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Der 150. Gebpurtstag von Max Slevogt ist ein guter Grund, die eigenen
Bestande in den Mittelpunkt einer Retrospektive zu stellen —im
doppelten Sinn einer Erinnerungs- und Uberblicksausstellung zugleich.
Das Landesmuseum Hannover bewahrt heute 28 Gemalde Slevogts, von
denen 19 aus der »Sammlung Wrede« stammen. Im Kupferstichkabinett
der Landesgalerie werden dazu 23 Handzeichnungen und ein
Skizzenbuch, 85 Einzelblattdrucke, 19 Mappen und 22 illustrierte

Bucher bewanrt,

Auf dieser Basis gibt die Ausstellung einen Uberblick Gber
Lebensstationen und Themengebiete. Samtliche druckgratische
Exponate stammen aus dem Besitz der Landesgalerie. Deren Gemalde,
dazu gehoren auch die vier im Zweiten Weltkrieg verschmorten
»Brandbilder«, sind um Leingaben aus der Nationalgalerie Berlin,

der Kunsthalle Bremen, der Gemaldegalerie Neue Meister Dresden,
dem Stadel Museum Frankfurt, der Hamburger Kunsthalle, dem
Landesmuseum Mainz, dem Westralischen Landesmuseum Munster,
dem Saarlandmuseum Saarbucken, der Stuttgarter Staatsgalerie
sowie aus Privatbesitz erganzt.

Max Slevogt’s 150th anniversary is a good reason for placing the
museum’s own collections at the core of this retrospective — which
serve both as a commemoration and as an overview of his wWorks.

The Landesmuseum Hannover now holds 28 paintings by Slevogt,

19 of which come from the sWrede Collection<— including 13 purchased
directly from the artist before 1915. 23 hand drawings and a sketch
book, 85 single sheet prints, 19 folders and 22 illustrated books are
kept in the State Gallery’s collection of prints and drawings.

Mainly the exhibition attempts an overview that is arranged
chronologically, but also points at certain subject areas that the artists
kept returning to for decades. All graphics exhibits originate from the
State Gallery’s own collection, which also includes the four >burnt
paintings< scorched in World War Il. They are augmented by loans from
the Berlin National Gallery, the Bremen Kunsthalle, the sNew Masters:
Art Gallery Dresden, the Stadel Museum Frankfurt, the Hamburg
Kunsthalle, the Mainz State Museum, the Westphalia State Museum
Munster, the Saarlandmuseum Saarbrucken, the Stuttgart State Gallery
and also from private collections.



die miinchner
jahre

the munich years

Der vierjahrigen Ausbildung an der Munchner Akademie liels Max
Slevogt ein Studiensemester an der Acadéemie Julian in Paris und eine
Reise nach Italien folgen. Aus dieser fruhen Zeit stammen Der Maler
auf Capri, Das Konzert, die beiden Selbstbildnisse und die Blatter
aus dem Roten Klebealbum. Diese wenigen Arpeiten zeigen bereits
eine aulserordentliche Vielseitigkeit und eine doppelte Ausrichtung
des Kunstlers, der zeitlebens nach der Natur und gleichzeitig aus der
Phantasie heraus gearpeitet hat.

Seit 1890 lebte Slevogt als niedergelassener Maler in Munchen. Mit
aunkeltonigen Genreszenen, Historien und Allegorien, die auch von
Rembrandt inspiriert waren, versuchte er Karriere zu machen. Diese
Bildreihe erottnet Nach dem Bade, das dem Kunstler den dauerhatten
Schimpfnamen »Der Schreckliche« einbrachte. Auch die folgenden
Werke wurden als »Rinnsteinkunst« verschrien, nicht zuletzt well sie
kKlassische Themen nutzen, um den Geschlechterkampft, Prostitution
oder Glaubensfragen kritisch zu behandeln.

Am Ende seiner Munchner Zeit tuhrte Slevogt samtliche tunft
Bildgattungen, die seit dem 17. Jahrhundert kanonisch waren, im
Repertoire: Landschatt, Genre, Historie, Portrat und Stillleben.

