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Visualisierte Denkprozesse — Uber-
legungen zum Stidtebau — Uberlegungen
zum Systembau

Kunstmuseum

14. Februar bis 22. Marz 1970

Die Ausstellung zeigt jingste Entwicklungen auf
dem Gebiet der bildenden Kunst, wie sie in der
Schweiz zum Ausdruck kommen. Der Titel ist in-
sofern verbindlich, als es primédr um die Umset-
zung von ldeen geht. Entsprechend ist der Kiinst-
ler nicht mehr an bestimmte Materialien gebun-
den. Wesentlich ist in dieser Ausstellung die Kon-
zeption eines Kiinstlers, innerhalb der Ideen reali-
siert werden. Raum, Zeit, Wachstum, Eigenge-
setzlichkeit von Material im Hinblick auf einen
spezifischen Objektbefund sind unter anderem
thematische Anliegen, die auf verschiedene Art
und Weise dokumentiert werden. Die ausstellen-
den Kinstler sind: H.R. Huber, B. Burkhard, G.
Camesi, L. Castelli, H. Lienhard, U. Liithy, G. Min-
koff, D. Meier, M. Raetz, P.B. Stahli, A. Walker.

Mit den «Uberlegungen zum Stadtebau» des
Teams «Henggeler» (Henggeler, Losego, Alt-
haus) und den « Uberlegungen zum Systembau»
(Team 66) eroffnet das Kunstmuseum Luzern eine
Reihe von Sonderausstellungen, die Luzerner und
Innerschweizer Kinstlern gewidmet sind. Die
beiden Teams wurden 1969 vom Eidgendssi-
schen Departement des Innern an die 6. Biennale
von Paris delegiert und erhielten dort den Preis
fir die beste Gruppenarbeit.

Ausstellungen

Basel

Basler Kunstchronik

Carl Buchers Werke, ausgestellt von der Galerie
d’Art moderne (23.Januar bis 18. Marz), gehen
auf Versuche aus dem Jahre 1963 zurick. Seit
damals beschaftigt sich der Kiinstler mit schwe-
benden Vehikeln und versieht sie mit Fahrgestel-
len. Vor nachtfarbenen tiefen Griinden hangen
sie wie fliegende Untertassen mit ausgefahrenen
Radern tber sanft gewolbten Horizonten. In

kiithlem industriellem Glanz treten diese schwe-
benden Wagen Stufe um Stufe aus der Bildflache,
werden immer plastischer, bis sie sich schlieBlich
als vierbeinige Polyester-Objekte selbstandig ma-
chen: so blank wie man sich die Landefahrzeuge
kommender Austronautengenerationen vorstellt.

«The Private Universe of Carl Bucher», wie es
einst in « Art International» (Volume X/10, 1966)
beschrieben worden ist, beschrankt sich also auf
einen einzigen Formenkomplex. Seine landenden
Fahrzeuge, die sich aus prahistorisch anmuten-
den Kratzspuren auf zerwiihltem Malgrund (« Pre-
landings») zur geschliffenen Konfiguration einer
Landeféhre entwickelt haben, waren nach Mar-
cuse einer allmahlichen Befreiung des BewuRt-
seins gleichzusetzen, wo die Technik dazu ten-
diert, « Kunst zu werden, und diese, die Wirklich-
keit zu formen ...». Bucher, ganz Zeitgenosse, ist
mit seinen «Landings» im Gegensatz zu vielen
seiner Kollegen vorgestoBen zu Gestaltungen
einer vorsatzlichen « Fusion von Kunst und Kon-
sumgtiterproduktiony, die Uber die kulturrevolu-
tiondaren Abschaffungsparolen hinausgeht und
MalBstabe schafft, die von keiner AuBenseiter-
position aus mehr zu beurteilen sind, sondern nur
von einer traditionsfreien «neuen Sensibilitdty
(Marcuse) her.

