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suchte, an dem sein Vater als Professor
wirkte. Nach bestandener Matura zog es
den kunstbegeisterten jungen Mann nach
Miinchen, wo er an der Technischen
Hochschule das Studium der Architektur
aufnahm. Damals wirkte dort Theodor
Fischer. In Miinchen lernte er seine spa-
tere Lebensgefahrtin kennen, die heute
zusammen mit einem Sohn um ihn trau-
ert,nachdem seine hochbegabte Tochter
schon frih verstarb.

Erwin Schenker wirkte zeit seines Lebens
in St. Gallen, vorerst als freischaffender
Architekt. Aus dieser Zeit stammen zahl-
reiche Wohnbauten, Villen und kirch-
liche Gebaude, so die neue katholische
Kirche Bruggen. Mit der AuBenreno-
vation der Kathedrale erwarb er sich
groBe Verdienste.

1939 tbernahm er als Nachfolger von
Paul Tridinger das Amt des Stadtbau-
meisters, bis ihn 1951 die Sernf-Nie-
derenbach-Kraftwerke zum  Direktor
wahlten. Der Ausbau dieser Werke und
spater noch der Zervreilawerke beschaf-
tigte ihn in den folgenden Jahren.

Als anfangs der vierziger Jahre in
St. Gallen der Gedanke einer Messe fiir
Land- und Milchwirtschaft auftauchte,
wurde Erwin Schenker der eigentliche
Realisator. Bis letztes Jahr stand er als
Direktor der Olma vor, die sich zu
schweizerischer Bedeutung entwickelt
hat, nicht zuletzt dank den groBen organi-
satorischen Fahigkeiten des Verstor-
benen.

Erwin Schenker griindete 1934 zusammen
mit anderen Kollegen die Ortsgruppe
St. Gallen des BSA. Auch als er spater
nicht mehr als Architekt tatig war, inter-
essierte er sich doch immer lebhaft fiir
die baulichen Probleme unserer Stadt
und unseres Landes und fir die An-
liegen unseres Architektenstandes.
Sein Urteil in zahlreichen Preisgerichten
hatte Gewicht und Ansehen. Erwin
Schenker war ein Mann der groBen Zu-
sammenhénge, ein geborener Organi-
sator; das kleine Detail lag ihm weniger.
Seine scharfe Intelligenz befahigte ihn
zum gefirchteten Debatter. Aber auch
seine politischen Gegner wuBlten seine
mannliche Gradheit zu wirdigen; er
hatte Freunde, aber auch Gegner in allen
Lagern.

Sein Wirken hat in St. Gallen tiefe Spu-
ren hinterlassen. Oskar Miiller

Pflanze, Mensch
und Garten

Buddleia, Sommerflieder, lockt die Schmetter-
linge an und betort sie

Buddleien

lhre beiden deutschen Namen « Sommer-
flieder» und «Schmetterlingsstrauch»
versprechen nicht zu viel. Sie gehéren
zudendankbarsten Blutenstrauchern, die
man im Garten als Solitar und im Park
als Dreiergruppe pflanzen kann. Da sie
locker wachsen und nur sommergriin
sind, decken sie nicht, wirken also im
Inneren des Gartens. Sie sind an-
spruchslos und wachsen in sonniger
Lage schnell bis zu 2,50 m hoch. Im
Spatherbst kann man sie zurlick-
schneiden. An exponierter Lage ist es
empfehlenswert, die Wurzeln mit Stroh
vor starkem Frost zu schitzen.
Wahrend im Spatsommer die meisten
Biische schmucklos grin dastehen,
bliihen die Buddleien bis in den Oktober
hinein. lhre auffallend langen Bliten-
rispen sind eine groBBe Zierde. Der Natur-
freund freut sich auch an den vielen
Schmetterlingen, die ihr Duftanzieht und
betaubt. In der Bliitezeit beugen sich die
Zweige malerisch bis auf die Erde. Auch
abgeschnitten in Vasen wirken sie apart,
besonders die violetten Sorten zusam-
men mit gelben Polyantharosen.
Folgende Arten bewahrten sich be-
sonders:

Buddleia davidii «kEmpire Blue», schén-
ste, dunkelviolettblaue Sorte.

B. davidii «Fascination», aufrecht bis
zu 2,50 m hoch wachsend. Im August und
September rosa Blitenrispen bis zu
75 cm lang.

B. davidii «Purple Prince», aufrecht und
hoch. Von Mitte August bis anfangs Ok-
tober schéne, 30 cm lange violette
Blutenstande.
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B. davidii «Royal Red», wie oben, rote
Sorte.

B. davidii «White Bouquet», wie oben,
weile Sorte.

B. alternifolia, locker bis zu 1,50 m hoch
wachsend, purpurlila blihend. Da diese
auf den vorjahrigen Trieben im Juni und
Juli bliht, darf sie im Gegensatz zu allen
anderen Sorten nicht zuriickgeschnitten
werden. J. Hesse

Kunstpreise

und Stipendien

Stipendien und Preis der Kiefer-
Hablitzel-Stiftung fiir Maler und
Bildhauer 1964

Zur Foérderung der Ausbildung junger
Schweizer Maler und Bildhauer richtet
die Kiefer-Hablitzel-Stiftung alljahrlich
eine Anzahl Stipendien von Fr. 1000 bis
héchstens Fr. 3000 aus. Sie kann auBer-
dem fiir eine besonders hervorragende
Leistung den Preis der Kiefer-Hablitzel-
Stiftung von Fr. 5000 verleihen. Die Be-
werber dirten im Jahre des Wettbe-
werbs das 35. Altersjahr nicht (ber-
schreiten. Die Jury findet vom 4. bis zum
6. November im Kunstmuseum Luzern
statt. Die eingesandten Werke werden
anschlieBend dort ausgestellt.
Anmeldeformulare und Teilnahmebedin-
gungen kénnen bei den Kunstmuseen,
den Kunstgewerbeschulen und beim
Sekretariat der Stiftung bezogen werden.
Anmeldungen sind auf dem offiziellen
Formular der Stiftung bis spdtestens
31. August 1964 an das Sekretariat der
Kiefer-Hablitzel-Stiftung, Bern, Stor-
chengéafBchen 6, zu richten.

Ausstellungen

Music
Kunstmuseum
9. Mai bis 14. Juni

Im Spanien der turbulenten Jahre un-
mittelbar vor dem Bilrgerkrieg scharfte
Antonio Music (geborenin Gorz1909) sei-
nemenschliche und kiinstlerische Sensi-
bilitatam Werke Goyas. Von 1943 bis 1945
im Konzentrationslager Dachau inter-
niert, wurde er — wie Goya — zum Zeugen
der Anklage gegen die Unmenschlich-
keit.

Im unbestechlichen Chronistenstil der
Dachauer Zeichnungen versagt sich Mu-



156*

Antonio Zoran Music, Terres d'Istrie |, 1959. Farbradierung

sic den Ausdruck persénlicher Gefiihle,
die vor dem Ungeheuerlichen nichtig er-
scheinen miiBten. Gerade daf der kiinst-
lerische Anspruch hinter der Chronisten-
verpflichtung des Zeitgenossen zuriick-
getreten ist, macht die schneidende Ein-
dringlichkeit der Dachauer Zeichnungen
aus.

Die kérperliche Befreiung gibt auch die
geistige Freiheit zu bewuBter kiinst-
lerischer Form wieder: 1947 setzt Music
neu ein.

Von den ersten Kaltnadelarbeiten bis zu
den heutigen Farbradierungen geht ein
Thema durch sein ganzes Schaffen: die
Landschaft - meistens die dalmatische
Landschaft seiner Herkunft. Doch Music
ist alles andere als ein «Landschafter».
Die karstischen Karrenfelder, die stei-
nigen, von kleinem Gestripp bewach-
senen Hiigel geben in ihrer Gesamtheit
den erlebnismaBigen AnstoB; aus ihnen
gewinnt Music die Elemente seines
Formenarsenals, mit denen er frei kom-
poniert.

Wie weit Music von der herkdmmlichen
Landschaftsmalerei entfernt ist, zeigten
die zahlreichen Zeichnungen, die hier
zum erstenmal zu sehen waren. Schon
die kleinsten (in BriefmarkengréBe) sind
geschlossene Bildkompositionen. An ih-
nen konnte man den bedachtigen Vor-
gang des Ausreifens verfolgen, dem sich
Music in seiner Arbeit hingibt.

In den frihen Kaltnadelarbeiten sind
landschaftliche Formen — Ackerfurchen,
Baumschlag, Ger6ll - zu Strukturen ge-
worden, die um ihres Formwertes willen
mehr dennihrer gegenstandlichen Asso-
ziationen wegen eingesetzt werden.

Die spaten Farbradierungen wirken véllig
gegenstandsfrei; doch sie wachsen
ebenso direkt aus dem landschaftlichen

Erlebnis. Nun ist der Kiinstler der Land-
schaft zu Leibe geriickt. Die Blatter hei-
Ben nicht mehr Paysages dalmates, son-
dern Terres dalmates. Es sind Aus-
schnitte, Mikrolandschaften. Mehr und
mehr werden die «Landschaftszeichen»
auch tastbar. Der Landschaft naher-
geruckt, wird fiir den Betrachter die kru-
stige Erde nun auch kérperlich fihlbar.
Doch nicht um groBere Stofflichkeits-
illusion im naturalistischen Sinne geht
es, sondern um eine eminent kiinst-
lerische eigene Materialstruktur des
Blattes: um Einklang mit der Natur, nicht
um Imitation. Die Hexenkiliche der Pa-
riser Drucker gibt hier das AuBerste her,
doch - endlich! - nicht als bloBe cuisine.
Es hat sich endlich der Kinstler ge-
funden, der diese raffinierte Technik ge-
béndigt und in ihr einfach eine Erweite-
rung seiner kiinstlerischen Mittel ge-
funden hat.

Bei Music geht die Graphik nicht wie bei
den meisten Kiinstlern der Ecole de Pa-
ris als gelegentliche Nebenbeschafti-
gung parallel zum malerischen Werk.
Sein graphisches Schaffen konzentriert
sich auch nicht auf einzelne Zeitab-
schnitte, die mit solchen ausschlieBlich
malerischer Betatigung abwechseln, wie
das bei Klee der Fall ist. Music gehort zu
den seltenen Kiinstlern, von denen eine
Graphikausstellung nicht nur einen Aus-
schnitt, sondern die ganze kiinstlerische
Personlichkeit zu zeigen vermag. Sein
Werk erfiillt deshalb auch eine gesunde
Funktion und gibt der Kiinstlergraphik
etwas von jenem Ernst wieder, den sie
durch die Schindluderei des GroBhan-
dels mittechnisch perfekter, doch kiinst-
lerisch belangloser, immer aber hand-
signierter Reproduktionsgraphik einge-
buBt hat. ¢. h.
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Music
Galerie Handschin
9. Mai bis 30. Juni

Seit einigen Jahren arbeitet Music wéh-
rend der Sommermonate in den Dolo-
miten. Die neue landschaftliche Um-
gebung brachte neue Motive, die neuen
Motive brachten ihrerseits neue Formen
mit sich. Einige Zeichnungen und drei
Radierungen der neuen Landschaften
bildeten den AbschluB der Graphikaus-
stellung imKunstmuseum:steinige Berg-
kuppen und Geréllhalden, von einer selt-
samen bunten Vegetation durchsetzt.Die
gegen sechzig Olbilder und Gouachen
der Galerie Handschin gehérten alle zu
diesen neuen Themenkreis und verteil-
ten sich auf drei verschiedene Motive.
Die wunderbare Kontinuitat im Schaffen
Musics, die in der Graphikausstellung
beeindruckte, hatte nicht schéner be-
statigt werden kénnen als durch diese
gleichzeitige Ausstellung. DaB sich Mu-
sic auf ganz wenige Motive beschrankt,
rithrtganz offenbar nicht daher, daB seine
Erlebnisfahigkeit gering ware: sie ver-
zettelt sich nicht, und ihrer Konzen-
tration verdankt das Werk den weiten
und ruhigen Atem.