Max Slevogt studied for four years at the Munich Academy, followed
by a term at the Academie Julian in Paris and a journey to ltaly.
Paintings dated from these early years are the »The Artist on Capri,
»The Concert«, the two self-portraits and the sheets from the »Red
Scrapbookk. These few works already show the artist’s outstanding
versatility as well as his double focus, as throughout his lifetime he
worked ajfected by nature as well as his own imaginery.

In 1890, Slevogt settled as an artist in Munich. He tried to make a
name for himself with dark-tone genre works, historical paintings and
allegories, with Rembrandt as one of his inspirations. First in this cycle
of painting is »After the Bath«, which earned the artist the permanent
epithet sThe Horrid«. The subseqguent works were also derided as
ygutter arte, not least, because they used classical topics for a critical
depiction of the battle of the sexes, prostitution and questions of faith.

At the end of his Munich period, Max Slevogt’s repertoire included all
of the pictorial genres considered canonical since the 17th century:
landscape, genre painting, history painting, portraiture and still life.



IMPressionismus
im frankfurter

200

IMmpressionism
in frankfurt zoo

Bevor Slevogt 1901 auf Drangen Max Liebermanns und seines
Galeristen Paul Cassirers von Munchen nach Berlin zog, machte er
einige Monate Station in Frankturt am Main. Dort entstanden im
/oologischen Garten nepben zahlreichen Skizzen und Aquarellen
auch 29 Olgemalde von Tieren, die als Werkreihe mit den spateren
»Agyptenbildern« vergleichbar sind.

Slevogts »Zoobilder« markieren den formalen Umschwung von einer
brauntonigen zu einer buntfarbigen Palette in Verbindung mit einer
motivischen Autnahme burgerlicher Freizeitaktivitaten. Damit setzt
Slevogts oftentliche Freilichtmalerei ein, die von Cassirer konsequent
vermarktet wurde. Unterschiedliche Farbauftrage treten dabei an

die Stelle detaillierter Wiedergaben von Materialien. So sind beim
Papageienmann Vorder- und Hintergrund, Flora und Fauna nur durch
Duktus und Pinseltuhrung difterenziert.

Die Faszination fur Tiere ist zeitlebens Merkmal in seiner Kunst. Zootiere
nanm Slevogt 1913-14 mit Tierstudien I/l in Berlin noch einmal in den Blick.

Bejore Slevogt’s move to Berlin in 1901 at the behest of Max
Liebermann and his gallerist Paul Cassirer, he stopped over for a few
months in Frankfurt. At Frankjurt Zoo, in addition to numerous sketches
and watercolours, he also produced 29 oil paintings of animals that as
a cycle are comparable to his later s>Eqyptian paintings.

Slevogt’s »Z00 paintings< directly mark the formal change from a
brown-toned to a colourful palette in conjunction with the admission
of bourgeois leisure activities as motifs. This was the beginning of
Slevogt’s puplic plein-air painting that were rigorously marketed by
Cassirer. Different paint applications replaced the detailed rendition of
materials. In the »Parrot Mank, foreground and background, flora and
fauna are only differentiated by ductus and brush stroke.

The fascination with animals remained one of the hallmarks of his art
throughout his life. In 1913-14, he returned to the topic of zoo anima’ls
in Berlin in his »Animal Studies I/1/«.



der d’andrade-
komplex

the d'andrade
complex

Max Slevogts Leidenschaft tur Musik zieht sich durch das gesamte
(Euvre. Ein erstes Beispiel ist Das Konzert von 1889. Grolsere Bekanntheit
genielst Die Champagnerarie mit dem portugiesischen Bariton

Francisco d'Andrade im Mittelpunkt, den Slevogt seit 1894 kannte.
D"Andrades Paraderolle, der Don Giovanni in Mozarts gleichnamiger
Oper, verarbeitete Slevogt in verschiedenen Werken. Am Anfang dieser
Gruppe stenht das »Buhnenbild« Die Champagnerarie, aus dem sich,
unter Verringerung des Handlungsraumes, ganzfigurige Rollenportrats
entwickelten. Zu diesen gehoren Der Weifse d Andrade und

Der Schwarze d’Andrade.

