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ohne weiteres aus den verwendeten Ma-
terialien ergibt. Von ihr aus entsteht die
seltsame und wunderbare Mischung von
Alltag, Phantasie und Melancholie, die
in Schwitters’ Werk eine so groBB3e Rolle
spielt.

Der tabellarische Anhang enthalt die
Ublichen Verzeichnisse (Lebensdaten,
Ausstellungen), die sehr gehaltvollen
Anmerkungen zum Text, eine von Hans
Bolliger bearbeitete ausgewahlte Biblio-
graphie, die mit der kompletten Zusam-
menstellung der literarischen und dich-
terischen Arbeiten Schwitters' beginnt,
die zu den wichtigsten Dokumenten der
modernen Kunst zahlen, ganz abgesehen
von der dichterischen Bedeutung, die
den Poesien innerhalb der Literatur des
20.Jahrhunderts zukommt. Die Zusam-
menstellung der Schriften tber Schwit-
ters beschrankt sich auf die Grundlagen.
Auf ein komplettes Werkverzeichnis hat
Schmalenbach verzichtet; mag sein, daB
die Zusammenstellung heute noch zu
groBen Schwierigkeiten begegnet.

Es sei noch einmal gesagt, daB Schma-
lenbachs Schwitters-Buch zu den grund-
legenden und eindriicklichsten und sym-
pathischsten Kunstpublikationen unsrer
Zeit zahlt. H. C.

Nachtrage

Wohnhaus im Dolderquartier

In unserer Sondernummer «60 Jahre
Schweizer Architektur» WERK 1/1968
fihrten wir auf Seite 59 unten das Wohn-
haus an der Aurorastrae 56 an. Dazu
folgende Erganzungen: Architekt: Prof.
Carlo Scarpa, Venedig; mitarbeitender

Musée Rath, Les icones dans les collections suisses. Installation: V. Kara-
mata et L. Folomietow, architectes, Genéve Photos: Pierre Vogel, Genéve

Schweizer Architekt: Th. Senn, Zirich.
Der Verputz der Fassaden ist rosa ein-
gefarbt. Fassadenteile (nicht das Trep-
penhaus) sind Sichtbeton.

Ausstellungen

Basel

Josef Albers
Kunsthalle
22, Juni bis 28. Juli

Der deutsche Maler Josef Albers ist am
19. Méarz 1968 achtzig Jahre alt geworden.
Als Lehrer und Dozent an der University
of South Florida, Tampa, und an der
Bridge University genieBt er hohes An-
sehen. Der in schwerer Zeit nach Ame-
rika ausgewanderte Maler ist ein Farb-
besessener, und seit vielen Jahren be-
schrankt er sich in den beriihmt gewor-
denen «Homage to the Square»-Bildern
auf die prazise Abstimmung von Ténen,
indem er Quadrate ineinanderfiigt, wobei
deren Verjingung den Diagonalen ge-
horcht.

Auch in der Basler Ausstellung war der
Uberragende Teil seinen Viereck-Arbei-
ten gewidmet. Sie waren in unendlichen
Varianten und Techniken zu sehen und
belegten die von Albers oftmals verkiin-
dete These von der Unveranderbarkeit
der Farbe, aber auch ihrer unbeschrank-
ten Kombinierbarkeit. Farben in ihrer
Aufeinanderbezogenheit und Variierbar-
keit werden fur diesen Maler, einen der
wesentlichsten Kiinder «konkreter» Prin-

zipien, zum werk- und daseinsbestim-
menden Erlebnis, zum Ausgangspunkt
aller kinstlerischen Uberlegungen. Die
Konsequenz, mit der Albers ein Leben
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lang seine gestalterischen Theorien in
Bilder von gréBter Reinheit und Sensibi-
litdt umsetzt, macht sein CEuvre im tief-
sten Sinn glaubwirdig.

Interessantin dieser Ausstellung war der
Entwicklungsgang von Albers: Er fing
mit durchaus malerischen Aquarellen
an, versuchte sich in formal sehr proble-
matischen Holzschnitten und schuf die
Schule machenden Gravuren in Resopal.
Sie waren eine Vorstufe zu den Quadrat-
bildern; allerdings handelt es sich in die-
sen Arbeiten um rein lineare Konstruk-
tionen, bei denen die raumbildenden wei-
Ben Koordinaten die schwarzen Flachen
beherrschen. Der Ubergang zu den
Squarebildern ist eine logische Folge.
Perspektive und Korperhaftigkeit treten
zugunsten einer farblichen Harmonisie-
rung in den Hintergrund. Die ineinander-
gebauten Vierecke werden zu Tontragern
und fithren in die Tiefe des jeweiligen
Werks, erfiillen den Bildraum, machen
ihn dicht und transparent zugleich. Josef
Albers schreibt selber, daB, wenngleich
selten wahrgenommen, klar gegliederte
Begrenzungslinien zwischen Farben bei-
nahe aufgehoben oder praktisch unsicht-
bar gemacht werden kénnen durch die
Wahl der Farbe allein. Dieser Effekt sei
beschrankt auf nahe beieinander lie-
gende Farben. Hans Neuburg

Geneéve

Les icones dans les collections
suisses

Musée Rath

du 14 juin au 29 septembre

C'est I'une des plus hautes autorités en
la matiére qui I'affirme: il y a une dizaine
d'années, l'icone byzantine était encore
la grande méconnue de I'histoire de I'art
du Moyen Age. Depuis, publications et
expositions ont remédié a cette situation,
etl'icone, si elle bénéficié d'une connais-
sance générale accrue grace a de nom-
breux travaux, est en outre I'objet d'un
certain engouement de la part du grand
public.

L'exposition organisée au Musée Rath
est de celles qui contribuent considé-
rablement a la juste et intelligente propa-
gation d'une création artistique culturelle
d'une rare importance puisqu'elle em-
brasse une période quiva du VI au XIX®
siécle et concerne tous les peuples rat-
tachés a la religion de rite orthodoxe, de
la Russie a I'Egypte copte, en passant
par la Turquie, la Gréce, la Serbie, I'Al-
banie, I'Ethiopie et I'Asie Mineure. Elle
marquera par la rigueur scientifique qui
fut apportée a sa mise sur pied, et son
catalogue est un monument d'érudition
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comportant de nombreuses illustrations,
des études historiques et critiques, et
une notice détaillée pour chacune des
deux cent huit piéces exposées.

Les icones, on le sait, sont des panneaux
de bois peint représentant des saints,
des scénes de I'"Ancien et du Nouveau
Testament ou de I'histoire de I'Eglise,
destinés soit aux églises ou ils sont pré-
sentés contre l'iconostase, cloison qui
sépare le choeur de la nef, soit aux foyers
des particuliers. Les sujets et les styles
varient selon les époques et les régions,
mais obéissent dans l'un et I'autre cas a
des régles rigides qui expliquent le fré-
quent retour de certains thémes et
I"étroit rapprochement des esthétiques.
L'époque byzantine, absente des collec-
tions suisses, n'est pas représentée ici,
mais |'exposition s'ouvre par une série
de miniatures, précieux témoignages de
cet art entre les X et XIV® siécles. Suit
alors une merveilleuse floraison d’ceu-
vres dont beaucoup sont fort anciennes
qui par leur origine peuvent se classer en
deux grands ensembles, celui des piéces
provenant de la Gréce continentale, de
Créte et des iles ioniennes d'une part,
celui des créations russes d'autre part.

1l faut dire encore un mot sur I'effort de
présentation qui a été fait afin de recréer
pour toutes ces ceuvres un cadre et une
ambiance qui mit leur esprit et leur
beauté en valeur. L'architecte V. Kara-
mata et son collaborateur L. Folomietow
ont réalisé la une architecture intérieure
ingénieuse et fort belle. S'inspirant no-
tamment de la coutume orthodoxe qui
veut que les icones privées soient accro-
chées dans les angles des chambres ils
ont imaginé des parois en accordéon qui
ont encore pour avantage de mettre en
valeur chacun de ces tableaux souvent
de petits formats, en les isolant et en leur
donnant un éclairage propre. G.Px.

Berrocal
Galerie Krugier
du 13 juin au 13 juillet

Berrocal? Un enchantement. Une ver-
sion moderne des Mille et Une Nuits peu-
plée de créatures au charme étrange,
aux personnalités ambigués empruntées
a toutes les mythologies: David voisine
avec Roméo et Juliette, Sainte Agathe
et... Alfa et Roméo. C'est du moins I'im-
pression que laissait I'exposition organi-
sée par la Galerie Krugier: une cinquan-
taine de piéces de 1959 a 1967, autant
dire un panorama a peu prés complet
retragant la création accumulée au
cours d'une encore jeune carriére. Mala-
guéne comme Picasso, Berrocal a
presque autant d'esprit d'invention et
une personnalité nettement marquée qui
confére a son ceuvre une véritable origi-
nalité, une incontestable puissance d’'ex-
pression et dans les piéces petites et
moyennes une séduction a laquelle on a
peine a résister.