Bei der Graphik fiel auf, daB Music ein
Naturerlebnis in Strukturen des kiinst-
lerischen Materials konkretisiert. Im
Reichtum dieser Materialqualitat und
nicht in dem der gegenstandlichen An-
regungen zeigt sich die Vielseitigkeit
dieses Kiinstlers. Die gleiche Beobach-
tung gilt auch fir die gemalten Bilder.
Sosehr Music in den Radierungen reiner
Graphiker ist-in den Bildern ister durch
und durch Maler, der das Auge und den
«optischen Tastsinn» mit rein male-
rischen Kostbarkeiten anspricht. DaB un-
sere personliche Vorliebe trotz allem der
Graphik gilt, diirfte einfach daher kom-
men, daB die reinen Graphiker seltener
sind als die reinen Maler. ¢ih,

Jacques Diiblin - Christoph Iselin -
Karl Moor - Walter Schneider
Kunsthalle

9. Mai bis 7. Juni

Im Basler Kunstmuseum sind kiirzlich die
«dunkeltonigen» Basler Maler der 1880er
Generation zu Ehren gekommen. Durch
die ausstellungsbedingte Evakuation der
Stittung Sammlung Rudolf Staechelin
wurde voriibergehend Platz frei, in dem
Barth, Burckhardt, Dick, Donzé, Liischer,
Miller, Niethammer und Roos gezeigt
werden konnten, die wegen der chroni-
schen Platznot des Museums in letzter
Zeit alle zu kurz gekommen waren.

Es traf sich gut, daB die Kunsthalle-Aus-
stellung Dublin, Iselin, Moor, Schneider
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Friedrich Hundertwasser, Der groBe Weg, 1955. Osterreichische Galerie, Wien
Photo: Osterreichische Galerie, Wien

mit dieser Accrochage im Museum zu-
sammenfiel. Alle vier gehéren zur fol-
genden Generation, die ebenfalls dun-
keltonig begonnen hatte - alle vier diir-
fen in diesen Jahren ihren Sechzigsten
teiern.

Am weitesten von diesen Anféangen ent-
ternt hat sich der Jiingste der vier: Chri-
stoph Iselin. Er hat sich bis zur freudigen
Buntheit seiner Blumenbilder von der
tonigen Valeurmalerei wegentwickelt.
Walter Schneider hat sich zur «Grau-
malerei» gewandt. Im eindricklichsten
Bild seiner Kollektion, Flichtlinge, von
1939, ist die dunkle Stimmung der Grau-
tone dem Thema und dem Aufbau des
Bildes auf eindringliche Weise angemes-
sen. Alle vier sind in ihre Motive verliebte
Maler, verliebt vor allem in die Basler
Stadtlandschaft und in die Higelland-
schaft der Umgebung.

Jacques Diblin wirkt am freisten in
seinen malerisch saftigen Feldland-
schaften, in denen sich die Farbflachen
von den Umrissen der Gegenstande ab-
l6sen und sich im Raum entfalten. Bei
Karl Moor sind die Stadtlandschaften
wohl der starkste Teil. Seiner besonde-
ren Gabe, Bildkompositionen solide zu
verstreben und im Geiste Cézannes
rhythmisch aufzubauen, kommen die
Motive — StraBen, Barrieren, Rheinborde
- besonders glicklich entgegen.  c. h.

Bern

Hundertwasser - Nevelson -
Boix-Vives

Kunsthalle

20. Mai bis 21. Juni

lhre hundertste Schau nach dem Krieg
hat die verdienstvolle Kestner-Gesell-
schaft Hannover einer groBen Ausstel-
lung des Osterreichers Hundertwasser
gewidmet; eine Auswahl von seinen
Werken war anschlieBend in der Berner
Kunsthalle zu sehen. Man wundert sich,
daB diese Ehrung einem zweifellos be-
deutenden, aber doch so ausgesprochen
lokal gepragten Maler zuteil wurde, der
—im Gegensatz zu fastallen tibrigen Ten-
denzen unserer Zeit — eine esoterische
Kunst vorweist. Hundertwasser scheint
aus dem Wien der Jahrhundertwende zu
stammen, dem Wien Klimts, der Wiener
Werkstatte und der Sezession. Seine
Bilder weisen die meisten Eigenarten
jener Sphare auf: den Hang zu symbo-
lischen Zeichen und Verschliisselungen,
die elegante, abstrakte und gleichzeitig
vegetative Linie, die harten Farbklange
(meist wenige warme Tone in blau-
griinem Raum), den Sinn fiir das dekora-
tive, vollig ausgefillte Bild, das damit
zum lkon, jedenfalls zum kostbaren
Gegenstand wird, und schlieBlich die
romantisch-sinnliche Neigung. Als Ge-
genpol zu diesen Jugendstilcharakteri-
stiken wirkt die Art der Bildanlage, die
auf einen «schreibenden», im Sinne
Klees in die Tiefe dringenden Arbeits-
prozeB hinweist. Vielleicht verméchten
die Werke mehr auszusagen, wenn man
ihre illustrativen Zeichen verstehen
kénnte; als unbefangener Betrachter be-
wundert man dagegen die raffinierten
und sicher sehr eigenen Erfindungen im
Zeichnerischen, das lbrigens bei Hun-
dertwasser stets viel origineller und star-
ker wirkt als die harten, einténigen Farb-
zusammenstellungen und die allzuein-
fachen Kompositionen. Aber man fragt
sich doch immer wieder, ob hinter den
geheimnisvollen StraBen, Planen, Zei-
chen und Labyrinthen auf den Bildern
Hundertwassers auch wirklich ein Ge-
heimnis zu finden sei.

Im UntergeschoB der Kunsthalle wurde
die Ausstellungdurch die bemalten Holz-
reliefs aus zersagten, in Kistchen ordent-
lich eingenagelten Mobelstiicken der
Louise Nevelson erganzt. Die erste Uber-
raschung Uber den rhythmischen Reiz
dieser gleichmaBig schwarz oder golden
gespritzten Holzelemente ist nun schon
etwas verflogen; man erkennt doch lang-
sam, daB neben der «Erfindung», die in
unserer Zeit hoch- und tiberschéatzt wird,
die Leistung vor allem in der allerdings
ungemein geschmackvollen Arrangie-
rung besteht, daB die Gesamtkompo-
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sition dank der Struktur der aufeinander-
geschichteten Kistchen oder dank der
Einheit der verwendeten Holzprofile weit-
gehend gesichert ist. Louise Nevelson,
Amerikanerin russischer Abstammung,
verwendet das Altholz in derselben
Weise wie ihre Kollegen das Alteisen;
sie laBt sich von den gegebenen Formen
zu ihren Kreationen anregen.

Im hintersten Raum fanden wir noch eine
kleine Reihe von Gouachen des 65jah-
rigen Naiven Anselmo Boix-Vives, der
als Nachzligler zur Ausstellung «Art
Brut» gerechnet werden kann. Es scheint
das besondere, fir die MaBstabgewin-
nung sehr wesentliche Ziel der Kunst-
halle zu sein, auch die interessanten
Randerscheinungen der modernen Kunst
in die Diskussion zu bringen. Darf man
in der diesmaligen Zusammenstellung
ein geheimes Thema (etwa «horror va-
cui») vermuten? P. F. Althaus

Frauenfeld

Carl Roesch
Sekundarschulhaus und Galerie Gampiross
24. Mai bis 14. Juni

Wenige Monate nach der umfangreichen
Ausstellung des Werks von Helen Dahm
hat der Kunstverein Frauenfeld eine neue
und ebenso verdienstvolle Ausstellung
durchgeflihrt, indem er zum 80.Geburts-
tag des Thurgauers Carl Roesch rund 50
graphische Blatter und Aquarelle und 85
Werke in Ol oder Tempera zu einer Aus-
stellung zusammentrug. Erfreulicher-
weise standen ihm gleich zwei Lokali-
taten zur Verfiigung: in der Galerie
GampiroB3 waren die Aquarelle und die
Graphik zu sehen, fur die C)Ibilderjedoch
konnte ein fir Ausstellungen gut geeig-
neter Raum im Neubau der Sekundar-
schule gewonnen werden.

Carl Roesch wurde 1884 in DieBenhofen
geboren. Obgleich er, dem kiinstleri-
schen Streben seiner Zeit entsprechend,
als junger Kiinstler einige Jahre in Miin-
chen verbrachte, spater Reisen nach Pa-
ris und Italien unternahm, ist seine Ver-
wurzelung mit dem schweizerischen Bo-
den zu einem Grundklang seines ganzen
Werkes geworden. Mehr als die zu ma-
lerischen Abenteuern neigende Helen
Dahm oder der tiber sich hinausgewach-
sene Brihlmann vertritt Roesch das in
seinen Grenzen bleibende — wenn auch
tiber die Grenzen hinausschauende -
Wesen des thurgauischen Landschaf-
ters. In einem seiner frihesten Bilder aus
dem Jahr 1902 6ffnet er im dunkel ge-
haltenen Schlafzimmer das Fenster in
die ganz ins Helle getauchte Landschaft.
In seinen jingsten Bildern ist er voll und
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ganz in dieser Landschaft. Dazwischen
liegen die Wandlungen, die sich durch
Begegnungen mit Welti in Miinchen, mit
Marées, mit der franzésischen Kunst, vor
allem mit Cézanne und Renoir, ent-
wickelten. Es zeichnet sein Werk aus,
daB er diese Wandlungen, welche in der
Ausstellung deutlich sichtbar gemacht
waren, auf eigene, verhaltene Weise er-
lebte und ausdrickte. Der EinfluB ist un-
verkennbar; aber er bleibt immer er sel-
ber, bis wir ihn nun in seinem Alterswerk
in schoner Klarheit des Ausdrucks als
unverwechselbares Selbst erkennen.
Was man von diesem Alterswerk als Er-
lebnis mitnahm, war das Bemiihen -dem
jedoch keine Spur von Quaélerei eigen
ist—, den engen Bereich der auf dem Feld
arbeitenden Frauen einen in Form, Far-
bigkeit, Komposition und innerer Verar-
beitung immer reineren Bildwert zu ge-
ben. Ganz ungezwungen und sicher baut
sich die Flache aus farbigen «Klangen»
auf und verharrt das Bild in einer weisen
Ausgewogenheit. Vollendete Sicherheit
und Geschmack zeichnen auch die gro3e
Zahl der Aquarelle aus. Go.

