren, lange Erfahrung und solides Handwerk
anmerkt. Kandinsky wiederum findet einen Nachfolger in
G. Lataster, der sich aber noch nicht recht vom Gegenstand
gelost hat, der verschdmt hier und da auftaucht. Ganz ge-
gensténdlich und auch zum Teil dem frithen Kandinsky
verpflichtet ist J. Diederen.

Eine andere Note brachte André Volten in die Ausstellung,
der konkrete Kunst schafft. Eindriicklicher und gdiltiger
dupert er sich offenbar auf dem Gebiete der Plastik, da er
ein ausgesprochenes Sensorium fir Form und Quantitét
entwickelt, weniger aber fiir das Zusammenspiel von
Quantitdt und Farbqualitdt. Leider war die Plastik an der
Ausstellung zu schwach vertreten, als daf} man sich (iber
das Schaffen auf diesem Gebiet in Holland ein Bild machen
konnte. Wir verzichten deshalb, darauf einzugehen, wie
wir auch aus der Zahl der Ausstellenden nur einige Namen
genannt haben, die geeignet sind, die Vielfalt der Tenden-
zen zu veranschaulichen. P: B.

Kunst der Inka
Kunstmuseum
28. April bis 29. Juli

Eine erfreuliche Entwicklung wird mit dieser auBerordent-
lich schénen Ausstellung im Berner Kunstmuseum weiter
vorangetrieben: mehr und mehr werden jene kiinstleri-
schen Schépfungen von Vélkern, die — weil auferhalb des
abendldndischen Kulturkreises stehend - friiher nur in
Vélkerkunde- und archédologischen Museen gezeigt wur-
den oder allenfalls einmal zu Gast in Kunstgewerbemuseen
sein durften, als Kunst schlechthin und ohne Vorbehalt
genommen. Die tiefe, im 19. Jahrhundert wohl aus der
grofen Verlegenheit der eigenen ungeklérten Situation des
«Klinstlers» gegeniiber geschaffene Zasur zwischen der
sogenannten «freien» und der nicht «unfrei», sondern
héflich «angewandt» genannten Kunst scheint gegen-
wértig unmerklich und organisch zuzuwachsen. Wohl/
braucht es noch einen Hinweis, und Max Huggler spricht
ihn im Vorwort des Kataloges auch aus: es ist die moderne
Kunst, die eine neue Beziehung zu den frihen Kulturen
geschaffen hat. In Bern jedoch ist der Aufweis dieser Be-
ziehungen durch die Kunsthalle mit ihren Ausstellungen
Japanischer, indonesischer und afrikanischer Kunst ldngst
Tradition geworden.

Von daher wird auch deutlich, da das Berner Kunstmu-
seum mit dieser Ausstellung einer eigenen Berner Tradi-
tion folgt und nicht etwa in den Spuren des Ziircher Kunst-
hauses zu wandeln gedenkt. So heift diese Ausstellung
auch «Kunst der Inka» und nicht « Kunst und Leben der
Inka». Auf jede Demonstration vélkerkundlicher Aspekte
wurde ebenso verzichtet wie auf etwelche Darstellungen
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historischer und kulturgeschichtlicher Grundlagen, aus
denen diese phantastische, in Form und Ausdruck aufer-
ordentlich verschiedenartige Kunst entstanden ist. Dieser
Verzicht durfte den Veranstaltern — das Kunstmuseum
Bern zog als Fachmann den Direktor des Miinchner Vél-
kerkundemuseums, Professor Dr. Heinrich Ubbelohde-
Doering, einen der Erforscher Perus, zu — um so leichter
fallen, als man (iber Vorgeschichte, historische Entwick-
lungen und kulturelle Zusammenhénge im Leben der An-
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denvélker und der Kiistenbewohner noch heute so gut wie
nichts weif. Bekannt, aber nicht ausreichend, sind vor
allem die Berichte der Spanier, die unter Pizarro 1532 in
Peru eindrangen, das Land ausraubten und sehr viel zer-
stérten. Da die Andenvélker ihre Chroniken in der genial
erdachten Knotenschrift festhielten, bleibt heute als wich-
tigste historische Quelle die sorgféltige Ausgrabung und
das Lesen und Deuten der archdologischen Schichten, wo-
bei die Keramik als Leitfossil selbstverstédndlich die Haupt-
rolle spielt. Diese archédologisch-historische Forschung ist
heute in vollem Gange, wovon nicht zuletzt auch die gerade
jetzterscheinende umfangreiche Literatur (iber Forschungs-
und Grabungsreisen nach Peru zeugt.

So wurde zwar die Ausstellung als reine Schauausstellung
von Kunstwerken aufgezogen, wobei der Name «Inka» nur
als bekanntestes Stichwort dient, im Aufbau der Ausstel-
lung aber ging man vor wie der Ausgréber, der von der
jiingsten, obersten Schicht bis zur é@ltesten, tiefsten vor-
stépt. Quasi als Einleitung zur Ausstellung wird der Be-
sucher mit der phantastischen Baukunst - riesigen Mega-
lith-Tempeln und Felsenburgen — bekannt gemacht, die
hier in meterhohen VergréBerungen der ausgezeichneten
Photographien Ubbelohde-Doerings aufgestellt wurden.
Dann lernt er zuerst Dinge kennen, wie sie die Spanier
sahen: Plastiken und bemalte Tiicher, goldene Mumien-
masken und Schmuck, Gewénder und Geféfle, die aus dem
vorziiglich durchorganisierten Grofreich der Inka stam-
men, jenes kriegerischen Organisatorenvolkes, das erst in
den letzten 500 Jahren vor dem Einbruch der Spanier die
umliegenden Volksstimme unterworfen hatte. Die Be-
ziehungen dieser Volker, die zum Teil in den Bergen, zum
Teil in den Kiistenldndern lebten, ist ebensowenig geklart
wie die Entwicklung ihrer Kunst im einzelnen. Tatsache
ist, daf wir es schlieflich mit einer feudalen Hochkultur
zu tun haben, in deren Bereich der realistische Naturalis-
mus - in den unglaublich kiihnen, an rémische Portrat-
kopfe erinnernden KopfgefédfBen und Tierplastikenvon héch-
ster Eleganz - neben geheimnis- und rétselvollen magisch-
expressiven oder geometrischen Bildern auf Keramiken
und Stoffen entstanden sind. Die Formensprache dieser
Vélker ist von einer unerhérten Direktheit und gibt - direkt
— doch immer nur das Symbol preis, fir das uns das
Schliisselwort noch in den meisten Féllen fehlt.

Aber das tut dem kiinstlerischen Genuf keinen Abbruch.
Die Auswahl aus den grofen Sammlungen der Vélker-
kundemuseen von Miinchen, Stuttgart und Berlin ist von
so hoher Qualitdt und auch so abwechslungsreich, daB
die Begegnung mit der altperuanischen Kunst zu einem
grofBen Erlebnis wird. Etwas vom Schénsten erwartet den
Besucher im letzten Saal (dem Hodler-Saal des Museums):
die grofien gewirkten Tiicher und Gewebe, die in hervor-
ragenden Techniken und prachtvollen Farben ihre eigene,
geometrisierte Symbolsprache sprechen. m. n.

Glarus

Vier Ziircher Kiinstler
Kunsthaus
13. Mai bis 10. Juni

Hier waren vier Ziircher Kiinstler, Adolf Herbst, Karl
Hosch, Max Truninger und Fritz Zbinden, zu Gast. Am
meisten war Herbst Maler. Das gepflegte Handwerk, in
eigenwilliger Fortsetzung grofer Pariser Tradition, tritt
mit eindeutiger Prégnanz in Erscheinung: keine Plakatie-
rung, dafiir stille Festlichkeit. Die Farbe, in die Leinwand
gewissermafen hineingewachsen, erhélt durch eigentim-
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liche, reizvolle Untermalung, Ubermalung und Lasur eine
raffinierte Patina von warmer, brauner Tonigkeit. Das
Figiirliche wiegt vor. Die Akte sind wie Stilleben, ja es sind
eigentliche Stilleben von wéhlerischer, kultivierter Farb-
einstufung. — Die Umrisse, wo sie nicht schon durch die
einzelnen Farbwerte gegeben sind, werden mit leicht flie-
Bendem Pinsel — oder dann zuallerletzt auf den schon
trockenen Grund - gewissermafen als Signatur hinge-
worfen.

