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EINFUHRUNG

Am 18. Oktober 1997 wurde die Fondation Beyeler feierlich
eroffnet. Die Sammlung hochbedeutender Kunstwerke der
Moderne war von dem Galeristen- und Sammlerehepaar
Ernst und Hildy Beyeler seit den spaten 1950er-Jahren
zusammengetragen worden. In Riehen konnte sie erstmals
dauerhaft prasentiert werden.

Die Fondation Beyeler feiert 2017 ihren 20. Geburtstag mit
drei besonderen, aufeinanderfolgenden Ausstellungen, die
die Sammlung Beyeler aus drei verschiedenen Perspektiven
zeigen: in einem Blick zuriick, einem Blick auf die Gegen-
wart und einem Blick in die Zukunft.

Die erste Sammlungsausstellung des Jahres, die sich als
Hommage an die Museumsgriinder Ernst und Hildy Beyeler
versteht, orientiert sich an der Eréffnungsschau von 1997.
Anhand verschiedener Bilddokumente und Zeitzeugnisse
konnte diese erste Sammlungshangung rekonstruiert werden.
Trotz gewisser Veranderungen innerhalb der Sammlung ist
es moglich gewesen, die originale Prasentation heute wieder
weitgehend einzurichten. So sind die Werke der Hauptakteure
der modernen Kunst — von van Gogh, Cézanne und Monet
Uiber Picasso, Matisse, Léger und Klee bis hin zu Giacometti,
Rothko und Bacon — in aussagekraftigen Ensembles zu
bewundern, welche die herausragende kiinstlerische Qualitat
der Sammlung Beyeler vor Augen fiihren.

In seiner Rede zur Er6ffnungspressekonferenz des Museums
vor 20 Jahren formulierte Ernst Beyeler: »Wir waren immer
stark bertihrt von Kunstwerken, von denen wir uns oft nicht
trennen konnten, und spater [kam] das Bewusstsein, dass
wir diese Kunst und auch den damit gemachten Gewinn
weitergeben wollen. Aber auch und vor allem als Hommage
an grosse Kinstler unserer Zeit, einer Zeit, die wir wohl zu
den grossen Momenten der Kunstgeschichte zéhlen dirfen.«

Kurator der Ausstellung ist Raphaél Bouvier.



SAAL 1

Die Sammlung Beyeler setzt mit einer Werkgruppe der
prominenten Vorreiter der modernen Kunst ein, darunter
Cézanne, van Gogh, Monet, Degas und Seurat. Diese Bilder
aus dem letzten Jahrzehnt des 19. Jahrhunderts markie-
ren zugleich den Ubergang ins 20. Jahrhundert; in ihnen
kiindigen sich bereits die massgeblichen Strémungen der
klassischen Moderne an. Es sind die charakteristischen Spat-
werke dieser Kiinstler, die in der Sammlung Beyeler beson-
ders stark vertreten sind. So begegnet man zwei Pastellen
Degas’, die ikonische Hauptmotive seiner Bildwelt wieder-
geben: die Tanzerin und die Badende. Von van Gogh ist
eines seiner allerletzten Landschaftsgemalde zu bestaunen,
das kurz vor seinem Tod 1890 entstanden ist. Vor allem aber
ist es Cézanne, dessen spates, wegweisendes Schaffen an-
hand von Gemalden und Aquarellen geradezu exemplarisch
in der Sammlung reprasentiert wird, indem alle wichtigen
Bildgattungen vom Portrat (iber das Landschaftsbild bis hin
zum Stillleben vorgestellt werden.

1 * Paul Cézanne
= Madame Cézanne au fauteuil jaune, 1888-1890
Madame Cézanne im gelben Lehnstuhl

Madame Cézanne au fauteuil jaune belegt anschaulich, dass
fir Cézanne nicht die Individualitat der Person, sondern
der Bildaufbau massgeblich war. Die Figur wird aus nahezu
stereometrischen Formen gebildet, die wiederum durch die
Farbe definiert werden. Die traditionellen Auffassungen von
perspektivischer Richtigkeit und Raumlichkeit stellt der
Maler hingegen infrage. Die Motive scheinen vor dem Fond
zu schweben, und Madame Cézanne sitzt so nahe am
Bildrand, dass sie gleichsam aus dem Rahmen zu kippen
droht. Ungeachtet dessen halt die Portratierte den Blicken
des Kiinstlers und des Betrachters stand und erwidert sie
mit Nachdruck. Innerhalb der Sammlung Beyeler spielt das
Sujet der sitzenden Frau eine wichtige Rolle. Ernst Beyeler
hat dazu bemerkt, dass gerade die Bilder mit diesem Motiv
eine besondere Geschlossenheit und Kraft auszeichnet. In
diesem Gemalde dirfte der Eindruck nicht zuletzt auf die
verschrankten Hande zuriickzufiihren sein. Fir Cézanne
war dies ein wichtiges Element, welches die Komposition
stabilisieren sollte.

2 e Vincent van Gogh
= Champ de blé aux bleuets, 1890
Weizenfeld mit Kornblumen

Mit neuer Hoffnung auf Besserung seines gesundheitlichen
Zustands reiste Vincent van Gogh am 20. Mai 1890 in das
nordwestlich von Paris gelegene Auvers-sur-Oise. Nachdem
er sich dort zunachst vor allem fir Motive rund um den
idyllisch-landlichen Ort interessiert hatte, der zuvor bereits
von anderen namhaften Malern zum Arbeiten aufgesucht
worden war, wandte er sich den weiten Getreidefeldern
auf einem Plateau oberhalb des Dorfes zu. Es entstanden
Bilder, in denen der Maler seine, wie er sagte, »grenzenlose
Einsamkeit« zum Ausdruck brachte. Champ de blé aux
bleuets besticht durch einen ekstatischen Duktus, der das
in die Tiefe fihrende, durch den Wind bewegte Weizen-
feld geradezu zum Uberlaufen bringt: In der Mitte 16sen sich
einige gelbe Halmspitzen, tauchen in das Blau der Higel
ein und antworten so dem Blau der Kornblumen im Feld.
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Ernst Beyeler war sehr bemiiht, die bedeutendsten Kiinstler
des 20. Jahrhunderts mit charakteristischen Werken in seine
Sammlung zu integrieren. Der Galerist erachtete den Kubis-
mus und die Abstraktion als die beiden wichtigsten Stro-
mungen der modernen Kunst. Seiner Auffassung nach war
es Picasso, der die Moderne einleitete, weshalb der Spanier
zu einem verbindlichen Massstab fiir die Sammlung wurde.
In diesem Saal kombinierte Beyeler die Kubisten Georges
Braque und Picasso mit Cézanne, der als entscheidender
Impulsgeber fir die moderne Kunst gilt, sowie mit afrikani-
scher Kunst. Damit wollte er den verschiedenen Einflissen
auf den Kubismus Rechnung tragen und zeigen, wie sich
die europaischen Kinstler nach der Jahrhundertwende zu-
sehends fiir Kunst aus Afrika und Ozeanien zu begeistern
begannen.

