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Kunstzentren der neuen 
Freilichtmalerei aus, so etwa 
in der Umgebung von Mün-
chen, in Berlin, Dresden, 
Weimar, Karlsruhe und 
Hamburg. Zwischen 1890 
und 1910 entstehen dort pri-
vate Kunstschulen und Mal-

kolonien, in denen sich eine Abkehr von den idealistischen 
Traditionen etabliert. Es geht den deutschen Impressionisten 
um das Malerische des eigenen Gartens, um die liebliche Far-
bigkeit der regionalen Landschaft und das Gefühl von Unge-
bundenheit am Wasser. Im Unterschied zu den Franzosen sind 
die deutschen Impressionisten weniger radikal in Farbgebung 
und Formauflösung, verwenden eine dunklere Farbpalette und 
halten sich enger an das Motiv. Max Liebermann schreibt ent-
sprechend: „Gefühl ist alles, seine Gefühle auf den Begriff zu 
bringen, macht den Philosophen aus; seine Gefühle zu gestal-
ten den Künstler. Hierin liegt auch die Grenze, die bildende 
Kunst und Poesie nie überschreiten dürfen: sie dürfen nie das 
Urbild der Natur zur Unkenntlichkeit verzerren.“

Mit der Gründung der Berliner Secession 1898 erhält der deut-
sche Impressionismus ein Forum mit einmaliger nationaler 
Strahlkraft und gewinnt, gestärkt durch Galeristen und Samm-
ler, allgemeine Anerkennung. Für die wichtigsten Maler der 
deutschen Freilichtmalerei Liebermann, Corinth und Slevogt 
führt Paul Cassirer den Titel „Dreigestirn des Deutschen Im-
pressionismus“ ein. 

Die künstlerische Revolution beginnt in Paris, als Claude Monet 
1874 ein leicht verschwommenes Landschaftsbild ausstellt. 
Dessen Titel L’Impression, soleil levant gibt einer ganzen Kunst-
richtung ihren Namen: Impressionismus – für die Kritiker nur 
ein Schimpfwort, aber für die Maler ein künstlerischer Auf-
bruch, ein Programm. Anstelle der reinen Naturnachahmung 
setzen die Impressionisten das Seherlebnis ins Bild.

Diese neue Bildauffassung setzt sich innerhalb von etwa zehn 
Jahren in ganz Europa durch. In Deutschland trifft die neue 
Malerei auf den konservativen Kunstgeschmack des Kaiser-
reichs. Unter den deutschen Malern findet sie aber rasch  
Anhänger, die sich den akademischen Vorgaben widersetzen. 
Im Unterschied zum französischen Impressionismus, der auf 
Paris konzentriert ist, bilden sich in Deutschland gleich mehrere 

Der deutsche 
 Impressionismus

Max Liebermann: gartenlokal an der havel,  
1916, Öl auf Leinwand, 71 × 86,5 cm

Max Slevogt im Kreis der Berliner Secessio- 
nisten, von links nach rechts: August Gaul, 
Max Slevogt, Fritz Klimsch, Lovis Corinth, 
Max Liebermann, Ludwig von Hofmann, 
Walter Leistikow und dahinter stehend 
Paul Cassirer
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Drei Jahre nach dieser fernöstlich-dezenten Tanzdarstellung 
widmet Slevogt sich dem mitreißenden Flamenco der in Manila 
geborenen Marietta Trinidad de la Rosa, die sich mit zuneh-
mender Bekanntheit „di Rigardo“ nennt. Sie ist mit dem Berliner 
Schriftsteller und Komponisten Georg Schulz verheiratet und 
tritt in dem Berliner Kabarett Zum siebten Himmel auf. Slevogt 
hat sie bei ihren Auftritten beobachtet und ist von ihrer ero- 
tischen Ausstrahlung derart begeistert, dass er ein großforma-
tiges Bildnis von ihr in Angriff nimmt. Wie für seine Vorge-
hensweise üblich, fertigt er zuvor zahlreiche schnelle Studien 
an, probiert zunächst Haltung, Kleidung und Staffagefiguren 
aus und deutet in schwungvoller Pinselführung das Tempo  
ihrer rhythmischen Körperdrehungen an; das  Gemälde ist ver-
gleichsweise sorg sam und detailreich ausgeführt: Hier steht die 

Tänzerin im Schein-
werferlicht vor einer 
dreiköpfigen Musik-
kapelle.

