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vornehmen und jederzeit liebenswiirdi-
gen Menschen kennengelernt. Sein Ur-
teil in Fachfragen wurde von den Archi-
tekten immer sehr geschatzt, nicht zu-
letzt wegen seiner objektiven und unpar-
teiischen Einstellung. S.

Architekt BSA/SIA Paul Triidinger t

Basel macht es zuweilen seinen Séhnen
schwer, insbesondere wenn sie nicht in
seinen Mauern geboren sind und zuihren
Talenten noch einige Weltkenntnis mit-
bringen. Wo lag es beschlossen, daB
dieses groB angelegte, an Gaben reiche,
von einem ausgleichenden Humor und
tiefer Frommigkeit gehaltene Leben Paul
Tridingers ein Leben des Kampfes und
der unerfiillten Erwartungen werden
muBte? «LaB doch diese Stadt, sie ist es
nichtwert»-so schrieb ihm als angehen-
der Maler einst sein Sohn Peter. Wenn
der Vater auch &uBerlich den Rat be-
folgte, so hat er innerlich doch nie von
Basel gelassen.

Eines der ehrwiirdigen Basler Seiden-
bandhéuser trug den Namen Triidinger.
Der Sohn Paul aber wurde in Bregenz
am 20. August 1895 geboren. Er durch-
lief die Schulen in Basel und studierte
teilsin Ziirich, teils in Stuttgart, wohin er,
nach einem Praktikum in Holland, zu-
riickkehrte, bis er sich nach der «Macht-

Evangelisches Kirchgemeindehaus in Aadorf.
Architekt: Paul Tridinger, BSA/SIA

lbernahme» ein Arbeitsfeld in der
Schweiz suchen muBte. Er fand es in der
Stadtplanung, zunachst als Stadtbau-
meister von St. Gallen, dann im Jahre
1939 am ersehnten Posten eines Stadt-
planarchitekten des Kantons Basel-
Stadt.

Hier in Basel handelte es sich darum,
die Stadt aus der Sackgasse herauszu-
bringen, in die sie durch die Annahme
des sogenannten Schumacher-Plans
geraten war, eines Plans, der wohl nicht
schlechter war als andere seiner Art in
den frithen dreiBiger Jahren, der aber in
seinem MaBsystem und Ausdruckswert
einfach nicht zu Basel passen wollte und
daher auf seinem kurzen Leidensweg nur
unvollendete Korrektionen, buchstéb-
liche Sackgassen, zurlicklieB. Was war
das nur fir eine Baubehorde, die es mit
dem einzigen, der das Problem hatte
lI6sen kénnen, weil er zu seinem Kénnen
und seiner enormen Schaffenskraft auch
die fiir Basel richtige «Wellenlénge», den
Sinn fiir Basels Eigenart, mitbrachte, die
es mit Paul Triidinger zum Bruch kom-
men lieB? Tridinger trug schwer daran,
auch nachdem ihm juristisch sein Recht
zuteil wurde; aber schwerer, nur dem
Wissenden sichtbar, tragt Basel. Was
dann 1949 als «GroBbasler Stadtkorrek-
tionsplan» Rechtskraft erlangte und zu-
weilen félschlich als «Triidinger-Plan»
bezeichnet wird, das hat so viel von Trii-
dinger wie das Landesmuseum von einer
mittelalterlichen Burg.

Noch eine Weile blieb Triidinger als
freier Architekt in Basel, aber als die
Auftrage beharrlich aus der Ostschweiz
kamen, tibersiedelte er noch einmal nach
St. Gallen. Wahrend er dort an kleineren
und gréBeren Bauten wirkte, vor allem,
zusammen mit O. Miller, an der neuen
Chirurgie, griff er noch zweimal in das
Baugeschehen der Vaterstadt ein. Das
erstemal mit seiner Idee des Kulturzen-
trums am Steinenberg. Diese Konzep-
tion,nach welcherdas Theater, die Kunst-
halle und einige citygebundene Ge-
schaftshauten zu einem Zentrum geord-
net werden sollten, wurde vielfach nur
in ihrem stadtbaukiinstlerischen Aspekt
gewlrdigt. Das Wesentliche daran war
aber der stadtebauliche Kalkiil, nach wel-
chem die Aufwertung des Geschafts-
terrains den Neubau der Kulturbauten
ermoglichen sollte. Mit dem Neubau der
Kreditanstalt an der Freien StraBe wurde
die Kulturzentrum-ldee in ihrer 6kono-
mischen Basis gebrochen. Dann aber
gewann Tridinger den anonymen Waett-
bewerb fiir einen Neubau der Union-
Handelsgesellschaft am Petersgraben.
Damit, daB er, nach einigem Seilziehen,
dann doch den Bau auch ausfiihren
durfte, wurde ihm erméglicht, auch in
seinem Basel ein sichtbares Andenken
zu hinterlassen. LB
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Ausstellungen

Basel

Pro Aqua
Mustermesse
30. September bis 7. Oktober

In den Hallen der Schweizer Muster-
messe in Basel fand anfangs Oktober die
Internationale Fachmesse fiir Wasser-
versorgung, Abwasserreinigung und
Millbeseitigung statt. Sie stand in Ver-
bindung mit einer Fachtagung tiber die
Reinhaltung der Gewésser, an welcher
Themen der industriellen Wasserwirt-
schaft, der Mullverwertung und der Be-
wirtschaftung der Wasservorkommen
behandelt wurden.

Wir leben in einer Periode heftigen wirt-
schaftlichen Aufschwungs, und der op-
timistische Aspekt dieser Entwicklung
macht uns geneigt, zu glauben, sie kénne
sich unbegrenzt weiter fortsetzen. Wir
vergessen leicht, daB das Gebaude der
menschlichen Zivilisation auf einer na-
turgegebenen Grundlage ruht, welche
eines Tages ihre Tragfahigkeit verlieren
kénnte. Eine der Grenzen, an welche die
industrielle Entwicklung in naher Zeit
einmal stoBen wird, sofern nicht bald
schon planende Vorsorge einsetzt, ist
der natiirliche Wasserkreislauf. Mit
einem eindricklichen Plakat ruft uns
Hans Erni die drohende Gefahr ins Be-
wuBtsein.

Drei Komponenten sind es, die den
SelbstreinigungprozeB unserer Gewas-
ser zunehmend in Frage stellen. Einmal
wéchst durch die Bevélkerungsbhewe-
gung und die Vervollstandigung der Ka-
nalisation der Anfall an organischen
Substanzen, die im Wasser abgebaut
werden missen. Wenn dieser Abbau
den Sauerstoff schneller verbraucht, als
dieser sich neu im Wasser |6st, nahert
sich der Zustand des betroffenen Ge-
wassers dem «Umkippen», dem Ende
der organischen Selbstreinigung. Die
Befreiung der Abwasser von natiirlichen
Faulnissubstanzen ist langst kein unlés-
bares Problem mehr. Verschiedene Kla-
rungssysteme bieten sich an, welche so-
gar noch 6konomisch verwertbare Ne-
benprodukte abfallen lassen - Leuchtgas
und Dunger.

Die zweite Komponente sind die indu-
striellen Abwasser, Verschmutzungen
spezifischer Art, die auch durch spezi-
fische Methoden entfernt werden mis-
sen. Die gelosten Stoffe miissen in un-
I6sliche Verbindungen (ibergefiihrt oder
«ausgeflockt» werden, indem man Aus-
fallungen erzeugt, die diese Giftstoffe
absorbieren. Die Fachmesse zeigte auto-
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matisierte Wasserentgiftungsanlagen,
die vollkontinuierlich von Durchlauf-
Analysengeraten gesteuert werden. DaB
der private Unternehmer oft zégert, sol-
che Wunderwerke derangewandten Phy-
sik fiir einen scheinbar «unproduktiven»
Vorgang einzusetzen, istnurzuverstand-
lich.

Der dritte Angriff auf das Wasser er-
folgte von seiten der synthetischen
Waschmittel. Diese chemischen Stoffe
sind nicht auf industrielle Abwasser be-
schréankt, wo sie durch spezifische Me-
thoden entfernt werden kénnten, son-
dern gelangen durch die Verwendung im
Haushalt in die allgemeine Kanalisation.
Sie belasten den natiirlichen Abbaupro-
zeB und ebenso die kinstlichen Klar-
anlagen, die vor allem durch die fort-
wahrende Schaumbildung dieser Stoffe
tiberschwemmt werden. Hier stellt sich
die Frage, was auf die Lange volkswirt-
schaftlich rentabler ist: die Riickkehr zu
abbaufahigen Waschmitteln oder der
Bau umfangreicher Spezialklaranlagen.
In der Schweiz, die auf flichen- und zeit-
sparende Klaranlagen angewiesen ist,
wird das Verbot synthetischer Wasch-
mittel vielleicht der beste Ausweg sein.
Die internationale Fachmesse in Basel
zeigte, daB es nicht an fehlenden tech-
nischen Méglichkeiten liegt, wenn die
Gewasserverschmutzung in  unserem
Lande von Jahr zu Jahr ein geféahrliche-
res Ausmal annimmt. l:bs

Laienmaler
Gewerbemuseum
22. Oktober bis 23. Dezember

Volkstiimliche Malerei vom ausge-
henden 18. Jahrhundert bis zum Be-
ginn des 20. Jahrhunderts
Schweizerisches Museum fiir Volkskunde
7. Oktober bis 31. Januar

Brasilianische Imagerie Populaire
Kunstmuseum
28, Oktober bis 17. Dezember

Das Problem der «peinture naive» ist in
letzter Zeit wieder an verschiedenen Or-
ten neu aufgegriffen worden. Basel darf
fiir sich in Anspruch nehmen, schon friih
auf dieses Phanomen «am Rande der
Kunst» hingewiesen zu haben. Wilhelm
Barth war einer der ersten, der in der
Kunsthalle Basel die verzauberten
Traumlandschaften des Zéllners Henri
Rousseau gezeigt hat. Bettie Thommen
brachte in ihrer Galerie seit Jahren Diet-
rich, Bauchant und andere; 1936 hat Lu-
cas Lichtenhahn in der Kunsthalle eine
Peintres-naifs-Ausstellung veranstaltet,
und vor ein paar Jahren hat auch Arnold
Ridlinger in der Kunsthalle die beriihm-

ten Franzosen noch einmal in neuer Zu-
sammenstellung vorgefiihrt. Alle diese
Ausstellungen haben das Phanomenvon
der kiinstlerischen Seite her prasentiert
und dementsprechend auch hohe quali-
tative MaBstabe bei der Auswahl der ein-
zelnen Kiinstler und ihrer Werke ange-
legt.

In der Kunsthalle Baden-Baden startete
dann im Sommer dieses Jahres Dr. Die-
ter Mahlow die erste einer Folge von
Naivenausstellungen, die ebenso dem
kiinstlerischen GenuB wie der Klarung
des Problems dienen sollen. Auch hier
waren die kiinstlerischen MaBstabe hoch
und das aus Europa und Ubersee zusam-
mengestellte Bildmaterial von groBer
kiinstlerischer Qualitat. Ganz besonders
wertvoll aber war es, daB Mahlow eine
ganze Anzahl von Kennern der Materie -
Kunsthistoriker, Kritiker und Museums-
leute aus allen Teilen der Alten und
Neuen Welt-aufforderte, ihre Deutungs-
versuche schriftlich niederzulegen, damit
sie — im Ausstellungskatalog publiziert —
der grundsatzlichen Klarung dieses viel-
schichtigen und noch keineswegs ganz
erfaBten und gedeuteten bildschépferi-
schen Vorganges dienen kénnten.
Schon seit mehreren Jahren trug sich
auch der Leiter des Schweizerischen
Museums fiir Volkskunde, Dr. Robert
Wildhaber, mit dem Gedanken, jene Bil-
der, die im Bereich der Volkskunde im-
mer wieder auftauchen, zu einer groBen
Ausstellung zu vereinigen. Seine regel-
maBigen Sammelexpeditionen in die
europaischen Ostlander, in denen die
Volkskunst noch immer in reichem MaBe
produziert wird, hat ihn verschiedentlich
auf solche «naive Maler» stoBen lassen.
Parallel ging die Bekanntmachung der
jugoslawischen Bauern- und Handwer-
kermalerei durch den jugoslawischen
Kunsthistoriker Oto Bihalji-Merin, des-
sen schénes Buch «Das naive Bild der
Welt» auch der Baden-Badener Ausstel-
lung den Namen gab.

Leider hat nun Robert Wildhaber seinen
urspriinglichen Plan, das Phdnomen der
Naivenkunst von der Seite der Volks-
kunde her systematisch zu bearbeiten,
nicht durchgefiihrt, sondern sich mit
seiner im Gewerbemuseum veranstalte-
ten Ausstellung darauf beschrankt, un-
sere Materialkenntnis kommentarlos zu
erweitern. Das ist schade. Die Baden-
Badener Ausstellung hatte eine so gute
Ausgangsposition auch fiir die volks-
kundliche Beleuchtung der Frage nach
dem naiven und «ungelernten» Maler
gegeben, daB man von da aus gut hatte
weiterbauen kénnen. Der Begriff des
«Laienmalers» jedoch, den Wildhaber
und sein Mitarbeiter Hernandez (Assi-
stent am Gewerbemuseum) ihrer Aus-
stellung als Titel gaben, genligt nicht,
um hier neue Einblicke zu geben. Auf die
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mangelnde handwerkliche Unterwei-
sung, das Autodidaktentum, kénnen
sich heute ja nicht nur die Peintres naifs
berufen, sondern auch jene Amateure,
die das Malen und Zeichnen zum Hob-
by ihrer Freizeit machen (die eigent-
lichen «Dilettanten» also) und sogar
eine ganze Anzahl moderner «Berufs-
kiinstler», die sich ihr Métier auBerhalb
der Akademien und der Meisterateliers
selbst beigebracht haben.

