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August 1950

WERK-CHRONIK

37. Jahrgang Heft 8

Ausstellungen

Basel

Schweizer Aquarelle von Hodler
bis heute
Kunsthalle, vom 29. Juni bis
30. Juli

Diese Sommer-Ausstellung des Kunst-
vereins kann nicht verleugnen, daB sie
ihre Existenz einer Verlegenheit ver-
dankt. Als Liickenbiilerin vereinigt
sie ungefiahr alles, was seit Hodler je
mit Wasserfarben gemalt wurde. Aber
nicht das macht sie so langweilig, son-
dern, daB3 Gutes und Schlechtes, Inter-
essantes und Belangloses, Aquarelle,
die gewolltes, selbstéandiges Mittel der
kiinstlerischen Aussage sind, und
Aquarelle, die nur als Mittel zum
Zweck — als Gedichtnisstiitze, Skizze,
Entwurf oder Versuch — dienen, wahl-
los aneinandergereiht wurden. Aus
dieser Akzentlosigkeit wird das Ganze
auch nicht durch die Gruppe schéner
frither Blatter von Louis Moilliet oder
durch die interessante Gruppe, die die
Entwicklung Cuno Amiets von 1890
bis 1950 zeigt, gerettet. Sie gehen
ebenso unter wie die ansprechenden
Blatter von Surbek, Pauli, Tschumi,
Le Corbusier, Morgenthaler, Albert
Miiller, Coghuf, Stocker, Staiger, Hin-
denlang, Abt und Martin Christ — d. h.
von jenen Kiinstlern, fiir die das Aqua-
rell notwendiges Ausdrucksmittel ist.
Kiinstlerisch ist es am interessantesten
in dem kleinen Kabinett, das Meyer-
Amden, Klee, Auberjonois und Wiem-
ken vereinigt, obschon gerade hier das
Thema «Aquarell» nicht mehr ganz zu-

trifft. m. n.
Paul Klee
Kunstmuseum, 29. Juni bis
Mitte August

Auch wenn es zum Gedéachtnis des
10. Todestages ist — man liest die An-
kiindigung dieser Klee-Ausstellung
und findet: «schon wieder». Dies Ge-
fiihl halt genau so lange an, wie man
sich noch auBerhalb der Ausstellung
befindet. Dann ist es verschwunden,
denn man ist umgeben von verzauber-
ten Girten (deren einer «trocken kiih-
ler Garten» heit), von «néchtlichen

Festen» und mul} beschamt feststellen,
daB es bei Klee nie ein «schon wieder»
und nie ein «zu viel» gibt. Man wird
auf wunderbare Weise erfrischt und
freut sich auch iiber die altbekannten,
oft reproduzierten Freunde, als ob man
sie noch nie gesehen hatte. Klees
Phantasie war so jung und so reich —
sein Werk so vielseitig und so weitge-
spannt, da3 seine Gérten noch immer
blithen, seine Stédte noch immer im
Glanz ertriumter Fernen stehen, und
die «schwarzen Gaukler», die bunt be-
flaggten Schiffe, der «Ort der Verabre-
dung» und die «Schneesturmgeister»
genau so entziicken, als wiren sie eben
erst entstanden. Die Ausstellung zeigt
alle Facetten dieser kostbaren Kunst.
Der letzte, fiinfte Saal falt die Werke
aus den letzten drei Lebensjahren zu-
sammen. Die Ausstellung, die iiber 100
Bilder, Blatter und Zeichnungen aus
Basler und Berner Privatsammlungen
zeigt, ist durch die erlesene Qualitit
jedes einzelnen Stiickes sogar reicher
ausgefallen als die «Klee-Stiftung», die
nun bald von ihrer Weltreise zuriick-

kehren wird. m. n.

Bern

Henry Moore
Kunsthalle, vom 9. Juni bis
16. Juli

Bei jeder Begegnung mit Henry Moores
Plastiken ist man aufs neue entziickt
von dem schonen Handwerk dieses
Englénders, von der kultivierten Be-
arbeitung ausgesucht schéner Steine
und edler Holzer und von der lebens-
vollen organischen Warme, die Henry
Moore selbst aus den gewohnlichsten
Materialien — aus Blei und geschnitte-
nem Beton zum Beispiel — hervor-
locken kann. Auch in Bern, wo die
vom «British Council» geschickt zu-
sammengestellte =~ Wanderausstellung
im Juni nach ihrer zweijahrigen Welt-
reise ankam, war man fasziniert
von der auBlerordentlichen plastischen
Spannung, die von jeder Form ausgeht,
ob es sich um kleine bronzene Statuet-
ten, abstrakte Plastiken oder um mo-
numentale Gruppen handelt. Und
trotzdem kann man sich nur an einem
Teil dieser Skulptur — an den wenigen
abstrakten Plastiken, die 1939/40 ent-
standen sind — freuen. Sie sind das,
was Moore in seinem aufschluflreichen

Henry Moore. Photo: Alfred Carlebach,
London

Henry Moore, Entwiirfe fiir Metallplastiken,
1948. Farbige Zeichnung

Vorwort zum Katalog den vollendeten
bildhauerischen = Ausdruck nennt:
«Form in ihrer vollen rédumlichen Re-
alitédt.» Denn sie sind ungebundene,
der assoziationsfahigen Phantasie alle
Moglichkeiten lassende KXorper im
Raum. Obschon diese Plastiken in der
Minderheit sind, sind sie doch Ge-
schopfe aus jenem Bereich, in dem
Moore eigentlich daheim ist, in dem
sein leidenschaftliches Interesse fur
das Formen des Materials — ohne jedes
thematische Ziel — sich voll entfalten
kann. «Wenn der Bildhauer das Wesen
seines Materials begreift, wenn er die
Moglichkeiten und die Struktur seines
Materials erfal3t, so kann er innerhalb
der gegebenen Grenzen einen geschlos-
senen Block in eine Komposition ver-
wandeln, die voller Leben ist mit Mas-
sen von verschiedener Grofle, die, in
ihrer von Luft umgebenen Ganzheit
erfal3t, sich strecken und dehnen, sto-
Ben und dréngen, gegeneinander in
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raumlicher Beziehung wirken — stati-
sche Wesen in dem Sinne, daf3 ihr Gra-
vitationszentrum innerhalb der Basis
liegt und dennoch voll dynamischer
Spannungen innerhalb der einzelnen
Teile ist.» Von einem inhaltlichen Be-
zug der Form — kein Wort. Und doch
beschéaftigt sich Moores Werk zum
weitaus iiberwiegenden Teil mit dem
einen Thema: «Der Mensch.» Der
Mensch in seinem vegetativen Dasein:
Liegende, Mutter und Kind, die Fa-
milie.

Bei der Formulierung dieses Themas in
seinen verschiedenen-Variationen wird
Moore seinen bildhauerischen Prinzi-
pien — der Besessenheit fiir die vollen-
dete Bearbeitung des Materials und
seinem formalen Interesse fiir das Ver-
hiéltnis der inneren zur éuBeren Form —
keineswegs untreu. Er geht nur am In-
halt seiner Formen achtlos vorbei, mit
dem Ergebnis, daB dieser Inhalt sich
richt, indem er unser Korpergefiihl ge-
gen diese Willkiir mobilisiert. Henry
Moore ist nur ein einziges Mal eine er-
greifende Aussage iiber den Menschen
gelungen. Als er wihrend des Krieges
im Auftrag der englischen Regierung
die schemenhafte Existenz seiner Mit-
menschen in den Londoner Luft-
schutzkellern zeichnen mufte. Heute
aber gehort er wie Léger zu jener
Gruppe von Kiinstlern, die mit ihrer
ungliicklichen Bindung an einen Ge-
genstand, fur den ihre Herzen nur the-
oretisch schlagen, der eigentlichen Er-
fiillung ihrer kiinstlerischen Begabung
nur im Wege stehen. Léger wird von
politischen Bindungen zu diesem Kom-
promif gefithrt, und Henry Moore er-
klarte: «Ich will nicht nur von den
Wenigen verstanden werden, die
meine abstrakten Plastiken lieben,
sondern auch vom groflen Publikum.»
So lautet die Erklarung, die Henry
Moores englischer Freund Thwaites in
seiner Rede zur Er6ffnung der Berner

Ausstellung vermittelte. m. n.

Luzern

Wiener Biedermeier-Maler und Carl
Spitzweg

Kunstmuseum, 27. Mai bis

2. Oktober 1950

Fiir seine grole Sommerausstellung
dieses Jahres konnte das Luzerner
Kunstmuseum noch einmal auf die Be-
stande der fiirstlich-liechtensteinischen
Galerie zuriickgreifen, deren Haupt-
werke alter Meister 1948 in Luzern zu
einer groBartigen Schau namentlich
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‘den Charakter einer

der Barockmalerei versammelt waren.
Die diesjiahrige Ausstellung hat eher
bescheidenen
Nachlese, die immerhin der Akklama-
tion jener Kreise von riickwirtsge-
wandten Kunstfreunden sicher sein
darf, die die letztjahrige Luzerner
(Euvre-Ausstellung Henri Matisse als
zu revolutionér verwarfen. Als beschei-
dene Nachlese jener ersten Liechten-
stein-Ausstellung erscheint die gegen-
wirtige, nicht viel weniger umfang-
reiche Veranstaltung sowohl unter dem
Gesichtspunkt absoluter Wertung als
auch dadurch, daB sie ein raumlich wie
zeitlich eng begrenztes und kiinstlerisch
nicht eben schopferisches Gebiet um-
fal3t: die Wiener Biedermeier-Malerei,
zu der sich noch der gleichzeitige
Miinchner Carl Spitzweg gesellt, dessen
Werk in der Liechtenstein-Sammlung
besonders reich vertreten ist.

