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dem Konservator der Basler Kunsthalle,
Arnold Rudlinger, und dem deutsch-
amerikanischen Maler Hans Hofmann,
unter 78 Malern bestimmt, die in einer
Ausstellung des SolomonR.Guggen-
heim-Museums gezeigt wurden. Diese
war durch den Leiter des Museums, Law-
rence Alloway, zusammengestellt wor-
den. AuBer durch Alberto Giacometti
war die Schweizin der Ausstellung durch
Max Bill, Vera Haller, Gottfried Honegger
und Richard P.Lohse vertreten. Die
Ausstellung umfaBte ferner Werke von
Malern der folgenden Lander: Argen-
tinien, Belgien, Chile, Daéanemark,
Deutschland, Frankreich, GroBbritan-
nien, Holland, Israel, Italien, Japan, Ka-
nada, Kuba, Mexiko, Norwegen, Oster-
reich, Peru, Polen, Schweden, Spanien,
Ungarn, Venezuela und der Vereinigten
Staaten.

Ausstellungen

Basel

Paul Klee. Das graphische Werk
Kunstmuseum
18. Januar bis 23. Februar

Diese Ausstellung war eine Weltpre-
miére, die erst durch das Erscheinen des
Catalogue raisonné der Klee-Graphik
moglich wurde. Eberhard Kornfeld, der
Verfasser dieser wichtigen Publikation,
hielt bei der Eréfinung einen einfiihren-
den Vortrag von vorbildlicher Einfach-
heit und Kompetenz.

Das Basler Kupferstichkabinett konnte
etwa ein Drittel des Ausstellungsgutes
beitragen: seine Bestande an Klee-
Graphik sind in den letzten Jahren dank
der Hanspeter Schulthess-Oeri-Stiftung
recht bedeutsam geworden. Ebensoviel
stammte aus der im Berner Kunstmu-
seum deponierten Klee-Stiftung, wah-
rend das restliche Drittel aus privatem
und o6ffentlichem Besitz kam. Es mag
merkwiirdig scheinen, daB es fiir eine
Ausstellung von Druckgraphik nétig ist,
Blatter zum Beispiel aus den Vereinigten
Staaten kommen zu lassen, doch dirfte
Klee in dieser Beziehung ein Sonderfall
sein: von etlichen Blattern gibt es einen
einzigen Druck, von andern nur wenige
Andrucke. DaB hier alles bisher Be-
kanntgewordene (Vorzeichnungen inbe-
griffen) beisammen war, machte die ein-
malige Bedeutung der Ausstellung aus.

Am Anfang des Werkes stehen die Ra-
dierungen im «strengen Stil», jene satiri-
schen Blatter (zum Beispiel die drei Fas-
sungen des «Komikers», die beiden von

«Weib und Tier») aus der frihen Miinch-
ner Zeit (1903-1905), in der sich Klee aus-
schlieBlich mit Graphik beschaftigte. Sei-
ne Tagebiicher sind gerade in dieser
Phase besonders ausfihrlich und be-
zeugen, mit welcher BewuBtheit er um
seinen kiinstlerischen Einsatz rang. Die
kleinen Kommentare, die er darin zu ein-
zelnen Blattern gibt, sind voll von wun-
derbarem Witz und Selbstironie.

Wohl etwas vom Schénsten, was Klee an
Graphik geschaffen hat, sind die Radie-
rungen mit Landschaften aus der Miinch-
ner Umgebung aus den Jahren 1910/11
(«Impressionistische Landschaften im
nervosen Strich», wie sie im Kornfeld-
schen Katalog hei3en).

Die friihesten Lithographien stammen
aus den Jahren 1913/14; es geht da von
echt kleeisch-musikalischen Linienge-
wirren («Gassenkinder», « Tragddie auf
Stelzen») bis zu tonig «gemalten» Arbei-
ten (« Akt», «Blick auf einen FluB»). 1912
experimentierte Klee auch mit dem Holz-
schnitt, doch es blieb bei drei nicht sehr
bedeutenden Versuchen und einem
Fragment. 1913 zeigt sich der EinfluB des
Kubismus in einer schénen Reihe von
kleinteiligen, stark rhythmisierten Radie-
rungen.

Kornfeld unterscheidet im Folgenden
drei Gruppen, alle mit erzahlerisch-
allegorischem Charakter; es ist jener
poetisch-humorvolle Teil der Klee-
Graphik, der wohl am bekanntesten ge-
worden ist: |. Die Radierungen und
Lithos von 1914-1921, vor Klees Berufung
ans Bauhaus (zum Beispiel «LuftschloB-
chen», «Riesenblattlaus» und das be-
riihmteste Blatt «Engel bringt das Ge-
wiinschte»). Il. Die Arbeiten aus der
Zeit am Weimarer Bauhaus, 1921-1925,
ausschlieBlich Lithographien, die auf der
eigenen Presse des Bauhauses gedruckt
wurden. lll. Die Radierungen von 1928 bis
1932, nach der Ubersiedlung des Bau-
hauses nach Dessau. Zu dieser letzten
Gruppe gehoren noch einmal einige ein-
zigartige Blatter («kHohe!», «Gaukler im
April», «L’homme approximatif»). 1932,
vor der Auflésung des Bauhauses durch
die Nationalsozialisten, hat Klee sein
letztes Blatt radiert: «Was lauft er?».
Die Jahre bis zu seinem Tode galten
ausschlieBlich der Zeichnung und der
Malerei. Githi

Andreas His
Galerie Handschin
30. November 1963 bis 4. Januar 1964

Der stilistische Einsatzpunkt von An-
dreas His (geb. 1928) ist der Friihkubis-
mus von 1908, mit tonigen, meist kiihlen,
in den Helligkeitswerten fein gestuften
Farben.
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Die stereometrische Klarheit betonte im
Frithkubismus die Gegenstandaussage;
bei His kommt zur Geschlossenheit die
Abgeschlossenheit, und die Motive ver-
starken noch diesen formalen Eindruck:
fensterlose Hauser, augen- und mund-
lose Kopfe. Die meist menschenleeren
Platze gaben ideale Buhnenbilder zur
Commedia dell’Arte. Verschlossenheit
fast bis zur Odheit geht erstaunlicher-
weise zusammen mit feinster Intimitat,
klare kubische und kugelige Gegen-
standsform mit atmospharischem Raum.
Es spricht eine starke Sympathie zu
Italien aus den Bildern, doch nicht zum
grellen Italien der Reiseprospekte, son-
dern zum selbst erlebten, staubigen
Italien der kleineren Stadte und der
Riickfassaden — eine Form der ltalien-
liebe, die wohl ebenso baslerisch ist wie
die stille Zurtickhaltung der kiithlen Far-
ben und der nlGancierten Grautdne, wie
die fast surrealistisch verfremdende
Distanz zur dargestellten Welt. Dazu ge-
hért auch, daB in seiner kinstlerischen
Ahnenreihe auf die Kubisten zwei Basler
folgen: Niklaus Stécklin und vor allem
der liebenswirdige sonntagsmalende
Polizist Schottli. c. h;

Grenchen

Emil Schumacher
Galerie Toni Brechbiihl
18. Januar bis 6. Februar

Emil Schumachers Malerei fand in den
letzten Jahren allgemeine Anerkennung.
Aufdervergangenen Biennale von Vene-
dig wurde ihm der Cardazzo-Preis zuge-
sprochen; vergangenen Herbst weilte er
langere Zeit in Stidamerika. Die Reise
fiel zusammen mit seiner Teilnahme an
der Biennale von S&o Paolo mit einer
gréBern Werkgruppe. Emil Schumacher
hat in verschiedenen veroffentlichten
Texten bezeugt, wie fundamental die
Eindriicke aus seiner Umwelt in sein
Werk einflieBen. Die Arbeiten dieser
Ausstellung entstanden alle nach der
Amerika-Reise.Uberihren Gehaltschrieb
Schumacher: «Die Gouachen sind der
Niederschlag der Stidamerika-Reise, be-
sonders von Peru. Momentan und ein-
fach, so habe ich sie dem Erlebnis nach-
gemalt.» (Brief an a. k.)

Die 25 Gouachen und Tuschzeichnungen
wirkten geschlossen und nachhaltig.
Der «Niederschlag» Amerikas zeigte
sich auch in formalen Elementen. Die
Materie wurde sehr zurtickhaltend ver-
wendet (Gouache ist bei Schumacher
meistens mit Olfarbe vermischt). Die
charakteristischen Eingrabungen und
Linienballungen fehlten. Das Kolorit war
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Emil Schumacher, Tuschzeichnung, 1963

verandert, bevorzugte stumpfe, erdige
Farben vor den typischen Rot und Blau.
Eine sehr graphisch wirkende Haupt-
form dominierte. Besonders in den
Tuschzeichnungen trat der persénliche
Gehalt der Linie und die Ausdruckskraft
dieser Hauptformen hervor. So unver-
wechselbar gepragt diese Arbeiten wa-
ren, so sehr geistesverwandt waren sie
den Erzeugnissen alt-amerikanischer
Kulturen; es spielten Assoziationen
etwa zur Haltung von Statuen, zur Orna-
mentik von GefaBen. Es waren subli-
mierte, gestaltete Produkte einer sehr
intensiven Auseinandersetzung mit einer
neuen Welt. a. k.