Tatsachlich hat sich die Einfiihrung des
Kriteriums «Laie» und « Autodidakt» fur
die Basler Ausstellung ungiinstig aus-
gewirkt. Eine ganze Reihe von Autoren
gehért in jene Kategorie von Dilettanten,
die die Grenzen des nur Banalen, nur
Ungekonnten nicht iberschreiten. Deren
Bilder jener kiinstlerischen Qualitat er-
mangeln, die sie allein berechtigen wiir-
de, der Offentlichkeit gezeigt zu werden.
Zu diesen Dilettanten gehéren unter an-
derem der in altmeisterlichem Kopier-
naturalismus steckenbleibende Fausto
Casserini, der in seinen Altersmalereien
hochst problematische Hotelier und Her-
renreiter Jan van Weert, der im unbehol-
fenen und unbewuBten Ausdruck ver-
harrende Kranfiihrer Eduard Kappel-
hofer, der in kitschigen Fabelillustratio-
nen schwelgende Pole Ociepka, der ex-
pressive und primitive Pehr Hallsten,
der nomadisierende Rentierhirt Nilsson
Skum, die recht kunstgewerbliche Petra
und auch der etwas merkwiirdig bewuBt-
primitive Lehrer Bernhardsgritter.
Daneben - und vermischt mit diesen
Dilettanten — hangen dann die Bilder der
echten Naiven, jener urspriinglichen
kiinstlerischen Begabungen, die es fer-
tigbringen, aus ihren Traumen, ihren Er-
innerungen, ihren Sehnsiichten eine
auBerhalb der Zeit und der Wirklichkeit
stehende, eigene Bildwirklichkeit zu
schaffen. «Die groBen Fiinf» der fran-
z6sischen Malerei — wie hier Rousseau,
Bombois, Bauchant, Séraphine und Vi-
vin genannt werden - dienen dieser Aus-
stellung nur als Einfiihrung, nicht als
MaBstab. Sie sind mit je einem Bild ver-
treten. An sie schlieBen mit groBeren,
sehr schonen Kollektionen Adolf Diet-
rich, Orneore Metelli an, und ihnen fol-
gen die vielen Einzelganger der Naiven-
kunst in mehr oder weniger starker
kiinstlerischer Qualitat. Unbekannt bei
uns waren bisher etwa der Spanier
Vivancos, die hollandische Putzfrau Jo-
sephine Hermans und der Amsterdamer
Diamantschleifer Salomon Meijer, von
dem eines der eindriicklichsten Bilder
der Ausstellung, die in goldgelbes Licht
getauchte steile «Treppe zum Stedelijk
Museum Amsterdam», stammt. Der Ba-
sellandschaftler Speiser, der Franzose
Ferdinand Desnos mit seinem groBarti-
gen Léautaud-Portrat, die malende GroB-
mutter Hel Enri mit ihren phantasti-
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schen Pflanzenbildern, der ornamental
fixierte Scottie, der hintergriindig-phan-
tastische Radiguet gehéren zu den ein-
driicklichen, aber bekannten Vertretern
dieser Naivenkunst.

Eine Gruppe fiir sich bilden unter den
rund 60 Malern und ihren tiber 200 Bildern
die Jugoslawen unter Fiihrung des be-
reits berithmten Generali¢. Auch sie sind
von unterschiedlicher Intensitat und
Qualitat. Die Notwendigkeit, abzugren-
zen, zu unterscheiden zwischen dem
echten naiven Kiinstler und dem ebenso
echten naiven Nichtkiinstler, stellt sich
hier wie Uberall in der Ausstellung. Ob
das durch die «Kunst als Freizeitbe-
schaftigung» so faszinierte groBe Publi-
kum diese Grenzziehungen von sich aus
ausflihren kann, fragt sich. Fir den am
Phanomen der Naivenkunst Interessier-
ten aber bietet die Ausstellung ein wirk-
lich reiches und vielfaltiges Material.
Als Einflihrung zu dieser Laienmaler-
ausstellung hat Robert Wildhaber im
Schweizerischen Museum fiir Volks-
kunde volkstiimliche Kunst des 18. und
19. Jahrhunderts in charakteristischen
Proben zusammengestellt. Die Auswahl
geht tiber Votivbilder und Hochzeitspor-
trats bis zu sizilianischen Karrenbildern
und norddeutschen naiven Seemanns-
malereien (den Portrats der Segel-
schiffe). In dieser Ausstellung ist die
Einheit des Volkstiimlichen noch nicht
gesprengt, obschon auch hier Grenzen
bertihrt werden.

Die Ausstellung der brasilianischen
Imagerie Populaire im Kunstmuseum
ergab sich zufallig gleichzeitig mit den
Gbrigen Ausstellungen zur Naivenkunst.
Verteter der brasilianischen Universitat
Ceara brachten eine Serie von 85 hand-
tellergroBen Holzschnitten, die als Titel-
illustrationen der noch heute lebendigen
brasilianischen Volksliteratur dienen.
Der groBte Teil der Holzschneider ist
unbekannt. Ihre Werke sind noch echte,
naive und in ihrer Aussagekraft un-

glaublich starke Beispiele der Volks-
kunst. Regionale Heldengeschichten,
dramatische Erzéhlungen von Banditen,
von Liebenden, von den Teufeln und den
Polizisten sowie Sagen und Mythen bil-
den den Inhalt der kleinen, billigen Heft-
chen mit ihren farbigen Umschléagen. In
ihrer Frische und in ihrer primitiven Kraft
sind diese kleinen Holzschnitte wie Zeu-
gen einer versunkenen Welt: wie spate
Nachkommen des européaischen Ein-
blattholzschnittes des 15. Jahrhunderts.

m.n.

Hans Stocker - Albert Schilling
Kunsthalle
7. Oktober bis 19. November

Die Ausstellungen des Basler Kunst-
vereins im letzten Quartal 1961 stehen
ausschlieBlich der Basler Kunst zur Ver-
fiigung. Nachdem die Wintersaison mit
den schénen Gedéachtnisausstellungen
fir die beiden der &ltesten Generation
angehoérenden Maler Paul Burckhardt
und Emil Schill eingeleitet war, diente
die gleichzeitig abgehaltene Jubilaums-
ausstellung zu Carlo Konigs sechzig-
stem Geburtstag nun im Ruckblick als
Verbindung zu den beiden groBen Retro-
spektiven fiir den jetzt 65jahrigen Basler
Maler Hans Stocker und den 57jahrigen
Zircher Bildhauer Albert Schilling (der
seit 1946 zum Basler Kiinstlerkreis ge-
hért).

Eine organische Verbindung dieser bei-
den unter sich sehr verschiedenen
Werkgruppen ergab sich aus Thema und
Funktion, denen beide in erster Linie die-
nen: den im Bereich der katholischen
Kirche heute wieder sehr gepflegten
sakralen und dekorativen Aufgaben der
Kunst. Beide Kiinstler gehéren hier ja zu
den bekanntesten der Schweiz, und beide
haben in den letzten Jahren auch gro-
Bere kirchliche Auftrage im Ausland
ausgefihrt.

Da Stocker bereits 1948 in der Basler
Kunsthalle, 1954 im Museum Solothurn
und 1957 im Wolfsberg in Ziirich gréBere
Kollektionen seiner Tafelbilder und Glas-
bilder gezeigt hatte, ist nun bei dieser
neueren Basler Ausstellung der Akzent
mehr auf die unbekannten Tafelbilder
gelegt worden. Damit wird die «fami-
lidre» Seite in Stockers CEuvre vielleicht
etwas zu stark hervorgehoben. Trotz-
dem kommt in dieser mit 150 Nummern
groB angelegten Riickschau die unge-
heure Vitalitat und Lebensfreude dieses
Malers sehr schon zum Ausdruck. Mit
einem Stadtbild aus Genf (1920) beginnt
die zwischen Landschaft, Familienbild,
Intérieur, Portrat und ganz besonders
schénen konzentrierten kleinen Stilleben
alternierende Reihe von Bildern. Auf die
expressiven, ganz flachenhaft gehalte-
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nen Anfange der zwanziger Jahre -
Stocker gehorte 1929 zu den Mitbegriin-
dern der Basler Kiinstlergruppe «Rot-
Blau» —folgen die groBartigen Meer- und
Schiffsbilder, die ganz erfillt sind von
mediterranem Licht und stdlicher GroBe.
Im Sinne Bonnards und des Nachim-
pressionismus entwickelt sich Stocker
nun weiter. Immer wieder zwingen die
groBen Auftrage flir Wandbilder oder
Glasgemalde zu ganz zugespitzten Aus-
einandersetzungen zwischen den gegen-
stéandlich gebundenen Aufgaben einer-
seits und dem Wunsch nach strenger
Stilisierung der Form und der reichen
Fille der Farben anderseits. Immer wie-
der und besonders schén und dicht in
den Werken der letzten drei Jahre finden
sich Anséatze zu ganz freien, ungegen-
stéandlichen Farbparaphrasen («Tessin
im Regen», 1958, «Formenspiel [I»,
«Kontraste in Bewegung», 1961).

DaB Stocker diese Kontroverse keines-
wegs so vehement und unbedingt durch-
fuhrt wie sein jlingerer Bruder, der Maler
Ernst Coghuf, bezeichnet zugleich die
Verschiedenheit der Temperamente der
beiden sonst einander so verbundenen
Kiinstler.

An vielen Einzelheiten, auf die wir hier
nicht eingehen kénnen, zeigt sich aber
auch, daB diese Auseinandersetzung im
Bereich des katholisch-kirchlichen Auf-
trages noch ihre besondere Nuancierung
hat. Denn auch bei Schilling findet eine
solche Auseinandersetzung des Kiinst-
lers zwischen gegenstandlicher und un-
gegenstandlicher Formenwelt statt. Es
ist, wie wenn beide Welten ihre spezi-
fischen Anspriiche stellten, so daB «der
Pendelstil zwischen abstrakt und figlir-
lich» — wie es der Luzerner Denkmal-
pfleger Dr. Adolf Reinle an der Vernis-
sage formulierte — auch bei Schilling
seine Rolle spielt. Beiihm ist der Pendel-
schlag allerdings heftiger als bei Stocker.
Schilling kommt von der Theologie her,
sucht bewuBt nach neuen symbolischen
Formulierungen und hat - wie ihm im
Katalogvorwort von kirchlicher Seite riih-
mend bestatigt wird — «in immer neuem
bildhauerischem Bemihen um die litur-
gisch richtige Gestalt des Altars gerun-
gen und weitgehend seine heutige Form
herausgearbeitet». Allerdings erschwe-
ren diese liturgisch-symbolischen Bin-
dungen dann auch sehroftdas Verstand-
nis fiir den nichtkatholischen Besucher.
Es gibt aus Hohlformen aufgebaute ab-
strakte Plastiken, die nur noch durch
eine teilweise blaue Bemalung und den
Titel als «Madonnen» erkennbar sind.
Zuganglicher als diese weitgehend ab-
strahierte kirchliche Plastik ist einem
dann auch die Gruppe der sehr schénen
profanen Kleinplastik und die wohl aus
den Altararbeiten entwickelte, eindriick-
liche kubische Form eines Brunnen-
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stockes (Stans), mit dem schénen Spiel
seiner Binnenformen.

Obschon die 61 Plastiken und die 9 Gold-
arbeiten nur einen Bruchteil von Schil-
lings bildhauerischem Werk zeigen kon-
nen, gibt diese erste Gesamtausstellung
doch ein ausgezeichnetes Bild von seiner
hohen plastischen Begabung und der
Lebendigkeit, mit der er an die Bewalti-
gung der thematischen und formalen
Probleme geht. m.n.

Matias Spescha
Galerie Riehentor
21. Oktober bis 16. November
Uber Spescha hat Walter Kern im
Augustheft des WERK 1961 (S. 288/89)
eingehend berichtet. Nun hat die kirz-
lich vom Riehentor an den Spalenberg 52
umgezogene Galerie (sie hat den Namen
ihres Ursprungsortes im Kleinbasel als
Firmensignet beibehalten) einige der gro-
Ben Tafeln des jungen Biindners aus-
gestellt. Vielleicht ist (der engen Raum-
verhéltnisse wegen) hier das Serien-
maBige etwas Ubertont. Dadurch er-
weckt die brauntonig-schwarze, diinn
aufgetragene Malerei vielleicht zu stark
den Eindruck des Mageren, Eintonigen,
Blutleeren, und die an sich sensiblen
Rhythmen der Flachenaufteilung kénnen
sich nicht durchsetzen. Das Ganze ist
dennoch sympathisch — wie der Kiinstler
selbst. «Man wird deshalb» — wie Walter
Kern sagt - «den weiteren Weg des
36jahrigen mit Anteilnahme verfolgen.»
m.n.

René Acht
Galerie d’Art Moderne
14. Oktober bis 16. November

Auch René Acht ist den Lesern des
Werk in diesem Jahr (April 1961, S. 146
bis 148) ausfiihrlich vorgestellt worden.
Achts Gesamtceuvre, durch schnell ein-
ander folgende Veranderungen gekenn-
zeichnet, hat sich in den jlingsten Wer-
ken doch stark in einer bestimmten Rich-
tung konzentriert. Um es mit einem seiner
Bildtitel auszudricken: die Konfigura-
tionen sind dramatisiert worden, und der
friher etwas vage und literarische Mysti-
zismus scheint nun entschiedeneren
Vorstellungen gewichen zu sein. Auch
die Assoziationen an Figurlich-Gegen-
sténdliches sind dichter geworden. Aus
dem Thema «Le Cri» (S. 148, Abb. 5) ist
die Serie der «Etudes pour un triptyque
religieux» entwickelt worden. Diese und
andere der ausgestellten Bildserien sind
jeweils durch eine Kenn- und Grund-
farbe bestimmt (Blau, Rosarot, Senf-
gelb). Auf diesen Grundfarben wachsen

dann die asphalt- oder schiefergrauen,
reliefartig aufgetragenen und durch Ein-
kratzungen strukturierten Schichten. Die
fiinfzehn Bilder werden durch eine Reihe
feiner Tuschzeichnungen in der Art von
Abbildung 6 aus dem zitierten Aufsatz
begleitet. m.n.

Bern

Felsbilder der Sahara
Kunsthalle
21. Oktober bis 26. November

Mit Gber siebzig zum Teil sehr groBfor-
matigen Kopien und einer Anzahl von
Landschaftsphotos brachte die Berner
Kunsthalle einen Teil der Ertragnisse zur
Schau, die die Sahara-Expeditionen von
Henri Lhote gezeitigt haben. Sie galten
den Felsbildern im Tassili-Gebirge, das
mit rund dreiBigtausend Gravierungen
und flinfzehntausend (heute bekannten)
Malereien als die bilderreichste vor- und
frihgeschichtliche Fundstatte gelten
kann.