Die deutsche und 6sterreichische Ma-
lerei des 19. Jahrhunderts steht heute
nicht eben hoch im Kurs. Dem unbe-
fangen-naiven Betrachter ist sie ent-
weder zu schlifrig und zu sehr sujet-
gebunden (Biedermeier) oder zu ge-
waltsam und verkrampft (Friedrich,
Runge) oder aber zu groBtuerisch
(Griinderzeit und wilhelminische Epo-
che); der historisch Betrachtende ver-
mifBt in ihr immer wieder die in die Zu-
kunft weisende Kraft, die der gleich-
zeitigen franzosischen Malerei ihren
Ruhm und Glanz verleiht. Die liechten-
steinische Galerieleitung, der die Aus-
wahl der fiir die Ausstellung bestimm-
ten Werke oblag, hat dies offensicht-
lich zu wenig bedacht und es iiber dem
gewil} berechtigten Besitzerstolz an der
notigen Kritik fehlen lassen. Wie man
die deutsche Malerei der ersten Héalfte
des19. Jahrhunderts prasentierenmul,
hat das Basler Kunstmuseum vor Jah-
resfrist in der Ausstellung «Deutsche
Romantiker» aus der Hamburger
Kunsthalle gezeigt: in sorgfaltigster
Auswahl und Beschriankung auf die
iiberragenden Kiinstler und deren
beste Werke. (Wobei erst noch zu be-
denken ist, dal die deutsche Romantik
der gleichzeitigen sterreichischen Ma-
lerei an Vielfalt, Ideenreichtum und
Durchschlagskraft weit iiberlegen ist.)
Die damalige Basler Ausstellung be-
gniigte sich mit hundert Werken, — in
Luzern sind es heute deren fast vier-
hundert.

Zeitlich am Anfang stehen die noch

dem Dixhuitidme und vor allem den

Englandern verpflichteten Vertreter
des reprisentativen Bildnisses: Fried-
rich Oelenhainz, Josef Grassi, Josef
Abel und vor allem Heinrich Fiiger,
der dadurch an Bedeutung gewinnt,

daB er einer der wenigen Wiener Ver-
treter des Klassizismus ist. Interessant
ist iiberhaupt die Zuriickhaltung der
Wiener Malerei gegeniiber den zeit-
genossischen Stromungen: dieheroische
Romantik eines Friedrich und Runge
hat in Wien keinen Boden gefunden,
und die nazarenische Richtung er-
scheint bei Johann Scheffer von Leon-
hartshoff und Peter Fendi nur wie von
ferne und andeutungsweise wirksam.
Merkwiirdig auch der fast génzliche
Ausfall religiéser Themen in dieser biir-
gerlichen Malerei. Und schlielich ist
es auch kein Zufall, daBl der geborene
Wiener Moritz von Schwind, der Maler
derdeutschen Miirchen-und Sagenwelt,
bald nach Siiddeutschland iibersiedelte
und dort seinen Wirkungskreis fand.
Die Wiener Malerei hat sich rasch und
entschieden der Landschaft und dem
Genre, formal einem gemaBigten und
sehr bald erstarrenden Realismus zu-
gewandt, wobei die Verbundenheit mit
der Tradition richtungweisend war:
deutlich etwa bei Karl Marké d. A.,
einem genauen Zeitgenossen von Dela-
croix (beide sind 1791 geboren), der
von Poussin und den holléndischen
Landschaftern des 17. Jahrhunderts
ausging und deren realistische Kom-
ponente weiterentwickelte. Oder Mo-
ritz Michael Daffinger, der nur ein
Jahr jinger als Overbeck ist und der
doch als Bildnisminiaturen- und Blu-
menmaler einer der reinsten Vertreter
des Biedermeiers wurde.

Die iiberragende Personlichkeit im
Kreise der Wiener Biedermeier-Maler
ist Ferdinand Georg Waldmiiller, lei-
der in der Luzerner Ausstellung fast
ausschlieBlich als Landschafter und
nur mit einem einzigen, nicht eben be-
zeichnenden Werk als Portratist ver-
treten. (Fiir diese Liicke entschadigen
ausgiebig die Bildnisse Josef Krie-
hubers und vor allem Friedrich von
Amerlings.) Waldmiiller ist einer der
wenigen Wiener Maler seiner Zeit, bei
denen man die Vordringlichkeit formal-
kiinstlerischer Probleme spiirt, die
sonst hinter dem allein ausschlagge-
benden Sujet zuriicktreten. Manche
seiner spiteren Landschaften, vor al-
lem aus der italienischen Zeit, muten
wie eine préi-impressionistische Erobe-
rung der lichterfiillten Atmosphére an;
daB das offenbar gesteckte Ziel nicht
erreicht wurde, mag mit dem Verhaf-
tetsein in der wienerischen Tradition
und kiinstlerischen Richtung, mit dem
Mangel an frischer Anregung zu erkla-
ren sein (Richard Hamann hat den
Spitstil Waldmiillers einmal sehr tref-
fend als zeichnerischen Pleinairismus
gekennzeichnet). Die groBe Gefihr-



dung des Wiener Biedermeiers zeigt
sich sofort bei Kiinstlern minderer Po-
tenz, etwa bei Mathias Ranftl, Josef
Héger und Friedrich Gauermann, bei
denen siilliche Sentimentalitéit nicht
Ausnahme, sondern Regel ist. In ihren
anspruchsloseren Zeichnungen und
Skizzen sind sie dagegen bedeutend
freier und geloster und damit auch
kiinstlerisch bedeutender; iiberaus auf-
schluBreich ist etwa der Vergleich von
Gemiilden und zugehérigen Skizzen
Gauermanns. Gelegentlich vermag
technische Perfektion den Mangel an
kiinstlerischer Substanz notdiirftig zu
verhiillen, so bei Rudolf von Alt, der
nichts mehr von der bescheidenen, fei-
nen Diskretion seines Vaters verspiiren
14Bt, sondern der technischen Brillanz
seiner Aquarell-Interieurs die Verhal-
tenheit biedermeierlicher Stimmung
opfert. Nur ab und zu vernimmt man
die Sprache eines wahren Kiinstlers,
am deutlichsten bei Franz Eybl, dessen
sittenbildhafte Portrits in ihrer Glatte
und Akribie ins Hintergriindige um-
schlagen und bereits ein Stiick magi-
schen Realismus vorausnehmen. — Die

Kollektion reicht dann noch weit iiber |

das Biedermeier hinaus, mit Emil
Jacob Schindler und Hans Makart bis
in die Griinderzeit.

Einen Hohepunkt der Ausstellung bil-
den die 32 Werke von Carl Spitzweg,
und diese Gruppe ist um so kostbarer,
als sie nicht bloB den bekannten, spéat-
romantischen Maler der Kiauze, Bii-
cherwiirmer, Kakteenfreunde und der
drolligen Situationen («Der strickende
Vorposten») umfat, sondern auch den
Landschafter, den frithen wie den spé-
ten, und damit die rein malerischen
Qualitéaten des Miinchners zum Aus-
druck bringt.

Wenn der Ausstellung, die immerhin
den Anspruch einer umfassenden Re-
préasentation der Wiener Biedermeier-
Malerei erheben kann, ein Vorwurf ge-
macht werden muf3, dann ist es der ih-
res Umfanges und ihrer Proportionie-
rung. Dadurch, da8 Maler, die hoch-
stens der Vollstandigkeit halber und
also mit zwei oder drei typischen Wer-
ken mit in die Ausstellung einbezogen
werden diirften, als vollwertige Kiinst-
lerpersonlichkeiten ausgiebig vorge-
stellt werden, sinkt der Durchschnitt
bedenklich, und der Besucher fiihlt
sich auf weite Strecken gelangweilt.
Ich denke etwa an Ranftl, dessen nicht
weniger als 17 gezeigte Werke man
ohne Bedenken fiir ein einziges gutes
von Albert Anker hingébe. Dafiir ist
ein so hintergriindiger und nicht un-
problematischer Sucher wie Eybl recht
stiefmiitterlich behandelt. Die Kunst

des Biedermeiers ist intim, und ohne die
natiirliche Umgebung des biirgerlichen
Interieurs, das sie zu schmiicken hatte,
kann sie nur in seltenen Fillen iiber-
haupt verstanden und genossen wer-
den. Wenn es schon nicht méglich war,
die Gemilde, die (viel zu zahlreichen)
Aquarelle und die reizenden Miniatu-
ren in diesen Zusammenhang hinein-
zustellen (einen Schritt in dieser Rich-
tung bedeutet die Bereicherung der
Ausstellung durch zeitgendssische Er-
zeugnisse der Wiener Porzellan-Manu-
faktur), so hiatte man doch wenigstens
versuchen miissen, der Ausstellung als
solcher einen intimen, nicht zu an-
spruchsvollen Rahmen zu geben.
Hanspeter Landolt

St. Gallen

Ernst Morgenthaler
Kunstmuseum, 18. Juni bis
16. Juli

Die Ausstellung begann mit einigen
frithen, illustrativen Blittern, die an
den Jugendstilhumor anklingen, und
reicht bis zu den Bildern der letzten
Monate. Sie war demnach wohl als
ein Querschnitt durch Morgenthalers
Schaffen gemeint. Man hétte jedoch
gerne in einer rund vierzig Jahre um-
fassenden Werkauslese wieder einige
seiner wesentlichsten Bilder gesehen,
die das Tagebuchartige seines Schaf-
fens — wie er es in der Einleitung des
Kataloges selbst charakterisierte — mit
jenen Leistungen unterbrechen, in de-
nen er die Erfahrung einiger Schaf-
fensjahre und entscheidende Stationen
seines kiinstlerischen und geistigen
Werdens verdichtet hat; jene Werke,
die in psychologisch eindringlicher und
unpathetischer Weise den Menschen in
der Vereinsamung seiner Zeit zeigen.
Ich hebe das hervor, weil Morgentha-
ler sich in seiner Einleitung des Kata-
loges gegen den Vorwurf glaubt ver-
teidigen zu miissen, daf} er als Maler
auBlerhalb des welthistorischen Ge-
schehens gestanden habe. Es wird im-
mer wieder Maler geben, die sich mo-
tivisch, wie Picasso in seinem «Guer-
nica», mit ihrer Zeit auseinanderset-
zen. Die Unruhe der Zeit kann aber
auch nur in die Ausdrucksmittel hin-
einwirken, und dann mag statt eines
Kriegsbildes etwa ein Selbstbildnis
Kokoschkas mit seinem aufgewiihlten
Pinselstrich entstehen, oder bei einem
andersgearteten Temperament, wie
demjenigen Morgenthalers, wird der
trostlose Raum eines Zimmers mit sei-

nen Menschen zu einem seelischen Er-
lebnis, das seine Wurzeln in der innern
Heimatlosigkeit des Menschen dieser
Zeit hat. Niemand wird es aber dem
Maler Morgenthaler veriibeln, wenn er
mit wachem Auge immer wieder die
Schénheit der Landschaft von den hei-
mischen Wiesen bis zu den afrikani-
schen Oasen zum Gegenstand seiner
bald heiter vertriumten Sommerbil-
der, seiner bald nichtlich verspon-
nenen Mondbilder macht, in denen
der Romantiker, als welcher er vor
bald vierzig Jahren begann, sich in
einer minnlich erweiterten Welt der
Farbe bestatigt.