Genéve

Jean Tinguely
Galerie Alexander lolas
du 19 mai au 6 juin

De quoi parle-t-on en Suisse romande
depuis le début de I'Exposition natio-
nale? De Jean Tinguely. Il figure dans
toutes les conversations, on est pour,
on est contre, et I'on ne trouve bient6t
plus dans nos journaux d'article qui,
quelque soit le sujet: politique, écono-
mie, fait-divers, ne cite son nom comme
terme de comparaison. Ce que c'est que
la gloire. Une gloire régionale pour la-
quelle les opposants auront fait beau-
coup plus que les partisans eux-mémes.
Cette «machine a Tinguely» (ainsi que
I'a baptisée le populaire), on I'a vue aussi
a Genéve a la Galerie Alexander lolas
sous la forme d'une série de dessins
préparatoires, les uns en noir, les autres
en couleurs. Tinguely est un excellent
dessinateur, au trait vif et décidé, a la
main souple et docile qui avec une rare
aisance transcrit sur la feuille blanche
une pensée dont on connait la fertilité
et la vivacité. Et ces dessins sont un
témoignage: il a révé la plume ou le
crayon a la main de cette machine fan-
tastique, monumentale et espiggle en
ses multiples rouages, qui se dresse
depuis vers le ciel de Vidy, battant le
rappel dans le bruit de ses ferrailles
entrechoquées, de ceux que décourage
I'esprit moutonnier, qui luttent contre

ce nouvel opium du peuple qu'est la
facilité machiniste. Mais ces pages sont
plus que des documents, et dégagent
un charme sir par leur graphisme aussi
peu conformiste que les monstres méta-
matics.
Sept ou huit machines occupaient a part
cela la salle de la rue Etienne-Dumont.
Deux ou trois anciennes (1950), dont
certaines utilisent encore des éléments
découpés dans la téle plate et peints
en blanc, et les autres récentes. On re-
trouve comme chaque fois chez Tin-
guely l'inlassable variété, le renouvelle-
ment constant de la création. Sur un
fragment de vieux plateau de métal
rongé par l'oxydation, une petite roue
tourne imperceptiblement, noire sur
un fond gris lépreux. Ailleurs, le mé-
canisme secoue frénétiquement des
queues de fourrure et un morceau de
perruque (la fourrure, c'est merveilleux,
dit Tinguely, cela ne se détracte pas
comme les piéces de métal!). Ou bien
ce sont de vieilles piéces d'appareillage
sanitaire ajustées on ne sait comment
pour former un personnage aux gestes
incroyablement solennels - ou en ver-
sion plus petite, une délicate machine
a dessiner qui rappelle celle qui fit la
joie des visiteurs de la premiére Bien-
nale parisienne des jeunes en 1959.
On rit, bien sdr, non sans admirer, a
part le mouvement, tout ce qui ici appar-
tient & un nouvel ordre de beauté. Non
sans étre sensible, surtout, a I'atmo-
sphére inquiétante que créent ensemble
ces personnages criants de vérité.

G. Px.

Lausanne

Chefs-d’ceuvre des collections
suisses de Manet a Picasso
Palais de Beaulieu

du 1¢" mai au 25 octobre

Ce n'est guere qu'a I'époque moderne
que le golt des collections d'art s'est
éveillé en Suisse, compte tenu de I'ex-
ception de régle que constitue la fa-
meuse collection béaloise Amerbach.
Mais nos amateurs privés semblent
n'avoir eu de cesse qu'ils n'aient comblé
leur retard, et leurs ensembles qui, par
leur importance et la haute qualité des
ceuvres qu'ils contiennent, sont aujour-
d’hui célébres dans le monde entier.
Beaucoup d’entre eux sont des connais-
seurs passionnés et, faisant ceuvre de
pionniers, ont par leur soutien favorisé
la carriere de maint grand artiste. Tous,
par leur intérét soutenu et leur active
admiration, ont incontestablement par-
ticipé a la prospérité de la vie artistique
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de ce siécle, et le nom de quelques-uns
d’'entre eux restera a jamais inscrit dans
I'histoire de certains mouvements artis-
tigues modernes comme, pour n'en
citer que deux, les Nabis et le cubisme.
Le fait qu'ils se soient mis a I'ceuvre
assez tard a eu son effet sur leurs col-
lections dont la plupart des piéces ne
sont pas antérieures a la moitié du XIX®
siécle. C'est ainsi que la Suisse est de-
venue en elle-méme un prestigieux
musée d'art moderne. Il y a la de quoi
tirer quelque fierté, et un parti que I'Ex-
position nationale a voulu s'assurer en
en donnant, au Palais de Beaulieu une
fastueuse exposition. Sans doute les
artistes qui lui conférent son prestige
sont-ils étrangers. Convenons cepen-
dant que seul, probablement, un événe-
ment aussi important que I'Exposition
nationale pouvait autoriser sans trop
de risques les considérables engage-
ments qu'impliquait son organisation.
De Manet & Picasso - et a quelques
artistes qui ont prolongé bien au-dela
les recherches de I'art actuel — c'est
dans ses grandes lignes, de 1863 a 1963,
le siécle de I'art moderne qu’embrassent
les quelque trois cent cinquante chefs-
d'ceuvre rassemblés. Toutes les grandes
collections, a quelques exceptions prés,
ont participé a la réalisation de ce vaste
panorama qui, s'il ne peut étre complet
par définition, est réellement grandiose.
Organisée de main de maitre, I'exposi-
tion permet de suivre au gré des salles
les différents chapitres de I'histoire de
I'art moderne. Aprés les impression-
nistes, on a groupé sous le titre «Les
péres de l'art moderne» Cézanne, Gau-
guin et Van Gogh, puis les Nabis, Fauves,
Pointillistes, Expressionnistes, I'Ecole
de Paris, les Cubistes, les «Grands
courants contemporains de Kandinsky
a Mir6» et enfin les grands sculpteurs.
La richesse de I'ensemble est telle, les
piéces importantes sont si nombreuses
qu'il est difficile de les évoquer dans un
bref article sans commettre de graves
omissions. Chaque tableau ou peu s’en
faut inspire un commentaire, et I'on
hésite a choisir entre les chefs-d'ceuvre
et les artistes essentiels, mais déja fort
connus, et ceux qui, moins répandus,
réservent le plaisir de la surprise ou
d'une relative découverte. On songe a
la délicatesse pré-impressionniste d'un
«Venise» de Boudin, a la précieuse col-
lection de bronzes de Degas (une vingt-
aine) et a ceux que Richard Guino a
exécutés sous la conduite de Renoir.
Chaque artiste est représenté par des
ensembles de deux a dix piéces, et nous
ne pouvons guére en citer que quelques-
unes au passage sans pourtant y mettre
d'intention discriminatoire. Avouons
notre coup de foudre pour /’Amazone
de face (1882) de Manet, bleu, vert, noir
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et le rose d'un visage exquis. Retenons
La barque bleue (1886), les Nymphéas
a Giverny (1908) et Le grand saule a
Giverny (1918) de Claude Monet qui par
sa dilution de la forme mérite lui aussi
de figurer parmi les «péres de I'art mo-
derne». De Renoir, il y a bien sir la
célébre Gabrielle, des baigneuses, mais
que ne pourrait-on dire de ses deux
paysages qui nous conduisent a I'ex-
tréme des réactions sensibles! Parmi
plus de vingt Cézanne, le portrait de
Valabrégue (1871), le Garcon au gilet
rouge (1895), le Paysage a l'arbre tordu
(1885) trés «cézannien» n'éclipsent pas
les aquarelles d'une aérienne pureté.
Pierre Bonnard a ici la place qui lui re-
venait: surtout des ceuvres du début du
siécle, scénes d'intimité, des nus a
contre-jour dans les gammes grises de
cette époque, et deux portraits de sa
jeune femme, au jardin (1908) et en pro-
menade en barque (1915) beaux de frai-
cheur et d'originalité. Le pointillisme est
mieux illustré par les huiles de Signac
que par les deux études de Seurat, et
le fauvisme trouve sa plus pure illustra-
tion dans le Bateaux dans le port de De-
rain (1905). Certains artistes, en raison
de leurs styles successifs, figurent dans
plusieurs groupes. C'est le cas des
Fauves: Matisse, Marquet, Derain, Dufy,
Vlaminck dont les travaux ultérieurs fi-
gurent avec I'Ecole de Paris, de Braque
pour les cubistes, alors que chez ces
derniers on a inclus les Picasso, les
Braque et des cartons de vitraux de
Fernand Léger qui n'appartiennent plus
a cette esthétique. Il taut relever I'éven-
tail trés large des styles de Picasso:
période barcelonaise, époque bleue,
époque rose, cubisme analytique et syn-
thétique, expressionnisme, dessins clas-
siques, et jusqu’a ce clown, rappel tardif
(1923) des époques bleue et rose, que
I'exposition a choisi pour son affiche.
Nous avouerons notre prédilection pour
I'expressionnisme, etnotre plaisir d'abor-
der une salle qui échappe a I'hégémonie
parisienne. Aux c6tés de Lovis Corinth
et Carl Hofer, les Ensor, Jawlensky,
Kirchner, Munch, Nolde, Schmidt-Rott-
luff, Marc, Macke et Kokoschka sont trop
rares mais d'autant plus précieux. Nous
y aurions joint Soutine, mais il appar-
tient aussi a I'Ecole de Paris dont les
autres vedettes sont Chagall (trois ad-
mirables portraits de juifs, en vert, en
rouge, en noir et blanc de 1914 et appar-
tenant a la méme collection), d'éclatants
Dufy, des paysages aux eaux glauques
de Marquet, des aquarelles de Rouault,
époque des «Filles», hallucinants de
cruauté, et avec les portraits de Zbo-
rowski et de Jeanne Hébuterne, Elvire,
I'un des plus beaux nus (finesse du
dessin linéaire, chairs ocrées) du célébre
Modigliani.

Dans «Les grands courants contempo-
rains», les tendances les plus récentes
sont les moins bien partagées. On en
est en somme resté aux «classiques»
de I'art moderne. Ce dernier chapitre
enferme surtout divers aspects de I'art
difficiles a classer ailleurs. C'est ainsi
que la section «Art abstrait» n’existe pas,
et que Kandinsky, Mondrian et Ben Ni-
cholson sont, avec Miré, de Staél, Klee,
des points de repére tout comme les
Italiens: Boccioni pour le futurisme,
Giorgio de Chirico pour les «métaphy-
siques», et Giorgio Morandi dont on
reconnait que dans sa grandeur soli-
taire, il n'eut pu figurer ailleurs.

Coté sculpture, de Rodin (version ré-
duite du Balzac) a Laurens, la filiation
est parfaitement reconstituée en pas-
sant par Bourdelle, Despiau, Maillol,
Duchamp-Villon pour les Francgais, a
quoi s’ajoutent égalementremarquables:
deux nus de Marino Marini, un grand
bronze de Henry Moore et cette téte
ovoide que Brancusi a intitulée Le nou-
veau-né.

