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Die Sammlung Werner Coninx gilt heute als 
eine der umfangreichsten privaten Kunst
sammlungen der Schweiz. Der Zürcher Maler, 
Kunstliebhaber und Sammler Werner Coninx 
(1911 – 1980) kaufte von 1937 bis zu seinem 
 Lebensende gegen 15 000 Kunstobjekte.  
In Wech selausstellungen zeigte das Coninx  
Museum am Zürichberg von 1986 bis 2011 seine 
Sammlung. Zum ersten Mal seit der Schlies  
sung des Museums sind wieder Werke aus den 
verschiedenen Sammlungsgebieten gemein  
sam zu sehen.

Die Ausstellung Sammlung Werner 
 Coninx. Eine Rundschau spürt der DNA  
von Werner Coninx’ Sammelleidenschaft nach.  
Kern der Schau bilden Gemälde von René 
 Auberjonois, François Barraud,  Ferdinand  Hodler,  
Otto Morach u.a. Diese  Bilder der Schwei zer 
Malerei treten in Dialog mit weiteren Werkgrup
pen der Sammlung  Werner Coninx. Dazu ge
hören französische Druckgrafiken von 1850 bis 
1900, grafi  sche Blät ter von Pablo Picasso, 
Zeichnungen und Skulpturen von Carl  Burckhardt  
und ar chäo lo  gische Artefakte der griechisch 
römischen  Antike. Ergänzend dazu ist ein Saal 
dem Leben und Wirken des Sammlers ge
widmet. An hand von Briefwech seln und Kunst
notizen wird eine Annäherung an die wenig 
 bekannte Person Werner Coninx möglich.

Dank der Vielfalt der Exponate und der 
thematischen Stationen der Ausstellung wird die 
einzigartige und facettenreiche Sammlertätig  
keit – Coninx’ Lebensprojekt – und seine ausser   
gewöhnlich intensive Beziehung zu den Werken 
erfahrbar.

Die Schau setzt sich aus Dauerleihgaben 
der Samm lung des Aargauer Kunsthauses 
 zusammen und wird mit ausgewählten Leih
gaben ergänzt. Sie findet im Erdgeschoss und 
im Untergeschoss statt.
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Werner Coninx (1911 – 1980) kommt in Zürich zur Welt, 
wo er auch seine Kindheit und Schulzeit verbringt.  
Nach abgebrochenen Medizin und Philosophiestudien 
folgt er seinen künstlerischen Interessen. Er nimmt  
ab 1938 Unterricht in der Bildhauerei bei Hedwig Braus 
(1900 – 1989) und in der Malerei beim befreundeten 
Künstler Walter Jonas (1910 – 1979). Auf den Spuren sei
ner Mutter, der Sammlerin und Mäzenin Berta Coninx 
Girardet (1884 – 1966), unterstützt er schon zu dieser 
Zeit andere Kunstschaffende und kauft deren Werke an. 
Daraus entwickelt sich seine spätere Leidenschaft für  
das Sammeln und die Idee einer universellen Sammlung 
als Spiegel der Menschheits und Kulturgeschichte. Von 
1943 bis 1946 lebt er mit seiner Frau in Chailly sur
Lausanne. Während dieser Jahre ist er in regem Kontakt 
mit René Auberjonois (1872 – 1957) sowie mit anderen 
Westschweizer Künstler*innen und tätigt viele Ankäufe.

Die Hauptphase von Coninx’ künstlerischer Arbeit fällt 
in die Jahre zwischen 1940 und 1955. In dieser Zeit
spanne stellt er seine Werke in mehreren  Zürcher Kunst
institutionen aus. Während er in der Blüte seines Schaf
fens als Maler das Sammeln mehrheitlich nebenbei 
 betreibt, sammelt er nach 1955 immer intensiver. Der  
Tod seines Vaters 1956 und ein entsprechendes Erbe er  
lauben Coninx einen grösseren finanziellen Spielraum. 
1973 ruft er zur Erhaltung seiner Sammlung eine Stiftung 
ins Leben. Ein Jahr später findet die Ausstellung Figurative 
Schweizer Kunst des 20. Jahrhunderts aus der Werner 
Coninx Stiftung mit Werken der Sammlung im Helmhaus 
Zürich statt.

