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Ausstellungen

Basel

René Acht
Galerie d’Art Moderne
2. Mérz bis 5. April

Wenn René Acht einem gespréachsweise
freundlich und bestimmterklart, er méch-
te recht lange leben und sehr alt werden,
so gibt er damit, wohl ohne es zu wollen,
das Schliisselwort zu dem merkwiirdi-
gen Phdnomen seiner kiinstlerischen
Entwicklung. René Achtist 1920 in Basel
geboren, gehortalso als 36jahriger schon
nicht mehr zu den jiingsten unter den
Basler Kiinstlern. Und doch ist er — nicht
nur im geographischen und geistigen
Sinn, sondern ganz direkt in Bezug auf
die formale, malerische Entwicklung -
noch immer in groBen Raumen «unter-
wegs». Wer seine Entwicklung in den
letzten zehn Jahren etwas verfolgt hat,
bemerkte, wie er sich um 1950 aus dem
Bereich einer strengen, geometrisch kon-
kreten Kunst (in der Art Max Bills) lang-
sam zum Malerischen wandte und wie er
im Laufe des letzten Jahres ziemlich
schnell von der «schonen Materie» zur
«strukturierten Materie» tiberging. Die
neueste Ausstellung in der Galerie
d'Art Moderne (zuletzt sah man ihn dort
im Oktober 1955) enthalt nur noch jiing-
ste Werke; es sind 25 Bilder und Aqua-
relle, die — will man sie mit bekannten Be-
griffen fassen - so eine Mischung zwi-
schen friihen Max Ernst, heutigem Ta-
chismus und peinlich genau eingemalten

René Acht, Kalligraphisch, 1956. Gouache.
Galerie d’'Art Moderne, Basel

Photo: Atelier Moeschlin SWB, Basel (Chri-
stian Baur) <

farbigen Flachen darstellen. Acht sucht
mit diesen urweltlichen Landschaften
und « Mauerbildern», wie man sie als Be-
schauer empfindet, zwar nicht das Psy-
chogramm der Surrealisten und Tachi-
sten, sondern das «Meditative» (wie er
es bezeichnet), aber er kommt zu formal
dhnlichen Ergebnissen. Dabei gelingen
ihm oft iberraschend schone Farbhar-
monien — ein Rot-Blau-Klang etwa in der
Bilddiagonalen als lebhafte Ex-Zentren
fir ein dunkel strukturiertes Mittelfeld.
Seine Entwicklung ist damitin ein neues
Stadium gekommen. m. n.

Bern

Kunst aus Osterreich

von Klimt, Schiele, Kokoschka bis zur
jungen Kunst der Nachkriegszeit
Kunsthalle

16. Februar bis 24. Mérz 1957

Es ist eine alte Erfahrung, die mit dieser
jingsten Osterreichischen Ausstellung
wieder bestatigt wird: Ausstellungstitel,
die zur zeitlichen oder personellen Be-
grenzung des Ausstellungsinhaltes mehr
als zwei Namen flr das «von A bis X»
brauchen, verraten damit bereits den
Mangel an Konzeption. Wie die von
Sandberg flir das Stedelijk Museum zu-
sammengestellte Auswahl ausgesehen
hat - sie wurde in Bern «den Raumver-
héltnissen entsprechend» gektirzt — wis-
sen wir nicht. Auf jeden Fall besaB die
Berner Fassung den Charakter einer der
landldufigen Ausstellungen, wie sie so
gerne von offiziellen kulturaustauschen-
den Stellen ins Ausland geschickt wer-
den.DieRdaume der Berner Kunsthalle wa-
renwahrscheinlich geraderichtig bemes-
sen, um das weitgespannte Programm
der jetzigen Ausstellung in zwei Abtei-
lungen hintereinander zu zeigen: «Kunst
aus Osterreich I», mit einer gliltigen Aus-
stellung Klimt, Schiele, Kokoschka und
vielleicht noch Gerstl (der an der letzten
Biennale gezeigt wurde, in Bern aber
fehlte), und «Kunst aus Osterreich Il»,
miteinergltiltigen und interessanten Aus-
wahl der zeitgendssischen und jungen
Kunst. Dem war aber nun leider nicht so.
Vielmehr zeigte die Kunsthalle in ihren
fiinf oberen und den drei unteren Rau-
men insgesamt 127 Werke - eine Muster-
kollektion von uber dreiig Kunstlern.
Es war zu viel und zu wenig zugleich, wie

es bei solchen Ubersichtsausstellungen

gewdhnlich der Fall ist.

Immerhin waren vier Kiinstler durch gro-
Bere Kollektionen herausgehoben. Es
war die alte Garde der osterreichischen
Kunst: Gustav Klimt (1862-1918) mit
11 Werken, Egon Schiele (1890-1918) mit
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Egon Schiele, Riickenakt, 1910. Aquarell.
Sammlung Dr. Leopold, Wien
Photo: F. Maeder, Bern

15 Bildern und Aquarellen, Oskar Ko-
koschka (geb. 1886) mit 16 Werken in der
Mitte der Ausstellung und Herbert
Boeckl (geb. 1894) mit 10 Werken.

DaB man bereits in der groBen Vorhalle
mit dem ‘unbedingtesten und kiihnsten
der neueren Osterreichischen Kiinstler -
Egon Schiele — konfrontiert wurde, und
mit so groBartigen Bildern wie den
«Eremiten» von 1912, dem kleinen ge-
qualten Selbstbildnis aus dem gleichen
Jahr, mit den ergreifenden Stadte- und
Menschenbildern und dem eigentlich
abstrakten «Vorwinterbaum» - das hatte
zur Folge, daB man eigentlich schon mit
den ersten zwei Schritten mitten in dem
uns so fern liegenden Ph&nomen der
osterreichischen Kunst landete. Einen
besseren Anziehungspunkt hatte es gar
nicht geben kénnen. Obschon damit das
beste und stédrkste Pulver der Ausstel-
lung verschossen war. Denn dann erst
kam man in das Kleine Kabinett mit den
Bildern Klimts, des Freundes und Mei-
sters von Schiele, und man erlebte die
Steigerung des Expressiven durch den
Schiler im riicklaufigen Sinn. Auch hier
groBartige Bilder — «Der KuB» von 1908
und der so harmlose aussehende und
dann so unglaublich in der Verschmel-
zung von Ornament und Naturform sich
darbietende «Birkenwald» —, die Frauen-
bildnisse und fiinf unglaublich schéne
Zeichnungen, aber eben - all das blieb
dann nur Kostprobe. Das Werk Boeckls
als das einer Zwischengeneration, die
den Weg aus dem saftigsten Expres-
sionismus zu einer schdn gebauten
Malerei in groBen abstrakten Flachen
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findet, leitete zu dem Ensemble Kokosch-
kas im groBen Mittelsaal tiber. Hier wur-
de vor allem das Werk -zwischen 1907
und 1936 gezeigt, Schritt fir Schritt an
14 Bildern, die man sonst wenig zu sehen
bekam. Préchtige Portréts, Landschaften
und Tierbilder — nur zwei stammten aus
jungster Zeit, das schone Bildnis von
Pablo Casals (1954) und die Ansicht der
Wiener Staatsoper (1956).

Vom friihen Kokoschka wurde der Be-
sucher dann sofort zu einem der aller-
jungsten und allerdings auch besten
Osterreicher gefihrt, zu einem Abstrak-
ten, dem 1929 geborenen Josef Mikl.
Hier fand sich — ebenfalls in Form einer
Musterkollektion im Kleinformat - die
Plastik. Sogar von Fritz Wotruba, von
dem wir schwere Steinfiguren gewdhnt
sind, wurden nur zwei kleine Bronzen
geschickt, kubisch und idolférmig. Sie
standen etwas verschamt und verloren
herum.

