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Kunstchronik

Ausstellungen

Basel

1,2

Adolf Wolfli

Kupferstichkabinett des Kunstmuseums
27. Februar bis 11. April

Das Basler Kunstmuseum und das Kupferstich-
kabinett zeigen, aus den Bestanden einer Privat-
sammlung, Werke des geisteskranken Adolf
Wolfli; Blei- und Farbstiftzeichnungen, von ihrem
Schopfer mit Vorliebe als «Kupferstiche» und
«Portrats» bezeichnet. Der erste Eindruck, den
die Uber hundert Nummern der Kollektion hinter-
lassen, ist verwirrend. Die einzelnen Blatter — in
satter, deckender Farbigkeit, randvoll mit symme-
trisch angeordneten Ornamenten, mit Schrift und
schematisierter Figlrlichkeit — wirken in einem
urspriinglichen Sinne teppichhaft. Assoziationen
zu Volkskunst, zu Gewobenem, zu kanonhaft
stilisierter Zeichensprache tun sich auf. Der heu-
tige «Leser» dieser Bilder bemerkt vorerst das
Krankhafte dieser Kunst kaum. Er entnimmt viel-
mehr den gemalten Rahmen und Mandorlen den
bewuBten Bezug aufdie llluminationen des Mittel-
alters und vergleicht unbewuRt mit der Phan-
tastik des Wieners Ernst Fuchs. Doch da ist zu-
erst die Biographie des Laienkiinstlers, die stutzig
macht. 1864 beginnt der erschreckende Lebens-
lauf. Wolfli kommt als Sohn eines Steinhauers in
Bern zur Welt. 1872 wird das Kind mit seiner
kranken Mutter und den Briidern nach Schangnau
ins Emmental gebracht. Ein Jahr spater gelangt er
zu einem Zimmermann der ihn zum Schnaps-
trinken verleitet. Nach dem Tod seiner Mutter
wird er zwischen 1874 und 1879 an verschiedene
Bauernfamilien verdingt. Mit 18 Jahren ist er un-
glucklich verliebt. 1888 holt er sich bei einer
Dirne eine Geschlechtskrankheit, kommt wegen
eines Gelegenheitsdiebstahls fir acht Tage ins
Gefédngnis. Es folgt eine Reihe von Notzuchtver-
suchen an Minderjahrigen. 1891 erlebt er bei der
Feldarbeit mit Straflingen die Erscheinung des
«heiligen Geistes». 1895, nach dem Notzucht-
versuch an einem dreieinhalbjahrigen Madchen,
wird er firimmer in die Irrenanstalt Waldau einge-
liefert. Dort vertreibt er sich die Zeit mit Zeichnen,
Dichten, Komponieren und Holzsdgen, wie be-
richtet wird. 1930 stirbt er an Krebs.

Von der Kunstgeschichte her 14Rt sich vom
Werk des Geisteskranken leicht die Parallele zie-
hen zu denjenigen Stromungen innerhalb der
Kunst des zwanzigsten Jahrhunderts, die nicht
zuletzt im Verband mit dem Aufkommen der
Psychoanalyse die Mdoglichkeiten des psychi-
schen Automatismus auszubeuten versucht ha-
ben, und gleichzeitig mit den kultischen Bild-
werken friiher Kulturstufen auch die Kinderzeich-
nung und die bildnerischen AuRerungen der Irren
als «Art brut» (Dubuffet) entdeckten. «Aber
steht dieses Werk nicht auRerhalb der Ge-
schichte», meint der Direktor des Kunstmuseums,
Dr. Franz Meyer, zu Wolflis Blattern, «ganz an-