Schon das erste Bild der Ausstellung,
ein Bildnis des Vaters (1917), enthélt
das ganze Wesen Morgenthalers: Auf-
richtigkeit, Unmittelbarkeit, Wach-
heit und Glanzlosigkeit, jene Eigen-
schaften, die Morgenthaler selbst unter
dem Begriff der Wahrheit zusammen-
fassen wiirde. Und diese Anlage des
Menschen wird durch eine malerische
Begabung ergéinzt, die am ehesten mit
dem absoluten musikalischen Gehor
zu vergleichen ist und die aus dieser
klaren menschlichen Substanz ihre
Nahrung erhilt. Daneben hing eines
der lapidaren Bildnisse des Malers Jo-
hann von Tscharner. Es besteht nur
aus dem durchsichtigen Braun des Ge-
sichtes mit den dunkeln, abwigenden
Augen, dem Weil des Hemdes und
dem schwarzen Kleid, ein asketischer
farbiger Klang, der die melancholische
Stille dieses zu frith von uns gegange-
nen Freundes und Malers eindriicklich
bewahrt. Das Gegenstiick dazu bildete
der malende Amiet. Die heitere Rosa-
Silhouette des gedrungenen Korpers
steht vor der Staffelei in der Land-
schaft, das Gesicht nur ein braunroter
Fleck. Die kriftige Erscheinung des -
mafvollen, der Erde und ihrer Schén-
heit zugetanen Kiinstlers steht iiber-
zeugend da. Gewill scheinen Morgen-
thalers Arbeiten oft im Skizzenhaften

zu verharren. Seine impulsive Malweise

verhilt sich jedoch zu einem bewuft
gepflegten Pinselstrich wie die persén-
liche, etwas ungeduldige Handschrift
eines Schreibers, der fiirchtet, dem
rasch entfliechenden Gedanken nicht
folgen zu koénnen, zu der angelernten
Kalligraphie braver Konvention . Diese
stark abkiirzende Schreibweise zeigt
sich vor allem auch in seinen Zeich-
nungen und Lithos. Nur eine derart
konzentrierte Handschrift kann sei-
nem rasch reagierenden und differen-
zierten Empfindungsvermdgen gerecht
werden. Dieses grofle Tagebuch eines
Malers mit den kostbaren Farbkléngen
seiner afrikanischen Eindriicke, den im
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satten Griin rauschenden Girten, den
verhaltenen Interieurs und wie zufél-
lig erhaschten Stilleben, ist immer der
Gnade des Augenblicks verpflichtet.
Aber selbst wenn diese Gnade einmal
auf einer Seite aussetzt, steht man, wie
der Kiinstler selbst, auch zu seinen
Schwiichen, weil sie die Schwichen
eines Aufrichtigen und Starken sind.
Die Ausstellung war zugleich Bekennt-
nis und Lehre eines urspriinglichen
Malers. kn.

Zorich

Europiiische Kunst des 13. bis 20. Jahr~
hunderts aus Ziircher Sammlungen
Kunsthaus, 6. Juni bis
15. August

Gewill, man konnte dieser Ausstellung
vorwerfen, sie sei fragmentarisch und
uferlos zugleich. Die Versammlung al-
les dessen, was das Ziircher Kunsthaus
besitzt, ergéinzt durch Kunstgiiter aus
privaten Ziircher Sammlungen, hat,
wenn man so will, etwas grofziigig Bar-
barisches an sich, jedenfalls, wenn man
von der Voraussetzung ausgeht, daf
auch eine Ausstellung in ihrer Art ein
Kunstwerk sein solle, d. h. eine sinn-
reiche Auswahl von Bildwerken auf
Grund einer umrissenen Konzeption.
Andererseits, warum nicht? Warum
soll ein Stadtwesen nicht sich und an-
deren zur Freude vor Augen fiihren,
was es sich im Laufe eines halben Jahr-
hunderts zu eigen gemacht hat. In den
Zeitraumen der europiischen Tradi-
tion gedacht, sind fiinfzig Jahre eine
sehr kurze Spanne. Um so bemerkens-
werter ist es — vor allem auch, wenn
man bedenkt, was fiir ein unendlich
fragiles Ding Kultur ist —, was sich hier
innerhalb weniger Jahrzehnte zu einem
Gebilde kulturellen Besitzes geformt
hat. Ein Besitz, der vielleicht, um mit
Hans Arp zu reden, doch mehr nach
dem Gesetz des Zufalls geordnet ist, als
der erste Anschein vermuten la3t. Ge-
rade das ist ein wesentlicher Reiz an
der Darbietung stidtischer Sammlun-
gen, was sie — sei es durch die Initia-
tive ihrer Leiter, sei es durch Schen-
kung ihrer Génner — in den Bereich
ihrer Aufmerksamkeit aufnehmen.
Die Ziircher Sammlung ist ein sehr
eindrucksvolles Dokument fiir das Be-
streben einer Stadt, die aufblithend
ihres Selbstgefiihls inne wird und ihren
Reichtum in die Méglichkeit umsetzt,
kunstsammlerisch die Verbindung mit
den geistigen Giitern des Abendlandes
zu suchen und auszubauen.
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Man kann und man will auch heute
nicht mehr cenzyklopéadisch » sammeln.
Es gibt fur jede Zeit Kunstwerke der
Vergangenheit, die ihr néaher oder fer-
ner liegen. Und wo steht geschrieben,
daB es nicht einer jeden Zeit gutes
Recht ist, ihren aufrichtigen Neigun-
gen zu folgen und insoweit «parteiisch»
und «unobjektiv» zu sein. Unter die-
sem Gesichtspunkt betrachtet, mag es
eben nicht zuféllig sein, dafl im Ziir-
cher Kunstbesitz das 17. und 18.Jahr-
hundert so gut wie ganz fehlen. Der
soi-disant englisch gewordene Ziircher
Johann Heinrich Fifli ist ein regional
(und nicht einmal nur regional) bezeich-
nender Sonderfall, dessen « Romantik»
man zu seiner Zeit kaum verstand und
heute wieder aus anderen, zeigendssi-
schen Erfahrungen, zu schiatzen ver-
steht. Goya schon gar ist fiir uns seiner
Zeit zu einem Vorldufer der Moderne
entwachsen. Die beiden Bildnisse von
Goya in der jetzigen Ausstellung sind
iibrigens in privatem und nicht in
Kunsthaus-Besitz. Die Hauptakzente
liegen auf dem Mittelalter (Plastik)
und der (Friith-)Renaissance, und dann
wiederum auf dem 19. und 20. Jahr-
hundert, wobei die Sammlung in aller-
jingster Zeit durch die Zeugnisse vor-
wiegend niederlindischer Malerei des
16. und 17. Jahrhunderts der Stiftung
Ruzicka erganzt wurde.

Ein interessanter Aspekt an dieser Aus-
stellung ist das Verhéltnis zwischen
musealer und privater Sammlertéatig-
keit. Etwas simpel und frei herausge-
sagt: Die privaten Sammler machen es
im allgemeinen besser. Das gilt nicht
nur, und da ganz eindeutig, fiir die
Moderne, sondern auch fiir die «histo-
rische» Kunst. Eines der groBartigsten
Zeugnisse, ein Mannerbildnis von An-
tonello da Messina, befindet sich in
privatem Besitz, und auch in den der
mittelalterlichen Plastik eingeraumten
Salen wiirden ohne Erganzungen aus
dem privaten Bereich Stiicke fehlen,
die zu den markantesten gehéren. Voll-
ends offensichtlich wird dieser Sach-
verhalt fiir die neuere und neueste
Zeit. Die Ausstellung zeigt zum Bei-
spiel nicht weniger als acht Bilder von
Manet; nicht eines davon im Besitz des
Kunsthauses. Vielleicht liegt indessen
die Schwierigkeit noch nicht einmal so
sehr bei dem, was fehlt. Denn tatsich-
lich lieBe sich Fehlendes natiirlich bis
ins Unabsehbare aufzihlen, ohne da@
das einen Sinn héatte. Problematisch
wird es in dem Augenblick, wo man
sich fragt, wie qualitdt- und bedeu-
tungsvoll beispielsweise Matisse oder
Klee vertreten sind. Bei jedem Kiinst-
ler gibt es so etwas wie eine konstante

Grundlinie seiner schépferischen Ener-
gie. Und wenn es innerhalb der finan-
ziellen Mittel, die einer Kunstgesell-
schaft zur Verfiigung stehen, un-
moglich ist, von einem Kiinstler viele
Werke zu besitzen, miite doch (und
gerade deshalb) das Bestreben dahin
gehen, moglichst solche Werke anzu-
kaufen, die dieser Grundlinie nahe sind
und jeweilen die Essenz eines (Euvres
und seines geistigen Schicksals doku-
mentieren. Auch das ist gewi3 nicht
immer mdéglich. Aber auch wenn man
diese Beschrinkungen in Betracht
zieht, kann man sich des Eindrucks
nicht erwehren, da die Sammlertitig-
keit des Kunsthauses unsicherer, ta-
stender und zufilliger ist als die pri-
vate. Es liele sich hier die ketzerische
Ansicht vertreten, daB einer wage-
mutigeren Ankaufspraxis auch «kunst-
historische» Vorurteile im Wege sind,
abgesehen von der sehr begreéiflichen
Vorsicht, sich mit den Vereinsgeldern
nicht zu «verkaufen» und sich davor
zu bewahren, Neues nur um der Neu-
heit willen zu erwerben, was sich dann
schon nach Kurzem als nicht wertbe-
stdndig erweisen konnte. Eine An-
kaufskommission ist an sich schon
schwerfalliger, und sie tragt Verant-
wortungen, die einem privaten Samm-
ler nicht erwachsen. Das sind Dinge,
die sich nur bedingt andern lassen;
aber sie sind gleichwohl im Ergebnis
nicht zu iibersehen. Der private Samm-
ler hat gegeniiber dem &ffentlichen den
unschétzbaren Vorteil, daB3 er seiner
personlichen Passion nachleben kann
und daf ihn diese auch zu einer Form
des Verstandnisses leitet, die ihn (nicht
immer, aber 6fter) untriiglicher withlen
laBt. Diese Ausstellung des Ziircher
Kunsthauses, die in ihrer Gesamtheit
ausgezeichnet disponiert und aufge-
baut wurde, ist demzufolge ein Ge-
meinschaftswerk der lebendigen of-
fentlichen und privaten Krafte eines
Stadtwesens, und es mag gerade darin
einer ihrer schonsten und sinnvollsten
Ziige liegen, daB sie sie in dieser Einig-
keit zur Darstellung bringt. G. 0.