Heute herrscht im Tassili die Ode und
Durre der Wiiste. Ehemals aber waren
Pflanzenwuchs, Quell- und FluBlaufe,
die Tierwelt des heutigen Zentralafrika
zu finden — wortiber uns gerade die Fels-
bilder selber belehren, auf denen Palme,
StrauB und Elefant, Nilpferd und Nas-
horn zu treffen sind.

Die Ausstellung lieB erkennen, wie im
prahistorischen Felsbhild Naturnachbil-
dung und magisches Symbol sich in rei-
nen, scharfumrissenen Konturen ab-
zeichnen. Als alteste Darstellungen gel-
ten die Bilder der sogenannten Rund-
kopfmenschen, die fortschreitend An-
deutungen von Schmuck, Bekleidung,
Lanze, Bogen und Stock aufweisen. Die
Lhoteschen Kopien geben auch die Far-
ben sehr sorgfaltig wieder. Das Mal-
material wurde aus eisenhaltigen Schich-
ten gewonnen, die dann oxydiert sind.
An den Figuren lassen sich auch Tato-
wierungen feststellen, die den heute
noch in Zentralafrika tblichen ahnlich
sind.

Im weiteren ist auch hier das groBe
Grundgesetz kinstlerischer Entwicklung
erkennbar: von archaischer Einfachheit
und lapidar gestalteten Symbolen geht
es zu einer kunstfertigeren und beweg-
licheren, vom Augenerlebnis bestimm-
ten Naturalistik. Im Fall der Tassili-Bil-
der: die Anfange der Bildnerei mit den
Rundkopfmenschen werden abgeldst
durch Dokumentationen einer Hirten-
und Bogenschitzenkultur, die sich ver-
mutlich als Folge einer groBen Volker-
bewegung entwickelt hat. Figurenreiche,
lebendig bewegte Darstellungen stellen
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sich ein, in deren Mittelpunkt die Rinder-
herden stehen, dazu sehr dynamisch er-
faBte Jagden, mit Giraffe, StrauB und
Antilope. Es fehlen auch nicht die An-
deutungen des Wohnens in Rundhiitten,
und es dokumentiert sich das tagliche
Leben mit Frauen an Kochtopfen und mit
werkzeugtragenden Mannern. Es finden
sich ferner viele Tanzszenen. Im weitern
erkennt man den EinfluB Agyptens in
besonderen Kopfformen, in der Darstel-
lung von Nilbarken und besonders in
einer Gottin mit Vogelkopf. Als noch
junger - bereits der geschichtlichen Zeit
angehorig - datiert die Forschung so-
dann die Bilder von Kriegern mit Pferd,
Streitwagen und Kamel.

Die ganze Sammlung kann als eine groB-
artige, bis jetzt wohl einzig dastehende
Dokumentation auf dem Gebiet der vor-
und frihgeschichtlichen Bildnerei gel-
ten, fir die heutigen Tendenzen der
Kunst besonders anregend und auf-
schluBreich. W.A.

Biel

Kirche und Kunst
Farelhaus
14. Oktober bis 8. November

Die Ausstellung wurde organisiert durch
die franzoésischen reformierten Kirch-
gemeinden der Stadt Biel in Zusammen-
arbeit mit den deutschsprechenden
Kirchgemeinden und den Freunden des
Farelhauses. Sie ersetzte die traditio-
nelle «Semaine protestante» und hatte
zum Ziel, daB die Besucher die Beziehun-
gen zwischen Kunst und Gottesdienst
neu durchdenken.

In der Einfilhrung des Kataloges wurde
festgehalten: «Wir behaupten fir keinen
Teil der Ausstellung, das reprasentativ-
ste Werk gefunden zu haben. Es war
jedoch vor allem unser Ziel, ein zusam-
menhéangendes Ganzes zu schaffen, das
der Konzeption der Ausstellung ent-
spricht.» Der Besucher wurde durch er-
lauternde Texttafeln in der Ausstellung
und Texte im Katalog fortlaufend in der
durch das Ausstellungsziel geforderten
Besinnung unterstitzt, so daB dem Aus-
stellungsgut vor allem der Charakter von
Anschauungsmaterial zukam. So waren
die Beispiele aus Plastik, Mosaik, Tep-
pichweberei, Malerei und Goldschmiede-
kunst denn auch von sehr unterschied-
licher Qualitat und umfaBten die Spanne
vom kitschig Anmutenden bis zum Mu-
stergliltigen. Besondere Beachtung ver-
dienten die durch Rolf Lehmann, Joux-
tens, gestaltete Tire der Kirche von
Bichelsee (in dieser Kirche befindet sich
auch noch ein auBerordentlicher Tauf-
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Carl Roesch, Auf dem Feld, 1960. Aquarell

steindeckel von Othmar Zschaler, Bern),
eine Folge von Graphiken von Jacques
Perrenoud, Lausanne, und drei Decken
fir den Abendmahlistisch von André
Ramseyer, Neuenburg.

Die Ausstellung bewies, daB nur eine
Uberragende Kiinstlerpersénlichkeit ein
Werk schaffen kann, das einerseits ein
Kunstwerk ist und andrerseits die Zweck-
bestimmung im Sinne der Kirche erfiillt.
Sie zeigte auch, wieviel Werke produ-
ziert werden, denen die eine oder gar
beide Bedingungen fehlen. Plastiken, in
denen das christliche Kreuz als Gestal-
tungselement verwendet wird, Kreuze,
mit griinem Kieselsteinmosaik besetzt,
Wandteppiche, auf denen das Symbol
des Heiligen Geistes aus roh zusammen-
geflickten Stoffresten gebildet wird, er-
fillen diese Bedingungen nicht, verlet-
zen eher das religiése Gefiihl des Kir-
chenbesuchers und entsprechen jeden-
falls nicht dem, was Professor Julius
Schweizer in einem Katalogtext ver-
langte, als er schrieb: «Kunst darf hier
nur unterstreichen und betonen, nicht
nebenher neue Anschaulichkeit zu schaf-
fen suchen. Auch sie muB vom Mittel-
punkt her leben.» André Kamber

Chur

Carl Roesch
Kunsthaus
27. Oktober bis 26. November

Roesch istin erster Linie als Wandmaler
und Mosaizist bekannt. Lange bevor das
Mosaik Mode wurde, hat er es gepflegt
und eine Reihe von groBeren Auftragen
ausgefiihrt. Seine Olbilder und Aqua-
relle sind nur selten zu sehen gewesen.
Die Churer Ausstellung beschrankte sich
auf diese und gab dafiir ein méglichst
geschlossenes Bild von seiner Entwick-
lung, die heute nicht weniger als sechs
Jahrzehnte umspannt.

Der Thurgauer Maler ist sehr weltoffen
und ist dank seinem ungewdhnlichen
Einfihlungsvermégen vor allem in frii-
heren Jahren Beeinflussungen leicht zu-
ganglich gewesen. Mihelos hat er An-
regungen von Albert Welti und Hodler,
spater von Marées und vor allem von Cé-
zanne verarbeitet, so daB die Gefahr,
sich selber zu verleugnen, nicht immer
leicht zu bannen war. Die persénliche
Substanz ist jedoch bei ihm so stark, da
er seinen eigenen Weg trotz allen Ein-
flissen gefunden hat.

Seit 1920 hat sich Roesch immer mehr
auf einige wenige Motive eingeschrénkt.
Dem Anekdotischen mehr und mehr ab-
geneigt, sucht er immer die gleichen,
auBerlich anspruchslosen Themen auf:
das Kabisfeld, den Schrebergarten, die
Bauerinnen auf dem Feld. Es ist die niich-
terne Welt des Bauern, durch nichts
heroisiert oder aufgeschént. Je mehr das
Motiv zum fast zufalligen AnlaB wurde,
desto wichtiger wurde die Rhythmisie-
rung von Farbe und Form. Roesch er-
probtin dieser Hinsichtimmer neue Még-
lichkeiten, neigt einmal mehr zum Sta-
tisch-Tektonischen, wobei er den Wand-
maler nicht verleugnet, dann wieder mehr
zu einer erregten Bewegtheit, die aber
stets durch kompositorische Straffheit
gebannt ist. Wie die neuesten Malereien
zeigen, sucht er auch jetzt - mit seinen
77 Jahren - unermudlich nach neuen
Methoden der Geometrisierung und Ver-
einfachung. Immer pragnanter, immer
knapper, geradezu lakonisch wird seine
Aussage, so daB man oft an Morandi
denken mochte. Die Farbe ist jedoch
gerade in den jlingsten Werken bei aller
Gemessenheit von erstaunlicher Frische.
Eine ungewdhnliche Entwicklung hat
dieser vitale Maler durchgemacht: sie
fiihrt von der sterbenden biirgerlichen
Romantik tber das friilhe und geniale
Gelingen in Anlehnung an Marées und
Cézanne zu Versuchen der Befreiung
und Auflockerung und schlieBlich zum
angestrengten Ringen um das Dauernde,
von allem Zufall Geléste, womit er sich
wohl am besten verwirklicht. G. Peterli
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Lausanne

Le 4° Prix suisse de la peinture
abstraite

Galerie Kasper

du 10 octobre au 4 novembre

Les récompenses du Prix suisse de la
peinture abstraite ont été attribuées pour
la quatriéme fois le 7 octobre dernier par
un jury international réuni & Lausanne &
la galerie Kasper, qui comptait parmi ses
membres MM. Jiirgen Morschel, de Mu-
nich, Carlo Cardazzo, de Milan, Jean
Liechti, de Granges prés Soleure. Plus
de trente artistes appartenant a neuf
pays différents ont participé au concours
qui, dans I'ensemble, a réuni des ceuvres
de qualité.

Le premier prix, médaille d'or, est revenu
a I'’Allemand Fathwinter, de Dusseldorf,
pour une composition a dominante grise
qui tirait d'un alliage de couleur & I'huile
et de fragments de bois, des effets d’une
réelle subtilité. Pour I'attribution de la
médaille d'argent du second prix, la dé-
cision, faute de pouvoir départager les
deux derniers concurrents en lice, fut
décernée ex aequo a Dimitri Perdikidés
originaire d’Athénes mais appartenant
a la jeune Ecole espagnole, et I'ltalien
Bianco, de Milan, pour une ceuvre qui,
bien qu'un peu décorative, étaitd'un style
trés personnel. Le prix réservé au meil-
leur peintre suisse revint a Walter Emch,
de Granges prés Soleure, en qui on a
reconnu un artiste au tempérament vi-
goureux et d'une jolie inspiration, tandis
que la toile de Marialuisa de Romans,
Milanaise qui fit ses études a I'Ecole de
Dessin de Lausanne, était désignée
comme la meilleure ceuvre féminine.
D’autres ceuvres, bien que non primées,
ont retenu l'intérét. C'est le cas de
«Forme organique» du Yougoslave Or-
dan Petlevski, [égérement teintée de sur-
réalisme, mais vigoureuse et parfaite-
ment peinte. Chez les Suisse, les col-
lages de Denise Madin sont d'un grand
raffinement, qualité que I'on reconnait
égalementala composition monochrome
de Willy Schoder de Laufenburg.
L’Espagnol Soria, le Frangais d’origine
vietnamienne Ducman étaient également
parmi les artistes dont la démarche mé-
rite d'étre suivie. G. Px.

50 gouaches de Wols
Galerie Bonnier
du 20 octobre au 30 novembre

C’est une bien captivante exposition que
la galerie Bonnier nous a proposée la.
En une cinquantaine de gouaches, pe-
tites pages chargées de signes au fasci-
nant pouvoir, c'était, de 1938 & 1951, an-
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née de sa mort, un fulgurant raccourcide
toute I'ceuvre de Wols qui nous introdui-
sait, mieux peut-étre qu'auraient pu le
faire des huiles, dans l'univers chatoyant
et troublant de I'un des plus grands in-
venteurs de I'art de ce siécle. Bien avant
que la Biennale de Venise de 1958 vint
confirmer une consécration que l'artiste
ne connut pas de son vivant, nombreux
étaient ceux qui avaient reconnu en lui
un extraordinaire poéte du dessin et I'ini-
tiateur d'une forme d'art qui a eu depuis
des développements et une postérité
dont I'ampleur, malheureusement sou-
vent inversement proportionnelle a la
qualité, a de quoi nous inquiéter.

La subtilité d'expression de telles pages
n'a d'égale que la richesse de leur con-
tenu, et a les observer attentivement, on
ale sentiment d'assister a une séance de

1
Peter Mieg, Blumen, Aquarell

2
Peter Hachler, Vogel, 1961. Bronzeplastik fir
einen Schulhausbrunnen in Lenzburg

magie. S'agit-il d'une réalisation concer-
tée? ou n'est-ce pas plutotle phénomene
miraculeux d'une plume aigué et fouil-
leuse récompensée de son patient che-
minement sur le papier par d'innom-
brables découvertes? C'est une véritable
psychanalyse, mais une psychanalyse de
qui, de quoi? De notre monde fatigué et
de I'observateur lui-méme enchevétrés
'un dans l'autre comme deux lutteurs
que rien ne peut plus séparer. A se lais-
ser emporter par ce déchainement oni-
rique, on songe au combat poignant
mené dans une nuit sans fin par un étre
a la sensibilité exacerbée, et I'on se sou-
vient aussi que Wols avait été violoniste.
Iy a en effet quelque chose de musical
dans ces compositions toujours si par-
faitement harmonieuses ou le fin lacis
de I'encre de Chine se marie si bien avec
les rehauts de gouache aux tons estom-
pés. Parti d'un surréalisme avec lequel il
ne rompt jamais définitivement, I'artiste
se livre de plus en plus aux images qui
le hantent et qui, toujours plus libérées
du monde extérieur, nous révelent des
visions dont bientot la pensée et I'ex-
périence intime sont les seules sources.
Les mats, les voilures, les cordes, les
bateaux reviennent fréquemment et jus-
qu'alafin comme les leitmotive de ce qui
peut nous apparaitre comme un journal
intime en forme de long poéme. C'est,
plus encore qu’'un symbole, I'aveu d'une
souffrance de laquelle nulle évasion ne
fut possible.

Il nous reste, d’'une siterrible expérience,
une ceuvre dont I'importance n'a pas fini
de grandir. G. Px.