Neben diesen Sachverhalten wirkt Hosch explosiv. Seine
aufgefédcherte, kaleidoskopartige Farbendynamik erfordert
Distanz, nicht nur rdumlich, sondern auch zeitlich. Man
sollte den ganzen Hosch sehen kénnen, auch seine mas-
siven Formen der Frihwerke, um den Zugang zu dieser
eigenwilligen, starken Persénlichkeit zu finden. Hier stand
nur der Aspekt seiner letzten Entwicklung, mit der man es
nicht leicht hat, und es stellt sich am Beispiel Hosch einmal
mehr die Frage, ob die Intellektualisierung reiferer Jahre
fiir das rein Malerische nicht eine Gefahr bedeutet.
Truningers grofes Atelierbild war ein Wagnis, und es ge-
lang! Die Gefahr der Kulissenmalerei, die bei derartigen
Formaten lauert, ist fiirs erstemal gebannt, iiberwunden;
ob und inwieweit dabei Picasso im Spiele war, sei dahinge-
stellt. Das Ziel ist jedenfalls erreicht: Ein gespenstisch-
geheimnisvolles Wesen wird evoziert, tritt mit schwarzer
Geisterkatze tber die Schwelle des grofien, blau erleuchte-
ten Arbeitsraums, der sich zeltartig (iber der §zene wolbt, —
Das graphische Werk Truningers kam wegen Platzmangels
leider nur mit wenigen Bléttern zur Darstellung, aber die
kleine Auswahl zeigte des Kiinstlers entschiedene Bega-
bung in diesem Fach.

Zbinden endlich scheint die helle, freundliche Koloristik
seines friihen Lehrers Amiet beibehalten zu haben. Der
Lebensraum dieses Malers in dem noch unberiihrten Land-
strich zwischen Ziirichsee und Sihlgraben bildet ein uner-
schépfliches Reservat fiir blickgeféllige Motive. Liebevolles
Eingehen auf die Schénheiten dieser Landschaft im Wech-
sel der Jahreszeiten, dann aber auch die Portrétierung
seiner Familienangehdrigen neben periodisch eingeschal-
teten Siidlandreisen, von denen wirkungsstarke, farben-
prdchtige Aquarelle heimgebracht werden, bilden die
Hauptanliegen des Kiinstlers. Br.

Locarno

Societa degli Artisti Locarnesi
Il Portico
du 16 mai au 24 juin

La galerie «ll Portico, située dans la vieille partie de la
ville en un lieu des plus suggestifs, a repris son activité.
Cette troisiéme exposition de la saison présente le groupe
des artistes locarnais, au nombre de seize, dont neuf sont
des Suisses allemands qui ont leur domicile au Tessin. Il
faut aussi noter que les deux artistes les plus marquants
de Locarno, le peintre Emilio Maria Beretta et le sculpteur
Remo Rossi, ne sont pas présents: ce qui ne contribue pas
a élever le niveau assez modeste de I'exposition. Celle-ci
rassemble une soixantaine d’ouvrages: peintures, sculp-
tures, émaux, dessins, gravures sur cuivre, etc. Un peintre
qui se fait remarquer tout de suite est Giuseppe Bolzani.
Ses trois toiles manifestent une belle nature d’artiste mo-
derne, surtout les deux natures mortes, hautes en cou-
leur, d’une trés agréable harmonie, peintes avec un entrain
trés dominé et trés sar. C'est un jeune peintre qui depuis
quelques années enseigne le dessin & I’école normale de
Locarno, - ce qui est le sort habituel des artistes tessinois,
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qui n’ont pas la possibilité ou le courage de se consacrer
résolument a leur art; les temps modernes ne sont pas
favorables a I'audace, la vie de bohéme n’est plus a la
mode ... En général, I'exposition du « Portico» manifeste
une tendance assez peu moderne. Une partie des expo-
sants est formée d’artistes déja d’un certain 4ge et restés
fidéles a leurs débuts, ce qui n'empéche pas d'ailleurs
leur apport d’étre probablement le plus authentique. Une
adhésion superficielle & des formes modernes nous fait
sentir plus cruellement encore que nous sommes en pro-
vince, dans un milieu éloigné de tout contact stimulant,
et qui vit bien tranquillement sa petite vie. P.B:

Luzern

Vier junge Innerschweizer Kiinstler
Kunstmuseum
13. Mai bis 17. Juni

Nach der Dokumentation von Werken der é&ltern Luzerner
uhd Schweizer Malergeneration (Caspar Herrmann, Otto
Meyer-Amden, Hermann Huber) iberldft das Kunstmu-
seum in dieser vorsommerlichen Ausstellung seine Séle
den Jungen. Jung heift hier, daf8 die vier ausstellenden
Klinstler die Dreifig eben knapp iberschritten haben und
somit keine Debitanten mehr sind. Im Gegenteil, ihre
Namen sind dem Luzerner Publikum von Weihnachts-
ausstellungen her geldufig, und man begriipt es, sich mit
ihrem Werk einmal eingehender befassen zu kénnen, als
dies in einer weihnachtlichen Monsterausstellung még-
lich ist.

Rund 125 Werke, Glasfenster und Glasmalereientwiirfe,
Fresken und Gemélde, Holzschnitte und Drahtplastiken,
wurden zusammengetragen. Platzmépig kommt der Lu-
zerner Edy Renggli am besten weg. Er verkérpert bereits
die dritte Glasmalergeneration seiner Familie, und er er-
weist sich dabei, streng der guten, (iberlieferten Technik
folgend, als kiihner Gestalter. Es gelingt ihm meist der
grofle Zug, das Geraffte und Konzentrierte, wie es moderne
Bauten - Renggli entwarf und schuf Glasfenster fiir
Sakral- und Profanbauten — erfordern. Er liebt groBe Farb-
flichen und weif sie spannungsreich und den Ausdruck
steigernd zueinanderzusetzen. Mehr unverbindlich und
geféllig wirkt er als Bildmaler. Seine eher braven Landschaf-
ten - koloristisch zwar sehr fein und warm empfunden -
stehen in beinah schwer begreiflichem Gegensatz zu seinen
starken Glasmalereien.

Eine interessante Erscheinung ist der Urner Franz Fedier,
besonders wenn man sich seiner friiheren Zeichnungen
erinnert. Im Eisenbahnerdorf Erstfeld aufgewachsen, be-
stimmte schon immer das «lineare Erlebnis» bahnhdfli-
chen Schienen- und Drahtgewirrs seine Kunst. Aus einer
eher impressionistisch bestimmten Niederschrift ist nun
aber in viel héherem Map ein bewuftes Komponieren,
Auswdégen und In-Beziehung-Setzen geworden. Die Ten-
denz, zu ballen, wirkt sich bedeutend stérker aus als die-
Jenige des Auflésens, ein Eindruck, der die scheinbar ver-
wirrende Fiille von Strichen und Farbflecken iberwiegt.
Bewuftes Komponieren - alle Werke sind mit « Komposi-
tion» bezeichnet - und Abstrahieren betreibt Max Marti,
der im Tessin lebende Aargauer. Vom graphischen Ge-
werbe herkommend, scheint ihm das Sichl6sen vom Ge-
genstédndlichen inneres Bedlirfnis und das Formen von
Drahtplastiken eine seiner vom Gedanklichen her bestimm-
ten Kunst addquate Mdglichkeit zu sein. Drahtplastiken
malt er im Grunde auch, indem zerbrechliche und zarte
Linien — man denkt an elektrisch geladene Dréhte und ahnt
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Bartholoméus Lammler, Eimerbédeli, 1850

die Beziehung zur Magie der technisierten Welt - ge-
ddmpft farbige Fldchen verbinden ldft. Erfreulich ist die
Konsequenz und Kompromiflosigkeit dieses jungen
Kiinstlers.

Der Schattenseite des Lebens gehort die Schwarzweif-
kunst von Robert Wyss, und zwar der menschlichen Er-
scheinung in ihr. Es ist kein rasches Skizzieren von Ein-
driicken solcher Art, wie er sie eigner Anschauung, der
Lektire und dem Film verdankt. Wyss schneidet sie in
Holz, und man spiirt, daf8 der handwerklichen Ubertragung
eine geistige Auseinandersetzung vorausgegangen ist, die
sich bei der Arbeit mit dem Stichel noch vertiefen und so
auf das Wesentlichste konzentrieren konnte. Nur so ist es
méglich, daB mit so sparsamen Mitteln derart ausdrucks-
starke Blatter entstanden, suggestive, formal kiihn gemei-
sterte Szenen, in denen eine verschattete Welt uns un-
tiberhérbar anrufft. h.b.
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St. Gallen

Appenzellische und toggenburgische Bauern-
malerei

Kunstmuseum

5. Mai bis 24. Juni

Es war eine ausgezeichnete ldee des Kunstvereins Sankt
Gallen, vor allem seines aktiven Prdsidenten Professor
E. Naegeli, gemeinsam mit der Schweizerischen Gesell-
schaft fir Volkskunde einheimische Bauernmalerei zu
zeigen. Speziell in Appenzell sind in den letzten 150 Jahren
Laienmalereien entstanden, die schon seit langerer Zeit die
Aufmerksamkeit der Sammler auf sich gezogen haben.
Die St.-Galler Ausstellung bedeutete die erste Zusammen-
fassung eines reichen Materials aus 6ffentlichen und pri-
vaten Sammlungen. Der Gesamteindruck war auferordent-
lich: Poesie des Primitiven, Mischung von Zierlichkeit und
Grépe. Bildlicher Niederschlag eines Volksstammes, der
auch auf anderen Gebieten des Kiinstlerischen - Lied,
Tanz, Theater — ein besonders ausgeprdgtes, originales
Talent besitzt.