Max Liebermann - Max Slevogt —
Lovis Corinth
Graphisches Kabinett der ETH
3. Juni bis 13. August

Durch Zusammenarbeit des Graphi-

" schen Kabinetts der ETH mit der Ga-

lerie Gurlitt in Linz kam die Ausstel-
lung zustande. Sie setzt sich aus
Druckgraphik und Zeichnungen zu-
sammen und wird erfrischend belebt
durch einzelne farbige Tuschzeichnun-



gen und Aquarelle. An Stelle eines de-
taillierenden Kataloges (der sich durch
die gute Beschriftung der einzelnen
Blatter eriibrigte) liegt ein schon aus-
gestattetes Heftchen auf. Eingestreut
. in eine Gesamtbetrachtung von Erwin
Gradmann, darin jeder der drei Kiinst-
ler in seiner Eigenart treffend umrissen
wird, enthilt es drei Selbstbildnisse.
— Inwiefern Liebermann, Slevogt und
Corinth als Impressionisten bezeichnet
werden diirfen, kann hier nicht im ein-
zelnen erértert werden. Auf jeden Fall
wird uns an der Ausstellung wieder
bewuBlt, welch wichtige kiinstlerische
Bedeutung bei diesen wie bei allen
deutschen Gestaltern der Linie zu-
kommt — eine Tatsache, die schon ge-
gen ein rasches Ubernehmen des Be-
griffes «Impressionismus», wie er aus
der gleichzeitigen franzosischen Kunst
hervorgeht, spricht. Unter den drei
Kiinstlern erhalt die Linie wohl bei
Corinth am wenigsten Eigenwert. Er
trachtet vor allem nach einer Wirkung
aus kompakten, sich kontrastierenden

hellen und dunkeln Flichen. Und doch’

kann gerade er am wenigsten als Im-
pressionist bezeichnet werden. Dazu
bringt sein Werk zu sehr schon einen
Aufbruch aus innen zum Ausdruck und
wurzelt in einer démonisch untergriin-
digen Schicht des BewuBtseins. Mit
Recht ist er in der Ausstellung am
reichsten vertreten; sein impulsives
Temperament dréangt von Visionen,
wie er sie in der «Offenbarung Johan-
nis» darzustellen sucht, bis zu den
spielerisch humorvollen Szenen aus
Reineke Fuchs. Am differenziertesten
kommen die mannigfaltigen Variations-
moglichkeiten seiner graphischen Ge-
staltung wohl in den neun Selbstbild-
nissen zum Ausdruck. — Ganz anders
geartet ist das kiinstlerische Tempera-
ment bei Liebermann, der nie Gefahr
lauft, die Distanz zur Umwelt auf Ko-
sten impulsiv subjektiver Geb#érdung
zu verlieren. Bei ihm ist die Leiden-
schaft zu reinem kiinstlerischem Sehen
so groB3, da} er unter den drei Kiinst-
lern den franzésischen Impressionisten
am néchsten riickt. Auch bei ihm steht
die Graphik der Friihzeit noch in eng-
stem Zusammenhang mit der Malerei.
Die «Ziegenhirtin» (Kaltnadel, 1891)
oder die «Karre in den Diinen» (1900)
sind in ihrer Anlage noch sorgfiltige
Vorbereitungen fiir die Bilder gleichen
Themas. In den spéteren Blattern wird
er jedoch frei von dieser Abhingigkeit
und rechnet ganz mit den Moglichkei-
ten der Graphik («Reiter am Strande»,
Lithographie, 1910). Ahnlich wie bei
Corinth kommt unter seinen ausgestell-
ten Blattern auch den Selbstbildnissen

zentrale Bedeutung zu. An ihnen wird
uns ganz bewuf3t, wie distanziert Lie-
bermann auch sich selbst und dem
Menschen im allgemeinen gegeniiber-
steht, wihrend wir bei Corinth nie frei
werden von dem Gefiihl zu groBer, oft
peinlich aufdringlicher Néhe. — Max
Slevogt steht temperamentmaBig zwi-
schen diesen beiden. Sowohl Corinth
wie Liebermann haben Biicher illu-
striert, aber der Illustrator ist Slevogt.
Ohne die Literatur wére eine volle Ent-
faltung seines kiinstlerischen Tempera-
mentes kaum denkbar gewesen. P. P.

Fernand Léger «Cirque»
Galerie 16, 1. bis 28. Juli

Dem Gesetz ihrer Kleinheit und ihrer
beweglichen Montierung folgend, ist
die Galerie 16 auch im Ausstellungs-
turnus beweglich und wechselt ihre
Darbietungen in rascher Folge, so daf
in jhrem winzigen Rahmen sténdig
etwas Neues passiert. Vor kurzem
zeigte sie eine Folge von Holzschnitt-
Blattern von Hans Arp, die, im Laufe
vieler Jahre entstanden, sich schlie3-
lich zu einem (in einer Mappe vereinig-
ten) Ganzen gerundet haben, als hatte
der Kiinstler (und wahrscheinlich hat
er es auch) sie immer auf ein Ganzes hin
pratendiert. Er begleitet sie iiberdies
mit einem poetischen Text, der das
ihnen zugrunde liegende Prinzip der
unendlichen Verwandlungsmaglichkei-
ten der Erscheinungsphénomene for-
muliert. Auf diesen Blattern bilden
sich einfache Formen ab, denen die
sinnbildliche Kraft des Zeichens inne-
wohnt. Es sind Stationen des Wachs-
tums, der Ubergénge, Annaherungen
an umfassende Anschauungsbilder.
Darauf war eine Reihe von Bildern
Alberto Magnellis zu sehen, der bei der
Eréffnung dieser kleinen Ausstellung
zugegen war, ehe er zur Eréffnung sei-
ner gréferen an der diesjahrigen Bien-
nale in Venedig fuhr. Dortselbst trug
eines seiner Bilder den Titel «Rimo-
vendo l'infinito», der bis zu einem ge-
wissen Grad als Leitmotiv fiir sein gan-
zes Werk gelten konnte. Immer wieder
scheint es diesem Kiinstler darum zu
gehen, das «Unendliche zu bewegen».
Er bildet Forinengeschiebe, das, sich
durchdringend, ins Weite vorsto8t und
das Formlose geheimnisvoll gesetzmii-
Big zu strukturieren beginnt.

Das jiingste Unternehmen der Galerie
16 gilt Fernand Léger, einer Reihe von
farbigen und Schwarz-Weil-Lithogra-
phien, die in Buchform unter dem Ti-
tel «Cirque » mit einem Begleittext von
Léger von «Verve» herausgegeben wer-

den. Es sind Paraphrasen iiber vieler-
lei Kunststiicke von Mensch und Tier,
die Schwerkraft zu iiberlisten. Auch
hier zeigt sich Léger als ein kiinstleri-
sches Temperament von geradezu un-
verschimter Begabung und Vitalitat,
«unverschamt», weil er sich deshalb
leisten kann, unsubtil, ja eigentlich
grob zu sein, und doch, bei aller Nach-
lassigkeit der geistigen Kontrolle, zu
geformten Mitteilungen gelangt. @. O.

Chronigue Romande

Durant ce dernier mots, Uactivité artis-
tique genevoise a été marquée par une
fort intéressante exposition Rouault & la
Galerie Motte. Elle avait 'avantage de
montrer des ceuvres réparties sur toute la
durée de la carriére de Uartiste. Aussi
n’a-t-elle fait que me confirmer dans
Vopinion que la belle période de Rou-
ault, ce fut celle des environs de 1910;
lorsqu’il exécutait ces aquarelles ow,
parms des noirs et des bleus de Prusse,
apparait un rouge amorti. En méme
temps qu’un étonnant coloriste, Rouault
8’y révéle comme un des plus puissants
dessinateurs de notre temps. Ensuite,son
art s’est selon mos engourdi. Rouault n’a
plus retrouvé la force et Uoriginalité
d’autrefois, et il s’est contenté de ressasser
des formules monotones.

Ayant vécu quelque temps dans le Sud de
U'Algérie, une Frangaise, Stmone Pey-
rot, en a ramené des gouaches évoquant
des paysages de ces régions et des types
indigénes. L’exposition qu’elle en a faite
aux Amis des Beaux-Arts de I’ Athénée a
prouvé qu’elle possédait un métier sobre,
nerveux et sir, et un sens trés fin de la
couleur. En méme temps, elle a su, en
traitant ces sujets africains, ne pas tom-
ber dans Uexotisme facile des touristes
superficiels. Maintenant que Simone
Peyrot est fixée a Genéve, il serait inté-
ressant de la wvoir travailler en haute
montagne, ou retracer les maeeurs d'un
canton alpestre comme le Valais.

Mais, malgré Uintérét qu’avaient ces
deux expositions, I'événement artistique
de ce mots de juin 1950 aura été, a Ge-
neéve, l'achévement et U'inauguration de
deux ensembles de peintures murales
commandés il y a quelques années &
Alexandre Blanchet et Maurice Barraud
par M. Samuel Baud-Bovy, qut faisait
alors partie du Conseil administratif et
était délégué aux Beaux-Arts. Je tiens
mentionner son nom, car il a pris la une
initiative trés heureuse. '

Ces deux artistes ont ew @ décorer deux
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loges du Musée des Beaux-Arts, qui
s’ouvrent sur le grand escalier. Les sur-
faces a peindre consistaient en deux pan-
neaux relativement larges, et deux autres
panneaux assez étroits. Blanchet a choist
un  procédé particulier qui s’appelle
Pierre-peinte, et Barraud la peinture
Keim, de fagon a obtenir Uaspect mat
qu’exige la peinture murale.

Nt Uun ni Uautre de ces deux artistes
n’a cherché a établir ses quatre panneaux
sur une ordonnance de sujets trés définis.
Blanchet a représenté des femmes nues
se baignant, des vendangeurs, des per-
sonnages dans des paysages, tandis que
Barraud a rassemblé les Muses et les
Grdces autour d’Apollon porteur de
lyre.

