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Offentliche

Kunstpflege

Eine Alberto Giacometti-Stiftung

In einem Stockwerk des alten Landolt-
Hauses, das der Zircher Kunstgesell-
schaft gehort — Karl Moser hat es bei der
Erweiterung des Altbaues von 1910 durch
ein Zwischenglied mit dem Gesamt-
komplex des Kunsthauses verbunden -,
ist bis auf weiteres eine Sammlung von
Werken Alberto Giacomettis zu sehen,
die mehr bedeutet als eine temporare
Ausstellung. Es handelt sich um einen
geschlossenen Komplex von 61 Plasti-
ken, 7 Bildern und 21 Zeichnungen, der
unter EinschluB seltener und groB3-
artiger Friharbeiten ein glltiges Bild des
Schaffens Giacomettis vermittelt. In den
kleinen, von Bruno Giacometti architek-
tonisch anspruchslos, taktvoll und aus-
gezeichnet renovierten kleinen Raumen
mit dickleibigen Tiren, in der Intimitat
des als Privatbau entstandenen Landolt-
Hauses, ergibt sich eine besondere Un-
mittelbarkeit der kiinstlerischen Wir-
kung. Auf natirlichste Weise wird dem
Betrachter zur Konzentration verholfen.
Es besteht der Plan und, um es gleich zu
sagen, die Wiinschbarkeit, daB diese
Giacometti-Sammlung erworben, als
Stiftung in Zirich domiziliert und aus-
gebaut wird. Die ersten Schritte sind ge-
tan. Ein Kreis schweizerischer Kunst-
freunde hat fiir eine gewisse Zeit die
Sammlung zu sichern verstanden. Aber
die definitive positive Entscheidung
steht noch aus. Uber das Was - das
heiBt tiber die groBte Wiinschbarkeit der
Erwerbung - sind sich alle einig. Uber
das Wie gehen die Meinungen ausein-
ander, was sich gefahrlich, aber auch im
Sinne einer organisch entstehenden
Meinungsbildung auswirken kann.

DaB diese imponierende Werkgruppe in
dieser Form zusammenkam, ist das
Verdienst des amerikanischen Samm-
lers G. David Thompson, der zu einer
Zeit, als man sich in der Schweiz um
den groBten lebenden Schweizer Kiinst-
ler noch herzlich wenig kimmerte, syste-
matisch Werke Giacomettis erwarb. Dal
sie jetzt zunachst einmal in der Schweiz
und praktisch in Zurich fixiertist, hat man
dem Basler Kunsthandler Ernst Beyeler
zu danken und dem Gremium der Kunst-
freunde, die vor dem geforderten Kauf-
preis — man spricht von gegen drei Mil-
lionen Franken - keine Furcht gezeigt
haben.

Der Plan ist der — nichts ist natrlicher,
sollte man denken —, die Sammlung mit
Hilfe 6ffentlicher Mittel zu erwerben und
eine Stiftung zu errichten. Alberto Gia-
cometti selbst steht dem Plan grund-

satzlich positiv gegeniiber und zeigt die
wahrhaft noble Bereitschaft, einer sol-
chen Stiftung Ergédnzungen aus seinen
friiheren Schaffensjahren und neu ent-
stehende Arbeiten beizusteuern. Fir
die Ausfiihrung des Planes haben sich
zwei Auffassungen herausgebildet: ent-
weder die Stiftung in Zirich als Annex
des Kunsthauses zu domizilieren oder
die zu erwerbenden Werke Uber die Mu-
seen der Schweiz zu verteilen. Manches
schweizerische Museum ware gewil
froh, auf diese Weise Giacomettis
Schaffen mit einigen groBen Beispielen
im eigenen Haus vertreten zu haben.
Aber alle Museumsleiter und Verwaltun-
genwerden sich, vielleicht acontre-cceur,
dartber klar sein, daB diese Losung eine
Zersplitterung eines einmaligen Be-
standes bedeuten wiirde, fiir die man die
Verantwortung nicht auf sich laden
kann.

So ist zu wiinschen und zu hoffen, daB
sich aus den Diskussionen, die begon-
nen haben, die sinnvolle Entscheidung
heraus kristallisiert, grundsatzlich die
Sammlung zusammenzulassen und sie
in Zirich zu domizilieren, wo ja vor
etwas mehr als einem Jahr die groBe
Ausstellung stattfand, durch die sehr
rasch freundschaftliche Beziehungen
zwischen dem Kiinstler, der Stadt und
dem Kunsthaus entstanden sind, aus
denen heraus sich die erwahnte Geste
Giacomettis erklart. Das Aufbringen der
Mittel — ein niichtern rechnender SpaB3-
vogel hat festgestellt, daB sie dem Be-
trag fir 900 m NationalstraBenbau ent-
sprechen — wird Sache des Bundes, des
Kantons und der Stadt Ziirich als der be-
herbergenden und damit auch der in spe
geehrten und ausgezeichneten Region
sein. Bereits hat die Eidgendssische
Kunstkommission dem Vorsteher des
Departementes des Innern, Bundesrat
Tschudi, auf dessen Anfrage den An-
kauf der Sammlung dringend empfohlen.
Kanton und Stadt Zirich werden, wie
man hofft, nicht nachstehen, die Er-
richtung der Stiftung mit zu ermdglichen.
Vielleicht ist auch an die Mithilfe aus
privaten Kreisen zu rechnen. DaB im
Falle einer solchen Domizilierung in
Ziirich die Organe der Stiftung, wie seit
Jahren die Klee-Stiftung in Bern, zu der
die Giacometti-Stiftung ein wirdiges
Gegenstlck bilden wiirde, von Fall zu
Fall Leihgaben nach auswarts zur Ver-
fligung stellen wiirden, versteht sich von
selbst.

DaB zunachst das Landolt-Haus zur
Verfligung steht, ist ein Glicksfall. In
den normalen Sammlungsraumen des
Kunsthauses (und auch wohl jedes an-
deren Museums in der Schweiz) wiirde
das plétzliche Erscheinen eines so gro-
Ben und anspruchsvollen Werkkom-
plexes groBen, zu groBen Platz absor-

WERK-Chronik Nr. 4 1964

bieren. Allerdings mu3 man wohl damit
rechnen, daB irgendwann einmal eine
solche Giacometti-Stiftung ein eigenes
Gebaude verlangt, wie dies gerade jetzt
fiir den NachlaB Wilhelm Lehmbrucks in
Duisburg entsteht.

Aber das sind Fragen fur spater. Im
Augenblick geht es darum, die Voraus-
setzungen fur die Realisierung der Stif-
tung zu schaffen und dafir zu sorgen,
daB diesmal nicht wie schon mehrmals
die Gelegenheit verpaBt wird, einen
groBen Schweizer Kiinstler und damit die
Schweiz selbst zu ehren.

Die Er6ffnung der Ausstellung im Lan-
dolt-Haus fand in Anwesenheit zahl-
reicher Kunstfreunde und offizieller Per-
sonlichkeiten aus Ziirich und der ganzen
Schweiz statt. Der Kunstgeschichts-
ordinarius der Ziircher Universitat, Prof.
Dr. Gotthard Jedlicka, und der Direktor
des Kunstmuseums Basel, Dr. Franz
Meyer, legten in eindringlichen Worten
die Bedeutung und die Dringlichkeit der
Errichtung der Stiftung dar. Alberto
Giacometti befand sich unter den Zu-
horern, und vielleicht ist es ihm, der oft
Grund gehabt hat, gegen die Schweiz zu
grollen, warm ums Herz geworden. H.C.

Ausstellungen

Basel

Franz Kline - Alfred Jensen
Kunsthalle
31. Januar bis 1. Mérz

Wer von Kline urspriinglich einen Ein-
druck von Brutalitat mitbekommen hatte,
konnte sich in dieser Ausstellung viel-
leicht zuerst bestatigt fihlen. Im Durch-
schreiten der Ausstellung durften dann
viele liberrascht erlebt haben, wie sich
ihr Widerstand aufléste und der Betrof-
fenheit vor einem zutiefst kiinstlerischen
Werk Platz gab. Was als kruder Gegen-
satz von schwarzen Balken auf weiBem
Grund erscheinen mochte, zeigte sich
als subtiles raumliches Geflige. Hatte
sich der Betrachter einmal vom Vorurteil
gegeniiber der Unfarbigkeit befreit, so
eréffneten sich ihm in der kraftvollen
Beschrankung feine, oft geradezu poe-
tische Differenzierungen: Schwarz ist so
schwarz nicht, Wei3 wird vom passiven
Grund zu aktiver Farbe.

Zur bekannten Schwierigkeit, ungegen-
standlicher Kunst mit Worten beizukom-
men (weil Farb- und Formkompositionen
nicht am gegenstandlichen Inhalt be-
schrieben werden kénnen), kommt bei
Kline hinzu, daB auch noch die Reflexion
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Franz Kline, Study for Corinthian I, 1957

vor der Durchfiihrung wegfallt: die Bilder
entstehen als unmittelbarer Ausdruck ei-
nes Uberbordenden Lebensgefiihls und
kénnen nur mit der gleichen Direktheit
vom Betrachter aufgenommen werden.
Diese Unmittelbarkeit, die keine intellek-
tuellen Zwischenstufen zulaBt, machte
die Ausstellung so eindriicklich.