Werner Coninx, Selbstporträt, o.J.  
© Werner Coninx Stiftung

1975 erscheint die Erzählung Montauk von Max Frisch. 
Darin schildert der Schriftsteller die Beziehung zu seinem 
Jugendfreund Werner Coninx, den er seit der gemein
samen Zeit im Gymnasium kennt. Frisch schreibt über ihn: 
«Er war ein philosophisches Temperament; ich staunte, 
was sein Hirn alles denken kann. Auch war er sehr musika  
lisch […]. Auch sein Urteil für bildende Kunst war unge
wöhnlich, nicht bloß angelesen; es entsprang seiner eignen  
Sensibilität. […] Später malte er, und ich bewunderte,  
was er hervorbrachte; es war alles andere als virtuos, aber 
elementar. Ein ungewöhnlicher Mensch […].» (Montauk, 
S. 30 – 32, Suhrkamp, Frankfurt a. M. 2016)
 Leidenschaftlich sammelt Werner Coninx Kunst. Er  
führt ganze «Begehrlisten», auf denen er jene Kunstschaf
fenden und Werke aufreiht, die ihm gefallen und in  
seiner Sammlung noch fehlen. Coninx geht es nicht nur 
darum, das einzelne Meisterwerk losgelöst vom Rest  
des Œuvres zu betrachten. Ihn interessiert auch die  
Ent wicklung eines Künstlers. Diese Tendenz ist eine Stär  
ke und Besonderheit der Sammlung Werner Coninx:  
Es sind ganze Werkgruppen einzelner Künstler vorhanden, 
wie man sie kaum anderswo in vergleichbarer Dichte an
trifft. Zu finden sind u.a. fast 250 Grafiken Pablo Picassos, 
über 100 Blätter Ferdinand Hodlers und fast 350 
 Zeich nungen sowie Ölbilder von René Auberjonois. Das 
Ergeb nis ist eine Sammlung mit über 15 000 Kunst
werken, die dank des buchstäblich unbegrenzten Kunst
interesses Werner Coninx’ entstanden ist und die sich 
durch ihre erstaunliche Breite auszeichnet. Der ehe  
malige Direktor des Zürcher Kunsthauses Felix Baumann 
(*1937) schreibt dazu: «Bei solcher zeitlicher und geo
graphischer Weit räumigkeit würde es eigentlich nicht wei
ter erstaunen, wenn die ganze Sammlung in einzelne 
 untereinander inkohärente Blöcke auseinanderfallen würde. 
Sie tut es nicht, das wirklich Aufsehenerregende ist,  
dass ein  Gespräch über die Zeiten und Kulturen hinweg 
zustande kommt. Hierin spiegelt sich der Sammler.»

Maurice Barraud, Selbstbildnis, o.J.

Die westschweizerische Position der Neuen  Sachlich  
keit wird von den vier Brüdern Aimé (1902 – 1954), 
 Aurèle (1903 – 1969), Charles (1897 – 1997) und 
François Barraud (1899 – 1934) aus La ChauxdeFonds 
vertreten. Der Stilbegriff Neue Sachlichkeit bezeichnet 
einen gegenstandsbezogenen Realismus, der sich in 
 Abgrenzung gegenüber expressionistischen Tendenzen in 
der Zwischenkriegszeit entwickelte. In der Schweiz  
ist sowohl die stilistische wie auch die zeitliche Eingren
zung dieser Kunstrichtung nicht eindeutig.