Die Bilder, deren frithste aus dem Beginn des 19. Jahr-
hunderts stammen und deren Bliitezeit sich in der zweiten
Hilfte dieses Sdkulums ereignet, sind mit dem Leben des
Appenzellervolkes aufs engste verbunden. Das Vieh und
der Alpaufzug, das Dorf und die Landschaft mit einzelnen
eingebetteten Gehdften. Gemalt wurde fiir die « Bédeli» der
Milcheimer, fiir die Stélle, in denen lange, schmale Strei-
fen mit urtimlich wiedergegebenen Kiihen angebracht
wurden, fiir Schranktiiren und fiir den Schmuck der Stu-
ben. Das Sennenwesen, vor allem die bunten, feierlich-
heiteren Alpfahrten mit den Tieren, stehen thematisch
vornan. Die Landschaft ist die Umgebung, die aber nicht
minder spricht als das landwirtschaftliche Brauchtum. Die
intime GréfBe des Appenzellerlandes wird — man darf es
sagen - grofartig erfaBt und in Bildform gebracht. Die
offizielle Vedutendarstellung, die ohne Zweifel auch bei
den Bauern des Appenzellerlandes bekannt geworden ist,
hat wenig Einfluf ausgeiibt. Flachenhaft bauen sich die
Perspektiven auf, und ungehemmt bedienen sich die
Bauernmaler starker Farbténe, typische Klinge, wie man
sie von siiddeutschen Hinterglasmalereien kennt. Es ist,
als setzte sich die Landschaftsmalerei fort, die auf den
Altéren der Maler des 15. und friihen 16. Jahrhunderts sich
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herausgebildet hat. Im Vergleich gesagt: Man spiirt etwas
von der spontanen Kraft der Hintergriinde eines Konrad
Witz. Selbstverstédndlich ist auch ein Schuf Biedermeier
dabei, das ja ohnehin in der Volkskunst des 19. Jahrhun-
derts eine bedeutende Rolle spielt.

Hier sehen wir also echte Laienmalerei — nicht Sonntags-
malerei, nicht zum blofen Vergniigen geschaffen. Im Auf-
trag schafft der Bauernmaler fiir Bauern. Es handelt sich
um eine Art kommerzieller Laienmalerei, die (ibrigens bis
weit in unser eigenes Jahrhundert fortlebt; der fruchtbar-
sten einer, Johannes Ziille, der, verstédndlicherweise, den
Weg vom Spontanen und Sensiblen zum Routinierten zu-
riickgelegt hat, ist erst 1938 im Alter von 97 Jahren ge-
storben.

Laienmalerei im blichen Sinn — die entsprechende des
20. Jahrhunderts wird vielleicht ganz anders aussehen -
ist stets auf die bildliche Fixierung des Sichtbaren aus. Sie
stellt genau dar, was man sieht und wovon man weif, daj8
es existiert. Mit diesem Grundzug sind die Appenzeller
Bauernmaler mit ihren Verwandten anderer Gebiete — bei
der Uhrenschildmalerei des Schwarzwaldes zum Beispiel
gibt es dhnliche, ebenfalls poetische Erscheinungen — ver-
bunden. Was sie auszeichnet und was unser helles Ent-
zlicken erregt, ist ihre Fahigkeit, die Intensitit der land-
schaftlichen und tierischen Formen, die Bewegungs-
impulse, die urspriingliche Stimmungskraft in den Bildern
lebendig zu machen. Mag der Bildaufbau noch so sche-
matisch sein — (brigens ein formaler Schematismus, in
dem ebenfalls originaler kiinstlerischer Geist lebt —, der
Bildcharakter ist voller Leben, voll von Farbsinn und Farb-
reaktion; er wird zum Tréger einer kompositionellen Aus-
druckskraft, durch die sich die Bilder zum Aufergewéhnli-
chen steigern.
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Es ware falsch, die Appenzeller oder auch die der Ausstel-
lung eingefiigten, verwandten toggenburgischen Malereien
mit den Werken der groBen Meister der Peinture naive in
Verbindung zu setzen. Aber das Kiinstlerische, das im
eigentlichen Sinn nicht priméres Element bei ihnen ist,
hebt sie doch auf eine betrédchtliche Héhe. Exquisite Farb-
kldnge, blitzblanke Exaktheit der bildlichen Aussage, eine
seltsame, innerlich echte Gestaltung béduerlichen Lebens,
ganz ohne jeden anekdotisch-sentimentalen Beige-
schmack. Nicht nur originell also, sondern im eigentlichen
Sinn schoépferische Gebilde von héchst unmittelbarer Aus-
strahlungskraft.

Die Ausstellung war von einem vom St.-Galler Konserva-
tor R. Hanhart, dem Organisator der Schau, ausgezeichnet
redigiertem Katalog begleitet, der neben 24 guten Abbil-
dungen interessante Textbeitrage von Hanhart selbst und
von H.-F. Geist (liber «Volkskunst und Laienmalerei ») ent-
hélt. Problematisch war nur die aufgereihte Aufhdngung
der kleinen Formate in den an sich ungiinstigen St.-Galler
Museumsrdumen. Statt Aufreihung verlangen solche Ge-
bilde optische Gruppierung und Artikulation, vor allem
jedoch in irgendeiner Form nicht stimmungsmépige, son-
dern rdumliche Intimitét. H.C:

Zirich

Glas aus vier Jahrtausenden
Helmhaus
5. Mai bis 17. Juli

Glas, als eine der éltesten Entdeckungen des Menschen,
ergibt einen faszinierenden Spiegel menschlichen Lebens
durch Jahrtausende. Und zwar nicht des kreatirlichen
Lebens, zurlickgelassen in Beil, Trinknapf und Jagdspief,
sondern jener Verfeinerung in Sitte und Geschmack, die
sich im Sammeln von allerlei Kiinstlichkeiten kundtut, in
der Freude an fremden Wohlgeriichen, an Wein, an
Schmuck und Edelsteinen.

Die Leiter des Kunstgewerbemuseums als Initianten der
Ausstellung sahen daher ein weites Feld vor sich, der An-
erkennung des Publikums gewif3; zudem stammen alle
alten Gldser mit Ausnahme einiger &dgyptischer Speziali-
tdten aus schweizerischen Museen und Privatsammlun-
gen. Nicht nur der Gehalt, sondern auch der Rahmen der
Ausstellung ist dabei zu loben, der dem Thema « Glas » auf
das beste gerecht wird: Glas hinter Glas ist sehr schwer
auszustellen; es entzieht sich dem Betrachter durch irritie-
rende Spiegelung, und vollends das Tageslicht friBt zarte
Umrisse und delikate Farbnuancen grausam auf. Daher
in dieser Ausstellung die schwarzen Wénde, die verklei-
deten Fenster und das raffiniert verteilte Licht, das die G/4-
ser wie Edelgestein zum Leuchten bringt. Die Vitrinen, fast
zu Abstraktionen geworden und oft nur Geriist ohne
Scheiben, tragen nicht museale Fiille, sondern eine Unzah/
von Stilleben (iber das Thema Glas.

Das bildsame Material der Glaspaste, Agyptern und Phé-
niziern schon im 3. Jahrtausend v. Chr. bekannt, lief sich
zu kleinen Mosaiken, Schmuckstiicken und Reliefs fiigen,
von denen die Ausstellung einige Beispiele zeigt — dar-
unter ein graziéses Képfchen aus der 18. Dynastie. Wich-
tig sind sodann die Millefiori-Glaser, zu blumenartigen
Mustern verschmolzene bunte Glasstiicke, und die ersten
Hohlgldser, Wegbereiter der beriihmten rémischen Glas-
kunst. Die Ausstellung weist auf die reichen Bestdnde
unserer Museen von Vindonissa und Locarno hin; aus
letzterem stammt der griine Vogelbecher vell bunter
Emailmalerei. Diese Glédser zeugen von einer technischen



Fertigkeit und kiinstlerischen Empfindung, welche innert
kiirzester Zeit den Erfindungsreichtum von Jahrhunderten
vorwegnahmen, sei es in den bizarr ausgezogenen syri-
schen GefédBen, den arabischen Parfiimflischchen oder
hohen Henkelkannen, wie sie rémischer Export bis in die
Rheingegend und nach England brachte. Erst Venedig in
der Renaissance besaf dhnliches Verstédndnis fir das Glas
und schuf die spitzengleich empfundene Oberfldche
prunkvoller Kelche und Schalen, eine Art zerbrechlicher
Goldschmiedekunst fiir die Kirche und die Fiirsten der
Welt, das Herstellungsgeheimnis auf langen Wegen an die
béhmischen und schlesischen Glashitten des 16. bis
18. Jahrhunderts weitergebend.