Kline ist unter all denen, die als «action
painters» etikettiert werden, wohl der
echteste. Die Bilder sind das Ergebnis
der Aktion, der kdrperlichen Gebaérde, in
die der Maler seine Welterfahrung um-
setzt. Und dennoch haben wir es nicht
mit graphischen Aufzeichnungen bloB3
physischer Vorgénge zu tun. Ziel ist
nach wie vor die bildliche Gestalt. Der
kritische Verstand steht nicht als Pro-
duzent einer Bild-ldee am Anfang des
Gestaltungsvorgangs; er begleitet ihn
vielmehr kontrollierend, er bricht ihn ab,
wenn der anfangliche Impuls zum Bild
geworden ist.

Franz Kline (1910-1963) hateine durchaus
akademische Ausbildung durchgemacht,
zuerst in Boston, spéater in London. Erst
Mitte der vierziger Jahre, nach auftrags-
gebundenen Landschaften und Portrats,
setzen die meist schwarz-weiBen Ab-
straktionen ein.

Dieihn kannten, schildern Kline als einen
liebenswiirdigen Bohémien, dessen hohe
Sensibilitat ihn befahigte, Menschen in
ihren Eigenheiten zu erfassen und
schauspielerisch zu interpretieren. Je-
des BewuBtsein von Avantgarde warihm
so fremd wie jede Kiinstleraffektation.
Die Schilderungen geben eher den Ein-
druck eines Empfindsam-UnzeitgemaBen
mit unzeitgemaBer Vorliebe fiir Fra An-
gelico und Goya, fiir Ingres und den
Amerikaner Ryder. UnzeitgemaB heiBt
aber nicht weltfremd. Klines Leben und
Werk sind ein ungeteiltes Ja zurlarmigen
Vitalitat - inshesondere des «Kontinents
New York». Gerade durch die euphori-
sche Lebensbejahung und nicht durch

romantische Sehnsucht nach paradiesi-
schen Urzustanden hat Kline die Freiheit
zu Werkenvon solch groBartiger mensch-
licher Unmittelbarkeit gefunden.

Die Bilder von Alfred Jensen (1903 ge-
boren, lebtin New York), die gleichzeitig
in den oberen Salen der Kunsthalle ge-
zeigt wurden, bildeten zum Werk von
Kline den denkbar groBten Gegensatz.
Von den Spannungen der amerikani-
schen GrofBstadtexistenz, die das Werk
von Franz Kline pragten, ist Jensen vél-
lig unberihrt.

Kline steht seiner wirren Umwelt mit ge-
scharften Sinnen gegentiber; unter der
Kontrolle des Verstandes wurde sein
Korper zum Medium, das Impulse in Bil-
der umwandelt. Jensens Verhéltnis zur
Weltdagegenistein ordnendes. Er sucht
den Geist abstrakter Gesetze einzufan-
gen, arbeitet mit Goethes Farbenlehre,
dem Goldenen Schnitt und komplizierten
Zahlensystemen - und schafft trotzdem
Bilder von herzerfrischender Unbefan-
genheit. Die leuchtende Farbigkeit, die
fur andere Maler kiihnstes Bekenntnis
ware, ist bei ihm reine Naivitat.

Die meisten Bilder sind geometrisch auf-
gebaut, oft einfach in Vierecke aufgeteilt.
Was ihn himmelweit von der abstraction
géométrique trennt, sind die heftigen Far-
ben und der expressive, fingerdicke Farb-
auftrag. Durch Verkettung farbiger Fla-
chen bilden sich in den geometrischen
Rastern Bewegungsablaufe, organisie-
ren sich raumlich gestaffelte Farbebe-
nen.

Die Uberfiille an bunten Farben wird nur
durch eine fast unglaubliche Farbemp-
findlichkeit (berhaupt ertraglich, die
auch die unmdoglichsten Farbkombina-
tionen noch zum Klingen bringt.

Klines Eindeutigkeit ist Ausdruck einer
beeindruckenden Aufrichtigkeit; Jen-
sens Direktheit dagegen entspringt un-
gebrochener Naivitat. Seine Bilder haben
die selbstverstandliche Einfachheit mit-
telamerikanischerundindianischer Stoff-
muster. Gihy

Moderne franzosische Kniipfteppiche
Gewerbemuseum
25. Januar bis 1. Mérz

Man darf sich freuen, daB seit Lurcats
Erneuerungsversuchen dem Teppich
wieder die Aufmerksamkeit der Kiinstler
zuteil wird. Es diirfen dabei aber nicht die
bedenklichen Seiten solcher Unterneh-
mungen Ubersehen werden: bei Teppi-
chen, Gebrauchsgegenstanden also,
wirkt die technisch ungerechtfertigte Be-
schrankung der Auflage auf sechs Exem-
plare snobistisch. Um so mehr, als Ent-
wiirfe bekannter Kiinstler noch keine gu-
ten Teppiche garantieren.
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«Reproduktions-Teppiche» geraten am
besten, wo die Entwiirfe von Kiinstlern
stammen, deren Stéarke im Dekorativen
liegt: so sind diejenigen von Capogrossi
und Vasarely durchaus befriedigend, der
von Sugai ausgezeichnet. Verheerend
wirkt die Umsetzung in wollene Kniipf-
teppiche bei den ausgesprochen maleri-
schen Kiinstlern: bei Poliakoff und Viei-
ra da Silva ist von dem, was ihre Quali-
tat ausmacht, fast alles auf der Strecke
des technischen Herstellungsweges ge-
blieben. Eine schéne Ausnahme macht
Bram van Velde, der offenbar nicht ein-
fach ein Bild als Vorlage geliefert, son-
dern sichin seinem Entwurf auf die spezi-
fischen Méglichkeiten des Materials ein-
gestellt hat.

Von jedem Kunstler war neben dem Tep-
pich ein kleineres Bild ausgestellt: da-
durch entstand meistens ein Gefalle zu-
ungunsten des Teppichs. Eine Aus-
nahme: man vergab Pierre Meauzé gerne
das ungenieBbare Pastell, denn er hatte
den schonsten Teppich zur Ausstellung
beigetragen. c.h.

René Auberjonois
Galerie Beyeler
3. Februar bis 31. Marz

Auberjonois in die Ausstellungsreihe
der Kiinstler von internationalem Ruf auf-
zunehmen, ist ein mutiges Unterfangen
fur eine Galerie, die die Museen und
Sammler der ganzen Welt zu ihren Kun-
den zahlt. Doch mit dem Mut allein ist es
nicht getan —es braucht auch eine rechte
Anzahl verkéauflicher Bilder dazu. Und
gut sollten sie erst noch sein.

Mit 52 Bildern und 45 Zeichnungen ver-
mochte die Ausstellung den ganzen Au-
berjonois zu zeigen: die Bilder gehérten
zu allen klassischen Themenkreisen des
Malers - Portrats, Akte, Pferde und Zir-
kus, Landschaften — und verteilten sich
tiber die Spanne von 1900 bis 1951.

Fiir den Geist des Malers besonders
charakteristisch sind zwei Hinterglasbil-
der aus den Jahren 1928/29, denn sie sind
ein Bekenntnis zu jener selbstverstand-
lichen, «kunstlosen» Volkskunst, die
dem durch und durch kultivierten Auber-
jonois immer ein heimliches Ideal ge-
wesen ist. Nicht das einzige freilich; in
drei weiteren Bildern bekennt er sich zu
seinen kinstlerischen Ahnen: Kopie nach
Poussins «Rebekka» (um 1929), Hom-
mage a I'Olympia (1943) und Les peintres
francais (Pissarro stellt Cézanne einen
jungen Maler vor, 1941).

Auberjonois’ Stil hat sich seit seinem
Einsatz beim Friuhkubismus &uBerlich
nur wenig verandert. Nicht im Wandel
lag seine Kraft, sondern in der Vertie-
fung, in der steten Verdichtung innerhalb
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einer Bildsprache, die sich jede allzu-
leichte Schonheit versagte.

Man hat sich daran gewdhnt, von Auber-
jonois kaum je ein wirklich schwaches
Bild zu sehen; dennoch dirfte es unge-
wohnlich sein, daB man in einer Galerie-
Ausstellung gleich eine ganze Reihe von
Meisterwerken zu sehen bekommt, wie
es hier der Fall war. c.h,

Bern

Serge Brignoni
Kunsthalle
22. Februar bis 30. Méarz

Serge Brignoni wurde 1903 in Chiasso
geboren. Seine kiinstlerische Ausbil-
dung erhielt er in Bern und Berlin, vor
allem dann aber in Paris, wo er 1923 bis
1940 lebte und wo er sich die Grundlage
fiir sein Gestalten schuf. In Paris arbei-
tete er an den Akademien Julian und
André Lhote, und 1926 stellte er erstmals
im Salon des Artistes Indépendants aus.
Hier empfing der junge Schweizer An-
regungen von Picasso, den Kubisten und
Giorgio de Chirico. Hier fand er auch
schon frith in den Stidseeplastiken aus-
gedriickt, was in ihm selbst zum Aus-
druck drangte. 1929/30 fiihrte ihn ein Auf-
enthaltin Collioure mitden Basler Kiinst-
lern Otto Abt, Walter Bodmer und Wiem-
ken zusammen, wobei es zu befruchten-
dem Austausch kam. Max Ernst und Al-
berto Giacometti waren ebenfalls von
entscheidender Bedeutung fiir Brignoni
und halfen mit, seine Entwicklung in eine
neue Richtung zu lenken.

