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01 // PRESSEINFORMATION 

BERLINER IMPRESSIONISMUS 
Werke der Berliner Secession aus der Nationalgalerie 
 

10. Oktober 2013 bis 26. Januar 2014 
 

 
Käthe Kollwitz Museum Köln 
Kreissparkasse Köln 
Neumarkt 18-24 
50667 Köln 
 

Tel. 0221 227 -2899/-2602 
Fax 0221 227 -3762 
museum@kollwitz.de 
www.kollwitz.de 
 
Öffnungszeiten 
Di-Fr 10-18 Uhr 
Sa/So/Feiertag 11-18 Uhr 
 
Eintrittspreise 
Erwachsene € 4,- / erm. € 2,- 
Schüler- und Studentengruppen  
ab 15 Pers. € 1,- 
 
Überblicksführungen 
in der Ausstellung 
So/Feiertag 15 Uhr, Do 17 Uhr 
Kosten: nur Eintritt 
 
 
 

 

Der Herbst wird leuchtend! Denn das Käthe Kollwitz Museum Köln präsentiert 

eine Schau mit 64 Werken der Berliner Secession aus der Alten Nationalgalerie 

Berlin. Das sogenannte „Dreigestirn des deutschen Impressionismus“, Max 

Liebermann, Lovis Corinth und Max Slevogt, ist allein mit 20 Gemälden 

vertreten. Hinzu kommen weitere 26 Repräsentanten wie Lesser Ury, Walter 

Leistikow, Wilhelm Trübner oder Maria Slavona. Gemeinsam legen sie Zeugnis 

ab vom breiten Spektrum und der großen Dynamik künstlerischer 

Entwicklungen im Berlin der Jahrhundertwende.  

Gegen Ende des 19. Jahrhunderts herrschte an der Königlichen Akademie der Künste 

in Berlin eine konservative, vor allem historisierende Kunstauffassung vor, maßgeblich 

beeinflusst von Kaiser Wilhelm II., der die traditionellen Kunstrichtungen förderte und 

sich gegen modernere Stilrichtungen aussprach. Schaufenster des etablierten 

Kunstbetriebs war der jährlich von der Akademie und dem Verein Bildender Künstler 

organisierten Salon – die Große Berliner Kunstausstellung. Junge Künstler mit ihren 

neuen naturalistischen oder impressionistischen Ausdrucksformen wurden von der 

Jury meistens abgelehnt. 

Aus Protest gegen diese reaktionäre Kunstpolitik organisierten sich in Berlin zahlreiche 

Maler und Bildhauer in Künstlergruppen, um unabhängig von der offiziell 

vorgegebenen Richtung eigene ausgewählte und kleinere Ausstellungen zu 

veranstalten.  



 

Seite 2 / 2 
 

Eine dieser Vereinigungen, die Berliner Secession, 

wurde 1898 gegründet. Konkreter Anlass hierfür war 

die Weigerung, den Künstlern der Moderne einen 

eigenen Ausstellungsraum und eine eigene Jury im 

Rahmen des nächsten Salons von 1899 zur Verfügung 

zu stellen. So schlossen sich am 2. Mai 1898 auf An-

regung Walter Leistikows 60 bildende Künstler zusam-

men, darunter neben bereits international anerkannten 

Vertretern wie Max Liebermann, Lovis Corinth oder 

Max Slevogt viele junge Künstler und einige Frauen wie 

Dora Hitz, Sabine Lepsius und ab 1901 Käthe Kollwitz. 

Für eine Zulassung zu den Secessionsaustellungen war allein die Stärke des 

individuellen Ausdrucks entscheidend. Trotzdem ist ein gemeinsamer ‚Secessionsstil’ 

auszumachen. Die meisten der damals gezeigten Werke zeugen vom Einfluss 

impressionistischer Kunstauffassungen, die sich in Deutschland mit einer lockeren 

Malweise aus der fortschrittlichen Freilichtmalerei entwickelt hatten. Im Gegensatz 

zum französischen trat der deutsche Impressionismus weniger radikal in der 

Farbgebung und Formauflösung auf und blieb mit einer dunkleren und weniger 

strahlenden Farbigkeit stärker dem Gegenstand verhaftet. 

Thematisch spiegeln die Werke facettenreich das neu erwachte Interesse vieler 

Künstler an der Auseinandersetzung mit dem Alltagsleben aus der Sicht des Städters 

wider. Es dominieren Motive des privaten Lebens: Gärten und Parks, Strandszenen, 

Portraits des gehobenen Bürgertums, dessen Häuser und Interieurs, Straßenansichten 

und Vergnügungsstätten wie Biergärten oder Trabrennbahnen. Der Impressionismus 

in Deutschland ist damit wie in Frankreich Ausdruck eines modernen, urbanen 

Lebensgefühls – und damit Weltanschauung.   

 

 

 

  

 

 

 

 

ABBILDUNGEN 

Seite 1: Max Liebermann, Gartenlokal an der Havel - Nikolskoe (Ausschnitt), 1916 

Seite 2: o. li, Max Slevogt, Segelboote auf der Alster am Abend, 1905 / 

u. li., Lovis Corinth, Der Maler Leistikow, 1900 / u. re., Lesser Ury, Im Café, Frau in Rot, 1911 

Nachweis für alle Abbildungen: Staatliche Museen zu Berlin, Nationalgalerie 
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02 // ÜBERSICHT PRESSEFOTOS 
zur Sonderausstellung BERLINER IMPRESSIONISMUS  
 

I. Die handelnden Personen 
 

  
 

 
 

Nachweis für alle Abbildungen:  
Staatliche Museen zu Berlin, 
Nationalgalerie 

 
1. Reinhold Lepsius (1857-1922) 
Sabine Lepsius, geb. Graef, als Braut, 
1895, Öl auf Leinwand, 37 x 33,5 cm 
 

2. Lovis Corinth (1858–1925)  
Der Maler Leistikow, 1900 
Öl auf Leinwand, 60 x 49 cm 
 

 
 

 
II. Stadt und Umland 
 

  

 
 

  

3. Lesser Ury (1861-1931) 
Nollendorfplatz bei Nacht, 1925 
Öl auf Leinwand, 72,5 x 54,5 cm 
 

4. Eugen Spiro (1874-1972) 
Theaterloge in Paris, 1907 
Öl auf Pappe, 42 x 28 cm 
© VG Bild-Kunst, Bonn 2013 
 

5. Maria Slavona, (1865-1931) 
Häuser am Montmartre, 1898,  
Öl auf Leinwand, 116,5 x 81 cm 
 

 
 

  

6. Max Slevgot (1868-1932) 
Segelboote auf der Alster am Abend, 1905 
Öl auf Leinwand, 58,5 x 76 cm 

7. Lesser Ury (1861-1931) 
Im Café. Frau in Rot, 1911 
Öl auf Leinwand, 46 x 57 cm 
 

8. Max Liebermann (1847-1935) 
Gartenlokal an der Havel - Nikolskoe, 1916 
Öl auf Leinwand, 71,5 x 78,5 cm 
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III. Haus, Garten, Interieur  
 

   

 
 

  

9. Emil Orlik (1870-1932) 
Einfahrt zum Gutshof, 1905 
Öl auf Pappe, 69 x 66,5 cm 
 

10. Heinrich Hübner (1869-1945) 
Interieur aus Schloss Paretz, um 1908/09 
Öl auf Leinwand, 82 x 72 cm 
 

11. Konrad von Kardorff (1877 – 1945) 
Restaurant in Kappeln, 1909, 
Öl auf Leinwand, 53 x 65 cm  
 

 
 

 
 

 
 

12. Lesser Ury (1861-1931) 
Morgensonne, 1924 
Öl auf Leinwand, 97 x 67 cm 
 

13. Lesser Ury (1861-1931) 
Fliederstrauß, 1922 
Öl auf Leinwand, 101,5 x 70 cm 
 

14. Max Slevgot (1868-1932) 
Garten in Neu-Kladow, 1912 
Öl auf Leinwand, 63 x 79 cm 

 
IV. Frauen, Kinder      

 

 
 

   

15. Dora Hitz (1856-1924) 
Bildnis eines kleinen Mädchens, 
vor 1897, Öl auf Leinwand, 
100,5 x 74 cm 
 

16. Lovis Corinth (1858-1925) 
Lotte Roll, 1902, Öl auf 
Leinwand, 57 x 42 cm 
 

17. Anders Zorn (1860-1920) 
Maja, 1900, Öl auf Leinwand, 
91,5 x 53,5 cm 
 
 

18. Hugo von Habermann 
(1849-1929), Frauenbildnis  
(Im grünen Dolman), 1911 
Öl auf Leinwand, 101 x 71,5 cm 
 

 
V. Landschaft    

 

 
 

 
 

 
 

19. Walter Leistikow (1865-1908) 
Die alten Lotsenboote, 1907 
Öl auf Leinwand, 105 x 125,5 cm 

20. Walter Leistikow (1865-1908) 
Aus dem Grunewald, um 1907 
Öl auf Leinwand, 75 x 100 cm 

 
 