ders als die Bilder von Max Ernst oder Mir6 ? DaRR
es in seinem ornamentalen Charakter, in der Art,
in der Bild, Wort und Musik einander zugeordnet
sind, an Uraltes und Fremdartiges anklingt, mag
diese Meinung aufs erste verstarken. Was aber
heilt: AuRerhalb der Zeit? Meint man damit, die
Kranken stiinden auBerhalb des gemeinsamen
geschichtlichen Schicksals und Geschichte spiele
sich nur im bewuBten Bereich des Menschen
ab?» Das mag zutreffen, denn es ist nicht Zufall,
daR die Werke des Kranken von den Gesunden zu
einem ganz bestimmten Zeitpunkt als Kunst ent-
deckt worden sind. Psychiater W. Morgenthalers
Buch mit dem Titel «Ein Geisteskranker als
Kinstler» ist 1921 erschienen, 1922 folgte zum
gleichen Thema Hans Prinzenhorns «Bildnerei
der Geisteskranken»: kurz nachdem Klee und De
Chirico auf die Urtiimlichkeit der kiinstlerischen
Gestaltung bei Kindern und Geisteskranken auf-
merksam geworden waren, kurz vor den wichtig-
sten AuRerungen der Surrealisten um André
Breton. Werner Jehle

1

Adolf Wolfli, Die Kreuzigung meiner Wenigkeit, auf der Bis-
kaya-, Haven-Insel, im stillen Ozean, im Schicht-Sommer
1876, 1920. Farb-, Bleistift

2

Adolf Wolfli, Die furchtbare Riesen-Brunst deer, iiber 60
Milliohnen Zohohrn Seelen haltenden Riesen-Stadt, Mutter-
Kohrn, Ost-Wand-Hall, von Friih-Herbst 1868, 1910. Farb-,
Bleistift
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Zirich

Béla Bartok und die Schweiz
Helmhaus
20. Februar bis 21. Marz

Das werk ist zwar fir die Bartok-Ausstellung —
dokumentarisch vorziiglich angelegt — nicht zu-
standig. Aber eine bestimmte Beobachtung
rechtfertigt ein kurzes Wort. Der GroRteil der
Notenmanuskripte, Aufzeichnungen und Briefe
wurde in Photokopien, in verschiedenen techni-
schen Verfahren, gezeigt. Ein Gliick, daR® diese
meist billigen Reproduktionsmoglichkeiten exi-
stieren. Sie sind heute fir die generelle Informa-
tion und die wissenschaftliche Arbeit eine groRe
Erleichterung.

Aber gerade hier sah man, was die Original-
handschrift, die ja eine Art Zeichnung ist, bedeu-
tet. Sie besitzt ein durch nichts ersetzbares Leben,
eine Ausstromung, die allerdings ein primar auf-
nahmefahiges Auge voraussetzt (das heute nur
zu oft in eine sekundare oder noch spatere Rolle
gedrangt wird). Der ratselhafte Kontakt, der bis
zu einem bestimmten Punkt rational erfalt wer-
den kann, erscheint als eine Art Urphanomen. Im
«Zeitalter der technischen Reproduzierbarkeit»
scheint es mir angebracht, in aller Trockenheit
diesen Umstand festzuhalten. H.C.

1

Régine Heim
Galerie Bettina

21. Januar bis 6. Marz

Die Arbeiten der Bildhauerin Régine Heim stellen
vitale Zeichen von Knospen dar, von stachligen
Wiistenblumen, von Menschengruppen, aus de-
ren geheimnisvoller Mitte Erwartung steigt, wie
aus den zarten, kleinen, behiitenden, betenden
oder gebarenden Formen, die alle aus Metall-
stiicken zusammengefligt sind, ohne Pratention,
eher als Improvisation eines Symbols und doch
von letzter kinstlerischer Spannung. Zu mehr
kosmischer Sprache gelangen weimetallene,
amorphe, auf Messingtafeln montierte schwe-
bende Gebilde; da eine menschliche, dort eine

numinose Allegorie andeutend und da wieder
eine standig schopferisch begriffene Bewegung
im Weltall evozierend. Dieser Arbeitszweig der
Kinstlerin dirfte noch weit ausholen und sich
besonders zur Gestaltung grofRer Wande von Ar-
chitektur eignen.

