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die in ihrem Geburtsland erst verhaltnis-
méaBig spat zu hohem Ansehen gelang-
ten. Das istaufauBere undinnere Griinde
zuriickzufiihren.DieauBeren liegendarin,
daB Purrmann als junger Maler fast ein
Jahrzehnt in Paris verbrachte, wo er ent-
scheidende Impulse empfing und das er
wahrscheinlich nicht verlassen hatte,
wire er nicht durch die brutale Zasur des
Ersten Weltkrieges dazu gezwungen
worden. Wohl lebte er dann lange, von
1916 bis 1935, in Berlin, wo er in einem
Kreise geistvoller Freunde Anregungen
empfing und Anregungen spendete.
Doch ging er als Maler nicht mit der da-
maligen Mode, die vor allem von dem
selbstgewissen und lauten Expressionis-
mus diktiert wurde. Und die unruhige
Epoche zwischen den beiden Kriegen, in
Weltanschauung und Politik von Extre-
men zerriittet, war der Ausbreitung sei-
ner kiinstlerischen Eigenart nicht giin-
stig: seine Malerei tendiert nach einer
beruhigten, formerfiillten Mitte.

Einer seiner Lehrer, Franz von Stuck in
Miinchen, scheint dies friih erkannt zu
haben. Er holte den jungen Pfalzer, Sohn
eines tiichtigen Speyerer Malermeisters,
den er schon zuriickgewiesen hatte, in
seine Klasse zuriick, weil er ein neues
Studienblatt von ihm sah, aus dem die
beginnende Personlichkeit des Schiilers
sprach. Stuck, fair und klug, riet Purr-
mann, in dieser Weise sich frei gebend
und unbeeinfluBt von seiner Schule wei-
terzufahren. Purrmann hatte bald Erfolg:
in Berlin, wo Max Liebermann regierte,
wurde erin die Sezession aufgenommen.
Es trieb ihn aber nach Paris, wo er durch
seine Freunde Adolf Weigerber und
Rudolf Levy in den kosmopolitischen
Kreis des Café du Dome eingefihrt
wurde und alsbald mit der Malerei von
Cézanne in Berlihrung kam. Dann sah er
das Bild « Dame mit Facher» und lernte
dessen Maler kennen: Matisse. Diese
Bekanntschaft wurde fiir seine weitere
Entwicklung ausschlaggebend. Auch
Matisse erkannte, wie Stuck, die Fahig-
keit und wohl auch die personliche In-
tegritat des jungen Deutschen. Er anver-
traute ihm einige seiner eigenen Schiiler;
die sogenannte deutsche Matisse-Schule
entstand. Solche firmierenden Begriffe
sollte man indes mit Vorsicht verwen-
den; sie tun beiden Teilen, Anreger und
BeeinfluBtem, Gewalt an. Purrmann
wurde gewil mehr als ein Matisse-
Schiiler, er gelangte durch Matisse zu
sich selbst. Seine Malerei, mit Farben
gebaut, aber auch von einem sicheren
Formwillen gefligt, bedacht, aber nicht
konstruiert, massiv, jedoch nicht wuch-
tig, strahlend von Licht (man denke an
die herrlichen Ischia-Bilder), doch nie-
mals aufgel6stin bloBe Lichtreflexe, fand
die Zustimmung bedeutender zeitgends-
sischer Kunstkritiker: Karl Voll, Friedrich

Rintelen, Karl Scheffler und zuletzt Gott-
hard Jedlicka. 1925 schrieb Rintelen in
Basel (wo er Dozent war) lber Purr-
mann: «... Was uns so angenehm be-
riihrt, ist, daB der Maler mit dem Raffine-
ment der Natur wetteifert, und wie die
Natur selbst in allem Raffinement von
der zugleich ernstesten und sorglose-
sten Einfachheit ist.» Und Jedlicka sah
in seiner Malerei, fast vierzig Jahre spa-
ter, «bisweilen eine vollkommene Ver-
schmelzung deutschen Lebensgefiihls
mit lateinischer Formklarheit». Es hat
zahlreiche deutsche Maler gegeben, von
den Nazarenern und vielleicht schon von
Diirer an bis heute, die in ihrem Werk um
eine solche Symbiose kampften. Purr-
mann ist sie in der Tat weitgehend ge-
lungen. Die letzten 22 Jahre seines Le-
bens verbrachte er in der Schweiz, wo
er in Montagnola seinen Wohnsitz auf-
geschlagen hatte. Dieses Klima mag ihm
geholfen haben, ein Optimum dessen,
was ihm vorschwebte, zu vollenden.
Heinrich Rumpel

Ausstellungen

Aarau

Fritz Pauli
Aargauer Kunsthaus
7. April bis 30. Mai

Zum 75. Geburtstag von Fritz Pauli ver-
anstaltete das Aargauer Kunsthaus eine
Ausstellung, die einem wichtigen Zweig
seines Schaffens galt: den Radierungen,
die heute einen Bestand von lber 400
Arbeiten umfassen. Rund hundert Blat-
ter, in der Technik der Radierung, Kalt-
nadel und Aquatinta, waren zu einer ein-
driicklichen und geschlossenen Uber-
sicht Uber das vereinigt, was Fritz Pauli
seit 1921 geschaffen hat. Die Ausstel-
lung verzichtete auf die Prasentation des
Frihwerkes, dem etwas Verzaubert-Er-
zahlfreudiges eigen war. Das Neue ist
nicht nur aus der Erschitterung des Er-
sten Weltkrieges geboren; auch der Pro-
testantismus spezifisch bernischer Pra-
gung, wie er in diesem Kiinstler lebendig
ist, sieht die Welt als einen Kampfplatz,
wo um Gut und Bése gerungen wird und
jeder Lebenstag unter dem Zeichen der
Gewissensentscheidung steht.

Fritz Paulis Kunst ist, so schreibt Dr.
Hanspeter Landolt im Katalog zu dieser
Ausstellung, «keine Auseinanderset-
zung mit optischen Tatbestéanden, son-
dern eine solche mit psychischen Spie-
gelungen, mitder Weltalso nurinsofern,
als unser Ich mit ihr in Konflikt gerat».
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Dieser Konflikt findet aber nicht in dra-
matischer Entladung seinen Ausdruck,
viel eher in einem plotzlichen und unver-
mittelten Stillehalten, wie wenn sich die
Dinge nicht mehr sicher wéaren und in
einem Spannungsfeld standen, wo an-
dere Gesetze ihre Herrschaft antreten.
Eine solche Situation, wo alles in der
Schwebe bleibt und die Beziehungen
unter den Menschen provisorisch wer-
den, sind das Warten, die Augenblicke
der Bangigkeit und der Angst, welche
einer Entscheidung vorausgehen. Dieses
Thema trittin Paulis Graphik immer wie-
der auf. Das Innehalten in der Zeit hei3t
fir die dargestellten Menschen auch im-
mer, dall sie ohne eine Moglichkeit des
Entrinnens vor ihr Schicksal gestellt wer-
den. So treffen denn die Portréats, die im
graphischen Werk von Fritz Pauli eine
wichtige Rolle spielen, den Menschen
in seiner letzten Einsamkeit, und es ist
wohl gerade der gesteigerte und auf eine
knappe Formulierung gebrachte Aus-
druck, welcher das Antlitz des Arztes,
des Dichters, des Mannes und der Frau
an ihrem Lebensgesetze mif3t.
Bezeichnend ist auch fiir die Kunst von
Fritz Pauli, daB dieses Suchende und
Griblerische nirgendwo diinn und kraft-
los wirkt. Einer jeden Gestalt wird ein
Maximum voller sinnlicher Prasenz ver-
liehen, und gerade dadurch, daB Pauli
seine Aussage lber Not, Schuld, Ver-
suchung und Einsamkeit mit einer gestal-
tenreichen und konzentrierten Bilderzah-
lung tut, macht sie so eindriicklich. Die
Handlung vollzieht sich in einem biithnen-
artigen Bildraum, welcher aber nach allen
Seiten offen steht. Was sich im Vorder-
grund ereignet, ist auf die Bildtiefe be-
zogen.

Um 1950 nimmt Pauli die Farbe in seine
Graphikauf,doch bedeutetauch sie nicht
Fille und Glanz des Lebens, sondern tut
den Dienst, die Gestaltdem Bildraum ein-
zuverleiben und die Komposition zu
schlieBen und zu binden. P. W.

Basel

50. Basler Mustermesse
16. bis 26. April 1966

Dieses Jahr besuchen wir die Muster-
messe nicht. Was hat es denn fiir einen
Sinn, eingekeilt zwischen Hunderten von
Menschen an Waren vorbeizudrangen,
die man nicht zu besitzen begehrt? -
Natirlich besuchten wir die Muster-
messe dann doch. Und natirlich am
Rekordbesuchstag seit «ich weiBl nicht
wann». Das ist sich die Mustermesse in
ihrem funfzigsten Jahr ja auch schuldig.
Nicht im gleichen MaBe wie die Besu-
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cherzahl steigt tbrigens die Zahl der
Aussteller. Dabei handelt es sich nicht
etwa um die berlihmte riicklaufige Zu-
wachsrate, jene im eigenen Saft ge-
dampfte Leibspeise Mutter Helvetiens.
Vielmehr sind die Fachgruppen Biiro/
Geschaft/Ladenbau, Schuhe/Lederwa-
ren, Elektrizitat, Gas/Wasser/Feuerung,
Maschinen, Transport in jlingster Zeit
auch absolut schwacher beschickt als
frither, und im ganzen ist die Zahl der
Aussteller nach Fachgruppen seit 1951
nur um etwa 11,5% gestiegen bei einem
gleichzeitigen Anstieg der Nettoausstel-
lungsflache um fast 75%.

Erklarungen dafiir gibt es viele; die we-
sentlichste ist wohl die, daB die Muster-
messevon einerInformationsgelegenheit
flir Einkaufer zu einem Volksfest gewor-
den ist oder, um es im offiziellen Jargon
zu sagen, mehr dem Kontakt des Produ-
zenten mit dem Endverbraucher als mit
dem Zwischenhandel dient. Aber genug
der Vorbehalte gegeniiber einer Jubila-
rin, die wahrhaft fiir handfesten Kontakt
mit und zwischen Endverbrauchern sorgt,
besonders gegen Abend an heiBen Ta-
gen!

Mustergliltig ist jeweils die Verkehrsor-
ganisation, insbesondere im Nestlé-
Verkehrsgarten, wo unter der Obhut
zweier echter Stadtpolizisten die Nach-
wuchsautomobilisten das Befahren einer
Kreuzung tGiben. Was wéchst hier fiir eine
Generation heran, die nicht mehr im Zu-
sammenstoB, sondern in der Einhaltung
der Verbote den SpaB sucht? Mir ist das
recht unheimlich, denn irgendwo muB
der Mensch doch seine Energie loswer-
den!

Vielleicht im Action Office der Hermann
Miller Collection, des Stars unter den
Biiroeinrichtungen im ObergeschoB des
neuen Mubagebaudes - einem Biiro
ohne Sitzleder, dafiir mit Ledersitzen fiir
den Fall, daB man am Stehpult nicht ste-
hen, sondern bar-artig kauern will. Am
Stehpult! Viele Jahre habe ich das meine
nur verstohlen benutzt, jetzt wird es wie-
der zu Ehren kommen. Bedeutsam ist
auch, daB man den Schreibtisch (iber
Nacht nicht mehr aufriumen muB: wie
zu GroBvaters Zeiten zieht man einen
hélzernen Lamellenstoren dariiber.
Auch sonst ist manches Erfreuliche un-
ter den Biiromoébeln zu finden. Meine Be-
hauptung, es gebe auf dem Markt keine
Biichergestelle, man miisse sie noch im-
mer beim Tischler bestellen, kann nicht
mehr aufrechterhalten werden; einige
baukastenartige Biiroprogramme enthal-
ten gute und auch billige Gestelle, wel-
che, anders als die Wohnwénde, auch
unter der Last richtiger Biicher nicht zu-
sammensinken. - «Magnetismus im
Dienste der Planung», wer kénnte in un-
serem aufgeklarten Zeitalter einer sol-
chen Aufschrift widerstehen? Um was

es sich handelt: Plane und Tabellen auf
magnetischer Unterlage konnen nach
Belieben mit haftenden Marken besetzt
und fortgeschrieben werden.

Eine Etage tiefer finden sich Kunst und
Kunststoff sinnvoll vereint. Wir zogen
letzteres vor. Hier hat der kleine Endver-
braucher allerdings wenig Auswabhl;
viele der gezeigten, oft schonen und
sinnvollen Gegenstéande sind nicht im
Handel, sondern im Auftrag von GroB-
firmen zum internen Gebrauch herge-
stellt. Das zum Teil wenig spektakulare
Verkaufsgut wird in ausdrucksvoller und
instruktiver Prasentation gezeigt; wir
nennen hier die Stande von Symalit mit
einer alpinen Milchpipeline und von Hoff-
mann-Thun mit einer Flaschenabfillan-
lage. So viel besser wie die Biromébel
als die Wohnmaobel, so viel besser sind
die IndustriegefaBe als die Glaswaren
des Haushaltes. Beachtlich sind die Weg-
werfglaser von Bilach in Verbindung
mit sehr praktischen Tragschachteln
nach Art der Eierkartons.

