Zeitschrift: Das Werk : Architektur und Kunst = L'oeuvre : architecture et art

Band: 43 (1956)

Heft: 9: Schweizerischer Werkbund; Schweizerischer Kunstverein
Artikel: Meisterwerke der Schweizer Kunst

Autor: Wagner, Hugo

DOl: https://doi.org/10.5169/seals-33326

Nutzungsbedingungen

Die ETH-Bibliothek ist die Anbieterin der digitalisierten Zeitschriften auf E-Periodica. Sie besitzt keine
Urheberrechte an den Zeitschriften und ist nicht verantwortlich fur deren Inhalte. Die Rechte liegen in
der Regel bei den Herausgebern beziehungsweise den externen Rechteinhabern. Das Veroffentlichen
von Bildern in Print- und Online-Publikationen sowie auf Social Media-Kanalen oder Webseiten ist nur
mit vorheriger Genehmigung der Rechteinhaber erlaubt. Mehr erfahren

Conditions d'utilisation

L'ETH Library est le fournisseur des revues numérisées. Elle ne détient aucun droit d'auteur sur les
revues et n'est pas responsable de leur contenu. En regle générale, les droits sont détenus par les
éditeurs ou les détenteurs de droits externes. La reproduction d'images dans des publications
imprimées ou en ligne ainsi que sur des canaux de médias sociaux ou des sites web n'est autorisée
gu'avec l'accord préalable des détenteurs des droits. En savoir plus

Terms of use

The ETH Library is the provider of the digitised journals. It does not own any copyrights to the journals
and is not responsible for their content. The rights usually lie with the publishers or the external rights
holders. Publishing images in print and online publications, as well as on social media channels or
websites, is only permitted with the prior consent of the rights holders. Find out more

Download PDF: 04.04.2026

ETH-Bibliothek Zurich, E-Periodica, https://www.e-periodica.ch


https://doi.org/10.5169/seals-33326
https://www.e-periodica.ch/digbib/terms?lang=de
https://www.e-periodica.ch/digbib/terms?lang=fr
https://www.e-periodica.ch/digbib/terms?lang=en

Hugo Wagner

Meisterwerke
der Schweizer Kunst

Der Schweizerische Kunstverein feiert in diesem Jahr sein
150jéhriges Bestehen. Wéhrend anderthalb Jahrhunderten
galt seine Arbeit ausschlieflich der Férderung der Schwei-
zer Kunst. So kann er sein Jubildum nicht wiirdiger be-
gehen als durch eine Ausstellung, die « Meisterwerke der
Schweizer Kunst von 1800 bis 1950 » vereinigt. Die Schau
findet vom 19. August bis 7. Oktober 1956 sinngemap in
Zofingen, dem Griindungsort des Schweizerischen Kunst-
vereins, statt und umfaft etwa 140 Werke der Malerei und
Plastik. Die Wahl der auszustellenden Kiinstler bestimmte
der GeschiftsausschuB des Schweizerischen Kunst-
vereins; die einzelnen Werke wurden von Dr. Hugo Wag-
ner, Aktuar des Vereins, zusammengestellt.

Da von den einzelnen Kiinstlern durchschnittlich nur drei
Werke gezeigt werden kénnen, war die Auswahl beson-
ders verpflichtend, wollte sie jedem Kiinstler gerecht wer-
den. Einziges Kriterium war die Qualitit. So steht ldngst
Bekanntes aus offentlichem Besitz neben Werken, die
wenig oder kaum ausgestellt waren. Zeichnung und Gra-
phik wurden nur einbezogen, sofern sie eine wesentliche
Charakterisierung des betreffenden Kdiinstlers brachten.
Unter den Malern sind mit wenigen Ausnahmen nur
die verstorbenen berticksichtigt worden, unter den-Bild-
hauern auch einige der lebenden, da das 19. Jahrhundert
wenige plastische Werke hervorgebracht hat, die heute
noch zu uns sprechen.

Arnold Bécklin (1827-1901): Bildnis seiner Tochter
Clara, 1876

Tempera auf Holz. Hohe 60,5 cm, Breite 47 cm
Offentliche Kunstsammlung Basel

Es gibt Kunstwerke — wenige nur sind es -, die sich vor
frechem Blick zu schiitzen wissen. Sie verschlieBen
sich, leben in der Stille weiter und schenken sich nur
dem, der ihrem Geheimnis lauteren Sinnes naht. Sol-
cher Art sind Werke von Otto Meyer-Amden, und so ist
Bécklins Bildnis seiner Tochter Clara.