Lenzburg

Peter Mieg - Peter Hachler
Galerie Rathausgasse
14. Oktober bis 5. November

Die Ausstellung der beiden Lenzburger
Kiinstler war ein kleines festliches Ereig-
nis besonderer Art: ist es heute doch
von groBer Seltenheit, daB ein Maler vor
die Offentlichkeit tritt und dabei zu ver-
stehen gibt, daB er sich ausschlieBlich
des Aquarells bedient, um seine Welt-
schau zu formulieren und sie seinen
Zeitgenossen mitzuteilen. Peter Mieg
gehért zu jenen wenigen, die mit dem
Aquarell bildmaBig gestalten und die
Wasserfarbentechnik nicht zu Studien-
zwecken benutzen. Das Aquarell ist
eine spontane, oft ironische, bisweilen
witzige, sprithende, immer aber par défi-
nition eine geistreich treffsichere Kunst:
so wie das Cembalospiel, welches Peter
Mieg sowohl als Komponist wie auch als
Spieler beherrscht.
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Peter Mieg hiBt in seinen Bildern groBe
lichte Farbsegel, auf denen er, leicht hin-
gestrichen oder hingetupft, die Binnen-
zeichnung gleichsam zur Erlauterung zu-
fiigt. Des relativ breiten Pinselstriches
wegen mussen die Formen verkiirzt, ab-
gekiirzt, interpretiert und auf ihre wesent-
liche Aussage hin pointiert werden. Hier
erweist sich Peter Mieg besonders in
seinen Blumenstiicken als tGberragender
Kénner. Blumen sind fir den Maler
gleichsam ein fiinftes Element: sie fan-
gen das Licht am reinsten auf und ver-
moégen es fur kurze Zeit zu speichern.
Die Landschaften fligten sich als weitere
Gruppe an, als organische Lebensbe-
zirke, vom Licht genahrt; so auch die
silidlichen Stadtebilder, aus der Sonnen-
flut geboren.

Der Plastiker Peter Hachler zeigte klei-
nere Werke aus den letzten Jahren. Die
frithesten in Lenzburg ausgestellten Ar-
beiten gehen noch in die Studienzeit bei
Germaine Richier zurlick. Das Dutzend
Plastiken zeigte eindringlich den seither
abgeschrittenen Weg. Im Mittelpunkt
standen Abgiisse der bekannt geworde-
nen Evangelistensymbole fiir die Kirche
in Tegerfelden. Auch vereinzelt, aus dem
Quartettzusammenhang geldst, erwiesen
sich diese Zeichen von tiberraschender
Starke. Nach den Adlerschwarmen der
dreiBiger Jahre nochmals einen Adler so
formulieren zu kénnen, daB3 er den Be-
schauer buchstéablich packt und dabei
nicht nur Raubtier, sondern auch Feder-
vieh bleibt, muB bewundernd vermerkt
werden. Zu den letzten Arbeiten zéhlen
die Ballspielergruppe fiir ein Schulhaus
in Windisch und die Lenzburger Brun-
nenfigur: der fliigelgewaltige Vogel. Bei-
de Arbeiten zeigen, wie tief und Uber-
zeugend Peter Hachler in die Probleme
der Raumbewaltigung mit plastischen
Mitteln vorgestoBen ist. FI.D.

Luzern

Max von Moos
Kunstmuseum
29. Oktober bis 26. November

Diese in jeder Beziehung weitreichende
Ausstellung des Luzerner Kunstgewer-
belehrers war in mancher Hinsicht ein
Ereignis. Von den 600 zur Verfligung ge-
stellten Gemalden, die ein Lebenswerk
umfassen, wurden 138 ausgewahlt; da-
neben waren 60 Zeichnungen zu sehen,
die nicht nur als Ergénzung dieses impo-
nierenden CEuvres, sondern als Berei-
cherung zu werten waren. Es ist nicht
leicht, Max von Moos giiltig einer Rich-
tung zuzuordnen, denn die Spannweite
seiner Konzeption, wenn auch auf rund
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vier Jahrzehnte verteilt, ist innerhalb der
mehr oder weniger abstrakten Formulie-
rung nahezu uniibersehbar. Die Anfange
bewegen sich in der Verehrung fir Klee
(einige frihere Aquarelle und figlrliche
Darstellungen erinnern daran), dann ist
eine Phase der surrealistischen Malerei -
vielleicht die wichtigste im Schaffen des
Kiinstlers - zu erkennen, mit Parallelen
zu Max Ernst, Otto Tschumi und seinem
Luzerner Kollegen Ernst Maass. Wahr-
scheinlich hat sich auf diesem Gebiet
von Moos am persénlichsten auszudriik-
ken vermocht. SchlieBlich miindet seine
malerische Sendung in den Tachismus
ein. Entwicklungsgeschichtlich ist eine
durchaus seriése Konsequenz aus die-
ser Kunst herauszulesen. Die Ubergange
von Phase zu Phase vermischen sich in
dem Sinne, als die Evolutionen ineinan-
der UberflieBen.
Das Imponierendste an dieser Malerei ist
ihr kiinstlerischer Ernst, ist die Schwer-
blutigkeit der Auseinandersetzung mit
den Zerfallserscheinungen unserer Pe-
riode. Dies kommt vor allem bei den letz-
ten Bildern der tachistischen Dekade
zum Ausdruck, wo die Pinselschrift sich
in Spiralnebeln offenbart und einhllt.
Das sind auch seine schonsten male-
rischsten Bilder, die indessen, dank
einem strengen Formwillen, substantiell
geschlichtet sind. Die Plotzlichkeit, mit
der Max von Moos, dem wir immer wie-
der an Kollektivausstellungen und vor
allem an den «Nationalen» begegnet
sind, sich jetzt durch seine Luzerner Dar-
bietung als ein groBes, fast verkanntes
Talent auBerte, wirkte wie ein Schock
auf lauere Gemuter der Kunstbetrachter.
Der Diskussionsbeitrag, den Max von
Moos mit seiner Produktion heute lei-
stet, wird zweifellos seine Wellen werfen.
H. Ng.

Rapperswil

Otto Miiller
Galerie 58
28. Oktober bis 23. November

Diese sympathische Galerieam Ende des
Zirichsees ist einem geradlinigen Pro-
gramm verpflichtet. Den Bildhauer Otto
Miiller auszustellen, war fiir sie die Erfil-
lung eines Bedlrfnisses, war die Erfiil-
lung einer langst falligen Pflicht. Von
Plastikern geometrischer Observanz er-
warten wir einen ganz besonderen Effort.
Otto Miller enttauscht uns in dieser Hin-
sicht nicht. Seine zumeist reliefartigen
Arbeiten zeugen von tiefem Ernst, der
einer spannungsvollen Beherrschung
der Flache und einer Herausarbeitung
der lapidaren Formen dienstbar gemacht
wird. Die Flachplastiken sind archaisch

in einem zeitgemaBen Sinne; es handelt
sich um Konzentrationen auf die Zei-
chensprache der lebensvollen Orna-
mentik, welche immer wieder Hinweise
auf die aus der Naturbetrachtung ge-
wonnenen Einsichten vermittelt. Beson-
ders die Reliefs aus den beiden letzten
Jahren geben, samt den auf sie bezoge-
nen und als direkter SchaffensanlaB die-
nenden Zeichnungen, Kenntnis von
einer bildhauerischen Begabung, die das
Murale zu einer héheren Ordnung fiihrt.
Otto Miller sucht in der plastischen
Materie eine Synthese zu finden, die das
Schmiickende mit dem Urhaften verbin-
det. Auch in seinen wenigen figlrlichen
Arbeiten waltet eine zeichenhaft sich-
tende Hand des Kiinstlers, der seiner In-
dividualitat frént und das Allgemein-
gliltige dieser Art Figuration interpre-
tiert. H.Ng.

St. Gallen

Carl Liner. Werke seit 1950
Kunstmuseum
15. Oktober bis 19. November

Nach sechs Ausstellungen im St. Galler
Kunstmuseum —die letzte 1957 — und zwei
bemerkenswerten Veranstaltungen in
der Galerie «Im Erker» und im Amris-
wiler Gewerbeschulhaus im Jahr 1959
drangte sich eine groBe Schau lber das
in den letzten zehn Jahren entstandene
Werk in St. Gallen, der Vaterstadt des
Kliinstlers, auf, zumal man von seinen Er-
folgen und seiner Anerkennung in Paris
wei. Man wurde in der funf Sale des
Kunstmuseums beanspruchenden Aus-
stellung, die tiber 100 Nummern zahlte,
mit der fast beéngstigenden Produktivi-
tat Liners konfrontiert, so daB des Guten
und des weniger Guten fast zuviel wurde.
Die Werke beeintrachtigten sich in die-
ser Fille gegenseitig eher, vor allem,
weil sie konsequent dem «abstrakten
Expressionismus» angehdrten, wie der
Katalog die Linersche Bildsprache rich-
tig kennzeichnete. Glicklich scheint uns
die von der Museumsleitung getroffene
Scheidung in «Compositions» und
«Peintures», wobei mit jenen die in den
Flachen strenger gegeneinander abge-
grenzten, fritheren, mit diesen die in der
Struktur malerischerwirkenden, spateren
gemeint sind.

Nicht zu bedauern war das Fehlen gegen-
standlicher Bilder, auch wenn Liner sol-
che bis 1958 noch neben seinen Abstrak-
tionen gemalt hat. Es scheint, daB sich
Liners Schaffen in dem zuverlassigen
und klaren Koordinationssystem von
«Composition» und «Peinture» beruhigt
hat, wenn sich auch ein Grundrhythmus,
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eine Grundbewegung in den wahrend
der letzten zehn Jahre geschaffenen Bil-
dern fast tberall erkennen 1aBt: Explo-
sionsartig, in Facher- oder Garbenform,
schieBt bei Liner die formal mehr oder
weniger stark gebiindelte Farbe in die
Bildflache, und er versteht es, dieses
Element immer wieder neu abzuwandeln,
hier tberzeugender, dort schwacher -
wie konnten bei einer solchen Produk-
tion lauter Meisterwerke entstehen?
Aber ob starker oder schwacher: Der
farbigen Aussage entzieht man sich nur
schwer, durch sie fihlt man sich zu-
meist unmittelbar und vehement ange-
sprochen. Hier schiebt sich kein Sujet
dazwischen, und wenn ein Untertitel
bei einer Komposition von 1952 auch von
einer «roten Lampe» spricht, so mag das
Gebilde wohl an eine solche erinnern,
meint sie aber nicht. Hier ist nicht mehr
zu suchen, ob es sich nun um eher stren-
ge, kiihle, fast traurige Akkorde auf
schwarzem Grund handelt, in denen ir-
gendwo ein greller Fleck brennt, ob es
sich mehr um gelockerte, jubelnde, in der
Struktur malerische Heiterkeit und Be-
wegtheit handelt, als «Compositions»
und «Peintures». Aber etwas erkennen
wir darin — und da begeben wir uns auf
eine legitime Briicke zur Natur —: daB der
Maler, wenn er sie auch nicht abbildet,
doch in lebendiger Verbindung mit ihr
steht: Seine Farben stammen aus ihr
und verleugnen ihre Herkunft, sei's aus
Paris, sei's aus Korsika, sei's aus Inner-
rhoden, wohin der in St. Gallen geborene
und dort aufgewachsene Maler immer
wieder zurlickkehrt, nicht.
Die groBe Ausstellung Liners in seiner
Vaterstadt war am Platz. Und wer sie von
den richtigen Voraussetzungen aus be-
trachtete, mochte trotz der das einzelne
Bild eher beeintrachtigenden Fiille die
richtigen Schliisse ziehen: daB man in
Liner einen Maler vor sich hat, der die
regionale Beschrankung gliicklich ge-
sprengt, franzésische GroBzugigkeit und
Malkultur und geistige Freiheit erworben
hat und sich dennoch seiner Herkunft
verbunden wei3 und stets voll Verve ist.
-nb-

Drei junge Berner Kiinstler
Galerie Spati
7. Oktober bis 11. November

Es handelte sich bei dieser Ausstellung
junger Berner um stark graphisch orien-
tierte, ungegenstandlich konzipierte und
somit sich auf Farbe und abstrakte
Formen beschrankende Bilder, die sich,
abgesehen von den Olbildern des 24jah-
rigen Hanspeter Wyss aus Thun, zu-
meist auch typisch graphischer Techni-
ken bedienen.Dieserzeigtein seinen tiber
ein Dutzend zahlenden Kompositionen
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Jackson Pollock, Das Holzpferd, 1948

in Ol im ersten Raum etwas ungefiige,
sich im Bildausschnitt drangende, durch
karge Strichelemente wie vernietet und
vernaht wirkende Formengebilde eher
gedampfter, kithler Farbstimmung, denen
sich solche anschlieBen, die sich auf-
blattern, farbig bis zu einer gewissen
Strahlkraft und formal zu einer eigent-
lichen Scharfkantigkeit entfalten. Wirken
erstere etwas forciert, so kann man sich
vorstellen, daB der junge Kiinstler bei
weiterer Losung von mehr gewollten als
innerlich notwendigen abstrakten Vor-
stellungen in eine ergiebigere Bildwelt
vorstoBen wird.

Fritz Marti, der 27jahrige Graphiker und
Dekorateur aus Wattenwil, hat sich vom
dekorativen, unverbindlichen Spiel mit

Jackson Pollock, Lavendelnebel, 1950
Photo: Walter Drayer, Ziirich

kubistischen Elementen, wie man es an
Kunstgewerbeschulenals Kompositions-
tbungen und Farbenzusammenstellung
betreiben mag, kaum geldst. Er beweist
dabei allerdings ein beachtliches Gefiihl
fiur differenzierte Farbstruktur.