Weil sie von innen her kommen und wieder
an ein Innen gerichtet sind, geht eine starke, bis-
weilen urtiimliche Ausstrahlung von den Werken
aus. Auch groRBere Formate wirken nie monumen-
tal. Sie sind dem menschlichen MaR immer nah,
setzen deshalb jeden Hintergrund zum Leben in
Beziehung, in geistiger Spannung.

Besonders stark ist auch jenes Wandbild in
Vevey: Leuchtend farbige Glasstiicke und -split-
ter, in abstrakte Betonformen gesetzt, fligen sich
dem Betrachter langsam zu einer Darstellung. Der
Lebensbaum greift durch flieBendes Wasser in
zwei Armen weit aus. Der eine tragt Tranen, der
andere Granatapfel, Bilder des Gliicks. Uber ihm
gewolbt und mit ihm verschréankt ein Regen-
bogen, vom Himmel zur Erde sich senkend. Da-
zwischen, in der Ellipse, das Auge Gottes, erfiillt
von strahlenden Bruchstiicken einer himmlischen
Stadt.

Neueste Werke zeigen wieder mehr Ubersetzt
Geformtes; schlicht, glatt und konzis etwa einem
Fabelwesen gleichend: Fliegendes «Orakel».
Oder mehr vegetativ: SprieRendes aus gelbem
Metall. Lisbeth Sachs

2,3

Richard Lindner
Kunstsalon Wolfsberg
4. bis 27. Februar

Richard Lindner ist ein hochst merkwirdiger
Maler; in den Vereinigten Staaten hoch angesetzt,
in Deutschland 1968/69 in einer eindriicklichen
Ausstellung vorgefiihrt, in der Schweiz in Museen
oder Galerien nur wenig bekannt, obwohl ihm
Willy Rotzler im «DU» eine eingehende Verof-
fentlichung gewidmet hat. In Zirich in einer klei-
nen Kollektion mitanderen, vollig andersgearteten
Malern nun zum ersten Mal gezeigt. Umgekehrt:
Lindner scheint zu wissen, was in der Schweiz
geleistet werden kann. Er lieB vor kurzem bei
Wolfensberger Lithographien anfertigen und

3

drucken, die demnachst in einem Portfolio her-
auskommen. Anfertigen: die Lithos sind bei Wol-
fensberger unter Kontrolle Lindners auf Stein ge-
zeichnet worden. Die Originale waren im Kunst-
salon neben einigen Lithos zu sehen. Man
konnte sich vergewissern, wie genau die Lithos
den Aquarellen folgen.

Lindner, 1901 geboren, stammt aus Ham-
burg. In Nirnberg hat er seine Jugend verbracht,
dann in Minchen studiert und sich als Graphiker
betatigt. 1933 Emigration nach Paris, 1941 weiter
nach New York. Eigentlicher Beginn der Malerei
erst 1950. Dieses selten spate Hervorbrechen und
die transformative Integration der friiheren Beta-
tigung ist ein Sonderfall.

1

Skulpturen von Régine Heim beim Eingang zur Galerie
Bettina am GroBmiinsterplatz in Zirich

Photo: Bettina

2

Richard Lindner, Die Schlange

3

Richard Lindner, Der Lebemann



Ein seltsames, in seiner Art groBartiges Ge-
brau entsteht aus George Grosz, Beckmann,
Simplizissimus, Jugendstil, Beardsley — alles
hochst beunruhigende Faktoren. Und beunruhi-
gend auch das Ergebnis: parodierte Figur, Ab-
straktion, Surrealistisches, Naturnahe im Detail,
Zeit- und Menschenkritik, wiitend und harmlos
zugleich, je nachdem, wie man es sehen will, bit-
ter oder fast gemiitlich. Eine seltsame Synthese
von Amerika und deutscher Grundlage, Vor-Pop
und wahrscheinlich auch Mit-Pop. In Parallele zu
Erscheinungen wie Horst Janssen oder Wunder-
lich im heutigen Deutschland. Nur scheinbar ein
Konglomerat, nur scheinbar «effektvoll». In
Wirklichkeit eine echte Verkorperung zusammen-
flieRender gegenwartiger Zeitstrome und, vor
allem, eine echte groRe Kraft mit enormem Druck,
vielleicht auch Uberdruck. Auf jeden Fall ein
Mensch, ein Kiinstler dieser Zeit. H.€