3 * Pablo Picasso
= Femme (Epoque des »Demoiselles d’Avignon«), 1907
Frau (Epoche der »Demoiselles d’Avignon«)

Nach den melancholischen Werken seiner sogenannten
Blauen und Rosa Periode wandte sich Pablo Picasso mit den
epochalen Demoiselles d’Avignon einer neuartigen Asthetik
zu. Das in diesem Zusammenhang entstandene Gemalde
Femme (Epoque des »Demoiselles d’Avignon«) zeigt eine
nackte Frau mit Kopfbedeckung in einer nicht klar identifi-
zierbaren Pose. Der Korper und der Hintergrund werden durch
expressive Striche geformt, das Gesicht bleibt maskenartig
starr. Das grossformatige Gemalde wirkt unfertig und roh
wie eine rasche Skizze, in seiner Ausdruckskraft mutet es
aber vollendet an.

Fur Ernst und Hildy Beyeler war dieses Bild von zentraler
Bedeutung, denn es markiert in ihrer Sammlung den Beginn
der Moderne. Mit dem Schritt der Zergliederung des Korpers
und der partiellen Auflésung des Motivs reprasentiert es den
Wendepunkt hin zu einer der gréssten Revolutionen in der
Malerei des 20. Jahrhunderts: dem Kubismus.

4 * Pablo Picasso
= Mandoliniste, 1911
Mandolinenspieler

Der Kubismus hat die seit der Renaissance vorherrschenden
Bildkonventionen grundséatzlich infrage gestellt. Das Motiv
wurde in »kubistische« Einzelformen zerlegt, das Augen-
merk galt der Konzentration auf die Form, ein Bild musste
nicht mehr ein Abbild der Wirklichkeit sein. Von Picassos
Mandoliniste sind nur die Hand des Spielers sowie der Hals
und die Stimmwirbel der Mandoline zu erkennen. Der Rest
des Korpers ist vom Umraum kaum zu unterscheiden. Zu-
satzlich hat Picasso noch einzelne Elemente wie Kordeln,
Schnire und eine Troddel integriert. Diese bieten dem
Betrachter vertraute Anknipfungspunkte, denn eine abso-
lute Abstraktion war nicht das Ziel. Ein wichtiger Mitstreiter
Picassos war Georges Braque, dem man in diesem Raum
ebenfalls begegnet. Die beiden Kiinstler verzichteten darauf,
ihre Bilder auf der Vorderseite zu signieren, um eine Uni-
formitat zu gewahrleisten.
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Der dritte, sich auf den Museumspark hin &ffnende Ausstel-
lungsraum prasentiert Kultobjekte aus Afrika und Ozeanien
sowie das Dschungelbild Le lion, ayant faim, se jette sur
I'antilope des franzésischen Malers Henri Rousseau. Viele
Kinstler der Moderne, darunter Picasso, Kandinsky, Léger,
Mir6 und Max Ernst, haben Rousseau sehr bewundert.
Picasso und Kandinsky kauften seine Bilder, und andere
nahmen sie zum Ausgangspunkt fiir eigene Werke. Dass
Rousseau erst zu Beginn des 20. Jahrhunderts Beachtung
fand, war kein Zufall — es war genau in der Zeit, als die
Maler und Bildhauer der Moderne nach neuartigen Aus-
drucksformen suchten und sich auch flr aussereuro-
paische Kunst zu interessieren begannen. Die Erkenntnis,
dass von westlicher Zivilisation unbertihrte Volker Kunst-
und Kultobjekte von eigenstandiger Bedeutung und hoher
Ausdruckskraft schaffen, war fiir viele Avantgardisten von
grosser Wichtigkeit. Kiinstler wie Picasso und Matisse sam-
melten nicht nur aussereuropdische Kunstwerke, sondern
liessen sich auch von deren Formen und ihrer Wirkungs-
macht anregen.

5 e Henri Rousseau
= Le lion, ayant faim, se jette sur I'antilope, 1898/1905
Der hungrige Léwe wirft sich auf die Antilope

Charakteristisch fiir Rousseaus Dschungelbild ist die Span-
nung zwischen botanischer Sachlichkeit und geheimnis-
voller Fantastik. Rousseau kannte die exotischen Weltge-
genden nur aus zweiter Hand. Vorlage flr seine Tiere und
Pflanzen waren Zeitschriften, Fotos und die Dioramen des
Botanischen Gartens in Paris. Wie ein schén geordnetes
Herbarium prasentiert sich seine Wildnis: Blatt an Blatt,
Grashalm an Grashalm. Rousseaus vorgeblich archaische
Urwaldlandschaft ist eine wohlkomponierte Symphonie in
Grin, eine sorgfaltig gemalte Blatt- und Tiercollage. Genau
in der Bildmitte wird, beobachtet von den anderen Tieren,
ein todlicher Kampf zwischen Léwe und Antilope ausgetra-
gen. Mit dieser berihmten Dschungelszene gelang Rousseau
1905 im Pariser Herbstsalon der Durchbruch. Vor der Jahr-
hundertwende noch verspottet und verlacht, avancierte er
zum bewunderten Wegbereiter der anbrechenden Moderne
und schliesslich zu einem der popularsten Kinstler des
20. Jahrhunderts.