Mag sich das Werk im Formalen auch an é&ltere Vorbil-
der halten, wir konnen schon hier unsere Bewunderung
nicht verhehlen: von gréBter Eindringlichkeit sind die
formstarke Frontalitat und die scheinbar strenge Sym-
metrie, die durch leiseste Abweichungen, wie die kaum
sichtbare Neigung des Kopfes oder die feine Halskette,
gemildert und zugleich rhythmisiert wird; eindringlich
ist die Vereinfachung des Gesichtsovals und seine Ein-
fassung durch das dunkle Haar, das sanft lber den
Nacken féllt. Doch Bocklin ist nicht nur ein Meister der
plastischen Form, er erweist sich in diesem Bild auch
als groBer Kolorist. Die Farben sind edel und kostbar.
Vor dem nachttrunkenen Blau des Himmels, vor dun-
kelgriinendem Lorbeeer steht das schwarzgerahmte
Antlitz, getragen vom Halbkreis des Schulterbogens,
der zartes Rosa und schweres Weinrot umschlieBt.

Stehen wir vor einem Bildnis? Die Antwort zdgert.
Wohl sprechen die duBere Anlage und der Ausschnitt
als Brustbild dafiir. Doch sind es weniger die einzelnen
Formen oder bestimmte Wesenszlige, die uns bannen,
als dieser seltene, im Bild verewigte Augenblick, da der
Weg eines Menschen das Kosmische beriihrt. Erst im
geheimnisvollen Bezug auf das mitternéchtliche Blau
des Himmels erfiillt sich der unbeschreibliche Ausdruck
dieses Wesens. Dem Mondlicht hingegeben, neigt die
Braut mit abschiedsschweren Augen das Haupt leicht
nach der Seite ihrer sich schlieBenden Jugendzeit, in-
des sich rechts (iber der Schulter die ersten Bliiten 6ff-
nen, bestimmt, ihre Stirn zu schmiicken.
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Frank Buchser (1828-1890): Bildnis Mrs. S., 1854
Ol auf Leinwand. Héhe 115 cm, Breite 92 c¢cm
Kunstmuseum Winterthur, Gottfried Keller-Stiftung

Nach frithen Aufenthalten in Paris, Rom, Antwerpen
und Spanien besuchte der 25jahrige Frank Buchser 1853
erstmals England. Wohl in der Hoffnung, sich als Por-
tratmaler besser durchschlagen zu kénnen und bekannt
zu werden, hielt er sich ldangere Zeit im Seebad Scar-
borough auf, wo sich die vornehme Welt einzufinden
pflegte. Das groBartigste Bild dieses englischen Auf-
enthaltes - und vielleicht das bedeutendste Werk
Buchsers uberhaupt — ist der groBe Entwurf zu dem
Bildnis der Mrs. S. Das danach ausgefiihrte Gemélde
erscheint vergleichsweise glatt und beinah konventio-
nell. Moglich, daB sich Buchser mit Absicht dem Ge-
schmack der Zeit gendhert hat, um den Entwurf, der
ihm selbst tber alle MaBen gefiel, fiir sich behalten zu
kénnen.

Die Winterthurer Fassung ist in der Tat ein Bild, das
jedem Vergleich mit der zeitgendssischen europaischen
Malerei gewachsen ist. Vor gewitterhaft aufgewiihltem
Hintergrund, in welchem Wolken und Himmel wild inein-
anderflieBen, steht die Frau, wie aus der Nacht hervor-
getreten, in stolzer Haltung, die linke Hand aufgestiitzt,
in der Rechten ein weiB3es Tiichlein haltend. Stumm und
schwerelos scheint sie gleich einem Schatten voriiber-
zuschweben: Bildnis und doch wieder kaum faBbares
Wunschbild.