 

http://bpkgate.picturemaxx.com/cmd.php?WGSESSID=952d9128b1d1c12a3664e09c19362134&UURL=dd96034fa09732c476181b8774bf9d11&SEARCHLANGUAGE=DE_DE&SEARCHTXT1=von&SEARCHMODE=NEW&TABLIGHTBOX=RESULT
http://bpkgate.picturemaxx.com/cmd.php?WGSESSID=952d9128b1d1c12a3664e09c19362134&UURL=182c90f6995bad35c330a19a7fae2d53&SEARCHLANGUAGE=DE_DE&SEARCHTXT1=-&SEARCHMODE=NEW&TABLIGHTBOX=RESULT
http://bpkgate.picturemaxx.com/cmd.php?WGSESSID=952d9128b1d1c12a3664e09c19362134&UURL=958d8f532df1ab96ee641c6423435d01&SEARCHLANGUAGE=DE_DE&SEARCHTXT1=%3cBR%3e&SEARCHMODE=NEW&TABLIGHTBOX=RESULT
http://bpkgate.picturemaxx.com/cmd.php?WGSESSID=952d9128b1d1c12a3664e09c19362134&UURL=eb966becf88d79f7768fa3144dab0019&SEARCHLANGUAGE=DE_DE&SEARCHTXT1=%C3%96l&SEARCHMODE=NEW&TABLIGHTBOX=RESULT
http://bpkgate.picturemaxx.com/cmd.php?WGSESSID=952d9128b1d1c12a3664e09c19362134&UURL=316cd8e64d2fac5c85cccd9787e74554&SEARCHLANGUAGE=DE_DE&SEARCHTXT1=Leinwand&SEARCHMODE=NEW&TABLIGHTBOX=RESULT
http://bpkgate.picturemaxx.com/cmd.php?WGSESSID=952d9128b1d1c12a3664e09c19362134&UURL=bfc37521e3e06c43ac9f9754379d8cd8&SEARCHLANGUAGE=DE_DE&SEARCHTXT1=53&SEARCHMODE=NEW&TABLIGHTBOX=RESULT
http://bpkgate.picturemaxx.com/cmd.php?WGSESSID=952d9128b1d1c12a3664e09c19362134&UURL=4bfda4edeab5a0737e1e888f83e5f77b&SEARCHLANGUAGE=DE_DE&SEARCHTXT1=x&SEARCHMODE=NEW&TABLIGHTBOX=RESULT
http://bpkgate.picturemaxx.com/cmd.php?WGSESSID=952d9128b1d1c12a3664e09c19362134&UURL=eb22826cae0f84cd03fa8441d2edcf43&SEARCHLANGUAGE=DE_DE&SEARCHTXT1=65&SEARCHMODE=NEW&TABLIGHTBOX=RESULT
http://bpkgate.picturemaxx.com/cmd.php?WGSESSID=952d9128b1d1c12a3664e09c19362134&UURL=8dd829522d67282d00f1d57d6bf310ca&SEARCHLANGUAGE=DE_DE&SEARCHTXT1=cm&SEARCHMODE=NEW&TABLIGHTBOX=RESULT
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03 // TEXTE 
 

SAALTEXTE DER AUSSTELLUNG 
 

 

Der Deutsche Impressionismus 

»Die Gründung der Secessionen war ein Zeichen jugendlich aufstrebenden Lebens, sie fällt 

zeitlich mit dem immer siegreicher vordrängenden Impressionismus zusammen.«  

(Max Liebermann, 1908)  

Der deutsche Impressionismus setzte um 1890 rund 20 Jahre nach dem französischen 

Impressionismus ein. Er entwickelte sich nicht unmittelbar aus dem französischen. Beide 

haben aber ein und dieselbe Wurzel: die Schule von Barbizon. Zwischen 1840 und 1870 

ließen sich in dem Dorf unweit von Paris französische Landschaftsmaler nieder. Sie 

verachteten den herrschenden Kunstbetrieb der staatlichen Akademien, dessen 

Bevorzugung der Historienmalerei und die dort betriebene reine Ateliermalerei. Stattdessen 

fertigten sie ihre Skizzen unmittelbar in der Natur und machten Barbizon damit zum Zentrum 

der Freilichtmalerei. Aus ganz Europa pilgerten die Künstler dorthin – auch Max Liebermann 

während seines ersten Parisaufenthaltes in den 1870er Jahren. Die acht Ausstellungen der 

französischen Impressionisten 1874–1886 wurden von den deutschen Künstlern, die sich zu 

dieser Zeit in Paris aufhielten, nicht wahrgenommen.  

Nach dem Vorbild von Barbizon entstanden in ganz Europa Künstlerkolonien in der 

Abgeschiedenheit der Natur. Als einer der ersten in Deutschland ließ sich der realistische 

Maler Wilhelm Leibl in den 1870er Jahren mit Gleichgesinnten im Dachauer Moos und später 

in Oberbayern nieder. Zu seinem Kreis gehörte u. a. Wilhelm Trübner, der später eine 

Schlüsselrolle für den deutschen Impressionismus spielte. Nach dem Vorbild des Leibl-

Kreises entstanden in den frühen 1890er Jahren Künstlerkolonien bei Weimar, Karlsruhe, 

Frankfurt und Dresden.  

Vom staatlichen Kunstbetrieb und dessen konservativer Ausstellungspolitik fühlten sich die 

jungen Künstler nicht genügend berücksichtigt. Dies führte im Laufe der 1890er Jahre zu 

mehreren Abspaltungen großer Künstlervereinigungen nach Pariser Vorbild. Zu den 

frühesten gehörte die 1892 gegründete »Münchner Secession«. Nicht nur durch ihre 

Ausstellungen wurde München zu dieser Zeit wichtiger Ausgangspunkt für den deutschen 

Impressionismus.  

In den 1890er Jahren hielten Werke der französischen Impressionisten Einzug in deutsche 

Ausstellungen und wurden bei den Sammlern zur Inspirationsquelle für die Künstler. So 

bewunderte Liebermann bei Carl und Felicie Bernstein in Berlin die Werke von Manet, die er 
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ab 1892 selbst sammelte. 1896 begann auch Hugo von Tschudi, Direktor der Berliner 

Nationalgalerie, französische Impressionisten für die ständige Sammlung zu erwerben.  

Aus der fortschrittlichen Freilichtmalerei entwickelte sich in den 1890er Jahren der deutsche 

Impressionismus mit einer aufgehellten lockeren Malweise. Im Gegensatz zu Frankreich war 

der Impressionismus in Deutschland allerdings ein landesweites Phänomen mit durchaus 

unterschiedlichen lokalen Ausprägungen und stilistischen Akzenten. Allgemein trat er 

weniger radikal in der Farbgebung und Formauflösung auf. Die Deutschen blieben stärker 

dem Gegenstand verhaftet mit einer dunkleren und weniger strahlenden Farbigkeit.  

Thematisch wandte sich der deutsche Impressionismus dem Alltag zu und zwar aus der 

Sicht des Städters. Es dominieren Motive der Stadt und des Umlandes, des privaten Lebens, 

Gärten und Parks mit und ohne die dazugehörigen Häuser, Porträts des gehobenen 

Bürgertums, der Freunde, Frauen und Kinder, Interieurs, Stilleben, Häfen, 

Vergnügungsstätten des Bürgertums mit ihren Biergärten sowie Trabrennen und 

Strandszenen. Der Impressionismus in Deutschland ist damit wie in Frankreich Ausdruck 

eines modernen, urbanen Lebensgefühls – er ist eine Weltanschauung.  

Mit der Gründung der »Berliner Secession« 1898 unter der langjährigen Führung von 

Liebermann und der Eröffnung des eng mit ihr verbundenen Kunstsalons Cassirer wurde die 

Reichshauptstadt zum Zentrum des deutschen Impressionismus. Er entwickelte sich zum 

vorherrschenden Stil einer Generation progressiver Maler und insofern zum Epochenstil. 

Schon fast in der Rückschau charakterisierte Thomas Mann diesen in seinen 1918 

erschienenen »Betrachtungen eines Unpolitischen« als »Ästhetizismus, der die 

Liebenswürdigkeit, das Glück, die Kraft, die Anmut, die angenehme Normalität, fast 

Geistlosigkeit des Alltäglichen wiedergibt.« 

 

 

Die Entstehung der Berliner Secession 

»Nach Berlin richteten sich damals alle Blicke. In der Reichshauptstadt bereiteten sich große 

Dinge vor. In diesem sich auftuenden Theater eine Rolle zu spielen, dünkte mir ... eine große 

Sache. Und Secession hieß das große Wort.« (Philipp Franck, 1944) 

Die Gründung der »Berliner Secession« 1898 galt lange als Reaktion auf die Ablehnung von 

Walter Leistikows Gemälde »Grunewaldsee« durch die Jury der »Großen Berliner 

Kunstausstellung«. Um das seit langem beklagte Durchschnittsmaß dieser für Berliner 

Künstler wichtigsten alljährlich abgehaltenen Ausstellung zu heben, hatte die Jury rund 1500 

Arbeiten – ein Drittel der eingereichten Werke – abgelehnt. Betroffen davon waren 

tatsächlich nicht die Bilder von Leistikow, wohl aber Arbeiten anderer junger Berliner 

Künstler.  
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Aus Unzufriedenheit mit diesen Massenveranstaltungen – die Bilder hingen in vielen Reihen 

übereinander bis unter die Decke – hatten sich bereits im Februar 1892 elf Künstler 

zusammengeschlossen. Diese exklusive Ausstellungsgemeinschaft wurde geführt von den 

beiden bereits internationales Ansehen genießenden Malern Max Liebermann und Franz 

Skarbina sowie dem erst 27 Jahre alten Leistikow. Die »Vereinigung der XI« war neben der 

»Münchner Secession« die bedeutendste, sich vom bestehenden Kunstbetrieb 

emanzipierende Künstlergruppierung in Deutschland. Mit der antiakademischen Ausrichtung 

ihrer Ausstellungen wurde sie bis zu ihrer Auflösung 1899 zum Vorläufer der »Berliner 

Secession« und zur Speerspitze der Moderne im Berliner Ausstellungswesen. Die 

ausgewählten und bewusst kleinen Ausstellungen in der eleganten Kunsthandlung von 

Eduard Schulte errangen beachtliche Aufmerksamkeit.  