Im unteren GeschoB folgte dann eine
Auswahl der Jiingeren und Jiingsten:
der primitive und narzistische Hundert-
wasser mit seinen Labyrinthen und
Kopfen war dabei, ein sehr guter, pastos
und farbig kraftvoll malender Abstrakter,
KarlUnger, einige Tachisten und schlieB-
lich noch ein paar mit naturalistischen,
oft grotesken Verformungen arbeitende
Surrealisten.

Turo Pedretti, Sommermorgen in Celerina

Wenn man auch nicht den Eindruck
hatte, diese Ausstellung vermittle ein
zuverldssiges und geschlossenes Bild
von der Kunst aus Osterreich in den letz-
ten flinfzig Jahren, so verlieB man die
Kunsthalle doch immerhin mit dem
Wunsch, es méchten nicht erst wieder
zwanzig Jahre vergehen (die letzte Aus-
stellung dieser Art in der Kunsthalle
Bern war im Jahre 1937 zu sehen), bis
man sich in der Schweiz erneut dieses
Ausstellungsthema stellt. m. n.

Aquarelle und Graphik
amerikanischer Malerinnen
Kunstmuseum

26. Februar bis 30. Mérz

Mit dieser Ausstellung, die in der gra-
phischen Abteilung des Museum-Neu-
baus in Bern untergebracht ist, tritt zum
ersten Male die Gruppe der «National
Association of Woman Artists» in der
Schweiz auf. Die Vereinigung ist vor
65 Jahren durch finf Kiinstlerinnen in
New York gegriindet worden und um-
faBt heute rund 800 Mitglieder. AuBer
ihrer Tatigkeit in den U.S.A. selber ver-
anstaltet sie Wanderausstellungen von
Aquarellen und Graphik; im Austausch
damit werden ausléndische Ausstellun-
gen in New York aufgenommen, so z. B.
im kommenden Friithjahr eine Gesell-
schaftsausstellung der Schweizer Male-
rinnen, Bildhauerinnen und Kunstge-
werblerinnen.

Die Ausstellung im Berner Kunstmu-
seum umfaBt etwa 30 Aquarelle und eine
etwas kleinere Zahl von Farblithos, Holz-
schnitten, Radierungen und weiteren
graphischen Blattern. Jede Kiinstlerin
ist mit einer einzigen Arbeit vertreten;
trotz dieser Vielfalt (bei der man sich
kaum einen Einzelnamen merken wird)
erreicht die Ausstellung aber eine spiir-
bare Geschlossenheit, da die Gliederung
das thematisch und stilistisch Ver-
wandte zusammengefaBt hat. Es ergibt
sich eine Gruppierung, in der sich dhn-
liche Tendenzen erkennen lassen, wie
sie auch im aquarellistischen und gra-
phischen Schaffen der Alten Welt auf-
treten — eher wére zu sagen, daB Ame-
rikain dieser einen Dokumentation sogar
mehr Zurtickhaltung und Disziplin gegen-
lber neuen Experimenten (bt. Ein sptr-
barer Zug von Spannkraft und Frische,
von klarer Entscheidung zu einem be-
stimmten Ausdruck, von spontaner
Anteilnahme am Motiv und von Tiichtig-
keit und Riihrigkeit im Handwerklichen
spricht aus der Mehrzahl dieser Arbeiten
und macht dem Beschauer den Zugang
leicht. Gegensténdliches und Ungegen-
standliches hilt sich dabei ungefihr die
Waage. W. A.
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Chur

Turo Pedretti
Biindner Kunsthaus,
24. Februar bis 31. Méarz 1957

1917, also genau vor vierzig Jahren, wur-
de der damals 21jdhrige Turo Pedretti
von Giovanni Giacometti zur kiinstleri-
schen Laufbahn ermuntert und in der
Folge von ihm freundschaftlich beraten.
Erist der malerischen Konzeption seines
Lehrmeisters treu geblieben, ohne sich
jedoch dem zu verschlieBen, was spéter
Munch und Matisse an die Weiterent-
wicklung der Malerei aus dem Impres-
sionismus und Fauvismus beigetragen
haben. Die liber achtzig Bilder aus den
letzten zehn Jahren und eine Anzahl
Aquarelle zeigen Pedretti als Maler, der
sich zu dieser Tradition bekennt, sich
aber innerhalb derselben mit einer Selb-
standigkeit und Freiheit bewegt, wie sie
nur einer starken Personlichkeit gegeben
sind. Die spontane Art, mit der das
Augenerlebnis ins Bild umgesetzt wird,
ergibt oft Ankldnge an den deutschen
Expressionismus. Dabei ist es aber fiir
Pedretti kennzeichnend, daB er nicht
das AuBerordentliche sucht, sondern
das Alltdgliche zum AuBerordentlichen
macht. Er holt seine Motive aus der ihn
umgebenden Landschaft des Engadins;
er malt seine Familie, seine Jagdbeute
oder den bliithenden Garten. Sie genii-
gen ihm, darin mit Amiet vergleichbar,
als Themata zu seinen farbenfrohen Bil-
dern, die, ohne flachen Optimismus, ein
Bekenntnis zum Leben und dessen
Schénheiten sind. Bei aller Farbigkeit
wird doch nirgends eine fieberhafte
Ubersteigerung spiirbar. Seine gesunde
Vitalitat setzt ihm auch hier die Grenzen,
und sie ist es auch, die es ihm eriibrigt,
nach illegitimen Effekten zu suchen. Die
starke Wirkung seiner Bilder geht als
etwas Selbstverstédndliches aus dieser
Fille hervor.

Nur wenige Bilder der Ausstellung im
Biindner Kunsthaus sind aus Bundes-,
Museums- und Privatbesitz herbeige-
holt. Unter ihnen figurieren «Der Kran-
ke», ein Bildnis Men Rauchs, «Spiege-
lung» (Bundesdepositum im Museum
Sitten), «Blauer Morgen I» und der Hund
Dino, die mit der groBen Landschaft
«Frastiroulas», der Komposition «Die
Taufe» und dem «Sommermorgen in
Celerina» zu den Héhepunkten der Aus-
stellung z&hlen.

Turo Pedretti ist am 7. Dezember 1956
sechzigjéhrig geworden, so daB diese
Schau eine verdiente nachtrigliche
Ehrung des Kiinstlers bedeutet, dessen
Werk nicht nur einen wertvollen Beitrag
zum bindnerischen Kunstschaffen dar-
stellt, sondern weit dariiber hinaus Be-
achtung erheischen darf. W. K.
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Aus der Sammlung Ragnar Moltzau, Oslo

1
Edvard Munch, Madchen auf der Briicke

2
Pierre Bonnard, Bauernhof in Vernon

3
Wilfried Moser, Kathedrale von Rouen
Photos: Walter Drayer, Ziirich

Ziirich

Sammlung Ragnar Moltzau, Oslo
Kunsthaus
9. Februar bis 31. Mérz

Mit der Sammlung des norwegischen
Reeders Ragnar Moltzau — oder besser
mit Teilen dieser Sammlung - stellte das
Kunsthaus die Aktivitdit eines fir die
Schweizbesondersinteressanten Samm-
lers vor. Moltzau verbindet das Interesse
fir die groBen Meister des ausgehenden
19. Jahrhunderts mit einer, wie es scheint,
wahren Leidenschaft fiir das allerjiingste
Schaffen. Und da die GroBzahl der Er-
werbungen offenbar in den letzten Jah-
ren gemacht worden sind, lauft er ein
doppeltes Risiko: das Risiko der enorm
hohen Preise fiir Werke der groBen
Meister und das Risiko, das mit Ank&du-
fen der jingeren Generation verbunden
ist, auch wenn ihr Preisbarometer im
Moment geradezu irrational hoch steht.
Umso sympathischer, daB das versam-
melte Kunstgut keinen hektischen, son-
dern einen nattirlichen, entspannten Ein-
druck hinterlaBt.