Untrennbar von dem geheimnisvollen Wesen, das uns
aus tiefverschatteten Augen anblickt, bleiben die male-
rische Handschrift und die Wahl und Aufteilung der
Farben. Das ausgesprochen malerische Genie, wie es
uns in Frans Hals, Goya und spéater nochmals in Manet
entgegentritt, manifestiert sich berraschend auch in
diesem Bild in einzigartiger und - bei Buchser - ein-
maliger Weise. Wie mit Sébelhieben wird die Farbe auf-
getragen; blitzartig leuchten die Glanzlichter (iber dem
schwarzen Kleid auf. Dem rassigen und leidenschaft-
lichen Pinselstrich folgt die spontane und faszinierende
Wirkung. Der Kontrast der dunklen Silhouette vor dem
helleren Grund wird intensiviert durch das heftige
Gegenspiel von Licht und Schatten iiber Antlitz und
Handen. Da und dort gliiht ein Rot. Zweifellos wirken
in der Intensitat der Farben und in der stolzen Haltung
spanische Eindrlicke nach. Besonders kithn und der
gleichen Spannung gehorchend ist das helle Dreieck
zwischen linkem Arm und der tief eingezogenen Taille;
gerade an dieser Stelle ist das ausgefiihrte Gemaélde
durch eine geringfligige Verdnderung flau und matt,
und nicht minder retardierend wirkt das Tiichlein, das
nun in der linken Hand liegt. Der Entwurf aber zeigt
auch im Detail letzte Sicherheit und Spannkraft, und
man mochte angesichts dieses Bildes glauben, Buchser
habe in England die Sonette Shakespeares an ‘die
schwarze Frau gelesen.
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Karl Stauffer-Bern (1857-1891): Adorant, 1888/89
Bronze. Hohe 101,5 cm
Offentliche Kunstsammlung Basel

Meisterwerke der Schweizer Kunst

Karl Stauffer hatte als Bildnismaler und Radierer in Ber-
lin bereits einen Namen, als er sich mehr und mehr zur
Plastik gedréangt fuhlte. Der Wechsel war durchaus or-
ganisch, wenn auch die neue — romische - Luft das lhre
dazu beigetragen hat. In seinen Briefen lesen wir:
«Nichts interessiert mich mehr, als die Antike, die Sa-
chen sprechen zu mir, wie noch nie etwas, und wenn ich
sage, daB ich formlich schwelge, so ist es nicht tGber-
trieben.» Stauffer distanziert sich entschieden vom
Klassizismus Thorwaldsenscher Pragung. « Der Werth
liegt nicht in der besondren Form, nicht in eigentiim-
lichen Langen- und Breitenverhéltnissen, Massen gra-
den Nasen und was der Sachen mehr sind ... Nein,
sondern in dem famosen Erfassen der jeweiligen Figur
als Organismus, als lebendiges abgerundetes Ganzes.»
Dabei ist er sich Gber das Wesen des Plastischen und
tber die groBartige Einschréankung seiner neuen Kunst
auf die menschliche Gestalt voll im klaren: « Das Motiv
in der Plastik ist ja nur der menschliche Kérper, und der
istin jeder Stellung oder Attitide so alt wie die Mensch-
heit.» Und weiter: «. .. ich bin nicht Bildhauer geworden,
um mit der Malerei zu kokettieren ..., sondern um Pla-
stik zu machen. Werke, die plastische Wirkung haben.
Die Form um ihrer Schonheit willen - nichts anderes.»

Wir wissen von drei plastischen Werken, die Stauffer
in Arbeit nahm, dem Adoranten, der hier wiedergegeben
ist, einem Speertréager, von dem wir nur aus Briefen
Kenntnis haben, und dem Entwurf fiir das Bubenberg-
Denkmal in Bern, der in mehreren Abglissen erhalten ist.

Der Adcrant, den Stauffer urspriinglich in zwei Fassun-
gen auszufiihren gedachte, ist nie vollendet worden. Die
spater nach dem Gipsmodell gegossene Bronze gibt die
Figur ohne Arme. Lediglich ein Lichtbild, das bei Alfred
Bader, Kunstler-Tragik (1932), auf Tafel 29 wiedergege-
ben wird und den Kiinstler bei seiner Arbeit zeigt, ver-
mittelt eine Vorstellung der Figur, wie sie einst vom
Bildhauer gesehen wurde. « Die Arbeit stellt einen ruhig
stehenden Jiingling vor mit etwas ausgebreiteten Han-
den in der griechischen Stellung eines Betenden. Am
Postament werde ich reliefartige Verzierungen anbrin-
gen, die auf die Aktion Bezug haben.»