Das Verschwimmen der Gattungsgrenzen zwischen dem klassischen
Portrat und dem Ereignisbild lasst sich an der Darstellung Der Schwarze
dAndrade beobachten: Obwonl das Gemalde als Portrat wahrgenommen
wird, weisen die gespannte Korperhaltung und der Gritt zum Dolch
daraut hin, dass ein Ereignis prasentiert wird. Die dramatische Todesszene
des Helden ist nur aus der weilsen Hand am linken Bildrand ersichtlich. Sie
genort der Grabstatue, die Don Giovanni in die Unterwelt zienen wird.

Max Slevogts’s passion for music is obvious throughout his oeuvre. An
early example is »The Concert« of 1889. More generally known is the
»Champagne Aria« centred around the Portuguese baritone Francisco
d’Andrade, whom Slevogt first met in 1894. D’Andrade’s starring role
as Don Giovanni in Mozart’s eponymous opera featured in a number
of Slevogt's works. The first of these is the State Museum'’s >stage set,
by limiting the space of action, this led to the development of
full-figure role portraits. These include »The White d’Andrade« and
»lhe Black d’Andrade«. This thematic group concludes with the
frescoes in Slevogt’s Neukastel residence.

The blurring of genre distinctions between classical portraiture

and historical painting is evident in the depiction of »The Black
d’Andrade«: Although the painting is perceived as a portrait, the tense
body language and hand moving towards the dagger indicate the
representation of an event. The hero's dramatic death scene is only
evident in the white hand in the left margin of the painting. It belongs
to the tomb statue about to drag Don Giovanni into the underworld.



der aufstieg des
maler-radierers

the rise of the
painter-etcher

Bereits Anfang der 1890er Jahre hatte Slevogt Erfahrungen mit der
Druckgratik gesammelt. Als Illustrator arbeitete er in Munchen tur die
Art Nouveau-Zeitschritten Die Jugend und Simplicissimus, nach seiner
Ankuntt in Berlin auch fur den Schokoladenproduzenten Stollwerk.

FUr Slevogt war eine Buchillustration kunstlerisch der Malerel
gleichgestellt. 1924 schrieb er: »Wenn ich hier dem Worte lllustration
eine hohere Bedeutung zu geben versuche, ziehe ich alle Darstellungen,
gemalt oder gezeichnet, zu dieser Einneit zusammen: Kunst.«

Ab 1903 standen Druckgrafik und Malerei gleichberechtigt
nebeneinander. In diesem Jahr erschien Slevogts erstes illustriertes
Buch Ali Baba und die 40 Rauber bei Bruno Cassirer, seinem Verleger
in Berlin, der die meisten Druckwerke Slevogts verotfentlichte. Diese
umtassen Einzelblatter, Mappen — beginnend mit Schwarze Scenen —
und illustrierte Bucher wie Sindbad der Seefahrer.

In seiner Malerei wanadte sich Slevogt zeitgleich biblischen uno
mythologischen Stoffen zu. Diese setzte er in Gemalden wie Frauenraub,
einer exotistischen Geschlechterkampfallegorie, oder den Historien
[itanenkampf und Sardanapals Tod um.

By the early 1890s, Slevogt had already gained experience with printed
graphics. In Munich, he worked as an illustrator for the Art Nouveau
journals »Die Jugend« and »Simplicissimus«, after moving to Berlin also
for the chocolate manujacturer Stollwerk. In Slevogt’s view, a book
iIlustration was equal in artistic value as a painting. In 1924, he wrote:
If 1t IS my intention here to bestow a higher meaning to the term
iIlustration, | combine all pictorial representations whether painted or
drawn to this one entity: art.«

Since 1903, paintings and printed graphics were of equal importance. That
year witnessed the publication of Slevogt’s first illustrated book »Ali Baba
and the 40 Thieves« by Bruno Cassirer, his Berlin editor, who published most
of Slevogt’s printed works. These included single sheets, portfolios — beginning
with »Black Scenes« — and illustrated books such as »Sindbad the Sailor«.

