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«besten und talentvollsten Schiiler»:
«... gerade in der Zeit der Klarung muBte
der Tod ihn dahinraffen. Die Menge ist
leider so blind, daB ihr nie klar werden
wird, was sie von Olbrich noch hétte er-
warten kénnen.» Othmar Birkner

Ausstellungen

Basel

Zeichnungen und Graphik des
Kubismus

Kunstmuseum

12. Mérz bis 24. April

Der Besitz des Kupferstichkabinetts ver-
lauft tiber weite Strecken zu dem der Ge-
maldegalerie parallel, wobei diese Paral-
lelitat nicht etwa als blasse Spiegelung
zu verstehen ist, denn der Ablauf ist
durchaus eigensténdig, hat seine eige-
nen, der Gattung gemaBen Héhepunkte.
Wo die Zweistimmigkeit nicht schon
durch den urspriinglichen Bestand ge-
geben ist, wie zum Beispiel im Falle
Holbeins, wird sie nach Méglichkeit pro-
voziert. Doch dazu bedarf es eines Auf-
héngers, denn man wird in einer so viel-
seitigen Sammlung nicht alle anderen
Aspekte vernachlassigen, um unvermit-
telt etwas ganz Neues zu unternehmen.

In diesem Falle kam der AnstoB mit der
dritten Schenkung von Raoul La Roche:
als 1963 elf kubistische Zeichnungen und
Collagen von Georges Braque in den Be-
sitz der Sammlung gelangten, war fir
das Kupferstichkabinett miteinem Schlag

die Méglichkeit, ja die Verpflichtung ge-
geben, seine Kubistensammlung auszu-
bauen. Im schon Vorhandenen, das zwar
qualitatvoll, aber etwas disparat war,
setzte die Schenkung einen Mittelpunkt,
um den sich in den letzten Jahren ein
Ensemble gruppiert hat, dessen Rang
und Vollstandigkeit eine Ausstellung
erlaubte.
Zu den Zeichnungen Braques konnten
zwei von Juan Gris und eine von Picasso
erworben werden, alle von héchster
Qualitat. Darum gruppieren sich nahezu
vollstandig die Radierungen von Picasso
und Braque aus der kubistischen Zeit
und fast alle mit kubistischer Original-
graphik ausgestatteten Biicher (es war
abermals die Hanspeter Schulthess-Oeri-
Stiftung, die der Sammlung zu den
Kinstlerblchern verhalf; ein neuer Be-
weis fir die Fruchtbarkeit ihrer Zielset-
zung).
Noch selten war das Vorurteil so ver-
fehlt, nach dem Zeichnung und Graphik
als mindere Kiinste gelten. Gerade der
Kubismus, der iibrigens auch in der Ma-
lerei auf Farben weitgehend verzichtet,
hat hier weit mehrals nur Studien hervor-
gebracht. Allen, die das nicht ganz reali-
siert hatten, wurde das hier eindriicklich
vor Augen gefiihrt.
Die Ausstellung war ein Ideal ihrer Art:
ohne den geringsten Fangeffekt und so
konzentriert, daB sie den Besucher kei-
nen Moment aus der Hochspannung ent-
lieB, die nur die h6chste Qualitat erzeugt.
c. hi

Jean-Jacques Liischer
Kunsthalle
26. Mérz bis 24. April

Der Kunstverein l6st mit dieser Ausstel-
lung eine lokal baslerische Verpflich-
tung ein, von der Sorte allerdings, der
man sich gern unterzieht, denn Liischer,
das zeigte sich einmal mehr, ist einfach
ein guter Maler. Baslerisch ist schon sein
Geburtsjahr: 1884 geboren sein, das
heiBt, international gesprochen, mit fiinf-
undzwanzig kubistisch malen; schweize-
risch gesprochen bedeutet es wenig-
stens, vom Frihkubismus beriihrt wor-
den zu sein (zum Beispiel Auberjonois
und Meyer-Amden). In Basel dagegen
gilt es, wenn man 1884 geboren ist, sich
von der Hypothek Bocklin zu befreien.
Georg Schmidt hat immer wieder darauf
hingewiesen, wie wichtig diese Lésung
von Bocklin und der Miinchner Schule
und die Orientierung auf Frankreich fiir
die Basler Malerei geworden ist: Liischer,

Jean-Jacques Liischer, Madchen in WeiB,
1906. Sammlung des Basler Kunstvereins

Photo: Atelier Eidenbenz, Basel
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Donzé, Dick und Barth haben sie vollzo-
gen - sie haben «peinture» immer fran-
zbsisch geschrieben. Ihre Wendung von
Bécklin zu Courbet hat Georg Schmidtals
Wendung vom lIdealismus zum Realis-
mus bezeichnet. Aus der gréBeren Di-
stanz bleibt dieser Realismus immernoch
erkennbar, doch erscheint er uns jetzt
mit einer guten Dosis von Romantik
durchsetzt — auch bei Courbet. Diese
eigene Mischung macht Liischers Male-
rei so liebenswert. Es steckt da eine Hin-
gabe drin — an die Natur zum Beispiel
(«Der Taugenichts») und an die Freunde
-, deren Unbedingtheitimmer von neuem
bertihrt. Dazu kommt ein Zug stadtischer
Kultiviertheit: Luschers gediegene Va-
leursmalerei ist urban, reflektiert, ohne
daf3 ihr deswegen die kraftige Sinnlich-
keit abginge. Am saftigsten ist das Friih-
werk, etwa bis an den Ersten Weltkrieg.
Die «Trommlergruppe» von 1911 ist darin
nicht das leichtest verstandliche Bild.
Die Ausstellung betonte indessen seine
Bedeutung, indem es diese groBe, mei-
sterhaft durchgefiihrte Komposition, zu-
sammen mit einigen Studien, in einem
eigenen Saal zeigte. Mit Recht wurde das
Hauptgewicht auf die friihe Zeit gelegt,
denn nach dem kraftigen Einsatz kénnte
die Folge blasser erscheinen, als sie ist.

coh.

Turo Pedretti
Kunsthalle
26. Mérz bis 24. April

DaB die Ausstellungen Liischer und Pe-
dretti zusammenfielen, dirfte zufallig
sein. Doch gerade am Gegensatz der
beiden war etwas zu lernen. Turo Pe-
dretti (1896-1964) ist nur zwélf Jahre nach
Liischer geboren, und doch liegen die
beiden um zwei Malergenerationen aus-
einander. Der Impressionismus und der
nachimpressionistische  Pointillismus
haben Liischer nicht mehr beriihrt: seine
Malerei blieb im wesentlichen vorimpres-
sionistisch tonig; fur Pedretti dagegen
waren diese beiden Phasen selbstver-
sténdliche Voraussetzung, somit Ver-
gangenheit. Bei Giovanni Giacometti
hatte er die kiinstlerische Sprache des
Fauvismus gelernt, dessen ungebro-
chene, vordergriindige Farbigkeit seinem
Naturerleben entsprach. Nach Liischers
verhaltenen Ténen wirkten Pedrettis Bil-
der erst recht unbekiimmert. Der EinfluB
seines Freundes A.H. Pellegrini wirkte
sich zeitweilig dampfend aus, die Bild-
ordnung etwas disziplinierend. Und wie
seine meisten Generationsgenossen in
der Schweiz nahm auch Pedretti den
starken Impuls auf, der von Munchs Ma-
lerei ausging: diese ausdrucksgeladene
Formensprache kam seiner eigenen Far-
bigkeit entgegen und steigerte sie. Doch
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in seinen besten Werken ist Pedretti un-
mittelbarer: gerade ihre Holperigkeit ist
das Zeichen ihrer Echtheit. 6.h:

Vic Gentils
Galerie d’Art Moderne
26. Maérz bis 28. Mai

Vic Gentils ist Belgier und wurde 1919
geboren. Seine Bilder - man kennt sie
von der Documenta Ill und auch von der
letzten Biennale - sind aus Gegenstands-
fragmenten montiert. Es ist dabei eine
eindeutige Vorliebe fir Klaviere zu be-
merken, die ihm mit den Hammerchen,
Tasten und anderen Elementen eine
groBBe Zahl jeweils gleicher Formen lie-
fern, die das Rohmaterial zu den Bildern
abgeben. Gentils weil diese Kleinteilig-
keit mit Rapporten und Variationen zu
reichen Strukturen zu formen. GroB-
zligige Symmetrien sind dann anderer-
seits eines der Mittel, die er einsetzt, um
dem Ganzen die formale Einheit zu be-
wahren. Das Resultat dieser Arbeit sind
kluge und oft amisante Kompositionen,
die gelegentlich an indianische Knipf-
teppiche oder an vorkolumbianische
Skulptur erinnern. Nicht immer ist aller-
dings das Altmaterial ganz zu einerneuen
Form verwandelt. Die reliefartigen Werke
scheinen uns darin glicklicher als die
starker plastischen, die gelegentlich (wir
denken an «Veuve espagnole») nicht
tiber den Witz hinausgehen, einen er-
kennbaren Gegenstand tberraschend
umzuinterpretieren: das Werk behalt
dann einen Charakter, den man bei ge-
genstandlicher Kunst erzahlerisch nen-
nen wirde. Im Gegensatz zu Louise

Nevelson, die einem hier nattirlich bald
in den Sinn kommt, streicht Gentils seine
(tbrigens viel abwechslungsreicheren)
Werke nicht einheitlich an. Oft flambiert
er die Holzteile so, daB die Maserung
deutlicher sichtbar wird. Das bewirkt
eine Bereicherung der Struktur, weckt
aber auch Assoziationen an die Bouti-
quen-Herrlichkeit a I'antique. ¢ h:

Theo Eble. Landschaften 1965
Galerie Riehentor
12. Mérz bis 16. April

Ebles Malerei hat eine Uberraschende
Wendung genommen, die wir von die-
sem Erz-Abstrakten am wenigsten er-
wartet hatten: er malt Landschaften. Da-
bei hat sich mit dieser Wendung nichts
Grundsatzliches geandert: es ist keines-
wegs eine plotzliche Bekehrung, die das
eine Lager der Kunstempfanger zum
Frohlocken, das andere zum Schimpfen
bringen kénnte. Eble liefert einfach ein-
mal mehr den praktischen Beweis, daB
es nur eine Kunst gibt, ob sie jetzt gegen-
stéandlich lesbar ist oder nicht. In den be-
sten Bildern Ebles schien es uns schon
immer ein landschaftliches Erlebnis zu
sein, das die Komposition, auch die ab-
strakte, trug. Wo sich die Malerei ganz
vom Leben 16st, gerat siein die verdiinnte
Luft des «l'art pour I'art» und wird blut-
arm. Eble war vor dieser Gefahr nichtim-
mer ganz sicher, doch er scheint seiner
Arbeit neue Nahrung zugefiihrt zu ha-
ben: sie ist kraftiger geworden. In den
grauen Bildern seiner letzten Ausstel-
lung hatte Eble offenbar in einer Rich-
tung seiner Suche einen Endpunkt er-
reicht und ist nun wieder zurlickgepen-
delt zu gréBerem farbigem und maleri-
schem Reichtum. Dabei hat er eine Rich-
tung weiter verfolgt, die in der letzten
Ausstellung schon auffiel: die Farben
haben sichin der Flache weiter verfestigt,
die Kompositionen sind gewichtiger ge-
worden. G hi