L’ensemble de Blanchet comptera parmai
ses ceuwvres les plus accomplies. Il s’est
tenw dans une gamme de tons intenses,
ot dominent les roux, les werts et les
jaunes; et il a associé ces tons trés frais
de fagon a obtenir un coloris d’une éton-
nante luminosité. Sa décoration est un
hymne a la beauté des étres et des sites;
et ses personnages s'imposent par leur
force calme. On les sent en plein accord
avec la nature, et paisiblement heureux
de vivre. Sans que jamais on discerne
dans ces peintures Uinfluence directe de
Uantique, et bien que le contact étroit
avec le réel soit manifeste, c’est au plus
bel art grec que l'on songe devant ces
corps aux amples wvolumes simples et
vrais.

Barraud, lui, a traité sa décoration
comme une sorte de grande aquarelle
gouachée. Les tons largement lavés ne
font que teindre 'enduit; et en bien des
endroits, les gris argentés du fusain
jouent leur réle dans U harmonie générale,
congue dans des tons fins et légers. L'or-
donnance de ces quatre panneaux fait
penser a un ballet savamment réglé, tant
chaque figure apparait soucieuse de se
maintenir dans wune attitude bien étu-
diée.

Si Uon peut regretter que Uon ait tant
tardé a utiliser les dons de décorateur de
Blanchet et de Barraud, il faut recon-
naitre que chacun d’eux a réalisé une
cuvre on éclate la maitrise. Elles s'ins-
pirent toutes deux de cet humanisme qui
est une des traditions les plus durables et
les plus profondes de U'Occident.

En méme temps qu’ Alexandre Blanchet
termanait ses décorations du Musée, son
fils Maurice en exécutait une dans une
église de la campagne genevoise, a Con-
fignon. Sur le mur qui sépare le chour
de la nef, il a représenté dans un mé-
daillon le Christ a mi-corps, la main
levée pour bénir. En dessous de lui, a

* 104 +

droite et a gauche, se trouvent quatre
anges, deux vétus de vermillon, deux de
bleu pdle. Pour sa premiére tentative de
ce genre, Maurice Blanchet a prouvé
qu’il y avait en lui Uétoffe d’un décora-
teur de murailles. Je le louerai notam-
ment d’avoir représenté un Christ qui est
beaw sans étre belldtre, et des anges vi-
rils, de vrais messagers célestes.
Francois Fosca

Miinchner Hunstchronik

Ein Witzbold behauptete anlaBlich
der sich jagenden Ausstellungseroff-
nungen, man miisse, wenn man wirk-
lich alles sehen wolle, -seinen Beruf
aufgeben und sich einen Wagen an-
schaffen. Schien es eine Zeitlang nach
dem Kriege, als habe das Theater hier
der bildenden Kunst den Riang abge-
laufen, so ist das Verhaltnis jetzt eher
umgekehrt, womit Miinchen in seine
alte Tradition als Kunststadt zuriick-
findet. Freilich darf man nicht verges-
sen, daBl vieles augenblicklich als
«Ausstellung» erscheint, was ehedem
als fester Museumsbesitz standig sicht-
bar war. Allein drei der jetzt laufenden
Ausstellungen sind dieser Art. Die
heimatlose Glyptothek ist mit friih-
klassischen Werken (Agineten) und
Kleinkunst im Central Collecting Point
zu Gast; das Volkerkundemuseum hat
mit erlesenen Stiicken seiner amerika-
nischen Abteilung Aufstellung in neu-
en Réumen des Amerika-Hauses ge-
funden, und das Bayrische National-
museum zeigt (wohl in Parenthese zu
Oberammergau) Volks-
kunst» im noch erhaltenen Studien-
gebiude. Am ehesten vermif3t man bei
der Volkskunst den genius loci, jenen
in vielem anfechtbaren romantischen
Museumsbau von Seidls, der aber ge-
rade in seinem volkskundlichen Teil
viel Atmosphéare vermittelte. Die An-
tiken stehen im dreigeschossigen Licht-
hof der protzig-niichternen Trost-Ar-
chitektur auch nicht gerade gliicklich,
doch sind sie zumindest ausgezeichnet,
beleuchtet. Hingegen kommen Inka-
und Aztekenkunst in den niederen
Souterrain-Réumen des Amerika-Hau-
ses gut zur Geltung. Man verzichtete
bewuf3t auf das Ambiente von «Sitten
und Gebriuchen», hielt auch mit Hin-
weisen auf kultische und mythologi-
sche Bedeutung sparsam zuriick, um
einmal nur das Asthetische sprechen
zu lassen. Hier trafen sich die Absich-
ten des Ethnographen Ubdelohde-
Doéring mit denen von Mr. Munzing,
dem sehr fortschrittlichen Leiter des

«Bayrische

Amerika-Hauses. Man behandelte Va-
sen und Gewebe, Gotterfiguren und
Masken nicht anders wie erlesene
Stiicke der Babylonier und Agypter.
Das Publikum scheint reif genug, diese
Dinge in ihrer wilden und zugleich
raffinierten Schénheit zu genieB3en.

Im Haus der Kunst, jenem dritten
merkwiirdigerweise erhaltenen Trost-
Bau ist heute ein Bruchteil der Pina-
kothek untergebracht, wobei einRaum-
trakt noch fiir Gastausstellungen von
besonderem kiinstlerischem Rang ab-
gezweigt wird. So sah man hier den be-
deutenden Querschnitt durch die fran-
zosische Malerei vom Impressionis-
mus bis zur Gegenwart, letztes Jahr
den «Blauen Reiter» und heuer nun
«Die Maler am Bauhaus». Bedenkt
man, welche Neugestaltung des Archi-
tektonischen dem Bauhaus vorschweb-
te, so ist sein Wiederauftauchen gerade
in diesem Gebéude ein tragisch-ironi-
scher Triumph. Was Deutschland und
die Welt dem Bauhaus als Lehrstiatte
verdanken, geht aus dieser Ausstellung
leider nicht hervor. Gezeigt werden die
geistigen Trager des Bauhauses, soweit
sie Maler waren. Man wollte aufwei-
sen, wie die mit dem «Blauen Reiter»
eingeleitete Entwicklung weiterlief,
wie Kandinsky und Klee, die ja schon
Mitglieder dieser Gruppe waren, jetzt
zu den Eckpfeilern einer neuen Kunst-
gebarung wurden, indem sie die Er-
kenntnisse des Blauen Reiters in das
Sammelbecken «Bauhaus» leiteten, das
gerade durch die Gegenwart dieser
beiden GroBen jenen Zug ins Irratio-
nale bekam, den die Verfechter des
ihm allein
nicht hatten geben koénnen. So aber
entstand jene fruchtbare und einma-
lige Mischung aus Zweckform (dem
‘Wunsch, die Kunst an die Technik zu
binden) und freiester Gestaltung. Be-
denkt man, daB auBer Arndt und
Muche, die beide nicht zu den bedeu-
tendsten Bauhé&uslern gehoren, keiner
der Maler mehr in Deutschland lebt
(Schlemmer und Klee sind tot), so
wird der Verlust an kiinstlerischer
Kraft wieder einmal schmerzlich fiihl-
bar. (Der Bildhauer Gerhard Marcks,
der dem Bauhaus kurze Zeit angehorte,
hat eine Entwicklung eingeschlagen,
die ihn von der Bauhauslinie wieder
entfernte.) Das Hauptgewicht beim
Unterricht lag nicht auf der freien
Malerei, sondern in den Werkstéatten.

reinen Funktionalismus

"Man wollte die Kluft zwischen Hand-

werk und freischaffendem Kiinstler
wieder schlieBen und aus den Bedin-
gungen der modernen Technik neue
Anregungen fiir Materialgestaltung ge-
winnen. Deshalb waren alle Maler am



Bauhaus gleichzeitig Werkstattleiter,
und zwar, entsprechend der allgemei-
nen Experimentierfreudigkeit, hinter-
einander in verschiedenen Sparten.
Neben den Malern standen sogenannte
Formmeister den Werkstiatten vor,
Handwerker, die das Technische be-
herrschten. Die Breitenwirkung, die
von den ‘Werkstéitten ausging, ist un-
absehbar. (Man denke an die neuen
Baumethoden in Stahl und Beton, an
die Stahlrohrmébel, die Bauhaustape-
ten, die funktionalen Beleuchtungs-
koérper, die neue Typographie, das
moderne Plakat.) Viele Dinge, die uns
heute als Selbstverstandlichkeiten um-
geben, nahmen vom Bauhaus ihren
Ausgang.

Moholy Nagy und Herbert Bayer, die
vielleicht die groBten Anreger in der
Entwicklung neuer Techniken und
Verfahren waren, iiberzeugen weniger
in ihren malerischen Arbeiten. Dage-
gen geht von ihren Photogrammen und
Photomontagen noch eine starke Wir-
kung aus. Das rationalistische Ele-
ment, das Architektur und Technik
innewohnt, veranlaBte zunichst auch
die Maler zu strengerer Gestaltung.
Kandinsky geometrisierte seine For-
men; Schlemmer entwickelte sein neu-
artiges Spannungsgefiige zwischen Fi-
gur und Raum; Feininger ordnete seine
lichtdurchschossenen Prismen und Ku -
ben einfacher und monumentaler.
Selbst Klee erlebte die Faszination des
Geregelten. Er ist der Magier auf dieser
Ausstellung. Fast scheint es, als habe
dieser romantische Outsider auch die
andern manchmal in seinen Bannkreis
gezogen. Kandinsky wird fiir kurze
Zeit verschwebender in den Farbtonen,
lassiger in den Formen. Feiningers
Aquarelle mit den andeutenden Feder-
strichen entwickeln sich zu immer
spirituelleren Gebilden, m die das Zei-
chenhafte, das alle Dinge bei Klee an-
nehmen, eingegangenist.Selbst Schlem-
mer, dessen Figuren fest geformelt im
Raume stehen, verschleiert in spite-
ren Bauhausbildern ihre Erscheinung
ins beinah Entmaterialisiert-Geister-
hafte.