Eigenartigerweise zeigt auch die «moon and
space» betitelte Ausstellung der Galerie Beyeler
(17. Dezember 1969 bis 7. Médrz 1970) den —
wenigstens thematisch angestrebten — Versuch,
zeitgenossische Kunst aus der Auseinanderset-
zung mit der Tradition in einen neuen Zusammen-
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Markus Raetz, Randsteine mit Gerausch eines vorbeifahren-
den Autos, 1968
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Carl Bucher, Landing 97/69. Polyester/Nitro auf Holz

3

Blick in die Ausstellung «moon and space»
Photo: 3 H.R. Clerc, Basel
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hang zu bringen und sie von der affirmativen Sub-
kultur, wie sie uns heute vor allem aus Deutsch-
land erreicht, abzusetzen. Die Klassiker der Mo-
derne, die zu diesem Zwecke herangezogen wur-
den, lassen sich nattirlich nicht leicht auf einer
Linie sehen, weil ihre Raumvisionen immer im
Préafigurativen steckenbleiben. Einige Katalog-
texte, Aussagen der ersten Mondfahrer, hatten
sich zwingender auf Buchers gleichzeitig gezeig-
tes Werk anwenden lassen als auf Max Ernst,
Miré, Magritte oder Dubuffet. Andererseits hatte
ein einziges dreidimensionales «Landing» die
noch symbolischen Absichten dieses Querschnit-
tes durch den malerischen Raum in den Hinter-
grund eines realen Raums verwiesen.

Werner Jehle
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Bern

Willy Weber. Chrom —
Erwin Meierhofer. Neon
Galerie Krebs

20.Januar bis 14. Februar

Diese Ausstellung, sicher aus einer bewufiten
Affinitat entstanden, zeigt zwei Kiinstler, die aus
einer experimentellen Phase zu allgemein (auch
vom internationalen Kunstmarkt) anerkannten
Produkten gelangt sind.

Willy Weber sprengt seit 1962 Metallplatten.
Stand vorerst die Aktion des Sprengens im Vor-
dergrund — agressive Durchbriiche und gewalt-
sam zerschnittene Kraterrander sind fir diese
friheren Reliefs charakteristisch —, so erreicht er
durch das Verchromen (seit 1968) eine fast ent-
gegengesetzte Wirkung: ein dekoratives, astheti-
sches Objekt. Der revolutionaren Geste des Sicht-
barmachens einer zerstorerischen Energie folgte
das Anwenden des gleichen, aber sublimierten
Verfahrens auf das Entwickeln von organischen
Formen. Damit erreichte Weber einen ganz ande-
ren Objektgehalt: durch die verchromten, konkav-
konvex gewdlbten und ausgebuchteten Struktu-
ren der Metallplatte wird der umgebende Raum
einbezogen, entsteht eine neue Beziehung zur
Realitat, indem durch die verzerrten Spiegelungen
eine neue geschaffen wird. Damit hat sich die
Aktion vom Kiinstler auf den Betrachter verlegt,
der den Raum, die Farbe, die Form, also die
visuelle Realitat, durch seine Bewegung standig
andert. Ein kinetischer Effekt entsteht, der diesen
Reliefs ambivalente Deutungsmoglichkeiten of-
fenlaBt. Einmal und vor allem bewirken diese
Obijekte ein asthetisches Spiel von Formen inner-
halb des Kommunikationsdreieckes Objekt—
Raum—Betrachter; dann kann auch eine «ideelle»
Komponente hinzutreten, wenn diese verzerrten
Realitaten als Zeitbild verstanden werden. Gerade
Titel wie «Wo doch der andere immer alles besser
weill» oder « Meditation» weisen auf die Mehr-
deutigkeit und Vielschichtigkeit dieser verzerren-
den Spiegelbilder. Nicht zufallig kommt auch ein
surrealistisches Moment in diese virtuellen Relief-
bilder, hat er doch seine kiinstlerische Tatigkeit
mit dem Surrealismus verpflichteten Bildern an-

gefangen. Der 36jahrige Berner Kiinstler hat mit
diesen Reliefs Kunstobjekte entwickelt, die in
ihrer spielerischen Eleganz fast zum Topos seiner
Produktivitat geworden sind. Die Versuche, aus
dieser da und dort monoton gewordenen Produk-
tion (diese Objekte sind schon eigentliches Kon-
sumgut) auszubrechen und neue Entwicklungs-
moglichkeiten anzugehen, scheinen mir bis jetzt
noch nicht gegliickt.