6 ¢ Afrikanische und ozeanische Skulpturen
= Nagelfigur, nkisi n’kondi, vor 1900
Figur eines Kulturheroen oder Schépferahns

Einige Jahre vor der Er6ffnung der Fondation Beyeler gelangte
eine bedeutende Werkgruppe ozeanischer und afrikanischer
Kultobjekte in die Sammlung Beyeler. Bis dahin umfasste die
Sammlung etwas mehr als zwei Dutzend Skulpturen — von
Rodin, Brancusi, Picasso, Giacometti, Calder und anderen.
Mit der Einbeziehung aussereuropéaischer Kunst konnte der
Bestand nahezu verdoppelt werden. Von Beginn an wurden
die Werke aus Ozeanien und Afrika der europdischen Kunst
direkt gegenlbergestellt. Die Kultobjekte, wie die hier ge-
zeigte Nagelfigur aus dem Kongo oder die Figur des Kultur-
heroen oder Schopferahns aus Melanesien, entfalten in den
Museumsrdumen eine starke Prasenz und fiigen sich mit
Rousseaus Dschungelbild zu einem beeindruckenden
»Ensemble«. Die afrikanischen und ozeanischen Skulpturen
machen deutlich, dass ausserhalb unserer von Antike und
Christentum gepragten westlichen Welt ganz andere Vorstel-
lungen vorherrschen.
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Seit der Eré6ffnung des Museums im Oktober 1997 beher-
bergt dieser Saal, mit einigen Unterbrechungen, Claude
Monets Triptychon Le bassin aux nymphéas. Wahrend das
Werk in den engen Raumlichkeiten der Galerie Beyeler
in der Basler Altstadt zwischen den Wanden eingezwangt
war, kann es sich im lichtdurchfluteten Museumsbau von
Renzo Piano wundervoll entfalten. Die grossen Fenster
offnen den Blick auf den Park: ein blauer Himmel, méach-
tige Baume, die Wiese und davor ein schimmernder
Teich. Durch die Fensterfassade wirft die Wasseroberflache
eine Lichtspiegelung auf die Wande des Saals und scheint
den hellen Farbklang des Parks an das Seerosenbild Monets
weiterzureichen. Die Museums-architektur tragt das ihre zu
dem perfekten Zusammenspiel von innen und aussen, von
Natur und Kunst bei.
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7 * Claude Monet
= Le bassin aux nymphéas, um 1917-1920
Der Seerosenweiher

»Es ist ein wunderbares Bild, das die Summe von Monets
Bemiihungen, seines Lebenswerks darstellt, némlich Wasser,
Luft und Licht miteinander zu vermédhlen und sie in einer
Synthese zusammenzufiihren.« Ernst Beyeler

Wahrend vieler Jahre widmete sich Claude Monet seinen
grossformatigen Seerosenbildern, die er 1918, kurz nach dem
Ende des Ersten Weltkriegs, dem franzésischen Staat schenkte.
Im Zusammenhang dieser umfassenden Arbeit entstand
auch das grandiose Werk, das Sie vor sich sehen. Seerosen,
Wolken, Wasser, Spiegelungen, Himmel und verschie-
denartige Wasserpflanzen sind in dem neun Meter breiten
Werk untrennbar verbunden. Der Kiinstler verdichtete hier
Eindricke, die er in seinem Garten in Giverny empfangen
hatte. Es ist ihm gelungen, die drei Elemente Wasser, Luft
und Erde—Teich und Bildflache, Natur und Kunst — zu einer
uferlosen Membran zu verschmelzen.

Monets Seerosenbilder beeinflussten in der zweiten Halfte
des 20. Jahrhunderts zahlreiche Kinstler, zum Beispiel
Ellsworth Kelly oder die Maler des Abstrakten Expressionis-
mus. Die gleichférmig flachendeckende Malerei, das soge-
nannte »All-over«, wurde zum Charakteristikum vieler Werke
der 1950er-Jahre.

11
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Ernst Beyeler schatzte vor allem Kiinstler, deren Werke sich
nicht so einfach erschliessen, wozu neben Picasso und Braque
auch Fernand Léger und Joan Mir6 zahlen. Der Franzose
Léger bediente sich in frithen Jahren einer dem Kubismus
ahnlichen Bildsprache — reduziert auf zylindrische sowie
flache, scharfkantige Formen —, fand dabei aber zu einer
eigenstandigen Umsetzung. Beim spanischen Kinstler
Joan Mir6 ging es Beyeler weniger um seine Verbindung
zum Surrealismus als vielmehr um das Dynamische und
Spielerische seines (Euvres. Damit bilden die in diesem
Saal gezeigten Gemaélde von Miré und Otto’s Mobile von
Alexander Calder einen Gegenpol zu der Strenge, die Légers
Malerei auszeichnet.
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8 ¢ Joan Mir
= Danseuse espagnole, 1945
Spanische Ténzerin

Die spanische Tanzerin ist ein wiederkehrendes Thema bei
Mir6, das ihn durch sein gesamtes Schaffen hindurch be-
gleitet hat. In diesem Gemalde wird ihr Kdrper génzlich aus
dinnen Linien geformt, die — teils mit leuchtenden Farben
gefillte — Schnittflachen bilden. Die Tanzerin ist nicht klar
als solche erkennbar, die Linien fligen sich zu einer Gestalt,
die sich stets zu verandern scheint. Der dargestellte Raum
bleibt ambivalent; bemerkenswert ist der transparente
Hintergrund: Wahrend die Tanzerin fest verankert auf einem
schwarzen Boden steht, leuchtet das Braun der Leinwand
als Gestaltungsmittel durch das Blau und Gelb hindurch.
Um die lllusion von Mauerwerk zu erzeugen, hat Mir6 die
Leinwand nach dem Auftragen des Untergrunds zu einem
kleinen Rechteck gefaltet. Auf das dadurch entstandene,
an Mauerputz erinnernde Raster setzte er dann die delikat
schwebenden Formen seiner Tanzerin.