Unter den Bildern der Anerkannten be-
finden sich eine Reihe von Werken her-
vorragender und origineller Qualitat.Von
Munch - selbstversténdlich — eine Grup-
pe von Meisterwerken; vier fahle Supra-
porten aus dem Lebensfries, der sich
frither in den Reinhardtschen Kammer-
spielen in Berlin befand, eine wunder-
volle Version der «Mé&dchen auf der
Briicke» und das wild gemalte « Mddchen
unter dem Apfelbaum» (1904). Von
Renoir das meisterlich gestaltete und
gemalte Portrat der «k Madame Choquet»
(neben anderen Beispielen Renoirs von
wechselnder Qualitat), von Bonnard das
Gruppenbild der «Familie Terrasse»,
beste Peinture und Kulturdokument zu-
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gleich. Von Cézanne eine kleine Gruppe
von «Badenden» aus der Mitte der acht-
ziger Jahre, ein merkwiirdig mildes, fast
etwas verblasenes Bild, und eine Fas-
sung der «Carriere de Bibémus», die
man vor kurzem im Kunsthaus aus dem
Besitz der Galerie Beyeler gesehen
hatte. Ein wahrer kleiner Edelstein ist
Vuillards « Abend im Garten».
Vlaminck ist mit einer vorzlglichen
Fauve-Landschaft und mit einem préa-
kubistischen Stilleben von 1908 vertre-
ten. Neben Modigliani erscheint Soutine
mit drei Beispielen seines mitreiBenden
Farbpathos. Picasso nimmt mit einigen
Gemadlden — darunter einem Stilleben
«Le Violon (Jolie Eva)», das den syn-
thetischen Kubismus ankiindigt - und
Zeichnungen den gebiihrenden Platz
ein. Besonders eindrucksvoll ist die
Léger-Gruppe mit zwei vorziiglichen
frihen und zwei spéten Bildern; die
Frithwerke bei aller inneren GroBe der
Form eher zart, die Spatwerke voll ju-
gendlicher Spannkraft. Mit dreizehn Bil-
dern ist ein sehr starker Akzent auf
Jacques Villon gelegt, von denen der
weitaus groBere Teil aus den letzten
zehn Schaffensjahrendes Malers stammt.
Mit dieser Betonung zeigt der Sammler
eine seiner Vorlieben, vielleicht, wie man
gesagt hat, die Neigung des Nordlédnders
zu sldlichem Licht, zur hellen Farbe und
moglicherweise zur leichten Hand. All-
gemein gesehen, zeigt die Begegnung
mit Jacques Villon die Qualitdten des
freundlich Kunstlerischen, das Spiel mit
der Umsetzung realer Formen und Vor-
génge in abstrakte Struktur, den Uber-
gang vom Dynamischen ins Dekorative —
einen ungemein sympathischen, versier-
ten und zugleich echt phantasievollen
Vertreter des Bildidioms unserer Zeit.
Miré — mit drei Bildern aus jlingster Zeit,
darunter die herrliche und hochst monu-
mentale «Malerei» von 1952 (etwas ge-
schmaécklerisch in einem alten italieni-
schen Rahmen) - gibt den Ubergang zu
der mittleren und jingeren Generation.
Hier herrscht das vor, was man mit dem
bequemen, undeutlichen und miBver-
stédndlichen Wort «Ecole de Paris»
nennt. Das Positivum der Sammlung
Moltzau und der Ausstellung besteht
darin, daB die Manessier, Singier, Ba-
zaine, Bertholle, Estéve, Soulages, Ubac
sowie Hartung, de Stael, Vieira da Silva
oder Wilfried Moser mit gleicher Akzen-
tuierung dargestellt werden wie die
GroBen. Die Qualitdtsfrage erscheint
also auf dem gleichen Boden. Hier zeich-
nen sich nun, wie mir scheint mit aller
Deutlichkeit, Grade innerhalb der in
ihrer Vielseitigkeit doch homogenen
Bildsprache ab. Den einen flieBt sie
leicht, bedenkenlos (und hier geht es
rasch zum Sinnlosen) von der Hand; bei
den anderen verbindet sie sich mitinne-
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ren Vorgdngen, die ihrerseits wieder
optisch in der Malerei sichtbar werden.
Das Letzere beobachten wir bei Hartung,
bei de Stael, bei Vieira da Silva (obwohl
sie nicht mit bester Arbeit vertreten ist),
in seiner Art bei Wilfried Moser, das
erstere bei Bazaine, Estéve, Lanskoy,
insbesondere bei Jean le Moal. Erschei-
nungen wie Manessier und Singier, die
ebenfalls von der Routine bedroht zu
sein scheinen, liegen in der Mitte zwi-
schen den beiden Typengruppen. Bei
solchen,in mancher Beziehung vielleicht
unerwlinschten Feststellungen hat man
sich andererseits darliber klar zu sein,
daB es zu allen Zeiten in der Kunst (wie
im Leben) Grade gegeben hat und daB
auch die Werke zweiten, dritten und wei-
teren Grades ihre Funktion besitzen —in
héherem Sinn nur nicht die Werke modi-
scher, oberflachlicher und geschwaétzi-
ger Art.

Zur Sammlung Moltzau, wie sie sich in
Zirich darbietet, wéare noch zu sagen,
daB keine neuen Namen, keine Entdek-
kungen erscheinen - vielleicht ist es
nicht die Zeit, der Entdeckungen — und
daB eine wesentliche Bildform unsrer
Zeit, die konkrete, Gberhaupt nicht in
Erscheinung tritt. Prachtvoll und eines
groBen Reeders wiirdig ist der Katalog,
der eine Reihe vortrefflicher farbiger
Reproduktionen neben vielen Schwarz-
WeilB-Abbildungen enthélt. HEE:

Hans Vollenweider und seine
Johannespresse

Heinz Hajek-Halke: Lichtgraphik
Herbert Bayer: 33 Jahre seines
Schaffens

Kunstgewerbemuseum

9. Februar bis 17. Mérz

Eine Ausstellung, die drei in sich vollig
verschiedene Personlichkeiten und Ge-
biete umfaBt, Zeichen der Vielseitigkeit
und des Reichtums im ktinstlerisch und
angewandtkilinstlerischen Schaffen uns-
rer Zeit.

Hans Vollenweider, 1954 gestorben, Gra-
phiker und Drucker, gehérte zu den Be-
déchtigen, auf den Grund Gehenden,
langsam Arbeitenden und sorgsam
Uberlegenden, die in unserer Zeit so sel-
ten geworden sind. Das Ergebnis ent-
spricht der stillen Intensitit: Vollen-
weider baute mit seiner Johannespresse,
von der aus er von 1919 bis 1954 sechs-
undzwanzig mit hochster Reinheit ge-
druckte Mappen und Blicher herausgab,
ein schmales aber auBerordentlich wert-
volles Lebenswerk auf, das abseits aller
Spielarten der modernen Typographie
und Buchkunst steht. Die Letter als
handgeformtes Zeichen ist das Grund-
element. Die Form der Letter Vollenwei-

ders bleibt mit der Tradition verbunden.
Die Leistung liegt im lebendig zeichneri-
schen und damit bedeutungsméBigen
Ausdruck der Letter, in der Disposition
der typographischen Struktur und in der
bis ins die kleinste Kleinigkeit tiberwach-
ten Druckausfiihrung, in der Wahl des
Papiers, im Format, im Einband. Zwi-
schen Inhalt - bei dem die Dichtung an
erster, das Essay an zweiter Stelle ste-
hen — und Form des Druckwerkes be-
stehen bei Vollenweider Beziehungen
personlicher Art. Individuelles Druck-
werk also, nichts Standardisiertes. So
istVollenweider, geistigundkunstlerisch,
ein Verwandter von William Morris, bei
aller Gebundenheit an die Tradition Vor-
bild einer kinstlerischen, geistigen und
praktisch-technischen Haltung, einer
der Meister der zeitgebundenen Druck-
kunst.