Glas blieb Luxus bis ins 19. Jahrhundert hinein, bis Fabri-
ken und Maschinen die Werkstatt mit ihren Spezialisten
ersetzten; der langsame, zéhe Ubergang vom Sammel-
objekt zum Gebrauchsgut manifestiert sich in einem rat-
losen Suchen nach geméBen Formen, bis auch hier Pio-
niere eines neuen Lebensstils den Weg wiesen. Morris,
Tiffany, Emile Gallé bestimmten sowohl die Einzel- wie
die Serienproduktion, inspiriert von ostasiatischen Glé&-
sern und einer sentimentalisch bewegten Natur, eine
Welt, durch deren Schwiile bald der kiihle Wind der neuen
Sachlichkeit blasen sollte. Alle modernen Gldser gehor-
chen diesem Gebot nach grofer, glatter Form und mdg-
lichst ornamentloser Oberfldche; einzig das farbige Glas
soll Akzente in eine ebenso glatte und geheimnislose Um-
welt setzen. Neben den Firmen in Deutschland, Schweden
und der Schweiz, um nur einige zu nennen, welche die
Ausstellung beschickten, gibt es vereinzelte Betriebe, in
denen Glas nie aufhért, Kostbarkeit zu sein, von Kiinstlern
geplant und ausgefiihrt, von Kennern bezahlt und gesam-
melt. Unsere Zeit wird sich jedoch fiir spétere Generatio-
nen nicht in den geblasenen und geduldig mit Glaswiilsten
verzierten Végeln venezianischer Herkunft verkérpern,
sondern allein in dem formschénen, gebrauchsgerechten
Serienglas und in der erstaunlichen Vielseitigkeit, mit der
sich Glas in der Architektur verwenden lapt. U. H.
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Ausstellung «Glas aus vier Jahrtausenden»
1

Blick in die Abteilung der rémischen Gldser
Photo: Walter Binder, Zlirich

Rémische Kanne aus zweifarbigem Glas, 2. Jahrhundert n. Chr.
Photo: Kunstgewerbemuseum Ziirich

3
Arabisches Kelchglas, 10.-11. Jahrhundert

4
Mehrfarbige Gléiser von Seguso, Murano
Photos: Walter Binder, Ziirich
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Arbon SchloB Ernst Kreidolf 24, Juni - 22. Juli
Ascona Galerie La Cittadella Charles Meystre 8. duli - 29. Juli
Basel Kunsthalle Bauchant — Bombois - Séraphine - Vivin - 5.duli =12, Aug.
Ostschweizer Bauernmalerei
Mustermesse, Halle 8b Schweizerische Kunstausstellung 1956 2. duni - 15. Juli
Museum fiir Vélkerkunde Basler Forscher bei fremden Vélkern 9. duni - 30. Sept.
Galerie Beyeler Abstrakte Maler der Gegenwart 1. duni - 30. Juli
Bern Kunstmuseum Kunst der Inka 29. April - 29. Juli
Kunsthalle Alberto Giacometti - Marius Borgeaud 16. Juni - 22. Juli
Genéve Musée d'Art et d’'Histoire Chefs-d’ceuvre de la miniature et de la 23 juin - 15 aolt
gouache du XVI¢ au XIX* siécle
Athénée Raoul Bovy Lysberg 16 juin - 12 juillet
La réalité poétique 14 juillet - 13 sept.
Galerie Georges Moos De Bonnard a Manessier 1¢ juillet - 31 aolt
Galerie Motte La Femme a travers les siécles et 'espace 22 juillet - 30 sept.
Glarus Kunsthaus Kunst der Gegenwart aus Glarner Privatbesitz 22. Juli  -19. Aug.
Lausanne Galerie Bridel et Nane Cailler Abdul 2 juillet - 31 juillet
Locarno Il Portico Nag Arnoldi 1. duli  -22. Juli
«Bancarella», Tessiner Kunst und 28. Juli - 26. Aug.
Kunstgewerbe
Luzern Kunstmuseum Barocke Kunst der Schweiz 8.duli - 23. Sept.
Galerie Rosengart Pablo Picasso 2. Juni - 29. Sept.
Neuchatel Musée d’Ethnographie Chine. L’art artisanal 13 mai - 2 sept.
Rheinfelden Kurbrunnen Kéathi Ritter-Refardt 1. duli - 15. Aug.
Schaffhausen Museum Allerheiligen Otto Dix 15. duli  -19. Aug.
Thun Kunstsammlung Sektion Bern der GSMBK 1.duli - 5. Aug.
Winterthur Kunstmuseum Giorgio Morandi - Giacomo Manzu 24, Juni - 29. Juli
Galerie ABC Moderne Meister der Graphik 7.duli - 25. Aug.
Ziirich Kunsthaus Unbekannte Schénheit. Werke aus 9. Juni - Ende Juli
flinf Jahrhunderten
Graphische Sammlung ETH Rembrandt. Das graphische Werk 9. Juni  -19. Aug.
Helmhaus Glas aus vier Jahrtausenden 5.Mai - 17. duli
Galerie Chichio Haller Hans Erni 10. Juli  -10. Aug.
Ziirich Schweizer Baumuster-Centrale  Stidndige Baumaterial- und Baumuster- sténdig, Eintritt frei

SBC, Talstr.9, Bérsenblock

Ausstellung

8.30 - 12.30 und
13.30 - 18.30
Samstag bis 17.00

¥ Bender

OBERDORFSTR. 9/10

ZURICH 1
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Jean Leppien, Composition

Jean Leppien - René Monney
Galerie Palette
18. Mai bis 12. Juni

Leppien, einer jener Deutschen, die nach freiwilligem,
triebmépig bestimmtem Ubergang nach Frankreich in jahr-
zehntelangem Schaffen organisch zu Parisern geworden
sind, hat um 1930 seine friihe Schulung bei Kandinsky und
bei Albers am Dessauer Bauhaus durchgemacht. Die dort
gelegte kiinstlerische Basis war als grofies Plus auch den
Werken der Ziircher Ausstellung anzumerken, die alle in
den letzten vier Jahren entstanden sind. Von ihr aus ergibt
sich die geistige, kiinstlerische und handwerkliche Solidi-
tat, durch die sich Leppiens Arbeiten auszeichnen. Mehr
noch: die kinstlerische Moral fiihrt zu einer (iberzeugen-
den Verarbeitung formaler Eindriicke, die auf Kandinsky
und auf Klee zuriickgehen, von denen aus sich Leppien
eine eigene, persénlich klare, an Vokabeln reiche Kunst-
sprache geschaffen hat. Die Formphantasie ist in starker
Bewegung. Von spannungsreichen Strukturen gelangt sie
bei den in Ziirich gezeigten Bildern zu interessanten und
anregenden Fldchenverkettungen und von da aus wieder
zu héchst einfachen Symbolbildungen, die an den spéten
Kandinsky, manchmal auch an Klee oder Miré erinnern,
aber immer eine eigene Form und einen persénlichen Aus-
druck besitzen. All das ist mit Bedacht ersonnen und mit
auferordentlicher Sorgfalt gemalt, durchdacht, durch-
fiihlt und im Ergebnis gegliickt. Man versteht, da8 Leppien
vor einigen Jahren den Prix Kandinsky erhalten hat, und
erwartet, ihm auch spéter wieder in Zircher Ausstellun-
gen zu begegnen.

Neben Leppien zeigt derin Ziirich schaffendejunge Welsch-
schweizer René Monney, friiher einmal Schiiler von Ger-
maine Richier, eine kleine Anzahl Skulpturen, die aufmer-
ken lassen. Monney ist génzlich beim Ungegensténdlichen
angekommen, dessen Méglichkeiten er lauteren Geistes
erforscht. Bei einer Marmorskulptur scheint es noch im
Stilisierten zu verharren, bei zwei Arbeiten in Holz zeigt
sich eine starke, vom Wesen des Materials bestimmte Aus-
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druckskraft, bei den fiir BronzegufB bestimmten «Zwei
Elementen » erscheint eine interessante, auf komplemen-
tdre Gebilde eingestellte Formvorstellung von bedeutender
Aussagekraft. H.C.