9 e Fernand Léger
= La femme au fauteuil, 1913
Frau im Lehnstuhl

Fur Ernst Beyeler war dieses Werk von Fernand Léger
ein starkes Bindeglied innerhalb der Sammlung, denn es
spannt den Bogen von Cézannes fest gefligten Figuren,
den kubistischen Frauenportrats von Braque und Picasso
hin zu den Darstellungen von sitzenden Frauen, die Picasso
ab den 1920er- bis in die 1960er-Jahre hinein schuf. In
La femme auf fauteuil sind der roboterartige Kérper, der
Sessel und alle Objekte aus zylindrischen Formen gebildet.
In der maschinenhaften Erscheinung des Kdrpers spiegeln
sich die zunehmende Mechanisierung und Technisierung
der modernen Gesellschaft.

Cézanne war es, der angefangen hatte, Figuren aus klaren,
einfachen Formen aufzubauen. Léger tritt mit diesem Bild,
wie auch mit dem gleichfalls hier gezeigten Contraste de
formes, der Idee entgegen, dass Kunst illusionistisch
sein musse. Vielmehr fihrt das Gemalde die elementaren
Gestaltungsmittel selbst vor Augen: die Linie, die Farbe,
die Form. So wird der Blick des Betrachters auf die Art,
wie die sitzende Frau konstruiert ist, gelenkt.

13
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Alberto Giacometti, der vor allem mit plastischen Werken
in der Sammlung Beyeler vertreten ist, war fiir Ernst Beyeler
ein besonderer Kiinstler. Beyeler pflegte nicht nur eine per-
sonliche Bekanntschaft mit ihm, er war auch massgeb-
lich an der Griindung der Giacometti-Stiftung in der Schweiz
beteiligt. Nachdem er die Sammlung von 100 Giacometti-
Werken des amerikanischen Industriellen G.David Thompson
erworben hatte, setzte er alles daran, dass diese als Ganzes
zusammenblieb, was mit der Griindung der Stiftung schliess-
lich auch erreicht werden konnte. Die hier gezeigten vier
Skulpturen Grande téte, L’homme qui marche Il, Grande
femme 11l und Grande femme [V waren urspriinglich fir
die Chase Manhattan Plaza in New York gedacht. Wahrend
eines Aufenthalts vor Ort musste Giacometti jedoch feststel-
len, dass seine Skulpturen neben den Hochhausern optisch
formlich unterzugehen drohten. Obwohl das Projekt als
solches nicht zur Ausfiihrung gelangte, liess Giacometti die
vier Figuren in Bronze giessen. Die Skulpturengruppe bildet
heute einen der Hohepunkte in der Sammlung Beyeler.

14

10 e Alberto Giacometti
= L’homme qui marche I, 1960
Schreitender Mann 11

Die lebensgrosse Bronzeplastik L’homme qui marche 11
zahlt zu den wichtigsten Werken Giacomettis — in exempla-
rischer Weise vereinigt sie die Charakteristika der Formen-
sprache seiner zweiten Schaffensphase nach 1945 in sich:
Die Korper der Figuren werden in die Héhe gezogen und
wirken dadurch schmal und Gberlang. Dem Eindruck von
Natirlichkeit stehen die offene, zerkliftete Oberflache, die
Uberlangten Gliedmassen, die ausgemergelte Gestalt und
die rigide Korperhaltung entgegen. L’homme qui marche Il
zeigt einen Mann ohne spezifische Attribute, wie er einen
grossen Schritt nach vorn macht. Da die Sockelplatte,
deren Lange derjenigen des Schrittes entspricht, recht diinn
ist, scheint sich die Figur auf demselben Boden wie der
Betrachter zu bewegen. Durch die Starrheit der Figur und
ihres Blicks wird die Dynamik, die dem Schritt innewohnt,
gebrochen. So veranschaulicht die Plastik Bewegung und
Innehalten gleichermassen.

11 e Alberto Giacometti
= Caroline, 1961

Ahnlich wie die Skulpturen hat Giacometti seine gemalten
Bildnisse immer wieder (berarbeitet und diesen einen
plastischen Ausdruck gegeben. Dem Kiinstler ging es dabei
weniger um die Individualitat seiner Modelle; die absolute
Konzentration auf das Sehen, auf den Augenkontakt zwi-
schen Modell und Kinstler beziehungsweise Betrachter
oder Betrachterin, verleiht den Portratierten eine geradezu
existenzielle Prasenz.

Die unter dem Namen Caroline in der Halbwelt von Montpar-
nasse verkehrende junge Frau stand in einer nicht ganz zu
ergrindenden Beziehung zu Giacometti. Der Fokus dieses
Gemaldes liegt auf dem intensiven Blick von Caroline, der
sich gegen denjenigen des Kinstlers ohne Weiteres zu be-
haupten vermag. So entfaltet das Gemalde eine Intimitat,
die durch die absolute Frontalitat der Portratierten verstarkt
wird und den Betrachter direkt einschliesst.

15
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Geometrische Klarheit oder freier Farbklang? In diesem Raum
treffen kiinstlerische Positionen aufeinander, die unter dem
Begriff »Abstraktion« zusammengefasst werden, aber un-
terschiedlicher nicht sein kdnnten. Wahrend bei Kandinsky
die Linie ein Eigenleben flihrt und sich eigenstandig durch
den Raum bewegt, handelt es sich bei Mondrian um eine
konstruierte, exakt komponierte Linie, die Einheitlichkeit
und Ordnung schafft. Ausgehend von Strukturen, die er
in der Natur oder an Fassaden von Hausern beobachtet
hat, gestaltet Mondrian mit gestreckten horizontalen und
vertikalen Linien und klar geschnittenen Farbformen aus-
gewogene Bildstrukturen. Mondrians Picture No. Il sind
zwei Werke von Kandinsky, /mprovisation 10 von 1910 und
Fugavon 1914, gegeniibergestellt, die héchst eindriicklich
den Schritt hin zur abstrakten Malerei veranschaulichen.
Kandinskys Bilder und seine theoretischen Schriften (u. a.
Uber das Geistige in der Kunst) haben die Kunst des 20.
Jahrhunderts massgeblich beeinflusst.
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12  Wassily Kandinsky
Improvisation 10, 1910

Improvisation 10 markiert den Ubergang von der figurativen
Landschaft zur Abstraktion. Auf den ersten Blick scheint es
sich um eine gegenstandslose Farbkomposition aus leuch-
tenden, reinen und warmen Farben zu handeln. Erst bei
genauerer Betrachtung lasst sich rechts ein Baum oder
Strauch mit ausschwingenden schwarzen Asten ausmachen,
links oben ein farbenprachtiger Regenbogen, der sich ber
ein Gebaude mit roten Kuppeln spannt. Die schwarzen
Linien bestimmen den Rhythmus und geben der gesamten
Szene einen Rahmen, in den sich die landschaftlichen Motive
perspektivisch einfligen. Charakteristisch fir dieses Bild
sind die schwarz eingefassten »glihenden« Farbblécke: das
starke Rot, Gelb, Blau, Griin und Weiss. Die abstrahierende
Darstellung verdeutlicht das Kunstverstdndnis Kandinskys:
Nicht mehr die dussere Welt soll naturalistisch abgebildet
werden, sondern dem inneren Erleben wird Ausdruck ver-
liehen.

