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Ausstellungen

Zurich

Arman: Accumulations Renault
Kunsthaus
12. September bis 18. Oktober

Seit etwas mehr als zehn Jahren ist man auf den
1928 in Nizza geborenen Arman aufmerksam ge-
worden. Mit dem Kritiker Pierre Restany als
Wortflihrer bildete er 1960 mit Yves Klein, Tin-
guely und César die Gruppe der «nouveaux réa-
listes»; spater kamen Niki de Saint Phalle, Daniel
Spoerri und andere dazu. Auf der documenta 68
fiel Arman durch Einfallsreichtum (stofflich und
technisch) und durch « Geschmack» (wenn die
Kategorie existiert) in der Zusammenstellung sei-
ner Akkumulationen — variabler Wiederholung
von gleichen Einzelteilen — vorteilhaft auf. Er
bringt eine eigene Atmosphare hervor, erscheint
glaubhaft.

Die «Accumulations Renault» zeigen einen
Teil dieser positiven Eigenschaften. Wahrend frii-
her Armans Arbeiten noch etwas von der positi-
ven Unsauberkeit der verwendeten Materialien
und der individuellen Verarbeitung besaRen, so
blinkt und blitzt jetzt alles. Aus der gleichsam un-
endlichen Wiederholung einzelner Automobil-
teile (Kotflligel, taufrisch aus der Fabrik, SchluB-
lichter, Schalter, Zylinderteile, Kabel) entstehen
die verschiedensten Formen, zum Teil neue Voka-
bularien. Teils ergeben sich freiplastische Ge-
bilde, deren Konzeption nicht unbedingt mit dem
verwendeten Grundelement zusammenhangen
mubB, teils sind es in Plexiglas eingelassene «Bil-
der» oder Bas-Reliefs. Nichts von Schrott, Abfall,
Verrostung; die Wohlstandsaspekte des Automo-
bilteiles zeigen sich unseren Augen. Nichts von
Verbrauch oder unfallverbogener Verformung.
Der Kiinstler zeigt des Produzenten Stolz, den
kalten Traum.

Das ist alles vorziiglich gemacht, nachdem es
vorher vorziiglich erdacht worden ist. Es entsteht
zweifellos etwas von Schonheit, heutiger Schon-
heit, und ein Unternehmen wie Renault braucht
die Dinge vermutlich auch als unterschwellige
Propaganda. Der Betrachter wird befriedigt. We-
nigstens auf den ersten Blick hin. Die Idee ziindet
rasch, vielleicht zu rasch. Denn es stellt sich bald
heraus, daR das Ganze doch recht frisiert und
schick, allzu schick verpackt ist. Anspruchsvoll im
Habitus und in den MaRen und schlieBlich eine
Art von Herunterleiern. Man kann es beinahe als
ein Kunstgewerbe bezeichnen, so sehr Rezept,
so wenig zentral.

Die Ausstellung als solche war vorztiglich ge-
macht. Die innere Monotonie durch Konfronta-
tionen verdeckt. Sehr informativ der reich illu-
strierte Katalog — auf Zeichnungsreproduktionen,
die Arman als einen wohlerzogenen Zeichner
zeigen — mit Texten Armans, sympathisch durch
ihre Direktheit und Einfachheit und durch die
Absence jeder philosophischen Verbramung.
Sehr kluge, skeptische Bemerkungen Uuber die
Beziehung des Kiinstlers, Arman bleibt selbstver-
standlich beim Wort «artiste», zur Industrie.
(« Pour moi, le réle de I'artiste n’est pas d'apporter
directement quelque chose a I'industrie qui a ses
coordonnées, ses buts précis et ses spécialistes
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qualifiés. Par exemple, il ne me viendrait pas a
I'idée, bien que j'aie quelques connaissances
esthétiques et autres, de suggérer quelque chose
directement sur le probléme automobile.») Von
hier aus sollte man einmal weiterdenken!