Als willkommene Ergéanzung zu dieser
reprasentativen Schau zeigte die Ga-
lerie Franke die erste Kollektivaus-
stellung des Augsburger Malers Karl
Kunz und die Galerie Stangl Arbeiten
des Ziirchers Oskar Dalvit. Kunz be-
gann mit gegenstandsloser Plastik, ent-
wickelte sich aberin einer Richtung, die
mit den Namen Picasso, Léger, Chirico
nun ungefihr bezeichnet ist. Auch An-
regungen von Henri Rousseau stecken
in seinen Bildern. Flichen in ungebro-
chenen Lokalfarben stehen gegen prizis

umrissene Teile von Koérpern und Ge-
genstanden; diese wieder werden iiber-
spielt von abstrakten, energisch ge-
schwungenen Kurvaturen. Diese Poly-
phonie der Bildmittel bedeutet natiir-
lich manchmal eine Gefahr, zumal
wenn auch noch bestimmte Bildinhalte
assoziiert werden sollen, auf die das
Ganze eigentlich bezogen ist. Die so
selbsténdigen Bildmittel haben ihre
eigene, abstrakte Ausdruckskraft und
widerstreben der Bindung an inhalt-
liche Vorstellungen. Fiir den Gesamt-
eindruck ist eine ungebrochene Leucht-
kraft der Farben, die manchmal etwas
derb wirkt, bezeichnend. Auch das Fi-
giirliche erinnert bisweilen an Volks-
kunst, insofern die Gestalten oft pup-
penhaft holzern, wie gedrechselt aus-
sehen. Charakteristisch ist das Fehlen
jeglichen Sentimentos und der Zug ins
Monumentale. Grole Wandflichen,
wie sie Kunz wiahrend seiner Lehrzeit
in Saarbriicken zur Verfiigung standen,
sind seiner Begabung geméB. — Dalvit
ist den Weg in die Gegenstandslosig-
keit zu Ende gegangen, nachdem ihn
zunéchst Klee beeindruckt hatte. Die
gespritzten und getiipfelten Griinde,
auf denen unbestimmte Formen gei-
stern, sind stetigen Farbflichen gewi-
chen, die prizise ineinandergreifen.
Geometrische und freie Formen halten
sich dabei das Gleichgewicht, doch
schwimmen sie nicht mehr auf schil-
lernden Griinden, sondern verschrin-
ken und verflechten sich zu festen, aus-
gesprochen statischen Gebilden. Dieser
Eindruck des in sich Gefestigten wird
verstarkt durch ménnlich kraftige
Farbspannungen, die aber eine wohl-
tuende Konsonanz ergeben.

Juliane Roh

Pariser Hunstchronik

Der zweite Salon de la Jeune Sculpture
wurde dieses Jahr in den Parkanlagen
des Jardin des Tuileries abgehalten.
Der Ehrenprasident des Salons ist Al-
bert Sarraut; die Organisatoren sind
die beiden jungen Kunstkritiker der
Kunstzeitung «Arts», Denys Cheva-
lier und Pierre Descargues. Die Alters-
grenze der teilnehmenden Bildhauer ist
45 Jahre. Dieser Salon vertritt alle
Tendenzen der jungen franzdsischen
Plastik; ferner beteiligte sich dieses
Jahr auch eine holléndische Sektion.
Der Versuch, sich in eine architekto-
nische Ordnung einzugliedern, ist
ebenso bei den figiirlich wie bei den
nichtfigiirlich schaffenden Kiinstlern
dieses Salons spiirbar. Ein GroBteil der

Gilioli, Marmorplastik, 1950. 2¢ Salon de la
Jeune Sculpture, Paris

Plastiken ist in stattlichen Dimensio-
nen in Holz, Stein und Metall ausge-
fithrt. Die Finanzierung solcher Arbei-
ten ist eine geradezu fiirstliche Angele-
genheit. Wenn man bedenkt, da die
meisten dieser Skulpturen ohne jegli-
che Aussicht auf einen direkten Auf-
trag oder Verkauf unternommen wur-
den, und man auch anderseits weil3,
wie beschriankt die Mittel fast all die-
ser Bildhauer sind, so darf man von
neuem an die Vitalitdt der franzosi-
schen Plastik glauben. Eine Genugtu-
ung ist es auch zu sehen, daB viele die-
ser jungen Bildhauer tiichtige Hand-
werker sind.

Im Palais des Beaux-Arts wurde der
fiinfte Salon des Réalités Nouvelles er-
o6ffnet. Man konnte jedem Besucher
dieser Massenschau unfigiirlicherKunst
zur Meditation die Worte Paul Valérys
empfehlen: «Ce qui ne ressemble a
rien, n’existe pas.» Es sind auch dieses
Jahr wieder viele gute Arbeiten zu se-
hen, und dieser Salon ist weiterhin
einer der anregendsten von Paris.Wenn
aber die der gegenstandslosen Kunst
zugewandte und gutgesinnte Presse
diesmal ihre Bedenken und Befiirch-
tungen nicht mehr verbirgt, so ist es
dem Umstand zuzuschreiben, da@ sich
allméhlich ein eigentlicher abstrakter
Akademismus und Manierismus breit-
macht. Symptomatisch ist ferner die
Begeisterung, mit der die von der Tech-
nik faszinierten Linder, insbesondere
Amerika, an diesem Salon mitmachen.
Eine mit mechanischen Mitteln kon-
struierbare Kunst ist tatséchlich der
konsequenteste Ausdruck unseres Ma-
schinenzeitalters, und man darf erwar-
ten, daB aus den Réalités Nouvelles
ein eigentlicher Zeitstil entstehen wird,
s0 wie wir ihn letztmals im Jugendstil
erlebten.

In den Architektenkreisen erweckte
der Saal der plastischen Arbeiten gro-



Ausstellungen

Aaraw

Basel

Bern

Davos

Genéve

Hiisnacht

La Towur-de-
Peilz

Luzern

Rheinfelden

Schaffhausen

Thun

Zirich

Kantonale Kunstsammlung

Kunsthalle

Kunstmuseum

Kunsthalle
Schweiz. Alpine Mittelschule

Musée Rath
Galerie Georges Moos
Galerie Motte

Kunststube Maria Benedetti

Salle des limnparts

Kunstmuseum

Galerie Rosengart

Kurbrunnen

Museum Allerheiligen

Kunstsammlung

Kunsthaus

Graphische Sammlung ETH
Kunstgewerbemuseum

Helmhaus

Pestalozzianum

Galerie Neupert

Kunstsalon Wolfsberg

Werke von Amiet, Auberjonois, Barth, Blanchet,
Brithlmann, Hodler, Vallotton, Wyler aus den
Jahren 1900 bis 1914

Kreis 48

Sammlung Henry Reitlinger, London
Japanische Kunst

Schweizer Kunst der Gegenwart

L’art du moyen age en Autriche
Maitres contemporains

Art gothique

5 Schweizer Maler und 3 Bildhauer. Manolo Milares

Gustave Courbet

Wiener Biederrheiermaler und Carl Spitzweg aus
den Sammlungen des Fiirsten von Liechtenstein

Vingt cinq ans d’affiches parisiennes 1880-1905

Franzosische Meister des 20. Jahrhunderts und
Werke von Paul Klee

«Le Réveil»

Der Rhein von der Quelle bis Basel in der
Schweizer Kunst des 20. Jahrhunderts

Fritz Pauli

Europaische Kunst des 13. bis 20. Jahrhunderts
aus Ziircher Sammlungen

Max Liebermann — Max Slevogt — Lovis Corinth
SWB Ortsgruppe Ziirich - «Die gute Form »

Schatze der Volkerkunde-Sammlung der Univer-
sitiat Ziirich

Neue Lehrmittel und Jugendbiicher aus West-
und Ostdeutschland

Die Welt- und Schweizer Karte in Vergangenheit
und Gegenwart

Franz Karl Opitz
Europiische Graphik
Franzosische Maler

Zeichnungen von Albert Marquet und Othon Friesz

25. Juni - 27. August

26. Aug. — 1. Oktober
Sept. 1949 - Sept. 1950
25. Juli - 26: August
30. Juni - 27. August
22 juillet — 30 sept.
Juillet — 15 aout

6 juillet — 25 sept.

15. Juli — 31. August
8 juillet - 3 octobre
27. Mai - 2. Oktober
12, Juli — 2. Oktober

7. Juli - 30. Sept.

30. Juli — 30. Sept.

23. Juli - 17. Sept.

1. Juli - 13. August

7.Juni — Ende Aug.

3.Juni - 13. August
3.Juni - 20. August

14. Aug. - 27. August
24, Mai — September
24. Juni — September

12. Aug. - 2. September
8. Juli - 2. September
20. Juli - 2. September

10. Aug. - 2. September

Zirich

Schweizer Baumuster-Centrale

SBC, Talstrale 9, Borsenblock

Stiandige Baumaterial- u. Baumuster-Ausstellung

standig, Eintritt frei
8.30-12.30 und
13.30-18.30
Samstag bis 17.00
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Bes Interesse. Von Skulptur im tradi-
tionellen Sinne des Wortes ist hier
nichts mehr zu sehen. Sogar das Volu-
men ist nur noch soweit da, als es den
Raum situieren hilft. Diese polychrome
Plastik, deren Patenschaft man bei
Calder, Pevsner und Vantongerloo su-
chen kann, ist der interessante Ver-
such einer mit modernen Mitteln un-
ternommenen Synthese von Malerei,
Plastik und Architektur. Die fiithren-
den Plastiker oder besser Raumgestal-
ter dieser Gruppe sind Del Marle, Béo-
thy und Bloc. Ferner ist in diesem Saal
ein Kirchenprojekt zu sehen, fiir das
Fleischmann sehr wirkungsvolle Kir-
chenfenster entworfen hat.

Die geometrisch-konstruktive Kunst
kann als die extreme Tendenz des Sa-
lons betrachtet werden. Daneben kom-
men aber auch Maler und Plastiker zu
Worte, die sich an keine geometrische
Systematik binden und die das ésthe-
tische Empfinden im allgemeinen
selbstverstiandlicher ansprechen. Jede
Kunstform ist letzten Endes geome-
trisch aufteilbar; geometrische Kunst
nennen wir aber doch nur die Kunst,
die mit einfachen geometrischen For-
men auskommt. Sobald sich diese For-
men komplizieren, niahern sie sich der
morphologischen Struktur der Natur-
formen, und die Analogien und Asso-
ziationen werden zahlreicher und be-
zugvoller. Dies ist wohl unter anderem
der Grund, daf3 die Bilder von Schnei-
der, Denise Chesnay, Lapoujade, Har-
tung und die letzten Plastiken von
Hamm naher mit dem Lebendigen ver-
bunden scheinen. Bei Hartung ist es
mehr noch die graphologische Span-
nung seiner Linienfithrung, die uns in
die komplexe Welt der analogischen
Deutungen fithrt. Hartung ist einer
der geschétztesten jungen Maler in
Frankreich. Aus Deutschland gebiir-
tig, nahm er in der Fremdenlegion an
der Seite Frankreichs am Kriege teil
und wurde 1944 vor Belfort schwer
verletzt. Ein Film iiber ihn wurde
kiirzlich in der Librairie La Hune bei
Gelegenheit des Erscheinens eines Bu-
ches iiber den Kiinstler (Verfasser und
Verleger: Dr. Ottomar Domnick,
Stuttgart) projiziert.