François Barraud, Mädchenbildnis, 1932

Die menschliche Figur ist das Hauptmotiv in der Malerei  
der Brüder Barraud. Sie porträtieren Familienmitglie  
der und Freunde, die ihnen im Atelier Modell stehen. Im 
hier gezeigten  Gemälde Mädchenbildnis (1932) stellt 
François Barraud (1899 – 1934) eine junge Frau dar, 
welche die Betrachter*innen direkt anblickt. Die akri
bische Darstellung, die sanfte Behandlung der Oberfläche 
und das harmonische Kolorit sind wichtige formale Eigen
schaften von  Barrauds Œuvre. Seine realistische Ma lerei, 
die ein stets präsentes melancholisches Grundgefühl 
vermittelt, entsteht aus dem Versuch, dem Bildgegenstand 
gerecht zu werden.

Alexandre Blanchet, Autoportrait au foulard rose, 1910

Der Anspruch einer treuen Wiedergabe des Sujets ist 
auch für das Werk Alexandre Blanchets (1882 – 1961) 
kennzeichnend. Dafür verzichtet er auf jegliche Insze
nierung und auf Nebensächlichkeiten, die zur Charakter i
sierung der Figur nichts beitragen. Ein Beispiel dafür  
ist Blanchets frühes Gemälde Autoportrait au foulard rose 
(1910), in dem sich der Künstler vor einem neutralen 
 Hintergrund ohne Kontext in gedeckten graurötlichen 
Tönen porträtiert.
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Die Geschichte der französischen Druckgrafik im 19.  Jahr  
hundert ist weitestgehend eine Geschichte der Litho
grafie. Ursprünglich für den Notendruck entwickelt, wird 
die Lithografie rasch zu einem künstlerisch genutzten 
 Medium. Sowohl die Künstler*innen als auch das Publikum 
 zei gen eine grosse Vorliebe für diese technische Errungen  
schaft, die farbige Reproduktionen in hoher Auflage und 
zu erschwinglichen Preisen ermöglicht. Dank des Ver
kaufs können Künstler*innen ihre Arbeiten über andere 
Kanäle als die streng regulierten kuratierten Ausstellungen 
der Salons der Académie française verbreiten.

Henri de ToulouseLautrec, Plakat: La revue blanche, 1895
© Musée Jenisch Vevey, Werner Coninx Stiftung, Foto: Julien Gremaud

Im Rahmen der technischen Entwicklung gilt der Maler 
und Grafiker Jules Chéret (1836 – 1932) als Erfinder des 
modernen Bildplakates. Im Verlauf von rund 40 Jahren 
entwirft er 1 260 Plakate. Wie in seiner Lithografie Folie 
Bergère. La Loïe Fuller (1893) steht bei Chéret die 
menschliche Figur im Zentrum, die mit eleganter und 
 auffälliger Kostümierung bezeichnend für das französische 
Fin de Siècle ist. Auch die Lithografien von Henri de 
Toulouse-Lautrec (1864 – 1901) beschreiben das mon
däne Pariser Nachtleben. Ohne Überheblichkeit oder 
 falsches Mitleid stellt er die Welt der Kabaretts, Theater, 
Bordelle und Vergnügungslokale dar und prägt dabei  
das Bild der legendären Belle Époque.

Édouard Vuillard, Jeux d’enfants, 1897
© Musée Jenisch Vevey, Werner Coninx Stiftung, Foto: Ulrich Fischer

Neben der Faszination für die Metropole zeigt sich bei 
der Künstlergruppe der Nabis – bestehend aus Édouard 
Vuillard (1868 – 1940), Pierre Bonnard (1867 – 1947) 
u.a. – eine intensive Beschäftigung mit alltäglichen Moti
ven und Familienszenen. Die Komposition in Vuillards 
Farblithografie Jeux d’enfants (1897) wird von einer Frau 
mit Hut und gestreiftem Kleid bestimmt, die einem  
Kind auf die Beine hilft. Die matt wirkenden Farben und 
die ungewöhnliche Perspektive verleihen dem Werk eine 
 geheimnisvolle Zeitlosigkeit. In seinem Œuvre sucht 
 Vuillard den Zauber des Alltags in den einfachen Dingen.
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Pablo Picasso, Peintre devant son chevalet.  
Avec un modèle aux longs cheveux, 1927