Man sollte denken, dal® eine solche Ausstel-
lung — in vieler Beziehung scheinbar aktuell — at-
traktiv sei. Zum mindesten in Zirich war sie es
nicht; der Besuch war, wie man mir sagte,
schwach. HC?

The Concerned Photographer

Centre Le Corbusier (Forum fir Umweltgestal-
tung)

25. Oktober bis 29. November

Die im Gedenken an Werner Bischof, Robert
Capa, David Seymour errichtete Stiftung «Inter-
national Fund for Concerned Photographyy, die
«der Unterstlitzung und Forderung der Photo-
graphie als Dokumentation menschlicher Exi-
stenz, zur Interpretation des Zeitgeschehens»y
dient, zeigt im Le Corbusier-Pavillon, der sich zu
einem lebendigen Ort der Begegnung und Dis-
kussion entwickelt hat, eine nachdenklich stim-
mende Ausstellung der sechs Photographen Ro-
bert Capa, Werner Bischof, David Seymour, Dan
Weiner, Leonard Freed und Lewis W. Hine.
Nachdenklich deshalb, weil man sich die Frage
vorlegt, was eigentlich die weitere Wirkung der
aus heilRem Herzen entstandenen Photos ist, die
den Schrecken der Welt von heute so ungeheuer
direkt anschaulich machen. Setzt sich die An-
schauung in politische Aktivierung um, oder
bleibt es bei, vielleicht avantgardistischer, Sen-
sation?

Auch bei dieser Ausstellung ist man aufs
tiefste betroffen vom Mut und der Meisterschaft
dieser Photographen. Eine Entdeckung ist der
Vorlaufer Lewis W. Hine (1874-1940), der, ur-
spriinglich Lehrer, ohne die Effektmodglichkeiten
der modernen Kamera und ohne das Photo-
graphenauge von heute vom ersten Jahrzehnt
unseres Jahrhunderts an das eingezwangte Le-
ben von Kleinblrgern und Proletariern meisterhaft
fixiert hat. Ein sehr reich bebilderter Katalog be-
gleitet die zum Nachdenken stimmende, ausge-
zeichnete Ausstellung, die in deutscher Sprache
«der engagierte Photograph» genannt wird.

EHACE

Verena Loewensberg
Galerie Suzanne Bollag
23. Oktober bis 24. November

Die Loewensberg gehort zum Stamm der Ziircher
Konkreten, chronologisch zu den frithesten; sie
beginnt schon in den dreiBiger Jahren — sie stand
damals in der Mitte ihres dritten Lebensjahrzehn-
tes — sich mit den Problemen konkreter Gestal-
tung zu beschaftigen. |hre Amplitude besitzt ein
bestimmtes MaB, aber innerhalb dieses Feldes
hat sie immer mit vielerlei Formelementen und
-kombinationen experimentiert. Immer Kklar,
manchmal vielleicht bis an die Grenze der mog-
lichen Reduktionen, oft etwas hart, aber immer
lebendig; dogmatische Schiibe hat sie stets
rasch aufgelost und Gberwunden. So blieb sie
beweglich, keineswegs verspielt, immer be-
stimmt, nie schematisch. In bestimmten Phasen
glickte Ausgezeichnetes.

Die Ausstellung bei Suzanne Bollag besta-
tigte Verena Loewensbergs Talent, ihre Fahigkeit
zu hochst klarer Konzeption, ihre Form- und Be-
ziehungsfindung, ihre Kraft, Bilder zur Einheit zu-
sammenzuschlieBen. Vielleicht nicht ganz gliick-
lich bei den Bildern mit differenzierten, asymme-
trischen Rundformen (quasi Flachenwolken,
wenn die Allusion zum optischen Naturbild ange-
wandt wird), um so liberzeugender und erfreuen-
der bei den in den Farbtonen sehr sensibel aufge-
bauten Kreiskombinationen, bei Bildern mit Uber-
schneidungen, mit dynamischen, in Symmetrien
sich entwickelnden Spitzformen und anderem
mehr. Hier spielen kiinstlerische Intelligenz, intui-
tiver Formsinn und im Unterton freundlicher und
spitzer Humor zusammen. Eine seltsame Kombi-
nation vielleicht, aber eine sehr personliche, ohne
das, was heute als «Individualismus» ange-
schwarzt wird. Und noch ein anderes Zusammen-
spiel: die Bilder sind voller anregender Ratsel (sie
liegen nicht auf der Hand), sie sind streng und
zugleich auch angenehm. H:. G