Der Kunsthistoriker Richard Graul, Assistent an der Berliner Nationalgalerie, frohlockte 1896: 

»Die XI sind … die erfolgreichsten Vertreter der modernen Richtung in Berlin. Ihre 

Ausstellungen haben mehr für die Moderne gewirkt als Alles, was sonst an der Spree zu 

ihrer Einbürgerung geschehen ist.«  

Als Reaktion auf das Verhalten der Jury der »Großen Berliner Kunstausstellung« kam es 

dann schließlich sechs Jahre später zur Gründung der »Berliner Secession « mit über 60 

Künstlern, darunter auch Frauen. Im Gegensatz zu den traditionellen Künstlervereinigungen 

wurden sie von der »Berliner Secession« als ordentliche Mitglieder aufgenommen. Nach 

Dora Hitz und Sabine Lepsius folgte 1901 Käthe Kollwitz.  

Max Liebermann übernahm die Präsidentschaft. Leidenschaftlicher Motor aber war, wie 

schon in der »Vereinigung der XI«, Walter Leistikow. Er warb so bedeutende Mitglieder wie 

Slevogt und Corinth, setzte seine hervorragenden Verbindungen zum Großbürgertum ein, 

um die Finanzierung eines Ausstellungsgebäudes zu sichern, und schuf so die 

Voraussetzung für die Lebensfähigkeit der Künstlervereinigung. Liebermann bezeichnete ihn 

später als »Vater der Secession«.  

Die Eröffnung der ersten Ausstellung am 20. Mai 1899 mit lediglich 338 Skulpturen, 

Gemälden und Graphiken in nur zweireihiger Hängung war ein glänzender gesellschaftlicher, 

künstlerischer und finanzieller Erfolg. Das Vorwort des Kataloges bringt die anfängliche 

Liberalität und Offenheit der »Berliner Secession« zum Ausdruck: »Für uns gibt es keine 

alleinseligmachende Richtung in der Kunst, sondern als Kunstwerk erscheint uns jedes Werk 

– welcher Richtung es angehören möge –, in dem sich eine aufrichtige Empfindung 

verkörpert.«  

Alle Secessionen Deutschlands, vor allem die Münchner und Dresdner, beteiligten sich an 

der ersten Schau, die mit ihrem programmatischen Titel »Deutsche Kunstausstellung der 

Berliner Secession« bereits einen Führungsanspruch im ganzen Kaiserreich anmeldete. 
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Die Berliner Secession – im Kampf um die Moderne 

»Der Erfolg unserer ersten Ausstellung, welche unsere kühnsten Erwartungen übertraf, hat 

den Beweis geliefert, dass die Gründung der Berliner Secession nicht einer 

vorübergehenden Laune entsprang, sondern einem Bedürfnis sowohl des Publikums wie der 

Künstler entgegenkam.« (Vorwort 2. Secessionskatalog, 1900) 

Die »Berliner Secession« übte eine enorme Anziehungskraft auf die progressiven Künstler in 

ganz Deutschland aus. An ihren Ausstellungen beteiligten sich regelmäßig u. a. Hugo von 

Habermann, Wilhelm Trübner, Fritz von Uhde und der Schwede Anders Zorn. 1901 zogen 

Max Slevogt und Lovis Corinth, vom Münchner Kunstbetrieb enttäuscht, nach Berlin. 

Geschickt integrierte die »Berliner Secession« diese beiden zusammen mit Trübner in ihren 

Vorstand, dem außerdem die Maler Max Liebermann und Walter Leistikow, der Galerist Paul 

Cassirer und der Bildhauer August Gaul angehörten, den Käthe Kollwitz besonders schätzte.  

Seit ihrer zweiten Ausstellung präsentierte die »Berliner Secession« auch Werke 

ausländischer Künstler, vor allem aus Frankreich. 1901 führten sie der Öffentlichkeit erstmals 

Werke von Claude Monet, Auguste Renoir und Camille Pissarro vor. Trotz der erklärten 

Offenheit für alle künstlerischen Stile gewann die Kunst des deutschen Impressionismus in 

der Folgezeit ein deutliches Übergewicht.  

Ihre große Popularität machte die »Berliner Secession« zunehmend zu einer ästhetisch und 

kommerziell ernst zu nehmenden Größe und beeinflusste damit auch die Malweise und 

Motivwahl der akademischen Künstler. Die Secessionsausstellungen unterschieden sich von 

denen der »Großen Berliner Kunstausstellung« zunehmend nur noch durch die Dominanz 

und die Qualität impressionistischer Bilder. Liebermann konnte 1907 im Vorwort des 

Kataloges zu Recht verkünden: »Die Revolutionäre von gestern sind die Klassiker von 

heute«.  

Spätestens 1910 wiederholte sich die eigene Geschichte. Die in die Jahre gekommenen 

Gründer der »Berliner Secession« waren inzwischen etabliert und hoch geehrt, Liebermann 

längst zur Symbolfigur der deutschen Moderne geworden. Verstärkt versuchten sich jüngere, 

zumeist expressionistische Künstler in den Vordergrund zu drängen. Nach dem frühen Tod 

von Leistikow fehlte aber ein diplomatischer Vermittler, rigoroser als in den Jahren zuvor 

wurden expressionistische Werke ausjuriert. Es kam zu einer ersten Spaltung: Ein Teil der 

abgewiesenen Künstler, unter ihnen die Mitglieder der »Brücke«, schlossen sich zur »Neuen 

Secession« zusammen.  

Mit der Spaltung war der Bedeutungsverlust der »Berliner Secession« eingeleitet. Sie konnte 

sich nicht mehr als Sammelbecken der Avantgarde verstehen. Der Expressionismus löste 

den Impressionismus als innovativen Stil ab. Zugleich verstärkten sich im Vorfeld des Ersten 

Weltkrieges nationalistische Tendenzen, die dem Impressionismus vorwarfen, undeutsch, 

oberflächlich und heimatlos zu sein.  
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1913 kam es innerhalb der Gruppe zu derartigen Zerwürfnissen, dass schließlich der 

Vorstand mit 42 Mitgliedern den Verein verließ und die »Freie Secession« bildete. Die 

Zurückgebliebenen waren – mit Ausnahme von Lovis Corinth – überwiegend Begabungen 

zweiten Ranges. Beiden Secessionen wurde ein Neuanfang durch den Ausbruch des Ersten 

Weltkrieges erschwert, sie blieben bedeutungslos. Die »Freie Secession« endete formell 

1923 auf dem Höhepunkt der Inflation, die Rumpfsecession 1934. Mit dem Impressionismus 

ging in den 1920er Jahren auch die Zeit der Secessionen zu Ende. 

 

 

Der Kunstsalon Cassirer 

Am 1. November 1898, nur wenige Monate nach Gründung der »Berliner Secession«, 

eröffnete Paul Cassirer (1871–1926), der finanziell unabhängige Sohn eines 

Kabelfabrikanten, mit seinem Vetter Bruno Cassirer (1872–1941) im vornehmen Berliner 

Tiergartenviertel einen Kunstsalon und Verlag. Als Verlagssignet diente Max Liebermanns 

»Schreitender Bauer mit Kiepe«.  

Bereits die Eröffnungsausstellung mit Werken von Max Liebermann, Edgar Degas und 

Constantin Meunier verband die moderne deutsche und internationale Kunst und 

verdeutlichte die Nähe des Unternehmens zur »Berliner Secession«. 1899 wurden die 

Vettern als Sekretäre in den Vorstand gewählt. Sie übernahmen deren Geschäftsführung 

und lieferten der Künstlervereinigung durch ihre administrative Unterstützung eine sichere 

finanzielle Basis. Außerdem verlegten sie die Ausstellungskataloge des Vereins.  

Von der Verbindung profitierten beide Seiten. Der Galerie halfen anfänglich sicher die 

internationalen Beziehungen Max Liebermanns, aber auch Franz Skarbinas, die seit den 

1880er Jahren in Paris großes Ansehen genossen. Die jährlich sechs bis acht Ausstellungen 

des Kunstsalons wiederum boten den Künstlern der »Berliner Secession« weitere 

Verkaufsmöglichkeiten.  