In his paintings of the same period, Slevogt turned to biblical and
mythological subjects. He showed them in paintings such as The
»Abduction of Womenk, an exotic allegory of the battle of the sexes
moreover in the historical paintings Battle of the »Titans« and »The
Death of Sardanapalus« .



der portratist

the portrait
painter

Wahrend seiner gesamten Karriere nat sich Max Slevogt mit dem
Portrat befasst, das als Auttragsarbeit erst in Berlin zu einer sicheren
Finnahmequelle wurde. Besonders Bildnisse von Familienangehorigen
und Freunden ziehen sich durch sein ganzes Werk.

Nach den ersten Freilichtmalereien im Frankturter Zoo setzte Slevogt
die Technik mit menschlichen Modellen fort. Die entstandenen
Werke zeigen Portrats in Landschaften und spielen so erneut mit
den Gattungsgrenzen. Das erste seiner vielen Freilichtportrats ist

die Dame mit Katze. Slevogt behielt das Bild 13 Jahre, bevor er es
dem Hannoveraner Sammler Konrad Wrede verkaufte, der mit der
dargesteliten Frau Rittmeister Keller bekannt war.

Gegenuber dieser Einzelfigur ist die Familie Slevogt am Kornfeld ein
Freilichtgruppenportrat nach dem Vorbild franzosischer Fruhstucke

im Freien wie unter anderem Edouard Manet sie malte. Hier treten
Familienmitglieder aut, wie auch bei dem monumentalen Freilichtbildnis
von Rittmeister Griesinger, dem Neffen Slevogts. Sein Onkel gonnte
ihm die hochste Pathostformel des Portrats, ein monumentales
Reiterstanadbpild.

Throughout his entire career, Max Slevogt worked on portraiture, but
it was only in Berlin that portraits as commissioned Works became a
secure source of income. Portraits of family members and friends in
particular are a theme running through his entire oeuvre.

From his early plein-air paintings in Frankfurt Zoo, Slevogt continued
the techniqgue with human models. The works created show portraits in
a landscape setting, thus once again playing with genre delimitations.
»Lady with Cat« Is the first of his many plein-air portraits. Slevogt kept
this painting for 13 years bejore séelling it to the Hanoverian collector
Konrad Wrede who was acquainted with Cavalry Captain Keller's wife
depicted in it.

By contrast to this single figure, the painting of the »Slevogt Family at the
Wheatfield« is a plein-air group portrait modelled on French al fresco
breakfasts, as for example painted by Edouard Manet. Family members
are the subject here, as in the monumental plein-air painting of Cavalry
Captain Griesinger, Slevogt’s nephew. His uncle awarded him the highest
pathos formula in a portrait, a monumental equestrian statue.



die selbst-
portrats

self-portraits

Max Slevogt hat sich regelmalsig selbst Modell gestanden. Insgesamt
malte er 54 Selbstportrats, die inn mit und ohne Accessoires, In

einem definierten Raum, mit Abstand zum Betrachter oder vor

einem unpestimmten Hintergrund in Nanhansicnt zeigen. Die ersten
Selbstbildnisse entstanden 1887. Sie zeigen den Studenten Slevogt
ohne Bart, aber bereits mit Nickelbrille. Am Ende steht das Selbstbildnis
m Morgenmantel. Hier erscheint der Kunstler in voller Grolse uno
menschlicher Prasenz ohne berufsspezitische Attribute. Dagegen ist
das Selbstbildnis im Atelier eine reprasentative Komposition, die zum
Zeltpunkt seines Berliner Durchbruchs entstanden ist. Hier stellt sich der
erfolgreiche Secessionist in klassischer Pose mit Pinsel in der Rechten
und Zigarre in der Linken dar.