MuB man nicht auch der alten Haupthalle
im Jubilaumsjahr die Reverenz erweisen?
Sie beginnt in altem Glanz und Pliisch
mit der Uhrenmesse: Uhren in Gold,
Uhren in Schmuckstiicken, Uhren, die
ertrinken in Diamanten! Soweit ich zu-
riickdenken kann, zeigt man da die
kleinste Uhr der Welt; gabe es einen
Fortschritt, so miBte sie langst die
Grenze der Sichtbarkeit unterschreiten —
indessen bleibt sie immer gleich. Vom
Strom der Besucher gestoen, bin ich
plotzlich bei der Bijouterie und, wenn
nicht alles tauscht, um fiinfzig Jahre zu-
rickgeworfen. Oder sollten die gemein-
sten unter den Schmuckstiicken der
Jahrhundertwende, der Mistelzweig mit
den Perlenbeeren und das Frauenman-
telchenblatt mit dem diamantenen Tau-
tropfen, in der Tat noch heute zu kaufen
sein? Da gibt's nur rechtsumkehrt und
Flucht! Nach zehn Standen mit Sumis-
walder Uhren kommt die «Secticon»:
tber die Gehauseform Mangiarottis mag
man zweierlei Meinung sein kdénnen,
aber hier wird doch wenigstens einmal
der Versuch gemacht, das Problem der
Form zu bewaltigen. Bewundernswert ist
das Werk der Secticon mit Namen Porte-
scap: mit leichter Hand zerlegt es der
Verkaufer vor unseren Augen in seine
drei Teile, den Motor, das Getriebe und
die Hemmung. Wie schén, zwischen der
falschen Romantik der Pendiilen einen
modernen Schiffschronometer mit Por-
tescap-Werk und - rémischen Zahlen zu
finden!

Durch die Halle der Verkehrszentrale mit
— oh weh! - botanisch gar falschen ech-
ten Alpenblumen gelangt man in die
Welt der Maschinen. Hier merkt man der
Messe an, daB viele Firmen nur noch aus
Prestigegriinden ausstellen; keiner war-
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tet hier auf den Besteller einer GroBtur-
bine. Dennoch bleibt die Ausstellung
sachlich und versinkt nirgendwo in
Publicity: gut ist die Filmdarbietung der
VonRoll'schen Eisenwerke in einem ge-
schickt die Werkatmosphare andeuten-
den Vorfilhrungsraum.

Noch ein Blick, jenseits der StraB3e, in die
Baumesse und die Holzmesse. «Mein
Eigenheim im dritten Stock» - so heif3t
das Thema der Lignum-Vereinigung der
Holzindustrie. Ob alle Besucher so
schwer von Begriff sind wie ich? Jeden-
falls bestieg ich glaubig den Lift und ver-
lieB ihn wieder durch die andere Lifttiire,
ohne lber dem Dach des eingeschossi-
gen Gebaudes zu schweben. Wie die
Wohnung dann aussah, wiiBte ich nicht
zu berichten; so verblifft war ich lber
meine lange Leitung. In der Baumesse
sind wir Aussteller: mit geschwellter
Brust, doch gewahrtem Inkognito nahert
man sich dem Stand des Baukatalogs
und des WERK. Warum liegt das April-
Heft nicht da? - Weil es, berichtet der
Huter, stets gestohlen wird. Ja ja, die
Fertighauser: das nachste Jahr sollen
sie als Ausstellergruppe an der Muster-
messe auftreten! Aber nachstes Jahr be-
suchen wir die Mustermesse nicht.

Am Eingang der Baumesse wird zum
dreizehntenmal die Sonderschau «die
gute form» gezeigt. Die im Vorjahr pra-
miierten Gegenstande werden in Edel-
prasentation noch einmal vorgefihrt.
Wie man in eingeweihten Kreisen fli-
stern hort, soll das nachstemal die tra-
ditionelle Langeweile verlassen und eine
thematische Schau vorbereitet werden.
Nachstes Jahr miissen wir doch wieder
an die Mustermesse! LB

Zeichnungen von Arshile Gorky
Kupferstichkabinett des Kunstmuseums
30. April bis 5. Juni

Das Museum of Modern Artin New York
(das eine eigene Abteilung fir Wander-
ausstellungen unterhélt) hat diese Aus-
stellung zusammengestellt und auf Tour-
nee geschickt. Wenn es auch nicht die
Gewohnheitdes Kupferstichkabinetts ist,
fertige Ausstellungen zu Ubernehmen,
so lohnte dieser AnlaB3 die Ausnahme,
denn Gorky ist ein Kiinstler von unge-
wohnlicher Bedeutung, der bei uns noch
zu entdecken war.

Arshile Gorky war von Geburt Armenier.
1905 geboren, kam er schon 1920 in die
USA, wo er bis zu seinem Tod im Jahre
1948 blieb. Man hat sich etwas daran ge-
wohnt, von amerikanischen Malern zu
lesen, daB ihre Begegnung mit den
europaischen Surrealisten, die nach 1940
in die USA gefliichtet waren, den ent-
scheidenden kiinstlerischen Durchbruch
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Arshile Gorky, Zeichnung 1945

bewirkt habe. Das trifft nicht zu fiir Gorky,
der im Moment dieser Begegnung langst
ein ausgereifter Surrealist war. Natiir-
lich war dieser Surrealismus nicht im
luftleeren Raum gewachsen, sondern in
enger Verbindung mitdem européischen
Kunstgeschehen. Schon seine frithen
Werke, kurz vor und nach 1930 ent-
standen, zeigen eine Uberraschende
Vertrautheit mit dem, was fast zur glei-
chen Zeit Léger, Picasso und andere in
Frankreich taten — eine Vertrautheit, aber
keine Abhangigkeit: was Gorky in der
internationalen Sprache des Surrealis-
mus zu sagen hat, ist eigen. Die Verbin-
dung mit Europa bleibt lebendig, unter
anderem durch seine 1932 einsetzende
Teilnahme an der Pariser Gruppe « Ab-
straction-Création», der auch Albers,
Calder, Arp und Sophie Taeuber ange-
horten.

Schon die ersten Blatter der Ausstellung
weisen Arshile Gorky als einen der gro-
Ben Zeichner des Jahrhunderts aus. Die
ruhigen, wundervoll geschlossenen Kom-
positionen der Frihzeit er6ffnen dem
Betrachter einen zeichnerischen Reich-
tum, der nicht schnell ausgeschaut ist.
Die Entwicklung verlauft von dieser kom-
positionellen Geschlossenheit weg, auf
ein riskierteres Gleichgewicht zu, von
der dunklen, umfassenden zu den geziel-
ten bunten Farben. Die in weichen
Schwiingen in sich zuriickflieBenden
Linien fallen auseinander zu spitzen ab-
strakt-surrealistischen Gegenstéanden,
die immer etwas Provokantes behalten,
auch nachdem sich die anfangliche
Scharfe gemildert hat. Gorky laBt auf dem
gleichen Blatt eine Spannung zwischen
scharfer Zuspitzung und extremem Sich-
gehenlassen entstehen; die Stimmung,
die daraus entsteht, ist fiir ihn charakte-
ristisch. Anders als bei vielen Surrea-
listen hat man bei Gorky nie den unan-
genehmen Eindruck von Pose, dafiir

empfangt man sténdig den Impuls lau-
tersten Kiinstlertums. Woran das im ein-
zelnen liegt, kbnnen wir nicht sagen.
Wohl einfach daran, daB groBe Kiinstler
(Sartre sagte das von Klee) Komplizen
der Schopfung sind.

Viele Maler haben von Gorkys Persén-
lichkeit und Werk einen starken Einflu
empfangen, darunter solche, die von ihm
so verschieden sind wie de Kooning.
Wie weit diese Auswirkungen reichen,
ist jetzt und von hier aus noch nicht ab-
zusehen, doch ist damit zu rechnen, da3
sie bedeutend sind. Gl

Modern - modisch
Gewerbemuseum
23. April bis 28. Mai

Der Titel bezeichnete die Problemstel-
lung der Ausstellung prazis, wenn auch
nicht besonders anschaulich. Den Nach-
teil, daB dadurch nur angesprochen
wurde, wer mit dieser Begriffskombina-
tion schon etwas anfangen konnte, hatte
das Plakat gutmachen kénnen; aber das
war noch unanschaulicher als der Titel
und vermutlich so gut wie wirkungslos.
Schade, denn die Ausstellung war ein
Vorbild ihrer Art. Das Problem war klar
durchgedacht und auf erfreulich leben-
dige Art dargestellt: in Idee und Gestal-
tung eine Ausstellung, wie man sie vom
Gewerbemuseum erwartet.

Dem Betrachter wurde kein asthetisches
Dogma vorgeschlagen, zu dem er sich
hatte bekennen koénnen, sondern ein
Problem vorgelegt zum Mitdenken. Dazu
muBte ihm allerdings die Lektlire kurzer
Texte zugemutet werden, denn was die
Ausstellung wollte, lieB sich nicht mit
der Gegeniberstellung von Gut und
Schlecht darstellen.

Die Ausstellung war ein Versuch, die
Mode zu diskreditieren, dort wenigstens,
wo sie nichts zu suchen hat. Bei Klei-
dern ist nichts gegen den modebeding-
ten Formenwechsel zu sagen: wenn ein
Kleid ausgetragen ist, méchte man ein-
mal etwas ganz anderes. Bei Gebrauchs-
geraten und Mobeln aber ist die Mode
falsch am Platz, denn funktionsbedingte
Form laBt nur beschréankte Variationen
zu. Aber gerade da wird uns hemmungs-
los willkiirlicher Formenzauber als «mo-
dern» angepriesen, der ganz in den
Bereich der Mode fallt und die Funktion
hat, den Verbrauch zu beschleunigen,
um den Markt fiir die neue Produktion
freizumachen. Aber das wird oft mit viel
Weltanschauung verbramt und mitdiver-
sen Reizen verzuckert. Da gibt es die
Verspieltheit des «style boutique», die
angebliche Materialempfindsamkeit des
rustikalen Stils und die grimmige «Ge-
staltungsbewuBtheit» alles Rechtwink-
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ligen. Gerade in diesem letzten Punkt
hagelt es geradezu MiBverstandnisse.
Da wird uns in den letzten Jahren alles,
was auf die Grundformen des Zylinders
und des Wiirfels reduziert oder sonst-
wie scharfkantig ist, als modern ange-
priesen, ob es seinem Gebrauchszweck
entspricht oder nicht. Nicht anders als
ihre Jugendstilvorganger glauben diese
reinen Toren der «sauberen» Form, das
Universalrezept der Modernitat gefunden
zu haben.

Die Ausstellung wurde viel angegriffen
und noch mehr miBverstanden. Die
Schwierigkeit lag darin, daB sie eben
nicht sagte: So muBB man es machen -
so darf man es nicht tun; sie wollte viel-
mehr klarmachen, daB Modernitat gar
keine Frage der Asthetik ist, sondern der
Lebenseinstellung. «Wirklich ‘modern’
sein heiBt, im BewuBtsein der eigenen
Freiheit wahlen, was einem gemaB ist,
was man zum Leben tatsachlich beno-
tigt.» Wer sich mit den frischesten Ein-
sichten vom Gewerbemuseum in die
Mustermesse begab, konnte bei der
«Guten Form» brauchen, was er gelernt
hatte, und sich damit vergniligen, die
modischen Schafe von den modernen
Bocken zu trennen. Und wer im Gewerbe-
museum nichtgenugModernes gefunden
hatte, kam da auf seine Rechnung.

Statt eines Katalogs erschien zur Aus-
stellung eine Broschiire: Antonio Her-
nandez: modisch - modern. Schriften
des Gewerbemuseums Basel, Nr. 1 (Pha-
ros-Verlag, Basel). ei h.

Genéve

Mark Brusse
Galerie D. Benador
du 10 avril au 15 mai

La création de Mark Brusse, si elle s'ap-
parente a une forme de nouveau réalisme
tel qu'il apparaissait il y a quelques an-
nées chez Martial Raysse, n'en est pas
moins parmiles plus originales que nous
ayons vues ces derniers temps. Mark
Brusse est un Hollandais de trente ans
qui vit actuellement a Paris. |l monte des
sortes de sculptures-objets parfaitement
imaginaires, qui tiennent parfois du mo-
bilier, qui ont un faux air utilitaire mais
sont a peu prés inutilisables sauf pour le
jeu, et c'est alors assez délicieux, ce
qui le rend assez proche cousin de
Jean Tinguely. Sauf que le bois fournit
I'essentiel de son matériau. Du bois de
sapin, taillé assez grossiérement, qu'il
peint de couleurs claires, jaunes et bleus
délavés, et du blanc. Dans ces assem-
blages, plusieurs piéces sont mobiles et
attachées a des chaines: grosses chevil-
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les qui se fichent dans des trous, en
ratelier, planchettes épaisses qui glis-
sent dans une cage a la fagon d'un ver-
rou qui n'arien a verrouiller. Le cocasse,
I'humour, le meilleur esprit de bonne
humeur atoujours sa place dans ces réa-
lisations d'une style délibérément arti-
sanal et qui pourtant sont toujours char-
gées d’expression. Avant de connaitre
les origines hollandaises de l'artiste, on
est, par exemple, surpris par le climat
«marin» qui se dégage de son exposi-
tion. On a I'impression d'étre dans un
port, ou dans l'arriére-boutique d'un
ship-chandler spécialisé dans les objets
d'occasion, et cela correspond, dans nos
esprits de Continentaux, & une atmo-
sphére de vacances.

On note au passage des allusions sexuel-
les d'ailleurs assez innocentes par quoi
I'artiste sacrifie a une tendance actuelle
assez répandue. Ce qui nous retient
davantage, c'est qu'en s'efforgant, par
ses procédés techniques, a rester aussi
prés que possible de I'objet utilitaire,
Mark Brusse parvienne a une telle inten-
sité poétique. Pour étre faite de bouts de
bois plus ou moins mal équarris et de
morceaux de chaines rouillées ou a la
peinture écaillée, I'ceuvre de Brusse n'en
comporte pas moins une note de féerie
populaire. G. Px.