Steindruckerei Kurt Meier
Bédumleingasse 16
8. bis 27. Marz

Die Ausstellung in den ehemaligen Rau-
men der Galerie Handschin an der Baum-
leingasse 16 war der Tatigkeitsbericht
einer erfreulichen Unternehmung. Kurt
Meier fiihrt eine Lithowerkstatt, die ihre

Vic Gentils, Foxtrot pour un fou, 1965. Holz

Photo: Raymond Asseo, Genf
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Aufgabe ausschlieBlich in der Kiinstler-
lithographie sieht und die er zur Verfi-
gung der Maler hélt, die direkt auf den
Stein arbeiten wollen. Damit reiht er sich
unter jene wenigen Standhaften ein, die
sich der Flut der technisch raffinierten
und durch originale Kiinstlersignaturen
mystifizierten Reproduktionslithogra-
phien entgegenstellen. AuBer dieser
kiinstlerischen und handwerklichen Ehr-
lichkeit in der Absicht hat die Werkstatt
auch Qualitat zu bieten. Die Blatter stam-
men von verschiedenen Basler Kiinstlern
verschiedener Generationen, von denen
uns besonders Vélkle und Hugo Weber
auffielen — und Mark Tobey, den wir hier
fiir einmal zu den Baslern zahlen drfen.
In der Marz-Chronik bemerkten wir, da3
in Basel eine allen zugéangliche, vom Un-
terricht an der Gewerbeschule unabhén-
gige Druckerpresse fir Radierungen
fehle. Diese Bemerkung ist — mindestens
teilweise — zu korrigieren, denn die Werk-
statt Kurt Meiers ist in der Lage, wenig-
stens nach Platten kleineren Formats zu
drucken. Als Beweis dafur zeigte die
Ausstellung eine ganze Reihe schoner
Radierungen Mutzenbechers, die kurz
zuvor im Kupferstichkabinett ausgestellt
waren. Gi 1

Bern

Nell Walden. Sammlung und
eigene Werke

Kunstmuseum

16. Mérz bis 11. April

Eine Ausstellung, die allgemein vom
kiinstlerischen Standpunkt aus gesehen
ziemlich unergiebig war. Immerhin bilde-
te sie und vor allem die Sammlung - 1958
gingen davon 45 Werke an das Moderna
Museet in Stockholm - ein bemerkens-
wertes Dokument, das einige schéne Ar-
beiten enthielt. Nell Walden hat 1963
bestimmt, daB ihre noch verbleibende
Sammlung sowie eine Auswahl eigener
Werke dereinst in den Besitz des Berner
Kunstmuseums tibergehen soll.

1887 in Schweden geboren, kommt sie
1904 als ausgebildete Musikerin tiber Lii-
beck nach Berlin. 1911 begegnet sie erst-
mals in Schweden Herwarth Walden. Ein
Jahr spater erfolgt die EheschlieBung in
London. — Die Leistung Herwarth Wal-
dens als Griinder der Zeitschrift «Der
Sturm» (1910-1932), als Veranstalter von
tiber hundert Ausstellungen, in denen er
einerseits den Expressionisten den Weg
ebnete, andererseits das europaische
Kunstschaffen Berlin zuganglich machte
(zum Beispiel die Futuristen-Ausstel-
lung 1912, der Erste Deutsche Herbstsa-
lon 1913, wo ein ganzer Saal dem Werk
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Delaunays gewidmet war), ist auBeror-
dentlich. 1914 kommt noch die verlegeri-
sche Tatigkeit hinzu. Veréffentlicht wur-
den unter anderem Werke von August
Stramm, Paul Scheerbart, Kurt Schwit-
ters und daneben zahlreiche eigene
Schriften. — Bis zu ihrer Trennung von
Herwarth Walden 1924 hat sich Nell Wal-
den véllig der Tatigkeit ihres Mannes an-
geschlossen. «lch war seine Gefahrtin
und Kampfgenossin», schreibt sie in
dem wichtigen Buch «Der Sturm - Ein
Erinnerungsbuch an Herwarth Walden
und die Kiinstler aus dem Sturmkreis»
(hg. von Lothar Schreyer, Baden-Baden
1954). In dieser Zeit hat sie auch das We-
sentliche ihrer Sammlung zusammenge-
tragen.

Sehr schén sind die Arbeiten Lothar
Schreyers. Die beiden Blatter mit Mario-
netten: feingliedrige, roboterhafte Bau-
haus-Figuren; dann auch das Aquarell
«Meerstern»: eng ineinander verfloch-
tene Schleifen in Grau, Blau, Hellgriin,
Gelb und Rot. Von Oskar Kokoschka
gibt es zwei Federzeichnungen aus dem
Jahre 1910. Eine « Geburt Christi» (dichte
Strichzonen, denen menschliche und tie-
rische Formen entwachsen) und ein Blatt,
betitelt: «Der Erstbeste darf der siiBen
Lilith das Haar kimmen.» Unter den Ar-
beiten Edmund Kestings stechen die bei-
den Holzschnittbildnisse Herwarth Wal-
dens und Rudolf Blimners hervor. Von
Heinrich Campendonk gibt es ein hiib-
sches Temperabildchen («Fabeltiere»).
Ansprechend ist auch die kleine post-
kubistische «Komposition» (1921) von
Albert Gleizes sowie das im gleichen
Geist gemalte, aber gegenstandsnahere
Hinterglasbild Arnold Topps, «Stilleben
mit blauer Vase». Neben Béla Kadars
«Melancholische Reise» (nachtlicher,
ironisch-imaginarer Ritt einer Landfrau)
méchten wir noch auf den Holzschnitt
«Sitzende Frau» von Georg Schrimpf so-
wie auf einen nicht betitelten Linolschnitt
Walter Dexels (Nr. 9, StraBenschlucht?)
hinweisen.

Die Halfte des Ausstellungsraumes war
mit Werken Nell Waldens belegt. Von
den friihen Hinterglasbildern (1915) fiihrt
der Weg rasch zur ungegenstandlichen
Malweise, die bis heute durch ein Zwei-
faches bestimmt wird: einen Farbraum
und ein lockeres Netz gliedernder Linien-
zlige. Die Variationen der beiden Ele-
mente kénnen sowohl zu naturnahen
Landschafts- und Blumendarstellungen
fihren als auch zu ungegenstindlich
rhythmisierten Farbimpressionen. - Die
Ausstellung begleitete ein sorgfaltig be-
arbeiteter Katalog. J.Ch. A.

Max Fueter
Kunsthalle
26. Februar bis 27. Mérz

89 Skulpturen, begleitet von rund 200
Zeichnungen, gaben einen ausgezeich-
neten Uberblick auf ein Schaffen, das,
abgesehen von der Motivwahl, kaum eine
Entwicklung aufweist. Eine Feststellung,
die im Falle Fueter keine negative Wer-
tung enthalt! - Klassik als eine von innen
heraus diktierte Notwendigkeit kenn-
zeichnet seine Skulpturen: die Vorstel-
lung vom heilen Menschen in einer hei-
len Umwelt. Fueter gelingt das Erstaun-
liche, seinen in das Ideal entriickten Pla-
stiken Lebensfrische zu verleihen, die
glatten, kiihlen Bronzeflichen zum At-
men zu bringen.Inden Jinglingsfiguren—
neben den Bildnissen Mittelpunkt des
Werkes - vermeidet er konsequent die
Bewegung aus einer Ruhestellung, wie
sie im Stand- und Spielbein zum Aus-
druck kommt. Primér ist stets eine Bewe-
gung («Kugellaufer», «Schreitendery),
welche, die Figur in ihrer Totalitat erfas-
send, als ein Ruhemoment gestaltet wird.
Daher das simultane Vorhandensein von
Spannung und Geléstheit,von Naturnéhe
und Naturferne. Fueter geht nicht von
einem Figurenkonzept aus. Er beobach-
tet, sieht den Menschen bei der Arbeit,
beim Spiel und schafft, auf der Einzel-
beobachtung griindend, die allgemein-
glltige, apollinische Gestalt («Schwim-
mer», «Vor dem Bad», beide von 1944),
Denn Schoénheit,im Sinne von Harmonie,
ist in einem Werk, das jede dramatische
Expressivitat ausschlieBt, von wesentli-
cher Bedeutung. Dionysos und Pan
(«GroBer Pan», 1944; «Dionysos-
gruppe», 1951) sind folglich als Gegen-
pole im thematischen Rahmen, was die
durch Beobachtung bewirkte Lebens-
néhe in der einzelnen Figur ausmacht.
Skulpturen, die sich von den anderen
auch durch eine freiere Behandlung der
Oberflache unterscheiden.

Das Bildnis wird durch die gleichen Ge-
gensatze wie in der Figur bestimmt. Die
préazise Beobachtungsgabe héalt pragnant
die Gesichtszlige fest: eine Kinn-, Mund-
oder Augenpartie, den Ubergang von der
Nasenwurzel zur Stirnfliche. Es sind ne-
ben den Knabenképfen meistens Bild-
nisse von hervorragenden Mannern, die
Fueter — ohne die Individuation zu beein-
trachtigen — mit einem Schleier der Ver-
geistigung uberzieht.

In den o&ffentlichen Auftragen, belegt
durch Entwiirfe, Photos und kleinmaB-
stabliche Anfertigungen, zeigt sich der
Wille Fueters, in eine unmittelbare Be-
ziehung zum architektonischen Umraum
zu treten. So im Brunnen mit Flétenspie-
ler (1939, Konservatorium Bern), wo ein
bewuBt angestrebtes Spannungsverhalt-
nis zwischen Figur und Arkade besteht.
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Auf seinen Reisen in den Siiden und den
Nahen Osten - darin zeigt sich auch die
Verbundenheit mitder mediterranen Kul-
tur — hat Max Fueter viel gezeichnet und
aquarelliert. Er identifiziert sich aber nie
mitder Landschaft, halteineinnere beob-
achtende Distanz ihr gegeniiber ein. Ta-
stend geht er mit dem Stiftoder dem Pin-
sel Licht und UmriB nach. — Wir mochten
sein Werk als das einer weisen Mitte be-
zeichnen. J. Ch. A.