On distingue dans sa production deux
parties assez différentes. Un art d'esprit
monumental, massif, travaillé en acier
forgé, en fer ou en bronze, dont les é1é-
ments imbriqués épousent des formes
relativement simplifiées dont les sur-
faces rugueuses accusent le caractére
viril. A I'opposé, les piéces plus petites,
avec leurs formes rondes et lisses, leurs
ingénieux détails, prennent facilement
un air précieux d'orfévrerie sans rien cé-
der cependant de la perfection stricte-
ment sculpturale qui marque tout ce qui
sort des mains de l'artiste. Et cela ne
tient pas seulement a I'emploi, d'ailleurs
occasionnel, de I'or ou de I'argent, le
bronze ou l'acier polis atteignant au
méme résultat — mais évidemment pas le
plastique que Berrocal,qui asservittoutes
les matiéres, ne dédaigne pas non plus.
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1
Berrocal, Palmiro
Photo: Raymond Asseo, Genéve

2
Bruno Miiller, Jeux de mains, 1968

Chaque groupe est fait de plusieurs par-
ties ajustées, qui sont de trois au quatre
pour les grands, mais beaucoup plus
nombreuses, jusqu'a vingt pour «Maria
della O I1» dont il est prévu la multiplica-
tion a 100 exemplaires en plastique.
Lorsqu'il s’agit de bronze poli, I'éparpil-
lement de tous ces éléments fait penser
a de la robinetterie de luxe, mais c'est
précisément le miraculeux pouvoir de
I'art que la magie qui se dégage de I'ob-
jet né de leur savant assemblage. Beauté
des volumes, I'esprit qui préside au jeu
des formes et a leurs articulations, ri-
gueur classique quasi mathématique de
I’ensemble et de certains détails linéaires
d’un torse intitulé « David», spiritualité et
humour de cette statue de «Cléopatre»,
tabernacle paien d’ailleurs truqué dont
le buste s’ouvre a deux battants pour ré-
véler un mini-secrétaire-armoire  bijoux.
Peut-étre a ce stade nous éloignons-
nous un peu de la sculpture. Mais cela
reste tellement tentant. G Px.

Luzern

Bruno Miiller
Kunstmuseum
16. Juni bis 14. Juli

Innerhalb des vielschichtigen modernen
Kunstbetriebs die echten und eigenstan-
digen Leistungen und Persénlichkeiten
aufzuspiren und zu férdern - das ist die
eigentliche Berufung des nun nach Basel
Uibersiedelnden Luzerner Konservators
P. F. Althaus. So war es ihm ein Anlie-
gen, dem vitalen Maler Bruno Miiller eine
Ausstellung zu widmen, die mit tiber 60
Gemalden (in OI- und Acrylfarbe) und
einer Kollektion Gouachen und Zeich-
nungen aus den letzten zehn Jahren zu
einer imposanten Werkschau wurde.

Der 1929 in Basel geborene, seit 1950 in
Paris lebende «Rotmaler» gilt langst als
einer der eigenwilligsten Exponenten der
modernen Schweizer Kunst. Das breitere
Kunstpublikum schwankt zwischen hef-
tiger Ablehnung und intuitiver Anerken-
nung der malerischen Qualitaten und der
sinnlich-aggressiven Ausstrahlung. In
seiner Beharrlichkeit und Beschrankung,
das elementare Thema der erotischen
Begegnung, des Liebesaktes, auf die
Leinwand zu bringen, mag Bruno Miiller
an manchen Filmregisseur der Gegen-
wart erinnern. Doch was diesen mit pho-
tographischen Mitteln nur in den selten-
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sten Fallen glickt, gelingt ihm in hohem
MaB: das Ubersetzen eines lebendigen,
korperlichen und geistigen Vorgangs in
die Dimensionen einer Kunstform.
Bruno Mdller tibertragt das Erlebnis in
eine von Bewegung durchpulste Kompo-
sition, in eine Begegnung organischer
Formelemente. Rot beherrscht die emo-
tionelle Szene: Rosa, Fleischfarben,
Blut- und Weinrot - von der zartesten bis
zu der brutalsten Nuance. Die fritheren
Bilder (etwa der Jahre 1959 bis 1963) sind
noch dunkler und etwas zurtickhaltender;
die neueren - lichter im Kolorit (mehr
Weill und Grau) — wirken ungehemmter
in der Ausdehnung auf groBe Bildfor-
mate und doch wieder disziplinierter und
planvoller im Aufbau.
Mit Bildtiteln wie «Couple», «Artikula-
tion», « Situation», « Fluxion» oder «Jeux
de mains» deklariert dieser Maler das
erotische Erlebnis eindeutig als den
Quell seines Schaffens. Dennoch wird
der Betrachter nicht auf diese Deutung
festgenagelt. Er kann davon abstrahieren
und die Bilder und Gouachen als Malerei
an sich genieBen. Als Rausch oder Fest,
vielleicht auch als Schlacht oder Hélle in
Rot. Oder er mag die Vermahlung der
Formen anderen organischen Urspriin-
gen zuordnen und orchideenartige Pflan-
zen oder Schalentierahnliches darin ent-
decken. Der Grundton des Kreatirlichen,
Triebhaften und der leidenschaftlichen
Begegnung wird aber auch in der harm-
losesten Interpretation gewahrt bleiben.
e.r. w.

Martigny

Le Valais d’Auberjonois
Musée du Manoir
du 22 juin au 26 septembre

Le Valais a joué un rdle essentiel dans
I'ceuvre d'Auberjonois. En effet, ce Vau-
dois de vieille souche, s'il resta fidéle a
son port d'attache lausannois apres son
retour de Paris en 1914, trouva dans le
canton voisin un climat plus proche de
son tempérament, et les nombreux sé-
jours qu'il y fit dés la mémorable expé-
rience vécue en 1902 a Lens ou l'avaient
entrainé ses amis Albert Muret et Paul
Budry, alors ses compagnons a Paris,
ont fait plus que lui fournir des thémes
innombrables, souvent repris, ou le ca-
ractére du pays et des gens, si parfaite-
ment accordés, touchaient au vif sa sen-
sibilité raffinée et ce qu'il y avait en lui
d’attachement aux choses de la terre. On
n'est pas loin de penser en effet que le
Valais, sa franchise de caractére, sa
race accusée, ce mélange de rusticité et
de noblesse qui s'inscrit dans le dessin

René Auberjonois, L’Ange du Valais, 1927

rude et tourmenté de ses sites et les
vieux murs qui couronnent tant de ses
collines, eut une influence sur son style
méme. |l était donc tentant de faire re-
vivre ce «Valais d'Auberjonois» en ras-
semblant les ceuvres qui se rapportent a
ce théme, et cela a été fait de main de
maitre par un comité auquel M. Guido
Fischer, d'Aarau, apporta |'aide pré-
cieuse de sa compétence. Parmi les
huiles, deux toiles de 1902, un paysage et
une scéne de moissons, tous deux a
Lens, nous reportent a la genése de
cette idylle et introduisent cet itinéraire
jalonné de thémes si souvent repris du
Rhone bordé de peupliers, des proces-
sions, des scenes d'inspiration reli-
gieuse, des forgats et du bagne de Sion
quisemblent avoir exercé sur I'artiste une
sorte de fascination, jusqu'a un «Che-
min des prisons» qui nous améne a 1955
et doit étre parmi les derniéres toiles
exécutées par Auberjonois. C'est donc,
sous une forme condensée, une évoca-
tion de I'évolution entiére d'une carriére
qui est ainsi proposée, avec quelques
témoins de jeunesse encore influencés,
notamment dans certaines compositions,
par Maurice Denis, et I'affirmation bien-
tot trés nette d'un style désormais cé-
lébre. Dans les huiles, on assiste sur-
tout a I'assombrissement progressif de
la palette, conjointement a une concen-
tration toujours plus grande de la forme
et de I'expression quigagne enintériorité.
C’est également le cas des dessins qui
entre la premiére et la derniére période,
offrent de si étranges similitudes qu'il est
généralement difficile de les dater, alors
que durant la période intermédiaire,
I'écriture perd de sa légéreté et de ses
tatonnements sensibles au bénéfice d'un
trait plus volontaire et plus appuyé.
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Une soixantaine de peintures, quelque
cent cinquante dessins: ce bel ensemble
a été complété par une remarquable re-
présentation iconographique qui fait
revivre 'Thomme et montre de nombreux
et précieux témoins d'une des belles
aventures artistiques et intellectuelles de
Suisseromande: les « Cahiers Vaudois»,
Ramuz, Stravinsky, Ansermet, Paul
Budry — et cette incomparable féerie
qu'est «L'Histoire du Soldat». GLPX:

Ziirich

Erich Mendelsohn
Alter Globus
23. Mai bis 15. Juni

Am 28. Mai 1968 eroffnete Prof. Alfred
Roth im alten Globus in Zurich die Aus-
stellung «Erich Mendelsohn - Bauten
und Visionen». Es ist das Verdienst von
Dieter Walz, dem Prasidenten der Archi-
tektura, des Fachverbandes der Archi-
tekturstudenten der ETH, daB er diese
Ausstellung in Berlin entdeckte und nach
Ziirich brachte.