Es kam Stauffer zugute, wie er selbst erkannte, daB3 er
als Autodidakt Bildhauer wurde. «Keine Schultradition
hindert mich ... Hier bin ich frei und frisch.» So ver-
mochte er die voéllige Unabhéngigkeit von allen Zeit-
stromungen zu wahren und der Antike unmittelbar zu
begegnen. Wenn auch in seinen Briefen nie davon die
Rede ist: Der Adorant spiegelt in feinster Weise die
Wirkung der antiken Bronzefigur, die den Namen ldo-
lino tréagt und ohne Zweifel von Stauffer in Florenz ge-
sehen wurde. Das Spielbein wird etwas weiter zurtick-
gesetzt, die Arme folgten — im Gegensatz zum Idolino -
beide ihrem Schwergewicht, die Handflaichen waren
nach vorn gedffnet. Der Kopf ist erhoben, die Stirn um-
schlieBt tiefen Ernst, der Blick geht geradeaus, als ob
er eine Erscheinung umfaB3te, der Mund ist fast herb.
«Kénnten Sie horen, was der Jiingling, der an den hei-
ligen Ort hingetreten, spricht, so wirden Sie etwa den
104. Psalm vernehmen.»

Stauffers Figur ist vielleicht die einzige Plastik des
19. Jahrhunderts, in der die Antike wahrhaft lebendig
wird und die trotzdem unserer Zeit gehort: Plastik im
Dienste der Schonheit, Gestaltung eines neuen Men-
schenbildes. DaB3 Stauffer zerbrach, bevor er sein
Werk vollendet, ist der groBte Verlust, den die neuere
Schweizer Kunst zu beklagen hat.




298

Ferdinand Hodler (1853-1918): Der barmherzige
Samariter, um 1883

Ol auf Leinwand. Héhe 45 cm, Breite 51 cm
Kunsthaus Zirich, Gottfried Keller-Stiftung

Ferdinand Hodler, dem an der Zofinger Ausstellung ein
Ehrenplatz zukommt, soll hier fiir einmal nicht durch
seinen monumentalen Stil vertreten sein. Ein kleines,
kostbares Bild, das der Berner spéter irrtimlich auf
1875 datiert hat, der neueren Forschung zufolge aber
acht Jahre spadter gemalt haben diirfte, stellt den barm-
herzigen Samariter dar, wie er einem nackten Knaben
die Trinkschale reicht. Erstaunlich ist die starke Ver-
kirzung der beiden liegenden Figuren, die so wenig
forciert erscheint, daB sie vorerst kaum bemerkt wird.
Kihner ist die persénliche Auslegung der Schrift:
Hodler 14Bt nicht einen Mann unter die Mérder fallen,
wie dies der Tradition entsprdche; er sieht einen
Knaben. Die landschaftliche Umgebung ist wiistenhaft
kahl und nur summarisch behandelt. Oben links ist
kaum noch der Esel angedeutet. So konzentriert sich
das Geschehen in den beiden Figuren und - gerade

ihrer Verklirzungen wegen - vornehmlich im Verhéltnis
der wunderbar plastischen Képfe. Dem Zueinander der
Gesichter entspricht die Uberkreuzung der Arme, deren
Lage einem gegenseitigen Umfassen gleichkommt.
Wenn Hodler dies eine Mal versucht hat, ein biblisches
Motiv zu gestalten, ist ihm daraus - vor den groBen
Wandbildern — der vollkommene Ausdruck seines frii-
hen Ringens um Gott und menschliche Gemeinschaft
geworden.

Im strengen Aufbau kiindigt sich bereits der monumen-
tale Stil an: das Gesicht des Knaben kommt genau in
die Bildmitte zu liegen, die Abstédnde seines Kopfes vom
unteren und rechten Bildrand sind proportional den Ab-
stinden des zweiten Kopfes vom oberen und linken
Rand. Die Hohe des Rechtecks, das die beiden Képfe
umschlieBt, ist gleich seiner doppelten Breite. Die Be-
ziehungen lieBen sich weiter verfolgen. Im freien, locke-
ren Pinselstrich und im klaren, blauen Licht, das Sama-
riter und Knaben umféangt, lebt die Wirkung des spani-
schen Aufenthaltes nach. Der wunderbare Rot-Blau-
Klang, der in der christlichen Kunst die hochsten Aus-
sagen begleitet, entriickt auch dieses Bild in den Be-
reich, wo das Leben vom Geistigen durchdrungen wird.
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Ernesto SchieB3 (1872-1919): Badende am
Meeresstrand