En terminant ce court tour d’horizon,
nous ne pouvons renoncer a relever un
autre aspect important de I'événement
que constitue cette exposition. Jusqu'ici,
Lausanne ne disposait d’aucune grande
galerie officielle ou officieuse, et les
manifestations d'une certaine ampleur
devaient se faire au Musée cantonal des
Beaux-Arts dont il tallait déloger les
collections permanentes. Les Chefs-
d'ceuvre des collections suisses ont
fourni I'occasion d’en installer une dans
les batiments du Comptoir Suisse, qui
restent inoccupés neuf mois de I'année.
Dans l'une des halles, située de plain-
pied avec le jardin, on a aménagé des
locaux dont [I'architecture intérieure,
particulierement accueillante et propice
au contact avec les ceuvres, peut rivaliser
avec les meilleures du genre en Europe.
On peut parler sans exagération du luxe
discret de cette enfilade de salles dans
lesquelles on a su créer I'atmosphére
recueillie mais point sévére qui convient
lorsque I'on veut rendre son culte a I'art
dans son temple. GiPx

Jouet pour adultes
de Berto Lardera
Galerie Bonnier

du 6 mai au 15 juin

Une fois n’est pas coutume; Lausanne
a été favorisée d'une primeur. C'est en
effet en collaboration avec la Galerie
Bonnier que Berto Lardera s’est lancé
dans une nouvelle expérience qui, déja,
est couronnée de succés: réaliser en
bronze une sculpture démontable et qui
peut étre reconstruite en de nombreuses
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versions différentes. L'ceuvre est com-
posée de neut éléments amovibles qui,
sans autre moyen que l'imbrication,
peuvent étre assemblées de toutes sor-
tes de maniéres. Vingt-cinq de ces jeux
ont été fondus par la fonderie Susse a
Paris et ont été exposées a la Galerie
Bonnier, chacun constituant une sculp-
ture différente. Mieux, il n'est pas inter-
dit en passant d’en démonter une et de
refaire une composition nouvelle. La
gamme des possibilités expressives de
cette création est en effet extraordinaire.
Les éléments découpés, dentelés, cré-
nelés, troués s'accrochent les uns aux
autres de multiples fagons, s'imbriquent,
se recoupent, imposant a I'ceuvre des
rythmes étonnants qui peuvent aller
d'une certaine placidité statique aux
limites de la rupture d'équilibre, renouve-
lant constamment le spectacle. Le pos-
sesseur d'un tel «jouet» peut donc pous-
ser trés loin le dialogue avec I'ceuvre
d’art, puisqu’il devient au gré de son
inspiration, de ses recherches ou de sa
fantaisie, un véritable collaborateur de
I'artiste. La variété des effets étant I'un
des principaux attraits de cette piece,
on avait parsemé dans I'ensemble des
bronzes dorés une ou deux piéces de
bronze oxydé qui ajoutaient au coup
d'ceil des taches colorées d'un heureux
effet. Et si I'ensemble ainsi obtenu était
fort captivant, précisons que le «jouet»
en soi est une trés belle sculpture.
Pour Lardera, cette entreprise était trés
nouvelle, car il travaille plus générale-
ment le fer, forge et soude, et ne crée
que des piéces uniques. S'il s'est dé-
parti de cette attitude en I'occurrence,
c'est qu'il y voyait la possibilité d'étendre
encore les possibilités d'interprétation
des formes dans l'espace, et il n'avait
pas tort.

Pour ceux qui ne s'en souviendraient
pas, rappelons que Berto Lardera, ar-
tiste italien fixé a Paris depuis 1948, s'est
imposé depuis bien des années a I'atten-
tion des amateurs de tous pays. Milan,
Paris, New York ont révélé son art dans
ses étapes successives de 1942 a 1954,
et il est devenu un familier des grandes
confrontations internationales de Venise
a Sé&o Paulo, de Paris a Cassel. G. Px.

Luzern

Carlotta Stocker — Charles Wyrsch
Kunstmuseum
24. Mai bis 17. Juni

In aller Verschiedenheit des kiinst-
lerischen Klimas begegnen sich die bei-
den Kiinstler innerschweizerischer Ab-
stammung heute auf einem &ahnlichen
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1
Charles Wyrsch, Christus, 1963

2
Carlotta Stocker, Drei Tauben

Photos: 1 Peter Ammon, Luzern; 2 Mondo
Annoni, Luzern

Niveau malerischer Kultur, differenzierter
und gepflegter kiinstlerischer Sensibili-
tat - Qualitaten der «Reife», die P.F.
Althaus in seinen Ausstellungen neuer
und neuester Kunst hoher veranschlagt
als alle spekulativen und betont intellek-
tuellen Experimente.

Bei Carlotta Stocker vollzieht sich in
mediterraner Heiterkeit und unproble-
matischer Spontanitatder Dialog mitden
Dingen der Umwelt, die in ihrer fliich-
tigen Erscheinung und in ihrer atmo-
spharischen Ausstrahlung erfat und
skizzenartig wiedergegeben werden. Das
Geheimnis dieser Malerei ist die Diszi-
plin, mit der unter den unendlichen Még-
lichkeiten der Improvisation die zutref-
fendste Chiffre fiir den Gegenstand ge-
funden wird, ohne daB sich die Wirkung
des geschmackvollen Arrangements er-
geben wiirde; wo sie sich dennoch als
Resultat fortschreitender Abstraktion
einstellt, befindet man sich in der Sphare
zarter, beseelter Farbenlyrik. In den Pa-
stellen vollzieht sich die spontane gegen-
sténdliche Bestandesaufnahme, bereits
in die spezifisch schwerelose und lichte
Farbigkeit der Malerin libersetzt. Aber
der vorlaufige, nur zégernd definierende
Zugriff ist auch in den bereinigten
Atelierbildern nicht tberwunden, son-
dern wird in ihnen als Zeugnis der vitalen
Auseinandersetzung mit den Dingen
neuerdings zitiert und in seiner fliich-
tigen Unbestimmtheit mit der lyrischen
Farbgebung bereinigt. Carlotta Stockers
Malerei braucht vielleicht die breite Do-
kumentation, wie sie in Luzern maoglich
war: jedenfalls ging gerade von der Fiille
des Dargebotenen eine befreiende Atmo-
sphare der GroBzilgigkeit und Freiheit
und des selbstverstandlichen Einver-
nehmens mit der Welt der Erscheinung
aus, wahrend man bisweilen im Einzel-
nen letzte Intensitat und Eindeutigkeit
der zeichnerischen Umsetzung und
kiinstlerischen Bereinigung des Ge-
schauten und Erlebten vermissen mag.

Auch der Maler Charles Wyrsch hat sich
bereits seit Jahren ins BewuBtsein des
an der jiingeren Schweizer Kunst inter-
essierten Publikums eingepragt, vor
allem mit seinen geheimnisvollen Por-
trats und Figuren, die, auf beinah ab-
strakte Zeichen reduziert, diistere Raume
bevolkerten. Es folgten die Stilleben mit
Blumen und GefaBlen, die sich zu Bildern
reiner, gegenstandlich nicht mehr be-
stimmbarer Gegenwart verdichteten. In
diesen Figurationen wurde die Farbe zum
alleinigen Ausdruckstrager und erreichte
in standiger Intensivierung schlieBlich
eine beinah metaphysische Glut und ma-
gische Ausstrahlung. Gleichzeitig war
Wyrschs Weg zur Abstraktion ein Weg
zurlick zu archetypischen Urvorstel-
lungen hieratisch-symmetrischer Bild-
strukturen: deshalb scheinen gerade
seine abstrakten Figurationen geradezu
zwangslaufig in die Sphéare sakraler
Weihe einzumiinden. In den vergan-
genen Jahren hat Wyrsch in der Hand-
habung der Farbmaterie einen hohen
Grad der Freiheit und Virtuositat er-
reicht, und die neuesten unter den
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herbstlich gestimmten, dumpfen Bildern
weisen eine ganz neue farbliche Bewegt-
heit, eine reiche melancholische Klang-
fille auf. Die materiellen Strukturwir-
kungen der Farbmaterie, die immer im-
pulsiver aufgetragen erscheint, wird nun
in ihren Ausdrucksmaglichkeiten bis ins
Letzte aktiviert. Der metaphysische Aus-
blick Wyrschs - er zeigt sich etwa in den
verhalten dramatischen Darstellungen
des Gekreuzigten — bedient sich immer
mehr einer schmerzlichen oder geldsten,
aber jedenfalls dramatischen male-
rischen Sinnenfreudigkeit: in auBerlicher
Dramatisierung verwirklicht sich gleich-
zeitig Verinnerlichung und Inbrunst.
Dieses «barocke» Stil-Konzept ist nicht
ohne Gefahr: bisweilen geht vielleicht
zugunsten des neuen pikturalen Reich-
tums etwas von der geistigen Konzen-
tration fritherer Darstellungen verloren.

S.v. M.

St. Gallen

Lucien Hervé

Sprache der Architektur
Kunstmuseum

24. Mai bis 5. Juli

1910 in Ungarn geboren und seit 1929 in
Paris niedergelassen, wurde Lucien
Hervé vor allem mit seinen Photo-
graphien zu den Publikationen liber Le
Corbusier bekannt. Von dieser Arbeit
her, durch den Kontakt mit dem groB3en
Architekten, gewann er eine sehr per-
sonliche Auffassung dessen, was uns
die Architektur aller Zeiten als kiinst-
lerische Aussage zu vermitteln hat. Mit
wissenschaftlichen Uberlegungen ist er
nicht belastet; wir erhalten keine Auf-
schliisse von ihm, wie ein Bau in seiner
Gesamtheit organisiert ist. lhn inter-
essieren die plastischen Schénheiten,
die in unerwarteten Ausschnitten zutage
treten, und das Spiel des Lichtes, die
Spuren des Alterns — Dinge, die vor
allem durch die zeitgendssische Kunst
in unser BewuBtsein getreten sind und
die Lucien Hervé mit wahrer, kiinst-
lerischer Leidenschaft erlebt. Damit
konnte er zum idealen Interpreten einer
Baukunst werden, die ihre Erfiillung so
sehr in der plastischen Gruppierung und
in der Auswertung von Strukturen des
Materials findet, wie sie Le Corbusier
schuf. Mit groBartiger Einseitigkeit sieht
er die Kunstgeschichte aus diesem einen
Gesichtspunkt, und eben damit lehrt er
neu sehen.

Den Photos sind Abschnitte aus einem
Text von Paul Valéry zugrunde gelegt,
zu denen eine uniibertreffliche Uber-
setzung ins Deutsche von Rilke existiert:
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«Eupalinos ou l'architecte.» Sie deuten
ihrerseits auf das Wesen der Architektur
hin. Obgleich die Beziehung von Text
und Bild notgedrungen lose ist, wird
durch die Konfrontation eine Beziehung
geschaffen, die auf kiluge Weise Rahmen
und Anregung zur Auseinandersetzung
bildet. R./H.