13 e Piet Mondrian

= Picture No. Ill, 1938
Bild Nr. 11l (Rautenkomposition mit acht Linien
und Rot)

Die Fondation Beyeler verfiigt Giber eine Gruppe von Werken
des niederlandischen Malers Piet Mondrian, welche die
wichtigen Entwicklungsstufen seiner abstrakten Bildsprache
vor Augen flhren. Die Gruppe setzt mit den vom Kubismus
gepragten Raumkompositionen der 1910er-Jahre ein und
endet mit dem spaten »Rautenbild« Picture No. I//von 1938.
In Letzterem strahlt das Ubereck schwebende Bildquadrat
eine makellose Klarheit aus und vermittelt zugleich etwas
von einem sublimen, berithrenden Geheimnis. In den Jahren
nach 1918/19 schuf Mondrian immer wieder rautenférmige
Bilder, die — auf der Spitze stehend — ihr labiles Gleich-
gewicht behaupten. Im spaten Gemaélde der Fondation
Beyeler wird suggeriert, dass sich vertikale und horizontale
Linien virtuell auch »ausserhalb« des Bildes begegnen. Es
ist ein Werk, das nur einen kleinen Ausschnitt aus einem
grossen Ganzen zeigt, doch dabei Ausgewogenheit und
grenzenlose Harmonie zu veranschaulichen vermag.

17
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Neben zahlreichen Werken von Picasso wurde Uber die
Galerie Beyeler eine liberaus grosse Anzahl an Arbeiten von
Paul Klee verkauft; entsprechend prominent ist er in der
Sammlung vertreten. Das Gleiche gilt auch fiir Max Ernst,
dem Beyeler schon 1955 eine Ausstellung in seiner Galerie
an der Baumleingasse 9 in Basel widmete. Die Galerie war
zunachst ein Antiquariat, das von Oskar Schloss gefiihrt
wurde. Nach dessen Tod 1945 konnte Beyeler das Geschaft
tibernehmen und verwandelte es in eine sehr erfolgreiche
Kunstgalerie.

Die Sammlung Beyeler ist, was die Kunst der ersten Halfte
des 20. Jahrhunderts anbelangt, stark auf Paris ausgerich-
tet. Die deutschen Kinstler Paul Klee und Max Ernst bilden
diesbezliglich einen gewissen Gegenpol. Klee ist enger mit
Wassily Kandinsky verbunden als mit der franzdsischen
Kunst, und Max Ernst, der lange in Frankreich und den USA
gelebt hat, ist einer der wenigen Vertreter des Surrealismus
in der Sammlung.
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14 « Max Ernst
= The King Playing with the Queen, 1944
Der Kénig spielt mit seiner Kénigin

Beim Betrachten der Gipsskulptur The King Playing with
the Queen werden wir sofort ins Geschehen miteinbezogen:
Der gehornte, diabolische Konig ist unser Spielpartner. Er
ragt aus einem zweistufigen Block heraus, und vor ihm —
oder zwischen ihm und uns — liegt, leicht erhdht, eine
schmale Platte mit sieben Figuren, die aufgrund ihrer
Aufstellung leicht als Schachfiguren identifiziert werden
kdnnen. Zwischen Laufer und Koénigin klafft eine grosse
Licke — dort misste normalerweise der Konig stehen.
Max Ernst hat ihn vom Spielbrett genommen und nach
hinten versetzt. Die Schachfigur wird damit selber zum
Schachspieler. Thm sind lange diinne Arme gewachsen,
die eigenmachtig ins Spiel eingreifen! Er erscheint uns als
Ubermachtiger Feldherr, der nicht nur mit seiner Koénigin
schaltet und waltet, wie er will: Schon hat er eine Figur,
geschnappt und hinter seinem Riicken versteckt — der Kénig
hat das Spiel wortwortlich in der Hand.

15 e Paul Klee
= Wald-Hexen, 1938

Ernst Beyeler interessierte sich vor allem fir Klees Spat-
werk, fir das die Wald-Hexen ein charakteristisches Beispiel
sind. Die chiffrenhaften Balkenlinien bilden ein Geflecht,
das sich Uber die gesamte Bildflache ausdehnt und sogar
deren Rand zu durchbrechen scheint. Rechts steht eine
nackte Figur, von der wir Beine, Schoss, Briiste und Kopf
mitsamt Gesicht erkennen, links zeigt eine andere eben-
falls ihr Gesicht, wahrend ihre in einem Kleid steckenden
Beine einen Tanzschritt vollfihren. Obwohl einige der auf
die dunklen Linien bezogenen, glithend roten Farbzonen die
Auffindung der geheimnisvollen Frauenfiguren erleichtern,
entschwinden diese bald schon wieder im Wald aus Linien.
Die Gestalten scheinen in standiger Wandlung begriffen zu
sein, sodass der fiir Klee typische Aspekt des Zeigens und
Verbergens besonders deutlich hervortritt.
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Mit einem Ensemble von tiber 30 Werken aus nahezu allen
Schaffensphasen ist Pablo Picasso am prominentesten in der
Sammlung Beyeler vertreten. Die Gruppe der Zeichnungen,
Gemalde und Skulpturen, die die Bandbreite des (Euvres
ebenso bezeugen wie den hohen kiinstlerischen Anspruch,
ist von aussergewdhnlicher Dichte. Picasso war fiir Ernst
Beyeler »massgebend«, weshalb er ihm zahlreiche Galerie-
und Museumsausstellungen widmete. Das Sammlerehe-
paar hat den Kiinstler verehrt und ihn auch persénlich gut
gekannt; bei einem seiner Besuche in dessen Atelier durfte
Ernst Beyeler einige Werke direkt aus Picassos Bilder-
lager erwerben. Auf diesem Weg fand auch das Gemalde
Le sauvetage von 1932 in die Sammlung, das ein dreifa-
ches Portrat von Marie-Thérese Walter, der damaligen Muse
Picassos, zeigt.
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16 » Pablo Picasso
=" Femme en vert (Dora), 1944
Frau in Griin (Dora)