Man sucht immer noch die Antwort auf
die Frage, warum Mendelsohn, der im
gleichen Jahre wie Le Corbusier geboren
ist, nicht die Anerkennung zuteil wurde,
die den anderen Pionieren seiner Gene-
ration zufiel. Bruno Zevi schreibt dariiber
im Katalog zu der Ausstellung folgendes:
«Trotz seines beruflichen Erfolges ist
das ganze Leben Mendelsohns durch
eine atavistische Angst und durch eine
kulturelle Isolation, auch von der tibrigen
Avantgarde, gekennzeichnet. Alle Mei-
ster der Moderne, seine Zeitgenossen
von Gropius bis hin zu Le Corbusier und
Mies van der Rohe, haben ein Leben ge-
fiihrt, das voll von Miihen und Gefahren
war, wie es sich flir Vertreter der geisti-
gen Minderheiten gehort. Jeder von ih-
nen hat jedoch eine ‘Schule’ gehabt, eine
Gruppe von ergebenen Gefolgsleuten.
Sie trafen sich auf den internationalen
Kongressen, sie unterstiitzten sich ge-
genseitig, sie splrten den Stolz, nur un-
ter wenigen zu sein. Mendelsohn nicht: er
war allein. Wenn auch einige seiner Wer-
ke, besonders das Kaufhaus Schocken
in Chemnitz und das Columbushaus
in Berlin, unter die Hauptwerke des Ra-
tionalismus gezahlt werden kdénnen, so
ist er dennoch von den Funktionalisten
niemals unter die Zahl der lhren aufge-
nommen worden, weil die Art seines
Schaffens nichts mit den doktrinaren
Auseinandersetzungen des Nachkubis-
mus zu tun hatte. Auch von den Expres-
sionisten konnte er nicht anerkannt wer-
den, obwohl er sich, jedoch recht lustlos,
dem ‘Arbeitsrat fiir Kunst' angeschlos-
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sen hatte. Der Einsteinturm ist die héch-
ste Verwirklichung des architektonischen
Expressionismus; nach Ansicht der
landlaufigen Kritiker hatte dieser sich je-
doch als Phanomen bereits in den visio-
néaren, utopischen, ja apokalyptischen
Entwiirfen der unmittelbaren Nachkriegs-
zeiterschopft und wurde jedenfalls durch
die zeitlich schon weit zuriickliegenden
Leuchtfeuer der Gruppen ‘Die Briicke'
und ‘Der Blaue Reiter’ iiberstrahlt.

Kein Wunder, daB Mendelsohn von den
wichtigsten Geschichtsschreibern der
modernen Architektur unbeachtet ge-
blieben ist. Er war ein unbequemes, st6-
rendes Element, weil er jener ‘Entstehung
einer neuen Tradition’ fremd war, die
vorgab, auf nur zwei Wurzeln zuriickzu-
gehen: auf den technisch-konstruktiven
Fortschritt und auf die aus der Malerei
entlehnten abstrakt figurativen Entwick-
lungen.»

Der Katalog* ist unverandert aus Berlin
libernommen worden und enthalt sehr
vollstandig das Werk Mendelsohns. Es
empfiehlt sich die Einleitung Bruno Ze-
vis, des wohl besten Mendelsohn-Ken-
ners, nachzulesen. a. b.
* Erich Mendelsohn, Ausstellung des Vereins

Deutsches Bauzentrum e. V. und der Akade-
mie der Kiinste Berlin. Fr. 15.-.

Jean Baier
Galerie Palette
7. Juni bis 4. Juli

Baier, dessen kiinstlerisches Ansehen
in jingster Zeit sehr gestiegen ist, bleibt
der Galerie treu, die sich schon friih-
zeitig fir ihn eingesetzt hat. Die Ausstel-
lung umfaBte polymerisierte Emailbilder
und Aquarelle, zumeist aus den Jahren
1966 bis 1968. Sie strahlen lebensvolle Si-
cherheit und optisches Wohlgefiihl aus.
Technisch haben die Bilder etwas von
«Objekten». Im HerstellungsprozeB spie-
len mechanische Vorgénge - Spritzar-
beit, Abdeckung mit Hilfe von Schablo-
nen - eine groBe Rolle. Unmittelbare
individuelle Impulse sind in den bild-
gebenden Materialien nicht (oder kaum)
zu fassen. Die kiinstlerische Konzeption,
die vorgeht, macht die Dinge aber zu
«Bildern» im traditionellen Sinn, einer
Tradition, die aber ebenso nach der Zu-
kunft weist, wie sie aus der Vergangen-
heit kommt. Die Skala der geometrischen
Elemente ist klein, wie auch der Radius
des Kompositionellen. Um so mehr iiber-
rascht es immer mehr, daB3 anstelle etwa
drohender Monotonie ein auBerordent-
licher innerer Formenreichtum sich ent-
faltet, der auch kleine Varianten oder
formale Einfalle als neue gestalterische
Schritte erscheinen 14Bt, in denen das
kiinstlerische Individuum Jean Baier zum

Ausdruck kommt. In der Bildform selbst
tritt stets ein wechselndes Beziehungs-
spiel von Flache und dreidimensionalem
Raum hervor. Natirliche architektoni-
sche Aspekte, die auf Méglichkeiten
zum Bihnenbild weisen. Und auf Zu-
sammenspiel mit der Architektur selbst.
Die Aquarelle sind Zeugnisse der Sensi-
bilitat, durch die Baiers streng umfriedete
und doch offene Arbeit sich auszeichnet.
In Anlage und Aufbau ebenso exakt wie
die Bilder zeigt sich das zarte, immer dis-
ziplinierte Leben und Schweben in der
Farbe und ihrer Materie. Wenn die Aqua-
relle auch keine eigentlichen Skizzen
oder Studien zu den Bildern sind, so
wird doch im besonderen von ihnen aus
versténdlich, woraus das Leben des Bil-
des kommt und worin es besteht. H. C.

Die Geschichte der Collage
Kunstgewerbemuseum
8. Juni bis 18. August

Als Auftakt der Junifestwochen wurden
im bildnerischen Bereich zwei wichtige
Zircher Ausstellungen eréffnet, die von
internationaler Bedeutung sind: das gra-
phische Schaffen Picassos im Kunst-
haus und die «Geschichte der Collage»
im Kunstgewerbemuseum Ziirich. Der
Frankfurter Kunstverein hat einen Teil
der Collageschau vorgangig gezeigt.
Frau Dr. Erika Billeter, Konservatorin des
Kunstgewerbemuseums in Ziirich, er-
ganzte das von dort erhaltene Material
wesentlich, und die von ihr gestaltete
Ausstellung bietet ein aufschluBreiches
Panorama des Klebebildes schlechthin,
der reinen Collagen, der Assemblagen,
der Papiers déchirés oder collés, von
Werken mit faszinierenden Trompe-
I'ceil-Effekten.

Die Ausstellung ist in folgende Gruppen
gegliedert und sehr tbersichtlich aufge-
baut: Vorgeschichte, Kubismus, Futuris-
mus und Pittura metafisica, Abstrak-
tion und Konstruktivismus, Dadaismus
und Surrealismus, Photocollagen und
Photomontagen «Von Matisse zur As-
semblage», die Technik der Collage in
der angewandten Kunst, die Technik der
Collage im Bilihnenbild, die Technik der
Collage in der Textilkunst.