Willy Weber: Metallreliefs
Gimpel & Hanover Galerie
23. Oktober bis 21. November

Willy Weber, der— Berner des Jahres 1933 — einen
Anlauf vom Gegenstdndlichen zum Surrealisti-
schen gemacht hat, wandte sich 1961 plotzlich
der abstrakten Plastik zu; seine Arbeit entwickelte
sich im Kreis der jungen Berner, die in Harald
Szeeman Rickhalt und Anregung fanden. Bei
Gimpel & Hanover zeigte er seine Sprengbilder.
Hinter Metallplatten werden kleine Sprengladun-
gen abgefeuert. Es entstehen aufgerissene Locher,
Verbiegungen, aber es bleiben durch den Spiegel-
schliff elegante Objekte. Ahnlich verfahrt Weber
mit Rohren, die verformt werden. Die Tafeln sind
eine Art Fortsetzung dessen, was Lucio Fontana
tat. Was bei Fontana doch unheimlich wirkt, er-
scheint bei Weber eher hiibsch, fiirs Avantgarde-
Boudoir geeignet. Vom «Explosionszeitalter»,
von dem das Schweizer Kiinstlerlexikon spricht,
habe ich nichts versptirt. Auch in den Rohren
kann man, wenn man will, Zeitbezug finden: der
Betrachter sieht sich selber verformt, in dyna-
mische Perspektiven gestellt. BewuRtseinserwei-
terung? Hier ware so etwas wie eine Spiegelung

Verena Loewensberg, Komposition, 1969



der Zeitsituation. Ob sich kinstlerische Vor-
gange abspielen, bleibt offen. Auf jeden Fall tre-
ten das Erschrecken oder der SpaR, der mit der
Explosion verbunden ist, vieldeutig auf. In die-
sem Zusammenhang ware zu sagen, daR sich der
Mensch von heute mit Realisierungen von Kate-
gorien umgibt, die friher wenig tiefere Giiltigkeit
besalen. Wir stellen dies ohne Ressentiment fest.

H::C:

Luzern

Josef Beuys, Michael Buthe, Franz
Eggenschwiler, Markus Raetz und
Diter Rot

Kunstmuseum

19. September bis 25. Oktober

Die Ausstellung zeichnete sich besonders durch
eine Vielschichtigkeit der Themata, der Ideen, der
Sensibilitaten und deren kiinstlerische Sichtbar-
machung aus. Die Ursache daflr ist in der starken
Eigenstandigkeit der fiinf ausgestellten Kiinstler-
personlichkeiten zu suchen.