Louis-Paul Favre
Galerie Zodiaque
du 18" au 20 avril

Louis-Paul Favre est un Genevois fixé a
Paris depuis dis-sept ans. Intelligent,
cultivé, il est musicien, écrivain, mais
c'est a la peinture qu'il voue le meilleur
de lui-méme. Il a déja exposé a plusieurs
reprises a Lausanne a la Galerie de I'En-
tracte, mais c’était la premiére fois qu'il
affrontait le public de sa ville natale, par
un vaste ensemble qui récapitulait les
apergus de son activité de ces cinq der-
niéres années. Le raffinement et la sub-
tilité, avec le sens tout intérieur de I'or-
ganisation de I'espace, sont les carac-
téres dominants de son ceuvre. Cela est
particulierement frappant dans ses des-
sins a la plume d'une richesse et d'une
l1égéreté de trait que I'on dirait asiatiques
et qui sont de toute fagon étourdissan-
tes. Le terme arachnéen pour une fois
trouve un emploi absolument légitime,
mais on est plus subjugué encore par les
rythmes savants quirégissent comme un
ballet de signes microscopiques les for-
mes mouvantes de ses compositions. Le
style des peintures est assez semblable,
tout au moins a certaines périodes. C'est
une accumulation de touches de nuan-
ces différentes, les unes ton surton, les
autres contrastantes, qui tissent une

trame fine et d'une étrange mobilité. En
dépit de leur densité, ces compositions
informelles qui recouvrent toute la sur-
face de la toile - leur style n'est pas tout
a fait étranger a celui de Piero Dorazio,
bien qu'il n'y ait aucun rapport entre les
deux artistes —ont un pouvoir de sugges-
tion qui nous entraine vers l'infini et le
monde mouvant et éthéré des galaxies.

Cette conception de la peinture était celle
de Louis-Paul Favre avant 1960. Par la
suite et pendant quelques années, il s’en
est écarté pour construire ses composi-
tions a partir d’éléments beaucoup plus
restreints et évidemment plus larges.
Mais depuis il est revenu a ses anci-
ennes préférences, et nous penchons a
croire que c’est bien ce qui correspond
le plus exactement a sa vision intérieure.
Au demeurant, jamais l'artiste ne s'est
montré plus beau coloriste que dans ses
plus récentes créations. G.Px:

Bern

Jean Gorin - Jean Dewasne -
Constant

Kunsthalle

2. April bis 8. Mai

Wenn die drei Werkgruppen, unter de-
nen uns diejenige von Dewasne am
nachsten steht, auBBer dem konstruktiven
Konzept offensichtlich nichts Gemein-
sames aufweisen, so besitzen doch alle
drei in der dynamischen Sensibilisierung
eben dieses Konzeptes einen durch die
ganze Ausstellung splirbaren gemein-
schaftlichen Nenner.

Jean Gorin, 1899 in der Bretagne geboren,
schafft 27jahrig als erster Franzose nach
fauvistischen, kubistischen und puristi-
schen Studien und einem Briefwechsel
mit Mondrian und Vantongerloo seine
friihen neoplastizistischen Bilder und
Skulpturen. Von Mondrian Gbernimmt er
Senkrechte und Waagrechte sowie die
Priméarfarben Rot, Blau und Gelb. Aber
im Unterschied zu diesem drangt er (ab
1934) mittels Gesimsen, Aussparungen
und aus der Flache ragenden Feldern in
den Raum. — Der Aufbau des Bildes er-
folgt in einer ersten Stufe durch gegen-
séatzlich disponierte, in Weil gehaltene
Lagen geometrischer Grundformen. In
einer zweiten,durch die Begegnung der
in einem rechtwinkligen oder diagonalen
Bezugssystem angeordneten Primarfar-
ben (mit Einbeziehung von Schwarz).
Stets bildet die Intersektion eine kom-
plexe Zone: Vertiefung, Uberhdhung,
Kompartimentierung der Farben auf eng-
stem Raum. 1945/46 schafft Gorin Re-
liefs, bei denen sich die kreuzenden Ge-
raden ganzlich vom Grund abheben. Der
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1
Jean Dewasne, Tombeau d’'Anton Webern,
1952. Email auf Aluminium

Einbau von Scheiben und mehrstufigen
Uberlagerungen fiihrt zu einer Kompli-
zierung beziehungsweise Ausdehnung
der Intersektionszone. Die letzten Arbei-
ten sind - neben vertikal betonten, von
Scheiben und Querverbindungen durch-
setzten Skulpturen - Reliefs, die in der
unteren Bildhalfte horizontale Parallelen
mit rhythmisch eingefiigten Farbfeldern
aufweisen.

Jean Dewasne, 1921 in Lille geboren, wid-
mete sich zuerst dem Musikstudium.
1950 ist er Mitbegriinder des Salon des
Réalités Nouvelles. Vier Jahre spater
16st er sich von der Gruppe, um ein spe-
zifisch eigenes Vokabular zu entwickeln.
- Dewasne malt 1943 sein erstes unge-
gensténdliches Gemalde. Bis 1950 wer-
den die Arbeiten durch eine klar be-
grenzte, mittels Farbfelder unterteilte
Binnenform auf meist monochromen
Grund gekennzeichnet. Im gleichen Jahr
erfolgt der Ubergang zu einer dynami-
schen, die ganze Bildflache beanspru-
chenden Formverkeilung. Bei starker
Farbigkeit weicht Dewasne jedoch vor-
erst dem Komplementérkontrast aus. Mit
den Werken ab 1951 erreicht er seine
Meisterschaft. Es sind Arbeiten von teils
enormen AusmaBen, bestimmt durch
einfache, wuchtige Formakzente signal-
artigen Charakters. Eine neue Periode
setzt mit Werken von 1954 ein. Durch die
Schaffung eines spezifischen, assozia-
tionsreichen Vokabulars - bei Verwen-
dung von Schablone und Emailfarben -
gelangt Dewasne zu einer auBerordent-
lich komplexen Flachenstruktur. Die frei
variierte Form, oft geometrischer Natur,
setzt sich aus konzentrischen Elementen
zusammen, deren &auBerstes Glied die
Verbindung zu analogen Gebilden her-
stellt. Die einzelnen Formverbande fol-
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gen einer inneren wie auBeren Dynamik,
bleiben in sich logisch erfaBbar, woge-
gen ihre Verklammerung und Durchdrin-
gung - ohne jemals rdumlich zu wirken -
einen hohen Grad an Irrelevanz aufweist.
- In den letzten Arbeiten tritt neben dem
Raster als Fiillelement eine Strukturord-
nung auf, die an Organisationsschemen
mit Zentren und Zweigstellen erinnert.
Die Farbe wird mit starkster Intensitat
sowohl im Kontrast wie in der Stufung
gesetzt. — Seit 1952 schafft Dewasne
auch sogenannte Anti-Skulpturen, wo-
bei allein sechs von 1966 stammen. Es
handelt sich um speziell modifizierte und
montierte Karosserieteile in Polyester,
deren organischer Formablauf eine ge-
wisse Sinnlichkeit in sich birgt. Auch sie
tragen eine starkfarbige, der Bildstruktur
gemaBe Bemalung.

Constant ist Hollander und wurde 1920 in
Antwerpen geboren. 1948 griindet er mit
Dotremont und Jorn die Gruppe COBRA
und gehort ein Jahr spater auch zu den
Herausgebern der gleichnamigen Zeit-
schrift. 1953 gibt er das Malen auf und be-
ginnt mit die «Stadt als Konstruktion»,

2
Jean Dewasne, Empédocle, 1962. Email auf
Sperrholz

3 :
Constant, Gelber Sektor, 1960. Plexiglas, Me-
tall und Holz

Photos: 1, 2 Kurt Blum, Bern

die «Agglomeration als kunstlerisches
Medium» betreffenden Studien. 1958 gibt
er mit G. E. Debord die «Erklarung von
Amsterdam» heraus: «Die Mdglichkeit
zu einer umfassenden, kollektiven Krea-
tivitat kindigt sich gegenwartig mit der
Auflésung der individuellen Kunstfor-
men an.» 1960 |6st er sich von allen Grup-
penbindungen und beginnt mit seinem
utopischen Werk «New-Babylon» (erste
Entwiirfe bereits 1958). Nach Constant
wird es eine Zeit geben, in der der
Mensch nicht mehr zu arbeiten braucht:
«Er wird nur noch Erfinder und Schépfer
seines Lebens sein.» «New-Babylon ist
eine flexible Umwelt ... Die Baueinheit,
der Sektor, ist das Glied einer langen
Kette. Die Sektorenketten sind in sich
wieder zu einem Netz verflochten, das
sich Uber die Erdoberflache legt.» — Der
franzésische Architekt und Urbanist
Yona Friedman geht mit der Idee der
Stadtbriicken (und der dadurch soziolo-
gisch bedingten Implikationen) von ganz
ahnlichen Uberlegungen aus. Was bei
ihm aber Planung ist, erscheint bei Con-
stant als ein obsessionelles Wunschbild.
Seine teils immensen Raumkonstruktio-
nen besitzen um ihrer selbst willen und
nicht als Resultat urbanistischer Uber-
legungen einen Reiz. - Die Ausstellung
begleitet ein origineller Katalog in Zei-
tungsformat mit Beitragen von Harald
Szeemann, Gorin, Dewasne, Daniel Cor-
dier und Constant. J.-Ch. A.

Lausanne

Le Salon 66 des P.S.A.
Musée cantonal des Beaux-Arts
du 21 avril au 15 mai

Pour commémorer le centenaire de cette
association, le comité de la section vau-
doise de la Société des peintres, sculp-
teurs et architectes suisses a organisé
dans les salles du musée de Lausanne
un Salon 66. Désirant rompre avec la for-
mule habituelle, monotone et plate, les
organisateurs ont fait un réel effort qui
n'a pas été vain. C'est entre autres une
fort bonne idée d'avoir inclus dans la
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manifestation des ensembles rétrospec-
tifs assez importants des dix peintres
vaudois décédés considérés comme les
plus importants de ce siécle en Pays de
Vaud: Auberjonois, Georges Aubert,
Henry Bischoff, R. Th. Bosshard, Gus-
tave Buchet, Abraham Hermanjat, Mar-
cel Poncet, Félix Vallotton et Gaston
Vaudou.

En ce quiconcerne I'exposition des mem-
bres de I'association proprement dits, on
a tout mis en ceuvre et subordonné au
désir d’obtenir une tenue générale aussi
haute que possible. Un jury, pris hors de
I'association, a opéré une sévére sélec-
tion, a la suite de quoi les artistes repré-
sentés par la totalité de leur envoi furent
une petite minorité. La présentation y a
en effet gagné, avec la répartition d'une
dizaine de points forts qui, au fil des sal-
les, faisaient rebondir I'intérét. Il est a
noter que cette sélection ne fut influen-
cée par aucun parti-pris de tendances, et
qu'elle représente bien les différentes
orientations cultivées dans leur ensemble
par les artistes vaudois. C'est vrai pour
Charles Chinet, I'ainé du groupe inscrit
dans la tradition figurative, ot I'on trou-
vait également Gérard de Palézieux, Léo
Andenmatten, Jean-Claude Stehli, qui
tous a des titres différents retiennent
I'attention par un style personnel d'une
incontestable portée. Lecoultre, qui dans
sa nouvelle maniére se rattache a I'es-
prit de la peinture narrative, se situait
par 12 méme a une place un peu parti-
culiére, avec un ensemble d'un vigou-
reux dynamisme.

Le groupe des abstraits, quant a lui, était
dominé par les envois de Jacques Ber-
ger (acuité des formes, vivacité des tons,
luminosité), de Janos Urban, qui est en-
core fort jeune, mais montre bien du ta-
lent dans sa fagon de suggérer des for-
mes dans des atmosphéres nébuleuses,
et de Fernand Favre, dont les construc-
tions peut-étre moins originales restent
d’une irréprochable facture. J. P. Kaiser
se distinguait surtout par ses grandes
eaux-fortes qui sont d'un maitre graveur.
Enfin, chez les sculpteurs, on avait mis
en vedette, avec raison, Casimir Rey-
mond, qui dans des piéces de ciment
poli, témoigne d'un magnifique renou-
veau, et Frédéric Miller qui parmi les
sculpteurs vaudois se singularise par
une inspiration exceptionellement origi-
nale. Quatre artistes, Ernest Aebi, Ar-
thur Gueydan, Pierre Monay et Steven
Paul Robert avaient droit a une représen-
tation spéciale a titre de jubilaires.
Notons encore qu'a l'occasion de ce
salon deux prix furent attribués, le Prix
des collectionneurs qui a été partagé
entre Casimir Reymond et Fernand Favre,
et le Prix de la critique qui est revenu a
Jean Lecoultre. G. Px.
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Roberto Crippa
Galerie Alice Pauli
du 31 mars au 30 avril

Roberto Crippa compte parmi les pein-
tres de renommée internationale dont on
attend toujours les expositions avec im-
patience et une réjouissante curiosité.
Il compte en effet parmi les créateurs ac-
tuels qui, réellement indépendants de
tout conformisme, trouvent, en obéis-
sant simplement a leurs impulsions, tou-
jours a renouveler les aspects de leur
monde et notre plaisir a le redécouvrir.
C'est dire avec quelle satisfaction nous
I'avons vu revenir & la Galerie Pauli oli en
1963, déja, il avait fait la joie des Lausan-
nois. A la vérité, le monde de Crippa ne
change pas - on ne s'y attend guére non
plus—,niaproprement parlerson vocabu-
laire plastique, mais la richesse de son
inspiration, la source inépuisable de ses
trouvailles suffisent & renouveler une
création d'une singuliére vitalité.

Il présentait & sa derniére apparition a
Lausanne des tableaux-reliefs, des col-
lages et des sculptures. Les premiers,
datés 1962, 1963, 1964 et surtout 1965,
témoignent d'un grand effort vers une
épuration du langage. On y note, outre
I'opposition entre les larges espaces pla-
nes et les éléments rythmiques auxquels
ils serventde décor, la répartition savam-
ment calculée des éléments formels et la
rigueur dépouillée de leurs contours.
L'émotion nait précisément de la dimen-
sion spirituelle créée par cette logique
ascétique qui donne & sa poétique une
sonorité que |'on serait tenté de qualifier
de cristalline. A cet égard, ils s'inscrivent
en contraste avec les collages, plus con-
formes & ce que nous connaissions déja,
auxquels leur qualité matérielle donne
au contraire un esprit plutét baroque.
La sculpture, cing piéces toutes réali-
sées en 1966, participe plutét de I'esprit
des reliefs, avec cependant quelque
chose de moins contracté. Paradoxale-

ment, elles sont désignées comme des
pierres (Pietra Miliare, Pietra Solare,
Pietra del Tempo) alors que la matiére
utilisée est le bois et I'amiante. Curieuse-
ment encore, en dépit de la rigueur de
leurs mesures, du dépouillement des
lignes, de I'économie des moyens, elles
conservent un léger caractére baroque
qui n'est certes pas atténué par le fait
qu'elles sont mises sous cloche de verre,
comme on leferaitdependules Louis XVI.
Finalement, un art vivant, passionnant,
et racé. G. Px.