Hans Jaenisch
Galerie im Erker
29. April bis 30. Mai

Schon einmal, im Herbst 1961, zeigte die
Galerie eine Werkgruppe des 1907 in
Eilenstedt bei Halberstadt geborenen
Malers, der heute in Berlin lehrt, wo er
sich 1923 niederlieB und zum Kreis des
«Sturm» gehorte. Jene erste Ausstel-
lung in St. Gallen hatte vor allem Ma-
lereien auf Stoff umfaBt, und sie hatte
keinen glinstigen Eindruck hinterlassen.
In erstickten Farben waren aufgeloste
Liniengebilde in eher trockener Manier
angeordnet. Man traute den Augen kaum
bei der Wiederbegegnung im Erker,
meinte vorerst, es miisse ein anderer
Jaenisch sein. Die Aquarelle in dieser
Ausstellung warenwohl anspruchsloser,
oftnicht gréBer als eine Handflache, aber
sie waren voll Leben und voll malerischer
Schonheit. Je unscheinbarer, desto bes-
ser, mag hier gelten. Ahnlich etwa wie
bei Julius Bissier scheint im kleinen und
kleinsten Formgt die Erfullung erreicht.
RaH:

Winterthur

Winterthurer Historien- und
Genremalerei des 19. Jahrhunderts
Kunstmuseum

31. Mai bis 5. Juli

Die in diesen Sommer fallende 700-Jahr-
Feier der Stadt Winterthur bietet dem
Kunstverein AnlaB, ein Kapitel der loka-
len (und mittelbar natirlich auch der
europaischen) Kunstgeschichte zur Dar-
stellung zu bringen, das seit etwa einem
halben Jahrhundert in MiBkredit geraten
ist: die Bemihung namlich um die
Genrekomposition und um das groB-
formatige Historienstiick, die beide doch
zu den zentralen Anliegen in den Ate-
liers des 19. Jahrhunderts gehorten. Mit
einer stattlichen Fille einstmals beriihm-
ter, nun aber zum Teil seit Jahrzehnten
nicht mehr gezeigter Werke wird die
Entwicklung der beiden Gattungen an-
schaulich gemacht, wobei Namen auf-
gezahlt werden, die durchaus nicht etwa
nur lokale Meister in Erinnerung rufen,

sondern Kiinstler, die in ihrer Zeit inter-
nationalen Ruf besaBen.
Ausgangspunkt bildet die noch von der
Tradition des 18. Jahrhunderts bestimm-
te Kunst des Jahrhundertbeginns, eine
eminent burgerliche, in sich geschlos-
sene Malerei mit einem klar umrissenen
Kreis von Aufgaben: Vedute und Bild-
nis. lhr EinfluB ist so machtig, daB selbst
bei einem David Sulzer, der seine kiinst-
lerische Formung im klassizistischen
Atelier von David erfuhr, nicht einmal
ein Ansatz zur Historienkomposition zu
erkennen ist. Auch das Genre bildete
sich nur zdgernd vor, in einer etwas
reicher ausgestatteten Staffage der
Landschatt und in einer gleichsam anek-
dotisch pointierten Préasentation im
Bildnis, bis es schlieBlich bei Johann
Caspar Weidenmann zu einer eigenen
Autgabe wurde.

Eine entschiedenere Zuwendung zu den
neuen Moglichkeiten brachten eigent-
lich erst die politischen Ideen zur Zeit
der Griindung des Bundesstaates: Der
vaterlandische Aufschwung jener Jahre
lieB in den Kiinstlern den Wunsch wach-
sen, durch die monumentale Behand-
lung geschichtlicher Themen in gewis-
sem Sinne «erziehend» zu wirken. Wie
sehr der Zeitgeist dieser neuen, ideali-
stischen Auffassung vom Sinn der
Kunst entgegenkam, illustriert geradezu
symptomatisch der Umstand, da 1849
der erste oOffentliche Auftrag an vier
Winterthurer Maler erteilt wurde: Sie
hatten Lunettenbilder tiir den Bibliothek-
saal des neuerbauten Gymnasiums zu
schaffen, die Szenen aus der Kultur-
geschichte unseres Landes vergegen-
wartigen. Nach diesem Durchbruch fand
dann die Winterthurer Historien- und
Genremalerei bald den AnschluB an die
Entwicklung im gesamten deutschen
Kulturraum, ist jedentalls in engem Zu-
sammenhang mitihr zu sehen. Miinchen,
Diisseldorf, Rom sind die Zentren, deren
EinfluB im Schaffen eines August Weck-
esser, eines Konrad Grob wirksam ist.
Diese beiden Kiinstler, neben denen
noch der vielversprechende, aber friih-
verstorbene Carl Rieter erwahnt sei,
bringen mit ihrem Lebenswerk die reich-
ste Entfaltung der Gattung. Ihr Tod um
die Jahrhundertwende bezeichnet zu-
gleich deren Ende, wie eine Konfronta-
tion der Sempacher Schlachtbilder, spa-
tester Zeugnisse Grobs, mit der gleich-
zeitig formulierten neuen Vision der
Monumentalkomposition bei Hodler
schlagend erweist. n.s.
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Ziirich

Alvar Aalto
Kunsthaus
12. Mai und 28. Juni

Die sorgfaltig geplante Aalto-Ausstel-
lung — unseres Wissens die erste dieses
groBen Ausmafles - ist zu einem Ereig-
nis geworden, dessen Bedeutung sich
schon an der demonstrativ Uberfillten
Vernissage, bei der Prof. Dr. Werner
Moser eine ausgezeichnete Einfiihrungs-
rede hielt, abzeichnete. Der nachfolgen-
de starke Besuch, vor allem von jungen
Interessenten, bestatigte die Richtigkeit
der Disposition von seiten des Kunst-
hauses, das seinerzeit mit den Frank
Lloyd Wright- und Le Corbusier-Ausstel-
lungen die Architektur seinen Ausstel-
lungsprogrammen einverleibt hatte. Die
Architektur erscheint hier primarin ihren
kiinstlerischen Beziigen, und zugleich
fallt Licht auf die zwischen ihr und den
bildenden Kiinsten bestehenden Zusam-
menhéange.

Aaltos architektonisches Schaffen als
Thema einer Ausstellung, als Idee vor
allem durch den Verleger Hans Girs-
berger gefordert, lag angesichts der Be-
ziehungen zwischen Aalto und der
Schweiz, die mehr als dreiBig Jahre zu-
rickgehen, nahe; Beziehungen freund-
schaftlicher und fachlicher Natur, die
zwischen Aalto und einer Reihe schwei-
zerischer Architekten seiner Generation
schon damals entstanden. Von Aalto
sind spater starke Einflisse auf die jiin-
gere Generation unsrer Architekten aus-
gegangen. Man kann es gerade jetzt bei
einer Reihe von Bauten der Expo in
Lausanne sehen. Als Kulmination der
Beziehungen erscheint die bevorste-
hende Zusammenarbeit von Aalto und
Alfred Roth fiir ein groBes Projekt in
Luzern, das seiner Verwirklichung ent-
gegengeht. Die tieferen Griinde dieser
Affinitaten liegen in bestimmten Ana-
logien der architektonischen Situation
und des architektonischen Denkens in
Finnland und der Schweiz, bei denen
auch die bevdlkerungsmaBige GroBen-
ordnung und die staatliche Mentalitat
eine Rolle spielt.

Den Aufbau der im Altbau des Kunst-
hauses untergebrachten Ausstellung hat
Aaltos fritherer Mitarbeiter, der Ziircher
Architekt Karl Fleig, besorgt, in klaren,
eindrucksvollen einzelnen Gruppen, aber
unter Verzicht auf chronologische Ab-
folge. Vermutlich war beabsichtigt, ein
undoktrinédres, in erster Linie auf die
Persoénlichkeit abgestelltes Bild zu ge-
ben. Eine einigermaBen chronologische,
das heiBBt genetische Darstellung hatte
dem nicht Abbruch getan. Im Gegenteil:
der WachstumsprozeB8, wenn er nicht
mit schulmeisterlicher Trockenheit auf-
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gezeigt wird, vermittelt in ausgeprégter
Weise Einblick in die GréBe eines Kiinst-
lers.

Was bei der unchronologischen Anord-
nung des Materials vielleicht besonders
hervortrat, ist die Invarianz im Schaffen
Aaltos. Bei vielfacher Wandlung der
architektonischen Mittel bleibt die archi-
tektonische Physiognomie der Bauten
von den Anfangen Ende der zwanziger
Jahre bis heute erstaunlich gleich; das
heiBt: die Ruhe der architektonischen
Gestalt trotz der ihr innewohnenden
flieBenden Bewegung, die Natiirlichkeit,
die frei ist von missionarischen Bela-
stungen; das in seiner Art seltene Zu-
sammenspiel von GréBe und Intimitat,
die zum Teil von der Sicherheit und Le-
bendigkeit ausgeht, mit der die Details
behandelt sind; der Griff, mit dem Um-
fangliches geschaffen wird, ohne je ins
Gigantische abzufallen. Genialitat in den
Konzeptionen, aber gepaart mit selbst-
versténdlicher Bescheidenheit - eine
Synthese, die wir mit gréBter Sympathie
erleben und erkennen. Wobei Beschei-
denheit weder Verzicht auf die groB-
zligige architektonische Geste noch auf
wertvolle, ja ippige Materialien bedeutet.
All dies wurde in der Ausstellung durch
ausgezeichnete Photos anschaulich, bei
denen auf libergroBe MaBstébe verzich-
tet wurde, durch sehr schéne Modelle,
zum Teil Partialmodelle, gleichsam
raumlich angedeutete Grundrisse und
Schnitte, durch Plane und Handskizzen
Aaltos in sensibler zeichnerischer Hand-
schriftvon groBer graphischer Lebendig-
keit. Einer Reihe von Farbstudien in Ol,
Beispiele einer hohen Sensibilitat des
Architekten, wéare fast Eigenwert als
reizvolle abstrakte Darstellungen beizu-
messen. Erganzt wurde das Material
durch Beleuchtungskérper, vor allem
aber durch einige Mébel, bei denen
ebenfalls die Invarianz zutage tritt. Sie
sind Ergebnisse einiger weniger mate-
rial- und technikbestimmter Grundge-
danken, aus dem Material Holz und aus
kithnen Verarbeitungsmethoden ent-
wickelt. Vielleicht nicht das Perfekteste
an Bequemlichkeit, aber Umweltobjekte,
die sich einpréagen und von denen merk-
wirdiges Leben ausgeht.

Im Mittelpunkt der Ausstellung standen
die einen Raum fiir sich einnehmenden
Ausfihrungsplane und die Modelle fiir
das neue Opernhaus in Essen, ein Mei-
sterwerk architektonischer Konzeption
und Organisation im raumlichen Zusam-
menflieBen, der intelligenten und ge-
tihlsmaBigen Durcharbeitung der De-
tails, bei der — wie mir scheint - intuitiv
akustische Grundlagen gelegt worden
sind. In der theaterstrukturellen Anlage
(groBer wie kleiner Saal), wohl auf
Grund der Wiinsche der Bauherrschaft,
leider konservativ.

Die Reihe der ausgestellten Bauten be-
gann mit dem Sanatorium Paimio von
1928 und fiihrte bis zur Planung eines
neuen Stadtzentrums von Helsinki aus
allerjiingster Zeit. Hochst eindrucksvoll
die durchgehende architektonische Li-
nie, die von der (im Krieg zerstérten)
Bibliothek von Viipuri zu den epoche-
machenden Pariser und New-Yorker
Ausstellungspavillons (1937,1939) und zu
den Bauten und Projekten der fiinfziger
und beginnenden sechziger Jahre fiihrt,
zum Rathaus von Saynatsalo, dem Pro-
jekt des Sport- und Konzertzentrums in
Wien, einer neuen plastisch-architek-
tonischen Einheit, zum Kulturhaus in
Helsinki und den Kirchen von Vuok-
senniska und Seinajoki. AuBerordent-
lich das Museumsprojekt fiir Aalborg,
das im Gegensatz zum heute Ublichen
auf das Prinzip fixierter Rdume zuriick-
greift, und die Konzeption fiir die Tech-
nische Hochschule in Otaniemi. Vorziig-
liches hat Aalto auf dem Gebiet des
Wohnhauses geschaffen, wenn die
Maoglichkeit groBzigiger Disposition ge-
geben ist. Problematisch (nach wie vor)
die Wohndispositionen im Wohnblock
der Interbau in Berlin.Héchst interessant
(wenn auch fraglich) die Wohnlésun-
gen im Hochhaus «Neue Vahr» (Bre-
men), mit denen Aalto versucht, aus der
Sackgasse der Wohnkisten mit einem
gemeinsamen Wohn-EB-Raum heraus-
zukommen.