Als der Kiinstler 1940 in die Schweiz zu-
riickkehrte und sich in Bern niederlieB,
durfte er bereits auf ein ansehnliches
Werk, auf ein reiches Kunst- und Erleb-
nismaterial zurtickblicken, das er nun in
Stille, in anfanglicher Abgeschlossen-
heit auch, verarbeiten konnte. Neben der
Verarbeitung des Alten (auch im wort-
lichen Sinn: wiederholter Uberarbeitung
vorhandener Bilder) wurde Neues ge-
sucht: in Malerei, Graphik und Plastik.
Immer wieder ist der Kiunstler im Aus-
land und in der Schweiz an Ausstellun-
gen hervorgetreten. Dennoch war es ver-
dienstvoll, daB nun die Berner Kunst-
halle, gleichsam als Geburtstagsge-
schenk an den sechzigjahrigen Kinstler,
eine Retrospektive groBeren Umfangs
zeigte, in welcher die Reichhaltigkeit und
Verschiedenartigkeit, aber auch die
durchgehenden Ziige des CEuvres klar
zutage traten. Die Berner Kunsthalle
konnte dabei auf drei eigene vorange-
hende Ausstellungen mit Werken Bri-
gnonis (1932, 1946, 1955) aufbauen. Im
Gegensatz zu ihnen wurde nun das

Hauptgewicht auf die friihe (Pariser) Zeit
gelegt. Zwei Sale wurden sodann dem
abstrakten Spatwerk, ein Saal den Land-
schaften eingeraumt. Daneben kamen
die Skulpturen aus den Jahren 1931 bis
1942 und 1956 bis 1963 schon zur Gel-
tung. Auf das graphische Werk wurde
ganz verzichtet.

Bei aller Vielfalt der Gestaltung realer,
visionarer und klinstlerischer Erlebnisse,
bei allem suchenden Experimentieren,
welche ihm entgegentreten, kann der Be-
trachter gewisse durchgehende Grund-
ziige erkennen: so vor allem ein formales
Bestreben, Linie und Flache, Zeichneri-
sches und Malerisches zur Harmonie zu
fihren und damit inhaltlich eine Verbin-
dung von Realitat und Traum, BewuBtem
und UnbewuBtem, Figur und Abstraktion
herzustellen, die Zwischenbereiche des
Lebens aufzusuchen und in ihrer Viel-
schichtigkeit zu gestalten. Dies wird am
deutlichsten in den surrealistischen Ge-
malden, in denen sich vegetabile, orna-
mentale Formen (ber Figurenelemente
schieben, in denen unter Farbflecken,
-streifen und -gerinnsel biomorphe Me-
tamorphosen sichtbar werden und die
(zum Teil auch farblich) an die formalen
Errungenschaften des Jugendstils an-
kniipfen. Diese Werke stehen zwischen
den oft pointillistisch aufgelockerten
Landschaften einerseits und den sich
ganz vom Gegenstandlichen I6senden
Kompositionen anderseits.

Brignoni, der urspriinglich Bildhauer
werden wollte, findet in der Plastik eine
weitere Méglichkeit, sein personliches
Weltgefiihl kinstlerisch zu gestalten.
Seit1927arbeiteterin Holz, Stein, Kupfer,
Messing, Aluminium und Eisen. Neben
die den Natureindruck stark tibersetzen-
den und abstrakten Steinplastiken und
die archaisch vereinfachten Holzidole
der dreiBiger Jahre treten Gebilde mit
Namen wie «Erotique-Végétal»: zarte,
sauberlich ausgearbeitete Holzplastiken,
welche auf die tropisch surrealistischen
Gemalde der vierziger Jahre vorauswei-
sen. Zur malerischen Eisenplastik, die
besonders starkes Echo gefunden hat,
geht Brignoni (nach fritheren Versuchen
in Eisen) 1954 Uber: an ihrer Oberflache
angefressene, raumdurchlassige Figu-
ren, deren Metamorphose in Richtung
der Auflésung, des Vergehens zielt, wer-
den in komplizierten raumlichen Bezie-
hungen zum Beschauer und untereinan-
der dargestellt. So begegnen uns zum
Beispiel in «Les promeneurs» (1956) und
«Rencontre» (1956-1963) Gestalten, die
eine dhnliche Welt bevélkern wie diejeni-
gen Alberto Giacomettis. Das einfiih-
lende Vorwort des illustrierten Katalogs
stammt von Walter Kern. m.s.
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Frauenfeld

Helen Dahm
Katholisches Vereinshaus
15. Februar bis 8. Mérz

Nach der groBen Ausstellung von Helen
Dahm im Sommer 1963 im Zircher
Kunsthaus muBte die Frauenfelder Aus-
stellung mit 70 Werken, etwas zusam-
mengedrangt in einem Saal, wie ein Ab-
glanz jener Ausstellung wirken. Der
Kunstverein Frauenfeld, der sich sehr
verdienstvoll um das Zustandekommen
dieser Ausstellung bemiihte und die Ein-
richtung besorgte, hat jedoch damit fiir
den Thurgau eine Ehrung nachholen
miissen, da die in Egelshofen geborene
Kiinstlerin in ihrem Heimatkanton noch
niein einer groBeren Ausstellung gezeigt
worden war. Die Ausstrahlung der Kunst
Helen Dahms ist tiberdies so intensiv,
daB um ihre Wirkung nirgends gefiirch-
tetwerden muB3. Obgleich manin Frauen-
feld den abstrakten Werken eine Stirn-
seite des Saales zur Verfligung stellte
und sie somit ins Blickzentrum riickte,
liegt der Schwerpunkt dieser Kunst im
«Haus der Malerin», im «Riesenkerbel»
und wohl auch in den Tannenbildern aus
dem Jahr 1962. Wie das abstrakte Bild
«Engelsseide» zeigt, darf man den ab-
strakten Werken aus den Jahren 1957
und 1958 nur einen Rang innerhalb des
Gesamtwerks der Kiinstlerin einraumen.
Es sind Fortsetzungen der einen, «ma-
teriellen» Komponente ihres Werkes, die
zwar teilhaben an der groBen Lebens-
kraft, auBerhalb des Gesamtwerkes je-
doch nur Einzelfalle darstellen. Als (iber-
raschend fruchtbar erwies sich Helen
Dahm mit der Schépfung einer Anzahl
Monotypien im Jahr 1963, in welchen ihre
besten Themen aufleuchten: Blume in
rotem Feld, fliegende Vogel, Mutter mit
Kind, Urtier, Selbstbildnis. Go.

Geneéve

Roberto Crippa
Galerie lolas
du 11 au 29 février

La salle n'est pas grande, beaucoup
moins entout cas quelaréputation d’'une
galerie qui en quelques mois a présenté
a4 Genéve des artistes de premier plan
que I'on n'y avait jamais vus. La valeur,
en |'occurrence, ne se mesure ni en me-
tres ni en cube: I'importance spirituelle
seule compte, et que I'on regrette parfois
de n’en pas voir davantage ne vient que
mieux souligner I'intérét et le plaisir que
I'on prend a ses expositions.

On ne s’est donc pas étonné d'y retrou-
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ver cet excellent ensemble de Roberto
Crippa, I'une des figures les plus en vue
de la jeune école italienne, qui fut entre
autres I'un des animateurs, aux c6tés de
Lucio Fontana, du mouvement «Spazia-
lismo». Hanté par une idée maitresse,
Crippa a recours aux moyens les plus
divers pour |'exprimer et en explorer les
prolongements. Chacune de ses créa-
tions est un témoignage de cette recher-
che forcenée d'une réalité difficilement
saisissable derriére les apparences - ou
plus précisément du sens véritable - qui
nous échappe - de la vie. A la base, ily a
une préoccupation métaphysique fonda-
mentale: la notion de I'étre, le pourquoi
du destin. Dans sa vision cosmique de
I'univers, c'estl’homme malgré tout qu'il
recherche, qui I'obséde, devant I'évi-
dence terrible de sa petitesse et de sa
fragilité. D'ou le drame qu'il évoque avec
des moyens toujours neufs, sans pathos,
mais avec une criante lucidité, une sim-
plicité souvent impitoyable, et une émo-
tion communicative pour quiconque veut
bien voir au-dela des apparences super-
ficielles, une réalité qui ne se situe peut-
étre pas dans les choses, mais dans les
rapports multiples et contrastés qu’elles
entretiennent entre elles.

Le talent exceptionnel d'un Crippa, c'est,
outre ce cheminement quelquefois verti-
gineux de la pensée, son admirable mai-
trise de toutes les techniques qui lui per-
mettent de nous la communiquer en des
termes aussi prenants. G.Px.

Lausanne

Charles Meystre
Galerie Paul Vallotton S. A.
du 20 février au 7 mars

Le Lausannois Charles Meystre a con-
quis depuis quelques années déja une
place qui fait de lui I'un des premiers
parmi les peintres suisses romands de
sa génération. Fixé a Paris depuis plus
de dix ans, il y poursuit méthodiquement
et avec le ferme propos d’aller au fond
des problémes, I'élaboration d'une ceu-
vre qui s'enrichit de nombreuses expéri-
ences et des utiles impressions accumu-
lées lors de ses séjours dans différents
pays méditerranéens — on se souvient
encore du bel ensemble rapporté voici
quelques années de Tunisie. Cela ne
I'empéche en aucune facon de main-
tenir des liens constants avec sa ville
natale a laquelle il rend de fréquentes
visites et ol il expose périodiquement.