Außerdem verband Paul Cassirer ausgewählte, vielversprechende junge Künstler wie z. B. 

Max Slevogt und Lovis Corinth aufs engste mit seinem Salon. Paul Cassirer besuchte 

zusammen mit Walter Leistikow bereits 1899 Slevogt in München zu Vertragsverhandlungen. 

Noch im selben Jahr zeigte Cassirer eine erste Kollektivausstellung Slevogts neben Arbeiten 

von Édouard Manet, Edgar Degas und Puvis de Chavannes. Er sicherte sich das alleinige 

Verkaufsrecht seiner Werke, mit Ausnahme der Porträts, für vier Jahre. Im Gegenzug erhielt 

Slevogt 4000 Reichsmark jährlich. Auch Lovis Corinth und später Ernst Barlach sowie Oskar 

Kokoschka nahm Cassirer unter Vertrag.  
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Wichtigster Partner und Lieferant der Galerie Cassirer für Werke französischer Künstler war 

anfänglich der Pariser Kunsthändler Paul Durand-Ruel in Paris, der sich dem Handel mit den 

französischen Impressionisten verschrieben hatte. Ein Drittel der kompletten Produktion des 

französischen Impressionismus soll durch seine Galerie gegangen sein. Er gilt als Prototyp 

des modernen Kunsthändlers und war sicher ein Vorbild für die beiden Vettern Cassirer. Mit 

Durand-Ruel teilten sie die Begeisterung für die französischen Impressionisten. Paul 

Cassirer schrieb hierüber rückblickend: »Warum musste ich denn gerade mit französischen 

Bildern spekulieren? (…) einfach, weil ich Manet liebte, weil ich in Monet, Sisley und Pissarro 

starke Künstler sah, weil ich in Daumier, Renoir Genies, in Degas einen der größten Meister, 

in Paul Cézanne einen Träger einer Weltanschauung erblickte.« 

In kürzester Zeit stieg die Galerie zur führenden Kunsthandlung für moderne Kunst in 

Deutschland auf, mit Filialen in Hamburg, Amsterdam und London. Durch ihr großes 

Ansehen weit über die nationalen Grenzen hinaus stärkte sie den internationalen Charakter 

der »Berliner Secession«.  

Nach einem Zerwürfnis mit seinem Vetter führte Paul Cassirer ab 1901 die Galerie alleine 

weiter. Bruno übernahm den gemeinsam gegründeten Verlag. Nach der geschäftlichen 

Trennung legte er zwar seine Ämter in der Secession nieder, engagierte sich aber weiterhin 

für ihre Anliegen, u. a. in der von ihm herausgegebenen Zeitschrift »Kunst und Künstler«. 

Später publizierten Künstler der »Berliner Secession« wie Slevogt und Corinth bei Bruno 

Cassirer ihre Graphikzyklen und schufen für seine Bücher Illustrationen.  

Der Berliner Kunsthändler Paul Cassirer gilt als Wegbereiter des Impressionismus in 

Deutschland. Er prägte nachhaltig das kulturelle Berlin im ersten Viertel des 20. Jahr-

hunderts. 
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Liebermann - Corinth - Slevogt:  

das »Triumvirat des deutschen Impressionismus« 

Als »Triumvirat« bzw. »Dreigestirn des deutschen Impressionismus « – Bezeichnungen, die 

auf Paul Cassirer zurückgehen – sind Max Liebermann, Max Slevogt und Lovis Corinth in die 

Kunstgeschichte eingegangen. Die drei Maler waren zu Beginn des 20. Jahrhunderts die 

herausragenden Maler der »Berliner Secession« und revolutionierten die Kunst zur Zeit des 

Kaiserreiches.  

Dabei entwickelte jeder der drei einen ganz persönlichen Stil: Weltberühmt sind die 

Gartenlokale Liebermanns und die Bilder von seinen Reisen nach Holland, wohin es ihn über 

vierzig Jahre immer wieder zog. Der pastose Farbauftrag und expressive Pinselstrich des 

zehn Jahre jüngeren Corinth lassen in seinen Porträts, Akten und Landschaftsbildern die 

berstende Energie des Malprozesses spüren. Der Maler, der rund hundert Porträts von 

Männern und Frauen aus Politik und Kunst ausführte, war einer der gefragtesten und 

bestbezahlten Berliner Porträtisten.  

Max Slevogt wandte sich neben seinem Interesse für das Theater- und Musikgeschehen 

besonders der Landschaft auf den Landgütern der Familie in der Pfalz zu mit flüchtigen, 

atmosphärischen Darstellungen. Slevogt und Corinth machten erst nach ihrem Umzug von 

München nach Berlin Karriere. In der Reichshauptstadt fanden sie ein aufgeschlosseneres 

Publikum, ein liberales Großbürgertum, das moderne Kunst sammelte, und ein 

stimulierendes künstlerisches Umfeld, dem sie auch selbst Impulse geben konnten. 

Unter dem Einfluss der neuesten französischen Malerei fanden Liebermann, Corinth und 

Slevogt zu einer Freiheit des Pinselstrichs und atmosphärischen Lichtwirkungen, die 

kennzeichnend für den Impressionismus sind. Bereits in den 1890er Jahren waren 

Liebermanns Palette heller und seine Farben leuchtender geworden. Eine besondere 

Wertschätzung brachte er seit dieser Zeit Édouard Manet entgegen. In seiner 

eindrucksvollen privaten Sammlung der französischen Moderne befanden sich schließlich 

neben Gemälden von Edgar Degas, Claude Monet, Auguste Renoir, Camille Pissarro, Paul 

Cézanne und Henri de Toulouse Lautrec alleine sechzehn Bilder dieses Malers.  

Bei Slevogt führte die Auseinandersetzung mit Manet neben den Anregungen, die er in 

Berlin durch Liebermann erhielt, zu einer Steigerung seiner malerischen Qualitäten. Während 

seines zweiten Besuches in Paris 1900 anlässlich der Weltausstellung hatte er durch die 

Vermittlung von Paul Cassirer bei Paul Durand-Ruel erstmals viele Werke von Manet und 

Monet neben anderen französischen Impressionisten gesehen.  

Für Corinth war Manets Malerei stets Anlass zu höchster Bewunderung. Er empfand ihn als 

herausragenden Vertreter der Malkultur des 19. Jahrhunderts. Der unbestrittene Meister des 

20. Jahrhunderts war für ihn Paul Cézanne, von dem der Kunstsalon Cassirer im Jahr 1900 – 

und damit zum ersten Mal überhaupt in Deutschland – dreizehn Werke zeigte. Als dessen 

angeblichen Schüler verehrte Corinth Vincent van Gogh. Wie Paul Cézanne war auch 

Corinth ein Einzelgänger, der jenseits aller Stile der Malerei neue Ausdruckskraft verleihen 

konnte. 
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Käthe Kollwitz und die Berliner Secession 

Käthe Kollwitz erlebte während ihrer Münchner Studienzeit 1888–1890 den Durchbruch der 

naturalistischen Freilichtmalerei, angeführt von Fritz von Uhde und Max Liebermann mit ihren 

Schilderungen des alltäglichen Lebens aus dem einfachen Volk.  

Liebermann wurde zum prägenden Vorbild für Käthe Kollwitz, die auch seine Entwicklung zu 

einem der Hauptvertreter des deutschen Impressionismus mit Interesse verfolgte. Dies 

verdeutlichen zwei nicht genau datierbare kleine Ölskizzen der Künstlerin, die meist als 

»Biergärten« bezeichnet werden in Anlehnung an dieses immer wieder von Liebermann 

gemalte Sujet.  

Auch Liebermann als Porträtist faszinierte Kollwitz in ihren jungen Jahren. Ein nicht datiertes 

Selbstbildnis in Pastell verrät stilistisch eine intensive Auseinandersetzung mit seinen 

1893/94 entstandenen großen Pastellen von Kunsthistorikern, Künstlerfreunden und dem 

jungen Gerhart Hauptmann.  

Käthe Kollwitz wird es daher als große Ehre empfunden haben, dass ihr großes Vorbild 1898 

auf sie aufmerksam wurde. Liebermann setzte für die Künstlerin auf der »Großen Berliner 

Kunstausstellung« bei der Preisjury die kleine Goldene Medaille durch, deren Verleihung 

aber vom Kaiser abgelehnt wurde. Vermutlich trat Liebermann infolge dieses Skandals 

während der Planung für die erste Ausstellung der »Berliner Secession« selbst an Käthe 

Kollwitz heran und bot ihr die Teilnahme an. Die junge Künstlerin war nicht nur von der 

ersten Schau an mit von der Partie, sondern wurde 1901 auch Mitglied.  