Pablo Picasso hat unsere Vorstellung von Schénheit komplett
auf den Kopf gestellt. In seinen Werken werden die sicht-
baren Dinge und Geschdpfe der Welt deformiert, zerstiickelt
und wieder neu zusammengesetzt. In Femme en vert (Dora)
hat Picasso seine Geliebte Dora Maar als menschlich-
tierisches Wesen in einem engen Raum platziert. Bildfillend
und zugekndpft blickt sie frontal dem Betrachter entgegen,
gleich einer méachtigen Kultfigur. Die Hande sind auffallig
ineinander verschrankt und betonen die geballte Kraft,
die von diesem Werk ausgeht. Die Bedeutung der Femme
en vert (Dora) fur die Sammlung Beyeler erschliesst sich
auch in der Gegenuberstellung mit dem Gemalde Madame
Cézanne au fauteuil jaune von Cézanne (Saal 1). Im direk-
ten Vergleich sind viele kompositorische und motivische
Ahnlichkeiten zu erkennen — ein imaginares Kraftemessen
zweier grosser Meister.

1_7 ¢ Pablo Picasso

= Femme au chapeau, 1961/1963
Frau mit Hut

Picasso hat sich in seinen Gemalden und Grafiken immer
wieder mit dem Verhaltnis von Zwei- und Dreidimensionali-
tat beschéaftigt. In seinen Skulpturen aus Blech vollzieht
sich diese Auseinandersetzung dann tatsachlich im Raum.
Hier entsteht das Volumen der Figur nicht allein durch die
Faltungen des Materials, sondern vor allem durch Staffe-
lung von mehreren Ebenen, die Schatten werfen und un-
terschiedliche Durchblicke gewahren. Anders als bei den
Gemalden fihrt dabei die Veranderung des Betrachter-
standpunkts zu spannungsvollen Verschiebungen. Einzelne
Flachen scheinen plétzlich zusammenzuklappen, und es er-
geben sich neue, iiberraschende Ansichten, Uberlagerungen
oder Licken. Von Femme au chapeau existieren vier Exem-
plare, wobei nur das vorliegende von Picasso bunt bemalt
wurde.

21



SAAL 10

Henri Matisse’ Scherenschnitte, die sogenannten »papiers
découpés«, und seine Siebdrucke Océanie la mer und
Océanie le ciel werden in diesem Ausstellungsraum mit
Werken aus Ozeanien zusammengefiihrt. 1930 unternahm
Matisse auf Gauguins Spuren eine Reise nach Tahiti und war
tief beeindruckt von den einzigartigen Lichtverhaltnissen,
von Himmel und Meer. In Erinnerung an dieses Seherlebnis
entstanden viele Jahre spater die beiden Siebdrucke.
Matisse erweist sich hier als Meister der einfachen, prazisen
Form — und als Gestalter komplexer Zwischenrdume. Achten
Sie auf die ausgeschnittenen Papierteile und die dazwischen-
liegenden »Leerformen«. Auch die in Holz geschnitzten ozea-
nischen Skulpturen bestechen durch ihre klaren Konturen
und das Spiel der Zwischenrdume. Die lichtdurchfluteten
Korper scheinen den Umraum zu aktivieren, ihn mit Energie
aufzuladen. Ernst Beyeler schatzte an diesen Figuren und
an Matisse’ Spatwerk die Sparsamkeit der Mittel und das
dadurch erzielte Héchstmass an Ausdruckskraft.
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18 e Henri Matisse
= Nubleul, 1952
Blauer Frauenakt |

Die »blauen Akte« z&hlen zu Matisse’ beriihmtesten Scheren-
schnitten. Nu bleu I, die Darstellung einer kauernden Frau
in Blau und Weiss, ist wie aus einem Guss. In seinen For-
men spielt das Werk mit Figur und Bildgrund, Flache und
Volumen und vermittelt dabei eine korperliche Selbstver-
sunkenheit und eine in sich ruhende Erotik. Aus Sicht von
Matisse entsprach das Ausschneiden der Papierstiicke dem
Arbeiten mit dreidimensionalen Kérpern: »Mit der Schere
zeichnen. — Direkt in die Farbe hineinschneiden erinnert
mich an den direkten Meisselschlag des Bildhauers.« So be-
deuteten die »papiers découpésc, diese einfache und zugleich
hoch komplexe Verbindung von Zeichnung, Malerei und
Plastik, fur Matisse die Erfillung seiner kiinstlerischen
Visionen.

Ernst Beyeler konnte Nu bleu | bereits 1960 direkt bei
der Tochter von Henri Matisse erwerben. Spater gelangten
weitere herausragende Werke aus der letzten Schaffens-
phase des Kinstlers in seine Sammlung.

19 e Durchbrochen geschnitzte Brettfigur, malu-samban
Es bietet sich geradezu an, diese Figur im Zusammenhang
mit Henri Matisse’ grossen Dekorationen Océanie le ciel
und Océanie la mer auszustellen: Hier wie dort scheint ein
ganzes Universum in ornamentaler Gestalt abgebildet zu
sein; gemeinsam ist den Werken das Spiel mit dem Verhalt-
nis von Form und Zwischenraum. Bei der Brettfigur ist ein
Gesicht mit einer fischférmigen, langlichen »Nase« zu er-
kennen, auf deren Seiten jeweils ein Papagei wiedergegeben
ist. Des Weiteren tragen zwei ineinander verflochtene Nas-
hornvogel zwischen ihren Schnabeln einen Gegenstand, der
in der Gesamtkomposition der Figur genau die Mittelachse
markiert. Die Skulptur wird als malu-samban bezeichnet,
was wahrscheinlich »Aufhangehaken des Malu« bedeu-
tet und darauf verweist, dass sie eine abwesende Person
reprasentiert. Malu war in der Vorstellung der Sawos der
erste Mensch.
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Nach dem Zweiten Weltkrieg wurde Paris allmahlich von
New York als Kunstzentrum abgeldst. Die Abstrakten Expres-
sionisten hatten ihren Auftritt, unter ihnen auch Jackson
Pollock, Mark Rothko, Barnett Newman und Mark Tobey.
Ihre Gemalde bestechen durch das kaum zu tberblickende
Grossformat und die gleichwertige Behandlung aller Bild-
partien.