Meystre procéde par séries, c'est-a-dire
qu'il se consacre pendant une période
plus ou moins longue & un théme unique
qu’il n'abandonne qu'aprés avoir eu le

sentiment d’en avoir épuisé les possibili-
tés inspiratrices, le reprenant dans de
nombreuses toiles sous des angles ou
des aspects chaque fois différents. On a
eu ainsiles Cinéastes, les Chirurgiens, les
Chantiers de barrages, les Foules, etc. On
juge ainsi du sérieux del’investigation de
I'artiste, son souci de cerner la réalité;
c’est un peu l'interrogatoire au troisiéme
degré, une tentative de forcer la vie a
livrer ses secrets. Excellent peintre aux
pates souples et nourries, |'artiste par-
vient, dans un style personnel assez vi-
goureux, a brosser ainsi dans des jeux de
formes bien articulées une fort belle syn-
thése de ses observations.
C’est le cas ici encore. Les vingt-quatre
huiles rassemblées ala Galerie Vallotton
étaientinspirées duthémedelamusique:
musiciens, orchestres, chanteuses le
montrent une fois de plus attiré davan-
tage par I’homme et |'atmosphére créée
autour de lui par son activité, que par la
nature elle-méme, plus rare dans son
ceuvre. A son habitude, il pousse trés
loin la transposition, jusqu’aux limites,
qu'il ne franchit pas, de I'abstraction.
C'estle jeu des effets de masses qui ex-
primele mouvement en méme temps que
le climat poétique et mental du théme,
dans des harmonies claires ot dominent
les roses, les bleus péles et les jaunes
essuyés. Meystre nous a apporté |a cette
fois encore une excellente exposition.
G.Px.

Tadeusz Kantor
Galerie Pauli
du 28 février au 19 mars

La Galerie Pauli a depuis une année ré-
servé ses cimaises a une série d’artistes
polonaisactuels qui, avec quelquesinter-
ruptions, ont apporté bien des apercus
intéressants sur les recherches pour-
suivies dans I'un des pays de I'Est les
plus ouverts aux expressions actuelles.
Dernier en date, Tadeusz Kantor a pré-
senté un ensemble extrémement con-
vaincant quile situe certainement comme
un chef de file parmi ses compatriotes.
Il ne constitue pas au demeurant une dé-
couverte, sauf pour le public lausannois.
En effet, ses ceuvres ont figuré a I'expo-
sitioninternationale «L’'artduXXesiécle»
de Charleroi en 1959, ala Documentall &
Cassel, a la XXXe Biennale de Venise et
a I'exposition «15 peintres polonais» au
Musée d'art moderne de New York en
1961 - sans préjudice d'une importante
exposition personnelle au Musée des
Beaux-Arts de Dusseldorf en 1959. Outre
la peinture de chevalet, il s’intéresse aux
arts scéniques, tant pour la mise en
scéne que pour la création des décors et
des costumes. C'est incontestablement
un esprit curieux, inventif, un créateur
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d’avant-garde a |'aff(t de toutes les pos-
sibilités d’expression de I'esprit.
Obsédé par I'espace «plus dynamique
que celui dans lequel nous évoluons»
(Kantor),il adopte le langage non figuratif
en 1955, afin de mieux réaliser son désir
d’autonomie de la peinture. Il s’en expli-
que avec clarté et concision dans des ré-
flexions formulées a titre de repéres:
«...Créer un tableau qui par lui-méme
serait |'organisme vivant. Débordant
d'action, tel une fourmiliére. L'espace
épaissit les formes, jusqu’a les changer
en molécules.» Plus tard, il ajoute: «La
matiére posséde ses charmes, ses fasci-
nations, ses dangers et ses cataclysmes,
sa survie dans le temps...» Et en 1963:
«... retrouver les relations entre la réa-
lité, la matiére, le temps, |'action et le
réve.»

Le postulat étant ainsi posé par I'artiste
lui-méme, il nous reste a constater qu'il
le satisfait avec beaucoup d'autorité. Les
tableaux qu'il a présentés, dont les plus
récents sont donnés comme «objets pic-
turaux», dénoncent au premier coup
d’'ceil le peintre-né, habile a traduire la
pensée parla matiére. La pensée est sub-
tile, la matiére est onctueuse, dense, vo-
luptueuse et entraine des sensations
presque autant tactiles que visuelles.
Pour autant quel’on puisse en juger, son
art s'est dépouillé quelque peu dans sa
plus récente création, non point dans la
densité, mais par une plus grande éco-
nomie formelle, une composition dans
laquelle le signe, proche de la calligra-
phie, qu'il soit dessiné ou suggéré par
empéatements, libére I'énergie alors que
les masses colorées font contraste avec
de larges zones calmes, voire libres
comme les infinis de I'espace. G.Px.

Luzern

Junge Kunst
Kunstmuseum
1. bis 30. Mérz

Angesichts der zweiten Friihjahrsaus-
stellung «junger Kunst», die P.F. Althaus
im Luzerner Kunstmuseum zeigte, kann
man bereits von der Wiederkehr eines
Ereignisses sprechen, das alle Aussich-
ten hat, zur Tradition zu werden: da es
einem Beddrfnis der kunstinteressierten
Offentlichkeit entspricht, tiber das « Neu-
este» in der Kunst (das freilich nicht im-
mer von der jliingsten kunstlerisch tati-
gen Generation geschaffen wird) infor-
miert zu werden. Diese Information be-
sorgen in erster Linie die groBen natio-
nalen und lokalen Gruppenausstellun-
gen, an denen die einzelnen Kiinstler (ob
nach Auswahl der Ausstellungskom-
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mission, wie 1960 in St.Gallen, oder nach
dem jurierten Zufall der Eingaben, wie
bei den Stipendienwettbewerben) jeweils
bloB mit zwei oder drei Werken beteiligt
sind. Diese Luzerner Ausstellungen
schalten sich nun ein als zweite Instanz,
die auf den Uberblick tiber das breite
Kunstgeschehen den Einblick ins Schaf-
fen einzelner, bereits tber persoénliche
Reife und Haltung verfligender Kiinstler
folgen lassen. Die strenge Beschrankung
auf vier Darsteller erlaubte, diese Kiinst-
ler mit représentativen Werkgruppen vor-
zustellen.

Oscar Wiggli (geboren 1927) zeigte in der
Eingangshalle seine Eisen-, Bronze- und
Bleiplastiken, die in dieser reichen Aus-
wahl ein faszinierendes Museum von
Formen abgaben, das sich zwischen den
Bereich der Technik mit seinen konstruk-
tiven Schalenformen und Panzerungen
und dem Bereich der Zoologie mit seinen
Kafern und Schalentieren und dem der
Botanik mit seinen Hiilsen- und Kapsel-
gebilden ansiedelt. Ein Zwischenreich
also, in dem technisch-konstruktive und
organisch-natirliche Form- und Mate-
rialimpulse gleichzeitig verarbeitet sind.
Die aufgesplitterten Hiilsen und Panze-
rungen ummanteln einen Innenraum der
Plastik, der in klare Beziehung zum
AuBenraum tritt: die Plastik fligt sich als
System kantiger Grate und ausgreifender
Fliigel und Schalenin den Raum ein, den
sie in sich aufnimmt und dem sie eine
offene Hiille bietet.

Der Graphiker und lllustrator Rolf Leh-
mann (geboren 1930) ist ein Meister tak-
tiler Oberflacheneffekte und ein raffinier-
ter Arrangeur verschiedener graphischer
Strukturierungen, die er zu Kompositio-
nen kombiniert, an denen man allerdings
weniger die kiinstlerische Substanz als
die Exklusivitat des Layouts bewundert.
Seine Aquatinta-Blatter sind von prik-
kelndem «materischem» und komposi-
tionellem Reiz: Collagen, die Erinnerung
an Deutschritterheraldik und hinter Glas
aufbewahrte Fahnenreste aus Schweizer
Schlachten wachrufen. Oft wird das gra-
phische Geschehen tiefsinnig-sinnlos
kommentiert in einer Handschrift, die
preziés (selbst die Kleckse fallen typo-
graphisch korrekt) und wie im Hinblick
auf davon anzufertigende Strichclichés
auf originelle «Wirkung» ausgeht. Die
Sphare Lehmanns ist unzweifelhaft die
Illustration.

1
Rolf Lehmann, Aquatinta mit Collage, 1961

2
Pierre Bergendi, Ascension, 1962

3
Heinrich-Samuel Senn, Landschaft, 1963

Photo: 1 Peter Ammon, Luzern
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Pierre Bergendi (geboren 1934) appel-
liert als Maler mit seinen subtil und be-
wuBtangelegten dynamischen Komposi-
tionen an die Bereitschaft des Betrach-
ters zum GenieBen asthetischen Wohl-
klanges; er ist ein Kammermusiker unter
den Aktionsmalern. Seine Farbdurch-
dringungen sind von dumpfer Melodik
und zeigen reiche raumliche Differenzie-
rungen an, die durch eine bewuBte farb-
liche Orchestrierung erreicht werden.