Jedes Jahr stellte Käthe Kollwitz ihre neuen Arbeiten bei der Secession aus, ab 1901 auch in 

den neu hinzugekommenen Schwarz-Weiß-Ausstellungen des Vereins, die ausschließlich 

Graphik enthielten. Es dürfte kein Zufall sein, dass Käthe Kollwitz genau in dem Jahr, in dem 

sie Mitglied wurde, das erste Mal nach Paris reiste und ihre Werke von da an für ein paar 

Jahre farbig wurden. Nach der Spaltung der »Berliner Secession« wechselte Käthe Kollwitz 

u. a. mit Max Liebermann und Max Slevogt zur »Freien Secession«, deren Vorstand sie 

1914–1916 angehörte. 

Liebermann schätzte die Werke von Käthe Kollwitz. Dies geht aus einem Brief von ihm 

hervor, in dem er betonte, dass er sich für Käthe Kollwitz in den ersten Jahren der »Berliner 

Secession« »besonders … ins Zeug« gelegt habe. Tatsächlich erhielt die junge Künstlerin 

1903 auf der 8. Ausstellung für zeichnende Künste eine Hauptwand und damit mehr Fläche, 

als irgendeinem anderen Künstler des Inlandes zugestanden wurde. Eine solche 

umfangreiche Würdigung einer Künstlerin war zu diesem Zeitpunkt in Deutschland nur in der 

»Berliner Secession« möglich. 
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INFORMATIONSBLATT 
zur Sonderausstellung BERLINER IMPRESSIONISMUS 
 

 

 

AUSSTELLUNGSDAUER 

10. Oktober 2013 bis 26. Januar 2014 

 

ÖFFNUNGSZEITEN 

Di-Fr 10.00-18.00 Uhr 

Sa/So 11.00-18.00 Uhr 

 

SONDERÖFFNUNGEN  

geöffnet: 1.11.2013, 26.12.2013 und  

1.1.2014, jeweils 11.00-18.00 Uhr  

geschlossen: 24., 25. und 31.12.2013   

 

EINTRITTSPREISE 

Erwachsene: € 4,00 ermäßigt: € 2,00 

Schüler- / Studentengruppen  

ab 15 Personen: € 1,00 

FÜHRUNGEN 

Gruppenführungen bis 20 Personen 

An Werktagen: € 50,00 

An Wochenenden, Feiertagen: € 70,00  

Schüler-/Studentengruppen: € 25,00 

Zuschlag für Führungen in Fremdsprachen:  

€ 10,00 (GB/F/E/NL) 

 

ÖFFENTLICHE FÜHRUNGEN 

Sonntag und an geöffneten Feiertagen 15.00 Uhr 

Donnerstag 17.00 Uhr 

nur Eintritt, kein Führungsentgelt 

 

 

 

 

 

 

KATALOG ZUR SONDERAUSSTELLUNG 

 

Berliner Impressionismus. 

Werke der Berliner Secession aus der Nationalgalerie 

herausgegeben von Angelika Wesenberg,  

132 Seiten, 113 Abbildungen, 

€ 20,00  
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KURATORIN DER AUSSTELLUNG 
 

 

Dr. Angelika Wesenberg, Staatliche Museen zu Berlin, Nationalgalerie 

 
Nach ihrem Studium (1969–1974) der Kunstgeschichte, 

Germanistik und Kulturwissenschaft in Berlin begann 

Angelika Wesenberg eine wissenschaftliche Mitarbeit im 

Kunstgewerbemuseum der Staatlichen Museen zu Berlin, 

mit den Schwerpunkten Schinkel-Zeit und Historismus.  

Seit 1988 ist sie Kustodin für die Malerei des 19. Jahr-

hunderts an der Nationalgalerie der Staatlichen Museen 

zu Berlin. Sie trat mit zahlreichen Veröffentlichungen und 

Ausstellungen zur Kunst dieser Zeit, insbesondere zur 

Sammlungsgeschichte der Nationalgalerie, zu Arnold 

Böcklin, Max Liebermann, der Berliner Secession und zu  

den französischen Impressionisten in Erscheinung sowie auch durch ihre Mitarbeit im 

Vorstand und wissenschaftlichen Beirat der Max-Liebermann-Gesellschaft Berlin, 

Liebermann-Villa am Wannsee.  

 

 

Die Alte Nationalgalerie der Staatlichen Museen zu Berlin 

Die Alte Nationalgalerie beherbergt heute Gemälde und Skulpturen des 19. Jahrhunderts. Sie 

ist neben der Neuen Nationalgalerie mit der Kunst des 20. Jahrhunderts, dem Hamburger 

Bahnhof - Museum für Gegenwart - Berlin mit der Kunst der Gegenwart und dem Museum 

Berggruen mit den Werken der Klassischen Moderne, eine der Säulen der Nationalgalerie.  

Sie gilt als umfangreiche Epochensammlung für die Kunst zwischen Französischer Revolution 

und Erstem Weltkrieg, zwischen Klassizismus und den Sezessionen. Einzigartig ist die große 

Harmonie zwischen der Sammlung und dem Gebäude des Museums: Das unter der Leitung 

von Heinrich Strack nach Plänen von August Stüler entworfene Gebäude wurde von 1867 bis 

1876 errichtet und beherbergt heute eine der schönsten Sammlungen mit Kunst derselben 

Zeit. Der Rundgang durch das Haus bietet somit einen tiefen Einblick in die Kunst des 

19. Jahrhunderts. 
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05 // BEGLEITPROGRAMM
zur Sonderausstellung BERLINER IMPRESSIONISMUS 
 
 
 
»FÜHRUNGEN« 
 

Öffentliche Führungen 

sonntags und feiertags, jeweils 15.00 Uhr 

donnerstags, jeweils 17.00 Uhr 

Kosten: nur Eintritt 

 

Studententreff  

Die Berliner Secessionisten  

und der Kunstbetrieb um 1900 

Fr, 18. Oktober 2013, 16.30 Uhr  

Forum und Führung für Studenten aller 

Fachrichtungen  

mit Julia Mathissen M.A 

Kosten: nur Eintritt 

 

 

 

Sonderführungen 

Kosten: jeweils nur Eintritt  

 

Expertenführung  

Sa, 2. November, 7. Dezember 2013, 16.00 Uhr 

mit Dr. Eva Ditteney, Alte Nationalgalerie Berlin 

 

Expertenführung  

So, 24. November, 15. Dezember 2013, 11.30 Uhr  

mit Dr. Alexandra von dem Knesebeck, Spezialistin 

für die Kunst um 1900 

 

 

 

 

»VORTRÄGE« 
 

Einzelvorträge 

Kosten: jeweils € 5,00 / erm. € 3,50 

 

Mi, 13. November 2013, 18.00 Uhr 

Der Bär und die Muse. Secessionskunst in der Hauptstadt des Deutschen Kaiserreichs 

Referentin: Dr. Andrea Meyer, Technische Universität Berlin, Institut für Kunstwissenschaft und 

Historische Urbanistik 

Auf einem Plakat Thomas Theodor Heines für eine Ausstellung der Berliner Secession küsst eine junge 

Frau die Stirn eines Bären. Während sie, ausgestattet mit Palette und Lorbeerkranz, Muse und 

moderne Malerei in Einem verkörpert, repräsentiert der tapsige Bär die damalige Reichshauptstadt. 

Folgt auf das „Wachküssen“ ein Happy-End, oder endet die Liaison des ungleichen Paares in einem 

Fiasko? Der Vortrag gibt einen Überblick über die kurze, aber wechselvolle Geschichte der Secession, 

die sich nicht nur einer restriktiven offiziellen Kulturpolitik ausgesetzt sah, sondern auch Interessens- 

und Generationskonflikte in den eigenen Reihen zu bewältigen hatte.  
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Mi, 4. Dezember 2013, 18.00 Uhr 

Der Kunstsalon Paul Cassirer – ein Mythos für den Beginn der Moderne in Berlin  

Referentin: Dr. Alexandra von dem Knesebeck  

Die Geschichte des Kunstsalons Cassirer ist eines der glanzvollsten Kapitel der deutschen 

Kulturgeschichte im 20. Jahrhundert. Sie beginnt 1898, nur vier Monate nach der Gründung der 

Berliner Secession. Mit dieser aufs engste verbunden bereitet der Kunstsalon Cassirer dem 

französischen und deutschen Impressionismus in Berlin den Weg. Das phänomenale Gespür für 

künstlerische Qualität und die hervorragenden Verbindungen zum Pariser Kunsthandel verhelfen dem 

Galeristen und Verleger Paul Cassirer im ersten Jahrzehnt des 20. Jahrhundert zu einer führenden 

Position unter den europäischen Kunsthändlern. 

 

 

 

Vortragsreihe 2014 

 

Einzelkarte: € 5,00 / erm. € 3,50 

Sammelkarte für beide Vorträge: € 9,00 / erm. € 6,00 

auch zur Vorbereitung für die Exkursion nach Berlin (siehe „Kunstreise“) 

 

Berlin um 1900 – Kunst im Aufbruch 

Eine Kunst-Reise in zwei Lichtbildervorträgen von Dr. Uwe Westfehling 

 

I.  Mi, 8. Januar 2014, 18.00 Uhr 

Berliner Künstler auf neuen Wegen  

Zu den rebellischen Malern, die gegen herkömmliche Formen antreten, gehört Max Liebermann, der 

wohl wichtigste „deutsche Impressionist“. Seine Weggefährten, unter ihnen auch Käthe Kollwitz, setzen 

sich vom „offiziellen“ Kunstbetrieb ab und scheuen nicht die Entzweiung mit dem akademischen 

„Establishment“. Eine Stadt (und ein Publikum) erlebt um die Jahrhundertwende die Provokation des 

Neuen … 

 

II.   Mi, 22. Januar 2014, 18.00 Uhr 

„Die ganze Richtung passt uns nicht!“ 

In diesem Satz steckt die geballte Abwehr der Obrigkeit gegen neue Formen und kritische Positionen. 