Yuen-Yuey Chin
Galerie Beno
16. Mai bis 5. Juni

Ein Beispiel der Verschrdnkung von Chinesischem und
Westlichem. Der 1922 geborene Maler kam 1936 nach den
Vereinigten Staaten; von 1946 an erhielt er sein kiinstleri-
sches Training an der Columbia University in New York.
Verschiedene Stipendien fiihrten ihn dann nach Europa.
Nach Bléttern in schmalem Hochformat, die ganz in chine-
sischer Tradition gehalten und sehr sensibel vorgetragen
sind, gelangt Yuen-Yuey Chin in einigen Holzschnitten zu
einer (berzeugenden Synthese. Beispiel: der Schnitt
«Chinesischer Schauspieler »,auf dem der Kiinstler von der
chinesischen Zeichenschrift zu einer freien Struktur iber-
geht — der «Chinesische Schauspieler» wird zu einem
Nachfahren der Ballettfiguren, die Picasso 1917 fiir das
Ballett « Parade » geschaffen hat. Ahnlich vollzieht sich die
Transformation auf einigen Bléattern mit Tierdarstellungen,
die zu Tierzeichen werden. Die ziemlich unartikulierten
Gemalde des chinesisch-amerikanischen Malers sind je-
doch weniger liberzeugend. H..C,

Raumstimmung und Mensch
Zunfthaus zur Meise
28. Mérz bis 13. April

Diese in den festlich neurenovierten Raumen des Ziircher
Zunfthauses zur Meise eréffnete Tapetenausstellung
fiihrtedurcheine vélligneuartige Gestaltungden Beschauer
in ein Zauberreich des modernen Wohnens. Die the-
matische Gruppierung der modernen Tapete stand unter
dem Patronat des Verbandes schweizerischer Tapeten-
héndler und soll anschlieBend in allen gréfern Schweizer
Stédten gezeigt werden. Ihr Hauptanliegen ist, dem Bau-
herrn die weitgespannten Mdoglichkeiten vor Augen zu
fiihren, die in der modernen Tapete stecken. Die Farbe
&t sich wohl im Sektor der Wohngestaltung mit keinem
subtileren Mittel variieren und abstufen als gerade mit der
Tapete. Daf auch bei ihr die Grundfarbe des Bodenbelages
in den gesamten Farbakkord einbezogen werden muf,
gehort zum Grundsatz jedes beratenden Innenarchitekten.
Diese Ausstellung, die uns gleichsam am Modell eines
Puppenhauses des modernen Wohnens Tapezierideen in
natiirlicher Grée zeigt, wédhrend die originellen Bewohner
und Mébel die gezeigten Wohnrdume im Kleinformat be-
leben, vermittelt an zehn verschiedenen Einrichtungsvor-
schlégen die gewdhlte Raumstimmung. Das gesamte
européische Tapetenschaffen von nicht weniger als neun
Lédndern gibt mit auserwéhlten kiinstlerischen Entwdirfen
einen Uberblick (iber die Vielféltigkeit der einzelnen Kol-
lektionen. Das optische Moment wird besonders demon-
strativ gestaltet. Raumverkirzungen, Uberhéhungen und
Unterteilungen lassen sich alle durch Streifen, Farbstel-
lungen und betont horizontale oder vertikale Motive be-
sonders auswerten. In Verbindung mit der Bodenfarbe
4Bt sich hier eine ganz neuartige und (berraschend har-
monisch gegliederte Raumeinteilung erzielen. Je nach
Raumkonzeption eines Grundrisses kann die Gestaltung
der Wénde auch bewupt konstruktive Einzelheiten heraus-
holen oder ausgleichen.
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Die moderne Tapete hat jedoch noch eine weitere Mission.
Sie stellt im ganzen Klima des Raumes spiirbare Verbin-
dung her zwischen Baustoff, Architektur und den neuen
Materialien, wie Glas, Eisen, Plastik, Kunststoffasern und
Stein. Sie fligt sich in den Rhythmus der Formen moderner
Mébel und ist die ideale Ergénzung zu Teppich und Tex-
tilien. Jeder hat heute die Mdéglichkeit, eine in den Kollek-
tionen europdischer Tapetenfabrikanten vorhandene per-
sonliche, seinem Wohnklima entsprechende Tapete zu
finden. Dem Bauherrn und dem Architekten sind mit der
Tapete Moglichkeiten gegeben, dem Raumtypus ange-
pafte Lésungen und zugleich individuelle Farbstellungen
zu wéhlen. Die Tapete als modernes Stilelement ist ein
wichtiger Bestandteil menschlicher Kultur und Lebens-
kunst. M. B.

Miinchner Kunstchronik

Im « Kunstverein » interessierten vor allem zwei auslédndi-
sche Erscheinungen: die jingsten englischen Bildhauer
und danach eine Ubersicht iiber die Photos von Cartier-
Bresson. Hier dichter Anschluf an die &ufBere Wirklichkeit
als Reportage, dabei alles bedachtsam, menschlich ge-
sehen, dort aber kiihnste und freieste Abstraktionen, wenn
auch alle diese Bildhauer am Gegenstédndlichen festhalten.
Sie schlieffen nicht an Henry Moore an, sondern stellen
eine eigene, manchmal englisch-spleenige, etwas Gruseln
erregende Welt hin. Eher ist gewisser Einflufl von Gon-
zalez, Giacometti, der Richier, aber auch von Sutherland
zu spiiren. Da England gerade in der Skulptur keine grofe
Tradition besaf, beriihrte uns das plétzliche Auftauchen
so vieler exzentrischer Talente besonders. Die meisten
sind zwischen 1925 und 1930 geboren. Reg Butler, durch
den Preis fiirs Denkmal des unbekannten politischen Ge-
fangenen beriihmt, wartete mit der Figur eines sich ent-
kleidenden Médchens auf, das ihn wieder zu einer Art
Realismus zuriickfihrt. Auch Chadwick ging von ab-
strakteren Gebilden etwas mehr zur Natur zuriick, wenn
er seine Tiere auch radikal zu umwandeten Skeletten um-
formt. Armitage erfand seltsam ummantelte Figurengrup-
pen, die er nun etwas rdumlicher durchbildet. Bei Thorn-
ton tauchen skurrile Menschen auf, aus Biindeln von lauter
geraden Dréahten geformt, als wére eine Zeichnung Gia-
comettis dreidimensional geworden. Meadows liberzeugte
mit einem seltsam abstrahierten, sich vorwdértsschieben-
den Krebsgebilde. Bei McWilliams Menschen handelt es
sich um phantastische Halbkristallisationen. Etwas mehr
im Sinne eines exzentrischen Realismus, wie ihn die
Richier verwirklichte, bewegen sich, wenn auch unterein-
ander verschieden, Dalvood, Chatworthy und Elisabeth
Frink.

Die Stddtische Galerie erfreute durch die grofe Photo-
schau ““The Family of Man”, jene von Edward Steichen
(New York) organisierte Ubersicht (iber die Situationen
des Menschen in den verschiedensten Léndern. Hier war
weniger das Unterscheidende der Rassen und Lander als
das uns alle Verbindende herausgearbeitet, so daff dieses
soziologisch und psychologisch faszinierende, riesige
document humain alle Beschauer bewegte. — Da Dr. Rii-
mann, der von 1945 an unsere Stédtische Galerie dirigierte,
sein Amt niederlegte, gab er in einer umfassenden Aus-
stellung Rechenschaft iiber seine Ankéufe in diesen zehn
Jahren. Er hat versucht, so gerecht als mdéglich seines
schwierigen Amtes zu walten, doch glauben wir, daf er
nicht gentligend distanzierendes Qualitétsgefiihl entfaltet
hat, weshalb die Ubersicht im ganzen reichlich provinziell
anmutet.
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Ein nettes Kuriosum brachte das Historische Stadtmu-
seum, indem es zum 250. Jahrestag der Miinchen-Send-
linger Bauernschlacht von 1706 méglichst viel Dokumente
darbot. Reizvoll war danach die intime Ausstellung
«M¢inchener Sammler &ffnen ihre Mappen ».

Im «Haus der Kunst» gab es einen Wettbewerb fiir das
nationale Olympische Komitee, das moderne Darstellun-
gen des Sports versammelte. Die Kunstwerke selber waren
weniger interessant als die direkte Demonstration der ver-
schiedenen Sportarten, die, ausstellungstechnisch ein
Meisterwerk, von Brenninger und R. Roth gar nicht genug
gewlirdigt worden ist.