Lausanne

Cy Twombly
Galerie Bonnier
du 15 janvier au 28 février

Cy Twombly est de ces Américains
qui pensent avoir trouvé en Europe le
climat favorable a leur épanouissement.
Etabli @ Rome depuis 1957, il reste ce-
pendant essentiellement américain par
quelque chose d'excessif, le golt du
risque, une audace un peu désespérée

qui améne a pousser les expériences

jusqu’aux limites du possible. Trés vite,
Twombly s'est signalé par l'insolite va-
guement nihiliste de ses créations, nou-
velle version de |'anti-peinture de Wols
et de Camille Bryen. Le signe, dans son
aspect strictement graphique: chiffres,
alphabet, calligraphie fougueuse et dés-
ordonnée, mais cependant studieuse-
mentintégrée dans un ordre spatial équi-
libré avec art, ont principalement occupé
ses toiles ces derniéres années.

1l évolue maintenant, sans se départir de
ce méme esprit fondamental, vers une
expression plus formulée.Surde grandes
toiles blanches, la mine de plomb ins-
crivait dans un style de graffito assez
monumental, des mots, des fragments
de phrases, le mot et son écriture unis-
sant |I'évocation poétique a la poésie du
signe. Dans ses derniéres compositions,
les mots disparaissent pour faire place
au dessin furieusement dynamique, un
trait tourbillonnant en proie au délire en
quoi nous ne voyons pas une simple
évocation du mouvement, mais le mou-
vement lui-méme dans sa fonction créa-
trice. Naissent alors des formes tout
juste sensibles dans un fourmillement
d'allusions plus ou moins marquées,
ponctuées dans une lourde pate de bre-
ves notes colorées. Parmi la douzaine
d'huiles qu'il présentait a la Galerie Bon-
nier — avec une série de dessins réhaus-
sés du méme esprit — certaines sont
sans titres, d'autres s’appellent «Nais-
sance de Vénus», «Virgile lI», «Mort de
Julien de Médicis», «Léda et le cygne,
ce qui peut nous fournir sur Twombly
certaines indications psychologiques.
Signalons que Twombly, dontles ceuvres
ont été présentées a New York (Kootz,
Stable Gallery, Leo Castelli), Rome, Mi-
lan, Venise, Paris et dans d'autres villes
européennes, faisait en décembre der-
nier I'objet d'une premiére exposition en
Suisse romande a la Galerie Benador a
Genéve, oul'on vitsurtout des toiles plus
anciennes. G. Px.

Solothurn

Fritz Pauli. Graphik 1921-1961
Galerie Bernard
10. Dezember 1963 bis 18. Januar 1964

Die Ausstellung setzte mit «Gasome-
ter», 1921, zu einer Zeit ein, da sich Fritz
Pauli nach dem durch skurrile Phanta-
stik gepragten und im wesentlichen wohl
in der Folge der bedeutsamen Begeg-
nung mit Albert Welti entstandenen
Frihwerk zu einer ihm gemaBen Form
fand. Die uber 60 Blatter vermochten
einen gultigen Querschnitt durch Paulis
graphisches Werk zu geben. Diese erste
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Fritz Pauli, Dr. Rudolf Riggenbach, 1959. Ra-
dierung
Photo: Faccinetto

Pauli-Ausstellung in der Gegend fiel
zeitlich zusammen mit dem Ankauf von
zwei wichtigen Pauli-Bildern durch das
Museum der Stadt Solothurn («Samson
und Dalila», «Dammerstunde») und ent-
sprach einem echten Bediirfnis. Vorab
das frihere Werk (1921-1930), das mit
Schwerpunkten auf Landschaften und
Portrats, aber auch in Blattern wie «Der
Boxer», 1929, und «Café Colonial», 1930,
prachtvoll und umfangreich gezeigt
wurde, bedeutete fiir die meisten Besu-
cher eine Entdeckung. Man wurde sich
daran aber auch bewuBt, wie rasch auch
ein bedeutender Kinstler in Vergessen-
heit zu geraten droht, nur weil er sich aus
dem Kunstleben stark zuriickzieht. Der
«bekannte Pauli» wurde in sehr gut ge-
wahlten Blattern ausgestellt. Breiten
Raum nahmen die in den letzten 15 Jah-
ren entstandenen farbigen Aquatinten
ein. Sie waren technisch meisterhaft.
Jedes Blatt strahlte — ohne je Manier zu
werden - die starke Personlichkeit Fritz
Paulis aus. Auch am Werke dieses gro-
Ben Schweizer Graphikers splirte man
aber, daB die Hohepunkte seiner Graphik
im schwarzweiBen Werk liegen. Man
konnte in dieser Ausstellung die erfreu-
liche Feststellung machen, daB Fritz
PauliheutenochseingroBesgraphisches
Werk durch wichtige Blatter erweitert.

a. k.

Winterthur

Edwin Scharff
Kunstmuseum
19. Januar bis 23. Februar

Der 1887 in Neu-Ulm geborene Bildhauer
Edwin Scharff erhielt seine kiinstlerische
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Edwin Scharff, Reiter, 1950. Bronze. Freie und
Hansestadt Hamburg

Formung in Miinchen, und zwar begann
er bezeichnenderweise als Maler. Er teilt
damit das Schicksal einer ganzen Reihe
seiner Generationsgenossen, was aus
der Riickschau auf wesenhafte Ziige des
kiinstlerischen Klimas zur Zeit der Jahr-
hundertwende schlieBen 14Bt.

Die Winterthurer Retrospektive setzte
denn auch folgerichtig ein mit dem ma-
lerischen Frihwerk, einer Gruppe von
Figurenbildern, die um Idealitat und Ge-
danklichkeit nach dem Vorbild Marées’
bemiht sind, eine unmittelbar bevor-
stehende Schaffenskrise aber deutlich
ahnen lassen. Zum Austrag und zur
Uberwindung kam sie anlaBlich eines
Frankreich-Aufenthalts in den Jahren
1912 und 1913. Aber nicht in den Sog des
fauvistischen Farbrausches geriet der
deutsche Maler; die Formexperimente
des analytischen Kubismus faszinierten
ihn. Er rang um die Ordnung der kérper-
haften Elemente aus der sichtbaren Er-
scheinungswelt,zunéachstauf derFlache,
sehr bald aber in ihrer unmittelbar drei-
dimensionalen Gestalt.

Das ganze Jahrzehnt, das vom Ersten
Weltkrieg Uberschattet war — der Kiinst-
ler erfuhr ihn als Soldat und in langem
Lazarettaufenthalt an sich selber -, stand
kiinstlerisch im Zeichen einer Anver-
wandlung und damit gleichzeitig Uber-

windung der kubistischen Revolution.
Strenge der Korperarchitektur ist das
angestrebte Ziel, das in einer Fille
rhythmisch gegliederter Bronzen ver-
wirklicht wird. Das zeichnerischeEuvre
begleitet das plastische Schaffen, setzt
sich mit den selben Problemen ausein-
ander: Mit scharfem, straffem Feder-
strich in unsinnlichen Schraffen gebiin-
delt und artikuliert, werden einzelne Fi-
guren oder ganze Gruppen dem fordern-
den Formwillen unterworfen. Das Jahr
1917 bringt dem Kiinstler, der sich langst
entschieden als Bildhauer fiihlt, noch
einmal einen Ruckgriff auf die Malerei:
Mensch und Tier erscheinen nun in er-
digen und grauen Tonen konsequent
und bruchlos in ihrer Raumlichkeit und
Korperlichkeit der Bildflache integriert.
Wird hier gleichsam zum AbschluB ge-
bracht, was sich dem Maler in Frankreich
auftat, so erweisen die plastischen Wer-
ke dieser Zeit sowie der unmittelbar fol-
genden Jahre, daB auch der Bildhauer
nun souveran iber sein Metier gebietet.
Scharff wuchs in seine Meisterschaft
hinein. Um 1920 stromten ihm denn auch
gleichsam «klassische» Inhalte wieder
zu, deren Eindringen die Abfolge der
Reliefs in der Winterthurer Ausstellung
in schoner Beispielhaftigkeit deutlich
macht. Die Bildnisse dieses Jahrzehnts,
denen nur wenige vereinzelte Versuche
vorausgegangen sind, zahlen zu den be-
deutendsten Zeugnissen der Portrat-
plastik unseres Jahrhunderts. Einmalig,
unverwechselbar ist die Personlichkeit
eines Wolfflin, eines Corinth, eines Lie-
bermann in der Physiognomie erfaBt und
als geschlossene, st6Bige Plastik ohne
die geringste Konzession an scheinbare
Belebung durch nicht tastbare Werte
verwirklicht. Die Begegnung mit den
beiden Letztgenannten deutet auch an,
daB Scharff 1923 den Miinchner Lebens-
kreis verlieB. AuBerer Ausdruck der Be-
deutung, die man seinem Wirken zumaB,
war der Ruf an die Hochschule fiir Bil-
dende Kinste in Berlin. Er sollte sein
Lehramt bis 1933 innehaben. Er selbst
blieb weit offen fiir neue Méglichkeiten:
Rodin trat in sein Blickfeld, bis etwa in
der «Kore» von 1929 eine Summe ge-
zogen wurde, die den Gewinn aus der
Phase belebterer Naturhaftigkeit inte-
griert im zuvor schon Gesicherten der
strengen Form. Wie sehr im librigen al-
les Schaffen aus der selben, reichen
Mitte stammt, erweist ein Blick auf die
Zeichnung: Eine unglaubliche Freiheit
nimmt nach 1920 von den Blattern Besitz.
Der Federstrich verschwindet; ein locker
tupfender, flieBender Pinsel 1aBt eine
gliickliche Welt von Liebespaaren und
Reitern entstehen. Sogar in der Druck-
graphik I6st nun eine tonselige Litho-
graphie die scharf ritzende Radierung
ab.
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Die dunkle Zeit von 1933 bis 1945 bekam
Scharff in ihrer ganzen Harte zu spiren.
Aus seinem Berliner Amt beurlaubt, zog
er nach Diisseldorf; 1937 wurde er auch
an der dortigen Akademie entlassen.
Mit Arbeitverbot belegt, muBte er er-
leben, daB 48 seiner Werke konfisziert
und vernichtet wurden, da auBerdem
10 weitere Arbeiten durch Kriegsein-
wirkungen zerstort wurden. Die Hinter-
lassenschaft dieser Jahre besteht vorab
in Zeichnungen, die durchfinden zu einer
neuen Geschlossenheit und Monumen-
talitat der Form und Vision. Sie schufen
gleichsam die Archetypen fir den Al-
tersstil, der in unglaublich natirlicher
Kraft aus dem Kiinstler aufbrach, als der
auBere Druck von ihm genommen war.
Ein Monumentalwerk der christlich-reli-
giosen Bildwelt verwirklichte der 1946
nach Hamburg Berufene in der Bronze-
tir des Klosters Marienthal bei Wesel.
Ihm schlieBen sich bis zum Tod des
Kinstlers (1955) die straffen, ausgewo-
genen Figuren an, fir die eine monu-
mentale «Bekleidete Pandora» (1952/53)
in der Ausstellung beispielhaft steht:
Stolz und Wiirde verkdérpernd eines Le-
benswerks, das zu Unrecht vergessen
und Ubersehen zu werden droht. N. S.