In der Luzerner Presse herrschte der Grund-
tenor vor, dal® die Ausstellung nicht provokativ
wirkte. Das «Luzerner Tagblatt» schrieb: «Im
Vergleich mit ihren Vorgéangerinnen scheint die
jetzige Schau interessanter und gehaltvoller zu
sein, sie ist zudem frei von Provokationen und
Sensationen, ohne indes fiirs Publikum leichter
verstandlich oder zuganglicher zu sein.» Im Un-
terschied zu den vorhergehenden Ausstellungen
(Dusseldorfer Szene, die visualisierten Denkpro-
zesse der jungen Schweizer und jungen italieni-
schen Kinstler) verwenden die Kinstler fiir ihre
Visualisierungen unspektakulare Materialien, was
aber nicht mehr als eine Oberflachlichkeit ist. Die
traditionellen Ausdrucksformen der Zeichnung
(Beuys, Buthe, Raetz), des Objektes (Eggen-
schwiler) und der Malerei (Rot) mégen bewirkt
haben, daB die Rezeptionsschwelle diesmal leich-
ter zu Uberschreiten war. Das Traditionelle der
Medien ist jedoch nureinescheinbare Angelegen-
heit; das heiRt, die Medien sind die gleichen ge-
blieben, die Art jedoch, wie diese Medien mit In-
halten aufgeladen werden, hat grundlegend ge-
andert. Die Inhalte der Werke und deren Zusam-
menhange lassen erkennen, dal die Medien nicht
die Funktion haben, im Kontext mit einem tradi-
tionellen Kunstbegriff Stilistisch-Formales zum
Ausdruck zu bringen: die Bedeutung von Eg-
genschwilers Objekten beispielsweise liegt nicht
im Asthetisch-Skulptural-Plastischen (die Re-
zeption erschopft sich nicht im Sinnlichen), son-
dern es handelt sich um BewuRtseinsobjekte,
deren Bedeutung erst im Zusammenhang mit
mehreren Werken deduzierbar wird, und zwar in-
dem die Zusammenhange Denkprozesse aus-
losen, Impulse vermitteln. Der Code der Ent-
schlisselung liegt im Begrifflichen der Werke.

Nachdem Beuys letztes Jahr in Luzern nur
seine Fettecken zeigte — die «Luzerner Neueste
Nachrichten» schrieb, dal® diese «in den Augen
vieler beinahe zum Schandfleck des Kunstmu-
seums geworden» sind —, wurden nun Zeichnun-
gen aus den Jahren zwischen 1948 und 1966 ge-
zeigt. Die Grundideen seines ganzen reichhaltigen
CEuvres werden durch diese Blatter aufgezeigt.
Im Laufe der Zeit geschieht ein Abstrahierungs-
prozeR des Inhaltlichen (bei paralleler Kompri-
mierung und Essentialisierung). Der letztjahrige
Fettraum (liberhaupt die Fettobjekte) stellen das

Destillat dieser Abstraktion dar. Folgerichtig ware
gewesen, die Zeichnungen zusammen mit den
Fettobjekten auszustellen.

Rot und Raetz sind Ironiker. Von Rot waren
Postkartenverfremdungen (Ubermalungen und
Collagierungen) ausgestellt: artistische postali-
sche GriiRe an Freunde in aller Welt. Der verhin-
derte Kunstmaler Diter Rot bedient sich augen-
zwinkernd (vielleicht auch wehmiitig) der male-
rischen Mittel. Raetz spielt mit begrifflich Fixier-
tem, laRkt eine gleiche Form in einem jeweils an-
dern Kontext eine neue Bedeutung annehmen,
macht Insider-Witze (Verpackung von «ldee-
Kaffee»), paraphrasiert Werke der jiingeren
Kunstgeschichte (Picassos Stierkopf aus Velo-
lenkstange und Sattel stellt er ein «nordisches»
Aquivalent entgegen), transponiert Auditives in
Visuelles, erzahlt private Geschichten.

Eggenschwiler zeigte Arbeiten aus dem
Werk- und Ideenkreis der Grenzbereiche. Seine
Arbeiten stecken den transitorischen Raum zwi-
schen Realitat und Irrealitat, zwischen Rationali-
tat und lIrrationalitat ab: UFOs (fliegende Unter-
tassen), extraterrestrische Antlitze, ein versetz-
barer Grenzstein, Mondfahren, Stiihle, reserviert
fiir auRerweltliche Wesen: diese Inhalte sind Si-
gnale der Infragestellung. Totale Verunsicherung
wird zum konkreten Bilde.