Heinrich-Samuel Senn (geboren 1930)
hob sich von der soliden Dichte der be-
wuBt und ausgesprochen geschmackvoll
organisierten Kompositionen Bergendis
durch sein vehementes Landschaftsge-
fiihl ab. Die psychische Gestimmtheit
dieser —im Freien gemalten - Landschaf-
ten scheint durch die Witterung deter-
miniert, fir die Senn eine elementare
Hellhérigkeit besitzt. Gewittrige Beleuch-
tungen oder mediterranes Mittagslicht
laden die landschaftliche Szene zu be-
drohlicher Intensitat auf: dieses visuelle
und psychische Erlebnis gestaltet nun
Senn in verschiedenen Graden der Ab-
straktion und mit verschiedenem Auf-
wand an dramatischer Orchestrierung.
Aber immer bleibt die intensive Ausein-
andersetzung mit diesem Landschafts-
erlebnis Ausgangspunkt des maleri-
schen Geschehens, das sich bisweilen
in den Bereich reiner Farb- und Form-
rhythmen vorwagt und bisweilen die
Grenzen kiinstlerischer Beherrschung
der Mittel zu tiberschreiten droht. Dachte
man bei Lehmann an Bissier, bei Ber-
gendian Soulages, so erinnerte man sich
bei Senn an Gubler. S.v.M.

St. Gallen

Fritz Gilsi (1878-1961) -
Theo Glinz (1890-1962)
Kunstmuseum

15. Februar bis 22. Mérz

Fritz Gilsi und Theo Glinz haben zusam-
men mit Martha Cunz und Carl Liner sen.
St.Gallen zu einer Zeit vertreten, als es
im schweizerischen Kunstleben noch
mehr Beachtung fand als in der folgen-
den Zeit. Die Generation, die das Erbe
Ferdinand Hodlers antrat, hatte, iiber das
ganze Land verstreut, eine lebhafte Aus-
einandersetzung auszufechten.

Fritz Gilsi und Theo Glinz kamen noch
vor dem Ersten Weltkrieg mit der franzo-
sischen Malerei in Beriihrung. lhre Ar-
beiten, die damals in Paris entstanden,
iberraschen noch heute durch ihre un-
verbrauchte Frische. Gilsi wandte sich
schon friih der Radierung zu. Eine Vor-
liebe fir alte Bauten und bald auch fir
vertraumte Péarke zeichnete sich bald in



85*

Diogo Graf, Ol auf Pavatex, 1956

seinem Werk ab. Mit den Bildnissen sei-
ner Kinder schuf er wohl seine erfiillte-
sten Malereien, und spater ist er im «Ne-
belspalter» tapfer gegen die neuen Her-
ren Deutschlands aufgetreten.

Theo Glinz ist nach Aufenthalten in Pa-
risund Miinchen indie Toskana gezogen,
wo er einige seiner intensivsten Land-
schaften malte. Merkwiirdigerweise ist er
dort von der Auseinandersetzung mit
den Figurenkompositionen Ferdinand
Hodlers geradezu bedréangt worden. 1916
in die Schweiz zuriickgekehrt, griff er
Formen des Barocks und Rokokos auf,
wie sie damals in Mode gekommen wa-
ren und auch in den Parkszenen Gilsis
erscheinen. In beider Maler Werk began-
nen sich bald die Gegenséatze zu ver-
schmelzen; es bildete sich eine Natur-
auffassung aus, die dem Idyllischen brei-
ten Raum gab. M. H.

Diogo Graf
Galerie Ziind
7. Februar bis 21. Mérz

Diogo Graf hatte den ersten Héhepunkt
seines malerischen Schaffens wohl wih-
rend des letzten Krieges erreicht mit in-
timen, streng gebauten Tafeln, die von
einer heiteren Bildgeometrie erfiillt sind.
Seither tastete er sich iiber mancherlei
Umwege mit behutsamer Beharrlichkeit
in die entgegengesetzte Richtung un-
gegenstandlichen Gestaltens. Die um-
fangreiche Ausstellung, die das Kunst-
museum St.Gallen im Friihling 1962 ver-
anstaltete, gab Auskunft (iber diesen
Weg. In der Galerie Ziind waren nun jene
Bilder ausgestellt, die Graf damals selbst
als seine tachistische Malerei bezeich-
nete. Seit Jahren bereitete sie sich vor,
und in letzter Zeit erreichte der Maler
darin einen bedeutenden Grad an Frei-
heit und Sicherheit. Innerhalb seines
Werkes bildete sich ein neuer Schwer-
punkt, der als starkes Gegengewicht zu
den Arbeiten aus der letzten Kriegszeit
in Erscheinung tritt. Geblieben ist die
schwerelose Heiterkeit, die alle Gegen-
séatze in seinem Schaffen iiberstrahlt.
R.H.

Ziirich

Ferdinand Hodler

Landschaften der Reife und Spitzeit
Kunsthaus

22. Februar bis 5. April

Das Kunsthaus verfolgt offenbar einen
Hodler-Plan, in heutiger Sprache gesagt:
es flihrteine Kampagne. Das ist sehr gut,
denn man hat lange Zeit mehr oder we-
niger vergessen, welch groBe und wich-
tige Potenz Hodler war und welche Be-
deutung ihm in der Entwicklung der mo-
dernen Malerei zukommt Es gibt heute
noch Regionen — die Vereinigten Staa-
ten zum Beispiel -, wo man meint, Hod-
ler sei ein sekundares, provinzielles Phéa-
nomen.

Der Zeichnung Hodlers galt die Kunst-
haus-Ausstellung des letzten Jahres im
Helmhaus. Die diesmalige ist der Land-
schaftsmalerei gewidmet, die in Hodlers
CEuvre eine fundamentale Rolle spielt.
Leihgeber der hochst prasentablen
Schau mit 137 Bildern sind fast aus-
schlieBlich schweizerische Museen und
Privatsammlungen. Nur drei kamen aus
dem Ausland; davon je eines aus Mann-
heim, wo sich der geniale Museums-
mann Fritz Wichert schon um 1910 fir
Hodler einsetzte, und aus Essen, eine
frihe Erwerbung des hellsichtigen Karl
Ernst Osthaus fiir sein urspringlich in
Hagen befindliches Folkwang-Museum.
Viele Hodler-Landschaften sind aus -
wie man glaubt guten - farbigen Repro-
duktionen bekannt. Die Zircher Aus-
stellung beweist, wie unerlaBlich die
Konfrontation mitden Originalenist, nicht
nur wegen der Farbdifferenzen, sondern
wegen der unersetzbaren Spontaneitat,
die einzig vom Original ausgeht.

Der Eindruck, den die Ausstellung ver-
mittelt, ist Uberwaltigend. Er liegt in
den groBen Malergaben begriindet, die
Hodler besessen hat, im bildschaffen-
den Temperament, in der kiinstlerisch
durchdrungenen Lebensintensitat, im
Blick, der in die Dinge hineinschaut und
hinter sie dringt. Hodler war aufs tiefste
von der Natur gepackt, die er vor sich sah
und die er in ihren formalen und orga-
nischen Zusammenhangen verstand. Er
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besaB in hohem MaB die Fahigkeit, neu
Gesehenes in neu Sichtbarem zu rea-
lisieren. Respekt vor dem Gesehenen
einerseits und die souverane Geste, dem
Gesehenen eigenmachtig Gestalt zu ge-
ben andererseits, Zusammenspiel von
Bescheidenheitund selbstbewuBter, stol-
zer Kraft — in diesen Regionen liegen
Geheimnisse der Kunst Hodlers be-
griindet.

Der Ausstellung, die mit Werken der
Jahre 1903/04 einsetzt, ist ein impro-
visiertes kleines Praludium vorangestellt,
das Hodlers friihere Landschaftsdarstel-
lung von der Mitte der siebziger Jahre an
veranschaulicht. Mit Recht; denn hier
schon zeigen sich viele Ansatze der ge-
stalterischen Prinzipien, die die Bilder
der Reife- und Spatzeit bestimmen. In-
teressant ware es gewesen, sowohl das
Vorspiel wie den Hauptteil mit einigen
Landschaftszeichnungen zu begleiten,
aus denen die tiefe Kontinuitat des
Schaffensprozesses und das Ineinander-
greifen der Phasen ersehen werden
kann.

Aus der Fille der Beobachtungen -
eigentlich sind es Erlebnisse -, die
man an der Folge der Gemalde machen
kann, greifen wir drei grundsétzliche
Dinge heraus. Zunachst: Die Land-
schaftsdarstellungen sind Naturbilder;
das heiBt, Hodler, der meistens unmittel-
bar vor dem Bildmotiv gemalt hat, halt
das Sichtbare mit den gegebenen
Mitteln (Perspektive, Ablesbarkeit der
Details, Wiese, See, Stein, Schnee)
fest. Aber zugleich baut er, komponiert
er das Bild unter Anwendung der von
ihm entwickelten Kompositionsgesetze
(Parallelismus, organische und konter-
punktische Symmetrie). Es ist ein phan-
tastischer Vorgang, zu sehen, wie das
Naturvorbild bleibt und zur selben Zeit
in eine andere Region Uberflhrt wird, in
die Region, in der Volumina, Linie, un-
endlicher und begrenzter Raum ein un-
geheures Eigenleben fiihren,das mitdem
Eigenleben des Naturbildes zu neuer Ein-
heit verschmilzt. Es ist ein Vorgang, der
sich immer wiederholt, aber nie gleich-
bleibt. Bei Bildthemen in mehreren Fas-
sungen - einige solche Beispiele sind
da - sieht man nicht nur in den Schaf-
fensprozeB, sondern vor allem auch in
die Qualitatsskala, die, was tréstlich ist,
auch bei Hodler schwankt.