Im Gegensatz zu den gemalten sind die gezeichneten und gedruckten
Selbstbildnisse Slevogts bis heute nicht untersucht worden. Die

Kleine Bildnisgruppe zeigt, dass der Kunstler mit und in innen seine
eigene Kunstautffassung retlektiert hat: In dem Covermotiv des
Lithographischen Skizzenbuchs erscheint der Kunstler an der Statfelel.
Seine Gedanken werden in einer figurlichen Arabeske von Atfen uno
Tieren sichtbar, die einem Zirkusdirektor und einer Ballerina folgen.

Max Slevogt reqularly posed as his own model. In total, he painted 54
self-portraits showing him with and without accessories, inside a defined
space, at distance to the observer or in close-up against an undefined
backdrop. The earliest self-portraits dated back to 1887. They showed
Slevogt as a student, without a beard, but already with metal-rimmed
glasses. The line concludes with the self-portrait in a dressing gown. Here,
the artist appears in full size and human presence without any specific
attributes pointing to his profession. The »Self-Portrait in the Studiok, in
contrast, is a representative compaosition painted at the time of his Berlin
breakthrough. In this picture, the successful secessionist presents himself in
classic pose with a paint brush in his right hand and a cigar in his left one.

Unlike the painted self-portraits, Slevogt’s drawings and prints of
himself have not been studied yet. This small group of images shows
that in and throughout them, the artist reflected on his own notion of
art: The cover of the »Lithographic Sketchbook« shows the artist at his
easel. His thoughts became visible in a figural arabesque of monkeys
and animals following a circus director and a ballerina.



die

tanzerinnen

the dancers

Fine besondere Form des Portrats sind Slevogts Bildnisse von
BUhnenstars, an denen die Leidenschart tur Musik auch deutlich wird.
Die altesten Darstellungen von Tanzerinnen sind Mitte der 1890er
Jahre lange vor dem Aufttritt der russischen Ballerina Anna Pawlowa
entstanden, die Slevogt 1909 auch in »Schwanensee« skizziert hat. Im
grof$formatigen Olbild wird Slevogts freier Umgang mit den klassischen
Gattungen der Malerei deutlich, denn die Pawlowa ist als orientalische
Prinzessin, als Tempeltanzerin inszeniert, wodurch das Portrat wie

ein Historienbild anmutet. Die Ausmalse des Bildes unterstreichen

die Wertung als Historienbild, der bedeutendsten Bildgattung in der
Kunsthistorischen Tradition.

In den Rollenportrats wird abermals auch Slevogts Faszination tur das
Exotische ersichtlich, wenngleich der Bogen in der Ausstellung nur von
der indischen Tempeltanzerin bis zum sudamerikanischen Flamencostar
reicht.

Slevogt’s depictions of stars of the theatre, evidence also for his
passion to music, constitute a special form of portraiture. The oldest
images of dancers were created in the mid-1890s, long before the
appearance of the Russian ballerina Anna Pavliova whom Slevogt
also sketched in >Swan Lake< in 1909. Large-scale oil paintings reveal
Slevogt’s unconstrained approach to the classic genres of painting,
because Pavlova is staged as an Oriental princess, a temple dancer,
thus giving the portrait the appearance of a historical painting.

The painting’s dimension emphasise its appreciation as a historical
painting, the most important genre in the art-historical tradition.

The character portraits are further proof of Slevogt’s fascination with
the exotic, even if this exhibition only covers the range from the Indian
temple dancer to the Latin American flamenco star.



die

ereignisbilder

genre scenes

/U den Ereignisbildern oder Genreszenen genhoren, neben den
Zoobildern und Buhnenstucken bis zur Aufbahrung Don Giovannis,
auch Slevogts Darstellungen moderner Sportveranstaltungen. Das
Trabrennen von 1907 und die Mappe der Rennskizzen schlielsen nahtlos
an Vorbilder von Edgar Degas und Edouard Manet an.