Erwin Meierhofer kommt von der Werbung
her. Sein Medium ist die Leuchtstoffrohre. Ohne
irgendwie asthetisierend wirken zu wollen, Gber-
nimmt er die Form der riesigen Neonreklamen-
wande und gibt ihnen einen neuen Inhalt. Das
Formzitat ibernimmt er wortlich, samtdem techni-
schen Geriist und Aufwand, nur funktionierterden
Sinn um und wirkt aggressiv. Anstelle gewohn-
ter Werbeslogans leuchten hier Worter wie « Love
me», « Lolitay, « Pan» auf, oder Meierhofer wirbt
fir die « Honda» fahrenden Rockers. Als Werbe-
fachmann weiB er, da® Worte visualisiert werden
missen, um zu wirken. So umgibt er « Lolita» mit
tiberdimensionierten Bristen, stellt Rockers auf
einer «Honda» dar. Zu dem die Augen schmer-
zenden Reiz der Lichtsignale tritt das Unvorher-
gesehene der «Werbung». Meierhofer wendet
sich an eine Konsumgesellschaft, die solch laute
Effekte gewohnt ist. Gerade deshalb wirkt diese
Verfremdung, einmal die Reklame als Kunstmittel,
dann die neuen Inhalte als Reklame, im Sinnlich-
Visuellen wie im Inhaltlich-Moralischen als
Schock, als Aggression. Nattrlich sind bei dieser
Art von Kunst sofort Stilbeziige herzuleiten:
selbstverstandlich ist sie eine Spielart der Pop
Art mit ihrer auf die Konsumgesellschaft ausge-
richteten Bildsprache, mit ihrer Wohlstands-
mythologie. Auch Licht und Bewegung konnen
zitiert werden sowie die Minimal-Art in bezug
auf das Material. Das zeigt nur, da® dem Zircher
Kiinstler ein Vokabular zur Verfligung steht, das,
auch wenn Kunst mit Neonréhren nichts Neues
ist, ihm eine ganz eigene Interpretation von Kunst
und Umwelt erlaubt. Aber auch bei ihm zeigt sich
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Blick in die Ausstellung Willy Weber. Chrom — Erwin Meier-
hofer. Neon

2

Arnold Briigger, Interieur

eine Ambivalenz der Wirkung: diese Neongebilde
konnen nur die Sinne reizende, asthetische
Lichteffekte sein, die, spektakulér, aber ohne Ein-
fluB bleiben.

Vertritt man den Standpunkt, daB Kunst be-
wuRtmachend wirken soll, eine vielleicht ein-
seitige, aber, wie mir scheint, sehr wichtige For-
derung an die heutige Kunst, dann bleiben die an
sich Uberzeugenden Objekte von Weber und
Meierhofer doch zu befangen im Unbestimmten.
Sie l6sen Emotionen aus, leiten sie aber nicht
gezielt auf die in ihnen vorhandenen Probleme.

Rudolf B. Arnold

Winterthur

Kubismus, Futurismus, Orphismus in der
Schweizer Malerei

Kunstmuseum

18.Januar bis 8. Marz

Der Konservator des Kunstmuseums Winterthur,
Dr. Heinz Keller, lenkte mit einer umfassenden
Ausstellung unsere Aufmerksamkeit erstmals auf
eines der interessantesten Kapitel der schweize-
rischen Kunstgeschichte. Bislang ist noch nie
grindlich untersucht worden, wie der Kubismus,
der von 1908 bis 1914 volliges Neuland betritt
und zusammen mit dem Futurismus und dem
Orphismus den groRRen schopferischen Aufbruch
der Kunst zu Beginn des 20. Jahrhunderts ein-
leitet, die damals jungen Schweizer Kiinstler be-
einfluBt hat. Der Zeitpunkt flr eine solche thema-
tische Schau war richtig gewahlt, weil jene
heroische Epoche der Schweizer Avantgarde be-
reits der Geschichte angehort, die letzten Vertreter
und unmittelbaren Zeugen jener Generation aber
noch leben, so Otto Morach und Arnold Briigger,
die auch Bilder zur Ausstellung beigesteuert ha-
ben. Das Ergebnis der Schau uberraschte uns.
Mit nur vierjahrigerVerspatung haben die Schwei-
zer die revolutiondren Anregungen aus der Pariser
Kunstmetropole aufgenommen und in schopfe-
rischer Weise eigenstandig weiterentwickelt. So
intensiv sie sich auch mit dem Neuen befat ha-
ben, war die Auseinandersetzung bei fast allen
doch nur temporérer Natur, so daB ihr kiihnes
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Friihwerk durch die spateren Erzeugnisse liber-
deckt wurde und in Vergessenheit geriet.