Weniger Techniker und mehr unbekiim-
merter Poet, bereits in den Holzschnit-
ten geldsterer Form zugetan, ist Chri-
stian Fuhrer, der 24jahrige, auch von der
Graphik herkommende Langnauer, dem
geldste, blithende, vom Linearen nur lok-
ker iiberspielte oder dank ihm rhythmisch
federnde Kompositionen gelingen. Zwar
sind auch ihre Aussagen nicht sehr rele-
vant, haben aber den Reiz des geschick-
ten Spiels weniger mit strengen Formen
als anregend disponierten Farben. -nb-
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Ziirich

Jackson Pollock
Kunsthaus
24. Oktober bis 3. Dezember

Die Ziircher Pollock-Ausstellung be-
statigt die bei der Basler Ausstellung
von 1958 empfangenen Eindriicke: Pol-
lock ist nicht nur eine der Schlisselfigu-
ren der kiinstlerischen Entwicklung im
zweiten Drittel des 20. Jahrhunderts,
sondern er gehort auch zu den wenigen
wirklich GroBen der Malerei dieser Zeit,
bei denen das Wort «genial» am Platze
ist. Etwas mehr als zwei Schaffensjahr-
zehnte waren dem Maler zugemessen,
dessen Leben 1956 infolge eines Unfalls
jah abbrach. In dieser Spanne hat Pol-
lock eine turbulente Entwicklung durch-
schritten, impulsiv und, wie es das
Schicksal so manchen Genies ist, ge-
plagt, von Bildvorstellungen und Bild-
zielen gejagt; ein dréangender, kompli-
zierter, an gefahrlichen Grenzen leben-
der Geist, bei dem sich Vitalitat, Intuition
und bewuBter Wille Gberkreuzt und er-
ganzt haben.

Die Ziircher Ausstellung mit mehr als
hundertzwanzig, zum groBen Teil in
Europa bisher fast unbekannten Werken
gibt - und dies ist ein besonderes Posi-
tivum - einen breiten Einblick in die Frih-
phase dieser Malerei, die in der Basler
Ausstellung nur mit einem Beispiel ver-
treten war. Die etwa 1937 beginnende
mittlere Periode, in der Pollock zur GréBe
heranwachst, ist mit zahlreichen Haupt-
werken, die letzte, kurz vor 1950 einset-
zende Entwicklung zu souveraner Mei-
sterschaft, die unter den Zeichen der
Fllle, der freien Entspannung, gelegent-
lich sogar der Heiterkeit steht, vor allem
mit groBformatigen Stiicken aus dem
Beginn dieser Phase représentiert.

Am Beginn der Ausstellung steht ein
kleines, um 1933 entstandenes Selbst-
bildnis, frontal, mit fragenden, brennen-
den Augen. Das Antlitz eines Kiinstlers,
der in das geheime Leben der Dinge und
Zusammenhange eindringt, romantisch
in der Grundhaltung, in der ein Abglanz
des von Pollock hochgeschatzten ame-
rikanischen Malers Albert Pinkham Ry-
der zu erkennen ist (dessen seltsame
Werke einmal in Europa gezeigt werden
sollten). Die dem Selbstbildnis folgende
Gruppe der Jugendwerke umfaBt Ar-
beiten kleinen Formates mit vielen Ab-
wandlungen, die von Picasso, von Mas-
son und anderen Européern, von Ameri-
kanern, Mexikanern und auch von India-
nischem bestimmt sind. Obgleich viele
dieser Bilder ohne Titel sind, erfolgt bei
ihnen keine generelle Trennung von der
Gegenstandsdarstellung. Wenn sie im
Zuge erregter Bewegung der Bildele-
mente eintritt, so entstehen - schon
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1937! - Strukturen, die spatere Entwick-
lungen (bei Pollock selbst, aber auch bei
Riopelle) vorwegnehmen.

Auch in der zweiten Phase verfolgt Pol-
lock verschiedene Méglichkeiten der
Malerei. Einmal Bildformen, bei denen
sich die einzelnen Teile klar voneinander
abheben. Bei ihnen herrscht das «Zei-
chenhafte» vor, totemartige Symbol-
bildungen von auBerordentlicher Wucht,
mit Anklangen an ddmonische Gestal-
ten. Die Farbkomposition setzt die addi-
tive Methode der frithen Bilder fort. Ein-
driicke, die von Klee und Miré kommen,
werden von der vehementen Persénlich-
keit Pollocks ins eigene Werk einge-
schmolzen. Die zweite Méglichkeit, die
Pollock verfolgt, liegt auf der Linie des
abstrakten Expressionismus; auch hier
gelangt er diesmal im AnschluB an die
Verfremdungsmethode Picassos — Guer-
nica und die Bilder der ersten vierziger
Jahre — zu Uberzeugenden Resultaten.
Die Entscheidung fallt jedoch bei jenen
Bildern, die — meist noch unter Bezug auf
Menschen- oder Tiergestalten - auf
einem héchst dynamischen, geschwun-
genen linearen Gerlist beruhen, in dem
die im Gegensatz zum Lineament eine
neutrale Farbmaterie graphisch differen-
ziert wird. Das seinerzeit auch in Basel
gezeigte, oft reproduzierte Bild «Go-
tisch» von 1944 ist ein Standardbeispiel.
Erschienen die Friihwerke als Proben
eines groBen Talentes, so entfaltet sich
in diesen brausenden, bewegten und
zugleich stabil gebauten Werken der
vierziger Jahre wahrhafte Genialitat: in
ihrer Synthese von frei gewordener bild-
nerischer Urkraft, kompositioneller Dis-
ziplin und unmittelbar flieBender Phan-
tasie. Im Vordergrund stehen Form und
Gewebe; im Hintergrund geistert die
sichtbare Natur, die dem offenen Auge
und dem bereiten Geist unendlich viel
mehr bietet, als zu «sehen» ist.

Von den Strukturen der vierziger Jahre
aus macht dann Pollock den Schritt zu
den groBen Werken seiner letzten — man
darf sagen klassischen - Phase: zu den
linear getragenen Geweben, in denen
sich Monumentalitat mit duBerster Sub-
tilitat vereint, zu den produktiven und so
folgereichen Experimenten mit neuen
Farbmitteln, die mit den verschieden-
sten Instrumenten (am wenigsten mit
dem Pinsel) realisiert werden, zum
Spritzen, Tropfen, zur Einbeziehung der
verschiedensten Tempi beim Entste-
hungsverlauf. Ungeheuer, wie Pollock
diese ungewdhnlichen, zunéchst unge-
genstandlicher Thematik dienenden Dar-
stellungsmethoden der figiirlichen Reali-
sierung dienstbar macht: bei den Képfen
und Wesen, bei denen sich nicht mehr
die Frage nach der Gegenstindlichkeit
stellt, ebensowenig wie bei Picasso,
Klee, Kandinsky oder auch Mondrian.

Die Begegnung mit dem Werk Pollocks
flihrt automatisch zur Frage seiner Funk-
tion. Pollock steht, wenn auch nicht als
einziger, am Beginn der informellen Ma-
lerei. Von ihm aus haben sich die Orgien
des Informellen ergeben, jenes Dickicht
der Bilder, aus dem in merkwiirdigen
Schwankungen Malergestalten auftau-
chen, herabsinken und wieder von Wel-
len emporgetragen werden, in denen
Metaphysisches, vital Automatisches,
Feuriges und Aschenhaftes sein Wesen
treibt, das dem Schauenden immer wie-
der entgleitet. Sieht man genauer hin, so
bemerkt man, daB auch die wildesten
Dingevon heute harmlos sind gegeniiber
dem, was Pollock geschaffen hat. Die
Scharfe, die Wahrheit und damit die
GroBe Pollocks entsteht aus der Tiefe,
die im Werdegang und im Schaffens-
prozeB in Erscheinung tritt. Sie ist kon-
trollierbar und nachvollziehbar, sie ent-
stammt Visionen, bei denen das Intui-
tive, unmittelbar FlieBende und das Bild-
denken ungetrennt sind. Pollocks Wer-
den hat sich noch in jener uns geradezu
préhistorisch scheinenden Zeit abge-
spielt, in der der Kinstler unabgelenkt
war (wenn es auch einen Film gibt, der
Pollock bei der Arbeit zeigt) und unab-
gelenkt bleiben wollte. Der Kiinstler hat
es heute schwerer. Er ist in den Gesell-
schaftsbetrieb verstrickt und wird nicht
mehr in Ruhe gelassen - will auch mei-
stens nicht mehr in Ruhe gelassen sein!
Die Folgen wéren zu erforschen. H.C.

Alicia Penalba
Galerie Lienhard
11. Oktober bis 4. November

Die aus Argentinien stammende Pariser
Bildhauerin Alicia Penalba erschien mit
ihrer ersten groBeren Einzelausstellung
in Zirich (und in der Schweiz) im Glo-
rienschein des in diesem Herbst erhalte-
nen Internationalen Skulpturpreises der
Biennale von Séo Paulo, den die der Ge-
neration der Vierzigjahrigen angehéren-
de Kiinstlerin nach einer verhaltnismaBig
kurzen, aber stetigen und disziplinierten
kiinstlerischen Entwicklung erhalten hat.
Urspriinglich Malerin, vollzog Penalba
um 1950 bei Zadkine in Paris den Uber-
gang zur Bildhauerei. In den letzten Jah-
ren — auf Ausstellungen in Paris, bei der
«documenta '59», auch in New York - ist
sie stark in den Vordergrund geriickt.

Wie die Ziircher Ausstellung zeigte, mit
Recht. Penalbas Arbeiten sind (iber-
zeugend in der formalen Realisierung, in
der Bewaltigung gestellter Themen und
inder Beherrschung des bildhauerischen
Materials. Ungemein angenehm, daB
Penalba weder mit feierlichen noch zyni-
schen PosaunenstéBen daherkommt,
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daB sie sich mit bestimmten (vielleicht
begrenzten) Formgebilden bescheidet,
die sie von Grund aus durcharbeitet und
zu voller Entfaltung gelangen 14aBt, daB
sie ihre personliche Begabung und ihre
Verwirklichungsfahigkeit vor Giberhitzter
Ubersteigerung bewahrt. In auBerge-
wohnlich gliicklicher Mischung sind hier
Ruhe und Leidenschaft am Werk; in 4hn-
lichem Zusammenwirken erscheint das
Ernste mit dem Entspannten, liber dem
etwas von innerer Heiterkeit liegt. Poeti-
sche Wirkung geht von poetischen Vor-
stellungen aus, auf die auch die Werk-
titel hinweisen: «Oiseau lunaire», «Mi-
roir d'eau», «Maléfice du mur». Mit
Recht wandte Michel Seuphor im beglei-
tenden Text des Katalogs seinerseits
poetische Gedanken und Worte an.
Zwei Hauptthemen traten hervor: Trans-
formation der Naturgestalt und Pflanzen-
haftes. Die Naturgestalten — ob Mensch
im Hintergrund oder Vogel - baut Penal-
ba mit sehr persénlicher Erfindung aus
gewdlbten, bald kantigen, bald spitz auf-
ragenden Gebilden auf, die oft etwas
GriffmaBiges haben. Ein reiches plasti-
sches Leben mit tiefen Einbuchtungen,
in denen die Lebendigkeit und Kraft des
bildnerischen Greifens zu verspiiren ist.
Die Verwandlung des Naturgebildes in
Abstraktion ist von einem starken Sinn
fur MaB und Schénheit bestimmt. Die
Néhe zu Zeremonialfiguren primitiver
Kulturen erscheint als Resultat kiinstle-
rischer Konzeption und als Ergebnis des
technischen Schaffensvorganges, nicht
als Anlehnung oder als «Wunschtraum-
Zurlick». Das Pflanzenhafte der Gebilde
- das Wort «végétal» kommt nicht nur in
den Charakterisierungen der Kunst-
schriftsteller, sondern in den Werktiteln
Penalbas vor - tritt in der statischen, auf-
rechten Ruhe der Skulpturen-in Erschei-
nung, die etwas vom aufragenden Volu-
men und vom Oberflachenspiel von
Baumstammen haben, oder auch in den
zu optischer Stille aufgerufenen Blatter-
volumina, in denen ein hohes MaB von
Bewegung fixiert ist.

Die Verleihung des Preises der Biennale
von Séao Paulo ruft die Frage nach der
Stellung Alicia Penalbas in der heutigen
Skulptur hervor. Die Entwicklung einer
eigenen formalen Sprache, in der sich
vielleicht Beziehungen zu Mirko, Ana-
logien méglicherweise zu gewissen Ar-
beiten Wotrubas erkennen lassen, ist
ohne Zweifel ein groBer Pluspunkt. Dann
vor allem die Konzentration auf eigent-
lich plastische Probleme. Der kiinstle-
rische Ernst und die Kraft entsprechen
dem, was in den obersten Rangen der
Kunst sich ereignet. Als Qualitatspar-
allele kénnte man Germaine Richier nen-
nen oder auch Vieira da Silva, die gerade
in Sdo Paulo den groBen Preis errungen
hat. Im Vergleich zu den intensiven Be-
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strebungen, die kiinstlerischen Bereiche
nach ungewohnten Gebieten zu erwei-
tern, wirkt Penalba konservativ. lhre
Kunst ist mehr das Ergebnis des Men-
schengeschépfes Alicia Penalba als der
erregenden Zeitkomponenten der Ge-
genwart und einer vorgeblichen Zu-
kunft.
Die Werke Penalbas waren in Lienhards
Raumen geistreich in Gruppen zusam-
mengefaBt. DaB die meisten auf sehr nie-
deren Unterbauten standen, entspricht
zwar einer etwas sonderbaren heutigen
Neigung zu niederen Mobeln; fir die
Sicht, das heiBt fiir die Erfassung der
Formen und ihrer Zusammenhange, ist
es gewil3 weder glinstig noch natiirlich.
H.C.

W. Gimmi
Wolfsberg
5. bis 28. Oktober

Anhand dieser Ausstellung laBt sich er-
neut nachweisen, auf was sich Gimmis
Beliebtheit in Paris griindet. Seine Male-
rei lebt von den feinsinnig gesetzten Va-
leurs, von farblicher Atmosphare und
einer Ambiance, die den Franzosen
teuerist. Der Themenkreis warin Gimmis
franzésischer Zeit der fraulichen Figur
zugeordnet; seit der Maler wieder hoch
oben am Genfersee seine Staffelei auf-
geschlagen hat, beschéftigt sich sein
Pinsel mehr mit dem Stilleben, den Bau-
ern und der Landschaft. Immer noch ist
die Zeichnung gewissermaBen thema-
befangen und auf merkwirdige Weise
naiv ins Bild gesetzt; aber der maleri-
sche Duktus hat von seiner sonoren
Kraft kaum etwas eingebiit. Ja, die
Grauschatten sind feiner, zarter gewor-
den; sie umspielen die Konturen wie
eine schlichtende Hand. Gimmi ist es
aufgetragen, das unmittelbar Sichtbare
auf seine bauerlich-sensible Weise wie-
derzugeben, dem Natureindruck zu neu-
em Leben zu verhelfen. Es findet keine
groBe Umsetzung statt; aber durch die
Linse seiner malerischen Optik wird al-
les dezenter dargeboten. Die Landschaf-
ten wirken wie Stilleben, die Figuren
werden zu malerischen Attributen. Noch
im letzten und in diesem Jahr hat Gimmi,
der sich trotz seiner zilircherischen Ab-
kunft westschweizerisch akklimatisierte,
zu Bildgestaltungen zuriickgefunden, die
an seine groBe Pariser Zeit erinnern,
wenn auch die Formate kleiner, beschei-
dener wurden. Heute produziert er,
wenn ihm die glickliche Malstunde l&-
chelt, ohne verkiinden zu wollen, Kabi-
nettstiickchen eigenster Art. H. Ng.