Rothko und Tobey versuchten mit ihrer Malerei einen geisti-
gen Dialog zwischen Bild und Betrachter in Gang zu setzen.
Das unverfalschte Seherlebnis stand dabei im Vordergrund:
Es sollte die Moglichkeit er6ffnen, eine neue Haltung oder
Sichtweise gegeniiber der Realitat einzunehmen. Dieses
Moment der Bewusstwerdung war fiir Rothko von entschei-
dender Bedeutung: »Ich bin kein abstrakter Kiinstler. Ich bin
nicht an der Beziehung von Farben, Formen oder dergleichen
interessiert, sondern nur daran, elementare menschliche
Gefiihle auszudriicken, wie Tragik, Ekstase, Untergang und
so weiter.«
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20 » Mark Rothko
= Untitled (Red-Brown, Black, Green, Red), 1962
Ohne Titel (Rotbraun, Schwarz, Griin, Rot)

In Untitled (Red-Brown, Black, Green, Red)tritt ein schmales,
korallenrotes Band leuchtend aus der Konstellation von
griinen, schwarzen und rotbraunen Balken hervor und bleibt
doch durch den monochromen Untergrund in das Bildge-
flge eingebunden. Jeder Farbton scheint sein spezifisches
»Gewicht« zu haben. Spuren von Ubermalungen zeugen
davon, dass unzahlige feine Schichten sorgfaltig Gberein-
andergelegt wurden.

Die Grundstruktur von Rothkos Gemalden hatte sich in den
spaten 1940er-Jahren herauskristallisiert: Horizontal sich
erstreckende Farbfelder mit verschwimmenden Konturen,
scheinbar vor einem andersfarbigen Bildgrund schwebend,
bestimmen die Kompositionen. Seine Werke waren fir ihn
ein Tor zu meditativen Erfahrungen, die er mit dem Gegen-
Uber teilen wollte: »Das Bild lebt nur durch Gemeinschaft,
sich erweiternd und belebend in den Augen des feinflihligen
Betrachters.«

21 » Mark Tobey
= Oncoming White, 1972
Aufkommendes Weiss

Der amerikanische Kinstler Mark Tobey verbrachte die
letzten Jahre seines Lebens — auf Vermittlung von Ernst
Beyeler — in Basel. Hier ist auch das grossformatige Ge-
malde Oncoming White entstanden. Nicht Farbe, sondern
ein vibrierendes Geflecht aus schwarzen Linien auf weissem
Grund bestimmt das geistige Erleben vor dem Original. Die
Oberflache — wie aufgesprungene weisse Erde anmutend —
ist zur Mitte hin immer filigraner gestaltet und erflllt die
Leinwand mit einer Ausstrahlung von meditativer Tiefe.
»0Oncoming White«, so Ernst Beyeler, »zeichnet sich durch
spirituelle Rdume aus, die Tobey wiedergibt. Es sind keine
Schneelandschaften, sondern geistige Landschaften, geis-
tige Raume. Es ist ein Weiss, das ein geistiges Weiss ist.«
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In diesem Raum finden Werke verschiedener Ausrichtungen
der amerikanischen Kunst von den spaten 1950er- bis in die
2000er-Jahre zusammen: vom Abstrakten Expressionismus
eines Sam Francis Uber die Pop-Art eines Andy Warhol bis
hin zur Hard-Edge-Malerei eines Ellsworth Kelly. Zugleich
wurde der hier getroffenen Auswahl ein asthetisches Krite-
rium zugrunde gelegt: die Farbe. Tatsachlich erweist sich in
der Sammlung Beyeler gerade die Farbe Blau als ein wieder-
kehrendes Element, das auch in den Werken der amerika-
nischen Kunst von grosser Relevanz ist. Unter dem Titel
Magic Blue wurde 1993/94 in der Galerie Beyeler eine der
legendaren Farbenausstellungen eingerichtet, die der Be-
deutung der Farbe Blau in der modernen Kunst nachging.
In der Bezugnahme auf eben diese Ausstellung erweist die
hier prasentierte Hangung somit auch der Vorgeschichte der
Fondation Beyeler ihre Reverenz.
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22 » Andy Warhol
= Self-Portrait, 1967
Selbstportrat

Die Gattung des Selbstportréts zieht sich wie ein roter Faden
durch Warhols gesamtes (Euvre. Seit 1963 entstanden im
Siebdruckverfahren Selbstbildnisse auf der Grundlage von
Fotografien, die zum Teil im Automaten oder mithilfe des
Selbstauslésers angefertigt worden waren. Warhols Selbst-
portrat der Fondation Beyeler gehdrt zu einer Serie aus dem
Jahre 1967, ist jedoch das einzige in diesem Grossformat.
Der Kinstler prasentiert sich in nachdenklicher Pose mit
der Hand am Kinn und den Fingern vor dem Mund, wéahrend
sein Gesicht aufgrund der dramatischen Lichtfihrung zur
Halfte im Schatten bleibt. Das ganze Bildnis konstituiert
sich nur aus Schattenzonen, die hellen Lichtbereiche sind
einzig aus dem Blau des Hintergrunds gestaltet. Warhol
schliipft, so scheint es, in die Rolle des in sich versunkenen
Denkers, der sich unserem Blick entzieht. Es wird jedoch
schnell klar, dass es der Kiinstler ist, der uns genau mustert
und so den Betrachter zum Betrachteten macht.