Ol auf Karton. Héhe 40 cm, Breite 60 cm
Privatbesitz Bern

Ernesto SchieB, der als Kaufmann in Spanien und
Mexiko tatig war, kam erst mit dreiBig Jahren zur Male-
rei. Doch ist er nie geworden, was man sich gemeinhin
unter einem Maler vorstellt. Er war zu wenig seBhaft,
und seiner Art entsprach es nicht, sich um Bilder zu
miihen, die eine endgliltige Aussage sein sollten oder
konnten. Er trat der Kunst nicht entgegen, um ihr etwas
abzuringen, um sie zu einer Aussage zu zwingen; sie
war vielmehr gleichgerichteter Freund und Begleiter
auf all seinen Wanderungen, Streifziigen, abenteuerli-
chen Fahrten. Die kleinen Bilder, rasch hingeworfen,
improvisiert, skizzenhaft, reihen sich aneinander wie die

Meisterwerke der Schweizer Kunst

Seiten eines Tagebuches. SchieB war ein Zigeuner und
Lebenskiinstler, und das westliche Mittelmeergebiet
war seine Welt, die ihm nahe blieb, auch wenn er vor-
ibergehend in der Heimat weilte (das Selbstbildnis an
der Zofinger Ausstellung mit dem afrikanischen Hinter-
grund ist in der Schweiz entstanden). Er brauchte die
Sonne, das Meer, die Wiiste, die intensiven klaren Far-
ben, das unmittelbare und zwanglose Leben. In dieser
Welt war er Herr und Meister.

Wir wissen nicht, wo das Bild entstanden ist, das wir
hier wiedergeben, sicher aber am Mittelmeer. Auf dem
weiten, von leichten Wellen tiberspiilten Strand stehen,
kauern und sitzen die Badenden, der eine im Profil nach
rechts gerichtet, die anderen dem offenen Meer zuge-
kehrt. Die im Licht der schon tief stehenden Sonne auf-
leuchtenden Kérper bilden einen feinen Gegensatz zu
dem kiihlen Tiefblau der Bucht, die in der Ferne von
rechts her ein gleichméaBiger Bergriicken umklammert.
Das Rosa der Kérper und das kihle Blau des Meeres
reflektieren zart und gedéampft iber den durchsichtigen
Wasserflachen des Vordergrundes. Die Senkrechte des
Knaben, der — der Sonne zugewandt — rechtwinklig die
Wellenlinien kreuzt, wird zur festen Bildachse, um die
sich die anderen Figuren gruppieren. Durch ihre aus-
greifenden Arme und leichten Schragen wird seine sta-
tuarische Strenge gemildert und zugleich betont. Die
rhythmische Aufteilung der Flache durch die nackten
Korper findetihren letzten Akzentin den dunkelbraunen
Haarschépfen und im rotbraunen Hiindchen, das sich
im seichten Wasser tummelt. Jede individuelle Fest-
legung vermeidend, gewinnt der Maler einen vélligen
Einklang von Mensch und Natur. Und wir ahnen, daB
nur in der Fiille und Trunkenheit des Lichts das Leben
seine natlrliche Freiheit bewahrt.
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Walter Kurt Wiemken (1907-1940): Selbstbildnis,
1939

Ol auf Leinwand. Héhe 125 cm, Breite 100 cm
Kunstverein Basel

Es gehort zu den schwer faBbaren, aber nicht zu leug-
nenden Merkmalen unserer Zeit, daB das Leben meist
da am intensivsten erfahren und dargestellt wird, wo es
sich selber aufzuheben droht.

Leicht aus der Bildmitte nach links gertlickt, steht der
Maler streng frontal vor uns, mit Hut und Mantel, dessen
Kragen hochgeschlagen ist. Die Erde ringsum ist
schneebedeckt; die Aste der kahlen Bdume im Hinter-
grund durchkreuzen sich wie Gitterwerk vor dem grauen
Himmel. Die Zweige werden unter der Last des Schnees
auseinandergedriickt und wélben sich schwer tiber dem
Kopf des Mannes, der angestrengt und selbstquélerisch
seinem finsteren Wesen gegentbertritt. Schnee liegt
auch auf seinem Hut, auf der einen Schulter und auf
dem Kragen des Mantels und weist auf den weiten Gang
in winterlicher Kélte. Der Kopf ist tief in die Schultern
gedriickt, die Arme sind wie geldhmt oder erstarrt an
den Korper angepreBt, die Hande — wie die Beine vom
Bildrand tberschnitten — bleiben unsichtbar. Stirn, Au-
gen und Mund sind vor Kaélte zusammengezogen.
Gleich einem Gefesselten steht der Dargestellte am vor-
deren Bildrand, einsam und fast ausgestoBen, vor der
trostlos kahlen Landschaft seiner eigenen Seele und
seiner Zeit — 1939 ist das Jahr des Kriegsausbruchs.
Dieser Seelen- und Zeitnot antwortet er mit kafkahafter
Wehrlosigkeit, die nur Leides aufnehmen, aber nicht