Hildi Hess
Galerie Daniel Keel
24. Oktober bis 25. November

In dieser kleinen Ausstellung mit ihren
21 plastischen Arbeiten und einer Reihe
von Zeichnungen begegnet man einer
guten und sympathischen Bekannten,
die uns mit ihrer Arbeit immer wieder
Freude bereitet, weil sie allen hektischen
Strémungen zu widerstehen vermochte
und stets in ehrlichem, klarem Bemihen
nach der ihr gemaBen bildhauerischen
Form suchte. Es sind ihr auch oft tGber-
zeugende Arbeiten gelungen. Vor allem
in den Képfen hat sie Hervorragendes
geleistet. Das bestatigt sich in dieser
Ausstellung. «Maske A.d.V.», «Portréat-
biiste Nello Santi» und «Portratbliste
Eva» sind ausgezeichnete Leistungs-
beweise. Leider ist die « GroBe liegende
Eva» nicht voll jener Spannung und volu-
menhaften Erfiilltheit, die man auf Grund
von Hildi Hessens Kénnen hatte erwarten
diirfen. Der Torso « Carmelita» hingegen
steht trotz seines kleinen Formats kraft-
voll und in sich gefestigt als ein wahres
plastisches Bijou da. Die Zeichnungen
hinwiederum sind recht unterschiedlich
in ihrer Eigenstandigkeit oder auf das
kiinftige Werk bezogenen Direktheit.

Hildi Hess geht gleichsam unbeirrt ihren
Weg, sie gehorcht ihrem Talent und den
kiinstlerischen Empfindungen, in die sie
- was auch heute noch in gewissen fei-
nen Details erkennbar ist - wahrschein-
lich von ihrer groBen Lehrmeisterin Ger-
maine Richier eingeweiht wurde. Was wir
ihr indessen wiinschen, wére ein noch
machtvollerer Effort, die Konzentration

auf eine ihrer starken Begabung ent-

sprechende eigenwillige Leistung. H.Ng.

Hansjorg Gisiger - Peter Knapp
Galerie Palette
7. Oktober bis 2. November

Gisiger gehort zu den jiingeren Schwei-
zer Plastikern — er ist 1919 in Basel ge-
boren, hat mehrere entscheidende Jahre
in Paris verbracht und ist heute Lehrer
an der Ecole des Beaux-Arts in Lau-
sanne -, die durch tapferes, konsequen-
tes Schaffen sich eine klare kiinstleri-
sche Physiognomie geschaffen haben.
Die von Symbolgehalt getragene, be-
stimmte abstrakte Gestaltungsweise hat
Gisiger in die Richtung der Architektur-
skulptur verwiesen, fiir die er eine Reihe
ausgezeichneter Arbeiten geschaffen
hat. Die Zircher Ausstellung zeigte
Eisenskulpturen von einheitlicher, in
sich sehr variationsfahiger Formenspra-
che, die klare optische Grundbegriffe
prégt. Die symbolischen Beziige erschei-
nen, vom jeweiligen Thema her gesehen,
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lapidar; aber sie sind von einem bestimm-
ten formalen Primitivismus bedroht, des-
sen Starrheit manchmal die notwendige
innere Belebtheit vermissen 14Bt. Mag
sein, daB die mittelformatigen Werke, die
zu sehen waren, erst in der groBformati-
gen Ausflihrung zur vollen Auswirkung
ihrer Formbeziehungen, ihres Dynamis-
mus und ihrer Symbolkraft gelangen.
Was man sah, wirkte weniger als Kon-
zeptionsgebilde denn als Verkleinerun-
gen einer prafixierten GroBvorstellung.
Dieser Eindruck wird durch das ange-
wandte technische Verfahren bestarkt,
das in seiner Exaktheit vielleicht allen
definitiven Charakter besitzt; auBBer bei
den Nahtstellen der inneren Kanten,
die — vom technischen Vorgang be-
stimmt —in ihrer Zufalligkeit beim kleinen
und mittelgroBen Format als fremde Be-
standteile wirken. In der Monumental-
ausfithrung spielen diese Dinge natir-
lich keine Rolle. Die groBe Qualitat der
kiinstlerischen Vorstellung Gisigers und
auch seiner Fahigkeit, sie auch mit Bezug
auf die Verlebendigung des Materials zu
verwirklichen, wird durch das ausge-
zeichnete «Relief grille» bewiesen, das,
frei von jeder zu nahe liegenden Symbo-
lik, zu den vorziglichen Werken jlingerer
schweizerischer Skulptur zahlt.

Peter Knapp, Jahrgang 1931, gehort wie
Gisiger zu den Habitués der Galerie Pa-
lette. Seit 1957 kann man in zweijahrigem
Abstand seinen kiinstlerischen Werde-
gang verfolgen. Schon beim erstenmal
setzte sich seine Originalitat und sein
kiinstlerisches Verwirklichungstalent
durch. Im Lauf der Jahre verstarkten
sich diese Eindriicke. Es waren nicht
eigentliche «Fortschritte» erkennbar. Im
Gegenteil, es handelte sich eher um klei-
nere Veranderungen. Um so starker ent-
wickelte sich die Einpragsamkeit. DaB
Knapp in den Pariser Strémungen sich
bewegt, in denen die bildnerischen Mdg-
lichkeiten der Malpasten entwickelt wur-
den, sieht man auf den ersten Blick. Aber
auch der eigene Ton tritt hervor. Sym-
pathisch ist das MaB der Selbstein-
schatzung, das aus der Festsetzung ver-
niinftiger Preise hervorgeht.
Thematisch tritt das Surreale, das in den
merkwiirdigen insektenhaften Gebilden
der fritheren Jahre eine groBe Rolle
spielte, zuriick. An einem gespenstigen
frontalen « Kopf» sieht man, wie das Sur-
reale in das Leben der Farbmaterie tiber-
geht. In den thematisch freien Bildern,
bei denen Knapp auch auf die vielerorts
iblichen bombastischen Titel verzichtet,
beginnt - scheinbar - ein Toben der
Farben, die bis zur Reliefwirkung getrie-
ben werden, und der Formen, die sich
ineinander verschachteln und zerreifen.
Bei den offenbar jingsten Arbeiten tritt
Ruhe im Bildbau ein, so temperament-
voll auch die Farbe und die Leinwand be-
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arbeitet wird. Bearbeitet gelegentlich im
Sinn einer Collage aus homogenen Ma-
terialien. So rauh der erste Eindruck er-
scheinen mag, so stark stehen diese Bil-
der unter der Kontrolle des Geschmacks.
Man empfindet in ihnen in &hnlicher
Weise eine gewisse Mondanitat, wie
dies auch bei den Arbeiten Zoltan Ke-
menys gelegentlich auffallt. Hier lauern
moglicherweise Gefahren.

Es scheint mir aber kein Zweifel zu be-
stehen, daB Peter Knapp, der auch fir
Theaterdekors gearbeit hat, zu denjeni-
gen jungen Schweizer Malern zahlt, von
deren Entwicklung viel zu erwarten ist
und die bei jeder Reprasentation junger
schweizerischer Kunst dabei sein soll-
ten. H.C.

Stuttgart

Holzel und sein Kreis
Kunstgebdude
8. September bis 5. November

Das Kunstgebadude Theodor Fischers,
eine der wenigen Bauten dieses bedeu-
tenden Architekten in Stuttgart - es
wurde 1913 erbaut -, ist im Kriege stark
zerstort worden. Sein Aufbau wurde zu-
erst dem Schiler Fischers Paul Bonatz
anvertraut; nach seinem Tode (1958)
Ubernahm Gtinther Wilhelm, Professor
an der Technischen Hochschule in Stutt-
gart, diese Aufgabe. An das alte Ge-
béaude, das gllcklicherweise fast nicht
verandert wurde, hat man neue Raume
angebaut. Der neue Hauptsaal, in seiner
Disposition und Ausfiihrung sehr an-
fechtbar, ist ein quadratischer Raum von
35 x 35 m, ohne jedes Seitenlicht. In
Hohe von 4,50 m ist eine transparente
Decke eingezogen, die das durch Shed-
déacher eingelassene Licht verteilt.

Die quadratische Form eines Ausstel-
lungsraumes von groBen Dimensionen
scheint unlogisch; in einer Ausstellung
miBten die Besucher an den ausgestell-
ten Werken vorbeigefiihrt werden, also
sollte der Raum langlich sein. Auch soll-
ten Ausstellungsraume niemals durch
Oberlicht allein beleuchtet werden. Die-
ses Licht, das in industriellen Betrieben
am Platz sein mag, gibt eine gleich-
méaBige, diffuse Beleuchtung ohne Cha-
rakter. Durch dieses neutrale Licht wer-
den die Besucher ermiidet, und die
Eigenheiten der Kunstwerke werden ab-
geschwacht. Die Aufteilung des riesigen
Quadratsaales durch halb- und dreivier-
telhohe Trennwande in labyrinthartiger
Form ist ausstellungstechnisch zu kriti-
sieren: man wird nicht geleitet, man fin-
det sich nicht zurecht, man weiB nicht,
wo man ist und wo man schon war. Auch

hier wird die gewollte Neutralitat zur
Lauheit, die vermeidet, Stellung zu neh-
men.

Der AnschluB an das wiederaufgebaute
Kunstgebaude ist gut geldst; der Zwi-
schenbau, ein auf zwei Seiten verglaster
Raum, beweist, wie wichtig die Mdglich-
keit des Ausblickes ins Freie fiir Besu-
cher von Ausstellungen ist. Hier sind
Dokumente und Photos von Hélzel und
seinem Kreis ausgestellt.

Die Bedeutung Hélzels fur die Malerei
der ersten Halfte des 20. Jahrhunderts,
die durch diese Ausstellung bewiesen
werden sollte, ist nicht zu Ubersehen;
die groBe Bedeutung Holzels scheint
darin zu liegen, daB er die jungen Ta-
lente, die sich seiner Leitung anvertrau-
ten, zu eignen Wegen flihrte und sie
nicht zu Holzel-Epigonen erzog. Man
spricht so auch nicht von einer Holzel-
Schule, sondern vom Hoélzel-Kreis.
Holzels eigene Bilder, von den Anfangen
der Minchner Zeit mit tonigen Land-
schaften bis zu seinen letzten, stark far-
bigen abstrakten Kompositionen, zeigen
ihn als groBen Theoretiker, der wohl kein
ganz grofBer, aber ein sehr guter Maler
war.

Von den Schilern ragen als wirklich
groBBe Malerpersonlichkeiten zwei her-
vor: Otto Meyer-Amden und Oskar
Schlemmer. Von dem Schweizer Meyer-
Amden war eine so groBe Anzahl von
Werken in Stuttgart noch nie zu sehen.
Seine Intensitat in kleinen Formaten,
seine ganz personlichen Kompositionen
um die Menschenform sind erstaunliche
Beweise eines groBen Malers. Oskar
Schlemmer, von der Auffassung Meyer-
Amdens angeregt, kam zu einer kiinst-
lerischen Form, wie sie vor ihm in der
deutschen Malerei des 19. und 20. Jahr-
hunderts nur Hans von Marées erreicht
hatte. Die Bilder und Plastiken Schlem-
mers, von den Werken der ersten Zeit
um 1910 tber die Weimarer und Des-
sauer Bauhausepoche bis 1942, wo er in
der Verborgenheit — er hatte von der
Naziregierung «Malverbot» - bis kurz
vor seinem Tode die herrlichen Fenster-
bilder schuf, zeigen ihn als einen der
groBten deutschen Maler dieses Jahr-
hunderts.

Neben diesen beiden Kinstlern sind
Werke von Brithimann, Pellegrini, Josef
Eberz, Hermann Stemmler, Hermann
Stenner, Manfred Pahl, Lily Hildebrandt,
Maria Lemmé und vieler anderer zu se-
hen, gute Malerei, selbstandia und per-
soOnlich. Die Werke der viel Bekannteren,
von Max Ackermann und Willi Baumei-
ster, wirken enttauschend. Beide sind
gewiB begabte Maler, aber zu gefallig,
um in die erste Reihe der groBen Maler
gestellt werden zu kénnen. Johannes
Itten, der bedeutende Kunstpadagoge
und Lehrer, fallt als Maler ab. In seinen
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Bildern findet man die ganze Kunst des
ersten Drittels des 20. Jahrhunderts,
doch wenig eigene kiinstlerische Per-
sonlichkeit. Ida Kerkovius zeigt ihre
Teppiche von ungewdhnlicher Schon-
heit; bei Tafelbildern hat sie diese Qua-
litat nie erreichen kénnen.

Die Ausstellung «H06lzel und sein
Kreis» hatte besonders ein groBes Ver-
dienst: Man hatte Gelegenheit, aus
einem Abstand von einigen Jahrzehnten
einen Kreis von Malern zu betrachten,
und erst dieser Abstand gibt die Mog-
lichkeit, die wahre Qualitat von Kunst-
werken zu beurteilen. Walter Miinz

Londoner Kunstchronik |

London als internationales Kunstzentrum
Als der franzésische Kunstkritiker Mi-
chel Ragon kirzlich London wieder ein-
mal besuchte, traf er zwei historische
Feststellungen. Die erste: daB3 London -
wie Paris, New York und Mailand - eine
Hauptstadt der Kiinste geworden ist, ein
internationales Kunstzentrum. Die zweite
betraf die Tatsache, daB von nun an die
englische Malerei - wie er es aus-
driickte - existiert. Die moderne eng-
lische Bildhauerei hat sich nicht nur
schon langer internationalen Rang und
Ruf erworben, sondern — wieder mit den
Worten Ragons - es ist sicher, daB die
englische Bildhauerschule — Moore, Ar-
mitage, Chadwick und andere - in wei-
tem AusmaB zur Erneuerung der Gegen-
wartsskulptur Gberhaupt beigetragen
hat.