© Musée Jenisch Vevey, Werner Coninx Stiftung,  
Foto: Musée Jenisch Vevey

Das druckgrafische Werk von Pablo Picasso (1881 –  
1973) ist umfangreich und vielfältig. Sein technisches Vo ka  
bular reicht vom Holzschnitt über die Radierung bis  
hin zur Lithografie. Zudem entwickelt er komplexe Misch
techniken und experimentiert in zahlreichen Varianten. 
Bereits im Alter von 23 Jahren schafft er 1904 seine 
erste Radierung, die zur Serie La Suite des Saltimbanques 
(1904 / 05) gehört. Diese bildet den Auftakt des immen
sen druckgrafischen Œuvres von über 2 000 Blättern 
Picassos. Inspiriert von den Grafiken Edgar Degas’ (1834 –  
1917), Pierre Bonnards (1867 – 1947) und Henri de 
 ToulouseLautrecs (1864 – 1901), setzt sich Picasso in
tensiv mit den Möglichkeiten der unterschiedlichen Druck
techniken auseinander und bevorzugt schliesslich die 
 Lithografie. Diese hat den Vorteil, dass sie Abzüge  während 
des Arbeitsprozesses auf der Steinplatte er laubt, so  
dass verschiedene Entstehungsphasen auch vom Publi
kum nachvollzogen werden können.

Begeistert von Picassos druckgrafischem Werk er wirbt 
Werner Coninx insgesamt 242 hochwertige Blätter. Die  
in der Ausstellung präsentierten Werke spannen ei  nen 
zeitlichen Bogen von über 60 Jahren im Schaffen  Picassos. 
Von der frühen Zeit in Paris mit La Suite des Saltimbanques  
(1904 / 05) bis zum Spätwerk, das mit dem Blatt Fronti-
spice Mourlot IV: Picasso lithographe (1964) ver treten ist, 
wird die druckgrafische Entwicklung des Künstlers an
schaulich. Ne ben den Themen des Gauklers, des Mino
taurus sowie weiteren antiken mythologischen Sujets wird 
das Motiv des Künstlers mit Modell im Atelier anhand 
verschiedener Blätter aus den 1920er bis 1960erJahren 
vertieft.
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Der Begriff Expressionismus wird in der Malerei und  
der Bildhauerei für Werke verwendet, bei denen keine sach  
liche Wiedergabe, sondern vielmehr eine forciert subjek
tive, stark gefühlsbetonte Umsetzung persönlicher und 
seelischer Befindlichkeiten angestrebt wird. Zeitlich wird 
die Strömung in die Jahre zwischen 1905, dem Gründungs  
datum der Künstlervereinigung Die Brücke, und den 
1920erJahren situiert. Während des Ersten Weltkriegs 
erlebt der Expressionismus einen ersten Höhepunkt in der 
Schweiz und insbesondere in Zürich, wo sich Künstler  
wie Ignaz Epper (1892 – 1969), Fritz Pauli (1891 – 1968) 
sowie Eduard Gubler (1891 – 1971) und Max Gubler 
(1898 – 1973) treffen. Die zweite Hälfte der 1920erJahre 
bildet eine weitere bedeutende Blüte zeit des Expressio
nismus in der Schweiz. Zu den  wichtigen Ak teuren unter 
dem Einfluss der Malerei von Ernst Ludwig Kirchner 
(1880 – 1938) und Edvard Munch (1863 – 1944) zählen 
Hermann Scherer (1893 – 1927), Albert Müller (1897 –  
1926), Werner Neuhaus (1897 – 1934), Paul  Camenisch 
(1893 – 1970) und Otto Staiger (1894 – 1967). In den 
1930erJahren läuft die Bewegung aus und wird nur noch 
durch vereinzelte Künstler wie Johann Robert Schürch 
(1895 – 1941) und  Ignaz Epper (1892 – 1969) fortgeführt. 