Angesichts dieser reichen Présentation
von aus Papierteilen, Stoffresten und an-
deren Materialien hergestellten Werken
sowie einer Kombination von Malerei,
Photographie und Klebearbeit ist es un-
erheblich, wem die Begriindung der Col-
lagekunst zuzuschreiben ist. Die Japaner
bedienten sich bereits vor Hunderten von
Jahren der Collage. Primitive Bildner,
der Kunst des Malens oder Zeichnens
nicht machtig, bentitzten schon friih be-
stehende Elemente, um aus ihnen Kom-
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2

1
Max Ernst, Collage, 1929
Photo: Kunstgewerbemuseum Ziirich

2
Joan Miré, Le portrait de Georges Auric, 1929.
Collage

positionen zu bilden. Bekannt sind die
sogenannten Quodlibets, Stillebenzeich-
nungen des 18. und 19. Jahrhunderts.
In neuerer Zeit waren es der Surrealist
Max Ernst und die Kubisten Braque und
Picasso, die den hohen Reiz der bildneri-
schen Moglichkeiten des Klebens er-
kannten und mit diesem gestalterischen
System Werke von kiinstlerischem Rang
schufen. In der Ausstellung sind einige
Arbeiten der Malerei zu sehen, die zu den
unverganglichen Zeugen kiinstlerischen
Ausdrucks mit den Mitteln der Farbe,
ausgeschnittener Papiere und einer Ver-
bindung verschiedener Techniken in die
Kulturgeschichte eingingen. Neben den
prachtvollen Arbeiten Braques und Pi-
cassos sind Klebebilder von Juan Gris,
Henri Laurens, Henri Matisse die liber-
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ragenden Fixpunkte der Schau. Aus der
dadaistischen Zeit stammen die legendar
gewordenen Werke von Marcel Du-
champ, Hans Arp, Sophie Taeuber-Arp,
Francis Picabia und anderen. Es sind
Beispiele rein kinstlerischer Aussage,
Zeitdokumente, die (ber das gestalteri-
sche Anliegen ihrer Erzeuger Auskunft
geben. Es kann nicht verwundern, daB
auch Kiinstler wie Le Corbusier, Jean
Dubuffet — der mit seinen aus Malteilen
geformten Collagen einen wichtigen Bei-
trag zur Klebekunst leistete - Willi Bau-
meister und Ben Nicholson sich der Col-
lagetechnik bedienten. Einer der echte-
sten und erfinderischsten Collagisten
seiner Zeit, viele Méglichkeiten der Ge-
genwart vorwegnehmend, durfte Kurt
Schwitters sein, der eine eigene Sammel-
wut von Papierteilen (Billets, Karten,
Photorudimenten, Buchstaben usw.) ent-
wickelte und aus diesen Elementen
Werke von hdchster kiinstlerischer Qua-
litat schuf. Die Ausstellung zeigt einige
seiner edelsten Produkte. In neuerer Zeit
war es Nicolas de Staél, der eine seiner
Malerei durchaus adaquate Reihe von
Collagen machte. Sie sind komposito-
risch, formal, malerisch ebenso lapidar
wie viele seiner Bilder aus den letzten
Lebensjahren, also nicht nur skizzen-
hafte Vorarbeiten oder manuelle Ver-
suche, sondern eigenstandige Kunst-
werke, die der Ausstellung ihr spezifi-
sches Geprage geben.

Die typischen Photomontagisten der
deutschen Schule, von John Heartfield
begriindet, sind durch Werke von Johan-
nes Bader, Raoul Hausmann,Miesczyslaw
Berman (einem Polen, der noch heute
in Warschau seiner Collagekunst obliegt
und ein intimer Freund Heartfields, des
kirzlich verstorbenen Pioniers, war),
Hanna Hoéch und George Grosz wiirdig
vertreten. UnvergeBliche und bahn-
brechende Experimentatoren mit zum
Teil weltanschaulichen Alliren sind -
ebenfalls in dieser Schau reprasentativ
zur Geltung gebracht - ElI Lissitzky,
Laszlo Moholy-Nagy, Man Ray. Originelle
und edle Textilarbeiten von Sonja De-
launay, die die Collage fast in eine dritte
Dimension flihrte, bereichern die Aus-
stellung. Werke von dreidimensionaler
Ausweitung sind tiberdies in der Aus-
stellung nicht selten. Wir erinnern bei-
spielsweise an ein reliefartiges Tafelbild
von Francis Picabia und einen ikonen-
artigen Schrein des Amerikaners Cor-
nell.

Eine Sonderabteilung dient den zweck-
betonten Collagisten, also Kinstlern
oder Graphikern, die sich der Klebetech-
nik zur Steigerung ihrer Werbeabsichten
bedienten. Die Hollander Piet Zwart und
Paul Schuitema dirften mit an erster
Stelle genannt sein. Unser Landsmann
Herbert Matter, in Amerika einer der be-

deutendsten Graphiker, hat schon in den
dreiBiger Jahren die Bedeutung der
Photomontage und Collage erkannt und
Affichen fiir Fremden- und Kurortwer-
bung geschaffen, die heute zum bleiben-
den Bestand der Plakatkunst gehoren.
Die Collagekunst hat auch den Bereich
der jiingsten kiinstlerischen Bestrebun-
gen, beispielsweise der Pop-Art, erfaBt.
Einige typische Beispiele von mit allen
Schikanen ausgefiihrten Werken dieser
Kunstrichtung verleihen der Ausstellung
eine besondere Note.

Neben der vorbildlichen Ausstellungs-
gestaltung sind auch die beiden Kata-
loge «Die Geschichte der Collage» und
«Die Technik der Collage in der ange-
wandten Kunst» als Nachschlagewerke
zu erwahnen, die dank der Wiedergabe
wesentlichster Arbeiten, einer klaren for-
malen, typographischen Gliederung und
schriftichen Kommentierung nicht nur
den Besuch erleichtern, sondern ihn
nachwirkend ergénzen. AuBer der redak-
tionellen Arbeit von Frau Dr. Erika Bil-
leter sind die graphischen und photogra-
phischen Leistungen Fridolin Miillers,
Marlene Grubers und Gabrielle Bieder-
manns fiir diese ausgezeichnete Doku-
mentation verantwortlich. Hans Neuburg

Venedig

34. Biennale
Giardini
22. Juli bis 20. Oktober

Militar und Polizei riegelten in der Woche
vor der offiziellen Eréffnung (am 22. Juni)
das Ausstellungsgelande gegen die
Ubergriffe der demonstrierenden Stu-
denten ab. Die Besetzung der Mailander
Triennale am 30. Mai, die dort ausge-
fiihrten Vandalenakte, der Schlachtruf
der Demonstranten: «Occupiamo la
Biennale», hatte die Leitung friihzeitig
veranlaBt, drakonische MaBnahmen zu
ergreifen. Sogar auf dem Markusplatz
wurde jeder Demonstrationsversuch so-
gleich unterbunden.

Die Biennale als System anzugreifen,
scheint nicht recht verstandlich. Es liegt
vielmehr an den einzelnen Landern, in
der Wahl/ der mit allen Kompetenzen ver-
sehenen Kommissare eine Revitalisie-
rung zu bewirken. Die Biennale dirfte
tiberhaupt nur ein Vorwand gewesen
sein, um auf spektakulare Weise nicht
das Biennale-System, sondern ein poli-
tisches System anzugreifen, von dem an-
genommen wird, da3 es direkt jenes der
Biennale bedinge. Die Einwande waren
zum Teil unglaublich naiv. Immerhin:
viele italienische Kiinstler verhangten
aus Protest gegen die Allgegenwart der
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Polizei in den Giardini—und weniger aus
Solidaritat mit den Demonstranten — ent-
weder ihre Bilder, drehten sie zur Wand,
oder sie versperrten ganz einfach den
Zugang zu ihren Raumen. Dies taten
auch, mit Ausnahme von Arman, die
Kiinstler des franzésischen und des
schwedischen Pavillons. Imitalienischen
Pavillon hatte die wichtige Ausstellung
«Linee della ricerca contemporanea -
Dall’'Informale alle nuove strutture» ge-
zeigt werden sollen. Mehrere Leihgeber
aber stellten der angekiindigten Demon-
strationen wegen ihre Werke nicht zur
Verfiigung; zudem wurde ein GroBteil
der fiir diese Ausstellung vorgesehenen
Sale als Unterkunftsraume fir Polizei
und Militar verwendet. So hatten nur
ganz wenige die Moglichkeit, durch ein
«Hintertiirchen» Wolf Vostells (geboren
1932) Environment zu sehen: Photozel-
len, welche, den Gang des Betrachters
registrierend, Uber ein zentrales elektro-
nisches Gehirn verschiedenste Dinge in
Bewegung setzen. Aber noch ein Drittes
erreichten die Demonstranten: den Ver-
zicht der Jury auf eine Preisverteilung.
Méglicherweise findet diese spater noch
statt.

Die wichtigsten Pavillons sind, mehr
oder weniger erwartungsgemaRB: Eng-
land (Riley, King), Frankreich (Arman,
Dewasne, Kowalski, Schoeffer), Holland
(Visser), Japan (Miki, Sugai, Takamatsu,
Yamaguchi) und Venezuela (Marisol).
Markant treten im italienischen Pavillon
Adami, Colombo, Morandini und Pascali
hervor, im kanadischen Molinari, in dem
der USA Frank Gallo und Red Grooms.
Die Schweiz stellt mit Glarner und
Aeschbacher zwei Kinstler aus, deren
Werk sicherlich hohe Qualitaten besitzt,
im Zusammenhang der Biennale aber
«hors concours» erscheint. Dasselbe
ist, mit Ausnahme der beiden genannten
Plastiker, vom amerikanischen Pavillon
zu sagen.