Lenzburg

Henry Wabel - Eugen und Edith
Hafelfinger

Galerie Rathausgasse

23. April bis 15. Mai

Die drei in Zirich lebenden und mitein-
ander befreundeten Kiinstler waren in
der Galerie Rathausgasse erstmals zu
Gast. Wahrend im Hauptsaal die Bilder
von Wabel zu trefflicher Geltung kamen,
locker gereiht und jedes ein in sich ge-
schlossenes Zeugnis seiner unermiidli-
chen Bemiihung um die Gesetzlichkeiten
der Kunst, nahmen sich in Treppenhaus,
Vorplatz und zweitem Saal die Arbeiten
des Paares Hafelfinger nicht weniger
wirksam aus, die Tierzeichnungen von
Edith und Plastiken und Bilder von Eugen
Hafelfinger. Fesselnd bei Wabels Arbei-
ten aus verschiedenen Zeitraumen zu se-
hen, wie die malerischen Werte zuse-
hends einer immer strengeren Auftei-
lung der Flachen und einer gedréangten
Farbigkeit weichen. Sowohl in den Land-
schaften wie namentlich den jlingsten
Stilleben sind es eigentlich nur noch
sehr wenige, doch ausgesuchte Farben
von Frichten und einfachsten Gegen-
standen, die Trager der innern Span-
nung sind.

Was bei Wabel innerhalb der Bildkom-
position als Ergebnis dauernder Konzen-
tration da ist, findet sich bei Eugen Hafel-
finger in den Metallplastiken, die etwas
Starres und Gepanzertes haben, so jene
mit SpieBen bewehrten Wachter. Verti-
kale und Horizontale sprechen am deut-
lichsten mit, indes die Rundung gewis-
sen skurrilen und phantastischen Din-
gen wie «Ubu roi» oder einer Folge von
insektenhaften Geschdpfen vorbehalten
bleibt. In den auf wenige Farben gesam-
melten, konstruktiv betonten Tafelbildern
scheint sich der Plastiker freier zu bewe-
gen. Indessen haben auch sie nichts Zu-
falliges und sind Proben seiner konse-

Henry Wabel, Stilleben, Fisch und Zitrone
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quent entwickelten Gestaltung, die so-
eben in einem Auftrag fiir eine Eisenpla-
stik im Swiss Center in New York Frucht
getragen hat. Mg.

Locarno

La Pietra
Galleria Flaviana
26. Mérz bis Ende April

Durch die Kontakte, die sie vor allem mit
mailandischen kunstlerischen Kreisen
pflegt, erscheinen in der Galleria Flaviana
auch solche junge italienische Kiinstler,
die nicht in aller Munde sind. Dieses Mal
war es der 1938 geborene Ugo La Pietra,
ein Architekt, der sich seit 1958 mit ex-
perimenteller Malerei beschaftigt. Die
mit sehr diinnem, flissigem Farbauftrag
gemalten Bilder wirken wie Ticher, die
auf der Leinwand erscheinen. Punktierte
Rasterflachen wechseln mit malerisch
frei aufgesetzten Punkten und lose um-
grenzten hellen Farbflachen; das Ganze
auf dinner, weiBer Grundierung. Es sind
merkwiirdige Strukturversuche ohne
emotionalen Hintergrund, aber doch sehr
vibrierend. Das Ziel ist, Zusammen-
hénge zwischen Flache, Linie, Punkt und
punktierten Flachen aufzuzeigen. Das
Resultat: Gebilde, die von Spuren durch-
setzt sind, geometrischen, elementaren
und auch symbolischen Spuren. Sehr
auf sich selbst bezogen, sehr monolo-
gisch und, was die Verstandlichkeit be-
trifft, Uber Anséatze nicht hinausgehend.

Den Bildern La Pietras waren theore-
tische Strukturstudien des Mailander
Architekten Alberto Seassaro beige-
fligt, die in den Bereich modularer Zu-
sammenhénge gehoren. Die Tafeln Seas-
saros wurden im Katalog von einem aus-
fahrlichen, komplizierten Text begleitet,
der dem Katalog dokumentarischen
Wert verleiht. H.C.

Lugano

IX¢ Exposition Internationale
de la Gravure et du Dessin
Villa Ciani

du 8 avril au 5 juin

Cette année, 33 nations exposent a Lu-
gano, provenant de I'Europe occidentale
et orientale, de I'"Amérique septentrio-
nale, centrale et méridionale, du Moyen-
et de I'Extréme-Orient. Le nombre des
ceuvres retenues dépasse le chiffre de
400.Enoutre,ilyades «hdtesd’honneur»:
Max Ernst, le maitre allemand du sur-
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Antonio Saura, Portrait imaginaire de Goya.
Encre de Chine et crayon

2
Michel Schipfer, Animal. Eau-forte

3
Jiri John, Schiste. Pointe séche

Photos: Volonterio, Lugano

réalisme, qui représente cependant la
France, le Yougoslave Riko Debenjak et
le Belge Lismonde et le jeune graveur
hongrois Béla Kondor.

Comme pour les expositions précéden-
tes, le jury - composé cette année par
Aldo Patocchi, président, Jacques Ber-
ger, Alfred Hrdlicka, Giuseppe Marchiori
et Giuseppe Martinola — a décerné un
grand prix de 2000 francs (a Antonio
Saura, Espagne) et neuf prix ex-aequo:
a Roberto Cabrera (Guatemala), Jiri
John (Tchécoslovaquie), Jan Menses
(Canada), Rudolf Schénwald (Autriche),
Michel Schipfer (Suisse), Par Gunnar
Thelander (Suéde), Ton van Os (Pays-
Bas), Adam Wirtz (Hongrie) et Daniel
Zelaya (Argentine). Le jury a recom-
mandé au Comité de I'Exposition I'achat
des ceuvres: « Femme série 42» de Alma
Duncan (Canada), «Entrée et sortie» de
Gastone Novelli (Italie), « Actrice ViI» de
Andrzej Pietsch (Pologne) et «Chateau
Yperman» de Gilbert van Hool (Bel-
gique).

Cette année les artistes connus ont a
peu prés disparu. L'age moyen des expo-
sants est trés bas: on peut, de cette fa-
¢on, parler d'une Biennale des jeunes.
L'exposition luganaise, a c6té de I'ap-
port constant du point de vue qualitatif
de pays comme la Belgique et la Hol-
lande, les nations scandinaves, le Cana-
da, la Yougoslavie et I'Autriche, a con-
firmé la présence devenue irremplagable,
dans I'ensemble de I'art européen, des
pays de I'Est, comme la Pologne et la
Tchécoslovaquie,auxquelsdoiventmain-
tenant s'ajouter la Hongrie et la Rouma-
nie. Elle a aussi souligné la vitalité de
I'art latino-américain qui, a c6té de na-
tions connues, comme ['Argentine, le
Mexique et le Brésil, est représenté pour
la premiére fois par les envois intéres-
sants du Guatemala et du Paraguay. Le
point de vue sur I'Orient ne se borne pas
aux hotes traditionnels, tels que le Japon
et la Chine populaire, grace a la pré-
sence de I'Inde et de la Turquie (I'Indo-
nésie a renoncé au dernier moment a
participer a I'exposition).

Certains pays accusent une sensible in-
volution: c'est le cas de la France, du
Brésil, du Japon, de I'Allemagne (repré-
sentée par les deux gouvernements de
Bonn et de Pankow). Parmi ces pays
protagonistes, I'’Angleterre fait excep-
tion, avec sa nouvelle vague d’artistes
qui ont adopté les recherches expéri-
mentales les plus actuelles et les plus
provocantes (notamment le «pop art»).
L'ltalie se maintient sur des positions
d’avant-garde, par des apports jeunes,
mais cependant avec une force dimi-
nuée. L'Espagne, avec Antonio Saura -
Grand-prix 1966 — semble marquer un
chapitre conclusif a la période abstraite -
expressionniste qui a caractérisé pen-
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dant ces dix derniéres années l'art de ce
pays.
On peut encore remarquer que cette an-
née, a I'exposition luganaise, les ceuvres
en blanc et noir sont en plus grand nom-
bre par rapport aux gravures en cou-
leurs; les dessins ont été préférés parle
jury aux gravures et ces derniéres aux
lithos et aux techniques mixtes. L'ab-
straction etles alchimies matiériques ont
cédé le pas a des formes variées de figu-
rativisme allant d'une description iro-
nique de I'objet a des dérivés de I'expres-
sionnisme et du surréalisme. Les bar-
rieres entre pays capitalistes et pays
socialistes ont presque ou compléte-
ment disparu. Le seul pays qui continue
a proposer une esthétique inspirée au
réalisme populaire est la Chine, qui,
d’ailleurs, présente un maitre exquis,
dans le style traditionnel: Pan Tien-Shou.
L'obsession de la vie moderne semble
étre le théme dominant des ceuvres des
Polonais, Tchéques, Roumains, Cana-
diens; un appel a la liberté de I'homme
nous vient de I'’Argentine (Daniel Zelaya)
tandis que du Guatemala nous est pro-
posé un retour aux sources mythiques
indigénes (Roberto Cabrera).
La Suisse est représentée par trois artis-
tes: le Tessinois Giuseppe Bolzani, Max
Truninger et Michel Schipfer. Ce der-
nier, né en 1937 a4 Genéve, est le seul qui
montre que notre pays est ouvert aux
recherches documentées par les autres
nations exposantes. Dans ses gravures,
ses monotypes et un dessin, il développe
un signe léger, minutieux, ironique et
plein de charme qui le rapproche du
Hongrois Adam Wiirtz, du Yougoslave
Karel Zelenko et du Suédois Thelander,
mais avec une touche trés personnelle.
Gualtiero Schénenberger

St. Gallen

Maria Geroe-Tobler (1895-1963)
Kunstmuseum
16. April bis 30. Mai

Die Gedachtnisausstellung enthielt 48
Gobelins - den liberwiegenden Teil des
Lebenswerkes von Maria Geroe-Tobler -
und zahlreiche Entwiirfe, die einen Ein-
blick in ihre Werkstatt vermitteln. Der
Katalog enthalt Abbildungen aller aus-
gestellten Gobelins, was um so mehr zu
begriiBen ist, als bisher eine Publikation
liber die Kiinstlerin fehlt.

Bereits 1945 hatte Georg Schmidt Maria
Geroe-Tobler die Sale des Basler Kunst-
museums eingerdumt, in denen sonst die
damals evakuierten Werke der alten Mei-
ster zu sehen sind, und damals schon
war der hohe kiinstlerische Rang ihrer



Maria Geroe-Tobler, Arche Noah, 1951. Gobe-
lin. Privatbesitz Zirich

Arbeiten offenbar geworden. Hermann
Hesse hatte im WERK 6/1945 einen be-
geisterten Aufsatz Gber seinen Liebes-
paarteppich veroffentlicht. Das relativ
kleine Lebenswerk — jeder Teppich ist in
monatelanger Arbeit entstanden - blieb
sonst jedoch in Privatbesitz verborgen,
nur wenigen Freunden der Kunst Maria
Geroe-Toblers zuganglich. Kein schwei-
zerisches Museum besitzt eine ihrer Ar-
beiten. Eine weitere Ausstrahlung konnte
deshalb nicht erfolgen, obwohl Maria
Geroe-Tobler zusammen mit Sophie
Taeuber-Arp die textile Kunst unseres
Landes zu neuer Bliite gebracht hatte.
Ein Jahr verbrachte sie am Bauhaus in
Dessau als Schiilerin von Klee und Kan-
dinsky. Fir ihr Werk hat sie wohl dort
bestimmendere Eindriicke erworben als
nachher in Paris, wo sie ihr Handwerk
vervollkommnete. Die Trennung der Ar-
beit in Entwerfen und die sklavisch ge-
treue Ausfiihrung nach dem Entwurf, wie
sie in Aubusson gepflegt wird, war ihr
zutiefst fremd. Sie phantasierte am Web-
stuhl nach den eigenen Entwirfen. Die
schépferische Arbeit erfolgte in aller-
erster Linie am Webstuhl. Der Reichtum
an webtechnischen Einfallen ist denn
auch erstaunlich. Maria Geroe-Tobler
vermochte das textile Material direkt zum
Sprechen zu bringen wie der Maler die
Farbmaterie. Eine Klassierungihres Wer-
kes als «angewandte Kunst» erscheint
deshalb nicht angebracht.

Ihre Arbeit bewegt sich in der Nahe der
«peinture naive», vor allem die friihen
Gobelinsum1930. Einerihrerentziickend-
sten Teppiche verbildlicht den Kinder-
vers «Rite Rite RoBli». Bild und Schrift
sind hier zu einer Einheit verschmolzen.
Buchstaben,dieBesitzer und Dargestellte
bezeichnen, kommen oft vor und wirken
als geheimnisvoll verschlisselnde Zei-
chen. Im Buchstaben empfand sie bild-
hafte Bedeutung ebenso wie in ihren
zeichenhaften Bildformeln, unter denen
zum Beispiel das Auge Gottes immer

wieder erscheint. Wie in der Volkskunst
sind Bild und Schrift noch in einem na-
hen urspriinglichen Zusammenhang.

Zu Beginn der vierziger Jahre verliert
sich die kindhafte Heiterkeit und gibt
einem starkeren Realismus Raum. Die
Farben werden gedampfter, die Bildthe-
men, die nun éfters der Bibel entnom-
men sind, wirken ernster. Die «Hochzeit
zu Kana» erscheint ganz besonders kost-
bar in zartesten Tonstufen und doch
herb und verhalten im Ausdruck. Die
Vorzeichnungen sind nun frei, mit siche-
rem Strich hingesetzt, wahrend sie frii-
her behutsam, beinahe kindhaft linkisch
ausgefihrt waren.