Die «Lichtgraphik» des in Berlin lehren-
denPhotographen H. Hajek-Halkestammt
aus anderen Bezirken. Sie flhrt, wie wir
im letzten Februarheft des WERK in der
Besprechung einer Publikation UGber
Hajek-Halke vermerkt haben, die Experi-
mente aus dem Beginn der zwanziger
Jahre, insbesondere die von Moholy-
Nagy ausgehenden Arbeiten weiter. Die
Begegnung mit den «Originalen» des
Photographen bestétigte seine Phanta-
siein der Anwendung der verschiedenen
Techniken und Tricks sowie die Virtuosi-
tét der technischen Ausflihrung. An sich
steht diese Art «Lichtgraphik» auf des
Messers Schneide. Die Rolle des Zufalls
ist zu verfiihrerisch,. die Gefahr des
auBeren optischen Effektes zu groB.
Man konnte die Vorgéange vielleicht mit
denen beim keramischen Brand verglei-
chen. Aber kaum istdas Wortausgespro-
chen, so wird der Unterschied klar. Der
innere Reichtum des keramischen Ma-
teriales, das Gebundensein an die
Form und der elementare Vorgang des
Brandes selbst mit allen seinen Diffe-
renzierungsmaoglichkeiten bietet die Vor-
aussetzungen fiir das Entstehen eines
wahrhaft edlen Produktes — diese «Licht-
graphik» gehortihrem Wesen nach einer
bescheideneren Region an. Ist dies ge-
genwadrtig,so erhélt sie ihren eigentlichen
Rang undihre Lebendiges ausstrahlende
Bedeutung.

Der Uberblick iiber das Schaffen von
Herbert Bayer ist vor allem flr die Studie-
renden von Bedeutung. Bayer hat die
groBe Friihzeit des Bauhauses zuerst als
Schiiler, dann als Lehrer mitgemacht.
AnschlieBend entfaltete er in Deutsch-
land eine umfassende Aktivitédt als Gra-
phiker und Ausstellungsgestalter. 1938
libersiedelte er nach den Vereinigten
Staaten, zuerst nach New York und dann
in den Bergort Aspen, hoch oben in Co-
lorado gelegen. Dort kam zur Graphik die
Architektur, und vor allem flihrte Bayer
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dort seine Arbeit als Maler weiter, zu der
erin den fritheren Jahren mehr nur spo-
radisch gekommen war. Als Graphiker
ist Bayer der Prototyp unsrer Zeit. Von
den auBerordentlich schénen geometri-
schen Strukturen seiner Bauhausarbei-
ten, die von den Typen aus vielfach wei-
terentwickelt worden sind, kam er zur
bildlichen Auflockerung, bei der die
Photomontage eine wesentliche Rolle
spielte. Daraus entstand eine eigentliche
«Bayer-Bildsprache» — gescheit, balan-
ciert, phantasievoll, elegant im besten
Sinn. Hier liegt die Hauptleistung Bayers,
bei dem der Strom der Bild-Erfindung
unversiegbar scheint. Die malerischen
Studien h@ngen zundchst mit den gra-
phischen Arbeiten zusammen; sie sind
Strukturversuche, rdumliche Experimen-
te. Immer hat es von da aus Bayer zum
freien, selbstédndigen Bild getrieben.
Trotzdem bleibt es im Grund beim «Ver-
such». In d@hnlicher Weise ist Bayer von
der Ausstellungsorganisation zur freien
Architektur gelangt, in der sich die Ele-
ganz und phantasievolle Atmosphére
der graphischen Arbeiten wiederfindet.
Alle diese Stufen und Zwischenstufen
zeigte die im Ziircher Kunstgewerbe-
museum sehr gut aufgebaute Ausstel-
lung, bei der man vor allem wegen der
sehr angenehmen Weitraumigkeit das
Werden und die Breite des Bayerschen
Schaffens anschaulich vor Augen ge-
bracht fand. HECY

Maria Pospisilova
Galerie au Premier
16. Februar bis 9. Mérz

Die Ausstellung von Maria Pospisilova,
der Pragerin, in den oberen Raumen des
«Ateliers» (Galerie au Premier) zeigte
Keramik und Malereien. Der Prager Sur-
realistengruppe einst eng verbunden,
hat sich die Kunstlerin vom traumhaft
lllustrativen immer mehr dem Komposi-
tionell-Gestrafften zugewandt, ohne da-
bei ihre eingeborene poetische Zartheit
zu verlieren. In diesem Geiste auch Mo-
tive und Titel: «Nautilus», «Zwischen
Tag und Nacht», «Blihende Berge»
usw.

Die Keramik weist in ihren besten Stik-
ken eine echte und empfindsame Ma-
terialverbundenheit auf, wobei verein-
fachte, beinahe baurische Formenin erd-
braunen Schalen und Kriigen besonders
gelungen erscheinen. Die heimatliche
Folklore wirkt hier wie der gesunde und
nattrliche Hintergrund und Mitbestrah-
ler des durchaus heutigen kiinstleri-
schen Geschehens. C. G.-W.
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Karl Gerstner:

Verianderbare Kompositionen
in Metall

Club Bel Etage

23. Februar bis 22. Mérz

Der Basler Karl Gerstner gehért zu der
jingsten Generation, von der sich ein
Teil, im besonderen in der Schweiz,
durch Strenge, Konsequenz und logi-
sche Sauberkeit des formenden Den-
kens auszeichnet. Ihr Start erfolgt von
den Formideen und vom kinstlerischen
Schaffen der schweizerischen Konkre-
ten, von Bill, Lohse, Graeser und ande-
ren, aus. Gerstner selbst ist Graphiker
seines eigentlichen Zeichens; auf ihn
geht unter anderem die neue Typogra-
phie unsrer Zeitschrift WERK zuriick.

Die Kompositionen, die er in den Réu-
men des Club Bel Etage - einer privaten
Vereinigung geistig interessierter Men-
schen aus den verschiedensten Berufs-
kreisen - zeigte, sind geometrische Ge-
bilde konkreter Observanz, die nach den
Angaben Gerstners technisch herge-
stellt worden sind, Aluminiumplatten,
-streifen und -ringe, auf die homogene
Farben nach einem bestimmten Spritz-
verfahren eingebrannt werden. Techno-
logische Erzeugnisse also, nicht mit der
Hand angefertigt, in denen ein Maximum
an formaler Prazision erreicht wird. Dies
scheint wichtig und folgenreich — nicht
das Unpersoénliche und nicht das Wie-
derholbare des technischen Prozesses.
Die ldee, eine geistige und sicher auch
eine kiinstlerische Idee, die Gerstner
verfolgt, besteht darin, daB jede Kompo-
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sition aus geometrisch einfachen Teilen
besteht, die ausgewechselt, beziehungs-
weise bewegt werden konnen. Diese
Auswechslung geschieht dadurch, daB
die Kompositionen entweder aus einzeln
entfernbaren Streifen besteht, die ver-
schieden angeordnet werden kénnen,
oder aus einem System von eingelegten
Kreisen, die man drehen kann. Die Strei-
fen werden durch einen sinnreichen
Magnetismus fixiert, die Kreise (in der
Fliche oder auch im Raum) sind frei,
aber exakt beweglich.

Was entsteht, sind Variationen der ver-
schiedensten Art. lhren Mdoglichkeiten
liegt die formale Grundkonzeption zu
Grunde, von der aus die formale Struk-
tur der Variationen bestimmt wird. Es
liegt eine gewisse Analogie zur Reihen-
komposition der modernen Musik vor,
deren Synthese aus Gesetzlichkeit und
schopferischer Freiheit Gerstner vor-
schweben mag.