Es gehört zu den Gepflogenheiten expressionistischer 
Künstler*innen, Ölgemälde in die Druckgrafik zu über
tragen und deren Motive in spiegelbildlicher Entsprechung 
wiederzugeben. Die Grafik kann mit der Bildvorlage ex akt 
übereinstimmen oder auch davon abweichen. Beispiele 
dafür sind Holzschnitte und Gemälde von Ernst Ludwig 
Kirchner, Albert Müller und Hermann Scherer. Die Direkt
heit und die Emotionalität der Inhalte, auf welche die 
 Expressionisten abzielen, erklären ihre Vorliebe für die 
druckgrafischen Techniken der Radierung und des 
Holzschnitts.

Johann Robert Schürch, Wartesaal, um 1933

Die Tusch und Federzeichnungen des in Aarau gebore  
n en Zeichners, Malers und Grafikers Johann Robert 
Schürch (1895 – 1941) nehmen das menschliche Leid  
als Hauptthema auf. Die düstere Materie kommt in Szene
rien im Wirtshaus, auf der Strasse, im Zirkus oder im 
 Bordell zum Ausdruck. In den ausgestellten Zeichnungen 
bildet der von grosszügigen Pinselstrichen belebte Hinter
grund einen Gegensatz zu den feinen Federstrichen im 
Vordergrund. Dadurch verleiht Schürch den Protagonisten 
seiner schwermütigen Bildwelt eine starke Intensität  
und Lebendigkeit. Trotz der Zuordnung seines Schaffens 
zum Expressionismus gehört Schürch keiner Gruppierung 
an, er bleibt ein Einzelgänger.

Hermann Scherer, Albert Müller und Frau, 1911– 27

In einer Phase des Schaffensdrangs zwischen 1924 und 
1926 fertigt Hermann Scherer (1893 – 1927) über  
100 Holzschnitte. Sein künstlerisches Interesse gilt dabei 
einerseits dem Menschen, der verloren und einsam der 
Welt ausgesetzt ist, und andererseits der Beziehung zwi
schen Mann und Frau. Die kantigen, harten Gesichts  
züge und die Verzerrung der Körper tragen zur düsteren 
Grundstimmung bei, die sich durch das gesamte Werk 
Scherers zieht.

Der grosse Stellenwert der expressionistischen Kunst 
innerhalb der Sammlung Werner Coninx wird im Unter
geschoss weiter vertieft. Zu sehen sind Druckgrafiken und 
Ölbilder von Hermann Scherer und Albert Müller (Unter
geschoss: Raum 13 und 14).
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Carl Burckhardt, Amazonen-Fries,  
Entwurf für Metopen am Kunsthaus Zürich, um 1910

Carl Burckhardt (1878 – 1923) wird neben Hermann 
Obrist (1862 – 1927) und Rodo von Niederhäusern (1863 –  
1913) als Vater der modernen Skulptur in der Schweiz 
bezeichnet. In seinen 25 künstlerisch aktiven Jahren schuf 
Burckhardt grossformatige Skulpturen für öffentliche 
 Bauten und Plätze in Basel und Zürich, kleinere plastische 
Werke sowie ein grafisches und malerisches Œuvre. Zu 
den bekanntesten und prominentesten Arbeiten  gehören  
zwei Skulpturen sowie fünf Reliefs am Gebäude des 
 Zürcher Kunsthauses. Burckhardt nimmt in den Relief
feldern (Metopen) den griechischen Mythos des Amazonen  
kampfes auf und entwirft Venusstatuen für die Nischen. 
Um 1909 bringt Burckhardt erste bildnerische Gedanken 
in kleinen Tuschskizzen zu Papier, wovon zwei in der 
 Ausstellung gezeigt werden. 1914 sind die Arbeiten an den 
Metopen abgeschlossen. Jedes Feld zeigt eine bis drei 
Amazonen oder eine Amazone und einen griechischen Krie  
ger mit Pferden in variierenden Kombinationen.