4

Franz Gertsch: Vier Portrats
Galerie Annemarie Verna

22. Januar bis anfangs Marz

Nach den Angaben des Kiinstlerlexikons der
Schweiz XX. Jahrhundert, hat sich der 1930 ge-
borene Maler in verschiedenen Manieren ausge-
driickt: gegenstéandlich, in der «Peinture naive»
und abstrakt. Er war 1947—1950 Schiiler Max von
Mihlenens in Bern. Die Portrats bei Annemarie
Verna — eines stellte Harald Szeemann in seinem
Arbeitsambiente dar — waren Riesenformate.
HerstellungsprozeR: Farbphoto als Dia auf die
groBe Leinwand geworfen und von da aus ge-
malt. Eine Methode, die Plakatgraphiker gerne an-
wenden. Bei der Umsetzung des Dias in Malerei
ergeben sich neue Akzente. Es entsteht eine selt-
same Mischung von Momentaufnahme und
pointierter, gebundener und zugleich freier Ge-
staltung, die Schock, Lachen und — Interesse her-
vorruft. Ist es das Problem der Gegenstandlich-
keit, das hier auf eine bestirzend simple Weise

4
Franz Gertsch, Portrait
Photo: Thomas Cugini, Zirich

angepackt wird? Ist es die Megalomanisierung
der menschlichen Gestalt, ist es etwas von Pan-
optikum? Ist es «information pure»? Ist es ein
billiger Weg zur Sachlichkeit? So viel Fragen, so
viel Zweifel, aber zugleich auch etwas wie Erwar-
tung. Wenn es auch scheint, der Versuch minde
in eine Sackgasse, so haftet der Eindruck doch in
der Erinnerung. Weshalb nicht triviale Wege und
Umwege? H.C.

5

Cornelia Hesse-Honegger
Galerie Palette

5. Februar bis 4. Marz

Cornelia Hesse-Honegger ist ihrem Zeichen nach
wissenschaftliche Zeichnerin. Sie hat die miih-
same Ausbildung — zusammen mit einer ange-
borenen Fahigkeit — auf sich genommen und, wie
man schon frither bei Ausstellungen in der Zir-
cher Universitat gesehen hat, das Maximum er-
reicht. Genauigkeit des Sehens, Denkens und
auch des Wissens ist die Voraussetzung dieses
Zweiges manueller Darstellung. Man weil, daR
die vom Individuum aus entstehende Zeichnung
unter bestimmten Voraussetzungen aufschluB-
reicher ist als die, wenn auch noch so exakte oder
virtuose Photographie. Das Auge des Menschen
vermag Zusammenhé&ngen nachzugehen, die der
Kamera nicht erreichbar sind.

Losgeldst von wissenschaftlichen Zwecken,
unter der Bezeichnung «Miniaturen und Skulp-
turen», fihrt Cornelia Hesse-Honegger ihre Ar-
beiten. Die Bezeichnung scheint mir wenig
gluicklich, da unter ihr, dem Sprachgebrauch ge-
maR, andere Dinge verstanden werden. Was sie
sagen will ist klar: der direkte Ubergang in Kunst
soll in Erscheinung treten. GewiB, kiinstlerische
Absicht, Perspektiven, auch Anwendung kiinst-
lerischer Disposition und Konzeption sind da.
Die farbigen Hintergriinde, die Einfligung in die
Bildflachen, vielleicht die Abtonungen, hinter
denen geheime Akzentuierungen liegen mogen,
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Cornelia Hesse-Honegger, Rotfeuerfisch. Zeichnung

das technische Koénnen, das selbstverstandlich
auch ein klnstlerisches Konnen ist. Auch die
Umsetzung vom Mikrokosmischen der Fliegen-
kopfe — sie sind eines der Hauptthemen — in die
enorme VergroBerung, ist eine kinstlerische
Handlung. Ob die «Skulpturen» vergroRerte
Modelle, Phantome sind, wie man in der Medizin
sagt — hier erheben sich die generellen Zweifel.
Schonheit? Ja, sie entsteht durch das Zusam-
menwirken von Schauen, Wissen und Koénnen.
Esist die Schonheit, auch die grauenhafte Schon-
heit, die die Natur hervorbringt.