DaB diese Feststellung von einem aus-
landischen Kritiker und dazu von einem
Franzosen getroffen wurde, ist bedeu-
tungsvoll. Sie zeigt nicht nur eine funda-
mentale Umschichtung in der gesamten
Organisation der Weltkunst an, sondern
vor allem einen Umschwung in der Hal-
tung von Paris, das bis zum Beginn des
Ersten Weltkriegs und weitgehend noch
bis zur Mitte dieses Jahrhunderts die
Szene ausschlieBlich beherrschte. Die
internationale Anerkennung der deut-
schen, hollandischen und russischen
Avantgarde, von Bewegungen wie Kon-
struktivismus, De Stijl, Bauhaus, Blauer
Reiter, Briicke, von Meistern wie Kandin-
sky, Mondrian, Klee, Kokoschka, Nolde
und Beckmann hatte revolutionierende
Folgen.

Im Augenblick ist es der Expressionis-
mus in abstrahierter Form, der die Kiin-
ste beherrscht, doch dirfen wir im Inter-
esse kunsthistorischer Objektivitat die
Tatsache nicht vergessen, daB die Wur-
zeln dieser Bewegung westlich des
Rheins zu suchen sind, im Werk Van
Goghs und im Fauvismus und in den
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spezifischen Einflissen Bonnards und
des spaten Monet auf den abstrakten
Expressionismus. Das neueste Ereignis
in diesem Umschwung von Geschmack,
Stil und geographischer Fixierung ist die
Heraufkunft einer amerikanischen Male-
rei und die Festigung einer englischen
Malerschule, alles das jedoch im Rah-
men einer internationalen, universalen
Bewegung von Tendenzen und ldeen,
was ja ein entschiedenes Charakteristi-
kum der Kunst unserer Zeit (iberhauptist,
in der selbst Ost und West sich zu einer
Einheit wechselseitiger Zusammenarbeit
und gegenseitigen Einflusses verbunden
wissen.

Die letzten flinfzehn Jahre werden in der
Geschichte der modernen englischen
Kunst als eine entscheidende Epoche
betrachtet werden missen. Nach dem
Ende des Zweiten Weltkrieges gab es
nur eine Handvoll von Kiinstlern in Eng-
land, die in den fortschrittlicheren Ma-
nieren arbeiteten, dabei entscheidend
von der Ecole de Paris beeinfluBt waren
und in engstem Kontakt mit ihr standen;
dazu gab es nur wenige Kunstkritiker
und Museumsleute, die bereit waren,
Uber die Grundséatze des Impressionis-
mus hinauszugehen. Von diesem Stand-
punkt aus betrachtet, war London eine
Provinzstadt. Die Konigliche Akademie
bestimmte immer noch den Geschmack
der Mehrheit der Englander, und es ist
sicherlich bezeichnend, daB sich die
Royal Academy of Arts erst bei ihrer
Sommerausstellung des Jahres 1961 zu
einer Haltung der « Koexistenz» zwischen
traditioneller und moderner Kunstdurch-
rang, indem namlich Bilder einer fort-
schrittlicheren stilistischen Konzeption
im Wechsel mit Bildern akademischen
Stils aufgehéngt wurden, wahrend bis
dahin die ersteren zusammen in ein oder
zwei Sonderraumen gezeigt worden wa-
ren. Ob diese neue Ldésung eine gliick-
liche ist, mag dahingestellt sein. Tat-
sache jedoch bleibt, daB die Existenz
«moderner» Kunst nun auch von den
Traditionalisten zur Kenntnis genommen
und in ihrer Eigenart anerkannt wird.
Die Griindung des Arts Council und
des British Council, zweier offizieller
Kérperschaften, die zwar vom Staat kon-
trolliert, aber in ihren Entscheidungen
frei sind, hat schlieBlich den entschei-
denden Umschwung in der Stellung
Londonsals eines internationalen Kunst-
zentrums und die Anerkennung des eng-
lischen Kiinstlers im Ausland bewirkt.
Ohne die Arbeit dieser beiden Institu-
tionen wiirde weder die Anerkennung
der modernen Kunst durch die éffent-
liche Meinung noch auch die Stellung
des englischen Kiinstlers im Ausland so
ausgebildet sein, wie sie es heute tat-
séchlich sind, obwohl die Intensivierung
des internationalen Kunstmarkts und die

aktive Tatigkeit der privaten Kunstgale-
rien in London die Grundlagen fiir diese
Entwicklung geschaffen haben. Auch
das [Institute of Contemporary Arts
hat seinen Teil dazu beigetragen, diese
Ergebnisse zu erzielen. Am Ende des
Zweiten Weltkrieges wurde Henry Moore
nur von einem kleinen Kreis von Men-
schenin England anerkannt; Ben Nichol-
son und Barbara Hepworth kampften
tapfer gegen feindselige Kritik; nur Gra-
ham Sutherland schien bereitwilliger ak-
zeptiert zu werden, zumal in seiner Kunst
die Tradition der romantischen Land-
schaftsmalerei irgendwie spiirbar blieb.
Aber es waren besonders Henry Moore,
Ben Nicholson, Barbara Hepworth und
der Sprecher ihrer Generation, Herbert
Read, die jenes Klima der Kunstanschau-
ung in England schufen, das die jiingere
Kiinstlergeneration beeinfluBte und er-
zog und es einer Einrichtung wie dem
British Council sinnvoll erscheinen lieB,
fur ihre Anerkennung im Ausland zu
kéampfen.

Heute ist London nicht nur der fihrende
Weltmarkt fir moderne Kunst, auf des-
sen Offentlichen Auktionen Rekordum-
satzzahlen erzielt werden; es besitzt
auch einige der bedeutendsten und ak-
tivsten modernen Kunstgalerien in der
Welt. Es ist heute fiir einen modernen
Kinstler bereits ein Kriterium geworden,
hier anerkannt zu werden, und gerade
unter diesem Gesichtspunkt méchten
wir im folgenden einige der bedeutende-
ren Kunstereignisse dieser Saison be-
trachten.

Englische Bildhauerei

Nach der groBen Retrospektivausstel-
lung des Werks von Henry Moore in der
Whitechapel Art Gallery, die eines der
Hauptereignisse der vergangenen Sai-
son war, veranstaltete die Marlborough
Gallery eine Ausstellung von Henry
Moores Stein- und Holzschnitzereien.
Wahrend die Retrospektivausstellung
das Hauptgewicht auf die neuesten
Schopfungen des Kiinstlers legte, be-
tonte die Marlborough-Ausstellung das
frithe Werk, das heiBt jene Schaffens-
periode, in der das direkte Arbeiten im
Material noch Moores bildhauerisches
Tun vornehmlich beherrschte. Nicht we-
niger als funfundvierzig dieser Arbeiten
gaben der Londoner Offentlichkeit zum
erstenmal eine umfassende (wenn auch
langst nicht erschépfende) Vorstellung
von den formalenund technischen Kamp-
fen in Moores friithem (Euvre und von
den Affinitaten in seiner Entwicklung so-
wohl zur Vergangenheit wie zur Gegen-
wart. Die typischen Themen sind auch
hier schon alle vorhanden: Képfe und
Masken, liegende Figuren, saitenbe-
spannte Figuren, das Mutter-und-Kind-
Motiv, innere und &uBere Formen. Die
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MaBe sind verhaltnismaBig klein, und
durch die gleichzeitige Ausstellung der
riesigen «Liegenden Figur — In Arbeit»
(1959-1961, Ulmenholz) wurde die Offent-
lichkeit an Moores neuesten Ausbruch
schopferischer Energie und Vitalitat er-
innert, der die Whitechapel-Ausstellung
zu einem so denkwdlrdigen Ereignis
machte. Niemals zuvor hat es in der eng-
lischen Kunstkritik eine solche Einmiitig-
keit des Lobes und der Bewunderung ge-
geben wie bei diesen beiden Ereignis-
sen.

Nach ihren neuerlichen Erforschungen
offener organischer Formen und linearer
Bewegungsvorgange im Raum, die auch
zum erstenmal in Metall realisiert wur-
den, ist Barbara Hepworth immer wieder
zum direkten Arbeiten in Stein und Holz
zuriickgekehrt. lhre letzte Ausstellung
bei Gimpel Fils demonstrierte auf schéne
Weise die Vielfalt und den Reichtum von
Ideen, die so charakteristisch fiir ihr
Werk sind. Dieses und dazu der weite
Bereich von verschiedenen Materialien,
cie sie heute benutzt, lieBen klar erken-
nen, wie vielgestaltig zusammengesetzt
ihre Personlichkeit ist. Es ist, als ob sie
auf ihre eigene Entwicklung zurick-
blicke, um sich ihrer neuen Richtung
auch ganz zu versichern. Sehr selten
jadenfalls kann sich ein Land stolz
Besitzer zweier Bildhauer vom Format
eines Henry Moore und einer Barbara
Hepworth nennen. Hervorgewachsen
aus dem gleichen Urgrund von Ideen, die
ihre Jugend beherrschten, entwickelten
beide Kinstler dennoch ihre Kunst in
verschiedenen Stilen. Moore in einem
figurativen, organischen, vitalistischen
Sinne; Barbara Hepworth in klassisch
inspirierten Abstraktionen, die jedoch
immer auf ursachlichen Naturformen und
Natureindriicken basieren.

Unter den jlingeren Bildhauern machte
William Turnbull den entschiedensten
Eindruck. Seine neuen Skulpturen (Mol-
ton Gallery) enthdllten, nach langem Su-
chen und Experimentieren, jetzt eine ein-
heitliche Konzeption, eine iberraschen-
de Monumentalitat, die mit Hilfe verein-
fachter primitiver Formen erzielt wird,
und eine tberzeugende poetische Qua-
litat, die ihre Wurzeln in einer mythi-
schen Denkweise hat. Elisabeth Frinks
Bilderwelt wechselt langsam von ihrem
fritheren Symbolismus auf das mensch-
liche Gebiet Giber. Auf vielerlei Weisen
mit der Welt der Germaine Richier ver-
bunden, bringt sie eine Grundhaltung
des modernen Menschen zum Ausdruck:
sein Bemthen, die Erdgebundenheit, die
Schwere seines Daseins abzuschitteln,
was alles das existentialistische Denken
auf die Materie, auf sinnliche Reaktionen
und auf die Furcht allein reduziert hat,
ohne Raum fiir einen Funken Idealismus
und Geisteskraft zu lassen. Denis
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Mitchell, der mehrere Jahre lang Assi-
stent bei Barbara Hepworth war, arbeitet
in der anspruchsvollen Richtung, die
Brancusi entdeckte. Er verwendet Metall
und Holz und betont bei ersterem die
Diinne und bei letzterem die Rundheit
der Form, je wie es das Material verlangt.
Sein Stil scheint noch vorbedacht; doch
ist offenkundig, daB er sich um einen
persénlichen Ausdruck bemiiht, der
sehr wohl einen allgemeinen, fiir unsere

Gegenwart bezeichnenden Wert darzu-
stellen vermochte.

Finfjunge, in London lebende Bildhauer
haben die Gruppe Icono gegriindet. Sie
stellten zum erstenmal in New Vision
Centre aus: Abramovitch, Greetham,
Rummel, Sheppard und Don Smith. Sie
alle arbeiten in Metall und scheinen auf
der Suche nach Bildformen zu sein, die
sich auf neodadaistisch informelle oder
organomechanische Vorbilder berufen.
Die Zukunft wird zeigen, ob sie ein Pro-
gramm wie ahnliche auslandische Grup-
penbildungen zu entwickeln vermdégen.
Auch Jack Waldron arbeitet haufig in
Wellblech oder verrostetem Metall und
benutzt «zufallig gefundene Gegen-
stande», Abfallprodukte unserer stad-
tischen Zivilisation, um Assoziationen
asthetischer Werte zu erzielen (New
Vision Centre). J. P. Hodin

Sao Paulo
Die 6. Biennale

Die diesjahrige, 6. Biennale von Séo
Paulo hat in der Verteilung der Preise
einige interessante Ergebnisse gezeitigt.
Mit dem hochsten Preis, demjenigen der
Prafektur von Séo Paulo, wurde Maria
Helena Vieira da Silva ausgezeichnet:
ihre irrealen Architekturen, welche den
Facettenbau des analytischen Kubismus
und die quasiperspektivischen Raum-
phantasien Klees zu eigenstandiger Syn-
these verbinden, sind einunbestreitbarer,
fester Wert in der Gegenwartskunst. Die
Argentinierin Alicia Penalba, der der
Plastikpreis fur Auslander zuerkannt
wurde, hat eine ebenso folgerichtige und
disziplinierte Entwicklung aufzuweisen
wie Vieira; ihre November-Ausstellung
bei Lienhard in Zirich konnte auch den
Schweizer Kunstfreund tiberzeugen, daB
ihr Schaffen des Preises wirdig ist.
Die eigentlichen Uberraschungen waren
die beiden weiteren Malereipreise.

Als besten auslandischen Maler er-
kannte man den Japaner Yoshishige
Saito. Der Saal mit den flinfzehn groB3-
formatigen, fast monochromen Holz-
tafeln, in die der Kiinstler mit Messer und
Punktroller ein asymmetrisches System
von Léchern, Kerben, Linien und Punkt-
saaten eingrébt, bot einen nahezu magi-

1
Yoshishige Saito, Malerei

2
Julius Bissier, 24. Februar 59

Photo: 1 Athayde de Barros, Sao Paulo
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schen Eindruck. Einige weckten Erinne-
rungen an das aperspektivische Raum-
bild der japanischen Landschaftsmalerei
oder an bewegte, dichte Unterwasser-
flora; dann aber hatten diese mitleidlos
in den schonen Farbauftrag eingegrabe-
nen, zuckenden Diagramme zugleich
eine psychographische Intensitat, die
fast schon an Héchstleistungen wie die
Zeichnungen von Wols und die spaten
Gemalde von Pollock denken lieB.