Equipo 57
Galerie Actuel
14. Maérz bis 30. April

In den Raumen des Wohngeschaftes Teo
Jakob (Gerechtigkeitsgasse 23) waren
die Arbeiten der aus fiinf Spaniern be-
stehenden Gruppe Equipo 57 zu sehen
(Juan Cuenca, Angel Duart, José Duart,
Augustin lbarrola, Juan Serrano). Die
Griindung der Gruppe falltins Jahr 1957.
Die Werke sind nicht persénlich signiert,
sondern tragen alle, der gemeinsamen
Ausgangslage wegen, den Gruppenna-
men. Eine Notiz in dem sehr instruktiven
Katalog weist darauf hin, daB die Aus-
stellung die letzte in dieser Form sei; die
Kiinstler wiirden fortan ihre Arbeit indi-
viduell weiterfiihren. Angel Duart spricht
von einer Retrospektive; tatséchlich sind
die meisten Werke in den Jahren 1961/62
entstanden. Der 1960 verfaBte Text,
manchmal fast gestalttheoretisch anmu-
tend, bezeichnet als das fundamentale
Anliegen die «Interaktivitdit des Rau-
mes». Diese griindet auf einer einheit-
lichen, nur quantitativ differenzierten
Raumkonzeption, die mittels Flache und
Raum-Farbe konkretisiert wird. Da die
Raum-Farbe nur auf Grund einer Abhan-
gigkeit mit Raumen gleicher Natur exi-
stieren kann, sind Kontinuitat und Einheit
wesentliche Faktoren. Unmittelbar auf
den Gestaltungsvorgang bezieht sich der
Satz: «L'unité est déterminée dans I'in-
teractivité, par les inflexions et la conti-
nuité par les incidences.» Die eine neue
Bewegung einschlagende, begrenzend-
trennende Linie bildet im Zusammentref-
fen mit einer anderen (stets auf der kon-
vexen Seite) einen neuen Farbraum.

In den Arbeiten in Ol und Gouache ge-
lingt die Verwirklichung dieser Grund-
satze am eindricklichsten. Motive sind
zum Beispiel die «rotierende» Kugel, wo
die Bewegungsmomente jeweils durch
eine andere Farb- beziehungsweise
Formverbindung gegeben sind. DaB der
simultane Komplementarkontrast aus
allen Arbeiten ausgeschlossen ist, ver-
steht sich von selbst. Raum als Be-
wegung (Kontinuitat) vermitteln auch
die spharisch geflochtenen Bénder in
Schwarz und Blau auf Olivgrund. Da-
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neben sind haufig Bilder mit kurvig in-
einandergreifenden, in tongleichen Far-
ben gehaltenen Flachen zu finden, ver-
schiedentlich auch in Form konzentri-
scher Kreisgebilde. Dieselben Motive
werden auch in Glasatzungen abgewan-
delt. Ahnliche Versuche unternimmt die
Gruppe mit hyperbolischen Paraboloi-
den, in denen der BewegungsfluB - bei
Wahrung der Raumkontinuitat — zugun-
sten kantig-spitzer Verzahnungen aufge-
hoben wird. - Was die plastischen Ver-
suche betrifft, ist das Resultat mager.
Letzten Endes ist das Ausschlagge-
bende die bildnerische Realisation. Sie
wirkt dort am iliberzeugendsten, wo das
Theoretische nicht durchsickert.

J. Ch. A.

Brig

Bernardo Rossi
Galerie Zur Matze
25, Februar bis 17. Mérz

Der in Deutschland aufgewachsene und
nun in Carate am Comersee lebende
Tessiner Maler Bernardo Rossi hat die
Kunstgewerbeschule Basel und die Aka-
demie von Mailand besucht. Die Ausstel-
lung in Brig war seine erste. Sie umfaBte
altere und neuste Werke von bemer-
kenswerter Qualitat. Im Werk sind Ein-
flisse der Pittura metafisica, im beson-
dern Carras, wirksam. Wahrend die frii-
hen Bilder noch einen von Farbiibergan-
gen entgrenzten, weichen Raum zeigen,
ruft die zunehmend straffe Komposition
dem rein bildnerischen Raum, wie ihn
der analytische Kubismus schuf. Rossi
meidet jedoch kubistische Formzerle-
gung ebenso wie surrealistische Unge-
heuerlichkeiten, so sehr es ihm darum
geht, iiber das Dargestellte hinauszuwei-
sen. Eine das psychisch Uberfeinerte be-
tonende Stilisierung und eine intensive,
meist kalte Farbtonigkeit fligen zur span-
nungsvollen Komposition das hohe MaB
von suggestiver Kraft. W. Rn.

Epalinges

Bruno Baeriswyl
Galerie Jeanne Wiebenga
12. Mérz bis 10. April

Es war dies die zweite Einzelausstellung
des 1941 geborenen Freiburgers (Stipen-
dium 1962/63). Das Hauptgewicht lag
auf einer Serie von Schwarz-Wei-Col-
lagen sowie einer Anzahl stark farbiger
Kreidezeichnungen. — Bei Baeriswyl er-
scheint die Geste stets in einem kompo-

sitionellen Verband: als spontane, iso-
lierte Manifestation innerhalb eines
Kraftfeldes mit deutlichem Strukturzen-
trum. Die Collagen sind folglich eine lo-
gische Weiterentwicklung des durch Ak-
tion und Vision bestimmten Gestaltungs-
prozesses. Gestische Elemente werden,
zeit-raumlich differenziert, zu einem Ge-
bilde verkettet, dem als Gesamtform die
Struktur des einzelnen gestischen Kom-
plexes entspricht.

In den sehr schénen Kreidezeichnungen
bildet die oft aggressive Farbigkeit ein
Aquivalent des gestischen Elementes.
Breite Bander verbarrikadieren die Fla-
che, splittern und werden wieder aufge-
fangen. — Einige groBformatige Olbilder
begleiteten die Collagen und Kreide-
zeichnungen. Es sind meistens weite,von
einer dezentralisierten Zone ausfah-
rende, monochrome Schlaufen. - Ein
Maler, dessen Weg wir gespannt weiter-
verfolgen! J.Ch. A.

Luzern

Junge Kunst. Anne Weber - Paul
Lehmann — Werner von Mutzen-
becher

Kunstmuseum

27. Februar bis 27. Mérz

Bereits zum vierten Male zeigte das Lu-
zerner Kunstmuseum eine Frithjahrsaus-
stellung «junger Kunst» - getreu dem
Motto, das Althaus 1963, im Katalog der
ersten Ausstellung dieser Reihe, formu-
liert hatte: «... Als ‘jung’ erscheint uns,
was in einer wachen und auch kritischen
Auseinandersetzung mit unserer Zeit
und Umwelt steht; méglichst unabhén-
gig von der mehr modisch bestimmten
‘Aktualitat’ des Kunsthandels.» Auch
mit der diesjahrigen Ausstellung will
Althaus den Nachweis erbringen, daB
selbst fir die Beurteilung «junger» oder
«jiingster» Kunst gewisse zeitlose Kri-
terien malerischer Qualitat entscheidend
sind; in diesem Sinne ist auch die neue-
ste Luzerner Ausstellung ein lebendiges
Bekenntnis zur «Malkunst» — es geht ihr
nicht in erster Linie um interessante
kiinstlerische Programme, sondern um
«gute Malerei». Experimente, wie sie un-
ter der Kurzformel «art» (mit den ent-
sprechenden Spezifikationen) von sich
reden machen, haben bis jetzt in Luzern
noch keinen Eingang gefunden; es sei
denn, die Inspirationen von «pop» oder
«op» seien im Sinne einer europaischen
Tradition der Malkunst verarbeitet und
ins Pikturale Ubersetzt.

Dies trifft in verschiedener Hinsicht auf
die Malerei Paul Lehmanns (*1924 in
Hindelbank) zu. Darstellungen wie das
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Bild «Dallas, 1963», das die Ermordung
Kennedys schildert, sind wohl nicht ohne
Rauschenberg denkbar - jedenfalls ar-
beitet Lehmann mit der Faszination des
«wortlichen» Abklatsches jener Wirk-
lichkeit, die uns durch die lllustrierten
oder das Fernsehen vertraut ist — aber
die Authentizitat ist keine unmittelbare,
aus Fragmenten von Photos oder Rekla-
men direkt zusammengestellte, sondern
eine gemalte. In der Art, wie Lehmann
Tatsachenmaterial in Malerei tbersetzt,
14Bt er sich stark von der Kinderzeich-
nung beeinflussen, deren naiver Natura-
lismus, oft durch «wiste» Verzerrungen
drastisch gesteigert, bei ihm durch eine
hochentwickelte Sensibilitat fur Farben
und Formen im Schach gehalten wird.
(Lehmann ist Lehrer der Gesamtschule
von Schiipberg, Kanton Bern, die die in-
teressanten Tell-Szenen zur Expo beige-
steuert hatte.) Die Thematik von Leh-
manns «Historienbildern» ist unbe-
schrankt: Banales aus dem dorflichen
Alltag oder Bildmaterial aus Wochen-
schauen, Reportagen weltpolitischer
oder sportlicher Ereignisse werden wie-
dergegeben, teils altbekannte, teils neue
Gesichter und Motive werden auf der
Bildflache «angehauft». Gewohnliches
und Banales erweckt nun plotzlich den
Eindruck des Monstruésen; Vordergriin-
diges wird gespenstisch; die Grenzen
zwischen Tragik und Witz verschwinden.
Der frenetische «horror vacui» auf Leh-
manns Bildern kann die Stimmung heil-
loser und krampfhafter Bedrangnis her-
vorrufen, aber die Sorgfalt, die der Maler
fiir seine meist kleinteiligen Kompositio-
nen aufwendet, verleiht ihnen zugleich
die Kostbarkeit von Mosaiken oder Ta-
pisserien, die in minutiéser Kleinarbeit
entstanden sind. In besonders plasti-
scher Erinnerung bleibt, neben dem
«Dallas»-Bild, das aus verschiedenen
Erinnerungsfragmenten veristisch zu-
sammengestellte monumentale Portrat
des Eisenplastikers Luginbiihl oder das
Bild « Die Schlittler» (wenn man will, eine
aktuelle und ausgesprochen schweizeri-
sche Variation zu Bruegels Winterland-
schaften). Eine ungewdéhnliche, eine
schwierige, eine oft sehr intensive Male-
rei, in der der hohe Kunstsinn, liber den
Lehmann verfiigt, immer der Gefahr un-
terworfen ist, von einer «ungehobelten»,
wiist wuchernden Phantasie Uberrannt
zu werden.