Es versteht sich, daB sich vor diesen Arbeiten
auch die Frage nach der Gegenstandlichkeit
stellt. Ich glaube nicht, daB hier ein Beitrag zu
dem heute in so mannigfachen und kontraren
Losungsvorschlagen auftretenden Problem ge-
leistet wird. Die kiinstlerische Erkenntnis ist nicht
primar am Werk. Es bleibt bei aller Subtilitat des
Aufgezeigten, bei aller optischen Kultur, bei aller
splrbaren Liebe und Vertiefung bei Zwischen-
gebilden. Als solche eine Gattung fiir sich, von
der man sich vorstellen kann, daR man sie in Map-
pen sammelt, kaum, daR man sie sich an der Wand
vor Augen fiihrt. HiE.

6

Wifredo Lam

Galerie Gimpel & Hanover
26. Februar bis 27. Marz

Der 1902 geborene Kubaner Wifredo Lam, der
seit Jahren im internationalen Kunstleben eine
Rolle spielt, erschien mit einer groBeren Bilder-
gruppe zum erstenmal in Zirich. Der GroRteil der
Werke stammt aus dem vergangenen Jahrzehnt.

Die grundlegenden Eindriicke fiir Lam waren
Werke Picassos aus den dreiBiger Jahren und
Max Ernsts aus etwas spaterer Zeit. Bei allem An-
schluB, der immer greifbar bleibt, hat Lam ein
eigenes Idiom entwickelt. Es ist eine Art figurales
Gestange, sehr frei und durchaus untechnisch;
hager, mit scheinbaren Gelenken ineinandergrei-
fend, durchsetzt von Plattengesichtern, senk-
recht, auf dem Kopf stehend, dem Aztekischen
nahe und da und dort parodistische (oder humo-
ristische?) kleine reale Einzelformen. Eine ver-
sponnene, aber recht eigentlich kiihle Bildwelt,
in der manchmal auch etwas von Sutherlands
Dornen und Spitzen nachklingt. Eine gewisse
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Monotonie wird nicht Gberwunden. Aber ein-
zelne Bilder besitzen hohe kiinstlerische Qualitat,
mit der sie, zusammen mit der thematischen Kon-
zentration, doch Uberzeugen. Ein beispielhafter
Fall, wie trotz geringer Amplitude der Thematik,
der formalen Bildsprache und malerischen Aus-
flihrung Geschlossenes und daher Lebendes
(nicht so sehr Lebendiges) entstehen kann. H.C.

6
Wifredo Lam, Personaggio nero nell'ombra, 1970

Ort des Geschehens'.» Spiater heiRt es noch
klarer: «nicht mehr Kunsttempel, sondern Ort des
Zusammentreffens der Kiinste, der Kunstgesellig-
keit». Den SchluB des Buches — um zuerst davon
zu reden — bildet die chronologische Aufzéhlung
samtlicher (434) Ausstellungen von 1918 bis
1969. Mit kurzen wesentlichen Hinweisen, zum
Beispiel auf die Besucherzahlen; hochinteressan-
tes soziologisches Material.

Den Hauptteil macht eine mit vielen originel-
len alten Photos illustrierte Zusammenstellung
von Kritiken, Resonanzen und ein paar feuilleto-
nistischen Artikeln Uber viele der wahrend der
funfzig Jahre durchgefiihrten Ausstellungen aus.
Die gezielte Auswahl riickt die spieRigen und
schulmeisterlichen Reaktionen in den Vorder-
grund; die Zitate sind mehr oder weniger auf
Witz angelegt. Aber auch der Ernst kommt zu
Wort. Als Resultat ergibt sich ein sehr fesselnder
Lesestoff, der interessante Informationen vermit-
telt.