23 * Sam Francis
Round the World, 1958/59
Um die Welt

Der amerikanische Kinstler Sam Francis, der zu den Ab-
strakten Expressionisten gezahlt wird, hat sich von der
europaischen Malerei, insbesondere den Werken Monets,
sowie von japanischer Kunst inspirieren lassen. Round the
World erscheint wie ein Blick aus dem Fenster eines Flug-
zeugs, wahrend die Welt unter einem vorbeizieht. Francis
hat in den Jahren 1957/58 eine Weltreise unternommen
und dabei wohl die aus der Vogelperspektive wahrgenom-
mene Topografie auf die Leinwand Ubertragen. Es scheint,
als ob die Welt unter den Wolken sich immer wieder von
Neuem zusammensetzen wirde und die Komposition da-
durch gleichsam in Bewegung geriete. Die fllissigen Farben
sind direkt auf die weiss grundierte Leinwand aufgetragen,
die feinen Farbrinnsale brechen aus den Flachen aus und
bestérken den Eindruck von fortwahrender Bewegung der
Farbe im Bild.
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Neben Giacometti, Picasso und Matisse widmete Ernst
Beyeler in der ersten Sammlungsprasentation von 1997
auch Francis Bacon einen eigenen Raum. Auch diesen
Kinstler kannte Beyeler personlich, und er war von seinen
Bildern stark beeindruckt, denn sie geben »schonungslose
Inhalte mit zarten, sogar erlesenen Farben wieder«. Als Vor-
lagen verwendete Bacon oftmals aus den verschiedensten
Quellen stammende Fotografien, die er in seinem Gberfill-
ten Studio in London hortete. Zumeist malte er Menschen,
deren Kdrper und Gesichter schmerzhaft verzerrt sind. Be-
wegung ist ein wichtiges Moment in seinen Darstellungen,
jedoch scheinen die Leiber wie Skulpturen an ihrem Stand-
ort fixiert. Bacon orientierte sich in seinen Werken an den
Alten Meistern, ein weiterer Aspekt, der Beyeler an diesem
Kinstler faszinierte.
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24 » Francis Bacon
Portrait of George Dyer Riding a Bicycle, 1966
Bildnis von George Dyer beim Radfahren

Die rasch hingeworfenen Farbkleckse und die sich (berla-
gernden Bewegungsablaufe erzeugen den Eindruck, dass
die Rader durchdrehen und der Fahrer in Gefahr gerét ab-
zustlrzen. Dessen Mimik ist dngstlich, sein Antlitz wie aus
dem Profil gerissen. Der Kinstler spielt mit dem Schock-
effekt —sei es in der Zurschaustellung eines exzessiven Lebens-
stils oder durch die Gefahrdung und Deformation seiner
Figuren, die den verhadngnisvollen Bildraum bevdlkern.
Seine »Helden« sind nicht zu beneiden. Gespenstisch und
einsam hangen sie verloren in Zeit und Raum. Um unser
Auge zu irritieren und Sehgewohnheiten zu durchbrechen,
setzt Bacon gezielt auf Katastrophe und Verstérung.

25 e Francis Bacon
—  In Memory of George Dyer, 1971
Im Gedenken an George Dyer

Das Gemalde ist eine der ersten Darstellungen seines lang-
jahrigen Partners George Dyer, die Bacon nach dessen Suizid
gemalt hat. Mit diesem dreiteiligen Werk, einem Triptychon,
greift er bewusst eine Bildform der christlichen Tradition
auf. Wahrend auf der linken Tafel ein gestiirzter Boxer zu
sehen ist, zeigt die rechte Seite ein Portrat Dyers, das sich
auf dem Tisch davor seitenverkehrt spiegelt. Auf dem Mittel-
bild ist ein Treppenhaus zu sehen mit einer Schattengestalt,
der ein entblésster Arm entwéachst, um einen Schlissel in
ein Tirschloss zu stecken. Das Spiel mit dem Schatten und
dem sich auflésenden Kérper erstreckt sich Gber alle drei
Kompositionen. Bacon thematisiert die Grundbedingungen
von Bildlichkeit, indem er seine Darstellung an der Grenze
von Realitat einerseits und schattenhafter oder gespiegelter
Erscheinung andererseits ansiedelt. Mit diesem Kippmo-
ment zwischen Bild und Abbild bringt er verschiedene
Formen von Gegenwartigkeit und Abwesenheit eindriicklich
zur Anschauung.
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OFFENTLICHE FUHRUNGEN INFORMATIONEN

Meisterwerke aus der Sammlung Beyeler Saaltexte: Raphaél Bouvier, Christine Burger,
Offentliche Fiihrungen durch die Ausstellung Julianna Filep, Daniel Kramer, Jana Leiker
Sammlung Beyeler/Das Original Redaktion: Daniel Kramer
Sonntag, 14.00-15.00 Uhr Lektorat: Holger Steinemann
5. Februar Wir freuen uns auf lhr Feedback an
12. Februar fondation@fondationbeyeler.ch
19. Februar yeler
26. Februar [Enews www.fondationbeyeler.ch/news
5. Marz [E3 www.facebook.com/FondationBeyeler
12. Marz [3 twitter.com/Fond_Beyeler
19. Marz
26. Marz
2. April
9. April
16. April
23. April
30. April
7. Mai

Tickets an der Museumskasse oder am Infodesk
Preis: Eintritt + CHF 7.—

Ernst Beyeler

Leidenschaftlich fiir die Kunst

Gesprache mit Christophe Mory

Vorwort von Sam Keller

2. Auflage, Scheidegger & Spiess 2012, 212 Seiten, 80 Abb.
Beyeler-Stiftung Art Shop: shop.fondationbeyeler.ch

Hansjorg Wyss, Wyss Foundation

Die Ausstellungen der Sammlung Beyeler
zum 20. Geburtstag der Fondation Beyeler werden
grosszligig unterstitzt durch:

Sammlung Beyeler online:

Dr. Christoph M. Mdller und Sibylla M. Maller www.fondationbeyeler.ch/sammlung
Basler Kantonalbank FONDATION BEYELER

Bayer Baselstrasse 101, CH-4125 Riehen/Basel
ISS Facility Services www.fondationbeyeler.ch
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