Hans Ulrich Saas
Galerie im WeiBen Haus
11. Januar bis 8. Februar

Hans Ulrich Saas gehort seit einer Reihe
von Jahren zu den Kiinstlern, die in der
Dezemberausstellung der Kiinstlergrup-
pe Winterthur regelmaBig von ihrem
Schaffen Zeugnis geben. Von dorther
kannte man ihn vor allem als Maler. Man
wufBlte aber, daB er sich seit langer Zeit
in besonderem MaBe der Radierung
widmete. Deshalb war die Schau in der
Galerie im WeiBBen Haus, welche neben
einigen Aquarellen vor allem Radierun-
gen zeigte, eine willkommene Gelegen-
heit, das graphische Werk des Kiinstlers
besser kennenzulernen.

Saas betrachtet die Radierung nicht als
eine Reproduktionstechnik, die es ge-
stattet, von derselben Platte eine groBe
Zahl gleicher Abziige zu machen. Alle
ausgestellten Radierungen waren Einzel-
exemplare, von denen es jeweils nur
einen gleichen Abzug gibt. Dieselbe
Platte dient aber dazu, anders eingefarbt,
mit andern Platten kombiniert, als Nega-
tiv gedruckt, durch Verschiebung plasti-
sche Effekte ergebend, neue «piéces
uniques» zu schaffen. Sie alle bleiben -
seien sie nun mehr oder weniger ab-
strakt — lesbar, und es wurde deutlich,
daB es dem Kiinstler weder um eine Aus-
einandersetzung mit der Natur, noch um
eine Konfrontation mit sich selbst geht,
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sondern um einen intensiven Dialog mit
dem Material, mit den vielfaltigen Még-
lichkeiten einer bewuBt elementar ge-
handhabten Technik.

DaB es Saas gelingt, dem allzuleichten
Zufall nicht zu erliegen, sondern ihn sich
untertan zu machen, von ihm ein Be-
stimmtes zu fordern, ist eines der Merk-
male, die zur hohen Qualitat der gezeig-
ten Blatter wesentlich beitragen. Beim
Stébern in den Mappen wurde dem Be-
trachter bewuBt, wie wenig hier das gra-
phische Gebilde an sich bedeutete, wie
sehr es seinen Sinn erst aus der Inter-
pretation (den verschiedenen Drucken)
erhielt. Dabei handelte es sich nicht um
Variationen; sondern jedes Blatt er-
schloB sich als einein sich ruhende Neu-
schopfung. Diese Unabhéngigkeit von
der «Fabel» ist ein Zeichen der Reife: wo
vor allem das Wie und nicht mehr das
Was im Vordergrund steht, befindet man
sich im inneren Kreise der Kunst. P. Br.

Josef Albers
Galerie ABC
13. Januar bis 1. Februar

Es bedurfte nicht mehr als acht Olbilder
kleineren Formates (40X 40 und 50X
50 cm), um die kleine, jedoch fiir Winter-
thur so nitzliche Galerie ABC wahrend
ein paar Wochen zu einer Galerie mit
weltstadtischer Ambiance zu verwan-
deln. Wo immer einige der «Squares»
von Josef Albers versammelt sind, herr-
schen Ruhe, Vornehmheit und die leuch-
tende Kraft einer Malerei, die ihr Ziel er-
reicht hat. Es handelte sich bei den acht
Bildern um Werke aus den Jahren 1958,
1960 und 1961, die, mit Ausnahme eines
Bildes mit Aluminium-Unterlage, auf
Masonit gemalt sind und in der Regel,
wiederum mit Ausnahme des «Alumi-
nium-Bildes», aus vier Farben bestehen.
So aufschluBBreich fir Besucher, die mit
der Kunst Josef Albers' weniger ver-
traut sind, der Vergleich mit einem Werk
aus anderen Werkgruppen gewesen
ware, so geschlossen und sublim war
der Eindruck dieser «Studien zur Ehrung
des Quadrates», die Albers seit mehrals
einem Jahrzehnt kultiviert. Immerhin
kam das unergriindlich-spielerische We-
sen von Albers’' Kunst in drei schonen,
auf dem Kunstmarkt ganz rar werdenden
Graphiken wieder zum Ausdruck, zu
denen am besten der bekanntgewordene
Ausdruck des Kiinstlers paBt: «Nur der
Schein trigt nicht.» Es war die kleine
Ausstellung eines groBen Meisters. Go.

Ziirich

Architektur des Klassizismus in der
Schweiz

Graphische Sammlung der Eidgendssi-
schen Technischen Hochschule

25. Januar bis 1. Mérz

In groBangelegter Gesamtschau fiihrte
Bruno Carl einen Teil der reichen Bild-
dokumentation vor, die er fiir sein 1963
erschienenes Werk lber den Klassizis-
mus in der Schweiz 1770-1860 aufgebaut
hat. Zu den vielen von ihm selbst aufge-
nommenen Bildern von Bauwerken und
kennzeichnenden Architekturteilen aus
allen Teilen des Landes kamen Original-
dokumente — Grundrisse und zumeist
aquarellierte Fassadenzeichnungen -
hinzu, auBerdem noch eindrickliche
PhotovergréBerungen, welche die Gra-
phische Sammlung hatte ausfiihren las-
sen. Von entscheidender Bedeutung
waren bei dieser Bilderfiille die sorgfal-
tigen Beschriftungen. Sie umfaBten
nicht nur die Namen und Lebensdaten
der Architekten und die Entstehungs-
daten der einzelnen Bauwerke, sondern
jedesmal auch einen in knappster Form
anschaulich wirkenden Hinweis auf das
stilistisch Bemerkenswerte und Beson-
dere des dargestellten Objektes.

Die kunstpadagogisch hervorragend
durchdachte, sowohl Allbekanntes als
vor allem auch Unauffélliges und wenig
Beachtetes in die groBen Zusammen-
hange einreihende Ausstellung ver-
dient es, auch in anderen Stadten ge-
zeigt zu werden. Denn gerade die dem
19. Jahrhundert angehoérenden Bauten
des spaten Klassizismus sind im allge-
meinen BewuBtsein nicht so stark als
schiitzenswerte Baudenkmaler verankert
wie die von Altstadt-Patina umwobenen
friiheren Bauwerke, die zum Teil noch
die gesellschaftliche Atmosphare des
Ancien régime verspliren lassen.

Bruno Carl hat die Fiille des Bildstoffes
sehr iibersichtlich gegliedert. Auf die
«Europaischen Vorbilder», die mit Pal-
ladio einsetzen, 4Bt er Gruppen folgen,
welche die Kennworte Historismus, Re-
gionalstil, Zeitstil, Zentralbauten, Cha-
rakteristische Bauformen, Stadtebau,
Neue Bauaufgaben (Schulen und Hoch-
schulen, Museen, Hotels, Miethauser,
Postgeb&ude, Parlaments- und Militar-
bauten) tragen. Hervorgehoben werden
sodann Ornament und Bauplastik, Archi-
tektur und Natur, die Kolonnade, das
Palladio-Motiv, der Portikus, die Saulen-
halle, die Tempelfront. Der stilistischen
Zwiespaltigkeit der Epoche entspre-
chend, erscheinen auch Bauten der Neu-
gotik in dem umfassenden Gesamtbild,
das nahezu einem Jahrhundert gerecht
werden will. E. Br
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Max Hunziker - Bernardo Pasotti
Kunstsalon Wolfsherg
9. Januar bis 1. Februar

Die erste groBere Ausstellung, die der
stark mit Glasmalereientwiirfen und
Graphik beschaftigte Max Hunziker seit
langem zeigte, gewann fiirihn selbst und
fiir die Freunde seiner Kunst eine beson-
dere Bedeutung durch das fast gleich-
zeitige Erscheinen des Bilderwerks
«Max Hunziker» und die Neuausgabe
des «Simplicius Simplicissimus» von
Grimmelshausen mit einer vermehrten
Zabhl seiner lllustrationen. Entscheidend
fir den Gesamteindruck der Schau war
das gleichberechtigte Nebeneinander
von Olbildern, ein- und mehrfarbigen
Handatzungen, groBformatigen Zeich-
nungen und Lithographien. Es bestéatigte
sich dadurch eindrucksvoll, daB fiir Max
Hunziker die Aussagekraft einer emp-
fundenen, beziehungsreichen Anschau-
lichkeit das Wesentliche ist und daB er
auch der Graphik, wenn sie diese Kraft
ausstrahlt, wandgestaltende Geltung
zuerkennt. Das Wallis erschien in Dorf-
und Bergbildern aufs neue als ein syn-
thetisch erfaBBter Motivkreis, der Men-
schendasein und urtimliche Natur zur
Einheit werden 1aBt. Sowohl Madchen-
bilder als sonntéglich wirkende Stilleben
verkiindeten eine beseelte Lebensnahe
der Darstellung.