Als AbschluR dieser Dokumentation ist Szee-
manns Tagebuch und Reisebericht zur Ausstel-
lung «When Attitudes become Form» (vom Juni
1968 bis 22. Méarz 1969) und eine Zusammen-
stellung von Presseausziigen lber die Ausstel-
lung zum Abdruck gebracht. Erschreckend: die
spaBig scheinende Publizitatsmentalitat, die Zahl
der zusammengescharrten, besuchten Kiinstler in
Europa und Amerika, die Akkumulationen; wo
man hinsieht, Verameisung. Erweiterung der
Grenzen oder Abrutschen ? SchlieRlich die Presse-
auszlige von der «Neuen Zircher Zeitung» bis
zum « Untertoggenburger» — diese Art des Stich-
wort-Ausziehens und Zitierens ist billig und irre-
flhrend. H.C

Geschichte der Kunsthalle
Bern

Theatermalerei im
20. Jahrhundert

Jean-Christophe Ammann — Harald
Szeemann: Von Hodler zur Antiform
Geschichte der Kunsthalle Bern

192 Seiten mit Abbildungen

Benteli, Bern 1970. Fr. 20.—

Der Haupttitel ist auf Attraktion angelegt und
fahrtin die Irre. Der informatorisch stiefmiitterlich
behandelte Untertitel ist das Thema des hand-
lichen Buches, das unter den Handen der beiden
Autoren statt eine freundliche Vereinspublikation
eine mit allerhand Sprengpulver versehene Dar-
stellung der fiinfzigjahrigen Geschichte eines In-
stitutes geworden ist, das in den letzten fiinfund-
zwanzig Jahren durch die Phantasie, das Wissen,
die Unerschrockenheit und zuletzt die radikale
Emanzipation seiner Leiter in den Mittelpunkt
internationaler Diskussion gelangte. Es beginnt
mit einer knappen Zusammenfassung der eigent-
lichen Geschichte mit Dokumenten, Ziffern, es-
sentiell und deshalb das Interesse anregend,
amusant pointiert. In dieser Zusammenstellung
erscheint, ziemlich viel Platz heischend, die Ein-
gabe Szeemanns von 1965 betreffend eine bau-
liche Erweiterung der Kunsthalle. Sie ist unver-
sehens programmatisch geworden: « Die Erwei-
terung ... der Kunsthalle [erfolgt] im Hinblick auf
Bewaltigung, Sichtung und Vermittlung eines
immer wachsenden Materials ... und aus der
internen Entwicklung vom ‘Ausstellungsort zum

280

Biihne und bildende Kunst im XX. Jahr-
hundert

Herausgegeben von Hennig Rischbieter, doku-
mentiert von Wolfgang Storch

Friedrich Verlag, Velber bei Hannover 1968

Es ist ein merkwirdiges Phidnomen, daR die
Theaterbiihne, die im 19. Jahrhundert mehr oder
weniger ausschlieBlich von technisch agilen,
aber in Routine vollig erstarrten «Theatermalern »
beherrscht worden ist, sich im 20. Jahrhundert
plétzlich der modernen Malerei 6ffnet. Produzen-
ten und Regisseure erkennen, dal von hier aus
Entscheidendes fiir ein neues Theaterbild (iber-
haupt geschaffen werden kann. Kaum einer von
den groBen Neuerern — Matisse, Picasso, Chagall,
Léger, Malewitsch, Kandinsky, Chirico, Moholy,
Schlemmer, Max Ernst, Dali und bis in unsere
Tage zu Wotruba und anderen —, der nicht einmal
auf der Biihne zum Zuge gekommen ware. Die
groBen Anregungen, die dann von den Profes-
sionellen Caspar Neher, Teo Otto, Josef Swo-
boda, um auch nur Stichnamen zu erwéahnen, ver-
arbeitet worden sind, haben das Gesicht des
Theaters von Grund auf verandert.