In der letzten Zeit kommt der Farbe wie-
der mehr Bedeutung zu, freilich ohne
daB die Heiterkeit der ersten Zeit wieder
in Erscheinung trate. Eine leise Trauer
liegt tiber diesen letzten Werken und oft
wie ein Zerbrechen. Die Figuren sind
geradezu bauerlich ungeschlacht. Man
glaubt das nahende Ende zu spiiren.
Maria Geroe-Tobler behauptet sich an
dieser Ausstellung als eine der profilier-
testen Kiinstlerpersénlichkeiten in der
Schweiz in unserem Jahrhundert. lhr Er-
findungsreichtum, die formale Diszi-
plin, der Sinn fiir den Klang der Farbe
sind Ausdruck eines reinen, starken
Kinstlertums. R: H.

Ziirich

Otto Morach - Otto Miinch
Helmhaus
30. Mérz bis 30. April

Mit gutem Recht widmete die Ziircher
Kunstgesellschaft dem 1887 in Solothurn
geborenen, lange Jahre an der Ziircher
Kunstgewerbeschule tatigen, zu den
Ziircher Veteranen zéhlenden Otto Mo-
rach eine Retrospektive. Morach ist Ge-
nerationsgenosse Johannes lttens und
wie dieser einer der Schweizer, die in der
Heroenzeit der modernen Kunst den
Schritt zum Neuen unternommen haben.
So sehrersich imkiinstlerischen Denken
von ltten unterscheidet, so sehr empfin-
det man Gemeinsamkeiten: in der Kraft
und Direktheit, in der erfiiliten Entschlos-
senheit, mit der sie sich vom Friiheren
ablosen, in einer gewissen Urspriing-
lichkeit, man kdénnte sagen, in der Be-
zieshung zum Hodlerischen, ohne daf
formal ein AnschluB an Hodler erfolgte.

Morach hat seine Lehrzeit in Paris, Miin-
chen, Dresden und Berlin verbracht, in
den Jahren vor dem Ersten Weltkrieg, in
denen sich in den genannten Zentren die
entscheidenden, umwailzenden Ereig-
nisse abspielten. Diese Ereignisse zeich-
nen sich in seinem Schaffen ab. Indirekt
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Otto Morach, Die Entstehung der Welt, 1917

2
Otto Morach, Gare St-Lazare, 1922-1926

Photos: Walter Drayer, Zirich

wohl auch die Ausstrahlung, die die
Dinge auf die Schweiz hatten, und die
Riickstrahlung, die von Gruppen wie dem
«Modernen Bund» mit Arp und Lithy
oder auch von Meyer-Amden ausging.
Morach ist ein Beispiel fur die leiden-
schaftliche Bewegung, die sich rasch
den Nebenzentren, ja auch stilleren Re-
gionen mitteilte. So ist er zu sehen: als
entschiedener Modernerin einem Neben-
zentrum; keineswegs als Imitator, son-
dern aus eigener Affinitat zu den neuen
kiinstlerischen Prinzipien.

Die Ausstellung setzte mit einigen Bil-
dern aus den Jahren 1913 und 1914 ein,
bei denen Morach mit Anklangen an Pi-
casso und deutsche Expressionisten
schon eine eigene, formal vereinfachte,
im kompositionellen Geflige jedoch sehr
lebhafte Ausdrucksform gefunden hat.
Auch futuristische Eindriicke sind ver-
arbeitet. Mehr als zwanzig Arbeiten aus
den Jahren 1915 bis 1925 erweisen Mo-
rach als Zeitgenossen im besten Sinn.
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Anregungen von Delaunay, von Bracque,
Derain, Feininger sind erstaunlich iiber-
legen verarbeitet.Sehrselbstandige Ana-
logien zu gleichzeitigen Werken lttens
entstehen; die Farbe steigert die formale
Dynamik der Komposition, die das Dra-
matische ebenso eindringlich verwirk-
licht (Prozession und Gegendemonstra-
tion 1918) wie das Lyrisch-Poetische
(Komposition 1923). Auf zwei sehr guten
Bildern von 1924 und 1925 (Siidliche
Nacht und Erinnerung an den Tessin) er-
scheint die Tendenz zum Flachenhaften,
Teppichartigen. Morach gehért zu den
fihrenden modernen Schweizer Malern
jener Jahre. Mit der weiteren Entwick-
lung geht die innere Glut zuriick. Morach
streift den Surrealismus, dann wird die
Malerei wie einsam und still. Aber noch
ein Bild wie «Blumen und Mond» (1932)
ist ein tiberragender Fund des Malers.

Morachs Arbeiten fiir die Ziircher Mario-
nettenbiihne wurde in der Ausstellung
nur kurz gestreift. Auch auf diesem Ge-
biethater Ausgezeichnetes geschaffen.

Das ObergeschoB3 des Helmhauses be-
herbergte die Gedachtnisausstellung fiir
den1965verstorbenen,aus MeiBen (Sach-
sen) stammenden, seit 1911 in Ziirich
wirkenden Bildhauer Otto Miinch. Skizzen
und Studien zu den Ziircher GroBmiin-
stertliren und andere Werke religiéser
Thematik erschienen als Proben der Ver-
tiefung Minchs, der — ohne etwa Mata-
rés uberzeugende Knappheit zu errei-
chen - mittelalterliche und klassische
Anregungen in verstandliche Verein-
fachung umsetzt. In manchen Einzel-
figuren nahert er sich Barlach, wie er
sich in fritheren Werken mit Haller aus-
einandergesetzt hat. Im ganzen eine in
ihrer Art echte kiinstlerische Erschei-
nung,diein erster Linie das Erzahlerische
hervortreten 14Bt, ohne die bildnerische
Disziplin zu verlieren. H:C.

Werner Bischof
Galerie Form
27. April bis 23, Mai

Am 26. April 1966 ware der Schweiz be-
riihmtester Photograph und einer der
besten der Welt fiinfzig Jahre alt gewor-
den, hatte ihn nicht bei einer Autoreise
ins Amazonasgebiet am 16. Mai 1954 der
Tod ereilt.

Werner Bischofs Stern leuchtet noch so
hell wie zu Lebzeiten. Es wird allerdings
kein Kult mit seinem NachlaB getrieben,
sondern seine photographischen Werke
sind noch glltig und zeitgemaB, von kei-
nem anderen Ubertroffen worden. Es ist
ein groBes Verdienst von Roger Aubort,
der das Inneneinrichtungsgeschaft
«Form» am Predigerplatz leitet, Werner
Bischofs fiinfzigsten Geburtstag durch

diese Ausstellung zu wiirdigen. Mit einer
Photoschau «Paysages de Femme» von
René Machler hatte Aubort begonnen,
dann die Reihe durch «Sardische Fels-
bilder» von Otto Baranowsky fortgesetzt,
hierauf stellte sich Rolf Schroeter mit
Photogrammen vor; es folgte René Burri,
Werner Bischofs Schiiler und Magnum-
Mitglied, mit China-Photos, schlieBlich
veranstaltete «Form» eine Schau des
Photokreises Fotuno.
26 der unvergeBlichsten Photos von Wer-
ner Bischof waren im Mai zu sehen. Sie
stammten aus Japan, Indien, China, Un-
garn, Mexiko. Es ist erstaunlich, wie sehr
auf technische Weise entstandene bild-
nerische Arbeiten ins BewuBtsein ein-
dringen, so daBB man sie als fiir die ewige
Dauer geschaffene Werke im Gedécht-
nis bewahrt, zum Beispiel «Indische
Kinder verfolgen begeistert den Jeep,
der ihr Dorf verlaBt. Er brachte Reis und
Weizen». Oder: «Peruanischer Fléten-
spieler auf dem Weg nach Cuzco, der
alten Hauptstadt der Inkas» und «Schla-
fendes Kind am Riicken seiner Mutter in
Hongkong», eines der ergreifendsten
photographischen Bildwerke, die ich je
gesehen habe.
Werner Bischof hat mit asthetisierenden
photographischen Arbeiten begonnen;
er nahm zum Beispiel Muscheln im Sand
auf, sehr photogene Motive, dann wech-
selte er zur Mode (iber und schuf auch
auf diesem Gebiet Hervorragendes, bis
er seine eigentliche Liebe entdeckte, die
rein aufs Menschliche abgestimmte Re-
portage von kiinstlerischer Kraft. Mit
seiner Entdeckerleidenschaft stéberte er
Situationen und Menschen auf, beobach-
tete ihre Verhaltensweisen und Verrich-
tungen, suchte neben der Weltsensation
das Zarte und Innige einzufangen und
schuf Photographien, die zum Bestand
der schweizerischen Kultur gehéren.

H. N.

Julius Bissier - Gottfried Honegger
Galerie Gimpel & Hanover
29. April bis 28. Mai

Als der Maler Julius Bissier 1965 im
72. Jahr starb, befand er sich auf der
Hoéhe eines von ihm stets als Wunder
empfundenen Ruhms, der ihm allerdings
sehr spat zuteil wurde. Im Jahr 1928 war
er bereits ein anerkannter gegensténd-
licher Maler, ohne freilich die internatio-
nale Kunstwelt zu beschéftigen; 1934
wurde bei einem Brand sein gesamtes
bisheriges Lebenswerk vernichtet, nach-
dem er mit der abstrakten Malerei begon-
nen hatte. Erst sieben Jahre vor seinem
Tod wurde er durch eine groBe retro-
spektive Ausstellung in der Kestner-
Gesellschaft Hannover und daran an-
schlieBende Ausstellungen in weiteren
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deutschen Museen mit einem Schlag
berihmt. Von jenem Datum an reiBt die
Kette der offentlichen Anerkennungen
und Auszeichnungen nicht ab, und er
hat - trotz begreiflicher Genugtuung -
doch mit einigem Bedauern festgestellt,
da Wirde und materielle Sicherheit
leider allzu spat kamen, in eine Zeit fie-
len, da er von diesen Giitern nicht mehr
den leidenschaftlichen Gebrauch der
Jugend machen konne.

Bissier ist zweifellos ohne die Malerei
von Klee, die er aber nie imitierte, nicht
zu denken. Dazu kommt Bissiers ech-
te Begeisterung fiir China, die durch
seine Freundschaft mit Ernst Grosse ge-
wecktwurde. Man erkenntin vielen seiner
tuschartigen Darstellungen den Hang zur
ostlichen Zeichengebung. Doch worin
liegt Bissiers kulnstlerische Bedeutung,
was hat er uns mit seinen relativ kleinen,
auf den ersten Blick anspruchslos schei-
nenden Figurationen zu sagen? In dieser
Ausstellung wurde der groBe Zauber evi-
dent, den Bissiers Malerei auf jeden sen-
sibeln Betrachter ausiibt. Es erwies sich,
wie unpratentiés er zu Werke geht, wie
er die Flache organisiert, wie er die For-
men und Farben setzt, wie er Reichtum,
Poesie und tiefere Bedeutung auf seine
Leinwande und Blatter zaubert, wie
sparsam und raffiniert zugleich er mit
den im Zuge des Schaffens entstehen-
den Zeichen umgeht, wie er sie zueinan-
der in Beziehung setzt.

Schon mancher hat es ihm gleichzutun
versucht, aber Bissiers geniale Beschei-
denheitmachtes jedem Epigonenschwer.
Wie zauberhaft das mit « Ascona, 17. Mai
62» bezeichnete Bild, eines der vielen, die
in seinem sidlichen Wahldorf entstan-
den sind! Mit den reinen schwarzweien
Tuschzeichnungenkannich offengestan-
den weniger anfangen; sie sind mir zu
sehr dem Zufall Gberlassen, auch wenn
die formbewahrende Hand des Meisters
erkennbar sein konnte.

Mit diesen 34 Werken hat die Galerie
Gimpel & Hanover eine wiirdige Gedécht-
nisausstellung fir den Maler veranstal-
tet, der einst starke Impulse durch Bran-
cusi und Oskar Schlemmer empfing, sie
jedoch auf seine unverwechselbare
Weise verarbeitete.

30 Biseautages nennt Gottfried Honegger
seine ausgestellten Werke. Honegger
weist darauf hin, daB die Wortverbindung
Biseautage anlaBlich eines Besuchs von
Michel Seuphor in seinem Atelier ge-
prégt wurde, und er schreibt dariiber fol-
gendes: «Als ‘biseau’ wird im Franzési-
schen eine Schragflache oder schréage
Kante bezeichnet, die abgefeilte Kante
von Metallstiicken oder eine Schrag-
flache bei Diamanten. ‘Biseauter’ bedeu-
tetalso schrag abschneiden. In der Buch-
binderei heiBt der Schréagschnitt von
Passepartouts ‘biseauté’.»
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Diese rein auf die handwerkliche
Arbeitsweise bezogene Namengebung
scheint den Gehalt auf das Technische
zu reduzieren; sie ist aber Einschran-
kung und tiefere Sinngebung zugleich.
Nicht umsonst hat Honegger dieses
Verfahren gewéhlt, denn es bietet ihm
reiche Moglichkeiten der seiner Arbeit
angemessenen Profilierung und Relief-
wirkung. Er braucht diese feinen Schlag-
schatten, um das Differenzierte seiner
Blatter zu steigern. Die Problemstellung
istviel weiter getrieben als beiHoneggers
bisherigem Schaffen, die Bildanlage
komplizierter, anspruchsvoller und rei-
ner. Was viele der Biseautages so span-
nungsvoll macht, sind die sparsam ein-
gesetzten Farbpartikel. H. N.