Mit dem zum erstenmal vergebenen
Zehnjahrespreis (als «Huldigung fiir ei-
nengroBeninternationalen Kiinstler»for-
muliert) erfuhr der in der Schweiz wohl-
bekannte Deutsche Julius Bissier mit
bald siebzig Jahren die erste weithin
sichtbare Anerkennung seiner subtilen
und profunden Kunst. In dem sehr un-
gleichwertigen Gesamt dieser Biennale
bezeichneten vor allem seine Tuschen
durch die Schénheit ihrer Faktur, ihre
hochgespannte Ausdrucksintensitatund
stromende Formerfindung einen eindeu-
tigen Hohepunkt. Die beiden restlichen
internationalen Preise erschienen uns
anfechtbar. Der amerikanische Holz-
schneider Leonard Baskin hat aufriit-
telnde oder auch ironische Themen und
eine plakativ-einpragsame Form, der je-
doch das Packende einer Handschrift
abgeht; der polnische Zeichner Kulisie-
wicz ist ein Klassizist, wie es deren viele
unter den Buchkinstlern vieler Lander
gibt.

Unter den brasilianischen Kiinstlern er-
hielt Lygia Clark den Bildhauerpreis fiir
einen von ihr entwickelten, eigenartigen
Typ plastischen Spielwerks: diese Ar-
beiten bestehen aus durch Scharniere
verbundenen Aluminiumplatten in Form
gleichseitiger oder spharischer Dreiecke,
die sich vom Beschauer zu immer neuen
Konstellationen umgruppieren lassen.
Wahrscheinlich war ein kunsterziehe-
rischer Gesichtspunkt, die durch diese
Werke gewahrte Schulung in Empfin-
dung und Umgang mit raumlich-plasti-
schen Werten, mitbestimmend bei dieser
Auszeichnung. Der preisgekronte Ma-
ler, Ibere Camargo, beweist in seinen
mit wenigen blockhaften Einzelformen
aus ausdruckssattem, gespachteltem
Schwarz entwickelten Bildern, wie viel
Dramatik ein echtes Temperament bei
solcher Beschrankung der Mittel entfes-
seln kann. Die Graphikerin Isabel Pons
ist eine gute Vertreterin jener Schule
skurril-phantastischer,  halbabstrakter
Griffelkunst, die Brasilien aufzuweisen
hat (andere Namen sind: wiederum Ca-
margo, Pedroso d'Horta, Anna Letycia
Quadros, Fayga Ostrower). Einzig der
Anatol Wladyslaw fiir seine laschen,
«écriture automatique» vortduschenden
Zeichnungen verliehene Preis erstaunte.
Sonst hoben sich aus der Uberfiille des
Vorhandenen zwar einzelne hervor-
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Isabel Pons, Radierung

4
Ordon Petlevski, Fossilien, 1959

ragende Kiinstler, doch - mit Ausnahme
der knapp gehaltenen Auswahl Englands
und Jugoslawiens — kaum ein durch-
gehend qualitatvoller Landerbeitrag her-
vor. England zeigte prachtige Plastiken
von Chadwick und als Malerei neben dem
witzigen Purismus William Scotts vor
allem die lichtdurchfluteten, vom Gischt
der atlantischen See durchsprihten Bil-
der Peter Lanyons. Jugoslawien prasen-
tierte neben den grotesk-damonischen
Zeichnungen Zoran Petrovi¢s den sehr
guten Maler Ordan Petlevski, dessen
blasse, stille Oberflaichen von Reflexen
mikroskopischer Welten belebt werden.

Frankreich war ebenso reichhaltig wie
ungleich vertreten. Vieira da Silva und
Jacques Villon sind Klassiker; gerade
ihr Beispiel enthullt die dekorative Ver-
flachung der kubistischen Sprache bei
den Abstrakten Deyrolle und Lagage, die
larmende Leere bei Schneider, den lee-
ren Romantismus Piauberts und Mar-
chands. Einen bezwingenden Klang
haben demgegeniiber die schwermiiti-
gen, groBen Graumalereien Dmitrien-
kos. Nicolas Schoeffer versucht, seine
von der Stijl-Skulptur hergeleiteten Me-
tallkonstruktionen durch Einbeziehung
von Licht- und Bewegungseffekten zu
Sinnbildern des Elektronenzeitalters zu
steigern. Etienne-Martin verbindet in
seinen seltsamen, barocken Gipsmodel-
len fir imaginare « Wohnstatten» plasti-
schen Sinn mit bemerkenswerter, skur-
riler Formphantasie.

Italien war mit Neodadaismen (Crippa)
und Informalismen sowie einer knalligen
Kollektion Guttusos sehr unglinstig ver-
treten; Spanien zeigte kleine Tapies und
Cuixarts sowie blaBlichen Geometris-
mus. Die USA blieben mit Motherwell
und dem pompdés zwischen Rokoko-
Mythologien und Metallkonstruktionen
pendelnden Bildhauer Reuben Nakian
erheblich unter dem Niveau ihrer besten
Krafte; unter den elf jungen Amerika-
nern ragt die mit iber Drahtgesténge ge-
spanntem Segeltuch arbeitende Relief-
bildnerin Lee Bontecou hervor. Unter
den Japanern hat uns neben Saito vor
allem Tazuko Tanaka mit seinen « Mikro-
kosmoi» genannten, verschwimmenden
Modulationen von Braun zu Rot oder
Goldocker beeindruckt; auch Hsiao
Domoto, dessen farblich manchmal an
Nolde erinnernde Kompositionen sich
von der klassischen Formel der Meeres-
woge herleiten, ist ein guter Maler.

Die Schweiz zeigte ausschlieBlich ab-
strakte Graphiken der sieben jungen
Kiinstler Jean Baier, Kébi Lammler, Rolf
Lehmann, Raymond Meuwly, Rudolf
Mumprecht, Léon Prébandier, Pierre
Terbois, unter denen uns die Monotypien
Mumprechts in ihrer bizarren Formphan-
tasie sowie die von Max von Mihlenen
im Katalog mit Plastiken Chillidas ver-
glichenen Arbeiten Prébandiers am mei-
sten ansprechen. Doch als Biennale-
Beitrag erschien uns diese Kollektion
etwas ungewichtig. Warum trat die
Schweiz nicht mit einem vollen Einsatz
ihrer jungen Plastiker - Miiller, Lugin-
biihl, Tinguely - hervor? Gert Schiff
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Kunstpreise

und Stipendien

Stipendienwettbewerb
der Kiefer-Hablitzel-Stiftung
fiir Maler und Bildhauer

Der Stiftungsrat der Kiefer-Hablitzel-
Stiftung hat am 14. Oktober 1961 im
Kunstmuseum Luzern den Kunstpreis
von Fr. 5000 dem Bildhauer Walter
Végeli, Bern, zugesprochen. Stipendien
erhielten ferner die Maler Pierre-Noel
Bergendi (Nyon), Martin Peter Fliick
(Schwanden bei Brienz), Max Friihauf
(Diibendorf), Werner Hofmann (Luzern),
Helmut Mahrer (Basel), Jean-Marie Mei-
ster (Paris), Philippe Pilliod (Basel),
Heinrich Senn (Ziirich), Hans Scharer
(St. Niklausen-Luzern) und Philipp
Schibig (Luzern) sowie die Bildhauer
Trudi Demut (Zirich), Albert Rouiller
(Genf) und Oscar Wiggli (Solothurn).

Auszeichnung von Schweizern
in Sdo Paulo

An der von 51 Landern beschickten
6. Biennale von Séo Paulo (Brasilien),
die eine Kunst-, eine Architektur-, eine
Theater- und eine Buchausstellung um-
faBt, wurde Architekt Jacques Schader,
Prof. ETH, Zirich, fiir sein Projekt fiir die
Kantonsschule Freudenberg in Zirich
der groBe Preis des Museums fir mo-
derne Kunst in Séo Paulo zuerkannt.
Weitere Auszeichnungen erhielten Ar-
chitekt Jakob Zweifel, Zirich, flr seine
Projekte fiir das Schwesternhochhaus
zum Kantonsspital Zirich und fur ein
Garderobengebaude am Walensee, der
Maler, Bildhauer und Graphiker Rolf
Lehmann, Jouxtens, VD, fiir seine neue-
sten Radierungen und der Verleger Al-
bert Skira, Genf,fiir die von ihm verlegten
Kunstblcher.

42. Internationale Ausstellung
zeitgenossischer Malerei und
Plastik in Pittsburg

Im Carnegie-Institut in Pittsburg findet
vom 27. Oktober bis 7. Januar die dies-
jahrige Internationale Ausstellung zeit-
gendssischer Malerei und Plastik statt.
Die Jury sprach die folgenden Preise zu:
1. Preis fiir Malerei: Mark Tobey, USA;
2. Preis fiir Malerei: Jules Olitski, USA;
3. Preis fur Malerei: Adolph Gottlieb,
USA; 4.Preis fir Malerei: Ellsworth
Kelly, USA; 5. Preis fir Malerei: Wolf-
gang Hollegha, Osterreich; 1. Preis fiir
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Aarau Galerie 6 Hans-Eric Fischer 2. Dezember - 30. Dezember
Basel Kunsthalle Basler Kiinstler 2. Dezember - 7. Januar
Museum fir Vélkerkunde Kopfjager und Kannibalen 8. Dezember - 30. April
Museum fir Volkskunde Volkstiimliche Malerei vom ausgehenden 18.Jahr- 7. Oktober - 31. Januar
hundert bis zum Beginn des 20.Jahrhunderts
Gewerbemuseum Laienmaler 22, Oktober - 23. Dezember
Galerie d’Art Moderne Francis Bott 25. November - 3. Januar
Galerie Beyeler Marguerite Ammann 5. Dezember - 3. Januar
Galerie Handschin Maitres contemporains 20. November - 31. Dezember
Galerie Miinsterberg 8 Das alte Basel 1. Dezember - 31. Januar
Galerie Bettie Thommen André Marchand 20. November - 20. Dezember
Bern Kunsthalle Bernische Maler und Bildhauer 2. Dezember - 14, Januar
Klipstein und Kornfeld Sam Francis 4. November - 31. Dezember
Galerie Verena Muller Reisen — Ferien 25. November - 27. Dezember
Galerie Schindler Neue franzésische Originalgraphik 1. Dezember - 10. Januar
Galerie Spitteler Ruth Steiner 2. Dezember - 22. Dezember
Biel Stadtische Galerie Weihnachtsausstellung des Kunstvereins 25. November - 17. Dezember
Galerie Socrate Ernst Faesi 2. Dezember - 21. Dezember
La Chaux- Galerie Numaga Condé 25. November - 20. Dezember
de-Fonds
Frauenfeld Galerie GampiroB Fritz Pauli 9. Dezember - 5. Januar
Genéve Musée Rath Gilliard et ses amis 3 décembre - 30 décembre
Galerie Elphenor Art africain 17 novembre - 10 janvier
Galerie Georges Moos Maurice Wenger 24 novembre - 16 décembre
Galerie Motte Janebé 23 novembre - 13 décembre
Grenchen Galerie Bernard Jef Verheyen 23. November - 15. Dezember
Le petit format 18. Dezember - 15. Januar
Ebosa-Haus Walter Schilchli 3. Dezember - 3. Januar
Kiisnacht Kunststube Maria Benedetti Eliane Michez 18. November - 31. Dezember
Lausanne Galerie Kaspar Peintres naifs 5 décembre - 25 décembre
Galerie des Nouveaux s 1 16 décembre - 6 janvier
Grands Magasins S.A. M Oampus
Le Locle Musée des Beaux-Arts Robert Hainard 2 décembre - 17 décembre
Luzern Kunstmuseum Innerschweizer Kiinstler 10. Dezember - 15. Januar
Galerie im Ronca-Haus Werner Duss - Cécile Lauber 9. Dezember - 31. Dezember
St. Gallen Kunstmuseum Ostschweizer Kiinstler 2. Dezember - 7. Januar
Galerie Im Erker Otto Dix. Der Krieg 25. November - 17. Januar
Schaffhausen Museum zu Allerheiligen Schaffhauser Kiinstler 26. November — 31. Dezember
Munot-Galerie Margrit Roelli 24. November - 30. Dezember
Solothurn Kunstmuseum Weihnachtsausstellung 2. Dezember - 7. Januar
Winterthur Kunstmuseum Kiinstlergruppe Winterthur 26. November - 31. Dezember °
Gewerbemuseum Kunstschmiedearbeiten 14. Oktober - 22. Dezember
Galerie ABC 14 Zeichnungen von"Paul Klee 9. Dezember - 15. Januar
Ziirich Kunsthaus GSMBUuK, Sektion Ziirich 13. Dezember - 14. Januar
Kunstgewerbemuseum Gute Mobel 11. November - 7. Januar
Neuer Schmuck 11. November - 17. Dezember
Helmhaus Ziircher Kiinstler | 26. November - 31. Dezember
Stadthaus Zircher Kiinstler 11 26. November - 31. Dezember
Strauhof Alexander Sadkowsky — Traugott Zahner 6. Dezember - 24. Dezember
Galerie Beno Liane Heim 29. November - 6. Januar
Galerie Suzanne Bollag Georges Vantongerloo 25. November - 23. Dezember
Galerie Daniel Keel Pablo Picasso 2. Dezember - 6. Januar
Galerie Laubli Maria T6rok 28. November - 16. Dezember
Galerie Neumarkt Milo Schraner 28. November - 24. Dezember
Galerie Palette Alberto Longoni 2. Dezember - 11. Januar
Galerie am Stadelhofen Gertrud Koref-Musculus - Eva Baumann 16. Dezember - 21, Januar
Galerie Walcheturm Edouard Vallet 9. Dezember - 6. Januar
Galerie Wolfsberg Walter Sautter - Henri Schmid - 30. November - 30. Dezember
Pham Thuc Chuong
Galerie Renée Ziegler La Bible. 105 aquarellierte Radierungen 27. November - 31. Dezember
von Marc Chagall
Atelier Burgdorfer-Elles Harry Buser 23. November - 22. Dezember
Ziirich Schweizer Baumuster-Centrale SBC. Standige Baumaterial- und Baumuster-Ausstellung standig, Eintritt frei
TalstraBe 9, Bérsenblock 8.30-12.30 und 13.30-18.30 Uhr
Samstag bis 17 Uhr
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