Was die Peinture betrifft, die laut Aller-
weltsurteil der Hodlerschen Malerei man-
gelt, so ist es richtig, daB Hodler nicht in
die Reize der Farbdifferenzierung ein-
taucht, um die Farbe als ein organisches
Konglomerat zum Klingen zu bringen. Es
geht ihm nicht um sensualistische In-
duktion der Farbe, sondern um die Farbe
an sich,die sich in Strukturen ausspricht.
Abstraktion insofern, als der Bedeu-
tungswert der Farbe primares Gewicht
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erhalt. Aber sowohl das Sensorium fir
Farbton und Farbverbindung als auch die
der Farbe innewohnende Lebendigkeit,
der Farbklang, der kompositionell auf
groBen Tonschritten aufgebaut ist, ent-
stehen aus dem urspriinglichen, mit
auBerordentlicher Differenzierung wir-
kenden BewuBtsein, das sich nur
scheinbar — das heiBt bei fliichtiger Be-
trachtung — dem Gebiet der Kolorierung
nahert. In Wirklichkeit ist es eine Farb-
welt mit allen jenen Bestimmtheiten und
unerwarteten, einmaligen Uberraschun-
gen, die dem Schaffen der groBen Per-
sonlichkeiten zu eigen ist.

Der geistige Gehalt dieser Landschafts-
malerei: er ergibt sich daraus, daB das
Bild gleichsam ein poetisch-dramati-
scher Vorgang ist, wobei das Poetische
als sentimental, das Dramatische als
pathetisch der MiBdeutung ausgesetzt
sind. Nichts ware mehr danebengegrif-
fen. Was sich im Bild abspielt, ist die
Zusammenfassung des Urzustandes der
Natur und der nach unendlichen Zeit-
raumen entstandene heutige Aspekt.
Die Serie derin den letzten Lebensmona-
ten Hodlers (1918) entstandenen Genfer-
see-Landschaften mit der Mont-Blanc-
Kette, wahre Urlandschaften, ist das
wundervolle Zeugnis dieser Synthese
von Entstehen, Werden und Sein.

Noch ein paar niichterne Bemerkungen.
Die einfachen weiBen Originalrahmen
Hodlers treten in ihrer schonen Bedeu-
tung hervor. Man sieht, wie eng sie zum
Bild gehoren und daB ornamentierte
Goldrahmung véllig ungeeignet ist. -
Immer problematischer erscheint die
Prasentation solcher Gemaldeausstel-
lungen im Riesenraum der groBen Halle.
So sehr man sich anstrengt, zu unter-
teilen, so bitter und trocken wirkt sich
die Physiognomielosigkeit des Raumes
aus. Die Variationsmoglichkeiten derein-
stellbaren Unterteilungselemente sind
beschrankt. Es zeigt sich, daB Malerei
gestalteten Raum, nicht Arrangement
braucht. Es ware wichtig, in dieser Rich-
tung neue Moglichkeiten zu studieren,
auch wenn - vielleicht - zunachst die
erforderlichen Mittel nicht zur Verfligung
standen.

Der Katalog ist vorziiglich redigiert.
Nach einleitenden, wesentliche Pro-
bleme der Hodlerschen Kunst und ihrer
Resonanz beriihrenden Bemerkungen
Eduard Huttingers folgt ein ausgezeich-
neter Essay des Hodler-Kenners Jura
Bruschweiler. Mit groBtem GenuB liest
man Erinnerungen des malenden Kunst-
historikers Fritz Burger — Burger, der im
Ersten Weltkrieg gefallen ist, schrieb
das auch heute noch sehr wertvolle Buch
«Cézanne und Hodler» (1913 erschienen)
— an gemeinsam mit Hodler verbrachte
Tage im Engadin, bei denen authentische
Bemerkungen Hodlers in der Mischung

von Berndeutsch und Franzésisch zi-
tiert sind, mit Bewegung zwei Seiten von
Maurice Barraud, 1931 geschrieben, von
Maler zu Maler. Hier steht ein Satz, den
man nicht vergiBt: « A cet endroit [in der
Einsamkeit des Gebirges], Hodler était
al’aise comme un marin sur la mer - une
mer fantastiquement démontée qu'un
caprice elt soudain pétrifiée - Ia, il se
retrouvait dans son berceau et voyait
d'un ceil premier ces choses premierés.»

H.C:

Hermann Huber
Helmhaus
8. Februar bis 11. Mérz

Im Jahre 1937 hat der damals bald fiinf-
zigjahrige Hermann Huber das Bild
«Idylle mit Zirich» gemalt. Vor dem ver-
trauten Hintergrund der Stadt ergehen
sich an den Gestaden des Sees nackte
Jinglinge und Madchen, ruhen oder ver-
einigen sich zu besinnlichem Gespréach.
Von den Ufern der Limmat und des Sees,
von den Hangen, den Zonen dichter Be-
bauung aber haben Wald und Wiese
Besitz ergriffen und sind daran, die
Stadt der Emsigkeit und der strengen
Pflicht zu umfangen. Das Laute, Arti-
kulierte, Gesonderte wird zurtickgenom-
men, und nicht umsonst spielt die Szene
am Wasser. Nicht nur steht dieses
Element fur Bewegliches liberhaupt, das
spiegelnd die Welt in sich tragt und jede
Farbe in Vibration versetzt. Der aktuellen
Gegenwart der Stadt wird der Riicken ge-
kehrt, um das Leben in seinem paradiesi-
schen Ursprunge sichtbar werden zu
lassen. So sucht Hermann Huber, dem
die 186 Nummern zahlende, Gemalde,
Zeichnungen und Radierungen in stren-
ger Auswahl vereinigende Retrospek-
tive galt, in seinem Werk philosophisch-
religiosen Gedanken seines pantheisti-
schen Glaubens Ausdruck zu geben.
Diesem Ziele macht erdie Lehren dienst-
bar, welche ihm in seinem erfillten Le-
ben zugeflossen sind, das ihn anteil-
nehmend durch mehr als ein halbes
Jahrhundert europaischer Kunst fiihrte.
Renoir, Marées, Thoma und andern ist
sein Werk in irgendeiner Weise ver-
pflichtet. Das Vertraut-Heimatliche un-
terwirft er dem Gesetz hoher Kompo-
sition und der Geistigkeit Gberzeitlicher
Wabhrheit; das diesseitige Schone ge-
nieBerisch empfindender Sinnlichkeit
verbindet er mit mystischer Sicht, vor
der das Besondere bedeutungslos wird.
Vertrautes, im Alltag Erfahrenes wird
zum Trager der Innerlichkeit.

Das Leben des 1888 in Ziirich-Wiedikon
geborenen Malers ist darum erfillt von
einem stetigen Wechsel zwischen Welt-
flucht und Weltzugewandtheit, ist auch
gepragt von Freundschaft und bri-
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derlicher Firsorge. Sein Rickzug in
die Einsamkeit des waldreichen Sihl-
tales, einer Landschaft jugendlicher Ur-
springlichkeit, hieB aber fiir ihn zu-
gleich rastlose Produktion. Auch Me-
ditation und Tat schlieBen sich nicht
aus. Wahrend Hubers Altersgenosse
Higin, mit dem er durch die gemein-
same Freundschaft zu Otto Meyer-
Amden verbunden war, die gegebenen
staatlichen Institutionen zu Sinnbildern
der Polis erhob und diese auf das tatig
wirkende Individuum gestiitzt hat, ent-
rickt Hermann Huber das Bild der in
Frieden verbundenen Gemeinschaft aus
der Gegenwart in die ungeschichtliche
Vorzeit. Nicht das Individuum zahlt,
und wenn es im Portrat in den Mittel-
punkt tritt, so wird dem Einzelnen der
in familiarer Verbundenheit mit einbe-
zogene Lebenspartner beigegeben. Zu
den Menschen, mit denen er den Alltag
teilt, treten die Gestaltungen seines Gei-
stes («Selbstportrat mit Kompositio-
nen»), zur Mutter der Sohn, der Bub, das
der Firsorge bedurftige Kind. Bezeich-
nend sind die groBformatigen Kompo-
sitionen mit einer Vielzahl von Figuren
(«Frauen und Kinder am Bach», 1925/26).
Jede Beschrankung auf eine Einzelper-
son, welche allein die Aufmerksamkeit
beanspruchen kénnte, ware Verrat an
der umfassenden Einheit. In mannig-
facher Wiederholung folgen sich in
lockerer Verbindung die Frauen und
Kinder; iiber ihre Haut rieselt das auf-
geléste Haar und antwortet dem beweg-
ten Spiel der Welle. Die Haut des nack-
ten Korpers empfangt die Liebkosung
des Wassers und des Lichtes. Der Leib
verliert seine Schwere; die Macht der
Schwerkraft scheint aufgehoben; ziin-
gelnd nach allen Seiten vervielféltigen
sich die Formen, die sich wie Wellen
und Wind unablassig wandeln.