Unter den auslandischen Ausstellern
ist neben der Madi-Bewegung aus Ar-
gentinien die nordamerikanische Sek-
tion zu bemerken, wo sich einige junge
Kiinstler um Hilla Rebay gruppieren.
Auch Holland macht begeistert mit.
Die schweizerische Beteiligung ist qua-
litatvoll. Die Teilnehmer sind G. De-
brunner, Eichmann, GeBner, Fischli,
Graeser, Vreni Loewensberg, Lohse,
Urech und Lili Erzinger. Die meisten

unter ihnen heben sich durch ihre
ernste problematische Strenge her-
vor. Man nennt sie hier gelegentlich
die Calvinisten der gegenstandslosen
Kunst. Fischli hingegen ist ein reiner
Lyriker; besonders gliicklich sind seine

kleinen Formate. I. Stahly

Venedig

XXYV. Biennale di Venezia
Juni bis Oktober

In der Absicht, einen Uberblick iiber
die Stilentwicklung der letzten fiinfzig
Jahre zu geben, bringt die diesjahrige
Biennale eine Folge von Stilgruppen in
den mittleren Silen des Hauptgebéu-
des. Die erste ist eine ziemlich umfas-
sende Schau der «Fauves», wo das Ge-
samterlebnis der Befreiung von der
Valeurmalerei des klassischen Impres-
sionismus illustriert ist und einem
gleichzeitig die revolutionare Tat von
Van Gogh, Cézanne und Gauguin, de-
nen diese jiingere Generation insge-
samt verpflichtet ist, eindriicklich zum
BewuBtsein kommt. Der frithe Matisse
ist mit das schonste in diesem Saal,
withrend Braque unter den «Fauves»
seine sanftere Artung verrit und
erst bei der zweiten Gruppe, den vier
Kubisten (Braque, Picasso, Léger,
Gris) richtig zur Geltung kommt, Wie
sehr die Kubisten eine neue Malerei
meinten, bei der sie ihre Personlichkeit
hinter die allgemeine formale Idee
stellten, erhellt aus den zum Verwech-
seln ahnlichen, aus den charmantesten
Grau aufgebauten Bildern von Braque
und Picasso, zweier Meister, die sich
entsprechend ihren grundverschiede-
nen Temperamenten dann doch sehr
auseinanderentwickelt haben. Die Ge-
fahr, daB3 Kubismus sowohl wie Futu-
rismus aus ihren revolutionéren An-
fangen heraus in eine formalistische
Mode ausarteten, bestand, und man-
cher hat, wie Carra, beide eben nur mit
Geschmack mitgemacht, wie auch Se-
verini nicht mehr als fréhliche Farb-
spiele aus dieser Quelle bezog; einzig
der frithverstorbene Boccioni fand im
Futurismus seinen endgiiltigen, inten-
siven Ausdruck. Die iibrigen Namen
sind Mitldufer, die sich an die neuen
Bewegungen anzupassen suchten oder
dann, wie Manguin, Marquet, Vla-
minck, Derain, Fries, vom Fauvismus
zu einem mehr oder weniger personli-
chen traditionelleren Stil zuriickkehr-
ten. Die an der Biennale gezeigte
Folge ist nicht liickenlos, und Maler
wie Léger und Gris kommen kiirzer

Luciano Minguzzi, Hahn. Bemalte Terra-
kotta. XXV. Biennale, Venedig

und schlechter weg, als sie es verdie-
nen, wie man iiberhaupt dem Zufall
mehr iberlieB, als es vom historisch-
informativen Standpunkt aus wiin-
schenswert gewesen wire. Letzten En-
des wirkt auch eine solche Schau zu-
sammengewiirfelt, und die Tatsache,
daB beispielsweise Carra und Severini
gleichzeitig noch einen eigenen, so-
zusagen unhistorischen Saal fiir sich
in Anspruch genommen haben und
daB ferner Matisse im franzosischen
Pavillon neben neueren Werken aus-
gerechnet mit vielen aus seinen An-
fangen erscheint, da ferner Jacques
Villon, der doch auch zu dieser Gene-
ration gehort, abseits und wie ein Jun-
ger behandelt wird und daB schluf3-
endlich der durch viele andere Sile
gehetzte Beschauer plotzlich auf einen
abgesonderten, am stillen Wasser ge-
legenen Saal voller Henri Rousseau
stoBt, alles das verstirkt das Moment
der Unruhe, das zweifelsohne diese
Halbjahrhundert-Biennale kennzeich-
net.

Wohl ist das grofe Dschungelbild mit
Tiger und Nashorn, das zu den spaten
Bildern des Douaniers gehért, ein Ru-
hepunkt und eine Erholung, und wer
im franzosischen Pavillon Bonnard
und Utrillo betrachtet, weil wieder,
was gute franzosische Malerei ist. Aber
die Heutigen? Geht nicht ein Ri
durch die ganze Stilentwicklung hin-
durch ? Nehmen nicht die groBen Stil-
umbriiche, von denen hier die Rede
war, bereits in den Jahren vor dem
ersten Weltkrieg die Katastrophen
und Umwilzungen voraus, die wir
dann im Politischen und selbst in der
Wissenschaft anschaulich miterlebten ?
Diese Zertriimmerung des bisherigen
Weltbilds durch Aufhebung der sta-
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tischen, rdaumlichen und tonalen Ge-
setze zugunsten einer Raumverschie-
bung, Simultaneititsdarstellung und
Deformation und Verstiimmelung des
menschlichen Korpers — all dies hatte
schon damals als ernsthafte Erschiitte-
rung des seelischen Gleichgewichts ver-
standen werden kénnen. Allein die Er-
kenntnis steht polar zum spontanen
Erlebnis, und der schaffende Kiinstler
der Zeit scheut die Erkenntnis.

Man sollte zwar meinen, Franz Marc
hétte schon vor dem Ende des ersten
Weltkriegs farbig und formal vollen-
det und ins Poetische gehoben, was die
Kubisten suchten; doch das Beispiel
der heutigen jungen Italiener und der
meisten nicht traditionell arbeitenden
Jungen der andern Lander zeigt, daf
wir noch nicht weit dariiber hinaus
sind. Sind sie doch groBenteils noch am
Zertrimmern, im Pubertidtstaumel
einer neuen Zeit, als ob die Atombombe
noch zu erfinden wire. Selten gelingt
es ihnen, génzlich gegenstandslos zu
sein; immer wieder schliipfen unbe-
wuBlt Gegenstandsfragmente in ihre
Bilder, mit denen sie noch nichts anzu-
fangen wissen. Kandinsky, der, auler
seinen Frithwerken im Blauen Reiter
(im vornehm und groBziigig wirkenden
Deutschen Pavillon), neben den beiden
Bildhauern Laurens und Zadkine einen
eigenen Pavillon fiir sich hat, ging es
iibrigens nicht anders, und diese «Un-
reinheit» steigert sich in seinen Spit-
werken zusehends. Man vergebe dem
Berichterstatter die ketzerische Be-
merkung: je linger man Kandinsky
betrachtet, desto eklatanter wird
einem die Zufilligkeit, die trotz oder
gerade mittels aller Theorie die Ruhe
seiner meisten Bilder stort.

‘Was tun nun aber die Lebenden? Wer
den Sprung ins Unbekannte, Unbetre-
tene von vornherein unterlie3, malt
traditionell oder unerschiittert persén-
lich wie De Pisis, Tosi und Semeghini.
Diejenigen unter den Italienern, die
den neuen Weg gehen mufiten wie Ve-
dova, Santomaso, malen rabiat ab-
strakt, oder dann, von einer nicht im-
mer individuellen Ideologie zum Ge-
gensténdlichen zuriickgefiihrt, wie Piz-
zinato, dessen groBBe Komposition zwar
in erster Linie der formalen Gestaltung
und erst in zweiter der Ideologie hul-
digt, was man bei dem naturalistischen
Gegenstiick des Sizilianers Guttuso
«L’occupazione delle terre in Sicilia»
weniger behaupten kann. Die hekti-
schen Farben dieses bedenklichen
Riickfalls in folkloristisch-heroisch ge-
farbte Propagandamalerei beweisen
schon an sich das krankhaft angekur-
belte Gefiithl. Was frither «Battaglia
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del grano» genannt wurde, hat nur die
Fahne gewechselt; der Stil ist ein und
derselbe. Doch sind dies vielleicht blof3
jugendliche Irrwege. Schlimmer steht
es mit zwei andern Monstre-Bildern,
denen wir im franzdsischen Pavillon
begegnen: Bernard Lorjou tobt sich in
ungebrochen chemisch und brutal wir-
kenden Farben aus, wobei kein Un-
terschied gemacht wird, ob es sich um
ein Mirakel in Lourdes oder um eine
Meute kampfender Lowen und Pferde
handelt: ein Abfall in eine farbige Bar-
barei nordischer Herkunft. Denn die-
ser Stil ist ja gar nichts Neues, es ist
derselbe bei den Bildern von Otto
Dix aus seinen ungliicklichen Jahren.
Doch da ist noch Mexico, das zum Ge-
sprachsstoff dieser Biennale geworden
ist: der preisgekronte David Alfaro Si-
quieros. An Originalitdt im Inhaltli-
chen und an Hemmungslosigkeit im
Format laBt er nichts zu wiinschen
tibrig, doch diirfte die Formgebung mit
das banalste sein, was wir in den Giar-
dini zu sehen bekommen: muskel-
geschwellte, durch Verkiirzung iiber-
groB3 gewordene Hénde strecken sich
dem Beschauer entgegen; ihre zer-
schundenen Fingernigel sind ebenso
widerwartig wie der zerschlagene, blut-
iiberstromte Schéadel des von einer
weilen Menschenmeute gemarterten
Schwarzen. Die moralischen Titel diir-
fen iiber die Tatsache nicht hinweg-
tauschen lassen, daB3 solche Themen
nur aus einer innern Affinitét heraus
gemalt werden.