Der Mailander Bernardo Pasotti zeigte
italienische Platz- und StraBenbilder von
harter und starkfarbiger Gegenstand-
lichkeit, die die Mittel der Peinture naive
fir stadtische Idyllen auswerten. E. Br.

Gotthard Schuh
Galerie Laubli
7. bis 25. Januar

In der Galerie Laubli ereignete sich unter
sympathischer Abwesenheit von Getdse
die spate Entdeckung eines Malers. Er
heiBt Gotthard Schuh und ist seit Jahr-
zehnten weit tiber die Schweiz hinaus
als hervorragender Photograph der
frithen Stunde und als Autor sehr inten-
siver Photoblicher bekannt. Nur wenige
wuBten noch, daB er in jungen Jahren
Maler war. Heute, in der Phase der Weis-
heit, in der die innere Erregung tber das
Phanomen Leben ebenso stark sein
kann wie in den Zeiten der Jugend, ist
Schuh zur Malerei zuriickgekehrt. Mag
sein, daB die bildnerischen Krafte wieder
nach unmittelbarer Auslésung verlan-
gen, mag sein, daB eine gewisse Skepsis
der Photographie gegenliber eingetre-
ten ist, die bei aller Anerkenntnis des
Bedeutenden, das mit ihm in Erschei-
nung getreten ist, heute von vielen Seiten
zu bésen Dingen miBbraucht wird.
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Gotthard Schuh, Frau, 1961. Dispersion und Ol
Photo: Lunte, Ziirich

Die Ausstellung begann mit einigen Bil-
dern aus den zwanziger Jahren. Schuh
war Schiiler der Basler Gewerbeschule.
Von 1920 bis 1927 setzte er seine Studien
in Miinchen und Berlin fort. Es war die
«gute» Zeit in Deutschland, in der die
Moderne sich entfaltete. Im Sommer
1928 hatte Schuh eine Ausstellung bei
Aktuaryus in Zirich. Damals und etwas
spater hat Walter Kern, der die poetische
Sensibilitat und den eigenen Ton des
Malers erkannte, iber die Arbeiten
Schuhs geschrieben. Wenn man im
WERK nachbléattert, findet man Abbil-
dungen, welche die Spuren zeigen, die
Schuh von Hodler zu Chirico und auch
zu Klee und von da zu Auberjonois ge-
fihrt haben. Man erkennt ein Sich-Be-
scheiden. Aber auch einen eindringli-
chen lyrischen Ton, in dem die kiinstleri-
schen Zeitereignisse nachschwingen.
Die drei Friihbilder mit der verhaltenen
Gestik der Gestalten, den melancholi-
schen kreidigen Ténen und der nach
innen gewendeten expressiven Thema-
tik sind Beweisstiicke eines legitimen
Malers. Vielleicht aber auch eines zwei-
felnden Kiinstlers.

Und heute - es waren Werke aus den
Jahren 1961 bis 1963 — ist ein sicheres
Sich-Aussprechen da. Keine program-
matische, grundsatzliche Malerei, und
insofern mag sie manchem abseits
(nichtabseitig) odergewesenerscheinen.
Aber, was wichtiger und eindriicklicher
ist, eine Malerei der inneren Bewegung,
die um so geheimnisvoller wird, je mehr
sie sich vom sichtbaren Thema, von
Figur, Stilleben oder Landschaft entfernt,
ohne die Briicken zur optischen Erfa3-
barkeit ganz abzubrechen. Eine Malerei
im Schwebezustand, zart und bestimmt,
vergeistigt und zugleich voninnerer Vita-
litat der Form- und Farbmaterie, die auf

sichtbaren Muskeln und Saft verzichten

kann. Eine Spatblite, in der sich ver-

wirklicht, was die Jugend versprach.
H. C.

Hermann Alfred Sigg
Galerie Orell Fiissli
11. Januar bis 8. Februar

Unter den Malern von Zirich-Land
nimmt Hermann Alfred Sigg (Oberhasli)
eine klar erkennbare Sonderstellung ein.
Das Olbild tritt in seinem Schaffen stark
zurtick hinter dem Aquarell und der
Druckgraphik. In der groBangelegten
Werkschau bei Orell Fissli, die repra-
sentativen Charakter hatte, waren nur
das mit den vielen Flecken und Tupfen
fast abstrakt wirkende Schneebild «Ge-
flecktes Bahnbord», das Steilformat
«Blaue Nacht» und das wandgestalten-
de, farbflachig aufgeteilte GroBformat
«Schafherde» in Ol gemalt.

Die landschaftlichen Aquarelle kenn-
zeichnen sich durch den weichen, ge-
bundenen Auftrag sehr gewahlter Far-
ben, die durch verstreute vegetative Ak-
zente, durch Viehherden oder bei den
Afrikamotiven durch Architektonisches
im Mittelgrund gegliedert werden. Dabei
ist es das intensive Bemiihen des Kiinst-
lers, die weite Ebene oder das in der
Ferne ansteigende Gelande in der Mal-
flache aufgehen zu lassen. Das begiin-
stigt eine abstrahierende Bildform, und
bei zwei rechtwinklig aufgeteilten Moti-
ven «Kairouan» wird ein flachig kon-
struktiver Aufbau gesucht. Die beiden
Bilder «Seegfrorni» mit den Vogel-
schwarmen zahlen zum Frischesten, was
uns dieses Naturereignis in der Malerei
beschert hat. — Figurliches erschien auf
zahlreichen «Werkskizzen» und «Grat-
tages». E.Br.

George Grosz. Aquarelle und Zeich-
nungen

Galerie Daniel Keel

20. Januar bis 22. Februar

Die Ausstellung bei Daniel Keel - ein
guter Griff nach einem etwas beiseite
geschobenen Kunstlertypus - ruft die
Jahre nach dem Ersten Weltkrieg zu-
riick, in denen George Grosz, zum min-
desten in Deutschland, ein groBer Mann
von groBer Wirkung gewesen ist. Der
riide, unbestechliche und zugleich exal-
tierte Zeichner einer in ihren Fugen ver-
filzten und zugleich aus den Fugen ge-
ratenen Gesellschaft. Der die Menschen
und Verhaltnisse brandmarkte als zeich-
nerischer Autor des «Gesichtes der
herrschenden Klasse», als lllustrator
von Zeitschriften, die, bezeichnend ge-
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nug, «Die Pleite» hieBen oder «Der Geg-
ner» oder «Der blutige Ernst» — ein poli-
tischer Kinstler der auBersten Linken,
der sich nicht scheute, gelegentlich
Flugblatter zu verteilen. Seine Linien-
sprache war von lapidarer Verstandlich-
keit. Sie sah naturalistisch aus; sie war
es aber nicht, denn sie transformierte
und deformierte mit den Mitteln der
kiinstlerischen (nicht der journalisti-
schen) Karikatur nicht nur die darge-
stellten Gestalten, sondern auch die Ak-
zidentien des knapp angedeuteten Mi-
lieus und das Abstraktum der Perspek-
tive. Sie sprang dem Kunstblrger mit
einer Direktheit mitten ins Gesicht, wie
es nur von einem wirklichen Kiinstler
und Koénner praktiziert werden kann. In-
sofern war Grosz Expressionist. Er war
mehr: ein grindlich gebildeter, brillanter
figtirlicher Zeichner mit allen Méglich-
keiten des Virtuosen, der von dieser
Basis aus sich mit den neuen Phéno-
menen herumschlug; mit dem Futuris-
mus, dem er kurze Zeit nahestand, mit
der pittura metafisica eines Carra, mitder
Collage in ihrer Frithform. All dies und
noch mehr vom erregten Zeitgut jener
Jahre ist in das zeichnerische Werk
Grosz' eingedrungen und hat ihm zu-
sammen mit dem politischen Ferment
den Stempel des hochst Aktuellen ge-
geben. Nach 1930 veranderte sich das
Werk. Mit der Berufung nach New York
als Lehrer an der Art Students League
(1932) fallt das Aktuelle ab; die Meister-
schaft im Figuralen tritt wieder hervor,
jetzt aber ohne Salz und Pfeffer. Der
Sturm ist verschwunden, es bleibt eine
konventionelle «kschéne» Malerei.