Die «Gesellschaft fir Christliche Kunst» versuchte in
ihren neuen Rdumen am Wittelsbacher Platz, neue Még-
lichkeiten des deutschen Kirchenbaus zu demonstrieren,
wobei sich manches Gute noch zu sehr mit Eklektischem
mischte. — Die « Neue Sammlung » widmete sich der « Um-
welt des Kindes». Neben sinnvollem in- und ausldndischem
Spielzeug (vor allem auch aus der Schweiz) zeigte Hans
Eckstein in grofen Photos neue Mdéglichkeiten der Schul-
und Spielplatzgestaltung; duferst wichtig, weil, im Ge-
gensatz etwa zur Schweiz und Dédnemark, in deutschen
Gropstadten hier noch so viel geschehen miifte. Es folgte
an gleicher Stelle eine ausgezeichnete Schau, « Gut Woh-
nen», in der ausschliefllich beste Modelle der Firma Knoll
International prasentiert wurden.

Giinther Franke demonstrierte zum erstenmal in Deutsch-
land umfassend Emilio Vedova, den 1919 geborenen vene-
zianischen Maler, der, vom Futurismus ausgehend, neue,
besonders aggressiv bewegte Moaglichkeiten abstrakter
Malerei entwickelt hat, oft nur in Schwarz-Weif3, manch-
mal an Tachistisches grenzend.

Dort folgte dann Eduard Bargheer, jener urspriingliche
Autodidakt, der zwischen der siidlichen Welt von Ischia,
in der er lebt, und der nérdlichen Atmosphére der Elb-
miindung, aus der er stammt, in seinen Gebilden hin und
her schwingt. Seine Malereien haben sich neuerdings ge-
kréftigt, sind schwerer und grofformiger geworden, in der
Verspannung menschlicher Figuren mit natiirlichen und
architektonischen Elementen.

Auch vom zweiten deutschen Ischianer, von Werner Gil-
les, wurden neue Arbeiten gezeigt. Sie setzen seine ro-
mantisch-mythologische Gestaltungsart fort, oft erfreu-
lich, manchmal aber auch in zu einfachen, beinah dekora-
tiven Formeln erstarrend.

Dem inzwischen verstorbenen Oskar Coester widmete
Franke eine Geddchtnisschau, bei der viele ganz unbe-
kannte Werke aus entlegenem Privatbesitz auftauchten.
Coester war einer derjenigen Meister, welche unter dauern-
der Beibehaltung des Gegenstandes malerische Fiille und
eine originelle, skurrile Naturidyllik aufbehalten haben.
Aus dunklen Ténungen ging er allméhlich zu immer lich-
teren, freieren, in Blau und frischem Griin gesehenen

. Naturvisionen dber.

Bei Gurlitt zeigte man nacheinander vielerlei Maler
sehr unterschiedlicher Qualitdt, wobei wir nur an einige
schéne Arbeiten von Oskar Moll und an die male-
rische Phantasie der Itten-Schiilerin Eve Neuner-Kayser
erinnern méchten, welche Traditionen von Paul Klee
fortsetzt.

In der Galerie Stangl sah man Zeichnungen von Leo Cre-
mer, der neben seiner Tétigkeit als staatlicher Gemélde-
restaurator Schwarz-Weif3-Gebilde hervorbringt, die als
eine Art geschmeidiger, lyrischer Surrealismus viel Beach-
tung finden. Dieselbe Galerie machte uns dann mit Francis
Bott bekannt, der, 1904 in Frankfurt geboren, jetzt in Paris
lebend, Bilder schéner Transparenz geschaffen hat, in
denen sich Intellekt und Gefiihl, konstruktives Geriist und
gedampfte Farbigkeit sanftmiitig durchdringen. Nichts
Lautes ist in dieser zuriickhaltenden und sehr gewéhlten
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Malerei. «Es wird nie ganz Nacht, es wird nie ganz Tag»,
sagte Seuphor in seiner schénen Katalogeinleitung.

Die gleichzeitige Darbietung von 40 Aquarellen und Zeich-
nungen von Wols enttduschte insofern, als es sich haupt-
sdchlich um frihe Arbeiten handelte, die an Paul Klee,
aber sehr verspielt, anschlieffen, und meist noch literarisch
wirken. In siplichen Farben und Linien verraten sie noch
nicht jene Originalitét, die Wols allméhlich in seinen er-
regend gestrichelten und farbig so irrational wirbelnden
Gebilden erreichte, mit denen er zu einem der interessan-
testen Begriinder des sogenannten Tachismus ausgerufen
worden ist. Man splirte nur von Ferne die Bedeutung
dieses 1913 in Berlin geborenen Alfred Otto Wolfgang
Schulze, der dauernd musizierte, dann als Photograph
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hervortrat, seit 1932 in Paris kiimmerlich dahinlebte, 1945
durch Drouin entscheidend hervorgekehrt wurde, aber
bereits 1951, als er erst 38 Jahre zédhlte, in einem Pariser
Hotel klaglich zugrunde ging. Franz Roh

Pariser Kunstchronik

Die Plastikausstellungen avantgardistischer Tendenz wa-
ren im Mai reichlicher denn je. Zwei Ausstellungen, die
schon letztes Jahr mehr oder weniger absichtlich gleich-
zeitig stattfanden, namlich die Ausstellung der «15 Sculp-
teurs» in der Galerie Suzanne de Coninck und die Aus-
stellung bei Denise René «Sculptures abstraites 1956,
zeigten dieses Jahr noch deutlicher die Spaltung, die sich
in der abstrakten Plastik vollzieht. Die geometrisch strenge
Tendenz, die bei Denise René vorherrscht, scheint an
Boden zu verlieren, wihrend die romantische, heftige Ten-
denz bei Suzanne de Coninck immer mehr den Enthusias-
mus der Jugend erweckt. Bei Denise René waren die cha-
rakteristischen Kréfte Schéffer, Gilioli, Bloc, Descombin,
Jacobsen und Lardera vertreten, unter denen Arp als
Lyriker herausfiel. Bei Suzanne de Coninck waren vor
allem Szabo, Brown, Zwoboda, Dodeigne, Boisecq und der
kubanische Bildhauer Cardenas bemerkenswert.

Bei Eduard Loeb war eine Ausstellung des Bildhauers
Gilioli zu sehen, bei dem man immer wieder das empfun-
dene Handwerk schatzt. Bei Lara Vincy wurden in einer
Gruppenausstellung neue Arbeiten des griechischen Bild-
hauers Andreou gezeigt. Weitere Plastikausstellungen
waren: Martha Pan in der Galerie Arnaud, Cardenas mit
seinen Plastiken surrealistischer Tendenz in der Galerie
«A I'Etoile scellée» und dann die sehr erfreuliche Aus-
stellung des Chinesen Hsiung-Ping Ming bei Iris Clert.
Hsiung lernte man erstmals vor zwei Jahren im Salon de
Mai mit seinen feindurchgefiihlten Tierplastiken aus Me-
tall kennen; er war vor etwa sieben Jahren als Philologie-
student nach Paris gekommen, wo er die Kunst anfénglich
als Amateur betrieb. - Von Calder waren in der Galerie Au
Pont des Arts hauptséchlich Bilder und grofformatige
graphische Arbeiten zu sehen. In der Galerie de Warren
waren Metallplastiken von Lardera zu sehen. Solche Me-
tallplastiken, die wie die Mobiles von Calder auf einem
leicht nachzubildenden Prinzip aufgebaut sind, werden
wohl sehr schnell ihre Nachahmer in der modernen De-
korationskunst finden.

Bei Gelegenheit des Erscheinens des Buches von Michel
Ragon «L’' Aventure de I’ Art abstrait » veranstaltete die Ga-
lerie Arnaud eine Gruppenausstellung, die durch Werke
der verschiedenen von Ragon besonders erwédhnte Kiinst-
ler seine interessanten Darstellungen begleitet. — Der
Maler Mathieu, der immer mehr als der Salvador Dali der
abstrakten Kunst gelten will, bereitet einem snobistischen
Publikum, das es nicht besser verdient, reklametiichtig
organisierte Skandale. Seine Ausstellung in der Galerie
Rive Droite ist an und fiir sich nicht uninteressant. Doch
der ganze Dekor, die Krénung Mathieus auf dem Throne
Karls des GroBen am Vernissage-Abend, seine darauf-

1
Ruth Francken, Sorcier

2
Simon Hantai, Peinture 1956
Photo: Studio Yves Hervochon, Paris
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folgenden Zirkusnummern im Theater Sarah Bernard, all
dies sind Attraktionsstlicke, die die Kunstpresse syste-
matisch (bergehen sollte; doch da die Tagespresse sie im
Gegenteil grof herausstellt, méchten wir auf sie als auf
ungesunde Auswlichse hinweisen.