Der Basler Werner von Mutzenbecher
(*1937 in Frankfurt am Main) hat schon
verschiedene kiinstlerische Ausdrucks-
formen durchexerziert. In einer Reihe von
geradezu altmeisterlichen Radierungen
und Aquatintablattern legt er Zeugnis ab
fur eine sorgfaltige und kultivierte Aus-
einandersetzung mit der Erscheinungs-
realitat; seine tachistischen, grau in grau
gehaltenen Bilder interpretieren land-
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schaftliche, meteorologische Situatio-
nen (NaBschnee, Schneeschmelze, Ran-
ken, Laubwerk) und stehen den Bildern
des Freundes Marcel Schaffner sehr
nahe, die man 1963 in Luzern zu sehen
bekommen hatte. — Gelegentlich werden
diese monochromen Kompositionen
durch Kreise rhythmisiert und «be-
schwingt», was ihnen etwas Schweben-
des und Spharisch-Bewegtes verleiht.
In den jungsten Werken (von 1965 und
1966) vollzieht sich nunmehr das Spiel
bewegter Kreisformen und schwebender

1
Paul Lehmann, Der Eisenplastiker Bernhard
Luginbiihl, 1964

2
Anne Weber, Enseigne |

Photos: 1 Leonardo Bezzola, Flamatt; 2 Larsen

Flachen und Winkel in einer véllig veran-
derten, gleichsam aufs Heraldische sti-
lisierten Bildsprache; in allen Farben
leuchtende Rechtecke, Quadrate und
Kreisscheiben werden nun zu locker aus-
gewogenen Kompositionen zusammen-
gestellt; oft werden auch plastische Kér-
per («Maschinenteile», 1966) in das
Kréftespiel einbezogen. Eine sehr intelli-
gente Auseinandersetzung mit den ame-
rikanischen Signalisten; da sie sich im
«gemaBigten» Klima einer europaischen
Malkunst vollzieht, werden dabei wie
zwangslaufig Erinnerungen an Delaunay
oder Léger lebendig. Gerade dieser Um-
stand hat vielleicht zur Folge, daB man
von Mutzenbechers Malerei als abgelei-
tete, nicht urspriingliche Form kiinstleri-
scher Auseinandersetzung empfindet;
womit allerdings nur etwas liber den hi-
storischen Ort und nichts Negatives
tiber den Wert dieser Bilder gesagt sein
will. Als Wegmarken einer Entwicklung,
deren Ziel noch kaum abzusehen ist,
sind sie jedenfalls sehr interessant.

Mit Anne Weber wird zum erstenmal der
schweizerische Rahmen, der fiir das Un-
ternehmen «junge Kunst» urspriinglich
vorgesehen war, gesprengt; die seit zehn
Jahren in Paris arbeitende Kiinstlerin
stammt aus Boston (USA). In dieser
groBflachigen Malerei bilden elementare
Farben und prazis umrissene Kanten,
wie Fragmente von «Signalen», den Rah-
men oder die Ausgangssituation fir eine
freie, sehr geschmacksbetonte und lyri-
sche Entfaltung malerischen Gesche-
hens. Bewegungen und Konfrontationen
im Raum scheinen hier malerisch ausge-
wertet; einzelne Farbkomplexe, schwe-
bend und gegenseitig verstrebt, haben
abwechselnd die Tendenz, sich zu wol-
kig-unbestimmten Farbzonen zu ver-
flichtigen oder aber sich in geometrisch
fixierte Flachen zu kristallisieren; oft
wird dieses Geschehen begleitet oder
untermalt von energischen graphischen
Figurationen. - Eine Reihe von Aquarel-
len zeigt, daB die «Erfahrungen», von de-
nen diese Malerei lebt, nicht zuletzt im
Bereich des Figtrlichen liegen: jeden-
falls weisen diese Aquarelle eine Vibra-
tion auf, die von intensiver Auseinander-
setzung mit Pflanzlichem oder Figirli-
chem inspiriert ist. S.v. M.

Wi interthur

Franz Fischer
Kunstmuseum
13. Marz bis 17. April

Franz Fischer, 1900 geboren, gehort jener
Generation schweizerischer Bildhauer
an, die in der Mitte steht zwischen Neu-
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besinnung im Gegenstandlichen und
Neuorientierung im Ungegenstandlichen.
Er hat das Gliick, seiner Veranlagung
nach fir diese Mittelstellung wie ge-
schaffen zu sein: eine gesunde Sinnen-
haftigkeit 1aBt seine Gestaltungskraft
sich immer wieder an der lebensvollen
Natur entzlinden; ein klarer, gliedernder
Geist, der die kiinstlerischen Méglich-
keiten scharf tberblickt, tragt ein geisti-
ges Moment in seine Schopfungen. Es
entsteht so eine wohltuende Ausgewo-
genheit, die besonders den groBen, fir
die weitere Offentlichkeit bestimmten
Arbeiten zugute kommt, sei es in den
Gestaltungen von Denkmalen in Anlagen
und auf Platzen, sei es in den Bauplasti-
ken.

Die Auswahl und Gliederung der Win-
terthurer Ausstellung war ganz beson-
ders geeignet, die beiden Momente des
Sinnenhaften und des Geistigen sicht-
barzumachen.DaB es beidenbeschréank-
ten Raumverhaltnissen moglich war, Fi-
schers groBe Arbeiten so eindriicklich
mit einzubeziehen, sei besonders her-
vorgehoben. Gleich im ersten Saal wurde
diese Seite seines Schaffens gezeigt.
Und dies mit Recht, denn welcher zeit-
gendssische Schweizer Bildhauer hat
eine ahnliche Wirksamkeit auf diesem
Gebiete aufzuweisen? Die groBe Kreuzi-
gungsgruppe in der Augustinerkirche in
Zirich gab stellvertretend Zeugnis fir
das gesamte bildhauerische Werk, wel-
ches Fischer fiir jenes Gotteshaus ge-
schaffen hat. Neben einem Situations-
modell 1:20 war auch das Gipsmodell
1:1 ausgestellt, von dem allerdings in
einem Museumssaal nicht gentigend Ab-
stand zu gewinnen war und das vor allem
nicht hoch genug plaziert werden konnte,
dafiir aber die Méglichkeit bot, einmal
aus der Nahe sehen zu kénnen, auf welch
geistvolle Weise der Kiinstler die ganz
besonderen Probleme gemeistert hat,
welche der Standort in der Kirche (auf
dem Kampferbalken des Chorbogens)
und der Lichteinfall stellten. Situations-
modelle und Studien flr die «Zeit» und
den «Pylon fir den neuen Friedhof See-
bach» zeugten fiir die Denkmalplasti-
ken. Das groBe Gipsmodell fir einen
Brunnen in Altdorf lieB noch einmal be-
sonders nachdriicklich erkennen, welch
seltene Gabe hiervorliegt, praktische und
kiinstlerische Forderungen, die sich oft
entgegenstehen, in Einklang zu bringen.
Von welcher Formqualitat Fischers
Schaffen ist, lieBen besonders die in
Bronze gegossenen Fragmente von Ge-
wandstlicken erkennen. Da sie als Ge-
genstand nicht mehr erkenntlich waren,
wurde der Betrachter gezwungen, sie nur
noch ihrer plastischen Aussage nach zu
werten. Und da wurde man inne, wie sehr
die packende Kraft von Fischers Werken
in der groBartigen Abstraktion innerhalb
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Franz Fischer, Springender Hund, 1964. Bronze
Kunstmuseum Winterthur

Photo: Peter Stahli, Kiisnacht

einer auBBeren konkreten Form begriindet
liegt.

Besonders schon zur Geltung kamen
auch die Reliefarbeiten, die alle an das
Problem von Bronzetiiren denken lieBen,
auch wenn sie als selbstéandige Werke
gemeint sind. Geistvoll war auch hier der
Versuch, Flachreliefs zu gestalten, die
konvexe und konkave Elemente vereinen
und dazu noch die Kostbharkeit des Mate-
rials als weiteres Element mit einbe-
ziehen.

Wenn natirlicherweise in den baupla-
stischen Arbeiten das Statische im Vor-
dergrund steht, so zeigten die Tierpla-
stiken, besonders aber die rennenden
Windhunde, eine andere Seite von Fi-
schers Schaffen. Schon mitdem « Geher»
in Oerlikon hatte der Kiinstler das Pro-
blem der Bewegung in der Bildhauerei
angeschnitten und sich fir die klassi-
sche Losung entschieden, den Moment
der Bewegung zu wahlen, wo diese, auf
ihrem héchsten Punkt angelangt, einen
Augenblick zur Ruhe kommt, um in eine
andere Phase ihres Ablaufs Uberzu-
gehen. Dies ist aber bloB ein Aspekt der
in Angriff genommenen Probleme, denn
immer auch geht es um die plastisch-
rhythmische Bewaltigung der Binnen-
formen, die zu einem raffinierten, ver-
steckten Spiel abstrakter Raumphantasie
werden, die so richtig ist, daB sie als Na-
tur erscheint.

Nicht bloB Hintergrund, sondern ein
wesentlicher Teil der Ausstellung waren
auch die Zeichnungen und die Druck-
graphik. An ihnen lieB sich der Ent-
wicklungsgang des Kiinstlers besonders
schon und kontinuierlich verfolgen, an-
gefangen bei den ernsthaften, frihen
Lesetibungen am Modell bis zu den spé-
teren Arbeiten, wo der Kiinstler frei tiber
sein Vokabular verfiigt und souveran da-
mit umgeht. P. Bd.