Seine Majestät persönlich sieht sich als Kunstrichter; erwünscht sind „staatstragende“ Themen und 

konservative Gestaltung. Da können sich neue Sehweisen nur gegen Widerstand durchsetzen. Druck 

erzeugt Gegendruck, und Protest entsteht - von Zille bis zu Kollwitz. So prägen Aufbruch und Unruhe 

die künstlerische Szene Berlins in den Jahren vor 1914. 
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»KUNSTREISE« 
 

Berlin um 1900 – von den Impressionisten zum Expressionismus  

Kunstreise nach Berlin vom 7. bis 12. Mai 2014 

Wir erleben die Stadt als Kapitale des wilhelminischen Kaiserreichs. Was ist das Besondere an der 

vergleichsweise jungen Stadt, dass sie es wagen kann, großen Kunst-Zentren wie Paris oder Wien 

gegenüber zu treten? Wir folgen den Spuren großer Künstler-Persönlichkeiten wie Adolph v. Menzel 

und Max Liebermann, begegnen Gästen wie Edvard Munch oder Gerhart Hauptmann und 

Neuankömmlingen wie Max Beckmann oder den Expressionisten der „Brücke“.  

Programm und kulturgeschichtliche Leitung: Dr. Uwe Westfehling  

Organisatorische Durchführung der Reise: FIRST Reisebüro H. Kreuzner GmbH 

Ausführliche Information unter www.kollwitz.de 

Buchungsinformationen: 0221 202010 oder Koeln3@first-reisebuero.de  

 

 

 

»KONZERTE« 
 

Moderationskonzert 

Wagner und seine Zeit – Kunstlieder der deutschen Hochromantik  

So, 17. November 2013, 19.00 Uhr  

Im Mittelpunkt stehen Richard Wagner, der 2013 seinen 200. Geburtstag gefeiert hätte, sowie Robert 

Schumann, Johannes Brahms und Franz Liszt. Beleuchtet wird auch der sogenannte "Parteienstreit", 

an dem die genannten Komponisten teilnahmen und der die musikalische Entwicklung der 2. Hälfte des 

19. Jh. entscheidend prägte. Neben den Liedern wird auch Klaviermusik vorgetragen. 

Sopran: Laurie Gibson 

Klavier: Ulrich Raue  

Moderation: Ekhart Wycik  

Kosten: € 10,00 / erm. € 8,00 

 

Musikalisch-literarische Soirée 

Finissage: Die Berliner Secession 

Fr, 24. Januar 2014, 19.00 Uhr 

Das Programm widmet sich in Wort und Ton den Berliner Secessionisten. Mit Werken u. a. von Jaques 

Ibert, Charles Koechlin, Darius Milhaud und Alexandre Tansman. 

Musik: TRIO INSPIRO  

Oboe: Christian Leschowski 

Klarinette: Johann-Peter Taferner 

Fagott: Antonia Zimmermann 

Moderation und Rezitation: Burkard Sondermeier 

Kosten: € 10,00 / erm. € 8,00 

http://www.kollwitz.de/
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»KINDERPROGRAMM« 
 

Herbstferien-Workshop 

Es blühen die Gärten, es schimmert der See 

für Kinder von 7-11 Jahren 

Di-Do, 22.-24. Oktober 2013, jeweils 10.00-13.00 Uhr 

Wir malen mit Acryl auf Leinwand und versuchen nach dem Vorbild der Berliner Impressionisten, die 

Farben zum Leuchten zu bringen. 

Leitung: Bettina Meyer 

Kosten: € 50,-  

Material € 10,-  

Anmeldung bis 15.10. unter 0221 227 -2899 oder museum@kollwitz.de  

 

Samstagswerkstatt  

Getupft und gelungen! 

für Kinder ab 6 Jahren 

Sa, 26. Oktober, 30. November, 21. Dezember 2013, jeweils 14.00-17.00 Uhr 

Die Impressionisten verstanden es, durch unzählige Farbtupfer besonders stimmungsvolle Bilder zu 

gestalten. So malten sie sogar das Licht und die Luft! Wie das funktioniert, wollen wir selber einmal 

ausprobieren. 

Kosten: € 5,00 (inkl. Eintritt) 

 

Kinderführungen 

Himmelrot und Abendblau 

für Kinder ab 6 Jahren 

So, 13. Oktober, 3. November und 8. Dezember 2013, jeweils 16.00 Uhr 

Gemeinsam begeben wir uns auf Entdeckungsreise durch die Sonderausstellung und flanieren durch 

die stimmungsvollen Gärten, Parkanlagen und Landschaften der Berliner Impressionisten. 

Kosten: nur Eintritt 

Keine Anmeldung erforderlich 

 

Das Entdeckerquiz 

Mit unserem Quiz bieten wir kleinen Kunstfreunden ab 7 Jahren die Möglichkeit, alleine oder 

gemeinsam mit den Eltern die Sonderausstellung zu entdecken.  

Erhältlich an der Kasse des Museums. Kosten: nur Eintritt 
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AUSSTELLUNGSVORSCHAU 2014 
 
 

1. Februar bis 27. April 2014 

Zwischen Japan und Amerika. 

Emil Orlik – Ein Künstler der Jahrhundertwende 

Das Leben des deutsch-böhmischen Zeichners, 

Graphikers und Malers Emil Orlik (1870–1932) war durch 

eine rege Reisetätigkeit gekennzeichnet: Die Länder 

Europas wie auch Ägypten, Asien und Amerika gehörten 

zu seinen Zielen. Eine besondere Bedeutung kommt Orlik 

als experimentierfreudigem Graphiker zu, der als 

Spezialist für den Farbholzschnitt galt. Als einer der ersten 

Künstler hatte er im Jahr 1900 Japan besucht, um in den 

dortigen Werkstätten seine Fertigkeiten in dieser Technik 

zu perfektionieren.  

Die Ausstellung zeichnet die Stationen von Orliks Reisen zwischen 1898 und 1930 nach. Im 

Zentrum stehen dabei die erste Japanfahrt des Künstlers und der Einfluss des japanischen 

Farbholzschnittes auf sein Schaffen. Präsentiert werden Skizzen, sowie Druckgraphiken und 

Gemälde.  

 

 

1. Mai bis 1. Juni 2014 

Ottilie Ehlers-Kollwitz (Arbeitstitel) 

 

 

15. August bis 12. Oktober 2014 

Das Auge des Arbeiters (Arbeitstitel) 

Bildwelten der Weimarer Republik zwischen Dokument und Erfindung 

Eine Ausstellung anlässlich der photokina 2014 

in Zusammenarbeit mit dem Institut für Sächsische Geschichte  

und Volkskunde e.V., Dresden 

 

 

16. Oktober 2014 bis 11. Januar 2015 

Apokalypsen – die deutschen Expressionisten und der Erste Weltkrieg 
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SONDERAUSSTELLUNGEN 
SEIT ERÖFFNUNG DER NEUEN MUSEUMSRÄUME JANUAR 1989 
 
 
 

2013 ● Als Kitsch noch Kunst war – Farbendruck im 19. Jahrhundert 

 ● Max Uhlig – Mensch und Landschaft 

 
2012 ● Lotte Jacobi – Photographien 

 ● Käthe Kollwitz – Ausdruck durch Form. Von der Radierung über die Lithographie 

zum Holzschnitt 

 ● Wilhelm Loth – Skulpturen und Zeichnungen der 50er und 60er Jahre 

 ● Käthe Kollwitz – „Wo ist die neue Form für den neuen Inhalt?“ Der 

Zusammenhang von Technik und Motiv am Beispiel neu erworbener 

Holzschnitte 

 
2011 ● Alfred Kubin – Nebenwelten 

 ● Käthe Kollwitz – reingeschnitten, ausgeschnitten, überschnitten. Die Entwicklung 

eines Bildmotivs am Beispiel neu erworbener Holzschnitte 

 ● GesichtZeigen – Positionen zeitgenössischer Künstlerinnen zum Portrait 

 ● Karl Arnold – „Hoppla, wir leben!“ Berliner Bilder aus den 1920er Jahren 

 ● Nachklang: Die Pariser Werke in der Kölner Kollwitz Sammlung 

 
2010 ● „Paris bezauberte mich…“ – Käthe Kollwitz und die französische Moderne 

 ● 25 Jahre Käthe Kollwitz Museum Köln – Ein Sammlungsüberblick mit 

Neuerwerbungen 

 ● Jan Kollwitz – Japanische Keramik 

 ● aus/gezeichnet/zeichnen. Eine Ausstellung der Akademie der Künste, Berlin, in 

Zusammenarbeit mit dem Käthe Kollwitz Museum Köln 

 ● „Mit uns zieht die neue Zeit“. Die Familie und das Kind im Werk von Käthe 

Kollwitz 

 
2009 ● Clara Siewert. Zwischen Traum und Wirklichkeit 

 ● Zwischen „Glücksgefühl“ und „wütender Depression“ Käthe Kollwitz und ihr 

Ringen um die Plastik 

 ● Honoré Daumier. Provocation et Finesse. Lithographien und Skulpturen  
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2008 ● Käthe Kollwitz – Maria und Elisabeth. Ein ungewöhnliches Bildmotiv im Kontext 
seiner Entstehung 