Diesem Thema ist der groRformatige Band ge-
widmet, in dem die Arbeiten der Maler, teils nach
Entwirfen, teils nach Auffihrungsphotos in
héchst opulenter Weise gesammelt und wieder-
gegeben sind. Neben den bekannten Haupt-

beispielen ist viel Unbekanntes zu Tage getreten.
Von hier aus erst wird die Breite des Einflusses
der Maler auf die Biihne libersehbar. Eine meist
klare Artikulierung der Einzelkapitel gibt das
Bild der Wirkung der einzelnen Kunststromungen
wieder. Die Texte, deren groRter Teil von Wolf-
gang Storch stammt, sind sehr informativ. Bei der
groBen Breite des Themas waren einzelne Irrtiimer
wohl unvermeidbar; sie konnen bei einer spateren
Auflage leicht behoben werden.

Im Einleitungsessay umschreibt Rischbieter
in groRen Ziigen das sehr verzweigte Thema. Er
verweist am Ende auf die heutige Situation des
optischen Sektors der Blihne, der an vielen Thea-
tern einem schrankenlosen, unverdauten Avant-
gardismus ausgeliefert ist. Vor diesem Symptom
stellt Rischbieter mit Recht die Frage, wie weit
das optische Spektakulum, das Schauspiel und,
wir erganzen, Drama und Musiktheater zum Ge-
fangenen der optischen Explosion werden, die
mit illegitimem Herrschaftsanspruch auftritt.

Die in jeder Hinsicht wertvolle, buch- und il-
lustrationstechnisch hervorragende Publikation
schlieRt mit einem Katalog ab, in dem sdmtliche
bekannten Inszenierungen verzeichnet sind, bei
denen die erwéhnten bildenden Kiinstler als Biih-
nenbildner mitgewirkt haben. Vor diesem Kata-
log, der verschwenderisch, zu verschwenderisch
mit Literaturangaben gespickt ist, wird klar, daR,
wie immer auch, hier die Grenzen flieBend sind.
Gleich der erste, Léon Bakst, sollte wohl eigent-
lich zu den Professionellen gezédhlt werden. Bei
Schlemmer liegt das Problem mindestens partiell
ahnlich. Die groBe Uberraschung, die der Katalog
vermittelt, ist die Feststellung, daR die Zahl der in
Zusammenarbeit mit bildenden Kiinstlern ent-
standenen Inszenierungen viel mehr ist als die —
wie man bisher allgemein glaubte — gelegentliche
Aktivitdt von AuBenseitern. Heute ist sie ja so-
wieso fast tblich geworden. EC:

Diskussion um
Jugendstilfragen

Werner Hofmann: Von der Nachahmung
zur Erfindung der Wirklichkeit
Dieschopferische Befreiung der Kunst 1890-1917
198 Seiten mit 138 Abbildungen

M. DuMont Schauberg, Kéln 1970. Fr. 20.10

Das Buch Werner Hofmanns, des Neutoners in
Museumsfragen, der bei der kommenden docu-
menta 72 ein gewichtiges Wort mitsprechen
wird, — vor einem Jahr in New York schon in eng-
lischer Sprache herausgekommen — ist ein auRer-
ordentlich anregender, wichtiger Beitrag zu den
noch immer in Diskussion befindlichen Jugend-
stilfragen. Hofmann richtet den Blick auf die Vor-
aussetzungen und Anfange des Phdanomens Art
Nouveau / Jugendstil sowie auf die mit Fauvis-
mus, Kubismus, Futurismus, Kandinsky und Klee
einsetzende «Neue Kunst». «Finale oder Auf-
takt» heit das den Ereignissen um 1900 gewid-
mete erste Kapitel. Finale und Auftakt antwortet
Hofmann im weiteren Verlauf seiner Arbeit. Zwei-
mal zitiert er mit Recht einen dazu gehérenden
Ausspruch Picassos (von wann?): «Wir alle wa-
ren Art-Nouveau-Kiinstler. Es gab so viele wilde,
wahnsinnige Kurven an diesen Métro-Eingéan-
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