Wie sieht das nun vor den Blattern der
Ausstellung aus, die fast alle aus den
besagten zwanziger Jahren stammten.
Entfernt? Gewesen? Auf den ersten
Blick mochte es so scheinen. Auch weil
man im Strich eher etwas Weiches, Mol-
liges wahrnahm, nur wenig von derin der
Erinnerung gebliebenen spitzen Scharfe
Max Beckmanns, mit dem sich Grosz
tbrigens in manchem beriihrt, ohne das
kiinstlerische Volumen Beckmanns zu
erreichen. Aber auch im Abstand bald
eines halben Jahrhunderts sind die Blat-
ter von Grosz provokant, vernichtend ge-
blieben, nicht nur weil unter der perfek-
ten Lebensgléatte von heute das Ver-
halten bestimmter Menschenschichten
gleich geblieben ist, sondern weil Grosz
ins Zentrum gesehen und eindeutig, viel-
leicht manisch eindeutig, gezeichnet hat.
Ebenso klar wie vor Jahrzehnten er-
scheint die ausgesprochen deutsche, in
gewisser Beziehung provinzielle Note
dieser Art kinstlerischer Aktivitat. In
Frankreich oder England heiBen solche
Zeichner Jacques Callot und William
Hogarth. Fiihrt man sich deren Werke vor
Augen, so erkennt man bei all seiner In-
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Louise Nevelson, Ancient Seascape, 1958.
Schwarzes Holz. Photo: Helga Photo Studio,
New York

2
Louise Nevelson, 1963 - Black. Schwarzes Holz.
Detail. Photo: Barney Burstein, Boston

tensitat die Begrenztheit eines George
Grosz, und man versteht den Abgesang
seiner Kunst in Amerika. H.C.

Louise Nevelson
Gimpel Hanover Galerie
24. Januar bis 28. Februar

Bei diesem ersten Auftreten Louise Ne-
velsons in der Schweiz - es ist wirklich
so, als ob die Kiinstlerin aus einem Vor-
hang hervortritt und mit einer kleinen
Understatement-Gebarde sagt: Hier—hat
sich wiederholt und bestatigt, was sich
andernorts ereignete: es entsteht eine
zeremoniale Atmosphare, die frappiert

und gefangennimmt, die plastische
Kraft und die Originalitat der Themen
und der Mittel Gberraschen und tberzeu-
gen, und trotzdem fiihlt man sich nicht
sicher. Betroffen und im Zweifel.

Die Nevelson, ohne Frage eine starke
kunstlerische Personlichkeit, ist 1900 in
Kiew geboren und lebt seit friher Kind-
heit in Amerika. Sie hat Jahrzehnte
kiinstlerischer Arbeit hinter sich; wir er-
fahren, daB sie 1931 bei Hans Hofmann,
der inzwischen langst auch ein Stiick
moderner amerikanischer Kunst gewor-
den ist, in Mlinchen studierte, kurz dar-
auf in Mexiko mit Diego Rivera arbeitete,
1936 zum erstenmal in New York Skulp-
turen ausstellte und seitdem in ausge-
zeichneten New Yorker Galerien gezeigt
wurde, seit 1958 auch in Europa. 1962
war ihre groBe Stunde bei der Biennale
in Venedig. Von ihren Arbeiten kennen
die meisten, so auch der Schreibende,
nur Neuestes, Holzskulpturen der letzten
sechs, acht Jahre, die meisten in Kéast-
chen eingestellte Assemblagen von alten
Mobelbestandteilen und verwandten Ge-
brauchs-Holzprodukten. Wie sehen die
friheren Arbeiten aus? Um das Werk
eines reifen Menschen zu verstehen, vor
allem eines originellen Menschen, bedarf
es der Kenntnis der Wege, die der
Kiinstler durchlaufen hat, und der Um-
wege. Wie interessant wére es, zum Bei-
spiel in den Katalogen etwas davon zu
zeigen.

Drei Gruppen waren in der Ausstellung
der Gimpel Hanover Galerie zu erkennen.
Verbindend ist das Material: Holz. Die
erste Gruppe, mit nur wenigen Beispie-
len, bestand aus freien, der Vorstellung
entspringenden plastischen Gebilden,
teils Vollplastiken, teils Reliefs. Der
plastische Aufbau und die Formteile, aus
denen er wachst, sind klar erfaBbar,
sprechend, tiberzeugend im Zusammen-
spiel, erstaunlich schoén praktisch ge-
arbeitet. Schwarz zusammengefaft, vol-
ler Leben im Formleib. Die zweite Grup-
pe, zu der gewisse Ubergange fiihren,
umfaBt die Kasten und Kastenaufbauten
von der kleinen Zauberkiste mit der Phy-
siognomie eines magischen Gerates bis
zu den altargleichen Kastenfronten mit
den schon erwahnten Holz-Collagen
oder Assemblagen. Ohne Zweifel ein
originaler und starker Einfall, durch den
die Phantasie der Autorin mit der des
Betrachters kommuniziert. Der magische
Muff, geheimnisvoll, aber auch hiibsch
hergerichtet, mit verdunkeltem Material
und Nischeninden Nischen, hatzunachst
etwas Faszinierendes. Das Spiel des
Zufalls, dem breite Entfaltungsmaglich-
keiten gegeben sind, das banale Frag-
ment — von hier geht es strikte zu Pop-
Art - ergibt einen optischen Komplex,
derim Auge haftet. Aber es melden sich
Bedenken. Nicht wegen des Stoffes, den
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diese seltsam scheinenden, aber simpli-
fizierten Gebilde feierlichen Essay-Ex-
pektorationen bieten, sondern eben
wegen der Simplifizierung, die nicht Ein-
fachheitist. Als Rezept angewandt - und
es sind Anzeichen dazu vorhanden -
wirde der Einfall rasch zum Klischee.
Bedenklich schon der Ubergang zur fal-
schen Pracht der Goldténung. Abgleiten
ins Amorphe: die plastischen Blindelaus
vergoldeten Bilderleisten und verwand-
ten Details, die eine dritte Gruppe im
Ausstellungsgut bilden.
Ein seltsamer Fall: groBes Talent, ein
primérer, Uberzeugend realisierter Einfall
- bedroht von Gefahren, die, mindestens
zum Teil,von der sekundaren Kunstlitera-
tur und von den Organisationsformen
herkommen, in die Kiinstler und Kunst-
werk von heute so oft verstrickt sind.
HiG:

Frankfurt

Bauhaus: Idee - Form - Zweck - Zeit
goéppinger galerie
1. Februar bis 14. Mérz

Es ist seltsam, daB in der Ausstellungs-
hochflut des letzten Jahrzehnts nie - in
Europa - das hochst aktuelle und viel-
diskutierte Thema Bauhaus erschienen
ist. Vor mehr als finfundzwanzig Jahren
widmete das New-Yorker Museum of
Modern Art dem Bauhaus eine Ausstel-
lung, die in dem auch in deutscher
Sprache erschienenen von Walter und
Ise Gropius und Herbert Bayer heraus-
gegebenen Buch festgehalten ist. Das
Bauhaus-Archiv in Darmstadt hat sich
bis jetzt mit partiellen Ausstellungen be-
gnligen missen, die einzelne Bauhaus-
Personlichkeiten oder Themen heraus-
stellten. Die goppinger galerie, eine von
verschiedenen Industrien und einer Stif-
tung getragene Gemeinnltzige Aus-
stellungs-Gesellschaft, hat nun einen
Anfang gemacht. Gropius hat dem Unter-
nehmen, das viel und recht schwierige
Arbeit vorausgesetzt haben muB, brief-
lich seinen Segen gegeben. Die Aus-
stellung ist in verhaltnismaBig kleinem
Rahmen gehalten. Sie erscheint als ein
erster Schritt, der deshalb besonders
bemerkenswert ist, weil er zwar von der
Bewunderung fiir das Bauhaus ausgeht,
aber der Sache unorthodox, nicht heroi-
sierend gegenubertritt.

Der bestimmende Kopf der Ausstellung
war der bekannte Blhnenbildner Teo
Otto, der, selbst kein Bauhausler, als
Mitarbeiter Moholy-Nagys bei drei In-
szenierungen der Berliner Krolloper
griindlich und lebendig mit Bauhaus-
ideen konfrontiert wurde. Er hat mit sei-
nen Mitarbeitern Eckhard Neumann und
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Wolfgang Schmidt gute, vor allem sehr
frische Arbeit geleistet.

Die Idee der Ausstellung war, Arbeit
und Leben des Bauhauses auf der Folie
der Zeit zu zeigen, in der sie verliefen.
Die ldee ist gescheit und optisch ein-
drucksvollausgefiihrt. Derlanggestreck-
te Raum der goppinger galerie enthélt, in
Kojen aufgeteilt, das Material - einige
Mobel, Textilien, Gerate und vor allem
viele Entwirfe, Werkzeichnungen, Pla-
kate, schriftliche und gedruckte Doku-
mente sowie Bilder und graphische Bléat-
ter der Bauhaus-Meister und Studieren-
der, denen einiges Material Nahestehen-
der beigefiigt ist. Auf der Langswand
gegentiber befindet sich die mit knappen
Textenversehene bildliche Zeitdokumen-
tation, die zeitlich genau der Lebensdauer
des Bauhauses von 1919 bis 1933 ent-
spricht. Glanz und Elend der Zeit, die
Politiker und die Revuestars, die Auf-
schwiinge und die Abgriinde stehen vor
den Augen der Besucher, in denen sich
manchmal der Schrecken iber dieses
MaB von Kontrasten abzeichnen mag.
Das eigentliche Bauhaus-Material ist in-
sofern besonders interessant, als es
weniger aus bekannten denn aus unbe-
kannten Stiicken besteht, in denen der
gleiche Ideenreichtum, der gleiche
Wagemut, die gleichen dezidierten Prin-
zipien sich aussprechen wie in den klas-
sischen Meisterleistungen. Das Ganze
ist eine Skizze, die gerade wegen einer
gewissen Anspruchslosigkeitbesonders
lebendig wirkt. Es ware durchaus még-
lich, von ihr aus zu einer gréBeren Dar-
stellung auszugreifen.