Zwischen 1940 und 1950 entstehen Land-
schaften in groBer Zahl, schmale Aus-
schnitte und Einblicke in das Tal, wo
FluB, Wald und Busch und die wenigen
Spuren menschlicher Besiedlung in un-
gestortem Einklang stehen. Mit der ju-
gendlichen Sihl, die einen Hauch des
Urspriinglichen mit sich fiihrt, stromt
unbandige Lebenskraft entgegen. Und
auch unter der sichtbaren Oberflache
strémt und quillt es, und es braucht nicht
viel, so 6ffnet sich das dinne Kleid der
Vegetation, und eine Quelle bricht auf
(«Waldtalchen mit Bach»). Doch auch
wenn Huber von einer neuen und liber-
schwenglichen  Farbenlust ergriffen
wird, wie in den Blumen- und Garten-
stiicken der letzten Jahre, so hitet er
sich vor jedem lauten Eclat. Der farbige
Teppich, der sich lickenlos Ulber das
Geviert des Bildes spannt, findet sein
Genlgen nie an sich selbst. Das be-
scheidene Gewachs, das sich dem Licht
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entgegendréangende Blattwerk, die sich
6ffnenden Kelche - sie sind fiir Her-
mann Huber Sinnbilder fir das Ge-
schopfliche, das sich erst in der Einheit
des Goéttlichen erfiillen kann. P. Wd.

Lélo Fiaux
Galerie Wolfsberg
6. bis 29. Februar

Diese Westschweizer Malerin wohnt in
St-Saphorin, einem der charaktervollsten
Dérfer am Genfersee. Aber die land-
schaftliche Atmosphére findet kaum
Niederschlag in den Bildern. Ihre Grund-
haltung ist die Beschwérung von Gei-
ster- und Zauberwelten, und bei man-
chen Darstellungen bilden religiése oder
liturgische Situationen den Grund-
akkord. Lélo Fiaux findet besonderen
Gefallen an der kirchlichen Prachtent-
faltung, wobei sie den purpurnen Details
von Gewandern der katholischen Wiir-
dentrager ihre liebevolle Aufmerksamkeit
schenkt. In dieser Reihe sticht «Le vi-
caire» wie ein malerisches Kleinod her-
vor. Nachdem sie sich dem begreiflichen
EinfluB von Auberjonois zu entziehen
vermochte, gelingen ihr, vor allem auf
kleinformatigen Chassis, Kostbarkeiten
wie «L'envers du décor», «La mariée»,
«La vierge addolorata». Vollsurrealen
Einschlags und von einer befreienden
thematischen Witzigkeit verklart ist die
Geisterskizze «La corde & sauter». lhre
Malerei ist dicht wie engmaschiges Ge-
webe. Sie versucht, den Farben durch ei-
ne raffinierte Uberschichtung Plastizitat
zu verleihen und die Leuchtkraft durch
diesen VeredlungsprozeB zu steigern.
Das macht viele ihrer Arbeiten fiillig und
glaubwiirdig. Man spirt ihre Versenkung
ins Thema und in den Malakt. lhr kiinst-
lerisches Bemiihen ist von groBem Ernst,
den Talent und FleiB nie gefahrden.

H. N.

Jean-Francois Liegme
Galerie Palette
8. Februar bis 5. Mérz

Liegme, Genfervon Geburtund, mitregel-
méaBigen Abstechern nach Paris, in Genf
lebend, gehort zu den sogenannten ab-
strakten Schweizer Malern der mittleren
Generation, die in vielen Ausstellungen
in der Schweiz und im Ausland, darunter
in der représentativen Ausstellung «La
Peinture abstraite en Suisse» der Jahre
1957 und 1958 in Neuchatel, Winterthur
und Berlin, hervorgetreten sind. In den
vierziger Jahren war der 1922 geborene
Maler Schiiler von Alexandre Blanchetin
Genf. Dann hat er in Paris und bei ande-
ren Auslandaufenthalten seine Studien

fortgesetzt. Fiir eine Reihe von &éffentli-
chen Gebauden (Bern, Lausanne) hat er
Wandgemalde und Mosaiken ausgefiihrt.
Mit der diesmaligen Ausstellung, die Ol-
gemalde und Temperablatter umfaBt, er-
schien er zum erstenmal in der Galerie
Palette.
Was hier etwas allgemein als ungegen-
stéandlich erscheint, ist in Wirklichkeit
frei aufgezeichneter Niederschlag von
Natureindriicken. Auch einige Titel, «Vé-
gétal», «En gerbe», «Midi» - andere
schonklingende Bildbezeichnungen sind
schwer entzifferbar -, weisen auf diese
Quellen hin. Sieht man die Bilder aus
solcher Perspektive, so befriedigt die
schwungvoll dynamische Komposition,
die Farbbiischel, die, wirkungsvoll abge-
tént, etwas von Feuerwerksgarben an
sich haben. Der Pinselstrich ist ener-
gisch. Trotzdem erscheint das Ergebnis
eher monoton. Es gilt zu unterscheiden
zwischen Gleichformigkeiteinerseitsund
personlicher Profilierung andrerseits,
hinter der sich irgend etwas Poetisches,
Unaussprechbares, Geheimnisvolles be-
wegt, wodurch auch das Harte, Patheti-
sche, Griffige etwas Zartes erhilt. Bei
den Temperablattern Liegmes ist dieses
gleichsam unsichtbare Vibrato viel deut-
licher zu versplren. Die Farbgruppen
sind verteilt und bilden unter sich Form-
gebilde; das stark hervortretende WeiB
des Bildgrundes lebt und bindet die Farb-
elemente. Sieht man von diesen Blattern
zurlick zu den Bildern, so erkennt man,
wie schwer es ist, zwei Herren zu dienen.
H.C.

Eugen Hafelfinger
Galerie Orell Fiissli
15. Februar bis 14. Mérz

Der seit Jahrzehnten in Zirich tati-
ge Basellandschéfiler Kiinstler Eugen
(James) Hafelfinger war mit dieser gro-
Ben, umfassenden Ausstellung von Ma-
lereien und Plastiken bei einem seiner
Auftraggeber zu Gast, der Galerie Orell
Fiissli. 1962 hat er vier Metallplastiken fiir
die umgebauten Verkaufsraume der
Buchhandlung Orell Fiissli geschaffen,
die sich in den Deckenausschnitten iiber
vier der an der PelikanstraBe gelegenen
Schaufenster befinden. Orell Fiissli
schreibt dazu, daB diese Plastiken in-
spiriert seien von der Welt des Druckes
und des Buches; eines der Motive ist eine
freie Abwandlung des auf Christoph
Froschauer zurtickgehenden Signetes in
Verbindung mit dem Thema «Lesen».
Eugen Hafelfinger ist ein vielseitiger
Kiinstler, der (ein Parallelfall zu Fer-
dinand Grosshardt) den baslerischen
EinfluB nicht verleugnen kann und will.
Originell, witzig, voller gebandigter, vor
allem formal beherrschter Skurrilitat.
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Fast alle seine Arbeiten sind eine gliick-
liche Mischung von freiem koboldischem
Spiel und hochstem kiinstlerischem
Ernst, dem jedoch alle schweizerische
Bresthaftigkeit mangelt. Wer erinnert
sich nicht an Hafelfingers Papierplasti-
ken, die er flr die Landi 1939 in Ziirich
ausgefihrt hat. Es gelang ihm, das Pa-
pier als Thema und Material seinen
kiinstlerischen Absichten in einer nicht
zu (iberbietbaren Weise dienstbar zu
machen, dem Zellulosestoff den ver-
géanglichen Charakter zu nehmen und
ihn bildhauerisch gesellschaftsfahig zu
machen. Am liebsten hatte man die da-
maligen Papierfiguren, Engel, Tiere usw.,
mit einem Metallspritzverfahren unzer-
storbar gemacht.

Der Maler und Graphiker Hafelfinger ist
fast unversehens zum Plastiker gewor-
den; doch immer wieder vermischen sich
die Techniken und Praktiken, nimmt das
Malerische plastizierende Gestalt an,
wird das Plastische malerisch, durch
Variieren der Metallteile und -farben,
durch Patinieren oder Bemalen. Uberall,
wo sich der schweizerische Auftrag-
geber an den kiinstlerischen Experimen-
tiertrieb einiger Spezialisten erinnert,
wird Eugen Hafelfinger zugezogen, sei
es fir einen Kirchturmhahn, sei es fir
einen Vogel wie an der Briisseler Welt-
ausstellung 1958.

Man wanderte durch die 63 Arbeiten ent-
haltende Ausstellung, deren Gouachen,
Malereien in Mischtechnik, Ritzzeich-
nungen zusammen mit den elegant ein-
gestreuten Metallfiguren als geschlos-
senes Werkganzes wirkten. Das Hand-
haben der oft spickelartigen Elemente,
das Zusammensetzen, das Verbiegen,
das Uberkomponieren — immer wird es
mit nicht selbstzweckhafter Sicherheit
und Nonchalance geboten, die allen
Darstellungen Héfelfingers eine befrei-
ende Leichtigkeit verleihen. Wie sich
Ulk und bildnerisches Verantwortungs-
gefiihl bei Hafelfinger ergéanzen, das
konnte man wieder am Ziircher Kiinst-
lerball sehen, fir den er seine vielbe-
staunte und -belachte Figur «Gimpelis
im Heustock» aus Kistenbrettern zu-
sammengebaut hatte, eine késtliche,
echt Hafelfingersche Arbeit. H.N.