 ● Ellen Auerbach „All die Neuanfänge …“ Photographien aus der Kunstsammlung 

der Akademie der Künste, Berlin 
 ● Käthe Kollwitz – Tod, Frau und Kind. Zwei Neuerwerbungen im künstlerischen 

Kontext ihrer Entstehung 

 ● Janet Brooks Gerloff. Gestalten und Geschichten 
 ● Künstler mischen sich ein. Engagierte Plakatkunst von Picasso bis heute  
 
2007 ● Max Klinger „Alle Register des Lebens“. Graphische Zyklen und Zeichnungen  
 ● Im Rausch des Elementaren. Utopie und Realität in Werken des 

Spätexpressionismus 1915 bis 1925 aus der Sammlung der Nationalgalerie 
 ● EINBLICKE 8 „... mit liebevollen Blicken …“ – Kinder im Werk von Käthe Kollwitz 
 
2006 ● Neu in unserer Sammlung – Präsentation der Neuerwerbungen im Käthe 

Kollwitz Museum Köln  

 ● Leben. Sehen. Fotografien von Sibylle Bergemann, Barbara Klemm, Helga 
Paris. Ausstellung der Akademie der Künste, Berlin 

 ● Horst Janssen. Genie im Unzeitgemäßen 
 
2005 ● Pariser Leben. Henri de Toulouse-Lautrec und die Künstler des Montmartre – 

eine Sternstunde der Lithographie  
 ● 20 Jahre Käthe Kollwitz Museum Köln. Das Museum und seine 

Sammlungspolitik 
 
2003 ● Selbstbildnisse der 20er Jahre. Die Sammlung Feldberg 

 ● EINBLICKE 7: Aus bedeutenden Sammlungen neu vereint. 20 Jahre Käthe 
Kollwitz Sammlung der Kreissparkasse Köln 

 ● Ewald Mataré. Das Bild des Menschen 
 
2002 ● EINBLICKE 6: Die Pietà im Werk von Käthe Kollwitz. Von der privaten 

Trauerarbeit zum nationalen Denkmal  
 ● Hans Theo Richter. Zum 100. Geburtstag. Zeichnung und Graphik 
 
2001 ● EINBLICKE 5: „Seitdem ich in Holz schneide, lockt da vieles“ – 
 Der Holzschnitt bei Käthe Kollwitz 

 ● Käthe Kollwitz Revisited. Herbert Döring-Spengler. Arbeiten auf Polaroid 
 ● Paula Modersohn Becker – Käthe Kollwitz. Zwei Künstlerinnen zu Beginn der  

Moderne  
 
2000 ● Théophile-Alexandre Steinlen. Illustrationen und Karikaturen zum Pariser Milieu 

der Jahrhundertwende. Aus der Sammlung Themel im Kunstmuseum Mülheim 
an der Ruhr  

 ● Otto Dix. Das graphische Werk. Aus der Schenkung Karsch/Nierendorf an die 

Berlinische Galerie 
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1999 ● Käthe Kollwitz: Die trauernden Eltern. Ein Mahnmal für den Frieden. Zum 40. 
Jahrestag der Aufstellung der Skulpturen in der Kirchenruine Alt St. Alban, Köln  

 ● EINBLICKE 4: „... alles Wesentliche stark betont.“ 32 Zeichnungen von Käthe 

Kollwitz. Ein Konvolut neuer Dauerleihgaben aus Privatbesitz 
 ● EINBLICKE 3: Der Simplicissimus in der Kaiserzeit – Käthe Kollwitz und die 

Satire zur sozialen Frage 

 
1998 ● EINBLICKE 2: Aspekte der Selbstbefragung: Käthe Kollwitz in ihren Bildnissen 
 ● EINBLICKE 1: Kinderstudien im Werk von Käthe Kollwitz 

 ● Heinrich Zille – Zeichner der Großstadt 
 
1997 ● Festival „Lebenlesen“ 

 ● Walter Dohmen. Malerei, Zeichnung, Druckgrafik 
 ● Pablo Picasso. Aus dem lithographischen Werk 
 

1996 ● „Gute Partien in Zeichnung und Kolorit“. 300 Jahre Kunstsammlung der 
Akademie der Künste 

 ● Ernst Wille. Aquarelle und Zeichnungen 

 
1995 ● Käthe Kollwitz. Meisterwerke der Zeichnung. Zum 10-jährigen Museumsjubiläum 
 ● Walter Hanel. Zeichnungen und Karikaturen 

 
1994 ● Imago Mortis. Graphik und Zeichnungen zum Thema Tod 
 ● Ateliergemeinschaft Klosterstraße, Berlin 1933 – 1945  

 
1993 ● Herbert Falken. Retrospektive 
 

1992 ● Käthe Kollwitz zum 125. Geburtstag. Neuerwerbungen der letzten Jahre 
 ● Henry Moore. Mutter und Kind  
 

1991 ● Käthe Kollwitz Preisträger der Akademie der Künste: Sabine Grzimek, Dieter 
Goltzsche, Joachim John  

 ● William Hogarth. Der Kupferstich als moralische Schaubühne 

 ● Ernst Barlach. Skulpturen, Handzeichnungen, Druckgraphik 
 
1990 ● Francisco Goya. Die Schrecken des Krieges 

 ● Jo Jastram, Rostock. Figur und Zeichen 
 ● Drucken vom Stein. 200 Jahre Lithographie 
 

1989 ● Käthe Kollwitz – Neuerwerbungen  
● Die Kollwitz Sammlung des Dresdner Kupferstich-Kabinett 
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06 // KÄTHE KOLLWITZ MUSEUM KÖLN  
 

HISTORIE 
 

Das Museum 

Im Jahr 1985 wurde am 22. April, dem 40. Todestag der Künstlerin, das erste Käthe Kollwitz 

Museum gegründet, einzigartig mit seiner heute weltweit umfangreichsten und 

geschlossensten Kollwitz-Sammlung. Träger ist die Kreissparkasse Köln, die bereits 1983 

mit dem Erwerb eines Konvoluts von 60 Zeichnungen den Grundstock für diese Sammlung 

legte. Damals hatten kommunale Finanznöte den Ankauf dieser Privatkollektion durch das 

städtische Wallraf-Richartz-Museum verhindert, so dass die Werke nur durch das finanzielle 

Engagement des Kreditinstituts davor bewahrt wurden, auf einer Auktion in alle Winde 

verstreut zu werden. Schon zwei Jahre später umfasste der Bestand dank weiterer Ankäufe 

und Schenkungen über 100 Zeichnungen, 60 Druckgraphiken und alle fünfzehn museal 

greifbaren Plastiken der Kollwitz. Längst stand fest, dass die Sammlung nicht weiterverkauft, 

sondern komplettiert, der wissenschaftlichen Bearbeitung zugänglich gemacht und öffentlich 

präsentiert werden sollte.  

Die Gründung des Museums geschah in bester Kölner Mäzenaten-Tradition. Von Anfang an 

war das Bestreben, Kunst und Wissenschaft zu fördern. So beabsichtigte der 

Museumsträger weder Kunstinvestment noch Spekulation, vielmehr wollte und will er durch 

diesen Beitrag zur kulturellen Szene Kölns und der Region ein Stück Unternehmenskultur 

öffentlich sichtbar machen. Dieses spiegelt sich ebenfalls wider in der Unterstützung der 

Kollwitz-Gedenkstätte Rüdenhof in Moritzburg bei Dresden. 

Nachdem das Museum zunächst in Räumen der Hauptstelle am Neumarkt untergebracht 

war, konnte es bereits Anfang 1989 ein von den Kölner Architekten Hans Schilling und 

Johannes Schilling entworfenes Domizil im Obergeschoss der Neumarkt Passage beziehen. 

Hier ist auf 1.000 qm Ausstellungsfläche eine optimale Präsentation nach modernen 

konservatorischen Gesichtspunkten gewährleistet. 

 

 

Die Sammlung 

Der Bestand des Museums umfasst inzwischen – nach mehr als 25 Jahren engagierter 

Sammeltätigkeit – das vollständige plastische Werk, mehr als 300 Zeichnungen und über 

500 druckgraphische Blätter einschließlich aller Plakate der Künstlerin.  