Kein Zweifel, daB hier kiinstlerisch etwas
Wesentliches vorgeht, wenn auch zu-
néchst eine Menge von Fragen sich stel-
len, wie weit derjenige, der die Kompo-
sition bewegt, sich an Anweisungen des
Schoépfers zu halten habe, oder ob ihm
Freiheit des Spiels und damit die Einbe-
ziehung des Zufalls zu gewéhren sei,
und andere Fragen mehr. Das erste Zu-
sammentreffen mit den optischen Ge-
danken Gerstners regtaufjeden Fall sehr
an - manche wird es sogar aufregen -
und die dahinter stehende Konzeption
und Ideologie ist ohne Zweifel urspriing-
lich und echt. Man wird die Arbeit
Gerstners gerne weiterverfolgen — vom
Persénlichen und vom Typischen her -,
denn - wie mir scheint — hier bewegen
sich der Geist und die Bildvorstellung
einer neuen Generation. HECo

1
Karl Gerstner,
1953-1955

Das groBe Gleitspiegelbild,

2-5

Karl Gerstner, Das tangentiale Exzentrum,
1956/57. Grundstellung und drei gesetzmaBig
abgeleitete Konstellationen
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Willibald Kramm
Galerie Palette
8. Februar bis 5. Mérz

Der aus Frankfurt (Oder) stammende,
heute in Heidelberg arbeitende Maler,
der erst als reifer Mann zur Kunst als
Beruf kam, gehért zu den autodidaktisch
sich formenden Kiinstlern, bei denen
das Inhaltliche eine groBe Rolle spielt,
das Inhaltliche als origineller Habitus,
als menschliche Geste, als Marchenton
im weitesten Sinn. Die Uberfithrung in
bildliche Gestalt - hier liegt das Problem.
Kramm |6st es auf sympathisch einfache
Weise durch gewollt primitive Flachen-
haftigkeit, durch illustrative Pointierung,
durch Spontaneitét, die den Bildern et-
was von fiir den Moment tiberzeugenden
Gelegenheitsarbeiten gibt, wie man sie
bei Kiinstlerfesten findet. DaB Kramm
ein originales Talent besitzt, lassen die
Zeichnungen erkennen, die im Strich
sicher und lebendig, im Thematischen
und auch im R&umlichen witzig und
glaubhaft sind. Neues tragt er nicht bei,
aber Gegebenes bringt er mit persénli-
chem Charme vor die Augen. Der kiinst-
lerische Gehalt erzeugt gewiB bei be-
stimmten (vielleicht jugendlichen) Typen
unmittelbare Resonanz. H: €.

Chronique genevoise

Trois expositions ont marqué plus spé-
cialement le mois de février a Genéve.
Les deux premiéres étaient consacrées
a des artistes suisses dont la réputation
n'est plus a faire.

A I'Athénée, Marguerite Ammann avait
apporté de Bale une cinquantaine de
temperas, gouaches et dessins, dont la
poésie merveilleuse, la 1égeéreté, la sub-
tilité de tons et de propos ont enchanté
les visiteurs. Cette artiste baloise occupe
aujourd’hui une place a partdans la pein-
ture de notre pays. Une sensibilité ex-
quise ne s'y manifeste qu'avec beaucoup
de pudeur: Pierrot ne gesticule pas,
Arlequin ne fait aucune grimace, mais
ces personnages inutiles d'une comédie
frivole nous introduisent au gré d'un
dessin souple, spirituel, dans la réveuse
fantaisie de la comédie italienne. Pour
peindre ses compositions raffinées,
Marguerite Ammann use d'un langage
précieux. Ses parcs élégants, ses cava-
liers minuscules, ses couleurs harmo-
nieuses évoquent parfois les miniatures
orientales. Ailleurs, les fausses perspec-
tives s'effacent devant le labyrinthe d'un
espace plus complexe, ou le quadrillage
mystérieux et magique d'une surface
digne de Paul Klee. Enfin, les techniques
employées par l'artiste permettent non

seulement de conserver aux improvisa-
tions les plus libres toute leur fraicheur,
mais encore de superposer les tons,
d'allier les formes qui aident les objets
et les personnages a s'unir étroitement,
afranchir les limites du décor et s'évader
dans un monde de grace et de pureté qui
semble n'appartenir qu'a Marguerite
Ammann.

C'est a I'Athénée encore que le peintre
Hans Erni a attiré un public extraordi-
nairement nombreux, et qui semblait
fasciné par la virtuosité graphique de
I'artiste. Il est difficile, en effet, de ne pas
résister, dés I'abord, au prestige du
dessin classique, épuré, précis d'Erni.
Le trait fin, rapide, mobile respecte la
perspective traditionnelle, [I'anatomie
humaine, toutes les conventions enfin
des styles grec et renaissant. On peut
donc se demander si le succés excep-
tionnel de cette ceuvre ne repose pas en
fin de compte sur un malentendu, et si
ce n'est pas précisément le c6té négatif
de certains tableaux - je veux dire le
c6té «pastiche» — qui séduit ce public
encore tout imprégné de souvenirs
scolaires.

Ay regarder d'un peu plus prés, la pein-
ture de chevalet de I'artiste lucernois
apparait pauvre, séche, dénuée de cette
sensualité qui doit étre a la base de tout
art plastique. Ou I'art de Hans Erni re-
trouve, en revanche, son intérét, c'est
lorsqu'il s’efforce, en combinant I'épure
symbolique et le modelé réaliste, l'idée
graphique et la figure humaine, d'effacer
la distance qui sépare I'ceuvre moderne
de 'homme de la rue, d'intégrer I'art a la
vie quotidienne, de faire entrer de force
la beauté dans un monde mécanisé,
artificiel. C'est pourquoi aux expositions
de ses peintures, je préférerai toujours
une de ses affiches surgies sur la place
publique, une de ses fresques décorant
le mur d'un musée, par exemple.

Une troisiéme exposition, a la Galerie
Motte, nous a révélé le jeune peintre sud-
africain Erik Laubscher. Encore indécise,
trop rattachée sans doute a la maniére de
Léger, cette ceuvre riche en promesses
méritait pourtant d'étre signalée. Dans
I'ensemble, les tableaux de Laubscher
restent fidéles a la réalité, qu'on retrouve
néanmoins largement stylisée au gré
de formes épaisses, cernées, de tons
plats et violents. La plupart des toiles
souffrent encore d'une certaine confu-
sion; les éléments, sans doute adroite-
ment combinés, ne sont pas suffisam-
ment simplifiés et clarifiés. Mais quel-
ques natures mortes plus dépouillées,
quelques paysages livrés au seul poids
des arbres, des rochers, des couleurs
pures, annoncent un art personnel,
un peu sauvage peut-étre, qui ne serait
pas sans analogie avec les recherches
des peintres sud-américains. P.-F. S.
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Norddeutsche Kunstchronik Il

Bremen

Zu den tatigsten Kunstgalerien Nord-
deutschlands gehort nach wie vor die
Kunsthalle in Bremen. Sie lockt ein brei-
tes kunstinteressiertes Publikum nicht
nur durch wechselnde Ausstellungen
(durchschnittlich 40 groBere und klei-
nere Ausstellungen im Jahr!), sondern
vor allem durch stindige Neuanschaf-