Ein Bestandteil der Ausstellung ist der
Katalog. Leider enthélt er kein Verzeich-
nis des ausgestellten Materials, das, ab-
gesehen von seiner Funktion als Erinne-
rungsstutze, fir eine Weiterfiihrung des
Ausstellungsgedankens wichtig gewe-
sen ware. Aber auch so ist er ein héchst
dankenswertes Dokument. Neben einem
reichen, ebenfalls unorthodox ausge-
wahlten Abbildungsmaterial, das nach
den vier Kategorien der Ausstellung -
Idee, Form, Zweck, Zeit — ausgewahlt ist,
enthalt er auf seinen mehr als 130 Seiten
teils knappe, teils ausfiihrliche Beitrage
von Bauhéauslern, Architekten, Kunst-
fachleuten, Literaten, Verwaltungsmen-
schen, Industriellen und Freunden des
Bauhauses - auch manchmal skepti-
schen Freunden —, in denen sich hochst
wertvolles Material zum Verstéandnis
dieses so folgenreichen padagogischen
Experimentes findet. Mancher Bauhaus-
ler wird vielleicht tiber die eine oder an-
dere Entzauberung argerlich sein. Fir
die Erkenntnis dessen, was war, wird sie
nur férderlich sein. HiiC:

Pariser Kunstchronik

Das Gesamtprofil der Pariser Ausstel-
lungen in der vergangenen Wintersaison
lieB wieder einmal die Bedeutung der
Seinestadt als Treffpunkt der verschie-
denen Kunststromungen erkennen, der
den Kunstschaffenden durch Konfron-
tierung von jeher zum eigenen BewuBt-
sein verholfen hat.

Der Beginn dieser Saison stand unter
dem Zeichen der Jugend. Die «Troi-
siéme Biennale de Paris, Manifestation
Biennale et Internationale des Jeunes
Artistes», im Musée d'Art Moderne de
la Ville de Paris, eroéffnete eine ganze
Folge von nationalen und internationalen
Ausstellungen. Nicht nur die betréacht-
liche Anzahl der Ausstellenden - etwa
deren 1000 - und die Streuung auf 53 Her-
kunftslander, sondern auch das immer
groBer werdende Beddrfnis, in Gruppen
manchmal verschiedene Kunstdiszipli-
nen zu einem gemeinsamen Werk (Tra-
vaux d'équipe) zu verschmelzen, fuhrte
zu Aufsehen und Diskussion. Zudem
muBte diese groBe Kundgebung durch
die ihr angegliederten Kunstmanifesta-
tionen, Theater, Filme, meist (iber Kunst,
Poesie, Musik usw., ein besonders inter-
nationales junges Publikum ansprechen.
In seiner Einfllhrung zum Katalog dieser
Biennale machte Raymond Cogniat den
Besucher auf die standige Entwicklung
und das immer neue Erscheinen unbe-
kannter Experimente aufmerksam; er
wies so unter anderem auf die zwei in
dieser Ausstellung besonders sichtbar
werdenden Mdéglichkeiten hin: «...d'une
part celles d'ordre technique qui cher-
chent une nouvelle coordination entre
les différentes disciplines artistiques et
I’emploi de nouvelles matiéres, d'autre
part celles d'ordre moral qui veulent
traduire les incertitudes, voire les an-
goisses de notre temps.»

Im Gesamten zeigten sich fast alle hier
vertretenen nationalen Gruppen - aulBer
in ihrem Willen, absolut Neues, oft viel-
leicht aus Unwissenheit Nachgeahmtes
zu schaffen - als ein sehr komplexes,
wenig Uberzeugendes Ganzes, in dem
aber eine echte Auseinandersetzung mit
den heutigen schwer zu l6senden plasti-
schen Problemen, mit der Welt tber-
haupt, angestrebt worden ist.

Der sonst fiir seine traditionsgebundene
Richtung bekannte und der figlirlichen
Malerei treugebliebene Salon de la Jeune
Peinture - es war der fiinfzehnte - hat
dieses Jahr der Nouvelle Figuration und,
zwar etwas schilichtern, dem Pop-Art
die Tore geodffnet. Wenn die Mehrzahl
der ausgestellten Werke sich der franzo-
rischen Malerei etwa eines Bonnard,
Matisse anschlieBt, so muBB man eben
diesen oft sehr begabten jungen Talen-
ten (40 Jahre ist die Altersgrenze) einen
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gewissen Mangel an Mut, mit den alten
langst erprobten Werten zu brechen,
vorwerfen.

Anderseits zeigten viele Versuche der
Neuen Figuration in den vielen Tri- und
Polyptychonen, zum Beispiel in jenen
von Gilles Aillaud und Recalcati, in
denen kleinere halbfigirliche, halbab-
strakte Bilder nebeneinander gefiigt
wurden, das Verlangen der noch sehr
unschliissigen Maler, eine Zwischen-
losung far ihre noch unbestimmte
Sprache, nach der Figuration, nach der
Abstraktion, zu finden. Viele Gemalde,
die von Biras, Bringuier, Grinberg, Tis-
serand, vor allen jene von Arroyo, ver-
raten in ihren karikaturhaften, allusiven
Verzerrungen der menschlichen Gestalt,
die meistin einem geheimnisvollen Mi3-
verhéltnis zu den umgebenden Objekten
stehen, eine gewisse Ahnlichkeit mitden
sehr expressiven Gemalden von Bacon.
Davon heben sich die bestimmt ehrlich
gemeinten, aber etwas langweilig wir-
kenden Versuche der traditionsverhaf-
teten Maler ab. Noch matter wirken die
dem bon go(t hdrigen Maler, vor allem
im Vergleich mit den viel unbescheide-
ner wirkenden munteren und farben-
freudigen Vertretern des Pop-Art. Ein-
mal mehr konnte man in einem Salon,
wo nur junge Kinstler vereint waren,
feststellen, wie schwierig es ist, nicht
der Routine langst schon erprobter und
bereits schon wieder entarteter revolu-
tionarer Versuche zu verfallen und eine
noch ungeschickte Sprache, die ja ge-
rade der Ausdruck einer echt schépferi-
schen Tatigkeit ware, anzuwenden. So
wie sich dieser Salon zeigte, driickte er
auch die jetzigen Unsicherheiten der
neuen Malergeneration aus.

Auch der diesjahrige Salon d’Automne
hat den I6blichen Versuch unternom-
men, sich zu erneuern und —neben einem
teilweisen Panorama der Ecole de Paris
vonihren Anfangen an (1925) —auBer den
tblichen, meist figtirlichen Ausstellen-
den endlich abstrakte Maler einzuladen,
was ja schon langst hatte geschehen
sollen, will sich dieser Salon noch mit
der lebendigen Ecole de Paris identifi-
zieren konnen. In einer sehr vornehm
dargebotenen Schau wurde auch der
Architektur und dem Problem der Syn-
these der Kiinste ein wichtiger Platz ein-
geraumt. AuBer den Architekturprojek-
ten fur ein moderneres Paris hat der
Bildhauer R. Juvin zw6lf Gruppen unter
der Flhrung eines Meisters veranlaB3t,
eine gemeinsame Arbeit unter dem
Titel «Le Mur vivant», in einer Art Syn-
these der Kiinste, leider in einem etwas
veralteten Stil, zu schaffen.

Wenn man immer wieder lber die «In-
ternationalisierung» der Kunst gespro-
chen hat, so ist dieses Phanomen - ab-
gesehen von den «Trois Artistes Bri-
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tanniques, Adams, Dalwood, Richards»,
die wir von der Biennale in Venedig
her kennen (Musée National d’Art Mo-
derne) in weiteren nationalen Manifesta-
tionen sichtbar geworden. Wenn die
«7 Peintres Norvégiens» (Musée d’Art
Moderne de la Ville de Paris) noch sicht-
bar durch munchische und expressio-
nistische Akzente gepragt sind, so
muBte doch schon hier eine gewisse
Offenheit gegenliber der heute in Paris
vertretenen Richtung auffallen. Bei den
«Cing Peintres Canadiens» (Musée
Galliéra), noch viel mehr in der groBen
Ausstellung «L'Art Argentin actuel»
(Musée National d’Art Moderne) konnte
man feststellen, wie gewisse #hnliche
Gliederungen innerhalb eines Landes
immer wieder auftreten. Abstrakt-geo-
metrische Maler, Tachisten, Matieri-
sten, Figurliche, Anhénger der Nouvelle
Figuration, des Pop-Art, Nouveaux Réa-
listes, und wie sie heiBen mégen, zeigten
die gleiche Vielfaltan asthetischen Aus-
drucksformen, die man in einem Pariser
Salon antrifft, und sie unterschieden
sich kaum von der dieses Jahr weniger
gegliickten Schau der «Ecole de Paris»
in der Galerie Charpentier.
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Die sehr gegensatzlichen Werke der
argentinischen Kinstler - etwa die dyna-
misch leuchtenden, geometrisch aufge-
faBten Konstruktionen von Kosice, die
delikaten zuriickhaltenden Gemalde von
Castro, die abstrakt geometrischen
Flachenspiele von Tomasello und die an
Goya und Velazquez erinnernden tem-
peramentvollen Gemaélde von Segni, der
schonin der Biennale des Jeunes aufge-
fallen ist, die zarten Nuancen eines
Ocampo neben den barocken, fast pop-
art-ahnlichen  Verwirklichungen von
Berni, die strengen, fast monochromen
Figuren Fontanas - alle zusammen zeu-
gen sie von einer weltumfassenden Vita-
litat, in der, jenseits aller Grenzen und
jenseits aller regionalen Sensibilitaten,
eine allgemeine Problematik zu entdek-
ken ist. In dieser so bewuBtinternationa-
len Ausstellung fielen die (beraus
plastisch und stark monumental wirken-
den Skulpturen des verstorbenen argen-
tinischen Bildhauers Vitullo auf. Vitullo
hat gerade wegen seiner tief empfunde-
nen Eigenart einen universellen Charak-
ter, unabhéngig von jeder Mode, erreicht.
Ahnliche Gegentiberstellungen konnte
man bei Turken, «Art Turc d'aujour-
d’hui» (Musée d’'Art Moderne de la Ville
de Paris) beobachten. Da sich ja die
Turken, nach ihrer Meisterschaft in der
Miniaturmalerei und in der Tradition der
Kalligraphie, im 18. Jahrhundert dem
Okzident, hauptsachlich der franzosi-
schen Malerei zugewendet haben, sind
gewisse mit der Ecole de Paris verwandte
Zuge gar nicht so erstaunlich.