Buthes Zeichnungen sind ambivalent. Er
macht aus formalen und strukturellen Grundele-
menten wunderschone Kompositionen. Man
kann ihn als Nach-Informellen ansprechen. Doch
gebricht es dieser Rubrikation an Stichhaltigkeit,
weil auch hier Stilistisches in einem evolutionar-
abstrahierenden Sinne (das auf Geradlinigkeit
bedacht ist) fehlt. Die Luzerner Ausstellung — die
«schwierigste» Schweizer Ausstellung seit der
Berner «Attitiden» — machte bewult, bedingt
durch die stark ausgeprédgte Eigenstandigkeit der
funf Kinstler, wie komplex die aktuelle Kunst-
szene ist und wie das traditionelle Begriffsarsenal
der Kunstkritik mit rein formal-beschreibendem
Anliegen nicht mehr ausreicht, um der Komplexi-
tat gerecht zu werden. Theo Kneubihler

Karl Fred Dahmen
Galerie Raeber
10. Oktober bis 30. November

Zusammen mit Emil Schumacher, Hanns Trier,
E. W. Nay, Fred Thieler und anderen legte der
1917 geborene Dahmen das Fundament der
hochst lebendigen heutigen deutschen Kunst-
szene.

Dahmens Bilder der spaten flinfziger Jahre
waren klar gebaute, das Material der Farbe be-
tonende, ungegenstdndliche Kompositionen.

Mitte der sechziger Jahre verfestigte sich die
Bildkomposition in der Folge einer Reduktion im
Formalen und im Farblichen. Die vorher schrun-
digen und stark texturierten Farbschichten mach-
ten einer geglatteten, quasi monochromen Bild-
flache Platz. Das friher aus Farbmasse beste-
hende Pseudo-Relief-Bild wurde zu einem realen
plastischen Objekt, oberflachlich mit den «Kis-
senbildern» von Graubner verwandt. Das Sym-
metrische vieler friherer Arbeiten wurde beibe-
halten, sogar noch intensiviert, indem vielfach
eine vertikale (oder horizontale) Nute in der Mitte
die Grundflache unterteilt. Was fiir diese Schaf-
fensperiode die wichtigste Novitat darstellt, ist
der Einbezug von realen Objekten wie Schniiren,
Kordeln, Fell- und Haarteilen, Ketten, Federn
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Karl Fred Dahmen, Tele-Landschaft mit Haarkasten,
oder Landliche Venus, 1968

usw. Der archaisch-brutalistische Charakter der
friiheren Werke ist, mit andern Mitteln realisiert,
weiterhin bestimmendes Moment des Expressi-
ven. Durch die Reduktion auf Monochromie ist
jedoch heute nicht mehr die Poesie der Farbe, der
Farbtextur und des Tonalen dominierend, son-
dern die Poesie ist das Resultat der in die Bild-
organisation einbezogenen Fundstiicke, die eine
reliquiare Emanation haben. DaRR man dabei den
Fetischcharakter nicht Ubersehen kann, dafir
sorgt die sakralisierende Isolation der Objekte in
einem abschlieBenden schreinartigen Kasten.
Dahmens Fetischismus kommt jedoch vielfach
in die Ndhe eines banalen pubertaren Erotismus,
der an Eindeutigkeit nichts zu wiinschen Ubrig-
1aRt.

Die in Luzern gezeigten rund 50 Werke stam-
men durchwegs aus der Zeit zwischen 1968 und
1970. Dahmen (iberzeugt dabei mit den Bildern
am nachhaltigsten, bei denen er das reale Objekt
(Fundsttick) sich nicht zum Fetisch verdinglichen
14Rt, wo es so eingesetzt ist, dal es formal voll-
sténdig integriert ist. Dies |aRt sich nicht aus einer
ibergeordneten «objektiven» Asthetik folgern,
sondern ergibt sich aus der von Dahmen selber
gewahlten bildnerischen Organisationsart und
den gestalterischen Mitteln, die mehr durch das
Handwerkliche und durch das «Retinale» be-
stimmt sind als durch das Ideelle.