‘fungen, um die Bestédnde des einst arg

geschéadigten Museums zu ergénzen und
zu erweitern. Auf diese Weise wird die
Kunsthalle nicht nur zu einer einzig-
artigen Erziehungs- und Bildungsstétte,
sondern zu einer der fihrenden Galerien
Norddeutschlands, die das kulturelle
Ansehen der Hansestadt wesentlich
steigert. Auf einer umfangreichen Aus-
stellung «Neuerwerbungen 1955» waren,
von alten Meistern abgesehen (Cornelis
de Vos, Jan Fyt, Rosalba Carriera, 37
Handzeichnungen, 40 Blatt Druckgra-
phik), u. a. folgende bedeutenden Werke
der modernen Kunst zu sehen: ein tber-
zeugendes Bild von Charles-Frangois
Daubigny «Landschaft bei Pontoise»,
von Armand Guillaumin «Bildnis einer
Frau», von Max Liebermann die bedeu-
tende «Papageienallee», von Lovis
Corinth «Die Kindheit des Zeus», von
Henri Lebasque «Am Friihstlckstisch»,
von Ker-Xavier Roussel «Der Sommer»,
von Franz Marc «Kinder im Boot», von
Marino Marini « Reiter und Gaukler», von
Pablo Picasso das imposante Bildnis
der «Sylvette» in Schwarz, Wei und
Grau. Zu diesen Gemadlden kamen
Pastelle und Aquarelle von Odilon Re-
don, Pierre Bonnard, E. L. Kirchner und
150 Blatt Druckgraphik von deutschen,
englischen und franzdésischen Meistern
des 19. und 20. Jahrhunderts (23 Blatt
Beckmann, 10 Blatt Kandinsky, 19 Blatt
Picasso und mehrere sehr schéne Arbei-
ten von Léger, Braque, Manessier,
Estéve, Clavé, Singier und Villon).
Diese Neuanschaffungen eines einzigen
Jahres waren nur moglich durch groB-
ziigige Stiftungen der Industrie, des
Handels, der Verkehrsunternehmungen
und von privater Seite. Diese Stifter
liberzeugt und zu so groBzligigen Spen-
den bewegt zu haben, ist das Verdienst
des Direktors Dr. Gilinther Busch und
seines Mitarbeiters Dr. Horst Keller.
Von den groBen Wechselausstellungen
des Jahres 1956 seien folgende genannt:
die Kokoschka-Ausstellung mit 77 Aqua-
rellen und Handzeichnungen und 262
Blatt Druckgraphik, die Beckmann-Ge-
déchtnisausstellung «Werke aus funf
Jahrzehnten» (71 Gemalde, 5 Aquarelle
und 200 Blatt Druckgraphik), die Ausstel-
lung «Drei Maler der Briicke» (Pechstein,
Schmidt-Rottluff und Heckel), die von
Braunschweig kommende Bonnard-Aus-
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stellung und die weiteste Kreise anzie-
hende Ausstellung des Photographen
Cartier-Bresson.

Nicht unerwahnt bleiben diirfen die gut-
ausgestatteten Kataloge, die zahlreichen
Fiihrungen und Vortrdge und die vor-
bildlichen kleinen Beschriftungen in der
Galerie, die den Besucher fithren und
auf eine ganz instruktive Weise beleh-
ren. Die Kunsthalle Bremen ist ein Be-
weis daftir, daB es durchaus méglich ist,
ein Museum zum kulturellen Mittelpunkt
eines groen Gemeinwesens zu machen.
(Durchschnittlicher Besuch an Sonn-
tagen 800 bis 1000 Personen!)

Die Bremer Béttcher-Strafe, die so etwas
wie eine Fremdenattraktion geworden ist
durch ihre kuriose Architektur und ihr
groteskes Kunstgewerbe zeigt wechseln-
de Ausstellungen meist heimatgebun-
denen Charakters. Die dort befindliche
stindige Sammlung von herrlichen
Bildern Paula Modersohn-Beckers sollte
man endlich von ihren schwiilstigen
Rahmen nach Hoetgers Entwiirfen be-
freien, damit sie als Bildschopfungen
unmittelbar zu uns sprechen. Es wire
auch eine liebevollere Hédngung sehr
erwlinscht, die die Hohepunkte ihres
Schaffens herausarbeitet. Wir leben
schlieBlich nicht mehr im Jahre 1910.

Hannover

Hannover ist durch die Ausstellungs-
tatigkeit der Kestner-Gesellschaft und
ihren experimentierfreudigen Direktor
(Dr. Werner Schmalenbach) so etwas
wie ein Vor- und Versuchsfeld fir die
moderne europdische Kunst, von dem
die mannigfaltigsten Anregungen und
Weisungen ausgehen, zugleich eine
Kopfstation fiir bewegende und erregen-
de Ausstellungen, die die kinstlerische
Stagnation in Deutschland immer wieder
aufritteln. Dabei nimmt man eine ge-
wisse Einseitigkeit hinsichtlich bestimm-
ter modischer Richtungen gern in Kauf.
Solche Experimente sind, namentlich in
Norddeutschland, dringend notwendig,
da man sich hier, die Tradition in Ehren
haltend, allzugern an das Bewédhrte und
Erwiesene halt.

Von den Ausstellungen des Jahres 1956
waren folgende von wegweisender Be-
deutung:

«Franzosische Bildteppiche». Zu sehen
waren 35 groBere und kleinere Teppiche
von Henri-Georges Adam, Hans Arp,
Jean Dewasne, Jean Deyrolle, Emile
Gilioli, Auguste Herbin, Wassily Kan-
dinsky, Le Corbusier, Fernand Léger,
Alberto Magnelli, Richard Mortensen,
SophieTaeuber-Arp und Victor Vasarely,
die den unerhorten Auftrieb veranschau-
lichten, die die Kunst des Bildteppichs
seit Ende des Weltkrieges in Frankreich
erfahren hat. Gewagt waren einige
Teppiche nach Gemaélden u. a. von Kan-

dinsky, die als eine Art textiles Aqui-
valent aus dem Geist der Bildweberei zu
den Gemilden zu bezeichnen sind. Voll-
endete Schonheit zeigten die Arbeiten
von Auguste Herbin, Jean Dewasne,
Victor Vasarely, Henri-Georges Adam
und Emile Gilioli. Die Ausstellung hatte
breiteste Verbreitung in Westdeutsch-
land verdient.

Die Willi Baumeister-Ausstellung, ein
Jahr nach seinem Tod, war eine alte
Verpflichtung .der Kestner-Gesellschaft.
Sie machte das groBe Werk des Frih-
verstorbenen eindringlich sichtbar, der
zu immer neuen Findungen und Erfin-
dungen unterwegs war. Baumeister
stellt auch heute ein Aktivum der deut-
schen Gegenwartskunst dar, weil fir
ihn die Kunst nicht nur eine personliche
Lebensfunktion war, sondern zugleich
eine Funktion der menschlichen Gesell-
schaft, weshalb sein Werk stets in die
N&he der groBen gestaltenden Geister
wie Ozenfant, Le Corbusier und Léger
gehoren wird.

Die Hendrik Nicolaas Werkman-Ausstel-
lung war nicht nur eine notwendige
Rechtfertigung des 1945 von der Gestapo
erschossenen hollédndischen Kiinstlers
und Druckgraphikers, sondern eine Vor-
flihrung eines wunderbar geschlossenen
Werkes, das bis heute so gut wie un-
bekannt geblieben ist. Diese eindrucks-
volle Ausstellung wurde ermdglicht
durch das Stedellijk Museum in Amster-
dam, die Gattin des Kinstlers und
hollandische Sammler. Komposition
heiBt das eigentliche und besténdige
Thema der Kunst Werkmans; dabei
ergeben sich Arbeiten von vollendeter
Natiirlichkeit, Reinheit und Selbstver-
stéandlichkeit, die — trotz ihrer strengen,
meist gegenstandlosen Formsprache —
nach geheimen Entfaltungsgesetzen ent-
standen scheinen.

Die Otto Miiller-Ausstellung, die nun-
mehr auf Reisen gegangen ist, war wie
stets, wenn man diesem Lyriker unter
den Expressionisten begegnet, ein be-
gliickendes Ereignis. Sie bildete den
AbschluB einer Serie von Ausstellun-
gen, die in den letzten Jahren den ein-
zelnen Kiinstlern der «Briicke» gewidmet
wurden.