Die Ausstellung beschrdankte sich auf acht
Personlichkeiten, auf die sechs Deutschschweizer
Louis Moilliet (1880), Oscar Luthy (1882), Wil-
helm Gimmi (1886), Otto Morach (1887), Ar-
nold Briigger (1888), Johannes Itten (1888) und
auf die zwei Westschweizer Alice Bailly (1872)
und Gustave Buchet (1888), die alle Zeitgenos-
sen der Begriinder von Kubismus, Futurismus
und Orphismus sind und die fiir kiirzere oder
langere Zeit in deren unmittelbarem Banne stan-
den.Zudem wurden nur solche Bilder ausgewahlt,
die in den Jahren zwischen 1912 und 1926 ent-
standen sind und jene stiirmische Epoche authen-
tisch verkorpern. Die Werke der einzelnen Maler
waren moglichst so angeordnet, da® man die
mehr oder weniger zogernden Anfange, den
Hohepunkt und das allmahliche Abklingen der
Bewegung zeitlich verfolgen konnte. Der Ku-

bismus brachte die kraftvollste, bestimmendste
und kinstlerisch folgenreichste Neuerung. Den
konsequenten Weg vom Frithkubismus tiber den
analytischen zum synthetischen Kubismus, den
Picasso und Braque gingen, haben die Schweizer
indessen nicht nachvollzogen. Am meisten faszi-
nierte sie der analytische Kubismus, den dynami-
sche Diagonalrichtungen und Rundformen kenn-
zeichnen. Die dramatisch pathetische, gelegent-
lich aggressive Art, mit welcher der Futurismus
den technischen Fortschritt begriiRte, sagte den
nichternen Schweizern offenbar nicht sehr zu.
Ebenfalls blieb dem von Robert Delaunay ent-
wickelten Orphismus, der in groRflachigen Kreis-
formen die Farbe in Melodie und die Form in
Rhythmus verwandelt, eine breitere Wirkung ver-
sagt.

Johannes lItten, die vielseitigste Kiinstlerper-
sonlichkeit und eine starke theoretische Bega-
bung, setzte sich mit allen avantgardistischen
Bewegungen denkerisch auseinander. In jedem
Bild fesselt ihn ein neues Problem, das er dank
seiner bildnerischen Begabung liberzeugend be-
waltigt. Im Werk dieses groBen Synthetikers
spiegelt sich jene schopferische Kunstepoche in
allen Brechungen bis zur reinen Ungegenstand-
lichkeit. Doch seine geistige Rastlosigkeit laRt
ihm keine Zeit zu ausgewogenen, vollendeten
Lésungen. Hauptsachlich vom Kubismus beein-
fluBt sind Arnold Briigger, Otto Morach, Wilhelm
Gimmi und Oscar Lithy. Sie alle gehen von einer
fir diese Stilrichtung typischen verhaltenen Far-
bigkeit aus, die auf plastisch aufgehellten, ge-
brochenen Farbtonen beruht und sich so dem
formal betonten Bildrhythmus unterordnet. Arnold
Briigger, der stets ein starkes Naturgefiihl und
eine schlichte Empfindung bewahrt, nahert sich
nur zogernd dem Kubismus. Obwohl er einen
sichern Sinn fiir kubisch vereinfachte Formen ent-
wickelt, wendet er sich bald wieder einer natur-
naheren Darstellung zu. Heftiger beriihrt vom
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Alice Bailly, Dans la chapelle, 1912
4

Louis Moilliet, La carrousel, 1916/17
Photos: 2—4 Michael Speich, Winterthur
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Kubismus wird Otto Morach, der konsequent die
neue Formsprache durchexerziert und die gegen-
standliche Erscheinungswelt in expressive, ku-
bisch bewegte Formrhythmen umsetzt. Seine
lyrisch gesteigerte Farbgebung verrdt orphisti-
sche Herkunft. Eher kiihl, distanziert verhalt sich
Wilhelm Gimmi zur kubischen Formzerlegung, die
er spater zugunsten gegenstandsbetonteren, pla-
stischen Formen aufgibt. Eine ungeloste Span-
nung bleibt in den von einer mystischen Religio-
sitat erfillten Bildern Oscar Lithys, der beinahe
gewaltsam virtuos nachgeahmte historische Stile
mit einer geometrisierenden Abstraktion konfron-
tiert, welche letztlich formal zu unbestimmt ist.
Einen Hohepunkt bildeten die Gemalde und
Aquarelle Louis Moilliets, der die gegenstand-
lichen Motive harmonisch in den Rhythmus ab-
strakter Flachengliederung verwandelt. Seine
stille, verschwiegene Schopferkraft nimmt intuitiv
und undogmatisch die Anregungen des von
August Macke vermittelten Orphismus auf. Gu-
stave Buchet, ein Virtuose der Formbehandlung,
erstrebt zunachst eine rhythmisch bewegte Bild-
ordnung, die kubische und futuristische Elemente
miteinander verknlpft. Je ndher er indessen zum
Purismus gelangt, desto mehr verwandelt sich
seine Dynamik in eine vertikal-horizontale Statik.
Lebensfreude strahlt aus den Bildern Alice Baillys,
welche das Stakkato der strengen kubischen
Rhythmen dekorativ auflockert. Spéater kehrt sie
zu einer sanft abstrahierten Gegenstandlichkeit
zurlick, die durchdrungen ist von einer verspielten,
doch echten Empfindung. Mit dieser instruktiven
Ausstellung ist fir die klnftige Forschung eine
wichtige Vorarbeit geleistet worden.