Theo Kneubthler

Geneéve
Chronique genevoise

Il en est de certains artistes comme de certains
textes: on peut revenir a eux sans cesse et chaque
fois y découvrir de nouvelles richesses. C'est une
constatation qui s'impose en face de I'ccuvre du
grand Alberto Giacometti dont les expositions
n‘ont pas manqué depuis quelques années, parti-
culierement a Genéve qui peut n'avoir pas trés
bonne conscience d’avoir fait si peu de cas de lui
lors de son séjour dans ses murs dans les années
de guerre. La derniére en date a été organisée par
la Galerie Engelberts qui depuis longtemps porte
un intérét soutenu au maitre de Stampa et a son
ceuvre graphique. C'est une belle et précieuse
collection ol sont réunis dessins, lithographies,
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eaux-fortes, livres illustrés d'estampes originales,
en tout pas loin d’une centaine de piéces se réfé-
rant aux diverses périodes de la carriére de
|'artiste depuis 1931. Il est intéressant dans les
dessins les plus anciens de suivre quelques repe-
res de I'évolution du style précédant |'apparition
de celui qui le personnifie, révélé ici par un « Nu
debouty» de 1947, mais ces quelques nuances ne
font que souligner I'absolue unité de toute une
ceuvre. C'est la démarche unie d'un étre abstrait
dans une recherche fondamentale et obsédante,
|'approche hésitante, scrupuleuse, inquiéte de la
réalité par l'intérieur dans le but de rendre pal-
pable et sensible I'entité a la fois éternelle et fugi-
tive du monde visible. L'émouvant, c’est l'intense
désir de communication vraie qui transparait dans
ces portraits cent fois répétés de Diego et d'An-
nette, comme d‘ailleurs dans tout les thémes re-
tenus par l'artiste tendu vers la révélation de se-
crets qu'il ne pouvait trouver qu'en lui-méme.
Notons que la Galerie Engelberts a édité pour la
circonstance un catalogue méthodique reprodui-
sant avec annotations toutes les ceuvres de I'ex-
position (du 15 octobre au 12 décembre).

Si Alberto Giacometti est l'artiste d’'une seule
démarche, Giuseppe Capogrossi est le peintre
d’un seul signe, ce qui ne nous empéche pas de
désigner en lui I'une des personnalités marquan-
tes de l'art international de ces vingt derniéres
années. A cet égard, nous avons une réelle re-
connaissance a la Galerie Georges Moos (du 22
octobre au 22 novembre) a qui nous devons,
enfin, de voir en Suisse romande un apercu trés
représentatif de cet art si profondément original.
Artiste romain, Capogrossi fut en 1933 |'un des
promoteurs du groupe «Romano», puis aprés
1945, du groupe «Originey. C'est vers 1949 qu'il
passa a l'abstraction, inventant peu apres |'écri-
ture hiéroglyphique qui devait le rendre célébre.
Son vocable essentiel est un signe ayant la forme
d’une griffe ou d’un peigne, dont il se sert a I'ex-
clusion de tout autre pour élaborer des composi-
tions d'une infinie variété, témoignant par lad'une
imagination inépuisable et d'un sens plastique
non moins admirable. Jouant des juxtapositions
des différences de dimensions et d’épaisseurs,
faisant intervenir a partir d’'une certaine époque
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des éléments de couleur pure dans des harmonies
de base limitées au noir et blanc, il réalise des
peintures d'une étrange sensibilité ol nous trou-
vons a la fois I'étrange finesse d'antiques grimoi-
res et la puissance de créations monumentales,
quitoutes parlent a l'imagination et nous touchent
par leur résonance poétique. Parmi les ceuvres les
plus récentes, on a remarqué deux panneaux to-
talement blancs sur lesquels, par un procédé de
collage, les signes se détachent en relief. Capo-
grossi n‘est pas au bout de son inspiration.