Wie bei Soto die Vibration, bildet bei
Bridget Riley (geboren 1931, England) der
optische Bewegungsablauf ein wesent-
lich inhaltliches Anliegen. Wie der Vene-
zolaner gelangte auch sie vom Hell-
dunkelkontrast zu einer differenzierten,
schwingenden und selbsttragenden
Farbstruktur. Ausgehend vom Werk Va-
sarelys, schuf sie 1961 Arbeiten mit op-
tisch schwer fixierbaren Zonen - Qua-
dratfelder, in eine Flache von Kreispunk-
ten eingebaut («Hidden Squares»). 1962
entsteht mit «Blaze I» eine Spirale, in
welcher durch die repetierende Setzung
eines gleichen Elementes - von Kreisring
zu Kreisring durch einen Richtungswech-
sel gekennzeichnet — eine Kontinuitat im
optischen Bewegungsablauf suggeriert
wird. Das ist die Ausgangssituation.
Bridget Riley wird nun konsequent die
beiden virtuellen Bewegungsmaoglich-
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1
Bridget Riley, Cataract Ill, 1967

2
Phillip King, Span, 1967

keiten — Kontinuitat und Diskontinuitat
als optische Unbestimmtheit im Erschei-
nungsbild — entwickeln. 1966 malt sie
«Exposure», eine Leinwand von vier Me-
ter Lange und zwei Meter Hohe, auf der,
diagonal angeordnet,in dichter Folge par-
allelgesetzte Schlangenlinien sichtbar
sind. Von diesem Werk in Schwarzwei
gibt sie 1967 in «Cataract Il1» die in die
Farbe lbersetzte Version. Aus der Linie
sind Doppelbander geworden, in der
oberen Bildhalfte aschrosa-grau, in der
Mitte rot-blau und im unteren Teil wie-
derum aschrosa-grau. Der Effekt ist un-
glaublich intensiv. Das inhaltliche Anlie-
gen wird nicht als Reflexion tber ein
Kontinuum demonstriert; es wird dieses
unmittelbar selbst. Der Betrachter kann
sich nicht zwischen Kiinstler und Werk
einschieben, kann keine orientierende
Position zwischen Idee und Ausfihrung

ermitteln. Bei Bridget Riley wird die Idee
zum unteilbaren Bildganzen.

Von der Bedeutung Phillip Kings (gebo-
ren 1934, England) schrieben wir bereits
ausfiihrlich in WERK 10, 1967. Sein vio-
letter, barocker «Genghis Khan» (1963)
steht groBartig ausgestellt allein in einem
weifen Raum. Den Mittelsaal des Pavil-
lons beherrscht eine sechsteilige, 1967
entstandene, mit «Span» Dbetitelte
Gruppe. Bezeichnend fiir King, wie er,
immer wieder von der Farbe ausgehend,
diese in einer maximal plastischen Di-
mension zu gestalten sucht. Die Farbe
ist hier ein Dunkelblau. Die Formen sind
zwei kubische Pfeiler, zwei schrag aus
dem Boden wachsende Platten und zwei
stehende hantelartige Objekte; Kopf und
FuB besitzen eine pyramidale Form; das
Mittelstiick bildet ein kubisches Pfeiler-
element. Da gewisse Wande der aus Me-
tall bestehenden Skulpturen gewellt sind,
bricht sich das Licht, irrealisiert die Fla-
chen, bei Betonung der statischen oder
dynamischen Formbestimmung. Wichtig
sind in der dreifachen Akzentuierung
des Raumes die formalen Charakteristi-
ken in ihrem Zusammenhang. Sie las-
sen sowohl eine Reduktion als auch, si-
multan, frei gewordene Elemente dieser
Reduktion, in einer dynamischen Umset-
zung ersichtlich werden. Typologisch
flihrt der Weg von den betont statischen
Hantelgebilden (iber die Pfeiler zu den in
den Raum lehnenden Platten.

Uber Piotr Kowalski (geboren 1927,
Frankreich) erschien in WERK 4, 1967, ein
Aufsatz von Harald Szeemann. Wir ver-
weisen hier darauf, denn wie Schoeffer
und Dewasne, dessen Saal wenigstens
wahrend einem Tag zuganglich war, ver-
sperrte er den Zugang zu seinem Raum.
Seine Bedeutung fir die heutige Kunst
ist betrachtlich, weil er als einer der er-
sten fiur die Verwirklichung seiner ldeen
nicht relativ traditionelle Mittel kombi-
nierte — wie zum Beispiel Schoeffer (ge-
boren 1912), bei dem die Lichtquelle noch
von der Maschine getrennt ist —, sondern
auf dem Weg des Experimentes einen
das Konzept unmittelbar realisierenden
ProzeB anstrebte. Es seien hier nur die
Unterwassersprengungen und die Ver-
wendung elastischer Membrane zum
GieBBen von Betonskulpturen genannt.
Die monumentalen Kompositionen von
Jean Dewasne (geboren 1921, Frankreich)
haben ihre Frische seit der groBen Ber-
ner Ausstellung 1966 bewahrt. Seine Um-
welterfahrung griindet in einer bestimm-
ten Technizitat des Alltags: Netzplane,
Schaltsysteme, Vitalitat der Industrie-
farbe. In seinen Bildern werden Koordi-
nierungspunkte und Verbindungswege
objektiviert, werden sie zum Vokabular.
Logisch fuhrt der Weg aus dieser objek-
tivierten Bildsprache heraus zu den
«Antiskulpturen»: vorfabrizierte Karos-
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seriebestandteile aus Metall und Fiber-
glas, in der Raster- und Signetbemalung
den Bildern ahnlich. Der sinnwidrigen
Zusammensetzung der Bestandteile ent-
spricht die inhaltliche Dimension der Be-
malung, deren Objektcharakter die ma-
gisch-erotisierte Form der Skulptur. —
1960 schuf Arman (geboren 1928, Frank-
reich) in der Galerie Iris Clert sein
«Plein»: eine immense Schrotthaufung
hinter einer Plexisglaswand. Im gleichen
Jahr zeigte César auf dem Salon de Mai
seine zu Kuben gepreBten Automobile.
Promotor der Bewegung, der diese
Kiinstler angehdérten, waren der Maler
Yves Klein («kLe Monochrome») und der
Kritiker Pierre Restany. Armans aus einer
konstatierenden Sicht erfolgte Repetitio-
nen von Alltagsgegenstanden hatten da-
mals tatsachlich etwas Revolutionares.
Mit den Arbeiten von 1966 bis 1968 hat er
den ProzeB asthetisiert. Auslaufende, in
farblosen Polyester eingegossene Farb-
tuben finden sich neben verkohlten und
gesplitterten, im gleichen Verfahren wie
die Farbtuben prasentierten Musikinstru-
menten.

Der Realismus von Frank Gallo (geboren
1933, USA) ist von besonderer Art. Seine
weiblichen, elfenbeinfarbenen Figuren in
Epoxydharz sind die nur-physische Pra-
senz einer morbid-lasziven Mentalitat.
Die Intensitat der Plastiken ergibt sich
aus der unmittelbaren Umsetzung. Gallo
reflektiert nicht. Der nur-physische Zu-
stand als sexuelle Dimension hat nichts
mit den in Zellophan verpackten Mad-
chen im «Play-Boy» zu tun. Bei Gallo
wird spezifisch eine Mentalitat in einer
Haltung, einem Ausdruck objektiviert. —
Das phantasievolle Folk-Environment
Red Grooms (geboren 1937, USA) vom
Chicago der zwanziger Jahre, wirkt in der
Naivitat der Erzéhlfreudigkeit sympa-
thisch. Gangster, Chewing-gum kauende
Gesichter, Viadukte mit Autos und einer
Bahn voller schaukelnden Personen,
StraBen und FluB perspektivisch verkiirzt
dargestellt in Thanksgiving-Day-Stim-
mung, untermalt von zeitgendssischer
Musik, schaffen eine frohliche Atmo-
sphére. Der Katalog des amerikanischen
Pavillons ist fast ein Handbuch. «The Fi-
gurative Tradition in Recent American
Art» mit den Kiinstlern L. Baskin, B. Bur-
ford, R. Cremean, E. Dickinson, J. Mc-
Garell, R. Nakian und F. Porter vermag
auBer Gallo und Groomsin Venedig nicht
zu Uberzeugen.