Helmut Kruschwitz

Ziirich

Paul Speck 1896 bis 1966
Kunsthaus
17.Januar bis 22. Februar

Das Kunsthaus ehrt den vor mehr als drei Jahren
verstorbenen Schweizer Bildhauer Paul Speck
mit einer umfassenden Gedachtnisausstellung —
es ist die erste geschlossene Ausstellung seines
Schaffens iberhaupt —, die mit Uberzeugung
konzipiert, mit groBem Verstdandnis und Fein-
geflihl prasentiert und zu einem Ganzen gefligt
ist. Fiir die breitere Offentlichkeit geradezu eine
Entdeckung. Speck hat zwar verhaltnismaRig
viele Bildwerke an offentlichen Orten — Platzen,
Parks, Friedhofen, Kirchen, Schulen —geschaffen,
er hat bei reprasentativen Ausstellungen in der
Schweiz und auch im Ausland seine Arbeiten
gezeigt; aber erst jetzt steht das Ganze vor Augen,
ein sehr intensives Euvre in groRen Entwick-
lungsbogen; die fiir die Dauer geschaffene Le-
bensspur eines Menschen, der selbst der Kunst
und nurder Kunst lebte. Erfiilltim wahren Sinn des
Wortes. In standiger Auseinandersetzung mit den
Fragen, die der Kunst seiner und unsrer Zeit ge-
stellt sind, offen und bereit auch den jlingsten
Erscheinungen gegentiber, die sich in ihm auf
originale, wiirdige Weise verarbeitet haben; ab-
hold dem Modischen. Damit gehort Speck dem
Typus des Kiinstlers an, der heute in Diskussion
geraten ist. Aber er bewéhrt sich in der Diskussion
und hélt stand durch das Werk und auch durch
die im Werk ausgesprochene stille Kritik.
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In der Schweizer Kunst zéhlt Speck zu den
obersten Réangen. In mancher Beziehung ver-
wandt mit Otto Meyer-Amden, mit dem ihn auch
die Neigung zum Philosophischen und Ethischen
verbindet, und auch zur stufenhaften Folge der
Formentwicklung. Aber, wie es Tatigkeit und
Handwerk des Bildhauers verlangen, miindet das
mitunter griiblerische Reflektieren und Probieren
in der endgiltigen, geformten Gestalt. So ist
Specks Werk keineswegs fragmentarisch geblie-
ben, sondern hatin groRen periodischen Schritten
zu Verwirklichungen gefiihrt, in denen das Nach-
denken, das Poetisieren, die Folge der Formver-
suche, die Experimente mit dem Material mitihren
vollen Kraften integriert worden sind. Und die
Ideen und Impulse der allgemeinen kiinstleri-
schen Entwicklung seiner Schaffensjahrzehnte,
deren er sich bewul3t war und zu denen er, um-
friedet von seinem eigenen Lebenskreis, auf seine
Weise beigetragen hat. Manchmal kritisch,

manchmal eigensinnig schweizerisch, aber immer
aus dem (Ubervollen Saft seiner Kiinstlernatur.
DaR sich Speck nicht regional abschloB, zeigt
allein schon seine Beziehung zu Henry Moore —
um nur ein Beispiel herauszugreifen — und seine

thematisch sich niederschlagende tiefe Verbun-
denheit mit den tragischen und entsetzlichen
Zeitereignissen, die sich ihm einpragten.