Ziirich

Pont-Aven. Gauguin und sein Kreis
in der Bretagne

Kunsthaus

5. Mérz bis 11. April

Wieder einmal erwies sich, wie ein-
drucksvoll, anschaulich, wie anregend
und generell aufschluBreich der thema-
tische Ausstellungstyp sein kann. Mit
wenigen Ausnahmen stammten die zu-
sammengebrachten Werke aus der kur-
zen Zeitspanne von neun Jahren, 1886
bis 1894. Eine héchst produktive Periode
fir Gauguin selbst, in der er neue Mog-
lichkeiten der Malerei erschloB. Zugleich
eine Periode, in der sich eine der origi-
nellsten und vielfaltigsten Gruppenbil-
dungen der Kunst ereignet hat, bei der
rein Kiinstlerisches, allgemein Geistiges,
Kulturkritisches und Menschliches zu-
sammenwirkte. Nicht allein das Asthe-
tische tritt uns entgegen. Das Verhalten
der Menschen wird vor diesen Bildern
und ihrem Umkreis greifbar, das Kiinst-
lerische also nicht isoliert, sondern im
Zusammenhang mit Lebensform und Le-
bensbeziehungen. Man sieht férmlich
das Leben der Gruppe vor sich.

Was den an mehr als dreihundert Wer-
ken - die groBe Zahl wirkt nicht als Uber-
fiille — ablesbaren Vorgang so faszinie-
rend macht, ist das Ineinandergreifen
der verschiedenen kinstlerischen und
gedanklichen Prinzipien, der Pluralismus
der Komponenten, die Ideen, Vorbilder,
die neuen Lésungen und ihre Auswir-
kungen bei den verschiedensten, teils
zufallig, teils absichtlich zusammenge-
kommenen Malern: Impressionismus,
Symbolismus, Japanismus, Cézanne,
die dynamische Linie und Farbe Van
Goghs, die Volkskunst, die mit den kelti-
schen Ingredienzen der bretonischen
Region verbunden ist, von da aus und
von dem Wunsch nach genereller Rege-
nerierung, der Primitivismus liberhaupt,
bildnerisch die Stilisierung, die sich bis
zur Abstraktion steigert. Dann die auf
das Kommende weisende formale Ondu-
lierung, die ungehemmte Tendenz zum
Ornamentalen, das, zum mindesten un-
ter der Hand Gauguins, nie kunstgewerb-
lich oder «handgewoben» wird. Im Spe-
ziellen die Veranderung des Bildes im
Sinne des Flachenhaften, damit Absage
an die Prioritat der Perspektive, und die
Verwandlung der Farbe von Naturton zur
freien Farbgestaltung, das hei3t zu véllig
neuen Farbklangen. Im Zentrum steht die
Idee eines synthetischen, wie irgend ge-
arteten Gesamtkunstwerkes, hinter dem
die Schatten Richard Wagners und Mal-
larmés auftauchen. Zu all diesem kommt
die tberall entgegentretende Macht der
Personlichkeit Gauguins, des Realisten
und Phantasten, des Gewalttatigen und
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Sensiblen, des Weitgereisten und nach
innen Gekehrten.

Mit mehr als flinfzig Werken, darunter
auch einigen Plastiken und Keramiken,
stand Gauguin im Mittelpunkt der Aus-
stellung. Eine ausgezeichnete Auswahl,
aus der zu ersehen war, wie Gauguins
Malerei sich unter dem Eindruck der bre-
tonischen Landschaft und des bretoni-
schen Lebens verandert. Und, nicht zu
vergessen, durch die Vorstellungen, die
sich in seinem Inneren entwickelten.
Einerseits die «wilde und zugleich poeti-
sche Natur des Landes», die Einfachheit
und Farbigkeit der Menschen, ihrer Klei-
dung und Lebensart, andrerseits die
Tendenz zur Vereinfachung, zur Kon-
zentration auf symbolische Formen und
damit zur Abstraktion, von der Gauguin
in Briefen expressis verbis spricht. Fast
Schritt um Schritt konnte in der Ausstel-
lung verfolgt werden, wie die neuen Bild-
prinzipien und damit eine neue kiinstle-
rische Schonheit entsteht, die auf der
Transformation der Sichtbarkeit beruht.
Hier wird eine der groBen Z&suren greif-
bar: die Einfiihrung der Figur oder des
Objektes in die kompositionelle Struktur,
die bis zum Zeichenhaften getriebene
Abbreviatur, die Steigerung der in der
Natur vorhandenen Wellenformationen
zum rein bildnerischen Element. Dazu
die Pointierung des Gedanklichen, Lite-
rarischen, Mythologischen. Die Gruppe
der gezeigten Werke, bei denen die defi-
nitive Komponente Tahiti noch nicht exi-
stiert, lieB den Beginn einer ganzlich
neuen Spielart der Kunst erkennen, einer
von fritheren Bindungen «freien» Kunst.
Darin liegt wahrscheinlich die Ursache
der Wirkung, die Gauguin auf seine Um-
gebung in Pont-Aven ausgeiibt hat. Vor
den Bildern Bernards, Sérusiers, Denis’,
Meyer de Haans, Verkades, Schuffen-
eckers wird die Atmosphére Pont-Avens
und Le Pouldus lebendig, die Diskussio-
nen der Maler, ihr Leben, ihre Ausein-
andersetzungen, Unterwerfungen und
Selbstandigkeitsbewahrung, das Theo-
retisieren und schlieBlich das Malen, bei
dem bei einigen — bei Bernard, Sérusier,
Denis und zuweilen auch bei dem myste-
ribsen Schweizer Charles Filiger - Aus-
gezeichnetes herauskam. Eine beson-
dere Représentation war dem dreizehn-
monatigen Schaffen Cuno Amiets ge-
widmet, der Gauguin nicht persénlich,
nurin seiner Auswirkung aufdie anderen
begegnete und durch sie aufs starkste
geformt wurde.

So vorziiglich einzelne Werke der Gau-
guin Umgebenden und Sich-Anschlie-
Benden sind, so war es interessant zu
sehen, daB bei einer derart aufgebauten
Ausstellung die malerische Qualitat
keine alleinige Bedeutung besitzt. Das
Halbgelungene, ja das MiBlungene er-
scheint ebenso lebendig; es gibt dem
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Die Galerie FORM am Predigerplatz 2in Ziirich
widmet ihr Programm ganz der Photographie.
Vom 26. April bis zum 24. Mai zeigt sie eine
Ausstellung von Photographien Werner Bi-
schofs, der am 26. April 1966 fiinfzig Jahre alt
geworden wére. — Werner Bischof, Kind in
Hongkong

gesamten Bild auBerordentlich stark wir-
kende, gleichsam alltagliche Akzente.
Man sieht, wie auch die kleinere Potenz
durch die vitale, kontrastreiche, in der ur-
spriinglichen landlichen Umwelt auf na-
tirliche Weise intensivierte Atmosphére
am groBen kiinstlerischen Geschehen
teilhat.

Ein reich illustrierter Katalog begleitete
die Ausstellung. An der Spitze stehteine
breite, in viele héchst bemerkenswerte
Details gehende Einfiihrung von Denys
Sutton (die Ausstellung wurde von der
Tate Gallery aufgebaut und fir Ziirich
teils variiert, teils erweitert). Briefbei-
spiele Gauguins, Sérusiers und Aussa-
gen Amiets, Denis’, Verkades und Fé-
néons sind dokumentarische Zeugnisse.
Fritz Herrmann steuert einen Bericht
lber Pont-Aven und Le Pouldu von
heute und Felix Andreas Baumann einen
griindlichen Beitrag «Cuno Amietin der
Bretagne» bei. Anmerkungen zu einer
groBen Zahl von Gemélden geben einen
Blick in viele Details. Trotzdem vermit
man wenn auch nur kurze biographische
Notizen liber die Maler neben Gauguin;

auch eine vergleichende Zeittabelle ware
wiinschenswert gewesen.

Die Ausstellung hat einen sehr starken
Zulauf erlebt. Man mochte glauben, daB
das Thema, nicht Modestrémungen die
Ursache gewesen sind. HC:

Italo Valenti
Atelier Bettina
4. bis 26. Mérz

Die bekannte Photographin Bettina hat
frither schon gelegentlich in ihren scho-
nen und geeigneten Raumen am GroB-
miinsterplatz - man denkt wehmiitig an
Chichio Haller zuriick, die jahrelang
am gleichen Ort ihre Galerie fiihrte —
Ausstellungen veranstaltet. Diesmal
stellte sie ihre Ateliers dem seit langem
in Locarne lebenden ltaliener Italo Va-
lenti zur Verfiigung. Und wieder spielte
der Charme der zum Teil alten, zum Teil
neu ineinandergefiigten Zimmer und
Gange. Ein héchst angenehmes Zusam-
menspiel: das alte Haus, der Blick liber
die Limmat in die Altstadt und die sorg-
faltige, wohliiberlegte Malerei Valentis,
die eine &hnliche umgrenzte Intensitat
ausstromt wie die Umgebung, in der sie
diesmal erschien.

Die Ausstellung enthielt zunéchst eine
Reihe von Collagen, mit denen sich Va-
lenti - mit Recht - einen Namen geschaf-
fen hat. Es sind rein kiinstlerische Pro-
dukte ohne jede intellektuelle oder pole-
mische Anspielungen, zu denen die
Méoglichkeiten der Collage reizen. Die
Verteilung und die Kombination der Ele-
mente beruht auf der Sensibilitat, die
sich im manuellen Vorgang ausspricht:
in den handgerissenen Papierflachen, in
der Wahl der Papierfarben und in der
farbigen Uberarbeitung der Materialien.
Das Tun, das Spiel eines nach innen ge-
wandten Kiinstlers fiihrt zu Resultaten
von auBerordentlicher Qualitat.

Mitden in jiingster Zeit entstandenen Ol-
bildern schlagt Valentieinen neuen Weg
ein. Das Prinzip der Flachigkeit wird bei-
behalten. Aber das technische Medium
der Oltechnik - und in den Studien auch
des Aquarells - fluhrt zu einer anderen
Bildhaut. Valenti behandelt sie diinn und
gibt ihr eine mebranhafte Spannung. In
manchen Beispielen erkennt man noch,
wie sich Valenti tastend bewegt. Es sind
Ubergénge, in denen gerade auch der
Einblick in den EntwicklungsprozeB fes-
selt. Aber eine Reihe von Bildern ist voll
gegliickt: in der Verteilung der flichigen
Kompositionselemente, in der farbigen
Abtdnung, in den zarten Differenzierun-
gen und kleinen, nie tberlauten Kontra-
sten, durch welche die Membran der
Bildoberflache in Schwingung gerat.
Nicht im musikalischen Sinn, sondern
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als Auslésung von Energien, die rein op-
tisch zu erfassen sind. Obwohl die For-
mate der Bilder Valentis zum Teil be-
trachtliche GréBen annehmen, bleiben
sie im Bereich des Intimen, und obgleich
sich der Maler in der Kompositionsme-
thode Beschrankung auferlegt, entwik-
kelt sich innerhalb dieser Grenzen ein
erstaunlicher bildnerischer Reichtum.
H: €.