Aaltos Formensprache und Einfélle
(Verwendung von Schriage und Wél-
bung und vieles andere mehr) regen zu
vielen Uberlegungen und architektoni-
schen Erlebnissen an. Wir wollen nur
einen oft betonten Aspekt beriihren.
Aaltos Architektur wird immer wieder
als Gegensatz der rational-konstruktiven
Architektur bezeichnet. Kein Zweifel,
daB das Intuitive bei seiner Arbeit eine
auBerordentliche Rolle spielt, daB seine
Architektur auf die gefiihlsmaBigen Be-
dirfnisse des Menschen dem Bau ge-
genliber unmittelbar eingeht, daB bei
ihm das Struktive wie das GestaltmaBige
des anonymen, volksgemaBen Bauens
zu einem natirlichen Bestandteil des
Schaffens geworden ist. Aber man sollte
nicht Gbersehen, daB das klare architek-
tonische Denken, das Abwagen, In-
einanderfligen, vor allem das Wissen
um die Einsetzung der technischen Mit-
tel und der Materialien - in rationaler
Konzeption und Realisierung - nicht
minder die Voraussetzung der groBen
Leistung darstellt. Wenn man bei Aalto
das Wort «menschlich» anwendet, so
bedeutet es nichts Vages, Irrationales,
sondern die Einheit von Denken, Fiihlen,
Vorstellung, Phantasieren, Entscheiden,
wobei beim Ineinandergreifen und -flie-
Ben dieser Vorgange bald das eine, bald
das andere starker hervortritt.
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Die Ausstellung war von einem sehr ge-
haltvollen Katalog mit siebzig Abbil-
dungen begleitet. Alfred Roth hat das
treffende Vorwort geschrieben. Ein chro-
nologisches Werkverzeichnis Aaltos er-
ganzt die in der Ausstellung gezeigten
Bauwerke. H.C.

Hans Josephsohn
Helmhaus
29. April bis 24. Mai

Der heute 44jahrige Bildhauer, aus Ké-
nigsberg gebirtig, heute Schweizer
Biirger, hatte zum erstenmal Gelegen-
heit, das Schaffen zweier Jahrzehnte der
Offentlichkeit zuganglich zu machen.
Das Helmhaus hatte ihm die Riaume
beider Stockwerke zur Verfligung ge-
stellt, und exakt 100 Plastiken waren in
tadelloser Weise zu einerimponierenden
Schau vereinigt. Was uns mit hoher
Achtung erfiillt, ist die Beharrlichkeit
dieser spezifischen Art des Schaffens,
das Bemihen um einen Ausdruck, der
in hundert Versuchen abgewandeltwird,
der ungeheure FleiB eines Einsamen und
die Urspriinglichkeit, Urwiichsigkeit des
kiinstlerischen Bemihens, das jeder
Gestik abhold ist.

Hans Josephsohn macht es seinen Be-
trachtern nicht leicht. Was er uns bietet,
sind Versuche, Fragmente, bis an den
Rand des Maglichen vorgetriebene Ex-
perimente mit der Form, deren Inhalt der
Kiinstler gleichsam abstrahiert. Er gibt
fulliges Volumen und enthebt die Figur
der Autgabe, Korper, Individuum zu sein.
Alles, was er schafft, ist auf eine un-
heimliche Weise anonym. Deshalb zieht
sich durch sein Schaffen lber die Jahr-
zehnte hinweg der unablassige Strom
reiner Durchbildung um der bildhaueri-
schen Ertiillung willen, die frei von jeder
Manifestation ist. Es spielt bei Joseph-
sohn keine Rolle, ob er figural oder or-
namental arbeitet, ob er gegenstandlich
oder ungegenstandlich schafft. Typisch
fir den Bildhauer ist das Material, das
er sich seit jeher wahlte: Gips, also -
wie er selber sagt — ein weicher Stein.
Solange der Gips weich ist, schmiert
und pflastert er ihn iber die Grundform.
Im erstarrten Zustand bietet ihm diese
Materie unendlich viele Angriffsziele;
er vermag dann die AuBenstruktur so
zu bearbeiten, daB er sie entmateriali-
siert, ihr den sonst von Bildhauern be-
vorzugten Reizeffekt nimmt. Um das In-
dividuelle auszuschalten, vereinheitlicht
er Nase, Mund und Augen von Képfen.
Er will nur den Ausdruck des Kopfes
schlechthin vermitteln, Form um der
Form willen geben. Auch haben seine
Plastiken, besonders die Figuren, etwas
still Verharrendes.
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1

Ausstellung Hans Josephsohn im Helmhaus
Zirich. Blick in den oberen Saal

2
Hans Josephsohn, Relief
Photos: Jiirg Hassler / eclipse, Ziirich

In Josephsohns Schaffen lassen sich
verschiedene Arbeitsgebiete erkennen.
Da sind einmal die Reliefs mit ihren
raumtullenden, archaischen Formen, fiir
die er mit Subtilitdit nach Gewichtsaus-
gleichen sucht. Siesind voller Spannung.
Ferner widmet sich Josephsohn der
weiblichen Figur. Ein Podest mit fiinf
Plastiken war besonders eindrucksvoll.
Hier erkennt man, wie ehrlich und fun-
diert Josephsohns bildhauerisches Ge-
wissen ist, wie sehr er um die statischen
Grundregeln wei3, wie intensiv er sie
beherrscht. SchlieBlich sei auf seine

-

Kopfe hingewiesen, die zweifellos sein
wesentlichstes und am reitsten realisier-
tes kiinstlerisches Anliegen sind. Fast
alle groBformatigen Kopfe sind meister-
haft erfaBt, erarbeitet, in ihrem nie be-
endigungstahigen Urzustand belassen.
Sie sind erfullt von einer unheimlichen
Ruhe und Insichgekehrtheit. Gerade
Josephsohns Bestreben, seinen Biisten
jeglichen spezifischen Ausdruck zu
nehmen, macht diese so ausgewogen
und in sich selbst ruhend. Im Gesamt-
volumen vollzieht sich die reduzierte
Einzelbehandlung, ohne jede Zurschau-
stellung von Personlichkeit. Die Details
sind Trager des Ganzen, sie dienen der
groBen Form. Was laBt sich Uberzeu-
genderesvon bildhauerischer Gesinnung
sagen? Mit dieser Ausstellung und der
konsequent durchgefiihrten Werkreihe
hat Josephsohn seine hohe Begabung
erwiesen, die sich zusammensetzt aus
Treue seiner Vorstellung gegeniber,
stetigem Bemiihen um die bildhaueri-
schen Werte, Charakterfestigkeit und
Wahrhaftigkeit, starkem rhythmischem
Gefuhl. H. N.

Henri Schmid - Willy Suter
Kunstsalon Wolfsberg
30. April bis 30. Mai

Mit dreiBig Arbeiten, Gemalden und
Aquarellen, belegte der Winterthurer
Henri Schmid sein jlingstes Schaffen:
Landschaften, Stilleben, Ausblicke aus
einem Fenster und Figurenbilder (Selbst-
bildnis), fur die bezeichnend ist, da der
Raum, aus dem sie heranzutreten schei-
nen, in betonter Weise mit gesehen
wird. Verschiedenste Einflisse machten
sich im Schaffen dieses Malers geltend,
doch weist deren Verarbeitung deutlich
in eine Richtung: die Farben nahern sich
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verschwimmenden, ja disteren und
schmutzigen Grau und Braun; ruBige
Schwarz treten auf, erregte, zlingelnde
Rot und mitunter schrille Griin. Zeigten
einige der hier vereinigten Bilder noch
den kreidig verwischten Farbauftrag,
wiesen andere eine trockene und spréde
Oberflache auf, so wird die Farbmaterie
nun pastos oder haftet als Kruste auf
der Leinwand. Was immer in Erschei-
nung tritt und festen UmriB gewinnt, ist
immer wieder dabei, zurlickzusinken und
sich in der Bildtiefe zu verlieren; doch
was die Formen dabei an Eindeutigkeit
verlieren, flieBt ihnen an suggestiver
Kraft zu. Fir diesen Wandel zum Exi-
stentiellen sind auch die neuen Bild-
titel kennzeichnend; sie lauten «Roter
Abend», «Dunkler Ausblick», «Graues
Atelier». Sie halten sich in der Grenz-
zone von innen und auB3en, und die fron-
tal gesehene Menschengestalt scheint
vom forschenden Auge durchdrungen
zu werden. Es bricht aus Schmids Bil-
dern etwas Neues auf; man darf ge-
spannt sein, zu welchen Mitteln er noch
wird greifen mussen, damit Gedanke
und Ausdruck immer zur Deckung kom-
men.

Der in Aniéres bei Genf wohnhafte
Winterthurer Willy Suter vermag mit
den zu héchster Wirksamkeit gesteiger-
ten Farben, welche im gleichen Vermitt-
ler der Stofflichkeit einer Landschaft,
eines Stillebens sind wie Trager des
liber sie ausgegossenen Lichtes, Bilder
aufzubauen, die in einem erstaunlichen
MaBe zu einer Einheit werden, so sehr
werden darin Farbe in Form, Strahlung
in Stoff umgesetzt. Er wahlt sich Land-
schaften aus, wo erdgeschichtlich Alte-
stes an die Oberflache tritt, das Innere
aufbricht wie in einem Felsanri oder
Bergsturz oder den Betrachter ein
Grauen anweht wie aus der Tiefe eines
Moores. Die Erde ist versengt und aus-
gegliiht; die Friichte sind in Verwesung
tibergegangen, die Sonnenblumen ver-
welkt, die Barke gestrandet: diesen Er-
scheinungen des Erleidens gilt Suters
erste Aufmerksamkeit. Obschon die
kraftvoll vorgetragenen Farben, von pa-
stoser oder krustiger Beschaffenheit, das
Letzte an Ausdruck suchen, bewahren
sie tberall ihr MaB. P W:

Jean Baier
Galerie Palette
9. Mai bis 4. Juni

Den Lesern des WERK ist Jean Baier
kein Unbekannter. Er zahlt zur Gruppe
der Konkreten, nachdem er in friher
Jugend - er ist 1932 in Genf geboren -
in raschem Lauf von neoimpressioni-
stischer Bildsprache zum rein Geome-
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trischen gelangte. Erstaunlich rasch fand
er Resonanz und konnte schon seit eini-
gen Jahrenauch beiinternationalen Aus-
stellungen erscheinen. Bei der recht ex-
klusiven Auswahl fir die im Rahmen
der Expo Lausanne stattfindende Aus-
stellung «Art du XX*© siécle en Suisse»
kam er in den Kreis der Auserwéhl-
ten. Der Galerie Palette bleibt er mit der
diesmaligen, seiner dritten Ziircher Aus-
stellung treu. Sie enthélt Arbeiten aus
den Jahren 1961 bis 1964.