All dies trat in der Kunsthaus-Ausstellung
hochst eindringlich zutage. Wichtig die breite
Ausgangsbasis. Speck hatte in Miinchen als
junger Bildhauer und Maler begonnen und sich
dann der Keramik zugewendet. Von friihen Mal-
arbeiten war nur eine kleine, aber ausgesprochene
Talentprobe zu sehen, von den Keramiken eine
vorziigliche Auswahl, die Speck in handwerk-
licher und kiinstlerischer Vollendung zeigt. Die
Gefale, Eierbecherund anderen Objekte téaglichen
Bedarfs gehoren zum Besten, zum Poetischsten,
was in den beginnenden zwanziger Jahren tber-
haupt entstanden ist. Man sieht den Bildhauer
und den Maler — manchmal mit Kleeschen Form-
elementen — im Kern. Der definitive Ubergang zur
Plastik erfolgt Ende der zwanziger Jahre mit
lapidaren Portratkopfen, die an Despiau erinnern
mogen. Den Abschied von der Keramik bildet die
schmale Figur eines Trommlers (heute im Trep-
penhaus der Ziircher Kunstgewerbeschule) roh-
renhaft aufgerissen, auch im Ausdruck, ein grof3-
artiger Vorgriff auf spatere Experimente Specks.

DaB im Kunsthaus Bildwerke Specks von
Friedhofen und Parkanlagen zusammengebracht
waren, erschien besonders verdienstvoll. So sah
man die Stufen von der Gruppe in Hombrechtikon
bis zur Saule beim Schulhaus Hofacker, Schlie-
ren. Die Entwicklung beginnt mit der Konfron-
tierung schwebender, volumindser Engel mit
Tier- und eher zarten Menschengestalten, gelangt
zu abstrakten Gebilden wie «pane e vino» mit
seinen Variationen und zum « Stapel» im Zircher
Allenmoosbad. Von da aus vollzieht sich (in gro-
Ren Ziigen gesehen) der Ubergang zu abstrakter
Figuration (Camino 1960-1962) und endlich bis
zum geometrisierenden selbstandigen Architek-
turelement. Zwischen diesen Fixpunkten liegt die
Fllle des Werks, von dem nur die zauberhaften
Varianten der Tirklopfer (als Anruf gleichsam),
die «Kette, 20. Juli 1944y, die verschiedenen
Fassungen der horizontal schwebenden Engel
(kleine Formate) und die merkwiirdige Platte des
Pascalschen Zahlenspiels hervorgehoben seien.
Nicht zu vergessen die kleinen plastischen Skizzen
mit dem auch im kleinen Format maéchtigen
KontrabaB im Spiel von Symbol und reiner, dem
Geometrischen zugewandter Form, die merk-
wirdigen bemalten Gipsfiguren von 1954, mit
denen Speck etwas von Pop vorwegnimmt, und
die letzte, rote Emailfigur in wundervoller Ver-
schrankung von Engelsturz und vollig geloster,
dionysischer Verziickung.

Das plastische Werk war in der Ausstellung
von Photos begleitet, die die Originalsituation in
Hombrechtikon und anderen Orten aufzeigten.
Vor allem aber von einer Fiille von Zeichnungen,
Aquarellen und Gouachen, fast alles Studien zu
Bildhauerwerken, Arbeitsmaterial also, aber voller
Eigengehalt.

Zum AbschluR: Speck hat Ende der dreiRiger
Jahreim Ziircher KongreBhaus ein kleines, stufen-
weise angelegtes Atrium mit Wasserlaufen und
kleinen plastischen Gebilden geschaffen, ein
Meisterwerk poetischer Erfindung und Integra-
tion in die Architektur. Friiher konnte man sich bei
Empfdngen in diesem kleinen Atrium ergehen,
heute ist es abgewlirgt. Sollte man nicht gerade
jetzt und in sichtbarer Erinnerung an Paul Speck,
der ein groRer Kiinstler Ziirichs gewesen ist, den
kleinen internen Platz wieder 6ffnen und leben-
dig machen? HEC?

2

Julio Gonzalez
Gimpel & Hanover Galerie
13.Januar bis 21. Februar

Die Ausstellung ist fir Zirich ein groRer Gliicks-
fall. Erstmals ist eine umfassende Werkgruppe
des groRen, zum Pariser gewordenen Spaniers —
mehr als fiinfzig Plastiken sowie eine groRe Zahl
von Zeichnungen und Collagen —zu sehen; grof3e
und kleine Formate, immer Werke von auBer-
ordentlicher Bedeutung, Schonheit im 20.Jahr-
hundert. Auch hier wie bei Picasso ein Mann, bei
dem sich freie abstrakte Gestaltung und Figtirlich-
keit kreuzen. Man steht vor dem Geheimnis der
«zentralen Figur». Gonzalez hat einen sehr stoR-
weisen Schaffensweg durchschritten, mit langen
Pausen, unter groRen materiellen Schwierigkei-