Ahnlich wie die Bilder Mathieus entstehen die des Ungarn
Simon Hantai. Seine in deliriumartigem Zustande gemal-
ten Grofbilder, welche die Ausstellungswédnde der ge-
rdumigen Galerie Kléber vollstidndig bedecken, zeugen von
einer von kiinstlerischem Temperament durchdrungenen
zwangshaften Anschauungswelt, in der weder Kiinstler
noch Beschauer wohnlich daheim sein kénnen. Doch
scheint die moderne Kunst ja immer weniger dazu da zu
sein, den Betrachter zu erfreuen, geschweige denn, ihn zu
erheben. Simon Hantai wurde am 7. Dezember 1922 in Bia
(Ungarn) geboren; seit 1949 arbeitet er in Paris, wo er an-
fdanglich an der postsurrealistischen Bewegung teilnahm.
- In der Galerie Stadler stellte die amerikanische Malerin
Ruth Francken interessante neue Arbeiten aus. lhre Bilder
sind nicht nur ein farbig-formales Phdnomen; die Malerin
versucht, einem inneren Zustand die entsprechende
dupPere Form zu geben. - In der Librairie La Hune zeigte
Zao-Wou-Ki neueste Arbeiten: Aquarelle, Keramiken und
Lithographien. Die gegenstandliche Bedeutung des Bildes
féllt immer mehr weg, und bald wird man den Maler kaum
mehr von einem europdischen Tachisten, der sehnsiichtig
nach Osten blinzelt, unterscheiden kénnen. — Alechinsky,
aus Japan zurlick, hat in Kontakt mit der dortigen kalli-
graphischen Malschule neue Impulse fiir seine Malerei
gewonnen, die er in der Galerie du Dragon ausstellt. - Mu-
sic in der Galerie de France hat wie Zao-Wou-Ki den re-
gional erzéhlerischen Charakter seiner Bildgestaltung auf-
gegeben, doch splirt man in seinen neuen Bildern, die sich
fast nicht mehr auf die AuBenwelt beziehen, weiterhin ein
feinfiihliges lyrisches Talent am Werke.

Das Credo des sogenannten «peintre informel» wurde in
einer Zeitungschronik von Alain Bosquet folgendermafen
definiert: «Je ne prépare pas mon tableau, je le peins en
I'espace d’un éclair, je ne sais pas ce qu'il signifie, libre
a vous de lui imposer une signification quelconque; je
m’en désintéresse complétement, mais en secret j'espére
tout de méme que vous lui trouverez une signification
intuitive et sensorielle indiscutable; j’aimerais méme que
la signification ne soit pas unique, mais qu'il y en ait une
nouvelle chaque fois que vous regarderez ma toile » (Com-
bat 28. 5. 1956). Diese moderne Bilddeutung bezog sich in
dem Artikel von Bocquet im besonderen auf die Ausstel-
lung von Mathieu. Sie kann aber auch auf die Malerei des
Dichters Henri Michaud (Galerie René Drouin) sowie
sehr allgemein auf die aktuelle Tendenz der modernen
Malerei angewandt werden. Bei Michaud werden diese
mdglichen Deutungen insofern noch bereichert, als sie in
Beziehung zu einem herausgeschleuderten Wort, einem
dichterischen Motto gesetzt werden und damit zu sur-
realistischen Experimenten zurlickfihren.

Dubuffet (in der Galerie Rive Gauche) verfolgt sein eigenes
Problem. Er scheint trotz den Monstruositéten, die er nach
Ausweis seiner heutigen Ausstellung « Assemblages
d’empreintes » weiterhin pflegt, nicht eigentlich dem Ta-
gesgeschmack zu entsprechen. Hingegen néahert sich Bis-
siére (in seiner Ausstellung bei Jeanne Bucher), der ja
eigentlich von einer recht klassischen Bildauffassung her-
kommt, der kaum mehr komponierten Auflésung der Bild-
flache in Flecken, wie sie bei der jiingsten Generation an
der Tagesordnung ist. Istrati in der Galerie Carven kann
hier als charakteristisches Beispiel angefiihrt werden.

Zu erwdhnen sind ferner noch die folgenden Ausstellun-
gen: Man Ray, «Non-Abstractions», in der Galerie a
I’Etoile scellée; Doucet in der Galerie Ariel; Borés bei Louis
Carré; Bilder des naiven Malers Bauchant aus den Jahren
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1923-41 bei Dina Vierny; neue Wandteppiche von Jean
Lurcat in der Maison de la Pensée Francaise und in den-
selben Rdumen kurz zuvor die Ausstellung von Rebeyrolle,
einer der Hoffnungen des Neorealismus. Feinere Saiten der
gegenstédndlichen Malerei klingen bei Philippe Bonnet. —
Die neuen Bilder von Georges Braque in der Galerie
Maeght, Zeichnungen und Plastiken von Henri Laurens
in der Galerie des Cahiers d’Art, Bilder von Paul Klee aus
Privatsammlungen in der Galerie Simone Heller, Hom-
mage a Bonnard bei Bernheim Jeune; die « Relevés» von
Touen-Houang und Werke von Tchang Ta-Ts'ien im
Musée Cernuschi; «De Giotto a Bellini» im Musée de
I"Orangerie, und als Anhang hierzu « Primitifs Italiens dans
les Musées de France» im Pavillon de Marsan; «Les Tré-
sors d'Art Populaire dans les Pays de France» im Musée
des Arts et Traditions Populaires; das vielseitig diskutierte
« Festival International d’Architecture et d’Art Monu-
mental» im Grand Palais, der Salon des Artistes Décora-
teurs ebenfalls im Grand Palais und nicht zu vergessen
der Il. Salon de Mai - dies ist mit manchen Liicken der
Querschnitt durch den kunstbewegten Maimonat. Erwah-
nen wir doch noch als Kuriositdt den Empfang im Hotel
Georges V, wo die zehn bedeutendsten franzdsischen
Plakatkiinstler: J. Natan, J.Colin, P.Colin, J. Dubois,
G. Gorget, E.Lancaster, H. Morvan, J.Picart-Le Doux,
B. Villemot und R. Savignac vor den eingeladenen Ver-
tretern von 73 Nationen ihre (berraschenderweise recht
unbedeutenden Plakate fir Air-France, «L'Invitation au
Voyage», prédsentierten. F. Stahly

Londoner Kunstchronik

Die Griinde fiir die Planung und Organisierung von ge-
wissen Ausstellungen in London lassen auf bestimmte
Tendenzen schliefen, die dem Auge des Kenners kaum
entgehen kénnen. Die eine Tendenz ist offenbar, Ersatz-
werte fiir den schon erschépften Reichtum an impressio-
nistischen und nachimpressionistischen Meisterwerken
zu finden, die noch immer stark die Nachfrage bestimmen.
Die Marlborough Gallery war noch imstande, eine gute
Sammlung von Pissarros und Sisleys zu veranstalten;
50 Bilder wurden ausgestellt. Aber das ist selten. Eine hek-
tische Suche nach Malern, die nicht in den vordersten Rei-
hen der genannten Kunstbewegung strahlten, macht sich
bemerkbar. Gimpel Fils fihrte den Maler Albert Lebourg
(1849-1928) ein, einen Impressionisten. Auch A. Mitchine
(1898-1931), den sensiblen russischen Zeitgenossen von
Soutine und wie jener der Ecole de Paris angehérend. Daf3
Henry Heyden (geb. 1883) nicht nur ein friher Kubist
(um 1913), sondern auch ein guter Maler war, hat die Aus-
stellung bei Roland, Browse & Delbanco zur Genlige be-
wiesen. Arthur Jeffrees organisierte eine retrospektive
Ausstellung des Surrealisten Pierre Roy, der 1950, siebzig
Jahre alt, starb.

Eine andere Tendenz macht sich darin bemerkbar, Sonder-
ausstellungen bekannter franzdsischer Kiinstler in Privat-
galerien zu veranstalten, um Kauflust und Kaufkraft der
Londoner Kunstsammler zu stimulieren. Unter diesen
Ausstellungen war wohl die des André Masson die be-
merkenswerteste (Leicester Gallery). Der Katalog, mit
einem Vorwort von Daniel-Henry Kahnweiler, zitierte auch
Gedichte und Aphorismen des Kliinstlers, der uns als eine
der faszinierendsten Persénlichkeiten der franzdésischen
Arenaerscheint. Werke desJean Marchand (Marlborough),
Desnoyer und Kikoine (beide in der Redfern Gallery) wur-
den ebenfalls gezeigt. Eine verspétete Woge von Enthu-
siasmus fiir die russischen Emigrantenmaler in Paris
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(Kikoine, Soutine, Blond, Perez, Mané Katz usw.), das, was
G. di San Lazzaro die «jidische Schule von Paris» nannte,
ergof sich uber den Londoner Kunstmarkt. Nach dem
grofen Erfolg von Bernhard Buffets Arbeiten aus den Jah-
ren 1954/55 (Arthur Tooth & Sons) und dem des italieni-
schen sozialen Realisten Renato Guttuso (The Leicester
Galleries) wurden Versuche gemacht, die neue realistische
Richtung hier zu befestigen. «La Jeune Peinture de Paris»
fiihrte Namen wie Aberlenc, Bocchi, Cara-Costea, Cueco,
Dat, Dujarric de la Riviére, Folk, de Gallard, Garcia-Fous,
Grand, Guiramand, Lublin, Olnez, Pignot, de Rosnay,
Taylor, Thompson und Tisserand zum erstenmal ein.
Diese Ausstellung brachte eine Auswahl von Werken aus
dem 6. Salon de la Jeune Peinture nach London, die vorher
im Musée National d’Art Moderne in Paris zur Schau ge-
stellt waren.