Rechte Seite: anna  

Pawlowa als bajadere,  
1909, Öl auf Leinwand,  
173 × 128 cm

marietta di rigardo,  
1904, Öl auf Leinwand,  
229 × 180 cm
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Von den Landschaftsbildern aus der 
Pfalz ist es künstlerisch gesehen nur 
ein kleiner Schritt zu den Werken, die 
Slevogt im Sommer 1911/12 auf dem An-
wesen von Johannes Guthmann in Ber-
lin Neu-Cladow malt. Die Atmosphäre 
der exklusiven Sommerresidenz gleicht 
in ihrer Abgeschlossenheit, Harmonie 
und landschaftlichen Schönheit der von 
Godramstein. 

johannes guthmann und  

sein PomPeji an der havel 

Mit Johannes Guthmann tritt 1911 ein 
Sammler und Freund in Slevogts Wir-
kungskreis, der mit dem Wandel seiner 
Interessen der Entwicklung folgt, die 

sich um diese Zeit auch in der deutschen Malerei vollzieht. Als 
studierter Kunsthistoriker mit Erfahrung in der Museums- 
arbeit unter Hugo von Tschudi erwirbt er zunächst Bilder von 
Ludwig von Hofmann und Arnold Böcklin, bevor er sich um 
1910 den jüngeren, zeitgenössischen Künstlern und insbeson-
dere Slevogt zuwendet. Von Hause aus sehr vermögend, be-
ginnt er 1909 das ehemalige Anwesen der Familie von Men-
cken, der Mutter von Otto von Bismarck, in Neu-Cladow an der 
Havel nach Plänen von Paul Schultze-Naumburg umzubauen 
und für sich und seine Künstlerfreunde bewohnbar zu  

Sommerfrische, erste  
Wandbilder und ein Stück 
Berliner Kulturgeschichte

abgegrenzten Bereich ins Bild und versucht, ganz im Sinne der 
Impressionisten, die charakteristische Stimmung des Ortes zu 
einer bestimmten Tageszeit einzufangen. Beim zweitgenann-
ten Bild Segelboote auf der Alster am Abend kann er durch das 
bewegte Wasser und den bläulich gelben Himmel der aufkom-
menden Brise und dem nachlassenden Licht am Nachmittag 
nachspüren. Anders als Liebermann, Émile Bonnard und Fried-
rich Ahlers-Hestermann, die nur wenig später das Fährhaus 
malen und dabei in erster Linie die Erholung suchenden Men-
schen in den Blick nehmen, setzt Slevogt die durch das Wetter 
bedingte Atmosphäre und die besondere Lichtwirkung male-
risch um. In Auffassung und Ausführung nähert er sich damit 
erstmals den Seestücken von Claude Monet an und schafft 
eine Bilderserie, die bis dahin zu seinen fortschrittlichsten Ar-
beiten zählt. 

segelboote auf der alster am abend, 1905, Öl auf Leinwand, 58,5 × 76 cm

Johannes Guthmann und Max  
Slevogt vor dem ausgemalten  
Pavillon in Neu-Cladow, 1912
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wird stärker. Nachdem er einige Tage auf seine Entlassung 

warten muss, schreibt er am 2. November erleichtert: „Aller-

seelen, ich fliehe.“

Im Unterschied zu Otto Dix, Max Beckmann oder Gert Woll-

heim hat Slevogt das Glück, nur wenige Wochen an der Front 

gewesen zu sein und das auch „nur“ als Kriegsmaler. Dennoch 

haben ihn die Erlebnisse derart mitgenommen, dass er zu-

nächst nicht in der Lage ist, zu arbeiten. Erst die Aufforderung 

von Paul Cassirer und Leo Kestenberg, für ihre neu gegründete 

Zeitschrift Der Bildermann eine Grafikfolge beizusteuern, er-

möglicht es ihm, seine Kriegserfahrungen bildlich umzuset-

zen. Außer Slevogt arbeiten auch Ernst Barlach, Käthe Koll-

witz, August Gaul, Heinrich Zille, Ernst Ludwig Kirchner und 

Oskar Kokoschka an der Zeitschrift mit; nur wenigen gelingen 

jedoch vergleichbar erschütternde und in ihrer Drastik ab-

stoßendere Darstellungen wie Slevogt.