Ruth Ziircher
Galerie Beno
5. bis 29. Februar

Aus einem Hobby wurde fiir Ruth Ziir-
cher ein leidenschaftliches Gestalten;
sie wollte die Wande ihres Heims mit
Schmuck versehen und begann in der
von ihr bevorzugten Gobelinwebtechnik
kiinstlerische Teppiche zu schaffen. Sie
freut sich an den Farbverbindungen und
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Formiiberschneidungen, sie streut so-
zusagen Farbschnipsel tiber die Flache
und ordnet sie rhythmisch, daB der Bild-
raum zu einer geschlossenen Einheit
wird. In ihren Olstift-, Farbstift- und Pa-
stellstudien erkennt man das Formungs-
prinzip. Immer ist es ein Spiel mit ver-
schiedenen geometrischen Teilen, in die
sich oftmals leise Andeutungen von
Waldtieren mischen, ohne die fast ab-
strakte Phrasierung zu beeintrachtigen.

Fir die Schweizerische Gesandtschaftin
Oslo stellte die inzwischen bekannt ge-
wordene Wandteppichkinstlerin eine
Spezialarbeit her, und im Krankenheim
Kaferberg der Stadt Zirich hangt ein
farbig leuchtender, in den Formen sehr
sparsam gehaltener, doch von Spannung
erfillter groBer Wandbehang. Im Keller-
raum der Galerie Beno, wo Ruth Ziircher
einige Wochen mit ihren Arbeiten zu
Gast war, fand eine Konzentration von
Wandbehangen statt, die den groen
Ideenreichtum der Kiinstlerin erkennen
lieB. Jeder Teppich ist wieder véllig an-
ders durchgebildet, und doch spiirt man
den Willen, die Bildteile so aufeinander
abzustimmen, daB sie wie magnetisch
gehalten wirken. Die Uberschneidungen
und Paarungen sind sensibel durchge-
fiihrt. Die Betonung oder Steigerung der
farbigen Leuchtkraft, wie sie Ruth Zir-
cher neuerdings anstrebt, gibt ihren Ar-
beiten erhéhten Reiz. H.N.

Emil Miiller
Galerie Suzanne Bollag
28. Februar bis 31. Mérz

Der dreiBigjahrige junge Maler, der an
der Ziircher Kunstgewerbeschule, dann
bei Henri Wabel und schlieBlich - was
flr seine malerische Sprache ausschlag-
gebend war - bei Oskar Dalvit gelernt
hat, verleugnet in der Serie der ausge-
stellten Bilder nicht die Abkunft von
einer bestimmten Bildform Paul Klees:
von den wunderbaren, verschobenen,
glasfensterartig leuchtenden Quadrat-
strukturen. Hier knlpft Mller, offenbar
tief beeindruckt, an und vermehrt die
freien geometrischenBildelemente durch
Rechteck, Dreieck und Trapezableitun-
gen. Eine schmale Thematik, Variationen
liber ein einziges Thema. Gerade aber
die Beschrankung, die sich von lber-
betonter Konzentration freihalt, fuhrt
dazu, daB das Thema vertieft ausge-
schépft wird. VerhaltnisméaBig kleine Dif-
ferenzierungen ergeben erstaunlich neue
Aspekte, von denen starke Wirkungen
auf Auge und Gefiihl ausgehen. Auch
vom Materiellen der Farbe aus, die zum
Teil flissig, zum Teil bis zum Flachrelief
sich erhéhend aufgetragen ist. Nicht im
iblichen Sinn pastos, sondern mehr als

Gewebe, wie Uberhaupt die Hebungen
und Senkungen der materiellen Bildstruk-
tur etwas Textilhaftes an sich haben.
Hier — wenigstens bei dieser ausgestell-
ten Serie — ist erreicht, was im besten
Sinn Klee-Schule genannt werden darf.
Schule, nicht Nachahmung, obgleich die
Grenze der formalen Anlehnung nicht
fern ist.

DaB Miller nicht in Klee-Formalismus
hangen bleibt, ersieht man aus den klei-
nen Holzplastiken, die seit 1962 entstan-
den sind. Teils idolhaft, teils wie kleine,
geheimnisvolle Mébelmodellchen. Nicht
nur erstaunlich in der Einfachheit der
Formfindung, sondern auch ausgezeich-
net in der technischen Arbeit, bei der
Miiller, wenn ich richtig sehe, Schnitzen
und Drechseln kombiniert. Hier scheint
mirein Talentam Werk, dessen weiterem
kiinstlerischem Wirken man gerne Auf-
merksamkeit widmen wird. H.C.

EBgerat: Messer — Gabel — Loffel
Eine Formgeschichte des Efgerétes
(Sammlung Bodo Glaub, Kéin)
Kunstgewerbemuseum

8. Februar bis 8. Mérz

Gegenstande, die jedem vertraut sind
und tberdiesichjederauf Grund eigener
Erfahrung seine Meinung macht. Wobei
er liber drei Dinge erstaunt ist: tiber die
gleichen Grundziige, die iber Zeiten und
Lander hinweg erscheinen, und lber die
Vielfalt der mit der gleichen Funktion
verbundenen Form; Grundfunktion und
nicht zu verscheuchende Phantasie, spie-
len selbst auf diesem, der reinen Nutz-
lichkeit verbundenen Gebiet zusammen.
Das Zweite ist der Reichtum der tech-
nischen Herstellung, das Material und
seine Verarbeitung, das Zusammen-
fligen, der Schliff, vom individuellen
handwerklichen ProzeB bis zur indu-
striellen Serienproduktion. Das Dritte
ist die Form selbst; man betrachtet sie,
und flugs stellt sich die Verbindung her
zur Hand, die mit dem Gerat umgeht,
zum Mund, zu dem es gefiihrt wird — das
heiBt zu Physiognomie und zum Gestus
des Menschen. Neben diesen reizvollen
Assoziationen besitzt eine solche the-
matisch umfriedete Ausstellung groBe
padagogische Bedeutung. Fiir die Kunst-
gewerbeschiiler (o schreckliches Wort,
aber noch nicht ersetzbar!) im beson-
deren, fiir jeden, der ein Sensorium dafiir
hat, daB die Dinge sinngeméaB konzipiert
und hergestellt werden sollen, ohne
dogmatischer Monotonie zu verfallen.
Von hier aus gesehen, war die Ausstel-
lung ein wichtiges, lehrreiches und gu-
tes Unternehmen. Das Kunstgewerbe-
museum hatte sie von der Minchner
«Neuen Sammlung» tGbernommen und
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seinerseits noch etwas erweitert. Den
Grundstock bildete die Sammlung eines
Kélner Privatmannes. Mit viel Takt und
Geschick war sie in konzentrierter Weise
auf der Galerie der Ausstellungshalle
von Erika Billeter eingerichtet. Wohl ak-
zentuiert, intim, vielleicht ein wenig as-
thetisch verspielt in Gruppen aufgeteilt,
in denen sich die Zeiten und Lander liber-
schnitten. Mit Bedacht weder chronolo-
gisch noch geographisch angeordnet.

Eine oft gestellte Frage schien uns be-
antwortet: ja — es gibt den Ideal-Loffel;
nur sieht er zu verschiedenen Zeiten ver-
schieden aus. So wird es wohl auch in
Zukunft bleiben, trotz gewisser wirk-
lich idealer Lésungen von heute. H.C.

Otto Wagner. Das Werk des Wiener
Architekten, 1841-1918

Hessisches Landesmuseum Darmstadt,
22, November 1963 bis 2. Februar 1964

Es sei kurz auf den Katalog dieser Aus-
stellung hingewiesen, der dem CEuvre
eines der bedeutendsten européischen
Architekten aus der Pionierzeit der mo-
dernen Architektur gewidmet ist. Otto
Wagner ist generationsmaBig mehr als
zwanzig Jahre alter als Van de Velde,
Horta, Peter Behrens oder Frank Lloyd
Wright. Er war der Lehrer Olbrichs. In
der Epoche der architektonischen Stil-
imitation ist er aufgewachsen und be-
schritt schon friih, in den achtziger Jah-
ren — gleichzeitig mit Sullivan -, die neu-
en Wege. 1895 schon erschien seine pro-
phetische Schrift «Moderne Architek-
tur», zur gleichen Zeit, als seine groBte
Bauaufgabe, die Wiener Stadtbahn mit
Bahnhéfen, Viadukten und anderem ar-
chitektonisch-technischem Beiwerk, Ge-
stalt annahm. In den neueren Publikatio-
nen lber die Kunst der Jahrhundert-
wende kommt Wagner meist zu kurz. Die
friiheren Publikationen sind vergriffen.
So kommt der Darmstadter Katalog mit
seinen 73 Abbildungstafeln (ausgefiihr-
te Bauten und Entwdrfe) just im richti-
gen Augenblick. Viele werden mit groB-
tem Staunen die Konzeptionen dieses
genialen Mannes studieren, dessen Le-
benswerk durch Unverstandnis und spe-
ziell durch joviale 6sterreichische Intri-
gen mehr als zur Halfte Entwurf bleiben
muBte.

Der Katalog, der Buchwert besitzt, ent-
halt drei vorzigliche Textbeitrage: ein
gehaltvolles Vorwort des Direktors der
Museen der Stadt Wien, Dr. Franz Glick,
einen zeitgeschichtlich unerhort lebendi-
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