In gewissem Sinn sind die Bilder Baiers
eigentlich «objets». Das hei3t, das Ma-
nuelle spielt bei ihrer Entstehung nur
eine sekundare Rolle; das Manuelle im
Sinne der «Malerei». In der Konzeption
sind es «Bilder»; wieweit ihnen manuelle
Skizzen oder Ahnliches vorausgeht,
wissen wir nicht. Das Herstellungsver-
fahren selbst ist zum mindesten halb
technisch, indem der Farbauftrag mit
Hilfe der Spritzpistole vor sich geht, die
eine vollig homogene Farbflache erzielt.
Wir nehmen an, daB die saubere Ab-
grenzung der Flachen mit Hilfe des Ab-
deckungsverfahrens erreicht wird. (Ir-
gendwelche vitale Impulse, wie sie sich
zum Beispiel bei Jackson Pollocks ge-
spritzten Bildern in hochstem MaBe aus-
wirken, spielen bei den Bildern Baiers
nicht mit.)

Das Ergebnis sind aber sehr reizvolle
und Uberraschend lebendige Gebilde,
reizvoll in der glanzenden Glatte der
Farbflachen, in der Kraft und Tiefe der
Farbtone selbst und, vor allem, in der
kompositionellen Aufteilung, die bei
aller Sparsamkeit und Beschrankung
der Bildsyntax durch ihren Einfallsreich-
tum Uberrascht. Die Bildsprache beruht
auf gradlinig konturierten, unregelmaBi-
gen geometrischen Formen von wech-
selnder Eigenspannung. Spiel und Kon-
trast von gréBeren und sehr kleinen Ele-
menten, bei dem sich, gewollt oder un-
gewollt, dreidimensionale Perspektiven
ergeben, haben innerhalb der Beschran-
kung einen Reichtum zur Folge, der
ungemein stark auf den optischen Sinn
wirkt. Spiel - ja, aber geistreich, sprung-
haft aus Einfallsfiulle und fahig, eine
ganze Skala von Gemitsbewegungen
zu realisieren. Also Bildinhalt reinster
Observanz und damit eben mehr als nur
«objet»: «objet» plus primare Imagina-
tion - also kiinstlerisches Gebilde. Auch
darin erkennbar, daB3 — vor allem in den
Werken kleineren und kleinen Formats —
die Bilder Baiers aus der Zone des Ge-
heimnisses zu uns sprechen. H.C.

Le Corbusier als Bildhauer
Galerie Heidi Weber
24. April bis 30. Mai

In der Le Corbusier-Galerie von Heidi
Weber war rund ein Dutzend Holzplasti-
ken des beriihmten Architekten zu se-
hen. Wer seine Malerei kennt, die im
Grunde genommen nur schwerlich mit
seiner Baukunst in Einklang zu bringen
ist und wie eine antipodische Ausiibung
zur beruflichen Schwerarbeit anmutet,
findet all die Konzeptionen in der drei-
dimensionalen Gestaltung bestatigt; das
heiBt, Le Corbusiers plastische Versuche
sind formgewordene Malereien. Nicht
nur ist der Themenkreis derselbe, sind
die barocken Elemente, Durchdringun-
gen und Uberschneidungen gleich; auch
die Farben haben eine ahnliche Grund-
haltung. Das Spiel zwischen roh belas-
senem Holz und bemalten Partien hat
seine hohen Reize.
Wabhrscheinlich hat Le Corbusier zum
vorneherein keine bestimmten Vorstel-
lungen, sondern er holt aus den Holz-
stiicken nach dem ihm geméaBen Rhyth-
mus Formen heraus, die ein lppiges,
fast sinnliches Dasein fristen. Le Cor-
busier scheut dekorative Kontraste nicht,
verleiht den einzelnen Elementen, die
er auf sehr sichere Weise zusammen-
faBt, ein betontes Eigenleben. Neben
den zumeist tellurischen Gebilden, die
oft durch Eisenteile verbunden sind, er-
kennen wir immer wieder sogenannte
Stitzteile, die indessen in die Gesamt-
konzeption mit einkalkuliert sind. Die
leuchtenden Farben, Gelb, Rot, Griin,
Blau, sind jeweils auf den Nenner des
Holztons und eines kalkigen Wei3 ab-
gestimmt. Die Hauptfigur der Ausstel-
lung beispielsweise, «L’'homme aux bras
levés», hat dermaBen wirkungsvolle Ele-
mente, daB sie wie eine Beweisfiihrung
der Mdglichkeiten eines kithnen Kompo-
nierens wirkt. Le Corbusier hat vor keiner
noch so spielerischen und kithnen Dar-
stellung Angst. Er geht mit dem Begren-
zungsraum, dem Volumen und den
Binnenformen entgegen allen bildhaue-
rischen Gesetzen um, aber er ist in der
plastizierenden Handhabung der be-
gnadete Meister, der einfach diesseitige
Pracht vermitteln will. Wenn das vege-
tative Moment die Oberhand gewinnt,
dann entstehen nahezu orchideenhatte
Gebilde, von keinem weltanschaulichen
Ballast erdrickt.
Das, was Le Corbusier als Ausgleich
und mit groBem schopferischem Genu
darbietet, ist geeignet, auch seinen Be-
wunderern Freude zu machen. Man spirt
voller Genugtuung das Unbekiimmerte
dieser Kunstausibung und nimmt Pla-
stiken wie « Ozon», «lcone», « Autrement
que sur terre» mit Behagen zur Kenntnis.
H. N.
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Picasso. Bilder der Jahre 1945-1961
Gimpel & Hanover Galerie
15. Mai bis 20. Juni

Zwanzig Bilder und einige wenige Zeich-
nungen — eine Ausstellung von hohem
Rang, fur Zirich ein um so starkerer
Akzent im Ausstellungsleben, als man
seit langem von Picasso nichts Ahnli-
ches gesehen hat. Die Bilder stammen
aus der Spatphase, in der Picasso die
verschiedenen bildnerischen Idiome
souveran wechselt. Keine stilistische
Einheit, sondern eine solche, die auf der
GroBe der Individualitat und ihrer Aus-
strahlungskraft beruht. Es ist nicht By-
zantinismus, wenn wir sagen: Was
Picasso anrtihrt, schnellt auf die héch-
sten Ebenen. Die Ursachen liegen in der
intensiven, aber vollig entspannten Ma-
lerhand, in der Eingebung, im Saft des
Menschen Picasso, im Schock - nicht
im Sensationsschock —, den er auslést
und durch den der betrachtende Mensch
in die «Gegend Picasso» versetzt wird.
Picasso mag heute «altmodisch» er-
scheinen, als Maler traditioneller Pra-
gung und Haltung. Nicht wegen des
immer prasenten Gegenstandsbezuges,
sondern als Bildverfertiger (um Brechts
Ausdruck «Stlickeschreiber» zu vari-
ieren). Seine Bilder sind nicht Chiffren
(ein haBlich hochtrabendes Wort, vor
dem der heutige Leser in Ehrfurcht er-
zittert); sie sind Malerei, Peinture, nicht
Farbmasse oder Farbmechanik; sie ent-
springen der unendlichen inneren Phan-
tasie, weder der (verstimmenden) Ab-
sicht noch dem Kalkiil; sie sind zusam-
mengefate Kompositionen, nicht As-
semblage; sie sind Ergebnisse von
Lebensvorgangen, nicht des unruhigen
und im Grunde hiltlosen Betriebes. Da-
her die Mdglichkeit, neben die eigene
Bilderfindung die Paraphrase nach De-
lacroix oder Manet zu stellen - in wun-
derbaren Beispielen in der Ausstellung
vertreten —, von da aus die vielfachen
Veranderungen, Verschiebungen und
urtiimlichen Verzerrungen der sichtba-
ren Welt, wie sie auf einer Reihe figtir-
licher Bilder hervortreten, daher der
selbstverstandliche Schritt zu symboli-
schen Formen und Konglomeraten, bei
denen der Maler mit den einfachsten,
urspriinglichsten Mitteln arbeitet. Das
ist alles heute vorbei und durch keinerlei
Rickschaltung wieder zu erreichen. An-
dere Zeiten haben andere Naturen ge-
schaffen; andere geistige und materielle
Lebensbedingungen und -formen fiihren
zu anderen Gestaltungen. Die kleine,
aber so intensive Picasso-Ausstellung
wirft die Frage auf, ob und wo Tangenten
dieser Kreise vorhanden sind. Im Bereich
des Asthetischen? In der Welt der Vor-
stellungen? Oder in den Bereichen der
bildnerischen Aussage selbst? H.C.
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Rom

Mostra Critica delle Opere Michel-
angiolesche
Museo Nazionale delle Esposizioni

Michelangelo oder Michelangiolo? — Ob
mit dem finften Jahrhundert nach Mi-
chelangelo die letztere Schreibart (sie
wird in den neuesten Veréffentlichungen
propagiert) allgemein gebrauchlich wer-
den wird, ist zweifelhaft: authentisch
wére Michelagniolo. Eines aber darf als
gesichert gelten: daB die vierhundertste
Wiederkehr von Michelangelos Todes-
jahr neue Wege der Deutung seines ar-
chitektonischen Werks aufgezeigt hat.
Die Veranstaltungen des «Michelangelo-
Jahres» umfassen Publikationen, Vortra-
ge, Kongresse und Filme. In der « Mostra
Critica delle Opere Michelangiolesche»
manifestiert sich ltaliens «omaggio a
Michelangiolo» als éffentliches Er-
eignis; hier wenden sich die Fachleute
ans breite Romer Publikum. Das Organi-
sationskomitee ist gekrént von den Na-
men G.C.Argan, G. De Angelis d’Ossat
(Reprasentanten der Kunstgeschichte
und der «Sopraintendenza delle Belle
Arti»), N.Sapegno und B.Zevi (der,
eben aus Venedig an die Architektur-
schule von Rom berufen, als « Coordina-
tore» figuriert).