William Scott
Gimpel-Hanover Galerie
25. Mérz bis 26. April

William Scott, dessen fritheren Werken
man vor mehreren Jahren in der Galerie
Charles Lienhard begegnete, ist in sei-
nen neuesten Gemalden aus den Jahren
1964 bis 1966 auf dem Weg der Vereinfa-
chung und zugleich der Substantiierung
weitergeschritten. Wahrend friiher noch
Fragmente des Gegenstandlichen er-
kennbar waren, beruhen die neuen Bilder
Scotts auf grundlegenden Fliigel- und
Herzformen, auf im UmriB schwellenden,
schlanken Flachen, auf unkonstruierten,
das heiBBt skizzenhaft angelegten geo-
metrischen Grundlagen, auf Dreiecken,
Kreisen und deren Derivaten, auf balken-
artigen Rechtecken. In einem Aphoris-
mus, mit dem er im Katalog einen Hin-
weis gibt, spricht er von Formen, die ihn
seit der Kindheit im Traum begleitet ha-
ben. Es sind die Grundgebilde, die im
Traum auch des Nichtkiinstlers immer
wieder erscheinen, jene merkwiirdige
Mischung von Symbol und Konstruktion.
Die formale Traumwelt Scotts verwirk-
licht sich im Gewand der Peinture, einer
asketischen Peinture vielleicht, aber auf
jeden Fall als Malerei, die sich aus der
farbigen, wenn auch unmateriellen Vor-
stellung und den Erfahrungen des manu-
ellen Umgangs mit Pinsel und Farbe er-
gibt. Das sind die kiinstlerischen Mittel,
mit denen Scott seine Malerei realisiert.
Auch hier ist (wie bei Valenti) die thema-
tische Spannweite nicht sehr groB, so
stark der gestaltende Wille splirbar wird,
der sich auch des groBen, wenn auch
nicht GbergroBen Formates bedient. Die
Resultate sind sehr verschieden. Um die
groBen Formate weht eine diinne Luft,
sehr intensiv im Bildziel, aber oft doch
voriiberziehend wie in Nebeln, trotz der
eindeutiy ausgesprochenen Bildele-
mente. In einigen - hier meist blauen -
Bildern konzentriert sich dann der Bild-
sinn mit groBer Starke und Klarheit. In
ihnen erweist sich Scott als ein heutiger
Maler, der etwas zu sagen hat und der
das, was er sagt, mit (iberzeugender Be-
stimmtheit auszudriicken weiB3. H.C.
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Utz Kampmann
City-Galerie
9. bis 26. Marz

Merkwiirdig, auf welche Ideen die jungen
«Kiinstler» — diesmal handelt es sich um
den 1935 geborenen Berliner Utz Kamp-
mann, der sechs Jahre an der Berliner
Kunsthochschule studiert hat und mit
Preisen ausgezeichnet worden ist - kom-
men, um nichtzu sagen: verfallen. Kamp-
mann verfertigt, verfertigt sehr genau,
Gegensténde, die er sauber bemalt. Die
Objekte erinnern an Behalter, an Ge-
hause von Apparaten wie Waschautoma-
ten oder dergleichen (aber ohne die Lust
des zum Kochen und Brausen gebrach-
ten Wassers), an schreinhafte Schranke
usw. Obwohl Kampmann seine Objekte
frei erfindet, kommen sie dem Betrachter
bekannt vor, der von Ahnlichem im All-
tag umgeben ist. Sind es Gegenstéande,
die von industriellen Gegenstéanden an-
geregt sind? Ware es dann also eine Art
Naturalismus? Wir meinen es mit dieser
Frage ernst.
Gibt also der Verfertiger, wie wir objek-
tiviert sagen wollen, Zeitbilder? Stellt er
Verfestigungen — Versteinerungen paf3t
nicht ganz - vor uns, Marionettisierun-
gen von Instrumenten, denen ihr mecha-
nisches Leben genommen ist? Marchen-
gestalten von heute? Uns scheint, es
sind keine Marchengestalten, weil ihnen
die Transformation abgeht. Es sind auch
keine Schreckgestalten, die einen gefahr-
lichen Aspekt, die Verapparatierung des
heutigen Lebens, vor Augen und Geist
fuhren.
«Es sind farbige Objekte, weiter nichts»,
bei denen man keinen Hintersinn suchen
sollte, schreibt Paul Nizon im Ausstel-
lungskatalog. Einige Zeilen spater heil3t
es allerdings: «Was wir assoziieren,
ist schéne geglattete Schalthebelwelt.»
Also doch Sinnbild?
Uns erscheinen diese Dinge (wie man-
ches, was heute als Kunst oder als Nicht-
kunst offeriert wird) anderen Kategorien
anzugehéren. In mancher Beziehung ge-
rade noch das gute altmodische Kunst-
gewerbe beriihrend. Vielleicht notwen-
dige Versuche, von denen aus, paradox
zu sagen, vielleicht klar wird, daB trotz
allem das Feld der Kunst, das merkwdr-
dig unveréndert geblieben von den An-
fangen des formenden Menschen bis
heute, ja bis heute, unerschopflich ist
und bleiben wird.
Will Grohmann hat die Ausstellung mit
einer charmanten, zugleich optimisti-
schen wie melancholischen Causerie er-
6ffnet, mit der er fiir das Schaffen der
Jugend warb und trotzdem den Finger
auf jene Grenzstellen legte, an denen
eben das Feld der Kunst zu Ende ist.

H: C:

Janos Németh. Tafelbilder
Galerie Suzanne Bollag
25. Mérz bis 26. April

Janos Németh kam als junger Ungar 1956
nach der Schweiz und absolvierte, nach
fritheren Studien in Budapest, die Zir-
cher Kunstgewerbeschule als Graphiker,
als der er heute in Basel tatig ist. Die Bil-
der,dieerbeiSuzanne Bollag vorlegt,sind
auBerordentlich sorgfaltig durchgearbei-
tete Farbmaterialstrukturen, die im opti-
schenBestandin mancherHinsichtplasti-
schen Reliefkarten verwandt erscheinen.
Obwohlsiekleinteiligaufgebautsind, wir-
ken sie liberraschend geschlossen und
ruhig. Die Oberflache ist standig gekrau-
selt; es geht in kleine, tief eingeschnit-
tene Taler, die Kamme der Farbhiigel be-
sitzen ungefahr gleiche Hohen. Nichts
stoBt mit Gewalt in den Raum, und bei
aller Beweglichkeit der einzelnen Bild-
teile vermeidet Németh die Heftigkeit, zu
der diese Art der Behandlung der Farb-
materie verleitet. Darin und in den auBer-
ordentlich subtilen, fast bis ins Mikro-
maBige gehenden einzelnen Farbakzen-
ten liegt der Reiz und auch die innere Le-
bendigkeit dieser Bilder, die in mancher
Beziehung mehr emailhafte Gebilde
sind. Hier liegen auch die Grenzen. Das
heiBt, hier ist der Punkt, an dem sich die
Frage weiterer bildnerischer Entwick-
lungsméglichkeiten stellt. So gesehen,
sind die Arbeiten Némeths wohlabge-
rundete Bildmaterialstudien und - wie
uns scheint — zugleich unter Sprengung
der jetzt vorliegenden Bindungen Ver-
sprechen fiir eine Zukunft. HoG.

Pforzheim

Schweizer Malerei und Plastik
1945-1965

Reuchlinhaus

13. Februar bis 13. Mérz

In Pforzheim - es folgen Koblenz, Kassel,
Kaiserslautern, Wuppertal und Bremen -
gastierte eine mit Beihilfe des Landes
Baden-Wiirttemberg, der Stadt Pforz-
heim und der Stiftung Pro Helvetia ver-
anstaltete Ausstellung «Schweizer Ma-
lerei und Plastik 1945-1965». Damit wurde
endlich fiir die lebenden Schweizer
Kiinstler etwas getan, was in andern
Landern—undin der Schweiz wenigstens
auf anderen Gebieten — langst Usus ist:
eine von offentlicher Hand subventio-
nierte Vorstellung des kulturellen Schaf-
fens der Schweiz im Ausland. Ganz be-
sonders ist hier zu begrifen, daB dies-
mal nicht die libliche demokratische Me-
thode mitgroBer Juryangewendetwurde,
sondern einem Einzelnen die Kompetenz
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und damit auch die Verantwortung tber-
bunden wurde. Mit Dr. Hans Curjel fand
sich fiir diese Aufgabe eine Persdnlich-
keit, die ihre Ubersicht und ihre klare
Stellungnahme langst unter Beweis ge-
stellt hat; Curjel wagte es denn auch,
eine sehr eigenwillige und in manchen
Fallen erfrischend unpopulare Auswabhl
zu treffen.

Die Ausstellung fordert wieder einmal
dazu auf, das Charakteristische einer
«schweizerischen» Kunst zu definieren.
Gliicklicherweise wird in der vorliegen-
den Auswahl keineswegs versucht, eine
«typische» einheimische Malerei in ir-
gendeiner Form zu postulieren. Eindeu-
tig kommt jedoch zum Ausdruck, daB
sich in den oberen Qualitatsbereichen
die Herkunft, die tiefe Verwurzelung am
deutlichsten abzeichnet. Einen alle an-
dern weit libertreffenden Eindruck bieten
die Figurengruppe und die Zeichnungen
Alberto Giacomettis, dessen besessenes
Ringen um eine Realitat, um den nicht
mehr fliichtigen «Kern» der Erscheinun-
gen (wie bei den Besten, bei Hodler,
Meyer-Amden, Auberjonois usw.) als
etwas typisch Schweizerisches erlebt
werden kann. Je tiefer das Qualitats-
niveau (selbstverstandlich relativ ge-
sehn), desto eher nahern sich die Formu-
lierungen dem sogenannten «internatio-
nalen Stil»; eine Beobachtung, die sich
natirlich in allen Landern machen lieBe.