Les problémes vécus par un Giacometti et a une
époque au moins par Capogrossi sont-ils diffé-
rents pour les générations plus jeunes? Tout au
plus aggravés par les violentes mutations qui se-
couent notre monde actuel, et donc plus difficiles
a résoudre. Le Bélois Pierre Haubensak lui aussi
poursuit son long cheminement vers une visuali-
sation de sa pensée qui satisferait a la fois son
ceceur et sa raison. Depuis deux ans il poursuit a
New York un stoique combat au bout duquel se
profile une approche de I'absolu. La Galerie Bon-
nier, qui reste I'un de ses points d’attache au
pays, a présenté un ensemble de ses derniéres
réalisations: neuf grandes peintures et des des-
sins eux aussi tous exécutés sur le méme théme:
de grandes surfaces claires partagées verticale-
ment par des bandes de tons foncés. Une facon
intéressante de prendre la mesure de |'espace,
dans un style proche de I'art construit si des irisa-
tions ne venaient pas atténuer les rigueurs de la
géométrie et nous diriger vers un climat différent.
Haubensak nous met |a en présence d'un art
austére amené a un haut degré de dépouillement,
d’un abord sans doute difficile, mais ot se recon-
nait I'empreinte d’un artiste de race (du 20 oc-
tobre au 20 novembre). GPx:

1
Giuseppe Capogrossi, Superficie 515, 1963
2

Pierre Haubensak, Peinture, 1970

Monographie
uiber Otto Morach

Peter Wulliman: O. Morach — Leben und
Hauptwerk des Malers

98 Seiten mit 29 schwarzweiflen Abbildungen
und 21 farbigen Tafeln

Verlag Galerie Bernard, Solothurn 1970, Fr. 34.80

Otto Morach, 1887 im Solothurnschen geboren,
heute in Zirich lebend, ist in den letzten Jahren
nach langerem Schweigen bei verschiedenen
Ausstellungen, zuletzt in der eindrucksvollen Zu-
sammenstellung Heinz Kellers im Winterthurer
Museum «Kubismus Futurismus, Orphismus in
der Schweizer Malereiy, stark hervorgetreten. Er
gehort zu den primaren Schweizer Malern seiner
Generation. Als Typ Schweizer, als Kiinstler friih
offenen Auges und weltlaufig wahrend seiner
Werdezeit in Paris, Minchen, Dresden, Berlin,
Prag. Der aus einem Lehrerhaus Stammende be-
sitzt ein aulerordentliches Sensorium, das aktiv
auf die eingreifenden Vorgange reagiert, die sich
in den zehner und zwanziger Jahren abspielen. In
Morachs Malwerk spiegelt sich Europaisches bis
zu Delaunay oder Klee, aber der Duktus der eige-
nen Handschrift bleibt original und unverwechsel-
bar. Die fruchtbarste Schaffensperiode liegt in den
zwanziger und beginnenden dreiBiger Jahren.

Es ist in der Ordnung, daB jetzt, in der
Riickschau, ein Buch tiber Morach erscheint. Pe-
ter Wullimann hat es mit Zuneigung und warmem
Herzen konzipiert, der Verlag stattet es musterhaft
aus. In knappen pragnant formulierten Abschnit-
ten —unter anderem: im Spannungsfeld von Reli-
gion und Technik, Rauschschwaden, O. Morach
und die Dadabewegung, Zauber an diinnen Fa-
den (Uber Morachs ausgezeichnete Arbeit mit
Marionetten), O. Morach an der Kunstgewerbe-
schule —zeichnet Wullimann die wichtigsten Sta-
tionen des kiinstlerischen Lebensweges nach. Zu
den Abbildungen gibt er fein empfundene Kom-
mentare, Beschreibung des Sichtbaren und seiner
Wirkung auf den Betrachter. Die Abbildungen
selbst sind technisch vorzlglich, mit der ganzen
Tiefe und Lebendigkeit der Tone, durch die sich
Morachs Bilder auszeichnen. H.C.
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