Das Musterbeispiel eines impressionistischen Freilichtereignisses scheint
der Einzug zu sein, der eine Parade zeigt, die anlasslich des 25-jahrigen
Regierungsjubilaums Kaiser Wilhelms II. in Berlin veranstaltet wurde.
Dieses Motiv leitet sich formal und thematisch von Manet oder

Claude Monet ab. Das Werk stent somit einerseits in Abhangigkeit zur
franzosischen Kunst, thematisch andererseits aber auch in der Tradition
preulsischer Militarparadebilder.

Gegenuber dieser Stralsenszene mit zeitgenossischer Historie sind Fleet
beim Hopfenmarkt und Ansicht von Frankfurt reine Stadtlandschatten.

In addition to paintings from zoo and stage or »Don Giovanni Lying
in Honor«, Slevogt’s genre paintings or event pictures also include
depictions of modern sports events. His »Trotting Race« of 1907 and
the »Racing Sketches« portfolio follow on seamlessly from examples
by Edgar Degas and Edouard Manet.

»The Entry« seems to be a paradigm of an impressionist plein-air event,
depicting a parade held in Berlin to mark the silver jubilee of Emperor
Wilhelm II's accession to the throne. In form and subject, this motif
follows on from Manet or Claude Monet. The work is thus influenced
by French art, but in its subject matter, it also fits in with the tradition of
images of Prussian military parades.

Unlike this street scene showing contemporary history, »Dike at the Hop
Market« and »View of Frankjurt« are pure urban landscapes.



die

landschatten

landscapes

Mit Max Liebermann und Lovis Corinth bildet Max Slevogt das
»Dreigestirn des deutschen Impressionismus«. Slevogts Popularitat

als Impressionist wird dabei von den Zoobildern und Buhnenstucken,
vor allem aber von seinen Landschatten getragen. Allein fur die Jahre
1909 Dis 1913, die sogenannte Godramstein-Periode, sind 60 Gemalde
pekannt. Im sudptalzischen Godramstein malte Slevogt seit dem

Fnde der 1880er Jahre ebenso regelmalsig wie in Neukastel.

1914 reiste Slevogt mit Freunden und Bekannten, darunter der
Schrittsteller Eduard Fuchs und Slevogts spaterer Biograt Johannes
Guthmann, nach Agypten. Dort malte er in drei Monaten einen Zyklus,
der sofort zu einem Hohepunkt in seinem Werk wurde. Slevogt war
sich der Einmaligkeit seines Unternenmens bewusst und wollte, dass
die »Bilder aus Agypten« zusammen bleiben. So Uberliefs er sie dem
Dresdner Museum als ein »Gesamtkunstwerk«. Diese Agyptenbilder
zeigen das Alltagsleben der Bevolkerung. Sie sind exotische
Alltagsimpressionen und direkt vor der Natur entstanden — mit
Wustensand in den Malschichten.

Max Slevogt together with Max Liebermann and Lovis Corinth forms
the sPioneers of German Impressionisme. Slevogt’s popularity is

based on his zoo and theatre paintings, but first and foremost on his
landscapes. During the period from 1909 to 1913 alone, known das his
Godramstein period, we know of 60 such paintings. From the 18805
onwards, Slevogt painted in Godramstein in the Southern Palatinate as
regularly as he did in Neukastel.

In 1914, Slevogt travelled to Eqypt accompanied by friends and
acquaintances, including his later biographer Johannes Guthmann and
the writer Eduard Fuchs. In the three months there, he painted a cycle
that immediately became a pinnacle of his ceuvre. Slevogt himself

was aware of the unigueness of his undertaking and wanted to keep
the >Pictures from Egypt< together. For that reason, he gave them to
the Dresden Museum as a »gesamtkunstwerks, an artistic creation to be
seen as a whole. These Egyptian images depicted everyday life of the
people living there. They are exotic impressions of daily normality and
created directly on site — including desert sand captured within

the layers of paint.



die stillleben

still lifes

Slevogts Stillleben sind ein weitgehend unbekanntes
Terrain, obwohl tast 90 Beispiele verzeichnet sind.