Der interessanteste Kunstler im japani-
schen Pavillon ist der 1928 geborene
Katsuhiro Yamaguchi. Seine rotblauen
Lichtskulpturen - in buchstabenartige
Plexiglasformen eingebaute Neonréhren
—sind nachtliche, in ein personliches Vo-
kabular umgesetzte GroBstadtphéno-
mene. Die Individualisierung der Form
und die verhaltene Irrealitat eines zum
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3
Marisol, La carrera de bicicletas, 1962

4

Carel Visser, Geschichtete Balken, 1965.
Photos: 1 John Webb, London; 2 Hugh
Gordon, London; 3, 4 Ferruzzi

Teil auch kreisenden Lichtes diirften in
der Folge zu Werken noch viel intensive-
ren AusmaBes fiihren. Von der Obses-
sion her sind Tomio Mikis (geboren
1937) in Metall und Kunststoff gegossene
Ohrrepetitionen interessant. Seit zehn
Jahren halt ihn die Form, die er auch iso-
liert, als autonomes Gebilde setzt, ge-
fangen. Unwillkiirlich denkt man an das
ausgerissene Ohr des Jungen in einem
der Kwaidan-Filme.

Die 33jahrige Marisol im venezolanischen
Pavillon gehort wie Kienholz mehr zu den
Neo-Dadaisten als zur Pop-Art. lhre Fi-
guren - erstmals 1961 in der von W. C.
Seitz organisierten Ausstellung «The Art
of Assemblage» im Museum of Modern
Art zu sehen —sind komplexer, als sie auf
den ersten Blick erscheinen mégen. Es
sind meistens Holzassemblagen: be-
malte Kuben und Konusse mit ebenso
bemalten oder geschnitzten Képfen, Ar-
men und Beinen. Das Antlitz als Photo-
graphie, AbguB3 oder Malerei ist das der
Realitdt am nachsten stehende Element.

Es personifiziert in merkwiirdig-zwingen-
der Weise die Gestalt in ihrer Erschei-
nungsart, in Haltung und Ausdruck. Rea-
listisches Zitat, verfremdete Form und
objet trouvé treffen sich in einem magi-
schen Objektbereich. Dem Alltag ent-
nommen, finden wir Marisols Figuren un-
ter einem Sonnenschirm, auf Fahrradern
oder einem Sofa sitzend. Fast unheim-
lichistihre Isolierung. Die Gesichter mo-
gen lacheln, erwartungsvoll Ausschau
halten — immer wieder trifft man auf ein
Selbstportrat -, sie bleiben in der mari-
solschen Existenzdimension gefangen.
Der 1928 geborene Hollander Carel Visser
ist ein Vollblut-Eisenplastiker. Wie er
ohne Farbe mit Gewichten spielt, dirfte
manchem etwas voreilig zur Farbe (iber-
gegangenen Bildhauer ein Beispiel sein.
Von Caro mag er mdoglicherweise das
Prinzip Gbernommen haben, zwei aqui-
valente Raumelemente einander gegen-
tberzustellen: einem Kubus zum Beispiel
eine in der Dimension identische hori-
zontale Schichtung von Platten, die leicht
gegeneinander verschoben sind. Oder er
legt einen Rechteckkubus auf einen
Sockel und laBt das in Schichten aufge-
teilte, an den Kubus geschweillte Volu-
men gleichen AusmaBes nach unten
héngen. In den Reliefs arbeitet er nach
dem gleichen Prinzip. Aus einer Recht-
eckplatte schneidet er ein Geviert heraus,
setzt es leicht nach unten, so daB Aus-
gangs- und Endsituation klar ersichtlich
sind. Das bedeutet nichts anderes als die
Objektivierung eines Prozesses, und in
dieser Hinsicht ist Visser ein Kiinstler,
der die Probleme der Plastik seit Caro
klar erkannt hat.

Im italienischen Pavillon méchten wir ne-
ben den SchwarzweiB-Progressionen
Marcello Morandinis (geboren 1940), den
pelzartig Uberzogenen Raumobjekten
und dem aus Stahlfaden geflochtenen
Teppich Pino Pascalis (geboren 1935) den
atmenden, in Blaulicht getauchten Raum
Gianni Colombos (geboren 1931) hervor-
heben. WeiBe, zu Kuben gespannte
Schniire verschieben sich seitwérts und
nach oben, so daB3 man das Gefiihl er-
halt, auf einem schwankenden Boden zu
stehen. Der 1935 geborene Valerio Adami
ist heute einer der besten italienischen
Maler. Ausgehend von der Alltagsum-
welt (Innenraume, Stadtansichten), «pro-
grammiert» er das Erscheinungsbild ge-
maB einem Zeichenkatalog. Die nach
einem typisch strukturellen Verfahren er-
folgte Rekonstruktion (also nicht Abstra-
hierung einer gegebenen Realitat) fiihrt
zu einer Art Reminiszenz des gewahlten
Motivs. Die Distanz, welche das «Erin-
nerungs»-Bild von der Vorlage trennt,
ist wesentlich inhaltlicher Natur, hat die
Bedeutung von Stil. Adamis Zeichen-
komplexe erhalten erst als Gesamter-
scheinung eine figurative Realitat. Primar
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ist also nicht das Objekt, sondern die Re-
lationen, die dieses bedingen. Daher die
grundsatzliche Mehrdeutigkeit seiner
Formen.
Uber Fritz Glarner (geboren 1899) schrieb
Margit Staber in WERK 2, 1968, und so
brauchen wir hier nicht nochmals auf
sein eindriickliches CEuvre einzugehen.
Hans Aeschbachers (geboren 1906) Skulp-
turen sind nicht besonders gliicklich aus-
gewahlt. Die Erfahrung zeigt, daB Mini-
Retrospektiven nicht in ihrer Bedeutung
erkannt werden. Die dichte Folge der
zwischen 1946 und 1967 entstandenen
Arbeiten wird seinem Werk nur bedingt
gerecht, weil die Intensitat der Beziehung
zwischen den einzelnen Plastiken fehlt.
Jean-Christophe Ammann

Kassel

IV. Documenta
27. Juni bis 6. Oktober

Tritt in der Biennale der einzelne Kiinst-
ler und sein Werk hervor, so zeigt die Do-
cumenta Stilrichtungen, denen die Werk-
gruppen untergeordnet sind. 148 Kiinst-
ler aus 17 Landern dokumentieren die im
wesentlichen nach 1964 entstandene
Kunst. Die Vereinigten Staaten stehen
mit 57 Kiinstlern an der Spitze (Pierre
Restany kopfschittelnd: «Un débar-
quement américain!»). lhnen folgen
Deutschland und England mit 18 bezie-
hungsweise 17 Kiinstlern. Die Schweiz
ist mit Gerstner, Lohse, Megert, Raetz
und Talmann vertreten. Tinguely hatte,
wie auch fiir die Biennale, abgesagt.
Gezeigt werden im Museum Fridericia-
num Malerei und einige Skulpturen der
Minimal Art, in der Galerie an der Sché-
nen Aussicht Plastik, Environments,
Graphik und Multiples, in der Orangerie
ebenfalls Plastiken und Christos «5450
cubic package», allerdings schlaff auf
dem Rasen liegend, weil die 85 m hohe
und 10 m breite umschnrte Hille - in
Kassel «Bockwurst» genannt - beim
Aufblasen unvorgesehene technische
Schwierigkeiten schuf.

Der groBe Vorteil einer Austellung wie
der Documenta besteht, mit einigen Aus-
nahmen, in der Qualitadt des Gezeigten.
Das Prinzip, daB ein ArbeitsausschuB
die Auswahl besorgt, ist somit jenem der
Biennale diametral entgegengesetzt.
Welches System aber auch immer zur
Anwendung kame, keines fande diesen
Sommer vor den demonstrierenden Stu-
denten, Kunststudenten und Kiinstlern
seine Rechtfertigung. Die Eréffnungs-
feieram 27. Juni dauerte nuracht Minuten.
Kassels Oberbiirgermeister muBte seine
Rede auf Grund der lautstarken Proteste
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betrachtlich kiirzen; Ministerprasident
G. A. Zinn und der Documenta-Rat-Vor-
sitzende Arnold Bode - vorgesehene
Redezeit zusammen etwa eine Stunde —
verzichteten auf ihre Ansprachen. Am
Nachmittag wurde ein Documenta-
Hearing in der Stadthalle abgehalten, wo
Jan Leering, der Vorsitzende des Aus-
schusses fiir Malerei, dem immer wieder
formulierten Vorwurf der «manipulierten
Auswahl» mit den Worten «Die Auswahl
ist eine Frage des personlichen Engage-
ments» entgegentrat.