1
Paul Speck, Trommler, 1932
2

Julio Gonzalez, Femme dite «les trois plis», um 1931-1934.
Eisen
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Julio Gonzalez, Le Cagoulard, 1933/35. BronzeabguR

ten, die, zum Teil, dazu gefiihrt haben, daR das
Eisen, altes Eisen, billiges Eisen zum Medium
groRer kiinstlerischer Aussage geworden ist. In
Paris, wohin Gonzalez um das Jahr 1900 vier-
undzwanzigjahrig kam, war er den kiinstlerischen
Ereignissen standig ausgesetzt, die das Gesicht
der Kunst der ersten Halfte unsres Jahrhunderts
gepragt und gemeilelt haben. Was er nach Paris
brachte, war neben seiner kiinstlerischen Potenz
ein bestimmtes MaR handwerklicher Tradition.
Im groBen Schmelztiegel und aus mediterranen
Voraussetzungen entstand dann das Euvre, das
in seinen inneren Physiognomien, wie sie sich
figlrlichen, halbfigirlichen, abstrakten, symbo-
lischen und dem Kult nahestehenden Werken

auspragen, von vornherein die GroRe vorgezeich-
net hatte.

Dieser GroRe konfrontiert zu sein, lieR Pro-
blematisches, das mit spateren Bronzeglissen
nach urspriinglich eisengeschmiedeten Origina-
len verbunden ist, zurticktreten. Wichtiger und
erregender waren, abgesehen von der primaren
Kunstgewalt, die Beobachtungen, was alles sich
bei Gonzalez spiegelt von Degas tiber Medardo
Rosso und Picasso zu Brancusi, ohne daR je die
Grundphysiognomie verwischt oder verschoben
wirde. Das Beispiel einer groRartigen, integren
kinstlerischen Erscheinung, die in ihrer Reinheit
durch posthume Manipulationen nicht berlhrt
werden kann. H.C.

Kenneth Noland
Galerie Renée Ziegler, MinervastralRe
12. Dezember 1969 bis 31.Januar 1970

Die Galerie zeigt eine Reihe von Parallelstreifen-
bildern Nolands. Ausgefallene Formate — nieder
und sehr breit —, deren Sinn sich bei der sorgfalti-
gen Betrachtung ergibt. In den Formaten liegt
zum groRen Teil die Ruhe beschlossen, die von
den Bildern ausgeht. Die gewaltigen Male No-
lands, die beider«documenta 68»zu sehen waren,
Uberzeugten nicht oder irritierten. Die kleineren
Formate besitzen eine Uberzeugende Geschlos-
senheit. Die Farbstreifen in zurlickhaltenden, aber
sehr dezidierten, dem heutigen Farbgeschmack
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entsprechenden, auch neutrale Zonen verwen-
denden Tone besitzen eine geheimnisvolle Kon-
tinuitat. Sie sind nicht nach Zahlenverhéltnissen
angelegt, sondern der freien Proportionierung
liberlassen. Bei den jeweiligen Farbrandern ist
deutlich zu sehen, daR es sich um die ungesttitzte
Arbeit im direkten Pinselstrich handelt. Es sind
«Gemaldey, die sich nicht der Wand integrieren;
sie flihren ein eigenes, isoliertes Leben, das durch
die Art der Rahmung verstarkt wird. Um den Keil-
rahmen ein dunkler Graben, an den sich die sehr
gepflegte Goldleiste anschlieBt. Es handelt sich
hier um asthetische Objekte von Grund auf.
Appell an die optischen Sinne des Betrachters.
Noland war in seiner Jugend Schiiler von
Josef Albers im Black Mountain College; spater
befreundete er sich mit dem 1962 verstorbenen
Morris Louis. Man sptrt den heutigen Bildern die
von seinen Lehrern kommende innere Kontinuitat
an. Um so erstaunlicher, daB sie der eigentlichen
«konkreten Kunst» fernestehen. Es mag daher
rihren, daR Denkprozesse bei ihrer Entstehung
nur eine sekundare Rolle spielen. Sie sind bei aller
scheinbaren Einfachheit und Uberschaubarkeit
im Grunde Visionen. In welch merkwirdigem
MaR, springt bei dem einzigen Bild «normaler»
Hohen- und Breitenmale in die Augen: die Par-
allelzonen werden plotzlich zu organischen Le-
benszonen wie Erde, Wasser, Dunst, Glanz des
Lichtes. Vorgédnge, die man unter dhnlichen Vor-
zeichen bei Mondrian zwischen 1910 und 1916
und finfundzwanzig Jahre friiher beim jungen
Van de Velde vorfindet. H.C:
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Jakob Bill