In allen diesen nationalen Ausstellungen
fielen viele Maler auf, deren Namen
schonin der Ecole de Paris bekannt sind,
wohnen doch sehr viele Maler in Paris,
und sind sie schon hier geformt worden
(Selim, Nejad, Zorlu, was die Tirken be-
trifft; Ocampo, Tomasello, Fontana u. a.
fiir Argentinien; McEwen, Plaskett, York
Wilson fur Kanada; Inger Sitter fiir Nor-
wegen).

Was die Aktivitat der zahlreichen Gale-
rien anbelangt, so sollen nur die wichtig-
sten Einzelausstellungen aufgezahlt
werden: eine groBe Retrospektive noch
nichtgezeigter Werke von Messagier (Ga-
lerie Bernheim Jeune), erweitert durch
eine Ausstellung seiner jingsten Ge-
malde in der Galerie André Schoeller,
Pinoncelli und Petlevski (Galerie La
Cloche), die Wandteppiche von L.M.
Jullien (Galerie La Demeure), Pastelle
von Goetz (Galerie Ariel), Gemalde von
Elvire Jan (Galerie Marbach, ehemals
Galerie Roque), Jenkins (Galerie Flinker),
Coetzee (Galerie Stadler), William Scott
(Galerie Anderson-Mayer), Kimber Smith

1
Victor de Vasarely, Supernovae, 1959-1961.
Galerie Denise René

WERK-Chronik Nr. 3 1964

2
Jacques Prévert, Collage-Image. Galerie
M. Knoedler

(Galerie Lawrence), Bradley (Galerie
Rive Gauche), Pierre Fichet (Galerie
Arnaud), Bertholo und Chemay (Galerie
du Dragon), Kolos-Vary (Galerie Katia
Granoff), Bernard Rancillac (Galerie La
Roue), Hanich (Galerie Florence Hous-
ton-Brown), «Les Nus de Karel Appel»
(Galerie Europe), Vazarely (Galerie
Denise René), «Dessins de Gillet»
(Galerie Dina Vierni), «Fusains de Guy
Weelen» (Galerie Bongers), Bishop (Ga-
lerie Lucien Durand).

Neben der Surrealistenausstellung (Ma-
gritte, Max Ernst, Dali, Tanguy, Bellmer)
in der Galerie Frangois Petit war es inter-
essant, eine gewisse Auswahl von
Kinstlern zu entdecken, die alle durch
ein Beddrfnis, sich wieder oder immer
noch Geschichtenin Bildern zu erzahlen,
gekennzeichnet sind. Meist handelt es
sich um humorvolle Geschichten oder
Bilder. Ich denke hier an das «Bestiaire
hiératique» von Brauner (Galerie Point
Cardinal), an die sehr erotischen An-
spielungen von Bellmers «Puppen»
(Galerie Daniel Cordier),andie «Images»
des poetischen, humorvollen Prévert
(Galerie Knoedler), Collagen aus alten
Photographien und Holzschnitten usw.,
an Christian Lemesle (Galerie du Dra-
gon), der in einer eigentimlichen bild-
haften Sprache, in einer sehr maleri-
schen Auffassung und einer halbsurrea-
listischen Technik Jugenderinnerungen
malt. Sind nicht manche Pop-Art-Ver-
suche, die man in Paris regelméaBig in
der Galerie lleana Sonnabend verfolgen
kann, Hinweise auf eine gewisse Sehn-
sucht, die Ereignisse wieder in einer
surrealisierenden Bildsprache oder in
einer neuen, direkt mit dem Objekt ver-
bundenen Sprache zu beschreiben und
sich neu mit der Wirklichkeit auseinan-
derzusetzen? Sind nicht die durch einen
serigraphischen Bildschirm reprodu-



zierten bunt gefarbten Photographien
des Amerikaners Warhol ein Versuch,
zum Beispiel durch die Darstellung eines
StraBenungliicks (vergroBert in mehre-
ren sich folgenden Bildern), mit der
Wirklichkeit einen Dialog zu fiihren?
Eine ahnliche Fragestellung konnte man

3
George Segal, Man on a Bicycle, 1961. Galerie
lleana Sonnabend

4
Jean Miotte, Veuillez croire, 1963. Galerie Jac-
ques Dubourg

5

Marcel Janco, Signes Couleurs, 1921. Bemal-
ter Gips auf Sackleinwand. Galerie Denise
René

in den Werken von Segal feststellen, in
seinen in natlrlichen Stellungen gegos-
senen Gipsfiguren eines Lesenden,
eines Fahrenden und eines Trinkenden,
auf einer Bank sitzend. Auch die Aus-
stellung «La Boite et son Contenu» in
der Galerie H. Le Gendre und die Mani-
festationen in der Galerie J. entsprechen
einem solchen Geist.

Einen Gegensatz zu dieser «Bildersehn-
sucht» bildete die Retrospektive Marcel
Janco (Galerie Denise René), dessen
dadaistische und abstrakte Periode,
auch in seinen kubistisch anmutenden
polychromen Gipsreliefs, schon einen
groBen Respekt fiir die echt malerischen
Werte verraten. Eine groBe Retrospek-
tive des fast in Vergessenheit geratenen
Gondouin (1883-1934) zeigte in einer
Doppelausstellung (Galerie Durand-
Ruel und Galerie Florence Houston-
Brown) des Malers schwankende Hal-
tung zwischen den vielen Ausdrucks-
arten der abstrakten und der sehr ex-
pressiven figlrlichen Malerei seiner
Zeit.

Eine sehr groBe Signac-Ausstellung in
der Galerie Mollien im Louvre stellte das
Problemdes pointillistischen Neoimpres-
sionismus, indem man zufalligerweise
eine kleinere Auswahl der Werke des
weniger bekannten Belgiers Theo Van
Rysselberghe vergleichen konnte. Des-
sen Bilder erschienen neben den pe-
dantisch ausgefiihrten pointillistischen
Gemalden von Signac viel freier, ob-
schon auch er die strenge Technik des
Pointillismus anerkannte.

In eine noch viel altere Zeit zuriick fiihrte
eine sorgfaltig ausgewahlite Schau von
sehr eleganten Gemalden der manieri-
stischen «Ecole de Fontainebleau»
(Galerie de I'CEil), wo neben Miniaturen
und groBen Gemalden einige besonders
delikate Bilder zu sehen waren. «ll est
sage de ne pas chercher autre chose en
I'Ecole de Fontainebleau qu'un peu de
I'ltalie francisée..., suivie d'un peu de
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France italianisante et puis d'un peu de
Flandre pareillement orientée», so er-
klart André Pierre de Mandiargues in
seinem sehr ausfihrlichen Katalog zu
dieser Ausstellung den européischen
Manierismus am Hofe Franz I.
Interessant waren die Gemaélde und
Zeichnungen des Malers der Indianer,
Catlin, dessen malerische Qualitaten
einzig sein Zeitgenosse Baudelaire mit
modernen Augen betrachtet hat. «Ses
paysages...acausede leur transparence
et de leur Iégéreté, mais surtout dansle
rouge, cette couleur obscure et épaisse
et dans le vert, cette couleur calme et
gaie...» Aktuell wirkt Catlins Werk
heute wieder wegen der Kontraste des
in minutiéser Arbeit behandelten Sujets
(meist ein Indianer in schrillen Farben)
und der freien, fast leichtfertigen Mal-
technik des Hintergrundes. Die Intensi-
tat dieser Diskrepanz erinnert an ge-
wisse Pop-Art-Versuche.