Die Kunst der letzten zehn Jahre steht
eindeutig im Zeichen des Objektes.
Gleich, ob es sich um das Objektim Neo-
Dadaismus und in der Pop-Art oder
in der «Post-Painterly Abstraction»
(Shapes of Colour und Minimal Art)
handelt. Max Imdahl (Pop-Art) und Jan
Leering (Post-Painterly Abstraction) ge-
hen diesem Phanomen in den Katalog-
vorworten Uberzeugend nach. Ein Bei-
spiel: Wenn Noland nach seinen heftig
gemalten Zielscheiben von 1958 in den
zum Teil riesigen, horizontalen Streifen-
bildern der letzten Jahre zu differenzier-
ten Tonen gelangt, so &sthetisiert er
zwar die bildnerische Absicht von 1958,
zeigt aber, indem er die Téne in durch-
gehenden Banderreihen objektiviert, ihre
ungebrochene Autonomie. Wenn Arman
nach seinem «Plein» heute auslaufende
Farbtuben in transparente Polyester-
kuben gieBt, so asthetisiert er ebenfalls
die auf einem Wiederholungsprinzip be-
ruhende konstatierende Geste von 1960,
ohne sich jedoch von seiner bildneri-
schen Idee zu entfernen: die auslaufende
Farbe ist eine objektivierte Spur, die pri-
maér sich selbst aussagt.

Analog findet sich das Problem in den
letzten Arbeiten von Morris Louis. Die par-
allel flieBenden Farbbahnen von 1961 be-
sitzen eine autonome, wesentlich durch
das Medium bedingte Formcharakteri-
stik. Die beiden groBen Sile im Frideri-
cianum bilden Ubrigens eine groBartige
Demonstration dessen, was Objektivie-
rung einer Form, einer Farbe bedeutet.
Neben Noland und Louis finden sich
Werke von Newman, Poons, Held, Stella,
Olitski, Indiana und Wesselmann, Skulp-
turen von Morris, Judd und Lewitt. Stellas
Bilder sind insofern Objekte, als die par-
allele Linienstruktur die Form im Umri
wiederholt. Von hier zu Lewitt ist nur ein
Schritt. Das Durchspielen von Kombi-
nationsmaglichkeiten dreier Basisele-
mente (Kuben mit verschiedenen Off-
nungszeiten, davon einer geschlossen)
ist die Konkretisierung eben dieses Pro-
zesses; dem Gegenstand an sich kommt
hierbei eine sekundare Bedeutung zu.
Morris geht in der Formulierung der Mi-
nimal Art noch weiter. Neben geometri-
schen Kérpern (Winkelelemente, Wiirfel,
T-Stahl-Rahmen) arbeitet er auch mit

weichem Material, schneidet aus Filz-
decken breite oder diinne Bénder, die er
an der Wand aufhangt und am Boden
ausbreitet. Der Gegenstand ist fiir Morris
nicht von der Form her interessant; wich-
tig ist dessen Wahrnehmung in einer
sich fortwahrend andernden Beziehung
zum Raum.

Aus dieser Perspektive ist auch das En-
vironment von Beuys zu verstehen, der
einen Raum mit zwei kupferbeschlage-
nen Tischen, Geraten, Filzstiicken und
einer groBen, an einer Wand herunter-
hangenden, mit einem roten Kreuz ver-
sehenen Filzdecke zeigt. Im Vergleich
mit Morris spielt Beuys mit einzig in An-
satzen vorhandenen, unverknipfbaren
Assoziationen. Der Eindruck des Zufalls
(ein Raum in dem gearbeitet wird), die
nicht eruierbaren Beziehungen der Ge-
gensténde unter sich (jede Kombination
ist mdglich) tauschen nicht dariiber hin-
weg, daB es Beuys um die Schaffung
einer qualifizierten Nullzone geht (totale
Objektivation - totale Offenheit im visuel-
len Erfassen).

Gerade solche Environments unterschei-
den sich wesentlich von jenen, wie sie
zum Beispiel Kienholz zeigt. Die Assem-
blage-Technik wird bei ihm zum Raum
ausgeweitet. Sein spieBblrgerliches, ins
Jahr 1943 situierte Intérieur (Kalender,
«Life»-Nummern, Militirgewand, Mac-
Arthur-Portrat) sieht auf den ersten
Blick harmlos aus. Dann entdeckt man
neben Goldfischen und einer zeitgenos-
sische Schlager spielenden Music-Box
so etwas wie eine GroBmutter mit geblah-
tem Bauch und Tierschadelgesicht, im
Spiegelrahmen des Toilettentisches
einen mit Farbstrahnen bedeckten Kopf,
auf einer Nahmaschine eine Madchen-
figur, auf dem Riicken liegend, aus deren
einer Brust ein Eichhornchen hervor-
schaut. Der Unterschied zu Beuys ist in-
sofern wesentlich, als dieser Objekte
schafft, die nur sich selbst aussagen und
im Zusammenhang eine mdgliche (vi-
suell bedingte) Bedeutung erfahren.
Kienholz dagegen verfremdet ein Inté-
rieur.

Von den Neon-Environments mdchten
wir jenes von Flavin und Chryssa hervor-
heben. Die in die Raumkanten gelegten
Blaulichtréhren Flavins materialisieren
ein monochromes Licht-Raum-Phéno-
men. Anders bei Chryssa, bei der das
alternierende Griin-Rot-Blau-Gelb-Licht
ihrer riesigen Neonskulptur, im Unter-
schied zu Flavin, auf eine Interpretation
der Form zielt.

Die Einfiihrung zur Malerei nach 1964 bil-
den die Sale mit den Werken von Calde-
rara, Lohse, Albers, Reinhardt, Manzoni,
Yves Klein und dem fiir die Zero-Bewe-
gung wichtigen Schoonhoven. Die Ar-
beiten von Lohse und Albers sind von hin-
reiBender Qualitat. Die Wiirdigung Yves
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Kleins ist im Rahmen dieser Documenta
mehr als nur gerechtfertigt. Seine blauen,
monochromen Arbeiten sind primar die
Lokalisierung und Objektivierung eines
Energiefeldes, im Unterschied zu Kelly,
der die Farbe als eine in sich bestimmte
Ausdehnung neben einer anderen ver-
steht. Fontana ist zwar bei den Environ-
ments zu sehen - ein einziger Schnitt in
einem labyrinthartig verschachtelten
Raum -, aber anstelle der vielen Fruh-
trunks im Saal von Lohse und Calderara
waren hier einige seiner Werke am Platz
gewesen. Die Umsetzung des Kolorits in
eine Lichtflache wirkt in den schwarzen
Bildern Calderaras besonders intensiv.
In der Pop-Art dominieren eindeutig die
Amerikaner. Rosenquist, Lichtenstein
und Wesselmann sind mit hervorragen-
den Werken vertreten. Die Englander
Hamilton, Jones und Kitaj haben ihnen
gegentiiber einen schweren Stand. Ein
Raum ist Segal gewidmet. In seinen Figu-
ren wird der Moment zur Dauer. Eine all-
tagliche Haltung oder Handlung wird
spezifisch als Figur libersetzt. Figur und
Bewegung oder Haltung werden eins.
Das Weil konsolidiert diese Einheit,
schlieBt das Erzahlerische aus.
Ein ganz ausgezeichneter Maler ist der in
New York anséssige Japaner Arakawa.
Bezeichnend, daB3 seine Werke zwar zen-
tral, aber in einem Korridor gehangt sind,
weil sie sich nur schwer einordnen las-
sen. In seine linearen Diagramme und
Plane verzeichnet er mit Worten, Zahlen
und wenigen Farben Alltagliches, setzt
Pfeile und streut Verbindungslinien. Eine
Welt wird evoziert, ein «Intérieur», ein
«Platz» in einem HoéchstmaB an All-
gemeinheit. Die Pole, tautologische For-
mulierung und véllige Sinnentfremdung,
entsprechen einer Topologie zwischen
Rechenschieber und Traum. Hier moch-
ten wir auch auf Raetz hinweisen, dessen
Arbeiten Arakawa artverwandt sind.
In der Skulptur wére Rickey mit seinen im
Winde drehenden Stahlplatten zu nen-
nen. Er hat mit einer aus vier Platten be-
stehenden mobilen Decke, durch einen
versteckten Ventilator in Bewegung ge-
setzt, ein wunderbares Environment ge-
schaffen. Paolozzi hat in seinen Skulp-
turen stets erzéhlt. Die unmittelbare Um-
setzung des Stils als Schichtung oder
Verlauf, die Objektivierung also des Stils
und nicht die Reflexion dariiber, machen
ihn neben Caro und King zum bedeu-
tendsten englischen Bildhauer der letzt-
ten Jahre. Faszinierend sind die Maschi-
nenmannchen von Trova. Technologie,
Erotik und Spielzeug treffen sich in einer
Konstellation von magischer Wirkung.
Chillida sei noch genannt, mit einer wuch-
tigen, sehr schonen Eisenskulptur.
Die Documenta ist eine unbedingt se-
henswerte Ausstellung!
Jean-Christophe Ammann
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Ausstellungskalender WERK-Chronik Nr. 8 1968
Arbon SchloB Paul Meyer 18. August - 8. September
Ascona Galerie AAA Margot Utrar 10. August - 31. August