Dr. Curjel gruppiert «seine» Kiinstler im
Katalogvorwort in Geometrisch-Kon-
krete, abstrakt Komponierende, Surrea-
listen, Abstrakt-Expressionistische und
figlirlich Malende. Zweifellos gibt die
erste Gruppe am eindeutigsten eine
schweizerische Sonderform; wenn auch
nicht alle dabei Beteiligten die Qualitat
der Lohse, Bill, Glarner und eventuell
Baier erreichen, so strahlt hier die ein-
deutige, positive Stellungnahme zu un-
serer Zeit und ihrer standigen BewuBt-
seinsforderung eine vielleicht manchmal
etwas einseitige, vielleicht auch nivellie-
rende, jedenfalls aber eine erfrischend
klare, unsentimentale Kraft aus. Die um-
fassendere Aufgabe der Verbindung
dieses Zeiterlebens mit weniger theore-
tischen, sondern vital-menschlichen
MaBstaben (Proportionen, Rhythmen,
Formen) bieten Le Corbusier einerseits
und die Metallplastiker Robert Miiller,
Luginbiihl, dazu auch Bodmer und Wiggli
andererseits. Tschumi und von Moos
wirken als eigenstandige Vertreter einer
surrealistischen Weltsicht, wahrend die
Maler der abstrahierend expressionisti-
schen Tendenzen ganz eindeutig von
den dynamisch durchgestalteten « Métro-
bildern» Wilfrid Mosers dominiert wer-
den, die, zusammen mit den hier zum er-
stenmal in einem schweizerischen Zu-
sammenhang gezeigten, ungemein dich-
ten und geklarten Kompositionen Fritz



Hufs, fast als einzige dem Stiefkind der
Schweizer Malerei, der Farbe, wirklich
gerecht werden. Im Raumlichen hilt die-
sen Spitzen das Strukturrelief Kemenys
die Waage. Von den figiirlich Malen-
den vermégen nur Varlin und Gubler zu
Gberzeugen, wobei vor allem der Letzt-
genannte in den wohl ausstellungstech-
nisch bedingten Kleinformaten nicht voll
zur Geltung kommt.

Mit den genannten Kiinstlern hatte man
meines Erachtens eine reizvolle Schau
von sehr beachtlichem Niveau zusam-
menstellen kdnnen; die weiteren rund
zwanzig Namen verbreitern das Gesamt-
bild, verwischen es jedoch auch ein we-
nig. Es sind nun jene Kiinstler, die zum
Teil mit Begabung und mit durchaus per-
sonlicher Pragung aufdieinternationalen
Stile reagieren. Gilt es hier, einen wirk-
lichen gerechten Uberblick iiber das
Schweizer Schaffen zu geben, so ist ihre
Beteiligung zweifellos gerechtfertigt.
Durch die lobenswerte strikte Beschréan-
kung auf die Werke der letzten zwanzig
Jahre (also durch das Wegfallen der
Auberjonois, Wiemken usw. und der
heute nicht mehr in Vollkraft Schaffen-
den) gewinnt ihr Beitrag an Bedeutung.
Es bleibt zum SchiuB noch festzustellen,
daB die finf dominierenden Persén-
lichkeiten Exilschweizer sind: Giaco-
metti, Corbusier, Miiller, Moser und Glar-
ner haben ihren entscheidenden Durch-
bruch nicht in der demokratischen und
darum kunstfeindlichen Enge und Gebor-
genheit der Heimat, sondern in einer viel
harteren, ja grausameren, aber auch
groBraumigeren und geistig freieren Um-
weltvollzogen. Das mag keine Bedingung
sein, gibt aber doch einen wichtigen Hin-
weis auf die Notwendigkeit der Konkur-
renz und der Konzentration auf sich
selbst in einer nicht allzu neutralen Um-
gebung. P A

Pariser Kunstchronik I

An der Bedeutung der vierten «Bien-
nale des Jeunes», dieser Riesenmani-
festation im Musée d’Art Moderne, ist
kein Zweifel mehr méglich. Auch experi-
mentelle Musik, Kurzfilme, avantgardi-
stisches Theater, Poesie und Architek-
turprojekte, kurz, alles, was die jungen
Kiinstler in den verschiedensten Gebie-
ten bewegt, wurde hier diskutiert und
beobachtet.

Das Programm dieser Biennale ent-
sprach offensichtlich einem wachsenden
Bediirfnis nach Kollektivarbeit. Viele von
diesen Gruppenarbeiten konnten aller-
dings aus Platzmangel nur in kleinen
Modellen verfertigt werden. Anderseits
zeigten riesige Diapositive gemeinsame

Arbeiten von Architekten und Kiinst-
lern. Zwischen «Integration der Kiinste»
und synkretistischen Neigungen suchen
viele Kiinstler, die mit Architekten zu-
sammenarbeiten, neue Lésungen. Man
vernahm aus Gesprachen mit ihnen, daB3
eben diese Zusammenarbeit ihre Da-
seinsberechtigung als Kiinstler garantie-
ren solle. Zum Kriterium fiir viele von
ihnen wird der Grad ihrer Verbundenheit
mit dem neuen technischen Fortschritt
und ihre Anteilnahme an neuen mensch-
lichen Entwicklungsmdglichkeiten.

Ein Besuch der nach Nationen einge-
teilten Sale ermoglichte einen breiten
Uberblick (iber die heterogenen Ein-
flisse,denen die heutigen Kiinstlerunter-
worfen sind. Wenn vor zwei Jahren das
Aufkommen der Pop Artauffallen muBte,
so dominierte jetzt die «Nouvelle Figu-
ration» und vor allem die «Figuration
narrative». AuBBer Op Art schienen noch
verschiedene konstruktivistische Kunst-
richtungen wiederaufleben zu wollen. Die
Englander (die USA waren bezeichnen-
derweise abwesend) fielen mitihrer Farb-
frische in den meisten Op-Werken auf.
Bemerkenswert in dem turbulenten En-
semble war neben den farbfreudigen
Osterreichern die Gruppenarbeit von drei
Schweizern (Andreas Christen, Markus
Rétz und Willi Weber), welche in einem
magisch erhellten Durchgangsraum aus-
schlieBlich weiBe, streng strukturierte
Reliefs zu einer vornehmen Einheit kom-
poniert hatten.

Der Saal der Deutschen zeichnete sich
durch die einheitliche Qualitat aus, trotz
der Verschiedenheit der Werke der aus-
stellenden Kiinstler. So sah man zum
Beispiel ein beeindruckendes groBes,
Uber einen weiBen Stuhl kriechendes
Raupenobjekt aus Nageln von Uecker,
Haushalt- und Biiromaschinen, in sur-
realistischer Technik gemalt von Klap-
heck, die rhythmisierten Reliefplatten von

- Mack und die sehr groBziigig gemalten

temperamentvollen groBen Zeichen von
Volkle.

In diesem Panorama von KunstauBerun-
gen der Jugend aus der ganzen Welt
wurde hauptsachlich die Vielschichtig-
keit der Problemstellung sichtbar, so daB
es nicht leicht halt, die Zukunft dieser
Generation vorauszuahnen.

Vier jungen Kritikern (Raoul Jean Mou-
lin,Marie-Thérése Mougis, Jean-Jacques
Léveéque, Jeanine Lipsi) hatte man vorge-
schlagen, die groBe Eingangshalle durch
monumentale Bilder von acht durch sie
bestimmten Malern ausstatten zu lassen.
Es war also die Aufgabe gestellt, einen
architektonischen Raum durch kiinstle-
rische Aussagen neu zu gestalten. Trotz
der Kontakte, die die Maler vor der Bien-
nale miteinander haben konnten, wurde
aber, wegen der Unterschiede der 4sthe-
tischen Vision der bestimmenden Kriti-
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1
Niki de Saint-Phalle, Nanas. Galerie lolas,
Paris

2
Georges Mathieu, Otelle, 1965. Galerie Char-
pentier. Paris

Photo: 2 Daniel Frasnay, Paris

ker, nur in der duBeren Situation (dem
Problem, eine Riesenflache zu bemalen)
eine gemeinsame Intensitat erreicht.

Die zahlreichen kleinen Nebenmanifesta-
tionen in vielen Galerien der Stadt, im
Katalog als «Manifestations annexes a la
Biennale» bezeichnet, ergaben tatsich-
lich den Eindruck, als ob die ganze Stadt
ein Riesenlaboratorium geworden sei.
Viele dieser Nebenmanifestationen woll-
ten, als Erganzung zur Biennale oder in
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4

3
Yasse Tabuchi, Le bouquet Il, 1963. Galerie
Ariel, Paris

4
Robert Jacobsen, Eisenplastik. Galerie de
France, Paris

Reaktion auf sie, auf dort nicht zu fin-
dende Werte aufmerksam machen.
Michel Ragon hatin der Galerie Lacloche
Bury, Chavignier, Guitet, Kosice, Nikos,
Philolaos, Schneider gemeinsam einge-
laden, ein Studio innenarchitektonisch
auszubauen (Studio Meublé). Die ganze
Gruppe wollte zeigen, wie die heutige
kalte Architektur mit ihnrem UbermaB an
rechten Winkeln durch Kiinstler ver-
menschlicht werden kdonnte. Alle Ge-
brauchsgegenstande des ganzen Wohn-
raumes, auch die Television, das Blcher-
gestell, die Bibliothek und anderes, soll-
ten neue, durch sie gepragte Formen er-
halten.

Die Galerie Lambert zeigte junge tsche-
chische Kiinstler, bei denen die surrea-
lisierenden Tendenzenvorherrschen.Um
nicht zu viele Beispiele anzufiihren, seien
hier nur drei Bildhauerausstellungen er-
wahnt. Wahrend an der Biennale mehr
plastische Objekte mit neuen Materia-
lien (wirklichen, dem Alltag entnomme-
nen) gezeigt wurden, wobei ihr « Dasein»
ais Kunstwerk durch den jeweiligen philo-
sophischen Hintergrund gerechtfertigt
und erklart wurde, ging es hier um Bild-
hauer, deren Konzeption noch traditio-
nell materialverbunden und deren Pro-
blematik ausschlieBlich im plastischen
Werk selber fundiert war. In der Galerie
A sah man den etwas barocken Bild-
hauer Dyens, in der Galerie Suzanne de
Coninck die aus zwei Metallen verfertig-
ten Skulpturen des Kanadiers Trudeau
und in der Galerie Zunini sieben junge
Bildhauer, deren Freude an der Material-
bearbeitung und deren Hang zu Monu-
mentalitat evident waren.