Burckhardts Schaffen bewegt sich zwischen einem in  
haltlich stark vom antiken Ideal geprägten Klassizismus  
und einer eigenständigen Formensprache. Die klassischen 
Themen dienen dem Künstler dabei oft als Vorwand für 
neue, formal reduzierte Lösungen. Dadurch erreicht 
Burckhardt eine ausserordentliche stilistische Singularität 
in der modernen Schweizer Bildhauerei zu Beginn des 
20. Jahrhunderts.

Ferdinand Hodler, Die tote Valentine Godé-Darel mit Rosen, 1915

Das Sterben war für Ferdinand Hodler (1853 – 1918) ein 
ständig präsentes Thema. Seine Eltern und alle seine 
 Geschwister hat er früh verloren. Bereits bevor seine Gelieb  
te Valentine GodéDarel (1873 – 1915) an Tuberku lose 
erkrankte, trug Hodler die Angst vor dem möglichen Verlust 
in sich. Der Künstler begegnet der eleganten  Pariserin 
Valentine GodéDarel im Jahr 1908 in Genf. Bald wird  
sie seine Geliebte und die Mutter seiner 1913 geborenen 
Tochter Paulette. In den gemeinsamen sieben Jahren    
wid met ihr Hodler einen umfassenden Werkzyklus aus 
 Zeich nungen und Gemälden. Die Serie, die 1908 mit 
 Por träts beginnt, findet ihren Abschluss in der künstle ri  
sch en Darstellung der 1913 erkrankten und schliess lich 
ster benden Valentine.

Während sich die Kranke zunächst noch senkrecht sit
zend im Bett hält, sinkt die Gestalt aus Schwäche zu 
nehmend in eine diagonale Lage, bis der nahende Tod nur 
noch die horizontale Position zulässt. Die voranschrei
tende Krankheit verändert Valentines Gesichtszüge und 
ihre Erscheinung sichtbar, was in den fünf ausgestell  
ten Zeichnungen aus dem Jahr 1914 nachvollziehbar wird.

Mit dem Ölbild Die tote Valentine Godé-Darel mit 
 Rosen, in dem Hodler Valentines Leichnam am 26. Januar 
1915 festhält, greift er das Tabu des Todes auf. Vermut  
lich inspiriert durch das 1521 / 22 entstandene Gemälde Der  
tote Christus im Grab von Hans Holbein dem Jüngeren 
(1497 / 98 – 1543), ist es Hodler gelungen, für das Unaus
sprechliche eine eindrückliche Form zu finden. Mit dem 
Werkzyklus über das Leiden und Sterben seiner  Geliebten 
führt uns Hodler die Vergänglichkeit des Lebens vor Augen.
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Otto Morach (1887 – 1973) gehört zusammen mit  
Johann Robert Schürch (1895 – 1941), Ignaz Epper (1892 –  
1969) und Hermann Scherer (1893 – 1927) zu einer 
 expressionistisch geprägten Künstlergeneration in der Zeit 
vor und nach dem Ersten Weltkrieg. Nach Aufenthalten  
in Paris und München setzt sich Morach ab 1913 mit den 
Strömungen Kubismus, Orphismus und Futurismus aus
einander und wendet sich später vermehrt einer expressi
ven Formensprache zu. Seine häufigsten Motive sind 
Stadtszenen, Architekturlandschaften, Naturausschnitte 
und Bildnisse.