Jean Baier
Galerie Palette
16. April bis 12. Mai

Kennzeichen von Baiers Bildschaffen ist
Stabilitat im Kompositionellen, in der
Skala der Farben und im Technischen.
Stabilitat bedeutet jedoch keineswegs
Stillstand,und obgleich derHerstellungs-
prozeB gleich bleibt - gespritzter Farb-
auftrag unter Verwendung von flachen-
bestimmenden Schablonen, Metall als
Bildgrund -, tritt, wenigstens bis jetzt,
keine kiinstlerische Schematisierung ein.
Im Gegenteil: scheinbar kleine Varian-
ten fihren immer wieder zu tiberraschen-
den Belebungen. Sie beziehen sich auf
groBere Bildformate, die librigens auch
technisch eine neue Bewaltigung ver-
langen, die Farbflachen werden aufge-
spalten, wodurch optische Bewegungen
entstehen; dreidimensionale Wirkungen
kommen - im Zwielicht des sowohl Un-
beabsichtigten wie des Beabsichtigten —
zustande, durch die die Flachenspan-
nung sich mit raumlicher Spannung ver-
eint. Nach wie vor sind die Bilder mehr
Objekte als Gemaélde, bei denen die tech-
nische (und kiinstlerische) Sauberkeit
befriedigt und anregt.

Neben den Metallbildern zeigte Baier
kleine Aquarell- und Sepiablatter. Die
Formthematik entspricht der allgemei-
nen Bildthematik Baiers. Auch die Exakt-
heitistdie gleiche. Nichts von Improvisa-
tion, nichts von Alternativen oder Kor-
rekturen. Strenge, wenn auch freie geo-
metrische Formen in kleinen, meist qua-
dratischen Formaten, unauffallig in den
Tonungen. Aber bei diesen mit konven-
tionellen Mitteln rein manuell entstan-
denen Blattern wird die SensibilitatBaiers
und seine Bildvorstellung in einer Weise
greifbar, daB von hier aus wiederum die
technisch hergestellten Bilder erneute
Glaubhaftigkeit erhalten. H.C.

Rudolf Mumprecht
Galerie Suzanne Bollag
29. April bis 31. Mai

Der heute 48jahrige Berner Maler hat als
Zeichner-Lithograph begonnen. Diese
Herkunft findet ihren Niederschlag auch
in den neuesten Bildern, die absolute
Entmaterialisationen darstellen, Versu-
che zu einer geheimnisvollen Weltschau
in Zeichen.

Fiinfzehn Bilder waren zu sehen, von sehr
unterschiedlicher Qualitat. Wahrend bei
einigen der Zauberstab (iibrigens heiB3t
ein Werk«La baguette du magicien»)des
abstrahierenden Deuters allzu offen-
kundig und zum Selbstzweck wird, wei-
sen Bilder wie «Le carrefour» und andere
jene Geheimnisdichte auf, die sich nur
einstellt, wenn der Kiinstler sich auf seine
Intuition verlaBt und mit den formalen
Mitteln lediglich Regie fihrt. Bei dem an
Rothko gemahnenden Kleinbild «No-
vembre» vermisse ich die geistige Tiefe,
es ist geschmackvoll angelegt, doch
hart an der geschmacklerischen Grenze.
Bei «Noir et blanc», einem der inter-
essantesten Werke, wirkt die gewollte
Dissonanz der beiden Horizontalteile
nicht ganz Uberzeugend. Die untere
Halfte wére Bildinhalt gentigend gewe-
sen. Im groBen ganzen war diese Bilder-
schau kein fiir Mumprecht giiltiger Lei-
stungsbeweis, denn seiner Begabung,
wiirde sie noch disziplinierter verwaltet,
kénnten intensivere Arbeiten entstam-
men. Manches ist doch zu sehr Bildwitz
allein und ermangelt der malerischen und
gestalterischen Konsequenz. H.N.

Hanny Fries
Galerie Laubli
26. April bis 14. Mai

Was wir von der zu Recht meistbeschaf-
tigten Schweizer lllustratorin Hanny Fries
an reiner Kunst bisher zu Gesicht be-
kamen, verriet vielversprechende male-
rische Qualitaten. Die Kiinstlerin hat ihr
Wort gehalten; das heiBt, sie liberrasch-
te uns diesmal mit einer Bilderschau, in
der der Durchbruch zu reiner Malerei
vollzogen und in einem MaRB vollzogen
wurde, der schlechthin erstaunlich war.

Hanny Fries ist eine blendende lllustra-
torin, nach Modell, aus dem Gedacht-
nis, in beiden Gebieten gleich stark. Sie
hat zwanzig Jahre mit Erfolg gezeichnet
und wird immer wieder zeichnen, fir
Zeitschriften, Zeitungen, Revuen, fir
Inserate usw.; sie wird auch weiter Bu-
cherillustrieren und die Zeichnungen mit
dem Inhalt eins werden lassen. DaB sie
aber auch als Malerin von Landschaften
und Stilleben, ohne die von ihr souveran
beherrschten Figuren, als Malerin um
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Hanny Fries, Dunkles Stilleben
Photo: Robert Gnant, Ziirich

der landschaftlichen Schonheit, des
Farbsetzens, der aufs Formale bezoge-
nen Niiancierung willen, restlos zu liber-
zeugen vermag, das bewies sie mit ihrer
Ausstellung in der Galerie Laubli.
«Fischpfanne», «Dunkles Stilleben»,
«Der rote Tisch», « Adriatischer Strand»,
«Stilleben auf Griin», «Blauviolettes
Stilleben» sind Zeugnisse eines intelli-
genten, reifen Kunstverstandes. Nahe an
der Abstrahierung bewegen sich visle
Motive;aberimmer wieder zieht es Hanny
Fries auf den Boden der sichtbaren Er-
scheinung. Sie méchte sich mit dem Ge-
schauten in ihrer Sprache identifizieren.

Gleichzeitig wurden neben den Olbil-
dern auch viele der Theaterzeichnungen,
die sieim volligen Dunkel des Zuschauer-
raums, gleichsam traumwandlerisch aus-
fiihrte, gezeigt und dann einige Pastelle,
die ich den an sich prachtvollen Olbil-
dern noch vorziehe, ihrer Spontaneitat
wegen, weil die Valeurs eine noch diffe-
renziertere Durchdringung erfahren, weil
das Spiel der Formen und Farben noch
reizvoller gehandhabt wird. H. N.

Elisabeth Guggenheim - Robert
Jenny

Kunstkammer zum Strauhof

6. bis 24. April

Die Malerin und Graphikerin Elisabeth
Guggenheim lebt vorwiegend in Paris
und hat mit dieser Ausstellung ledig-
lich einen Abstecher in ihre Heimat
unternommen. Die Federzeichnungen
und Radierungen sind tiefgriindiger
durchgearbeitet und echter erfaBt als
die farbigen, vor allem in Ol gemalten
Bilder, obschon mir auch «Formation
vivante lI», eben ein Olgemalde, sehr gut
gefallt. Elisabeth Guggenheims Welt
scheint der Makrokosmos zu sein. Sie
liebt die Anlehnung ans Urhafte, an die
kokonartige Verkapselung und Aufrol-
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lung zugleich. Viele ihrer Blatter muten
wie botanische Deutungen an und ent-
puppen sich bei naherem Zusehen als
reine, gekonnte Formenspiele von hohem
Reiz. Oft streift die Malerin auch den sur-
realen Bereich, ohne allerdings - und
zwar bewuBt - tiefer in ihn einzudringen.
Sehr schon und von einer vegetativen
Uppigkeit sind die meisten der «Etude»
benannten Zeichnungen. Im Katalog die-
ser Ausstellung steht ein auf ihre Arbeit
sehr zutreffender Satz: «Erstaunen wir
aber nicht, in ihren Bildern das Empfin-
den des AuBergewdhnlichen, des Fan-
tastischen und Fremdartigen zu finden,
wo fiir sie ganz selbstverstandlich die
eigenartigen Vorstellungen geboren wer-
den, deren einige vom Meer gekommen
zu sein scheinen. Und entspricht nicht
dem Ozean alles Leben?» - Elisabeth
Guggenheims Schaffen ist integer und
fesselnd. Sie erarbeitet fiir sich und uns
formale, auf die Natur bezogene, ihr je-
doch nichtabgelauschte Gleichnisse, die
sie zu kleinen Schmuckstiicken trans-
poniert.

Der junge Zircher Bildhauer Robert
Jenny hat in wenigen Jahren eine
nahezu sprunghafte Entwicklung erlebt.
Wiirde man seine Begabung an den por-
tratistischen Arbeiten messen, die bes-
ser nicht ausgestellt worden waren,
muBte das Urteil eher negativ sein, denn
bei ihnen macht sich ein fast kunst-
gewerblich-mystifizierendes Bemiihen
geltend, das im Grunde jeder bildhaueri-
schen Grundhaltung widerspricht. Gliick-
licherweise hat Jenny indessen seine
talentvolle Neigung zur Entgegensténd-
lichung entdeckt, soweit man bei der
Bildhauerei davon sprechen kann. Schon
in der Helmhaus-Weihnachtsausstellung
ist er durch eine Granitplastik in Spiral-
formen angenehm aufgefallen. Im Strau-
hof begegneten wir ihm mit &hnlichen
Werken, unter denen besonders «Wind-
spiel» und «Midi» als eigenwillige, gut
durchkomponierte Arbeiten von nach-
haltiger Wirkung sind. Auch «Rollender
Stein» ist eine sehr sensible, fast zart
behandelte Plastik. In der Rotation
scheint Jenny gegenwartig sein Konzept
zu finden; aber er sagt selber, daB er
diese Realisierung lediglich als ein
Ubergangsstadium empfindet.

Auf alle Falle kann man ihm fiir die Zu-
kunft einen guten kiinstlerischen Kredit
einrdumen. Er ist ernsthaft und leiden-
schaftlich am Werk, und am Grad der
schon erwahnten Entwicklung 14Bt sich
ermessen, wie sehr der Kiinstler an sich
selbst arbeitet und alle stérenden
Schlacken beseitigt. H. N.

Alfred Jensen
Galerie Renée Ziegler
31. Mérz bis 30. April

Was man hier sah, ist die kiinstlerische
Arbeit eines Mannes von auBBergewdhn-
lichem Format und Uberzeugender ma-
lerischer Kraft. Max Bill hat ihm im klei-
nen Katalog acht Zeilen poetischer Infor-
mation geschrieben, in denen er We-
sentliches zusammenfaBt:

strukturen werden sterne

farben werden licht

symbole werden organismen

zahlen werden form

rader werden sonnen

gruppen werden kraft

biindel werden kristalle

ideen werden bild

Jensen, der 1909 in Guatemala geboren
ist und von 1910 bis 1919 die Schulzeitin
Danemark verbrachte, ist offenbar spat
zu der Bildform gelangt, die mit Werken -
zum Teil groBen Formates — aus den Jah-
ren 1958 bis 1965 reprasentiert war. Wie
er friher arbeitete, ist uns unbekannt.
Man glaubt aber aus den vorliegenden
Bildern erkennen zu kénnen, daB ihnen
eine breite und tiefe kiinstlerische Erfah-
rung zugrunde liegt.

Jensens Bilder beruhen auf geometri-
schen Elementen in einfacher, aber rei-
cher Kombination: Quadratadditionen,
Rechteckbauten (auch in die Diagonale
gestellt oder in freier Brockelung), Kreise
wie vielfaltige Zielscheiben. Streng Zykli-
sches steht neben Freiem, Mathemati-
sches neben Symbolischem, Energien
der hochst intensiven Farbe im Einzelnen
neben Farbrelationen. Eine kalkulierte,
doch in der Wirkung einfache, faBbare,
interpretierbare Malerei, wenn auch der
naive, nicht informierte Betrachter die
subtilen Denkvorgéange, die hinter den
Werken stehen, weniger erkennt als kom-
plex aufnimmt. Wer mehr tber Jensens
Ideen zu wissen wiinscht, greife zum
schonen Katalog einer Ausstellung, die
im Fruhwinter 1963 bei Kornfeld und
Klipstein in Bern stattgefunden hat.

Der Zusammenhalt, die innere Einheit
der Bilder Jensens - nicht nur der gro-
Ben Kompositionen - beruht ohne Zwei-
fel auf Jensens bildnerischer ldeologie.
Die Einheit kame aber nicht zustande,
wenn nicht zum Denken die schopferi-
sche Spontaneitat kame, der unmittelbar
in Erscheinung tretende kiinstlerische
Saft, von dem die Bilder durchstréomt
sind. Die Sicherheit in der Aufstellung
der Farbreihen, deren Quadratadditionen
von Klee abstammen, die Natirlichkeit,
mit der die verschiedenen Formate ver-
schieden beherrscht sind, ja nicht zu
vergessen die Frische und Ausdrucks-
kraft der Farbmaterie, die breit und voll
aufgetragen ist und manchmal bis zum
kleinen (partiellen) Farbrelief sich stei-
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gert. Hier kann man in kleinen Strich-
und Knetformen die greifende und ge-
staltende Bewegung der Hand des Kiinst-
lers verfolgen, die nie leer oder virtuos
auBerlich spielt, sondern stets formt.
Formt unter der intuitiv und absichtlich
geleiteten Muskelkraft, die das Tun der
Finger und der im Pinsel verlangerten
Finger regelt. H:iC.

Lothar Quinte - Kaspar-Thomas Lenk
Galerie Bischofberger
20. April bis 7. Mai

Bruno Bischofberger, der seine Galerie
bisher unter dem Namen «City-Galerie»
gefiihrt hat, tritt nach der Umbenennung
als Person stérker hervor. Seine Galerie
macht sich auch diesmal zur Wortfiihre-
rin der aktuellsten Strémungen. Man be-
gruBt diese Haltung, weil sie Ein- und
Uberblick in neue Phanomene gibt, die
nicht tibersehen oder gar verschwiegen
werden sollen, wenn auch der journali-
stische Wirbel, der um sie gemacht wird,
allein schon bedenklich stimmt. Visuali-
sierung von Vorstellungen - ist dies ein
kiinstlerischer Vorgang? Hier liegen die
generellen Probleme.