Das Experiment der « Mostra Critica» hat
es nicht auf schlichte Dokumentation,
sondern auf Deutung des CEuvres von
Michelangelo abgesehen. Als einziges
Original wird das vor wenigen Monaten in
Florenz entdeckte und identifizierte (aber
seither in seiner Echtheit vielfach be-
zweifelte) Altarkreuz von S. Spirito vor-
gestellt; im lbrigen aber hat man sich
mit Gipsabgissen der Skulpturen, mit
Photos, Planen, Aufrissen und Modellen
begnligt: es brachte bloB diese Be-
schrankung auf sekundires Dokumen-
tationsmaterial die Méglichkeit, Michel-
angelo in einem Querschnitt durch das
CEuvre umfassend zu vergegenwartigen.
Zwei Ziele hatten sich die Veranstalter
der Ausstellung gesteckt. Das erste be-
trifft den Inhalt der Schau, die Deutung
des Werks von Michelangelo; das zweite
die ausstellungstechnische Art der Dar-
bietung, in der eine mégliche Nutzan-
wendung aus dieser neuen kritischen
Schau fiir die Architektur der Gegenwart
exemplifiziert werden sollte. Diese — ins-
besonderevon schweizerischen Ausstel-
lungsgepflogenheiten her gesehen -
ebenso faszinierende wie gefahrliche
Zielsetzung riickt die Mostra ins Licht
architektonischer Aktualitit, stempeltsie
zu einer Architekturveranstaltung, die
zur Standortsbestimmung heutiger Ar-
chitekturbestrebungen ebensoviel bei-
trégt wie zur Deutung Michelangelos.
Neben den maBstablichen Gipsabgiis-

sen architektonischer Details, die wirk-
lich neue, faszinierende Einblicke in Mi-
chelangelos Architektur gewéhren, ge-
héren die «kritischen Modelle» der Ve-
nezianer Architekturschule zum Origi-
nellsten, was die Schau zu bieten hat. In
diesen Modellen vollzieht sich beschrei-
bende und interpretierende Architektur-
kritik nicht in literarischer Form, nicht in
der Sprache der Kunstgeschichte, son-
dern in der Sprache der Architektur
selbst. (Eine weit gréBere Anzahl dieser
Modelle, die Zevi von seinen Studenten
anfertigen lieB und die spater in Quer-
ceto aufbewahrt und ausgestellt werden
sollen, findet sich im Januar-Heft 1964
von «Architettura, Cronache e Storia»
abgebildet.) Es sind Modelle, die die
Raume Michelangelos unter bestimmten
Gesichtspunkten interpretieren; nicht
selten beziehen sie sich auf Raumanaly-
sen Tolnays, die sie in abstrakten, drei-
dimensionalen Strukturmodellen sicht-
bar machen. So wird beispielsweise die
dreifache Stufung der Cappella Medicea
dargestellt: die himmlische, spharische
Kuppelzone, die irdiscte Zone der Ver-
mittlung und die Zone der Toten mitihrer
architektonischen und plastischen Ver-
schwerung. Auf diesen Nenner ge-
bracht, ladt nun das in seiner Einfachheit
plétzlich so einleuchtende kiinstlerische
Programm der Cappella Medicea zur Neu-
formulierung mit den Ausdrucksmitteln
heutiger Kunst. Natiirlich treten in die-
sem «kritischen Modell» aus Eisen, Holz,
Drahtund Bleigekriimel nur jene Aspekte
in Erscheinung, die die informelle Phan-
tasie desinterpretierenden Modellbauers
anregen. Die Interpretation dieser Mo-
delle sieht von der klassischen Formen-
sprache ab, innerhalb deren sich Michel-
angelos Vision vollzieht. - Die Piazza del
Campidoglio andererseits wird als raum-
lich explosives Phéanomen dargestellt mit
Kraftlinien, die einen gigantischen Liege-
stuhl in Eisen abgeben.

DaB die Skizzen zur Befestigung von
Florenz (1529-30) den Venezianer Mo-
dellbauern besonders aktuelle formale
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1
Modell zur Raumanalyse der neuen Sakristeiin
San Lorenzo

2
Detailaufnahme aus der neuen Sakristei von
San Lorenzo

Aus: L'Architettura Nr. 99 1964

Anregungen gegeben haben, ist nicht
erstaunlich. «Nicht nur Le Corbusier,
Gropius oder Mies, sondern auch der
gewagteste und haretischste Expressio-
nismus miissen davor erbleichen», so
Bruno Zevi in seiner Zeitschrift «Archi-
tettura». Die «Informalitat» dieser An-
lagen wird auf ihren «expressionisti-
schen» Charakter hin gedeutet und eig-
net sich vorziiglich zur Stitzung der
These Tolnays, wonach der Barock nicht
eine Weiterfiihrung Michelangelos, son-
dern ein KompromiB zwischen Michel-
angelo und dem Manierismus darstellt.
Diese experimentellen Studien zur For-
tifikation von Florenz stehen natiirlicher-
weise auBerhalb jeder klassischen, von
antiker Tradition bestimmter Formen-
grammatik. Und doch: in der «Informa-
litat» dieser Anlagen tobt sich primar
keineswegs - wie es scheinen mag -
Michelangelos antiklassischer, «expres-
sionistischer» Formwille aus, vielmehr
dokumentieren diese Skizzen seine Er-
fahrung und seine konstruktive Phanta-
sie auf dem technischen Gebiete der
«Kriegskunst». Die Bindung, ohne die
Michelangelos Freiheit nicht zu denken
ist, besteht auch hier: sie liegt nicht auf
der ktiinstlerischen Ebene klassischer
Formentradition, sondern auf der tech-
nischen Ebene fortifikatorischer Bedirf-
nisse. Die Skizzen sind alles andere als
architektonische Phantasien: durchaus
ernstgemeinte Beitrage zur «Ingenieur-
architektur» des 16. Jahrhunderts! Tech-
nische Beweggriinde und solche der
Phantasie sind am Entwurf dieser neuen
Formen gleicherweise beteiligt.

Das Anliegen Zevis: «Non-Finito» als
positives kiinstlerisches Konzept auch
der Architektur Michelangelos darzu-
stellen. Die «kritischen Modelle» zeigen
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einen von der Bindung an die klassische
Architekturgrammatik befreiten Michel-
angelo, einen entfesselten Antiklassi-
ker, dessen schopferisches Prinzip nicht
akademische Vollendung, sondern das
«Gesetz der offenen Entwicklung» war.
Dies sollen auch die Gegentiberstel-
lungen der Cappella Medicea mit Brunel-
leschis Sakristei von S.Lorenzo und
diejenige von Michelangelos und Bra-
mantes Grundrissen fur St. Peter klar-
stellen. — Ahnliches lieBe sich auch von
den Photographien sagen: nicht umfas-
sende Dokumentation ist gemeint, son-
dern die Entdeckung neuer, dramatischer
Aspekte und einzelner architektonischer
Details, zu deren photographischer Be-
standesaufnahme spezielle Geriiste ge-
baut worden waren. Man gewinnt faszi-
nierende Einblicke, die die dramatischen
architektonischen und rdumlichen Span-
nungen enthiillen, die in Michelangelos
Gliederungen enthalten sind.

Nicht akademische Vollendung, sondern
dramatische Entfaltung architektonischer
und plastischer Krafte: dieses Konzept
bei Michelangelo aufzudecken und der
Offentlichkeit ins BewuBtsein zu rufen

war das Anliegen der Ausstellung. Die
neuangefertigten Planzeichnungen und
die Skizzen Michelangelos gaben ein
zwar -scheinbar-weniger dramatisches,
aber eben doch authentischeres Bild

dieser Architektur. (Man findet sie wie-
der in dem eben bei Einaudi erschiene-
nen, prachtvollen Luxusband «Michel-
angiolo Architetto».) Diese Aufrisse
und Skizzen zeigen das, was aus der
antiklassischen Interpretation der Archi-
tekten nicht hervorgeht, namlich daB sich
die Vision Michelangelos gerade im in-
tensiven Zwiegesprach mit der klassi-
schen Tradition, mit der «Grammatik»
der Formen klart und in der idealen
Sphare architektonischer Freiheit nicht
denkbar ist.

Gerade insofern ist die Ausstellung
Symptom der heutigen Situation der Ar-
chitektur. Michelangelo als der Rebell
gegen den «Klassizismus» seiner Vor-
ganger, als antiakademischer Uberwin-
der Brunelleschis und Bramantes: er
wird heute als Pate in Anspruch genom-
men fir jene Architektur der Gegenwart,
die gegen Industrialisierung und Stan-
dardisierung mit dem Postulat plasti-
scher «Informalitat» und individueller
Expression ins Feld zieht. Damit ist bei-
nahe allen Freiheiten heutiger «Revolu-
tionare» der Segen erteilt. Lieber méchte
man Michelangelo diese Patenschaft
nicht ohne weiteres zumuten.

Das spezifisch Italienische dieser heuti-
gen Dialektik der Architektursituation be-
stehtin der bewuBten Kontaktnahme mit
dem europaischen Erbe, die sich - nach
dreiBig Jahren architektonischem Ratio-
nalismus - im Klima einer ebenso herz-
lichen wie stirmischen Verséhnung
abspielt. Das Bediirfnis nach Kontinuitat
von der Vergangenheit in die Zukunft ist
heute ein Anliegen von dringender Ak-
tualitat, fur das die historischen Reminis-
zenzen in der amerikanischen Architek-
tur der jlingsten Zeit geradezu alarmie-
rende Symptome liefern. In Europa ist
es zweifellos Italien, das auf dem Wege
dieser Versohnung mit der architekto-
nischen Tradition Europas am weitesten
vorangeschritten ist; im Unterschied zur
nordlichen Backsteinromantik ist es hier
nicht die anonyme Volksarchitektur, die
reaktiviert wird, sondern die eigentliche
Monumentalarchitektur mitihren Domen
und Palasten. Die Torre Velasca in Mai-
land ist zu einer Art nationalem Symbol
dieser spezifisch italienischen Tendenz
geworden.

Zevi bezeichnete die Ausstellung als
«Mostra Popolare», als einen Aufruf an
die Massen zur spontanen Begegnung
mit Michelangelo - als einen Aufruf zur
Uberwindung der klassizistischen Kli-
scheevorstellungen. Ein Akt des Mutes

Im Stand der apuanischen Marmorindustrie
U.G..M.A. an der diesjahrigen Fiera di Mi-
lano wurde eine Plastik Hans Arps, «Paysage
Bucolique», aus Marmor vom Monte Altissimo
gezeigt
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und des Optimismus: die Neuentdek-
kung Michelangelos fiir heutige Augen.
Die Faszination und die Grenzen der
Schau liegen in dieser Zielsetzung:
«captare le masse!»
In Autbau und architektonischer Gliede-
rung (sie stammt von Mario de Vito und
Eugenio Abruzzini) wollten die Veran-
stalter eine heutige Antwort vorlegen
auf die schopferischen Impulse, die von
Michelangelo ausgehen. Die arglose
klassizistische Vorhalle des «Museo Na-
zionale» war durch eine enorme horzon-
tale Flache akzentuiert worden, die einen
bedrohlichen schwebenden Tirsturz
markierte, dessen Aufforderung zu de-
mitigem Eintreten man sich willig und
vorsichtig gebiickt, aber fragend unter-
zog. Auch im Innern gebardet sich das
ausstellungstechnische Resultat dieser
Wiederbegegnung mit Michelangelo als
libermiitiges und kompliziertes System
von Flachen- und Raumeffekten, die den
eintretenden Besucher umfangen und
nach einer okkulten Logik auf seinem
Gang durch diese an Uberraschungen
reiche, von Brandenburgischen Konzer-
ten oder Elektronenmusik untermalte
Darbietung begleiten. Die Sagex-Wande
interpretieren die ausgestellten Photo-
graphien, Modelle und die versenkten
Gipsabglsse der Skulpturen als intensiv
moduliertes, rhythmisches Reliefband,
das das Themamichelangiolesker Wand-
gliederungen modern und abstrakt, mit
standardisierten Elementen, interpre-
tiert. Auf einem Hohenweg wird man aus
den Kavernen der Ausstellung der gro-
Ben Reproduktion des Weltgerichts aus
der Sixtinischen Kapelle zugefiihrt. Kurz
vor dem Ausgang, dort, wo man die Gar-
derobe vermutet, tiberrascht einen das
Kreuz von S. Spirito in einer kapellen-
artigen Nische.
DaB man ob dieser abenteuerlichen aus-
stellungstechnischen Interpretation Mi-
chelangelos eine Mischung aus Unmut,
Ermidung und Faszination empfindet,
diirfte von der Regie dieser auf sensatio-
nelle Breitenwirkung angelegten «Mostra
Popolare» durchaus beabsichtigt sein.
S.von Moos
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Es ist ein durchaus neues Phanomen,
daB auf dem Niveau von «Post Graduate
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