 Hintergrund integriert sind. Nur ein einziges Mal stellt Slevogt 

den Tod drastisch dar: Das in Kreide und Aquarell ausgeführte 

Blatt Gefallener Engländer zeigt einen auf dem Bauch liegen-

den Soldaten, verdreht, mit geschlossenen Augen und in einer 

Lache von Blut liegend. 

flucht und verarbeitung der kriegserlebnisse

In den knapp drei Wochen 

schreibt und zeichnet Sle-

vogt unermüdlich. Während 

er die Geschehnisse zu An-

fang noch mit dem geschärf-

ten Auge eines Malers ver-

folgt – die vom Artilleriefeu-

er gelb gefärbte Luft erinnert 

ihn sogar an Monet –, erlebt 

er am 21. Oktober in Enneti-

ères einen Großangriff, und 

seine Begeisterung ist ver-

flogen. Wenige Tage später 

hat er die Wende endgültig 

vollzogen: „Mir ist schwin-

delig und schlecht. Unbe-

friedigter, zerrissener Ein-

druck, dazu das Gefühl, ob es Sinn hat, sich dem Zufall in den 

Weg zu stellen.“ Von nun an prägen Ekel und Verzweiflung sei-

nen Zustand, und sein Wunsch, in die Pfalz zurückzukehren, 

Die Kriegserlebnisse, die er begleitet hat,   

haben seinen künstlerischen Impetus nicht 

befeuert. Was seine Augen zu sehen bekamen, 

war Zerstörung, Untergang und das Vergehen 

der schönen Welt, die er so geliebt.
Johannes Guthmann, 1948 

gefallener engländer, 1914, Kreide und Aquarell, 20 × 29 cm

Max Slevogt in einer Porträtaufnahme  

von Hugo Erfurth, 1921
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der besten Grafiker seiner 
Zeit, hierin sind sich die 
Kritiker einig. Wenn Juli-
us Meier-Graefe schreibt, 
dass Slevogts „Illustratio-
nen ihm für alle Zeit eine 
seltene Stellung sichern“, 
meint er damit weniger 
die Anzahl von etwa 2100 
erfassten Grafiken, son-
dern vielmehr den Erfin-
dungsreichtum und die 
verkürzte und höchst fort-
schrittliche Abbreviatur 

seiner Schöpfungen. Wie kein anderer Künstler seiner Zeit 
prägt Slevogt die Entwicklung der neuen Buchkunst. Von Ali 

Baba (1903) bis zu den Illustrationen zu Goethes Faust II 

(1927) begleitet und interpretiert er über 60 Bücher, von denen 
die Lederstrumpf-Erzählungen (1909) und die Randzeichnun-
gen zu Mozarts Zauberflöte (1917/18) zu den Höhepunkten im-
pressionistischer Buchillustration in Deutschland gehören. Die 
bei Illustrationen oft problematische Verbindung von Text 
und Bild löst Slevogt bei seinen Randzeichnungen höchst inno-
vativ: So überträgt er einzelne Notenhandschriften fototech-
nisch auf Kupferplatten und verbindet sie wie Bildelemente 
mit eigenen Radierungen. Kongenial durchdringen sich so die 
Handschriften von Musiker und Zeichner. 

„Sein Zeichnen war wie ein Schreiben“, charakterisiert Karl 
Scheffler das grafische Schaffen von Slevogt. Dieser notiert 
nicht seine Gedanken, sondern bringt sie als Bilder zu Papier 
und erweckt sie damit zum Leben. Slevogts unerschöpfliche 
Vorstellungskraft und Fantasie kommen so nur in der Grafik 
zum Ausdruck. Seine Bilderfindungen sind meistens heiter, 
zuweilen aber auch ironisch, skurril, oder gar beängstigend 
und grausam. Nie vermitteln sie den Eindruck, das Ergebnis ei-
nes anstrengenden und langwierigen Denkprozesses zu sein – 
im Gegenteil, alles sprüht vor Lebendigkeit und Energie, sodass 
sich beim Betrachten das Gefühl einstellt, alle Gestalten und 
Tiere wären unmittelbar aus der Feder des Meisters geflossen. 

Mit der Übersiedlung von 
München nach Berlin 1901 
setzt Slevogts grafisches 
Schaffen erst richtig ein.  
Die Radierung, vor allem aber 
die Lithografie, wird neben 
der Malerei zum wichtigsten 
Ausdrucksmittel. Speziell die 
kreidelithografiev führt er 
durch Ausreizung aller tech-
nischen Möglichkeiten zu 
neuer Meisterschaft. In die-
sem bevorzugten Medium 
kann er Schnelligkeit und 
Spontaneität ausleben. Schnell 
entwickelt er sich zu einem 

Mit Fantasie und 
 Schöpferlaune – Slevogts 
grafisches Schaffen

Max Slevogt zeichnend in Berlin, neben  
ihm sein Sohn Wolfgang, um 1930 

Max Slevogt: Randzeichnung  
zu Mozarts Zauberflöte
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