Bischofberger stellte zwei junge oder
jungere Deutsche vor. Lenk, Berliner,
Jahrgang 1933, jetzt in der Nahe Stutt-
garts lebend, ist im journalieren Sinn der
aktuellere. Plastiker, der mit addierten
gleichformigen Brettern oder Metall-
platten Gebilde produziert - was sagen
sie dem Auge, was dem Geist? Dal
sauber gefertigt worden ist, daB flachig
angemalte Teile gewisse Farbeffekte her-
vorrufen,daBFormverschiebungeneigen-
artige Balanceverhéltnisse schaffen.
Aber das Ganze erscheint doch recht
harmlos; man weiBl sehr rasch und genau
Bescheid, was vorliegt; der «Witz», das
heiBt der geistige ProzeB, in dem die
Gebilde entstehen, ist kurz. Mir scheint,
man sieht sich rasch satt. Andrerseits:
«man kann sich nicht satt sehen» - ist
dies nicht ein Kennzeichen wirklicher
kiinstlerischer Realisierung? Trotzdem:
Lenk spielt im Kunstleben Deutschlands
offenbar eine Rolle. Man entnimmt es
den biographischen Daten mit der Er-
wahnung wichtiger Ausstellungen, an
denen Lenk teilgenommen, und Aus-
zeichnungen, die er erhalten hat.

Lothar Quinte, 1923 geboren, heute in
Karlsruhe ansassig, gehorteinem alteren
Jahrgang an. Gleich nach dem Krieg
lebte er im Kreis der Bernsteinschule,
eines bemerkenswerten Ubergangspha-
nomens, dem auch HAP Grieshaber
nahestand. Kurt Fried hat Quinte in sei-
nem studio f in Ulm mehrmals heraus-
gestellt. Fiir das Bonner Stadttheater hat
erin jlingster Zeit ein Wandbild geschaf-
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fen. Was man in der Ausstellung sah,
waren Beispiele konkreter Malerei, mo-
nochrome Flachen, in die geometrische
Formen eingesetzt, besser: eingespannt
sind. In mancher Beziehung erscheint
Quinte Jean Baier verwandt. Auch bei
ihminnerhalb der geometrischen Strenge
Formbrechungen, aus denen sich opti-
sche Bewegungsvorgange ergeben.

Technisch handelt es sich um konven-
tionelle Leinwandbilder. So gut sie in der
Formverteilung angelegt und aufgebaut
sind, so fehlt ihnen doch - wenigstens
bisher — die beharrliche Intensitat, durch
die sich Bilder von Bill, Lohse oder Grae-
serauszeichnen. Quinteerscheint trocke-
ner, ohne das verhaltene Temperament,
das zum Beispiel bei Lohse und auch bei
Albers hinter der sichtbaren Oberflache
sich auswirkt. Aber auch hier wird még-
licherweise die langere Bilderfahrung
zur Auslésung solcher Kraftefihren. Auf
jeden Fall ist Quinte zu den zukunfts-
reichen Kraften einer Malerei zu zahlen,
die im Kreuz und Quer der Vorgéange im
Bereich des optischen Tuns noch immer
viel zu sagen haben wird. Denn sie be-
wegt sich innerhalb der wunendlichen
Maglichkeiten, die die scheinbar endliche
Geometrie bietet, wogegen die «wilden»,
scheinbar aus der Unendlichkeit gehol-
ten Bildprinzipien sich auf die Dauer ver-
mutlich als sehr «endlich» erweisen wer-
den. H.C.

Pariser Kunstchronik Il

Eine aufsehenreiche Manifestation war
die von Gassiot Talabot organisierte
«Figuration narrative» (Galerie Creuze,
Salle Balzac, und Galerie Europe), welche
eine direkte Fortsetzung der vorjéhrigen
Gruppenausstellung «Mythologie quo-
tidienne» war. Da diese eine in Paris exi-
stierende Bewegung zum Teil konsta-
tierte, zum Teil kinstlich aufleben lie
und somit einmal mehr eine Art Massen-
psychose bewirkte, war sie viel bezeich-
nender und folgenschwerer als die Bien-
nale des Jeunes.

Gassiot Talabot stellt in der Einfihrung
zu dem Katalog selbst fest, daB sich die
Kiinstler nach einem Jahr des Nouveau
Réalisme, des Néo-Dada oder der Pop
Art und ihrer Assimilationen in einer
neuen Weise mit der Realitat auseinan-
dersetzen. Diese neue Kunst soll offen-
sichtlich nicht nur in einer kalten, distan-
zierten Art iber das Auskunftgeben, was
schopferische Menschen taglich be-
schéftigt: «La narration répond aujour-
d’hui a une disposition générale de
I'étre en face du monde, a une volonté de
vivre, de le connaitre, de se mesurer
avec lui, selon une expérience existen-

tielle qui place tout idéalisme nouménal
hors de portée de I'artiste. C'est la sa
franchise et sa limite. La narration cons-
titue dans tous les cas un épisode im-
portant de I'histoire de I'art moderne, un
tournant décisif qui remet en question
quatre-vingts années de dogmatisme
anti-temporel, et opére souvent sur des
techniques nouvelles et toujours dans
un climat créateur inédit, un retour a des
reflexes profonds et anciens.» Die « Nar-
ration» will offensichtlich nicht nur von
ihrer Zeit Zeugnis geben, sondern be-
weisen, da3 «le monde ol nous vivons,
que lI'on nous a fait et que nous conti-
nuons de faire suscite la nausée et le sar-
casme beaucoup plus que 'adhésion».
Nachdem Talabotin der Zeitschrift« Qua-
drum» das ganze Thema eben dieser
Figuration sehr ausfiihrlich besprochen
hat, erschien diese Manifestation, die
Werkevon tiber 70 Kiinstlern umfaBte, ge-
rade zur Zeit der Biennale als ein beson-
ders wichtiges Ereignis. Die Liste erwahnt
viele Namen, die man nachher immer
wieder an Einzelausstellungen treffen
konnte.

Die letzten Mickey-Mouse-Bilder von
Rancillac (Galerie Mathias Fels), die fast
photographisch wiedergegebenen Sujets
von Aillaud, Arroyo und Recalcati in
ihrem gemeinsamen Werk «Réglement
de compte avec Marcel Duchampy, aber
auch freiere individuelle Ausdrucksarten
wie die von Arnal, Forrester, Novelli und
die auf groBem Rosagrund anekdotisch
gemalten Figtirchen und Figurengriipp-
chen von Voss (Galerie Mathias Fels) -
all diese Zeugnisse politischer, religio-
ser, moralischer, literarischer oder asthe-
tischer Natur bezeugen in einer oft sehr
oberflachlichen Weise, wie sehr diese
Kinstler suchen, etwas der Malerei
Fremdes oder etwas Neues auszusagen.
Wie in der Biennale des Jeunes die Ver-
lagerung der Interessen zu einem grofBen
Teil auBerhalb der Malerei, der bilden-
den Kunst Gberhaupt zu verfolgen war,
so wurde eine Verschiebung der Werte
spater auch in andern Ausstellungen be-
merkbar.

Wenn die «Figuration narrative» also
den erzahlenden Inhalt in den Vorder-
grund stellt, so ist die von Alain Jouffroy
organisierte dreifache Ausstellung, «Les
Objecteurs» betitelt, mit Raynaud (Gale-
rie Jean Larcade), Pommereule (Galerie
Jacqueline Ranson), Armand, Spoerri
und Kudo (Galerie « J») fiir eine an Dada
erinnernde Einstellung der Kinstler be-
zeichnend. Nicht selten liegt das Haupt-
interesse auBerhalb des Gegenstandes
an sich, welche Tatsache der Beschauer,
wenn er es nicht selbst merkt, sich im
Katalog durch den Kritiker erkldren las-
sen kann, der selbstverstandlich dabei
auch uber aktuelle soziologische Frage-
stellungen orientiert. Die Wichtigkeit
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3
1

Eduardo Arroyo, Le meilleur cheval du monde.
Galerie Creuze

2
Recalcati, New York City, 1965. Galerie Creuze

3
Rancillac, Ne m’oublie pas. Salon de la jeune
peinture

Photos: 1, 2 Pierre Golendorf, Paris; 3 André
Morgan

dieser Theorie steht meistens in einem
auffallenden MiBverhaltnis zu dem, was
die zur Betrachtung ausgewéahlten Ob-
jekte ohne Kommentar suggerieren wiir-
den. Drei von diesen Kiinstlern, die
Pierre Restany frither als «Nouveaux
Réalistes» betrachtet hat: Spoerri («Ta-
bleaux piéges»), Armand (Accumula-
tions), Kudo (Wirfel mit sehr suggesti-
ven Inhalten), Pommereule (sauberlich
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prasentierte Objekte, ein Tisch mit einem
Wollknauel) und Raynaud (Badzimmer-
objekte usw., meistens rot bemalt auf
weien Bodenplatten), sind Beispiele fiir
das, was Jouffroy in seinem im «Qua-
drum» erschienenen Artikel, der hier als
Einfiihrung dient, andeutet.

Sehr objektiv zeigt er, daB die Kunst bei-
nahe an einem Nullpunkt angelangt ist.
Worin diese Kiinstler sich von Marcel
Duchamp unterscheiden, an den man
unwillkiirlich denken muB, erklart Alain
Jouffroy selbst: «Le destin des jeunes
artistes qui ont abandonné la peinture
comme successivement Kudo, Arman et
Pommereulle I'ont décidé depuis 1956,
pour se consacrer exclusivement a la
mise en place et a la mise en scéne des
objets dans I'espace, le destin des Objec-
teurs proprement dits, se sépare de ma-
niére fort singuliére du destin de la pein-
ture. Au lieu de discréditer I'art de pein-
dre ou de discréditer I'art tout entier, ces
artistes tendent a la création d'une nou-
velle forme d'art, ol I'objet et la pensée
s’équivalent absolument, leurs objets ne
constituent pas une parodie dérisoire de
la peinture, mais tentent de capter et
d’émettreune penséeau cceur mémede la
réalité, dans la vie. On peut les considé-
rer comme des ‘objecteurs’ de la vision
parce qu'ils objectent non seulementala
peinture et a la sculpture, au monopole
de la contemplation qu’elles détiennent
mais surtout a la perception ‘normale’ de
toute réalité visuelle, ‘quotidienne ou
non".» Der Wunsch nach einer neuen
Sinngebung in der Kunst wird fiir uns
um so begreiflicher, als eine &hnliche
revolutionare Haltung auch nach einem
Erschopfungszustand in der Kunst (vor
allem in Revolte gegen Krieg und ein-
engende Konvention) schon vor fiinfzig
Jahren ahnliche Resultate gezeitigt hat.
Der sehr nuancierte Text von Alain
Jouffroy mag fiir viele das Wichtigste an
dieser dreifachen Manifestation gewesen
sein, insofern, als dieser vor allem der
geistigen Haltung den Vorrang gibt, weil
sich die Malerei sonst sehr leicht in
«futilités esthétiques» verliere. In der
Erwartung, daB eines Tages Bild und
Gedanke wieder Ubereinstimmen wer-
den, daB Ekstase und Perzeption im
Kunstwerk wieder als Einheit erscheinen
werde, 1aBt uns Jouffroy hoffen, daB die
Malerei jenseits der Objekte und deren
mechanischer Reproduktion oder ihrer
photographischen Nachahmung eine
neue Daseinsberechtigung finde.

Wenn der Sinn der Objekte bei den Ob-
jecteurs fir viele erst durch die intelli-
genten Kommentare Jouffroys erhellt
worden ist, so miiBte man in diesem
Zusammenhang die bei Denise Breteau
stattfindende Ausstellung «Réhabilita-
tion de I'Objet» erwahnen. Die zum Teil
auf Sammet ausgestellten und erschop-
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4
Ausstellung «Les Objecteurs», Galerie Jean
Larcade

5
Ausstellung «Réhabilitation de I’Objet», Ga-
lerie Denise Breteau

6
Ramon, Citoyens. Salon de la Jeune peinture

T
Victor Brauner, La fin et le début, 1965. Galerie
lolas

8
Daniel Spoerri, Le Blason des Embauchoirs,
Galerie «J».

Photos: 4 Marc Vaux; 5 André Morain; 6 Pierre
Golendorf; 7Yves Hervochon; 8 Serge Béguier

fend genau betitelten Gegenstéande, zum
Beispiel «Ceci sont des ceufs dursy»,
«Ceci est un porte-bouteille», «Ceci
sont des boites de conserves compri-
mées», zeigen,daB diese Ausstellung als
Reaktion und ironisch aufzufassen war.
Bei Denise René hiel3 die letzte Ausstel-
lung «Le Mouvement». Die jiingsten Ver-
suche dieser Richtung - im Gegensatz
zu den Problemen der alteren Genera-
tion eines Mortensen, di Teana, Albers -
entwickeln immer mehr optische Spiele,
wobei die Anleihen bei den elektroni-
schen Wissenschaften offensichtlich
sind. Sie bewirken oft, daB3 diese Welt
der optischen Anspielungen mehr frap-
piert, als daB innere Bewegung ausge-
drickt werden soll.