 



 
 

 
 

Seite 2 / 4 
 

Unter den Zeichnungen, die einen Schwerpunkt bilden, besitzt das Kölner Museum einige 

der ausdrucksvollsten Blätter – viele aus dem Spätwerk von Käthe Kollwitz, als sie sich 

vornehmlich mit dem Thema Tod befasste. Aus dem Frühwerk sind vier der wenig erhaltenen 

Pastelle und die Kohlezeichnungen, die sie für die satirische Zeitschrift „Simplicissimus“ 

anfertigte, in der Sammlung vertreten. Skizzenhafte Vorzeichnungen, die das Entstehen 

wichtiger druckgraphischer Blätter beleuchten, gehören ebenfalls zum Bestand. Ein 

Schwerpunkt liegt dabei in der Entstehungsgeschichte des Zyklus „Bauernkrieg“ (1902-

1908). 

Im Bereich der Druckgraphik sind alle großen Folgen vorhanden – Marksteine nicht nur in 

der Entwicklung des Werkes von Käthe Kollwitz, sondern auch der Druckgraphik des 20. 

Jahrhunderts allgemein: die frühen Zyklen „Ein Weberaufstand“ (1893-1898) und 

„Bauernkrieg“ (1902-1908), die nach literarischen Vorlagen entstanden, die Holzschnittfolgen 

„Krieg“ (1921-22), „Proletariat“ (1925) und die späte lithographierte Folge „Tod“ (1934-1937). 

Hinzu kommen singuläre Werke wie die letzte Lithographie „Saatfrüchte sollen nicht 

vermahlen werden“ aus dem Jahr 1942, das Vermächtnis der Künstlerin gegen Soldatentod 

und Krieg. 

In den Jahren 2003 und 2005 ist es dem Käthe Kollwitz Museum Köln gelungen, aus 

bedeutenden Privatsammlungen äußerst seltene druckgraphische Blätter zu erwerben, die 

der Öffentlichkeit weitgehend unbekannt geblieben sind. Dazu gehören drei frühe 

Selbstbildnisse: zwei Radierungen sowie eine große Farblithographie von 1904. Das 

„Selbstbildnis en face“ ist mit vier Farben gedruckt und als experimentelles Blatt ohne 

Auflage geblieben. Darum existiert es in diesem Zustand nur einmal – ein Höhepunkt im 

Werk der Künstlerin und für die Erwerbsaktivitäten des Museums. Zu den wesentlichen 

Erwerbungen im Bereich der Zeichnungen konnte 2012 eine der wenigen monumentalen 

Arbeiten erworben werden – eine plastische Kohlezeichnung, die zum Umfeld der großen 

Skulptur „Mutter mit zwei Kindern“ (1926-32) gehört. 

Besondere Bedeutung haben die fünfzehn Bronzeplastiken, da sie fast alle in seltenen 

frühen Güssen im Museum zu sehen sind. Die Kölner Sammlung umfasst insgesamt zwanzig 

Plastiken der Künstlerin. Zusammen mit der Kopie des trauernden Elternpaares in der 

Kirchenruine Alt St. Alban und dem Grabrelief Levy auf dem Jüdischen Friedhof in 

Bocklemünd ergibt sich so in Köln die einzigartige Möglichkeit, das bildhauerische 

Gesamtwerk der Künstlerin zu überblicken. 

Raritäten der Sammlung sind die komplett vorhandenen Kollwitz-Plakate, die die Künstlerin 

getreu ihrer Devise: „Ich will wirken in dieser Zeit“ vor allem in den 1920er Jahren gegen den 

Krieg und für soziale Gerechtigkeit, Humanität und Frieden geschaffen hat. Ein weiterer 

Sammlungsbereich ist die Buchgraphik von Käthe Kollwitz, die inzwischen fast vollständig 

vorhanden ist.  
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Die Forschung 

Das Kölner Kollwitz Museum sieht seinen Auftrag auch darin, einen neuen Zugang zu ihrem 

Werk zu eröffnen und dessen hohen künstlerischen Gehalt zu verdeutlichen. So wurde mit 

der Ausstellung „Paris bezauberte mich…“ – Käthe Kollwitz und die französische Moderne 

erstmals die experimentell geprägte, von Farbe dominierte druckgraphische Werkphase der 

Künstlerin und die Bedeutung der französischen Moderne für ihre Kunst aufgearbeitet. 

Ein besonderes Augenmerk wird grundsätzlich auf die wissenschaftliche Erforschung und 

Dokumentation von Leben und Werk der Künstlerin gelegt, für die die Kreissparkasse Köln 

großzügig Gelder bereitstellt und die mit der systematischen Erweiterung des 

Museumsbestands einhergeht. Grundlage hierfür sind eine gut ausgestattete Bibliothek, 

Photothek und ein Forschungsarchiv. Im Jahre 2002 erschien das umfangreiche 

zweibändige Werkverzeichnis der Druckgraphik. Der Internetauftritt des Museums spiegelt 

die neueste Kollwitz-Forschung wider. Zudem wird derzeit das erste Werkverzeichnis der 

Plastiken erstellt, eine Überarbeitung des Verzeichnisses der Zeichnungen ist in Planung.  

Seit 1992 finanziert die Kreissparkasse Köln den von der Akademie der Künste in Berlin 

gestifteten Kollwitz-Preis mit. Preisträger waren unter anderen Martin Kippenberger, Micha 

Ullmann, Peter Weibel, Lutz Dammbeck, Thomas Eller und Hede Bühl. Preisträger des 

Jahres 2012 ist der schottische Videokünstler Douglas Gordon. 

 

 

Die Sonderausstellungen 

Neben der ständigen Präsentation seiner Sammlung bietet das Museum monographische 

Sonderausstellungen, die im Zusammenhang mit dem Werk von Käthe Kollwitz stehen, so in 

den letzten Jahren u. a. William Hogarth, Ernst Barlach, Henry Moore, Pablo Picasso, 

Heinrich Zille, Otto Dix, Théophile-Alexandre Steinlen, Paula Modersohn-Becker, Ewald 

Mataré, Henri de Toulouse-Lautrec, Horst Janssen, Honoré Daumier oder auch 

zeitgenössische Künstler. 2006 wurde erstmals parallel zur photokina eine Schau mit 

Photographien gezeigt; die zweite dieser neu initiierten Reihe war die Ellen-Auerbach-

Ausstellung im Jahr 2008, fortgesetzt wird sie nun mit der Ausstellung zu den Photographien 

von Lotte Jacobi. Weitere Ausstellungen stehen in thematischem oder historischem Bezug 

oder stellen künstlerische Techniken in den Mittelpunkt („Imago Mortis“ – Das Bild des 

Todes, Die Geschichte der Lithographie“). Ein Höhepunkt war 1995 „Käthe Kollwitz. 

Meisterwerke der Zeichnung“ anlässlich des 50. Todestages der Künstlerin. Zuletzt 

begeisterte die Jubiläumsausstellung „Paris bezauberte mich…“ – Käthe Kollwitz und die 

französische Moderne zum 25jährigen Bestehen des Museums über 30.000 Besucher aus 

dem In- und Ausland. 
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Seit 1985 hat das Käthe Kollwitz Museum rund 70 Sonderausstellungen gezeigt.  

Im Rahmenprogramm – nicht nur der Sonderausstellungen – finden regelmäßig Lesungen, 

Konzerte und Fachtagungen statt. Ein umfassendes Besucherprogramm lädt Besucher aller 

Altersstufen ins Museum. 

 

 

Internationale Akzeptanz  

Über 800.000 Besucher seit Eröffnung, darunter auch ein hoher Prozentsatz ausländischer 

Besucher, bezeugen eine für eine graphische Sammlung ungewöhnlich hohe Akzeptanz. In 

den Nachbarländern Niederlande und Belgien ist Käthe Kollwitz ebenfalls sehr bekannt und 

geschätzt. Dort stehen zum Gedenken an ihren im 1. Weltkrieg gefallenen Sohn das 

Mahnmal "Die trauernden Eltern" auf dem deutschen Soldatenfriedhof Vladslo in Flandern, 

deren Kopien in der Kölner Kirchenruine Alt St. Alban als erstes Bundesehrenmal 1959 

eingeweiht worden sind. 

 

 

Die Leihgaben in alle Welt 

Leihgesuche auswärtiger Museen und anderer Ausstellungsveranstalter belegen ebenfalls, 

dass das Käthe Kollwitz Museum sich weit über Köln hinaus einen Namen gemacht hat. 

Exponate der Sammlung reisten in die USA, nach Japan, Südafrika, Spanien und in die 

Schweiz, 1998 erstmals nach Australien. 2003 zeigte die Staatliche Kunstgalerie in 

Kaliningrad (ehem. Königsberg, Geburtsort von Käthe Kollwitz) eine Kollwitz-Ausstellung 

ausschließlich mit Exponaten der Kölner Sammlung wie auch 2007 das Diözesanmuseum 

Hofburg Brixen. Ausstellungen im Palazzo Reale in Mailand und in der Galerie St. Etienne, 

New York, präsentierten bedeutende Blätter aus der Kölner Sammlung und auch in diesem 

Jahr werden zahlreiche Ausstellungen im In- und Ausland mit Leihgaben aus dem Kollwitz 

Museum zu sehen sein. 
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