Otto Morach, Erwartung (Intérieur), 1918 /19

In Morachs Gemälde Erwartung (Intérieur) (1918 /19) sitzt 
ein Mann an einem Tisch und schenkt sich ein Glas 
 Rotwein ein. Hinter dem Mann fällt der Blick durch das 
offene Fenster auf eine Kirche, vermutlich die von Morach 
oft dargestellte Kathedrale St. Ursen in seiner Geburts
stadt Solothurn. Obschon der Körper des wartenden 
 Mannes, die Weinflaschen und das Mobiliar in spitzwink
lige Kuben aufgeteilt ist, entsteht der Eindruck von 
 Drei dimensionalität vorwiegend durch die Setzung von 
Schattierungen. Trotz des bewegten Himmels und der 
dynamischen Bildstruktur wirkt das in intensiven rötlichen 
Tönen gemalte Bild statisch. Wie der elegante Mann 
 erwarten auch die Betrachter*innen dessen Begleitung, 
die jederzeit hinter dem Vorhang hervortreten könnte.
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Johann von Tscharner, Zwei Mädchen, o.J.

In seiner Malerei widmet sich Johann von Tscharner 
(1886 – 1946) der menschlichen Figur und dem meditati
ven Stillleben. Seine Motive bezieht er aus der häus  
lichen Umgebung, und seine bevorzugten Modelle sind 
seine Frau und seine Kinder. Im undatierten Gemälde 
Zwei Mädchen sind zwei junge Frauen – vermutlich seine 
Töchter – in einem Interieur dargestellt. Das diffuse Licht 
lässt die Umrisse der zwei Figuren undeutlich werden, 
auch die Gesichter sind nur angedeutet. Trotzdem kommt 
der direkte Blick und die starke Präsenz der zwei Mäd
chen zum Ausdruck. Durch harmonische Ausgewogenheit 
der Farben und sanftes Dämmerlicht entsteht hier ein 
empfindsames Bild.

Das Unscheinbare zieht sich durch das künstlerische 
Schaffen von Tscharners. Aus etwas Alltäglichem kreiert er  
eine eigene kleine Welt. Die Anonymisierung der Figur, 
das gedämpfte Licht und das Streben nach einem Gleich
gewicht von Farben und Formen verleihen von Tscharners 
Bildern eine für seine Malerei bezeichnende zeitlose 
Atmosphäre.

Die Bedeutung des Beitrags, den von Tscharner zur 
Schweizer Kunst der Zwischenkriegszeit geleistet hat, wird  
schon früh von Galeristen, Sammlern, Kritikern und Kunst 
historikern erkannt. Die Mäzenin Berta ConinxGirardet 
(1884 – 1966) unterstützt den Künstler und kauft in dessen 
späteren Lebensjahren viele seiner Ölbilder, die sich heute  
in der Werner Coninx Stiftung befinden. 1956 ehrt das 
Kunsthaus Zürich von Tscharner mit einer Gedächtnis aus
stellung. Seither ist es um den Künstler eher still geworden.

René Auberjonois, Musicien aux gants jaunes, 1928

Zu den Maler*innen, die Werner Coninx bewundert und 
die sein eigenes künstlerisches Schaffen nachhaltig 
beeinflus sen, gehört der Waadtländer René Auberjonois 
(1872 – 1957). Ab 1943 pflegt Coninx intensiven Kon  
takt zu Auberjonois, dessen Zeichnungen er seit 1941 sam  
melt und den er 1942 an dessen Ausstellung im Kunst
museum Winterthur persönlich kennenlernt. Trotz des 
grossen Altersunterschieds entwickelt sich zwischen den 
beiden eine enge Freundschaft. 

René Auberjonois gehört zu den eigenständigsten und 
eigenwilligsten Schweizer Künstlerpersönlichkeiten des 
20. Jahrhunderts. Unabhängig und weltmännisch war  
er zeitlebens ein Einzelgänger. Über 40 Jahre verwirklicht 
der Künstler ein von den internationalen Kunstströmungen 
kaum beeinflusstes zeichnerisches und malerisches 
 Œuvre. Seine Malerei zeugt von einer langsamen Reifung, 
die in den 1940erJahren einen Höhepunkt erreicht und 
sich auf frühe, wegweisende Zeichnungen stützt. Manche 
Themen fesseln und begleiten Auberjonois sein ganzes 
Leben. Die Landschaften des Wallis, weibliche Akte, Port
räts, Tiere und Stillleben sind seine Hauptmotive. 