Der Salon de la Jeune Peinture im Musée
d'Art Moderne ist im Gegensatz zu den
zahlreichen anderen Salons, wo oft Rou-
tinemalerei vorherrscht oder der «bon
golt» tonangebend ist, einer der leben-
digsten geworden. Da es sich hier um
Kunstler handelt, deren Ausdruck noch
nicht gefestigt ist, erschien uns diese
Manifestation wegen ihrer offenen Hal-
tung fiirdie heutige «prisedeconscience»
der Jugend besonders bezeichnend. Die
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logische Konsequenz dieser Ablehnung
der langst akzeptierten Formeln durch
die Jugend fihrt dazu, wenigstens pro-
visorisch die Kunst selbst zu verwerfen,
auf die malerische Qualitat zum Beispiel
zu verzichten oder fundamentale Werte,
welche die Struktur eines Kunstwerkes
bisher bestimmten, durch andere, der
plastischen Kunst fremde zu ersetzen.
Da es sich dabei oft mehr um einen Zer-
stérungsakt handelt, suchen diese jun-
gen Maler und Bildhauer die Grenze
zwischen Malerei und Plastik nach allen
moglichen Richtungen zu tberschreiten.
Man trifft selten Kiinstler, fiir welche die
asthetische Problematik eine hauptsach-
liche Rolle spielt. Vielmehr geht es ihnen
darum, die Kunstvon Fesseln zu befreien.
Aus diesem Grund liegt ihnen auch sehr
wenig an der Betonung groBer Unter-
schiede zwischen abstrakt und nichtab-
strakt. Gilles Aillaud — wir wiirden ihn als
der Nouvelle Figuration zugehérend an-
sehen-und Pierre Buraglio,dessen groB3-
flachig eingeteilte Bilder als abstrakte
Kunst zu bewertenwéren, erklaren im Ein-
fihrungskatalog, daB sie, weil die Kritik
sie ohnehin nicht verstehen wiirde, die
einfihrenden Zeilen zu ihrem Manifest
selbst verfassen muBten. Zur Auswahl
der ausgestellten Werke mit oft eroti-
schen, technokratischen, literarischen
oder politischen Anspielungen geben sie
folgenden Kommentar: «ll s'agit essen-
tiellement de comprendre que si les ten-
dances les plus diverses sont présentes
ce n'est pas parce qu’elles sont égale-
ment valables mais au contraire parce
qu'elles sont toutes également mauvai-
ses. En ce sens 'ouverture systématique
est une sorte de jeu de massacre, mais
ce massacre est devenu nécessaire.»
Obgleich es falsch war, die jungen im
Salon vorgestellten Kiinstlerim Vergleich
mit den gegeniber im Musée d'Art Mo-
derne gezeigten Fauves und Expressio-
nisten wertend zu vergleichen, so war
man doch geneigt, die Intensitaten ihrer
Revolte gegen schon Bestehendes in
Parallele zu setzen.

Wahrend der Wintersaison fiel aber
doch, neben all den besprochenen Ver-
lagerungen und Verwandlungen der
kunstlerischen Interessenzentren, eine
gewisse Permanenz des surrealistischen
Schaffens auf. Sie wurde in zahlreichen
Ausstellungen sichtbar. An der Galerie
lolas in den beiden Einzelausstellungen
von Max Ernst und Victor Brauner (der
dieses Jahr im franzdsischen Pavillon an
der Biennale in Venedig anzutreffen sein
wird), Paul Delvaux in der neuen Galerie
Lutece, Gruppenausstellungen, wie die
«La clé des champs» betitelte in der Ga-
lerie Le Point Cardinal, wo Namen wie
Arp, Balthus, Brauner, Chirico, Ernst,
Klee, Lam, Matta, Mir6, Tanguy vertreten
waren, und die kleine Manifestation der

Galerie Francoise Petit, die authentische
Surrealisten in ihrer Friihzeit zeigen
wollte, mit Max Ernst (1927-1929), Mar-
gritte, Brauner, Dali, Wifredo Lam, Bell-
mer und Tanguy.

Einen Hohepunkt des surrealistischen
Weiterlebens sollte wohl die elfte dem
Surrealismus gewidmete, «L'Ecart ab-
solu» betitelte Ausstellung in der Gale-
rie de I'CEil bedeuten. Die Anwesenheit
von Werken eines Arp, Masson, Ernst,
Dali, Tanguy, aber auch einiger junger,
noch nicht sehr typischer Surrealisten
wie Télémaque, Gironella, Camacho, ein
schéner Katalog, der sich unter anderem
tber die Kritik lustig machte - all dies
schien einen groBen Teil des Publikums
sehr zu animieren, wahrend andere Be-
trachter von der etwas altertimelnden
und kiinstlichen Atmosphare weniger be-
geistert waren. Jeanine Lipsi

Essen

Stadterneuerung als Thema
der Deutschen Bauausstellung
DEUBAU 66, am Gruga-Park, Essen
17. bis 25. September

Die DEUBAU 66 Essen, die dritte Deut-
sche Bauausstellung, die die Gemein-
niitzige Ausstellungsgesellschaft und
die Stadt Essen in Verbindung mit zahl-
reichen Ministerien, Verbanden und In-
stituten in zweijahrigem Turnus veran-
staltet, hat sich ein Generalthema ge-
setzt, das die Verbindung von planeri-
schen Aufgaben mit bauwirtschaftlicher
und bautechnischer Praxis herstellt.
Wenn die gewaltigen Aufwendungen,
die die «Stadterneuerung» im umfas-
sendsten Sinne des Wortes erfordert,
gerechtfertigt sein sollen, bedarf es auf
der einen Seite sorgfaltiger Planung, auf
der anderen der Entwicklung moderner
Baustoffe und Bauelemente und groBt-
méglicher Rationalisierung der Bauwirt-
schaft.

Veranstaltungen aus Anlaf der

DEUBAU 66:

Internationaler BaukongreB Essen 1966,
19. bis 20. September 1966. Leitung: Prof.
Dr. Ing. J. W. Hollatz, Essen, Mitglied
des Internationalen Standigen Komitees
fir Stadterneuerung (Den Haag). Red-
ner: Prof. Dr.-Ing. Dr. phil. Ernst May,
Hamburg; Stadtplaner C. van Traa, Bau-
zentrum Rotterdam; Prof. Dr. Rudolf
Wourzer, Technische Hochschule Wien;
ein prominenter Architekt aus der So-
wjetunion. Themen: Stadterneuerung in
den USA, in den Niederlanden, in der
Bundesrepublik Deutschland, in Oster-
reich und in der Sowjetunion.
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Konferenz der gemeinnitzigen Woh-
nungsbaugenossenschaften und-gesell-
schaften, veranstaltet vom Gesamtver-
band Gemeinnltziger Wohnungsunter-
nehmen.

Delegiertentagung des Bundes Deut-
scher Architekten BDA.

Auskiinfte: Gemeinnutzige Ausstel-
lungsgesellschaft mbH, 43 Essen, Nor-
bertstraBBe 2.

Wir greifen heraus

Stadtebau

Kevin Lynch: Das Bild der Stadt
215 Seiten mit 143 Abbildungen
«Bauwelt Fundamente 16»

Ullstein, Berlin—Frankfurt-Wien 1965
Fr.15.—

Obwohl die Veroffentlichung der Origi-
nalschrift von Kevin Lynch finf Jahre zu-
riickliegt, soll das Erscheinen der deut-
schen Ubersetzung zum AnlaB genom-
men werden, seine Arbeit vorzustellen
und zu diskutieren.

Die Neuerscheinung, zumal in der wohl-
feilen Bauwelt-Ausgabe, gibt der Fach-
welt ein Grundlagenwerk des neuen
Stadtebaues in die Hand und damit An-
schluB an eine Bewegung, die im angel-
sachsischen Raum sehr einfluBreich ist
(WERK 1966, 2). Auch bei uns ist eine in-
tensive Auseinandersetzung mit den
Theorien Lynchs zu erwarten, wie schon
die ersten Anséatze an der Technischen
Universitat Berlin zeigen.

Wer die Unwirtlichkeit und Monotonie
der neuen Stadte und Stadtquartiere be-
klagt, der nennt das Problem, um dessen
Lésung sich Kevin Lynch bemiiht. Aus-
gehend von den Thesen, daB man die
Ansicht der Biirger, aller Blrger liber
ihre Stadt kennen miisse, daB diese An-
sicht sich in einem Bild von der Stadt
manifestiere, in ihrem «Image», und daB
dieses Image zu den Krankheitssympto-
men und Heilmitteln fihren werde, gilt
seine Arbeit dem Image der Stadt.

Er sucht es bei den Biirgern der Stadt zu
erfragen, diskutiert den Zusammenhang
von erforschtem Vorstellungsbild und
Erscheinungsbild und versucht erste Re-
geln, Anleitungen fiir die Pflege des Er-
scheinungsbildes zu erarbeiten.

Wenn man von den funktionellen Aspek-
ten der Stadt absehe, bleibe das Wahr-
nehmungsphanomen, das fiir das Wohl-
befinden des Biirgers die gleiche Rolle
spiele wie die materiellen Gegebenhei-
ten. Offensichtlich mache sich der
Stadter ein Bild von der Stadt und werte



150* Ausstellungskalender WERK-Chronik Nr. 6 1966
Aarau Aargauer Kunsthaus Hans Purrmann 14. Mai -12. Juni
Auvernier Galerie Numaga Kolos-Vary 21 mai =19 juin
Heckmann 25 juin -~ 31 aolt
Basel Kunsthalle Junge Berliner Kunstler 7. Mai =12. Juni
Alberto Giacometti. Stiftung und Werke aus Schwei- 25. Juni  -28. August
zer Besitz
Museum fir Vélkerkunde Metall. Gewinnung und Verarbeitung in auBereuro- 25. Januar - 30. November
paischen Kulturen
Museum fiir Volkskunde Hirtenkulturen in Europa 22, April -31. Januar
Gewerbemuseum Antoni Cumella 18. Juni  -10. Juli
Galerie d’Art Moderne Janez Bernik 2. Juni  -15. Juli
Galerie Beyeler Impressionisten von Manet bis Bonnard 17. Mai = 16. Juli
Galerie Bettie Thommen Peintres naifs 5.Juni - 5. Juli
Bern Kunstmuseum Sammlung Felix Klee 26. Mai —-28. August
Kunsthalle Wei3 auf WeiB + Pop 25. Mai - 3. Juli
Galerie Toni Gerber Markus Ratz 5.Juni  -30. Juni
Galerie Verena Miiller Lermite 4. Juni  -30. Juni
Brig Galerie Zur Matze Alfred Grinwald 26. Mai —-16. Juni
Carouge Galerie Contemporaine Gérard Imof 2 juin —-22 juin
Duggingen Galerie Rainreben Bernd Dreher 11. Juni  -10. Juli
Eglisau Galerie am Platz Anny und August Frey 11. Juni  =10. Juli
Epalinges Galerie Jeanne Wiebenga Victor Roman - Eugéne Mihaesco 4 juin - 4 juillet
Frauenfeld Neues Sekundarschulhaus Hans Purrmann 18. Juni  -10. Juli
Galerie Gampiross Ngo Van Da 14. Mai -15. Juni
Rudolph Kuenzi 18. Juni  -21. Juli
Genéve Musée d’art et d’histoire Collection Jean Fiirstenberg. Livres et reliures de la 3 mai =15 juin
Renaissance italienne
Musée Rath Graveurs vaudois contemporains 20 avril =12 juin
Trésors de I'ancien Iran 10 juin - 25 septembre
Athénée Francesco Del Drago 10 juin -29 juin
Galerie Gérald Cramer Picasso. Aquatintes récentes 1¢ juin - juillet
Galerie Georges Moos Fernand Dubuis 9 juin - 9 juillet
Heiden Kursaal-Galerie Karl Opitz 5. Juni  -13. Juli
La Chaux- Musée des Beaux-Arts Schreiter 28 mai -12 juin
de-Fonds Club 44 Montandon 1° juin - 30 juin
Lausanne Musée des Beaux-Arts 2¢ Salon international de Galeries-pilotes 1966 12 juin - 2 octobre
Galerie Bonnier Yves Klein 26 mai —30 juillet
Galerie Pauli Julius Bissier 6 juin  -13 juillet
Lenzburg Galerie Rathausgasse Ursula Fischer-Klemm 16. Juni  =10. Juli
Luzern Kunstmuseum Johann Robert Schiirch 22. Mai -19. Juni
Galerie Raber Pierre Dimitrenko 23. Mai - 6. Juli
Galerie Rosengart Picasso 15. Juni - 15. September
Rheinfelden Kurbrunnen Max Banziger - Arthur Beyer - Josef Eggler - Fritz 12. Juni  -13. Juli
Schwendimann
St.Gallen Kunstmuseum Serge Poliakoff 11. Juni  -31. Juli
Galerie Im Erker Piero Dorazio 28. Mai -16. Juli
Galerie Zum gelben Hahn Gustave Singier 18. Juni - 30. Juli
Schaffhausen Museum zu Allerheiligen Willi Baumeister 11. Juni = 31. Juli
Thun Kunstsammlung Karl Glatt - Peter Moilliet - Hans Stocker 25. Juni  -14. August
Galerie Aarequai Hugo Wetli 11. Juni - 4. Juli
Winterthur Gewerbemuseum Tua res agitur. Die Sache der Philosophie 2. Mai  -26. Juni
Galerie ABC Karl Landolt 4.Juni  -25. Juni
Ziirich Kunsthaus Retrospektive Oskar Kokoschka 1. Juni =24, Juli
Graphische Sammiung ETH Zeichnungen franzésischer Meister 15. Juni - 4. September
Kunstgewerbemuseum Jiri Trnka. 20 Jahre Puppenfilm 4.Juni =31, Juli
Helmhaus Rudolf Koller 11. Juni =17 Juli
Strauhof Tibet-Teppiche 19. Mai -12. Juni
Galerie Beno Natalia Dumitresco 1. Juni  -30. Juli
Galerie Form Franco Cianetti: Werke von Alberto Giacometti, 25. Mai -20. Juni
Zoltan Kemeny, Oscar Wiggli
Fulvio Roiter: Naquane 23. Juni  -30. August
Gimpel & Hanover Galerie Ben Nicholson 6. Juni  -23. Juli
Galerie Semiha Huber Istvan Pekary 9. Juni =31, Juli
Galerie Obere Zaune Jahrhundertwende 8. Juni  -15. August
Galerie Orell Fussli Carl Roesch 21. Mai  -11. Juni
13 Schweizer Kinstler: Mittelmeerische Welt 18. Juni  -13. August
Galerie Objet Lucien Clergue 13. Mai -17. Juni
Rotapfel-Galerie Georgette Boner 11. Juni - 5. Juli
Galerie Staffelei Hannes Grosse 28. Mai -23. Juni
Juana Faure 25. Juni  -21. Juli
Galerie Walcheturm Jiri Trnka 9.Juni - 2. Juli
Galerie Wolfsberg J. Ritzmann - K. Brunner - F. Andruet 2. Juni =25, Juni
R. Auberjonois 30. Juni  -27. August
Ziirich Schweizer Baumuster-Centrale SBC, Standige Baumaterial- und Baumuster-Ausstellung standig, Eintritt frei

TalstraBe 9, Bérsenblock

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