Eine groBe Auswahl von zart nuancier-
ten Gemalden von Arpad Scenes in der
Galerie Jeanne Bucher stand im Gegen-
satz zu dem in derselben Galerie gezeig-
ten, kraftigen, farbenstrotzenden und
doch so eigenartig Kalte ausstrahlenden
Werk von Carrade. Eine eigenartige Mi-
schung von warmem Temperament und
kaltem Verstand macht uns auf sein noch
schwer zu definierendes Malertalent auf-
merksam. Ahnlich in der Farbintensitat
wirkten die frischen, spontanen und
hochaktuellen Bilder oder Impulse von
Jean Miotte. Man konnte leicht an die
Action Painting denken, wiirde seinem
Malakt nicht ein bewuBtes Uberdenken,
das seine Bilder stark strukturiert, folgen
und so seinen Impulsen einen Rhythmus
und ein gewisses Gleichgewicht ver-
leihen.

Als einer der jingsten und aktuellsten
Maler dieser Saison hat sich wieder ein-
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mal der unvergleichliche Picasso in sei-
ner reichen, unendlich farbigen Ausstel-
lung «Le Peintre et son Modeéle» erwie-
sen. In dieser fast zu beladenen Schau
glaubt man anfanglich, Picasso habe
Picasso nachgeahmt; bald erkennt man
aber, dal Picasso eines seiner Haupt-
themen «le peintre et son modéle» eben
immer wieder in einer neuen Form neu
aufgenommen und neu erlebt hat.
«...Et cette prédilection ne donne-t-elle
pas a penser que malgré le caractére
autobiographique de la plus grande
partie de son ceuvre (non seulement a
cause des motivations que son coeur lui
fournit, mais parce que, voulant décrire
en pleine connaissance de cause, il peint
surtout ce quilui est familier) le vrai sujet

est pour lui - par-dela toute signification
circonstancielle ou autre - le tableau
méme qu'il s'agit de faire ou, plutét, la
facon entre bien d'autres dont il peut se
faire?» (Michel Leiris fiihrt diese Bemer-
kungen in dem bei dieser Gelegenheit
erschienenen Blchlein «Picasso, Pein-
tures 1962-1963» an.) «... Mais n’est-ce
pas comme si c'étaitla peinture, devenue
sa vie méme, qui plus que jamais faisait
de lui la chose? Pris au jeu dontil est le
meneur, |'artiste de mesure si peu com-
mune que le terme ,génie’ lui est ap-
proprié se trouve en quelque sorte ex-
pulsé de lui-méme par I'Art qui devient
son maitre dans le temps ou il en a la
maitrise.» Eine solche Ausstellung
wirkt, inmitten so ungewisser Wendun-

WERK-Chronik Nr. 3 1964

6
Pablo Picasso, Le peintre et son modéle, 1963.
Galerie Louise Leiris

7
Blick in die Ausstellung Nicolas Schéffer,
Musée des Arts Décoratifs

gen, besonders frisch und ermutigend.
Eine sehr aufklarende Schau «L’'Au-dela
dans I'Art Japonais» wollte diesmal
nicht nur die Entwicklung der japani-
schen Kunst seit dem 19. Jahrhundert
zeigen, sondern viel mehr gewisse Kon-
stanten innerhalb des japanischen Den-
kens, jenseits der zeitlichen Veranderun-
gen, veranschaulichen. Naturlich liegt
der Hauptakzent auf der Entwicklung der
Zen-Malerei, der Sunmi-e, der neuen
Trager der schon in Formalismus ver-
fallenen degenerierten Zen-Malerei, der
Neo-Zen-Malerei bis zu den Ménchen
wie Fugai, Hakuin und Sengai, kurz auf
jenem standigen Bediirfnisse der japani-
schen Kunst nach Reinheit und Sponta-
neitat im Ausdruck. Die Bedeutung die-
ser auBerst eindricklichen Ausstellung
lag fiir uns, auBer ihrem Wert an sich, in
dem von den Organisatoren angestreb-
ten Vergleich mit unseren asthetischen
Problemen, eben in der Intensitat jener
Versuche, rein und spontan zu bleiben.

«Sculptures Architecturales et Archi-
tectures Sculpturales» hieB eine der
Nebenmanifestationen der Biennale des
Jeunes, von Spiteris und Michel Ragon
organisiert; auch sie stellte das oft er-
wahnte Problem der Synthese der
Kiinste: «ll ne s'agit pas ici d'alliage de
disciplines diverses. .. idée qui suppose,
dans un certain sens et par ses pré-
misses mémes, la superposition d'une
expression artistique a une autre, mais
d'intégration, de fusion d'une forme
plastique dans une autre. Pour mieux
dire donc, de la libération de I'architec-
ture de son air concret et banal et de son
identification a une interprétation sculp-
turale pleine de fantaisie et d'imagina-
tion...» (Tony P. Spiteris). Diese neue
Hoffnung nach einer weniger utilitaristi-
schen Architektur veranschaulichten
Projekte und Photographien von Wer-
ken der Architekten Bloc, Parent, Nie-
meyer, Saarinen und Venturelli sowie
der Bildhauer Di Teana, Gilioli, Haber,
Etienne-Martin, Roulin, Stahly, Schéffer
und anderen (Galerie Anderson-Mayer).
Immer noch im Zusammenhang mit der
Synthese der Kiinste miBte man die sehr
gewagten Vorschlage von Nicolas Schéf-
fer anfiihren. Ein vielschichtiges Werk
des Erfinders des Spatio-Lumino-Chro-
no-Dynamismus in Zusammenspiel mit
Architektur, Skulptur, Images Colorées,
Kino und Choreographie in einer standi-
gen Metamorphose soll zu einer Syn-
these des Hoérbaren und Sichtbaren ge-
bracht werden. Im prachtigen Rahmen
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Chavignier, Modell fiir die «Porte du Sud» bei
Avalon. Galerie Anderson-Mayer

Photo: Pierre Joly-Vera Cardot

9
Blickin die Ausstellung Alexander Calder, Ga-
lerie Maeght

10
Roger Bissiére, Kruzifixus, 1936. Eisen und
Holz. Galerie Claude Bernard

einer groBen Ausstellung wurde dem
Publikum das Riesenwerk dieses Mei-
sters der Synthese der Kiinste und
Schépfers eines modernen Stadtbildes
gezeigt (Musée des Arts Décoratifs).
Eine kleinere Einzelschau des Bildhauers
Etienne-Martin (Galerie Denise Bretau)
zeigte seine «Kopfe», die eher einer sur-
realistischen Formation unterliegen.
Eigenartig waren auch die « Mobiles» von
Pol Bury, dessen jedoch fast unmerklich
sich bewegende Objekte geheimnisvoll
im Raum spielen (Galerie Iris Clerc). Die
dreidimensionalen Méglichkeiten auszu-
schépfen, haben Maler wie Daumier,
Gauguin, Picasso, Léger, Braque, Per-
meke, Bissiére, aber auch jingere Zeit-
genossen versucht. Deren Werke, etwa
hundert, in der Galerie Claude Bernard,
wiesen auf das Bedurfnis mancher Maler
hin, sich ihre malerische Welt durch die
um eine Dimension reichere plastische
Erfahrung zu erweitern, manchmal auch
nur die Formen in spielerischen neuen
Raumverhéltnissen neu zu entdecken.
In dieser etwas befrachteten Schau fiel
der Christus von Bissiére als ein beson-
ders ergreifendes Werk auf.

Der Maler André Beaudin, der vielleicht
wegen seiner kubistischen Ausdrucks-
art aut echt bildhauerisch empfundene
Raumprobleme gestoBen ist, hat, im Ge-
gensatz zu anderen bildhauernden Ma-
lern, in seinen etwa dreiig Skulpturen
aus Bronze die Fille der Form ausge-
schopft. In einer sehr gewissenhaft
durchgefiihrten Ausstellung (Galerie
Louise Leiris) wurden Beaudins Plastiken
zeitlich entsprechenden Gemalden ge-
genubergestellt.

Die ausdrucksreichen, oft anekdotischen
Werke des erstmals in Paris ausstellen-
den Bildhauers Reinhoud aus Belgien
(Galerie de France) hoben sich von den
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etwas barocken, auBerst brillanten Me-
tall- und Kupferplastiken des Amerika-
Franzosen Metcalf ab (Galerie Europe).
In den Einzelausstellungen der Bild-
hauer fielen ferner die Werke des sehr
interessanten Gascella (Galerie du Dra-
gon), konstruktive und doch sehrallusive
Gebilde, und die groBen Stabiles von
Calder auf.

Vom historischen Standpunkt aus bilde-
te die zweite Ausstellung des Vorlau-
fers der modernen Bildhauergeneration
Duchamp-Villon den Héhepunkt der
bildhauerischen Saison. Nachderersten,
noch im Sommer abgehaltenen Aus-
stellung dieses allzufrih verstorbenen
Meisters konnte man nun dessen leider
kleines Werk in seiner ganzen Entwick-
lung und Tragweite kennenlernen (Ga-
lerie Louis Carré). Jeanine Lipsi

architecture, formes - fonctions
Edition 1963/64

Revue annuelle d’architecture
Editions Anthony Krafft, Lausanne

Das bekannte Jahrbuch der schweizeri-
schen Architektur ist in seinen zehnten
Jahrgang gerickt. Die Zahl der allge-
meinen und thematischen Aufsatze ist
betrachtlich gewachsen, das «Panora-
ma» der schweizerischen Architektur an
Umfang leicht zuriickgegangen. Die Ein-
leitung stammt von Pier Luigi Nervi, der
seine in Band 8 vorgetragene These
eines «style de vérité» weiter verfolgt.
Dem Gesamtwerk der Architekten Van
den Broek & Bakema widmet Franz Fiieg



	Ausstellungen