Aufregend, zum Widerspruch heraus-
fordernd war die Ausstellung der beiden
Maler K. O. Gtz und K. R. H. Sonderborg.
Beide Kinstler sind Experimentierer, die
den Zufall als kiinstlerisches Element in
ihr Werk einbeziehen, ihn aber der Bild-
form unterordnen. «lhre Arbeiten haben
ausgepragte Form», wie der Katalog
meint, «rhythmisch bei Gotz, dynamisch
bei Sonderborg. Bei Go6tz tun sich
wogende Rdaume auf, wo wie unter der
Fernwirkung einer Eruption Luftmassen
ineinanderstromen. Bei Sonderborg
jagen rasante Bewegungen durch einen

WERK-Chronik Nr. 4 1957

imagindren Weltraum, gleichsam in
Uberschallgeschwindigkeit, und reiBen
Formloses mit. Farbatome werden weg-
gespritzt, energiegeladene Ansamm-
lungen von Farbmassen geraten in das
entscheidende Kraftfeld oder drangen
sich am Rande der GeschoBbahnen,
verformen sich unter der Gegenwirkung
unsichtbarer Widerstdnde.» Die dyna-
mische Begeisterung des Veranstalters
fur seine Entdeckungen und ihre Werke
vermag man nicht immer zu teilen. Auf
jeden Fall fordertdie Ausstellung heraus.
Eine dynamisch-rhythmische, dem Zufall
verpflichtete Malerei erhdlt als Gegen-
bewegung gegen den leicht erstarrenden
Konstruktivismus deutscher Préagung
ihre Notwendigkeit, wenn es auch
fraglich erscheint, ob diese «rasante
Kunst» mehr als eine Mode ist.

Die Ausstellung «Junge Graphik aus
Paris Il» war eine Fortsetzung und Er-
weiterung der erfolgreichen Ausstellung
des vergangenen dJahres. Sie machte
wiederum mit der jungen franzdsischen
Graphik bekannt. Eine herrliche Schau,
die zugleich eine gute Verkaufsausstel-
lung war. Von den 40 Kinstlern, die mit
118 Arbeiten vertreten waren, seien

‘folgende  herausgehoben: Hartung,

Lanskoy, Manessier, Poliakoff, Germaine
Richier, Vieira da Silva, Soulages, Ubac,
Vasarely. Diese Graphikausstellungen
bereiten das Gelénde vor fiir kommende
Sonderausstellungen  der  einzelnen
Kiinstler. Sie werben im voraus Freunde
und ermuntern die Sammler. Als erster
aus der Reihe der Kiinstler wird Hans
Hartung in einer groBartigen Sonder-
Ausstellung vorgestellt.

Wie seit Jahren sind die Ausstellungen
von sehrinstruktiven Katalogen begleitet,
die durch ihre Bildauswahl und die pré-
gnant formulierten Texte ein groBer Ge-
winn sind, nicht nur fir die Besucher der
Ausstellung, sondern als Orientierungen
ganz allgemein.

Kestner-Museum

Das Kestner-Museum zeigte zwei gro-
Bere Ausstellungen: Fiirstenberger Por-
zellan, den Welfenschatz und den
Schatz der Goldenen Tafel.
Niedersédchsische Landesgalerie Hannover
Das wichtigste Ereignis des Jahres 1956
war die Wiedereroffnung der Landes-
galerie in friedensméaBigem Zustand.
Wenngleich das Landesmuseum selbst
noch groBerer baulicher Wiederherstel-
lungen bedarf, so ist doch die Landes-
galerie nach einer Pause von 16 Jahren
im neuen Gewand wieder zugénglich.
Aus AnlaB der Wiedereréffnung wurden
die durch die Wiederer6ffnungs-Spende
veranlaBten Stiftungen und Neuerwerbun-
gen zur Ausstellung gebracht. Es ist von
hochstem Interesse, in dem Sonderdruck
der «Neuerwerbungen» zu lesen, welche
Unternehmungen welche Werke gestiftet
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Ausstellungskalender
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Arbon

Basel

Bern

Genéve

Kiisnacht

Lausanne

Locarno

Luzern

St. Gallen

Winterthur

Ziirich

SchloB

Kunstmuseum

Kunsthalle

Museum fiir Vélkerkunde

Gewerbemuseum

Galerie Bettie Thommen

Kunstmuseum
Kunsthalle

Galerie 33

Galerie Verena Miiller

Galerie Spitteler

Gutekunst & Klipstein

Musée Rath
Athénée

Galerie Motte

Kunststube Maria Benedetti

Musée des Beaux-Arts

Galerie des Nouveaux Grand Maga-
sins SA

Galerie Paul Valloton

La Vieille Fontaine

Galleria Il Portico

Kunstmuseum

Kunstmuseum

Olmabhalle

Gewerbemuseum

Galerie ABC

Graphische Sammlung ETH

Kunstgewerbemuseum

Strauhof
Helmhaus
Galerie Benno
Galerie Laubli
Galerie Palette
Orell Fussli

Wolfsberg

Der Schweizer Holzschnitt

Carl Burckhardt. Zeichnungen

Marguerite Ammann — Walter J. Moeschlin -
Heinrich Miiller

1000 Ostereier und Ostergebécke aus ganz Europa
Beduinen von Nordost-Afrika

Mobel aus Holz und Stahl

Bertholle - Elvire Jan - Le Moal - Reichel —
Hans Seiler

Friedrich Traffelet

Ernst Morgenthaler

Vier Photoreporter. R. Gnant - J. Dalain - W. Studer
- F. Rausser

Hermann Alfred Sigg
Serge Brignoni

Margherita Oswald-Toppi

Otto Tschumi

Art populaire polonais
René Guinand

Raoul Dufy

Otto Gampert

L'Art a I'Ecole

Charles Clément
Ernest Biéler

Dunoyer de Segonzac

Palézieux

Ugo und Milo Cleis

Graphik der Graphiker

Kunst aus Osterreich

Sektion St. Gallen der GSMBA

Good Design in Switzerland
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Schweizer Baumuster-Centrale SBC,
TalstraBe 9, Bérsenblock

Standige Baumaterial- und Baumuster-Ausstellung

standig, Eintritt frei
8.30-12.30 und 13.30-18.30 Uhr
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bzw. deren Anschaffung erméglicht
haben. Wir nennen nur einige wenige
bedeutende Werke: Marc Chagall, «La
maison rouge»; Giorgio De Chirico,
«Metaphysisches Interieur»; Eugéne De-
lacroix, «Der Lowe»; Alexei von Jaw-
lensky, «Herbst»; Paul Klee, «Beflaggter
Pavillon»; Pablo Picasso, «La dame au
corsage vert»; Alexander Archipenko,
«Archaischer Kopf» und «Stehender
Torso»; Aristide Maillol, «Badende»,
Auguste Rodin, «Evay. H.-F. Geist

Paul Klee: Das bildnerische Denken
Nachgelassene Schriften zur Form- und
Gestaltungslehre, herausgegeben und
bearbeitet von Jiirg Spiller

576 Seiten mit (ber 1200 teilweise farbigen
Abbildungen

Benno Schwabe & Co., Basel[Stuttgart
1956. Fr. 78.75

Hier werden zum ersten Mal Vorlesungs-
unterlagen, die sich tber drei Bauhaus-
semester (zwischen 1921 und 1922) er-
strecken mit Eingliederung von losge-
|6sten Manuskripten verschiedener Zei-
ten veroffentlicht. Nach den vielen Bii-
chern lber Klee ist es besonders begri-
Benswert, daB der Kiinstler nun selbst
sich theoretisch duBert. Stehen doch
innerhalb der modernen Kunsttheorien
seine Formulierungen neben denen
Kandinskys tberragend da. Text, Zeich-
nungen und beigefligte Bildillustrationen
(von Jiirg Spiller) erstrecken sich tber
500 Seiten. Eine «Begriffliche Gestal-
tungslehre» und eine «Bildnerische
Formlehre» bilden die Hauptabschnitte
des Buches.