Auch einige Einzelausstellungen fielen
gerade wegen ihrer stark individuellen
Pragung jenseits der allgemeinen Stro-
mungen auf. Fir den Beschauer waren
viele personliche Entwicklungen zu ver-
folgen, so die gigantischen, bunt bemal-
ten, an Karnevalsfiguren erinnernden
Puppen, die «Nanas», von Niki de Saint-
Phalle in der Galerie lolas, die immer de-
korativer wirkenden und vor allem asthe-
tischen Zeichen von Mathieu (Galerie
Charpentier), die leuchtenden, echt male-
rischen, freien Bilder von Tabuchi (Gale-
rie Ariel), die kraftigen letzten Gemalde
von Maryan (Galerie de France), spéater
die auf eine einfache Indikation be-
schrankte Malerei eines Aguyao (Galerie
Jeanne Bucher), die letzten Werke des
Bildhauers Visieux (Galerie Point Cardi-
nal) und des etwas eleganter gewordenen
Hajdu (Galerie Knoedler) sowie die kraf-
tigen Eisenfiguren von Jacobsen (Gale-
rie de France). Jeanine Lipsi

Flexibel bauen

Das «RIBA Journal» (GB), Méarz 1966,
enthélt einen Vortrag, den der Architekt
Philip Dowson am Royal Institute of
British Architects gehalten hat, mit dem
Titel «Des Architekten Ansicht zur Ar-
chitektur». Dowson, dessen Leckhamp-
ton House im WERK 1/1966 vorgestellt
wurde, erldutert in erster Linie seine
Arbeiten, von denen zwei weitere Uni-
versitatsbauten interessant sind.

Er schildert seine Laufbahn und deren
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entscheidende Stadien; wichtig wurde
ihm dabei das Problem: «... Wie die Be-
diirfnisse der industriellen Methode in
Einklang bringen mit denen einer lebens-
werten Umwelt — wie Vorsorge treffen
fiir Massenbedarf, ohne ihn zu zermal-
men durch gerade die MaBnahmen, die
entworfen sind, ihn zu befriedigen?»
Beim Eintritt in das Biro Arup kam dann
die Erfahrung der Gruppenarbeit hinzu,
die fiir ihn so befriedigend wurde, daB er
den Gedanken an ein eigenes Biiro, fir
das sich die Méglichkeit bot, zugunsten
dieser Zusammenarbeit fallenlieB. Er be-
tont deshalb auch, daB die gezeigten
Entwiirfe das Ergebnis der Zusammen-
arbeit sind.

Neben Industrie- und Wohnbauten zeigt
Dowson Laboratorien fiir die Universitat
Birmingham. «Ein Laboratorium ist ‘ge-
schachtelte Dienste’, und die Struktur
muB sich géanzlich deren Erfordernissen
anpassen. Wir bauen keine ‘Leitungen’,
aber stellen sicher, daB die Konstruk-
tionsmethode ein fortlaufendes horizon-
tales und vertikales Netz von Raumen
liefert, ein Netzwerk von strukturellen
Unterbrechungen.»

Die Konstruktion basiert auf einer vor-
fabrizierten Betonplatte von 6 m Seiten-
lange und 17 t Gewicht, um die horizon-
tale und vertikale Versorgungsraster an-
geordnet sind. Besonderer Bedacht
wurde auf Wachstum und Veranderung
genommen.

Der Entwurf fiir die Loughborough Uni-
versity of Technology ist gepréagt von der
Notwendigkeit, einen Baukomplex zu
planen, dessen Funktionsschema und
endgiiltige GréBe heute noch nicht be-
kannt sind, in dem die Fakultaten mog-
lichst wenig abgegrenzt sein sollen.
Deshalb wird besonderer Wert auf die
groBe Anpassungsfahigkeit der Bau-
struktur an verschiedenste Nutzungs-
arten gelegt. Ausdehnung und Verande-
rung der ganzen Anlage wie auch der
einzelnen Teile sind eingeplant.
Dowson sagt:

«Es gibt ein dichtes Nebeneinander von
Leben und Wohnen, Zusammentreffen
und Ausruhen, und das alles macht das
Leben einer Universitat aus. Von der
Beteiligung der aufeinanderfolgenden
Generationen von Studenten (die ihr Ver-
halten andern werden, wie die Gesell-
schaft sich andert), wird das Leben und
die Vitalitat dieser Gesellschaft des Ler-
nens abhiangen. Wir haben ein Rahmen-
werk zu schaffen, in dem dieser Organis-
mus von Individuen sich entfalten kann.
Er wird so mannigfaltig sein wie die Men-
schen, die ihn bilden; er kann keine ein-
zelne Sache, auch keine Serie von Sachen
sein - ganz sicher kein Monument.

Um zu leben, muB er eine Menge von
Aktivitaten einschlieBen, aber schlieB-
lich muB er eine eigene reiche ldentitat
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Ausstellungskalender WERK-Chronik Nr. 5 1966
Aarau Aargauer Kunsthaus Fritz Pauli 7. April  -30. Mai
Hans Purrmann 14. Mai -12. Juni
Galerie 6 Martin A. Christ 30. April -28. Mai
Arbon Schlof Anny Vonzun - Leonhard Meisser 1. Mai - 30. Mai
Ascona Galerie Cittadella Hermanus - Max Laubli 23. April  -13. Mai
Urs Dickerhof 14. Mai - 3. Juni
Auvernier Galerie Numaga Louttre 16 avril  —15 mai
Basel Kunstmuseum Arshile Gorky 30. April - 5. Juni
Kunsthalle Junge Berliner Kiinstler 7.Mai =12, Juni
Museum fir Vélkerkunde Metall. Gewinnung und Verarbeitung in auBereuro- 25. Januar - 30. November
paischen Kulturen
Gewerbemuseum Modern - Modisch 23. April -28. Mai
Galerie d’Art Moderne Vic Gentils 26. Marz - 31. Mai
Galerie Bettie Thommen Peintres naifs 6.Mai - 6.Juni
Bern Kunstmuseum Paul Klee, Alexej Jawlensky, Wassily Kandinsky, 26. Mai - 28. August
Franz Marc, Lionel Feininger aus der Sammlung
Felix Klee
Kunsthalle Strukturen in WeiB und Pop 21. Mai - 26. Juni
Anlikerkeller J. R. Schlappi 8.Mai  -28. Mai
Galerie Toni Gerber Kurt Fahrner 13. Mai - 5. Juni
Galerie Verena Miiller Rudolf Zender 30. April -26. Mai
Galerie Schindler Sugai 18.Mai - 4. Juni
Galerie Spitteler Margherita Osswald-Toppi 7. Mai - 28. Mai
Kornfeld & Klipstein Otto Tschumi 30. April -24. Mai
Biel Galerie Socrate Hugo Bré 7. Mai - 2. Juni
Brig Galerie Zur Matze Lars Bo 6. Mai - 2. Juni
Carouge Galerie Contemporaine Jean Baier 12 mai - 1 juin
Duggingen Galerie Rainreben Edwin Keller 30. April -29. Mai
Eglisau Galerie am Platz Fritz Zbinden 7. Mai = 5. Juni
Frauenfeld Galerie Gampiross Rolf Flachsmann - Werner Ammann 16. April  -12. Mai
Genéve Musée d’'art et d’histoire Graveurs vaudois 30 avril -12 juin
Athénée Lucien Gronauer 13 mai - 8juin
Galerie Georges Moos Jean-Francois Liegme 21 avril - 28 mai
Grenchen Galerie Toni Brechbiihl Eric Munster 14. Mai - 9. Juni
La Chaux- Musée des Beaux-Arts Aurele Barraud 7 mai -22 mai
de-Fonds Schreiter 28 mai -12 juin
Club 44 Noél Devaud 30 avril - 21 mai
Lausanne Galerie Bonnier Rodin - Laurens - Etienne-Martin 20 avril - 30 mai
Galerie Pauli Dzamonja Dusan 5 mai - 4 juin
Luzern Kunstmuseum Johann Robert Schiirch, 1895-1941 22. Mai -19. Juni
Galerie Raber Dmitrienko 16.Mai - 5. Juli
Neuchatel Musée d'art et d’histoire Amis des Arts de Neuchatel 14 mai =12 juin
Olten Neues Stadthaus Berger — Coghuf - Glatt - Lermite - Schnyder 24. April  -22. Mai
St. Gallen Kunstmuseum Maria Geroe-Tobler 16. April -30. Mai
Galerie zum gelben Hahn Ferdinand Hodler 16. April -28. Mai
Schaffhausen Museum zu Allerheiligen Kurt Georg Becker 24, April -30. Mai
Galerie Stadthausgasse Emil Miller 9. Mai - 28. Mai
Sissach SchloB Ebenrain 17 Aargauer Kinstler 16. April - 15. Mai
Solothurn Galerie Bernard Aspekte heutiger Kunst 14.Mai  -11. Juni
Thun Galerie Aarequai Helene Pflugshaupt 6.Mai - 6.Juni
Zofingen Zur alten Kanzlei Karl Landolt 23. April -15. Mai
Ziirich Kunsthaus D’Altri - Herbst 23. April -22. Mai
Graphische Sammlung ETH L'CEuvre gravée 30. April -30. Mai
Helmhaus Jenny Losinger — Sonia Sekula - Arend Fuhrmann 7. Mai - 1. Juni
Strauhof Max Frithauf 27. April -15. Mai
Tibetanische Teppichknlipfkunst 18. Mai -12. Juni
Galerie Beno Attilio Vella 4. Mai - 28. Mai
Galerie Suzanne Bollag Rudolf Mumprecht 28. April -31. Mai
Galerie Birdeke Jacques Alerini — Coré 23. April -12. Mai
City-Galerie Carl Bucher 11. Mai - 31. Mai
Galerie Form Werner Bischof 26. April - 24. Mai
Franco Cianetti: Werke von Alberto Giacometti, 26. Mai -21. Juni
Zoltan Kemeny, Marino Marini
Galerie Daniel Keel Hans Fischer (fis) 3. Mai - 4, Juni
Galerie Obere Zaune Gustave Buchet 5. Mai - 30. Mai
Galerie Orell Fiissli Franz Gertsch 16. April - 14. Mai
Carl Roesch 21. Mai -11. Juni
Galerie Palette Jean Baier 16. April -12. Mai
Rotapfel-Galerie Ellisif 14. April - 7. Mai
Bruno Bischofberger 12. Mai - 7. Juni
Galerie Staffelei Horst Beck 30. April -26. Mai
Hannes Grosse 28. Mai —23. Juni
Galerie Wolfsberg 0. Dalvit - R. Forissier — |. Bamert 5. Mai - 28. Mai
Galerie Renée Ziegler Matias Spescha 15. Mai - 30. Mai
Ziirich Schweizer Baumuster-Centrale SBC, Standige Baumaterial- und Baumuster-Ausstellung standig, Eintritt frei

TalstraBe 9, Bérsenblock

8.30-12 und 13.30-18 Uhr
Samstag 8.30-12.30 Uhr
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