In Musicien aux gants jaunes (1928) stellt René 
 Auberjonois einen stehenden Mann mit Gitarre in einem 
undeutlich gefassten Interieur dar. Die Farbpalette des 
Bildes wird von gelborangebeigen Tönen dominiert.  
Der Musiker im dunklen Anzug hebt sich vom hellen Hinter  
grund ab und wirkt vom Raum losgelöst. Verstärkt wird 
dieser Eindruck der Isolation durch seinen gedankenver
sunkenen Blick. Auberjonois veranschaulicht in seiner 
Malerei die Einsamkeit seiner Mitmenschen. Selten blicken 
sie aus dem Bild hinaus auf die Betrachter*innen. Sie 
scheinen nach innen oder in weite Ferne zu schauen und 
sind von Stille umgeben. Exemplarisch steht das Gemälde 
Musicien aux gants jaunes für die Malerei Auberjonois’: 
Durch die Vereinfachung des Raumes und die Einheit der 
Farben wird die Ehrlichkeit und die Kraft der isolierten 
Figur hervor gehoben.

Künstler *innen: 

René Auberjonois (1872 – 1957), Aimé  Barraud (1902 – 1954), Aurèle 
Barraud (1903 – 1969), François  Barraud (1899 – 1934), Maurice 
 Barraud (1899 – 1954), Alexandre Blanchet (1882 – 1961), Pierre 
 Bonnard (1867 – 1947), François Borgeaud (1861 – 1924), Rodolphe 
Bresdin (1822 – 1885), Arnold Brügger (1888 – 1975), Hans Ernst 
 Brühlmann (1878 – 1911), Carl  Burckhardt (1878 – 1923), Jules Chéret 
(1836 – 1932), Plinio Colombi (1873 – 1951), Werner Coninx (1911 –  
1980), Edgar Degas (1834 – 1917), Ignaz Epper (1892 – 1969), Karl 
 Geiser (1898 – 1957),  Giovanni  Giacometti (1868 – 1933), Eduard 
 Gubler (1891 – 1971), Max Gubler (1898 – 1973), Erich Heckel (1883 –  
1970), Walter Helblig (1878 – 1968), Adolf Herbst (1909 – 1983), 
 Ferdinand Hodler (1853 – 1918), Walter Jonas (1910 – 1979), Ernst 
 Ludwig Kirchner (1880 – 1938), Edouard Manet (1832 – 1883), Otto 
 Morach (1887 – 1973), Ernst  Morgenthaler (1887 – 1962), Albert Müller 
(1897 – 1926), Pablo Picasso (1881 – 1973), Odilon Redon (1840 –  
1916),  Hermann  Scherer (1893 – 1927),  Johann Robert Schürch 
(1895 – 1941),  Théophile  Alexandre Steinlen (1859 – 1923), Viktor   
Surbek (1885 – 1975), Henri de Toulouse Lautrec (1864 – 1901),  
Johann von Tscharner (1886 – 1946), Edouard  Vallet (1876 – 1929), 
Edouard Vuillard (1868 – 1940), Henry Wabel (1889 – 1981)

Kuratorin
Simona Ciuccio
Kuratorische Assistenz
Anouchka Panchard
Nurja G. Ritter

Dank
Das Aargauer Kunsthaus dankt 
dem Aargauischen Kunstverein 
und dem SwisslosFonds Aargau 
für die grosszügige Unterstützung.

Detaillierte Informationen zur Aus
stellung und zum Angebot der 
Kunstvermittlung entnehmen Sie 
bitte dem Ausstellungsflyer oder 
unserer Website www.aargauer
kunsthaus.ch.

Öffnungszeiten
Di – So 10 – 17 Uhr
Do 10 – 20 Uhr

Titelseite
Otto Morach, Erwartung  
(Intérieur), 1918/1919
© Hugo Stüdeli, Solothurn, Foto: 
SIKISEA Zürich (Philipp Hitz)
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