Der erste Teil, der etwa hundert Seiten
umfaBt, behandelt das prinzipielle Natur-
und Kunstgeschehen. «Die unendliche
Naturgeschichte» steht bei Klee in
Parallelle und Opposition zum Kiinstle-
rischen. Aus dem Gegensatz Chaos-
Kosmos entschalt Klee die natiirliche
Ordnung, um dann zur gegliederten und
in vielen Sektoren meBbaren Formen-
sprache der Kunst zu gelangen. Klees
Streben vom statischen zum dynami-
schen Weltbild wird gleich zu Beginn
sptirbar. Uber unserm irdischen Dasein
steht allerdings «der statische Impera-
tiv»; aber Klee sieht in dieser Situation
durchaus einen Sonderfall, verglichen
mit der Dynamik des makrokosmischen
und mikrokosmischen Geschehens. Da
Klee zum Unterschied von Kandinsky den
kiinstlerischen BildungsprozeB meist
gleichnishaft zum natirlichen Schop-

fungsprozeB stellt, entwickelt er zu-
ndchst eingehend die Bewegungs- und
Verwandlungsprinzipien in der Natur,
die sich vornehmlich im Wachstum
offenbaren. Immer ist ihm darum zu tun,
von der Erscheinungsformin die innerste
Existenzform, in das Wesen und das
Wesentliche einer Situation vorzudrin-
gen.

DaB3 der Herausgeber verschiedene in
jener Epoche entstandene Schriften in
diesen Abschnitt eingliedert, scheint
durchaus berechtigt, da es sich jeweils
um ahnliche Gedankengénge in veran-
derter Akzentuierung und Farbung han-
delt. Es sind «Die Wege des Natur-
studiums» (Weimar 1923), der aus der
Bauhauszeitschrift entnommene Auf-
satz «Exakte Versuche im Bereiche der
Kunst» (1928), worauf die schon 1918 in
der Kriegszeit begonnene «Schépferi-
sche Konfession» folgt, mit ihrem ein-
leitenden lapidaren Satz: «Kunst gibt
nicht das Sichtbare wieder, sondern
macht sichtbar». Hiermit spricht Klee
das Anliegen einer ganzen Generation
aus. Dieses « Bekenntnis», das vor allem
vom damaligen graphischen Kiinstler
Klee verfaBt wurde, gehorte wohl an die
Spitze der Eingliederungen, und dies
nicht nur aus chronologischen Griinden.
DaB aber der 1924 in Jena gehaltene
Vortrag «Ubersicht und Orientierung
auf dem Gebiet der bildnerischen Mittel
und ihre rdumliche Ordnung», der nach
allen Richtungen weit ausgreift, ab-
rundend an den AbschluB des ersten
Teiles gebracht wird, ist hingegen be-
greiflich.

Der darauffolgende zweite, umfang-
reichere Hauptteil: «Beitrdge zur bildne-
rischen Formlehre», der weitere 410 Sei-
ten umfaBt, besteht aus niedergeschrie-
benen Vorlesungen und Ubungen, die
am 11. November 1921 zuerst einsetzen
und als solche mit dem Kapitel vom 19.
Dezember 1922 schlieBen. Was in den
fortlaufenden Erorterungen folgt und
was wir in komprimierter Form aus dem
«Padagogischen Skizzenbuch» (Bau-
haus Verlag 1925) schon kennen, be-
deutet nun eine mit Form- und Gestal-
tungsbeispielen reichillustrierte umfang-
reiche Auseinandersetzung, bzw. Ana-
lyse der elementaren Ausdrucksquellen
mit methodischen Zeichnungen und
Skizzen, denen der Herausgeber, Jiirg
Spiller, noch ausgezeichnet gewdhlte
Bildbeispiele, meist aus viel spéteren
Jahren, beiftigte. Nur groBe Taktsicher-
heit und Einfiihlungsfahigkeit konnten
diese freien Ergdnzungen zum kldrenden
Bestand des Buches werden lassen. Der
Begriff der Bewegung spielt wiederum
in diesem Teil eine dominierende Rolle;
er wird in allen Einzelheiten untersucht
und in vielen Bezirken der Formungs-
moglichkeiten erldutert und optisch
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demonstriert. Der Punkt, Urelement im
Bildnerischen wie der Keim in der Natur,
gerat aus sprungbereiter Ruhe in Be-
wegung. Ein. «Agens», aus dem sich
alles weitere kiinstlerischen Geschehen
als Aktivitat, Medialitdt und Passivitat
von Linien, Flachen und Strukturen ent-
wickeln kann. Von fundamentaler Be-
deutung ist der folgende Abschnitt, der
das Problem des Rdumlichen behandelt.
Durch die Gesetze der traditionellen
Perspektive mit ihren moglichen Ab-
wandlungen fiihrt der Weg bei Klee zu
einer freieren und komplexeren Darstel-
lungsmethode auf diesem Gebiet — denn
derheutige Gestalterist-fiirihn—«reicher
und rdumlicher geworden». Der Begriff
der Simultanitidt — ein Stichwort unserer
Epoche und nicht nur innerhalb der
bildenden Kiinste — wird hierbei akut.
Réaumlich wird es zum gleichzeitigen
Sehen von Oben und Unten, Rechts und
Links, Vorn und Hinten, Innen und
AuBen, was durch die Bewegung des
Beschauers um das Objekt, das selbstin
Bewegung gerit, hervorgerufen wird.
Steigernd in diesem Sinne kommt auch
die Transparenz hinzu, wo - wie in der
modernen Plastik — eine Gleichzeitigkeit
im Erfassen des Objektes entsteht und
eine neue, vielschichtige Bildhaftigkeit
erreicht wird, die schon vom Kubismus
prinzipiell erfaBt wurde.

Gerade bei diesem Kapitel, das wie viele
andere mit Klee'schen Ausspriichen
(durch seine Schulerin M. Petitpierre
notiert) in  Anfihrungszeichen und
Kleindruck weiter ausgestattet wurde,
ebenso wie durch Hinweise auf Blicher,
aus Klees Handbibliothek bereichert,
versucht auch der Herausgeber, im
Sinne Klees, die Vielseitigkeit der As-
pekte um ein Thema zu gruppieren. So
weit alles fiir den Leser quellenmaBig
durchsichtig bleibt und er jeweils die
Herkunft der einzelnen Stellen (bei den
Bildbeispielen in Kleindruck ist sie nicht
immer angegeben) erfahrt, ist diese
Methode zu begriiBen. Hingegen bringt
sie eine gewisse Beunruhigung fiir den
Leser, wenn das Klee'sche Kontinuum
von fragmentarischen Notizbl&ttern nach
freier Wahl ergénzt wird, ohne da man
genau die Einsatzstellen dieses hinzu-
gefligten Materials kontrollieren kann.
DaB dem Musiker Klee die Rhythmik
besonders nahe liegt, auch als theore-
tische Auseinandersetzung, war zu
erwarten. Mit scharfer Préazision son-
dierter die optischen Ausdrucksmaoglich-
keiten in dieser Richtung, gelangt zu
den «dividuellen» (eine Wortableitung
Klees) und den «individuellen Rhyth-
men» und breitet eine Welt von Varia-
tionsmoglichkeiten vom Elementaren bis
zum Komplexen vor uns aus. Wieder
gelangt er, nun in neuen Regionen
angelangt, zum « raum-zeitlichen Bewe-
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