Eine dritte Tendenz méchten wir in den Versuchen er-
kennen, moderne Klinstler zu prédsentieren, die, obzwar
schon anerkannt, doch noch dem Feuer der englischen
Kunstkritik ausgesetzt sind. Das ist der Fall zum Beispiel
mit den Skulpturen der Germaine Richier, die diesmal
jedoch in der Hanover Gallery einen vollen Sieg, sowohl/
moralischer als auch finanzieller Art, errungen hat.
Unter den mehr englischen Aspekten des hiesigen Aus-
stellungswesens sei vor allem der Versuch der Arthur
Tooth & Sons Gallery erwédhnt, die sich, auf das Urteil
leitender Kritiker stiitzend, den Sammlern jiingere Namen
als «sicher » empfehlen will. « Critic’s Choice » — des Kriti-
kers Wahl -, so nennt sich dieses Unternehmen, dessen
erste Runde von Eric Newton eingefihrt und im Katalog
besprochen wurde. Die ausgestellten Kiinstler waren, ne-
ben dem «Veteranen » Graham Sutherland, Leonard Roso-
man, Stefan Knapp, Donald Hamilton Fraser und Philip
Sutton.

Unter den Kiinstlern, die im Laufe der Jahre naturalisierte
britische Staatsbiirger geworden sind, wére Z. Ruszkow-
ski zu nennen. Seine Ausstellung bei Roland, Browse &
Delbanco brachte Motive aus Venedig zur Schau. Dieser
polnische Maler hat es sich einfach gemacht - der Lichter-
glanz, der Farbenzauber machten ihm keine Kopfschmer-
zen -, er malte Venedig schwarz. Else Meidner, die Frau
des deutschen Expressionisten Ludwig Meidner, hatte
eine Ausstellung von Portrét- und Landschaftszeichnun-
gen, meistens in Kohle (The Matthiessen Gallery). Eine
nach dem Tode des Kiinstlers erstmalig veranstaltete
retrospektive Ausstellung von Werken des Nachimpres-
sionisten Martin Bloch (1883-1954) wurde in den Beaux-
Arts Galleries veranstaltet. Olbilder und Zeichnungen re-
présentierten hier eine Kunst, die zwischen dem fran-
zésischen Fauvismus und dem deutschen Expressionis-
mus zu stehen kommt. Sir Philip Hendy, der Direktor der
National Gallery, schrieb ein Vorwort zum Katalog, aus
dem hervorgeht, daf der Expressionismus jetzt in England
Wind in die Segel bekommt. Unter den wenigen englischen
Expressionisten, von denen Matthew Smith der Doyen ist,
muf das Werk der jiingst verstorbenen Vera Cunningham
(The Redfern Gallery) genannt werden. |lhre Kunst atmet
gotischen Geist, der mit Ensorschem Pathos und Soutines
Farbenbehandlung vermengt ist. Die neuen Arbeiten von
Ivon Hitchens (Gimpel Fils) zeigen diesen Kiinstler klar
als den fiihrenden englischen Koloristen. Sein Werk wird
auf der diesjdhrigen Biennale-Ausstellung in Venedig zum
erstenmal einem internationalen Publikum vorgestellt
werden. Der abstrakte tachistische Expressionismus der
urspriinglich ungarischen Malerin Magda Cordell (The
Hanover Gallery) zeigt einen Stil, der zwischen de Kooning
und Jackson Pollock oszilliert. Der junge Adrian Ryan
(Arthur Tooth & Sons) erscheint daneben ganz klassisch,
mit seinen Soutine-beeinfluften Stilleben und Landschaf-
ten.
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Das Institute of Contemporary Arts hat es zu seiner Kunst-
politik gemacht, Ausstellungen zu veranstalten, die den
Kunsthandel nicht sehr anziehen, die jedoch unbekannte
Kiinstler oder auch neue Kunsttendenzen (wie Tachismus,
Action Painting, Abstraction lyrique, abstrakten Expres-
sionismus usw.) dem Londoner Publikum zum Bewuft-
sein bringen. Oft wird auch eine Neubewertung élterer
Kunstrichtungen, wie des Futurismus oder des Dadaismus,
unternommen. Vorlesungen und Diskussionen sind mit
solchen Ausstellungen verkniipft. Zum Programm der
ICA gehdrt es auch, junge englische Kiinstler oder solche,
die die Anerkennung nicht erlangt haben, die sie verdienen,
vor die Offentlichkeit zu bringen. Ein solcher Fall war
Gerald Wilde (« Paintings and Graphic Works since 1929 »).
Wilde ist ein etwas rauher Spétfauvist mit Wurzeln im
Werk Gauguins und einem Anhauch von abstrahierender
Musterung, sowohl in seinen Landschaften als auch in
seinen Figurenkompositionen. Unter den jungen vielver-
sprechenden Engldndern wurden erstmals ausgestellt:
G. C. Arnold, E. Blackadder, R. Brown, T. Cross, P. Lloyd,
A. Sterrard, H.Underwood, A.Windsor («Eight Young
Contemporaries»). Die «Eight Painters Exhibition » brachte
Werke von M. Andrews, J. Barrett, K. Barker, B. Daniels,
Duncan, E. Finlay, W. G. Poole, P. Snow, und die « Exhi-
bition of Painter-Sculptors» Arbeiten von R.Brown,
A. Caro, R.Clathworthy, H. Dalwood, E. Frink, J. Forre-
ster, J. Herbert, Ph. Hartas, P. King, J. McHale, M. Pine,
P. Potworowski, O. Richmond, W. Scott, A. Severs, J.
Smith, T. Vassilakis, L. T. Thornton und A. Wright. Die
Maler-Bildhauer bieten ein Thema von besonderer An-
ziehungskraft in unseren Tagen.

Eine interessante Ausstellung war die der englischen
Landschaftsmalerei wéhrend der letzten 10 Jahre (« Eng-
lish Landscape Painting 1945-55»). Weniger traditionelle
Lésungsversuche einer hier sonst sehr konventionellen
Landschaftsdarstellungsweise wurden hervorgehoben.
« Aspects of Schizophrenic Art» brachte Werke von Pa-
tienten aus englischen Irrenanstalten vor ein breiteres
Publikum, und ein wissenschaftlicher Katalog wurde aus-
gearbeitet. « Man, Machine and Motion» (Mensch, Ma-
schine und Bewegung) war eine Ausstellung von grofien
und kleinen Photographien, die vom Department of Fine
Arts der Durham-Universitdt geplant und zusammenge-
stellt worden waren, um die mechanische Bezwingung von
Zeit und Raum bildhaft zum Ausdruck zu bringen. Eine
photographische lkonographie des Menschen in Bewe-
gung kénnte man es nennen. Unter den Einzelausstellun-
gen wiéren die neuesten Werke des Francis Bacon, die
erste Londoner Ausstellung von Dubuffets Arbeiten und
die des amerikanischen Tachisten Mark Tobey zu erwéh-
nen.

Der amerikanische Maler und Theoretiker Hilaire Hiler hat
London mit seinem Strukturalismus (Mansard Gallery)
beunruhigt, aber nicht erobert. Seine « Structiles, Stabiles,
Semi-Structiles», wie er die ausgestellten Objekte nannte.
sollten die « Experimente in der Koordination von tektoni-
scher Malerei und moderner Mébelindustrie » demonstrie-
ren. Der Effekt war etwas unmenschlich, wissenschaftlich,
ein kalter Perfektionismus von Materialien und Berech-
nungen, ein steriler und sogar unkiinstlerischer Versuch,
die letzten Reste eines gefiihlsmépigen, instinktsicheren
Vorgehens in der Kunst zu eliminieren. Es mag fiir Archi-
tekten, Innendekorateure von groferem Interesse sein als
fir Kiinstler. J. P. Hodin
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