geben kann, was des Lebens ist. Jede Form, jeder
Strich stehen unmittelbar fiir diese psychische Situa-
tion, die das ganze Bild bestimmt und sich in der be-
tonten Zeichnung ausspricht; die malerischen Werte
treten zurtick.

Wiemkens Selbstportrat ist zweifellos eines der echte-
sten Bildnisse der neueren Schweizer Kunst, streng und
klar im Aufbau, intensiv und kompromiBlos, aber dem
Leben abgewandt. Ein Jahr danach ist der erst 33jahrige
Basler dem Ansturm der inneren und duBeren Not er-
legen.

René Auberjonois (geb. 1872): Selbstbildnis, 1952
Ol auf Leinwand. Héhe 73 cm, Breite 53,5 cm
Privatbesitz Aarau

Immer wieder stellt man fest, dal viele Maler unseres
Jahrhunderts in den ersten Dezennien ihres Schaffens
ihr Bestes gegeben haben. Wenige nur fanden mit dem
Alter eine zunehmende Reife, Dichte, Vereinfachung,
die nicht Mangel, sondern Flle ist. Ihnen ist fraglos
René Auberjonois, der heute Vierundachtzigjahrige,
beizuzdhlen. Fast einmalig in unserer Zeit ist die gleich-
maBige und erstaunliche Kontinuitdt seiner Entwick-
lung, der alles Sprunghafte und Abrupte fremd sind.
Wie kaum einer ist er ein Leben lang sich selber treu
geblieben. Seine Sensibilitdt und die Starke der Emp-
findung, die ihn vor allem Schematischen, vor der Rou-
tine bewahrt haben, kommen besonders auch in den
Zeichnungen zum Ausdruck, die seit Modigliani ihres-
gleichen suchen.

Es ist nicht das erstemal, da3 sich ein Maler mit seinem
Modell zur Darstellung bringt; meist aber tritt der Kiinst-
ler als Schaffender auf, jedenfalls im vollen BewuBtsein
seiner schopferischen Kraft und Moéglichkeiten. In un-
serem Bild dagegen sitzt er auf hohem Stuhl ohne Riick-
lehne, die Beine lbereinander geschlagen, die Hande
ineinander gelegt, neben dem Madchen, das zu seiner
Rechten steht, Geschopf auch er wie sein Modell, das
durch die Entbl6Bung nur rihrender wird. Keine reale
Beziehung zwischen den beiden Menschen ist ange-
deutet, und doch sind sie, gerade durch dieses Ge-
schopfhafte, auf seltsam innige Weise miteinander ver-
bunden. Die perspektivischen und rdumlichen Unstim-
migkeiten des Paravents, der das Bild rhythmisch glie-
dert, der Staffelei und des Stuhles — die vorderen Quer-
sprossen zum Beispiel werden unterdriickt — entspre-
chen den Lédngungen der beiden Gestalten, die damit
jenseits der alltdglichen Norm stehen. Der Ausdruck
des Malers verrat hochste BewuBtheit, und nun erken-
nen wir auch in ihm den Schopfer, den Schopfer einer
geistigen Welt, dem die Palette nur bescheidenes Werk-
zeug ist, das am unteren Bildrand eben noch seinen
Platz findet. Das Leben gewinnt in dieser Welt einen
groBeren Reichtum der Empfindung und eine verschwie-
gene Intensitédt der Existenz, die im Bilde ganz von der
Farbe getragen werden. Scheinbar eintdnig, kennt sie
reichste und feinste Abstufungen. Kein kontrastreiches
Nebeneinander von klaren, ungemischten Farben; alle
durchdringen, tberlagern, verdichten sich, jede scheint
jede andere schon zu enthalten. Trotz der einsamen
Schwermut, die fast alle Gestalten Auberjonois’ um-
fangt, wissen sie sich geborgen, weil sie dem natdirli-
chen Lebenskreis eingeschrieben sind.
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