Chur Galerie Quader

Jakob Hirschbuhl

Galerie am Platz

Isabelle Dillier — Studer-Koch

Epalinges-Lausanne Galerie Jeanne Wiebenga

Sekula — Nebel — Cornuz — Mennet — Simonin — Gisiger 13

Ausstellungskalender

Aarau Aargauer Kunsthaus Expressionisten 28. 2. — 30.3.
Galerie 6 Leonhard Meisser 28. 2. — 26.3.
Amriswil Galerie 19 Ernst Kreidolf 2857120021218 3)
Auvernier Galerie Numaga Léon Zack 7.5 3=
Baden Galerie im Kornhaus Steivan Liun Konz — Markus Egger 27::125+32273!
Galerie im Trudelhaus Friedrich Kuhn 2lir2ii=n22:3!
Balsthal Galerie Rossli Walter Blapp 8iF3=2213!
Basel Kunstmuseum Kubismus — Zeichnungen und Graphik aus dem Basler Kupferstichkabinett 5. 2. - 5.4
Kunsthalle Sidney and Harriet Janis Collection — Theo Eble 28. 2. — 30.3
Museum fir Volkerkunde Plangi. Textilkundliche Ausstellung bis auf weiteres
Schwarzafrika- Plastik bis auf weiteres
Urgeschichtliche Sammlung Walter Mohler, Il Teil bis auf weiteres
Gewerbemuseum Seit langem bewahrt. Klassische Produkte moderner Formgebung 24. 1. — 30.3.
Galerie d’Art moderne Carl Bucher. Landings 23. :1e— 18.3:
Franz Fedier 215 3i5="19:6:
Galerie Beyeler Moon and Space 17.12..=156.'3,
Picasso. Bemalte Linolschnitte 20. 3. — 20.5.
Galerie Chiquet Pier Antonio Fenili 6. 356 —=20%3!
Galerie Suzanne Egloff Jorg Schulthess 12, 38.'=:12.4.
Galerie G Hermanus — Piccaluga — Tamagni 27452, —326,:3"
Galerie Katakombe Aarau 5. Herzog — Kielholz — Matter — Miiller — Rothacher — Suter 1150 3ui=5 114y
Galerie Riehentor Cenek Prazak 28: 72 =132b6:3.
Galerie Stampa Albert Siegenthaler — Gillian White 270 a5,
Galerie Bettie Thommen Orazio Bacci — Miro Cusumano — Romano Rizzato 25, 2. — 193}
Pedretti 20..-3. —12.4.
St.- Alban-Saal Paul Stockli 3. 4. — 19.4.
Bern Kunstmuseum 50 Jahre Verein der Freunde des Berner Kunstmuseums 10. 3. — 30.3.
Kunsthalle Fritz Pauli 28. 2. - 30.3.
Anlikerkeller Paul Wyss — Gertrud Wyss 153052631
Atelier-Theater Fred Scheuner 6. 3. — 25,3.
Francgois Fontaine 26. 3. — 15.4.
Berner Galerie Werner Schmutz 28. 2.1 —:26.3.
Galerie Haudenschild und Laubscher Leo von Welden 6. 3. — 15.4.
Galerie Martin Krebs Antonio Asis 17. 3. — 11.4.
Galerie Loeb Max Bill 1. 3. — 30.4.
Galerie Verena Miiller Hermann A. Sigg 14, 2. - 156.3.
Galerie Miinster Waly Wiithrich 5. 3. —26.3.
Galerie Pronto M. P, Flick 2. 3..-'31.3.
Galerie Schindler Max Fueter 11, 1305 =8143:
Biel Galerie Pot-Art Claude Reussner 7. 3. — 4.4,
Galerie 57 Roland Gfeller-Corthesy 27. 2. — 28.3.
Carouge Galerie Contemporaine Charles Monnier 19:. 2= 8530
Volkert Emrath 19 8./ 15.4.
3 4.
3% 4.
2 a3
3. 3

2

Frauenfeld Bernerhaus

Holzschnitte von Ugo Cleis, Emil Hungerbiihler, Heinz Keller, Hanns Studer 22.
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