Beruhigend, ja geradezu friedlich und
unberiihrt wie ein See der Innerschweiz,
farbig und technisch still und gediegen
und ein ganz klein bilchen ancien ré-
gime wirkt schlulendlich der Schwei-
zer Pavillon mit Pellegrini und Ernst
Suter. Ahnungslosen kénnte die Ver-
mutung kommen, die Schweiz sei
durchgehend so, und iiber die Frage,
ob man den Leuten diesen Glauben
lassen soll, lieBe sich streiten. Jeden-
falls ist die Tendenz, nur zwei Kiinst-
ler zur Sprache kommen zu lassen, in-
nerhalb des Ausmafes dieser Riesen-
ausstellung unbedingt richtig. Schwe-
den bringt mit Sven Erixson einen sehr
vitalen, farbstarken Maler; aber die
ihm zeitlich vorausgeschickten Arbei-
ten der beiden geisteskranken Zeichner
Josephson und Hill, die wir auch schon
teilweise in der Schweiz zu sehen be-

kamen, lassen eine neue Frage auf-
kommen iiber den Geisteszustand un- -

seres Jahrhunderts: sie gehéren beide
der Generation von Gauguin und Van
Gogh an, und die Tatsache allein, daf3
letzterer ebenfalls in geistige Umnach-
tung geriet, geniigt doch wohl nicht,

diese durchschnittlichen Zeichner auf
dieselbe Linie zu heben. Wieder zeigt
sich die Verwirrung der Begriffe, die
sich in die Kunstkritik eingeschlichen
hat: ausschlaggebend bleibt in der
Kunst immer die gebildete Form und
weder deren Inhalt noch das Anekdo-
tische, das sich damit verkniipft. Eine
gewisse Einschrinkung in bezug auf
die gestaltete Klarheit mull sogar bei
dem so unendlich sympathischen Henri
Rousseau . gemacht werden (etwa in
dem bedenklichen Bild der Mutter-
gottes oder in dem allzu abgeplagten
Kinderaltménnergesicht des mit den
Beinen im Grasboden steckenden Kin-
des). Es ist hochste Zeit, da3 man den
Begriff Kénnen nicht ganz vom Begriff
Kunst 16st, sonst sind auch die weder
gemalten noch gezeichneten, einzig
primitivsten = Zahlenmagie-Aberglau-
ben verkérpernden Bilder eines Licini
noch Kunst.
Unter den Bildhauern heben sich bei
Abwesenheit Marinis zwei junge Ita- -
liener, Minguzzi und Mascherini, her-
vor; auch von Zadkine und Laurens
sollte gesprochen werden. Die engli-
sche Henri-Moore-Schiilerin Katherine
Hepworth frappiert anfangs durch
schénes Material, gewinnt aber bei
wiederholter Betrachtung nicht, ist sie
doch vor allem im Figiirlichen wenig
tiberzeugend. Dall wir die Kiinstler
vor 1900, wie Constable im englischen
und Favretto im italienischen Ausstel-
lungshaus, iibergangen haben, ist ne-
ben manchem andern nur durch die
Uberfiille des Gebotenen bedingt.
Hedy A. Wyp

London
Festival of Britain 1951

England wird im kommenden Jahre
mit seinem «Festival of Britain» im
Mittelpunkt des geistigen und kiinst-
lerischen Interesses der Nachkriegs-
welt stehen. Die organisatorischen und
baulichen Vorbereitungen fiir diese
groBangelegte Jahrhundertfeier der
ersten Weltausstellung 1851 in Lon-
don, fiir die der im Jahre 1936 durch
Feuer zerstorte Chrystal Palace, das
grofite Ausstellungsgebaude der Welt,
errichtet wurde, sind seit Monaten in
vollem Gange. Der tiefere Anla3 der
Veranstaltung sind jedoch die verschie-
denen englischen Nachkriegsprobleme
und der Wille dieser mutigen und ziel-
bewullten Nation, sie zu meistern. Es
soll ferner der Welt gezeigt werden,
«worin der Beitrag der britischen Na-



Festival of Britain 1951. Projekt fiir den
«Dom der Entdeckungen» von Ralph Tubbs

tion an die Zivilisation besteht als ein
Produkt der Initiative des Volkes und
seiner geistigen und materiellen Kraf-
te». Das etwa 10 Hektaren umfassende
Ausstellungsgelande liegt am Stidufer
der Themse, zu beiden Seiten der Hun-
gerford Bridge. In diesem Gelénde ein-
geschlossen ist das Areal fiur das als
permanenter Bau in Ausfithrung be-
griffene neue Konzertgebaude, dessen
Grundsteinlegung in Anwesenheit von
Premierminister Attlee vor einigen
Wochen erfolgte. Die iibrigen Bauten,
etwa dreilig an der Zahl, werden nur
fir die Zwecke der Ausstellung errich-
tet und nachher wieder beseitigt.
Hervorzuheben ist, daf3 Planung und
Durchfithrung dieser Veranstaltung in
den Hénden der besten modernen eng-
lischen Fachleuten liegen. Die Gesamt-
planung und Oberaufsicht besorgt ein
Fiunferausschuf3 mit Hugh Casson (Di-
rektor der architektonischen Gestal-
tung), Misha Black, James Gardner,
James Holland und Ralph Tubbs. Die
Gestaltung der einzelnen Pavillons
wurde einzelnen Architekten und Ar-
chitektengruppen iibertragen. DasPro-
jekt fiir das Konzerthaus stammt von
den «London County Council»-Archi-
tekten Robert Matthew und J. L. Mar-
tin.

In Verbindung mit dem «Festival of
Britain» sind verschiedene nationale
und internationale Tagungen vorgese-
hen. Es wird unter anderem ein inter-
nationaler Kongre3 fiir «Industrial
Design», das hei3t fiir Werkbundfragen
(Wohnungsausstattung,  Gebrauchs-
gerite, Gebrauchsgraphik usw.) durch-
gefithrt. Ein spezieller Ausschul? des
SWB hatte bereits im vergangenen
Herbst Gelegenheit, zu verschiedenen
vom «British Council of Industrial
Design» vorgelegten Fragen Stellung
zu beziehen und Wiinsche und Anre-
gungen fiir diesen Kongref3 vorzubrin-
gen. Ferner beabsichtigen die «Inter-
nationalen Kongresse fiir Neues Bau.
en» (CIAM), den Kongrel3 des kom-
menden Jahres in London wihrend der
Ausstellung durchzufiihren. Zu bemer-

ken ist schlieBlich, daB verschiedene
neuere englische Bauten, wie Wohn-
bauten, Siedlungen, Schulen in Lon-
don und in dessen Umgebung in die
Ausstellung einbezogen werden. Fach-
leute und interessierte Personen wer-
den also gut tun, bei der Planung von
Auslandreisen wihrend dieses fiir Eng-
land und die iibrige Welt bedeutsamen
Jahres den Besuch Londons in Beriick-
sichtigung zu ziehen. a.r.

Jacques Villon

Am 31. Juli 1950 feiert Jacques Villon
in Puteaux bei Paris seinen 75. Ge-
burtstag. Bei uns in der Schweiz ist
Villon fast unbekannt. Aber durch
zwei bedeutende Auszeichnungen ist
dieser Meister moderner Malerei dieses
Jahr ins Blickfeld der Kunstwelt ge-
riickt worden. Zuerst durch den ersten
Preis, der ihm an der internationalen
Ausstellung «Bianco e Nero» in Lugano
zugesprochen wurde, und dann durch
seine ehrenvolle Auszeichnung an der
Biennale di Venezia.

Jacques Villon gehort zur alten Garde
des Kubismus. Er ist einer von drei
Briidern, die alle wesentliche Beitrige
zur Kunst unserer Zeit geleistet haben:
Raymond Duchamp-Villon mit seinen
bedeutsamen Plastiken, die eine Syn-
these von Kubismus und Futurismus
darstellen (Le Cheval, Kunsthaus Zii-
rich, Schenkung de Mandrot); Marcel
Duchamp durch seine bahnbrechen-
den dadaistischen Werke, die spéter in
vollkommenen, groBgeschauten Syn-
thesen miindeten und bedeutende An-
regungen fiir die Weiterentwicklung
der Kunst gaben. Verglichen mit dem
groen Erfolg seiner Briider ist Jac-
ques Villon eine stillere Erscheinung.
Ja er ist in seinen eigentlichen Schop-
fungen zuriickhaltend, so daB er lange
Zeit, durch eine kiinstlerische Neben-
tatigkeit bekannt war: Er setzte nach
dem Aquatinta-Verfahren Bilder von
Picasso, Braque, Léger und anderen in
prachtvolle Farbreproduktionen um.
Diese Wiedergaben sind von einer
kiinstlerischen Vollkommenheit, von
einer Vollendetheit in Gestaltung und
Technik, daf sie nicht nur von den be-
treffenden Kiinstlern als ihre eigenen
Werke signiert wurden, sondern daf
sie zu den vollkommensten Werken
dieser Kiinstler gezihlt werden diirfen.
Ich zweifle nicht daran, da3 Jacques

Villon ein groBer Anteil an dieser Wir-
kung zukommt.

Wihrend er also als Kunsthandwerker
arbeitete, schuf er im stillen in unun-
terbrochener Folge seine eigene Bild-
welt. Um 1913 beginnen seine ku-
bistisch-futuristischen Bilder. Spéter,
in den dreiBiger Jahren, entstanden
Werke, die der konkreten KXunst nahe-
kamen, jedoch ohne die fiir ihn ty-
pische kristallinische Réumlichkeit zu
verleugnen.

Seither hat sich Villon immer intensi-
ver eines Kubismus bedient, der durch
die Facettierung der Gegenstandswelt,
durch die Rhythmisierung von Farbe
und Fliache eine eigenartige Synthese
realisiert, die im Tektonischen von gro-
Ber Sicherheit ist und im Farbigen von
bezaubernder Transparenz. Max Bill

Verbdinde

Walter Henauer zum 70. Geburtstag

Am 16. Juli 1950 vollendete Architekt
BSA Walter Henauer sein siebzigstes
Lebensjahr. Es war ihm vergonnt, die-
sen Tag in voller geistiger Frische und
korperlicher Riistigkeit in seinem herr-
lichen, vertraumten Tessiner Héaus-
chen auf der Collina in Ascona zu
feiern. An diesem Tage begleiteten ihn
die herzlichsten Wiinsche aller seiner
Kollegen und Freunde in das achte
Jahrzehnt seines Lebens, Wiinsche fiir
einen schonen Lebensabend, den er sich
nach einem sehr arbeitsvollen und er-
folgreichen Leben wohl verdient hat.

Als Teilhaber der Firma Henauer &
Witschi von 1911-1936, wie auch als

Inhaber eines eigenen Ateliers ab 1936
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