Baden

Basel

Bellelay
Bern

Brig
Brissago
Caux
Eglisau
Fribourg
Genéve

Glarus
Heiden

Jegenstorf
Lausanne

Lenzburg

Locarno
Lugano
Luzern

Martigny
Montreux
Neuchatel
Rapperswil
Rorschach

St.Gallen
St. Moritz
La Sarraz

Schaffhausen
Siders
Solothurn
Thun

Vevey
Zofingen
Ziirich

Galerie Castelnuovo
Galerie Cittadella

Historisches Museum

Galerie im Kornhaus

Kunstmuseum. Kupferstichkabinett

Museum fiir Vélkerkunde

Galerie Beyeler
Abbaye
Kunstmuseum
Kunsthalle
Schulwarte
Anlikerkeller
Galerie Toni Gerber

Galerie Krebs

Galerie Verena Miiller
Galerie Zur Matze

Isole di Brissago

Grand Hétel

Galerie am Platz

Musée d'Art et d’Histoire
Musée d'Art et d’Histoire

Musée Ariana

Musée de I’Athénée
Musée Rath

Galerie Aurora
Galerie Gérald Cramer

Galerie Motte
Galerie Zodiaque

Kunsthaus
Kursaal-Galerie

SchioB

Musée des Beaux-Arts
Musée des Arts décoratifs
Galerie A. & G. de May
Galerie Alice Pauli

SchioB

Galerie Rathausgasse
Galerie Marino

Villa Ciani
Kunstmuseum
Galerie Raber

Galerie Rosengart

Le Manoire
Eurogalerie

Musée d’'Ethnographie
Galerie 58
Heimatmuseum

Galerie Ida Niggli
Laudinella
Chateau

Museum zu Allerheiligen
Chateau de Villa

Galerie Friedrich Tschanz
Kunstsammlung

Galerie Aarequai

Musée Jenisch

Galerie Zur alten Kanzlei
Kunsthaus

Graphische Sammlung ETH
Kunstgewerbemuseum
Stadthaus

Strauhof

Helmhaus

Galerie Beno

Galerie Suzanne Bollag
Centre Le Corbusier
Galerie Form

Gimpel & Hanover Galerie

Kleines Kunstkabinett Pierre
Baltensberger

Galerie Obere Zaune
Galerie Orell Fussli

Galerie Palette
Rotapfel-Galerie

Galerie Colette Ryter
Galerie Henri Wenger
Kunstsalon Wolfsberg

Galerie Renée Ziegler

Alex Sadkowsky
Maria Pospisilova — P. Aegerter
Dickerhof - Claus Schulze

Jakob Mayer-Attenhofer (1806-1885) - Juliette
Zelger-Troller

Salon des Jeunes

Neuerwerbungen und Geschenke des Kupferstich-
kabinetts 1967

Orientalische Stickereien

Farbe — Motiv — Funktion. Zur Malerei von Natur-
volkern

Georges Braque ¢
Le cheval dans I'ceuvre de Hans Erni

Ferdinand Hodler

7 Environments

100 Jahre Schulwandbild

Verein fur Originalgraphik

Calderara — Stella. Distel - Iseli - Megert - Ratz -
Werro

Graphik von Allen Jones, Joe Tilson, Robert In-
diana u.a.

Claude Loewer - Erwin Stahlin

Werner Rieger

Amici delle belle arti Ascona

Charlotte Germann-Jahn - Rosa Studer-Koch

Ge Gessler

De Lautrec a Mathieu

William Hogarth

Trésors de Chypre

J.-P. de Crousaz. Céramiques

De Renoir a nos jours. Lithographies en couleurs
Icénes dans les collections suisses

Pierre Klossowski - Roman Cieslewicz

Robert Rauschenberg. XXXIV illustrations pour
«L’Enfer» de Dante

Paul Klee

Giorgio de Chirico

Oskar Kokoschka — Bazaine — Estéve — Lapicque -
Maréchal

Hugo Wetli

Arthur Schachenmann

Schétze des Orients

Canada - Art d’aujourd’hui

Tissus coptes et de I'ancien Pérou

Gravures modernes

Bissier — Bissiére - Schumacher - Tobey - Vieira da
Silva - Soutter - Dzamonja - Penalba — Toyofuku -
Wiggli

Zur Geschichte der aargauischen Strohflechterei
Willy Suter

Rinaldo Pigola

Collezione Famiglia Gabriele Chiattone
Figiirlich-expressionistische Malerei nach 1950
Paul Jenkins

Dante Leonelli. Collagen

Le Valais d’Auberjonois

Louis Pons

Roumanie: Trésors d’Art

Jakob Bill

Hans Erni

Hildegard Beusch

Vera Isler - Hanna Lipchitz. Bildteppiche

A.K. Schwarzler

Peinture et sculpture d’aujourd’hui dans les collec-
tions vaudoises

Roullier — Baier

Fernand Dubuis

Bonies - Christen - Gerstner - Mari - Zaugg
Cuno Amiet

Paul Gminder

Wilhelm Gimmi

Gottlieb Soland

Das gesamte graphische Werk von Picasso
Meister des Holzschnitts. 15.-20. Jahrhundert
Die Geschichte der Collage

Henri Cartier-Bresson. Photos: Mensch und Ma-
schine

Ars ad interim. Ausstellung vermietbarer Bilder
Abakanovicz. Tapisserien

Petits Formats

Contrastes VIII :

Peintures Le Corbusier

Dr. Georg Gerster. «Athiopische Felskirchen»
Horizonte 11

Camille Graeser

Japanische Farbholzschnitte

Ronald Searle

10 Schweizer Maler

Gustav Stettler

Recherches plastiques

Heinz Dieffenbacher - Erwin Gloor — Rudolph Kiienzi
Martin Peter Fliick

Jean Lurcat

Georges Mathieu: Affiches d’Air France

Henry Moore. Graphisches Werk - Hans Erni. Pla-
kate und Lithos

Huot - Held - Noland - Francis - Indiana - Jensen -
Hockney — Denny — Sugarman - Doyle

23. August - 12. September
2. August - 22. August

22. Juli - 24, August
9.Juni - September

30. August - 22. September
August - 14. September

©

20. Februar-31. Dezember

2. Juli - 31. Dezember
2. Juli - 21, September
21 juillet - 30 septembre
30. Juni -18. August
20. Juli - 29, September
13. Mai -17. August

17. August - 25. August
18. August - 15. September

21. August - 28, September

24. August - 15. September
17. August - 12. September
17. August - 13. Oktober
1¢" juin - 15 septembre
9. August - 3. September
28 juillet —29 septembre

26 juin -15 septembre
5 juillet -15 septembre

15 juin - 15 septembre
4 juillet -30 septembre

14 juin ~ 29 septembre

11 juillet - 14 septembre
5 juin -~ 19 octobre

18 juillet - septembre
11 juillet -18 septembre

27. Juli - 25. August

14. Juli -21. August

25, August - 29. September
5. Mai - 20. Oktober

16 juillet - 25 aodt
12 juillet —1°"septembre
6 aolt - 30 aout
13 juillet -31 aolt

5. August -~ 3. November
31. August - 22. September

31. Juli - 27. August

5. Juli - 9. September
28. Juli - 22, September
9. August - September

11. Juli —14. September
22 juin — 27 septembre
1°"ao(t -15 septembre

7 juillet -31 décembre

4. August - 1. September

7. Juli -11. August
18. August - 15. September
30. August - 14, September
12. August - 31. August

6 juillet —1°"septembre

18. August - 22. September
29. Juni  -29. September

3. Juli —15. August
15. Juni - 25. August

9. August - 2. September
30 juin - 16 septembre
10. August - 1. September
26. Mai -11. August

8. Juni  -31. August

8. Juni -19. August

18. Juli —-16. August

1. Juni - Oktober

11. August - 8. September

2. August - 28. September
18. Juli - 3. September
16. Februar- 10. September
30. August - 21. Oktober
12. August - 27. August
30. August - 5. Oktober

7. August - 31, August

2. August - 15. September

22, Juni - 24, August
31. August - 21. September
6. Juli ~ 4. September
6. Juli - 24, August
31. August - 28. September
12. Juni -31. August
1. August - 31. August
11. Juli - 31. August

1. August - 30. August
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