In diesen Werken, die seit Ende der 1890er Jahre
Kontinuierlich entstenen, zeigt sich Slevogts intensive
Auseinandersetzung mit alteren Traditionen uno
Stromungen der europaischen Malerei. Dabel stellt
er Bezuge zu barocken Vorbildern des 17. und 18.
Jahrnunderts her und verbindet sie mit innovativen
Entwicklungen seiner Zeit. Das Stillleben mit Pastete
und Fruchten tolgt beispielsweise dem typischen
Aufbau eines niederlandischen Prunkstillebens des
17. Jahrhunderts, setzt aber in der skizzenhaften
Malweise eine Entmaterialisierung um, die inr Vorbild
in den Stillleben Paul Cézannes tindet.

Slevogt’s still lifes are a largely unknown terrain, even
though almost 90 examples are known. These works,
continuously produced since the late 1890s, are
evidence of Slevogt’s intensive involvement with ancient
traditions and trends within European painting. He refers
to Baroque examples of the 17th and 18th century,
linking them to innovative inventions of his own dage.

His »Still Life with Terrine and Fruits, for example, follows
the typical staging of an opulent Dutch still life of the
17th century, but in the sketchy style of his painting,

he realises a dematerialisation that is modelled on the
still lifes by Paul Cézanne.



max slevogts
doppelter blick

max slevogt's
aual view

Nachdem Max Slevogt Gemalde und Druckgratik gleichermalsen als
»Kunst« bewertet hatte, definierte er diese Kunst 1924 in »Pro Domo«
und unterschied sie in zwel Formen:

»/Zwel unergrundparen Quellen scheint sie [die Kunst] zu entspringen:
der Einbildungskraft, die das nie so Gesehene und zu Sehende
herautbeschwort [...] und der Gestaltungskraft, die dem entweder so
vor das geistige Auge Gerufenen oder dem vor dem leiblichen Auge
Stehenden suggestive Ausdruckstorm verleint.«

Die Grundthese lautet: Mit seinem »leiblichen Auge« zeichnete

und malte Slevogt nach der Natur, bis 1901 als Realist, dann als
Impressionist, mit seinem »geistigen Auge« Kkreierte er aus der Phantasie,
zuerst als Historist, dann als Expressionist — bis 1903 als Maler, danacnh
als Maler-Radierer. Die Gegensatzlichkeit von Naturnachahmung und
Phantasie macht eine Differenzierung zwischen Slevogts Malerei und
Druckgratik grundsatzlich moglich. Entsprechend schrieb Max Klinger:
»Die Zeichnung ist das Material zur Darstellung der Weltanschauung

fur den Kunstler [...]. Die Malerei ist im Wesentlichen das Feld fur die
Naturanschauung.«

After considering paintings and print graphics equally as »art, Max Slevogt
defined this very art in >Pro Domox in 1924, dividing it into two forms:

[Art] seems to spring from two unfathomable sources: imagination
conjuring up what has never been seen as such and what is to be seen
[...] and creative power endowing with suggestive impression that
which had been invoked in front of the mental eye or which had stood
in front of the physical one.«

The basic thesis is: with his >physical eye«, Slevogt drew and painted
from nature, until 1901 as a realist, later as an impressionist, while
with his sinner eye< he created from his imagination, first as a historical
painter, then as an expressionist — until 1903 as a painter, after that

as a painter-etcher. The contrast between imitation of nature and
imagination permits a fundamental distinction between Slevogt's
paintings and print graphics. Accordingly, Max Klinger wrote: >For the
artist, drawing is the medium for depicting his philosophy of life |...]
Essentially, painting is the sphere for a view of nature.«



krieg und
gewalt

war and violence

Ungeachtet seines heiteren Impressionismus blieb Max Slevoqgt

den Themen Krieg und Gewalt immer zugeneigt. Wie viele seiner
Zeitgenossen war der Kunstler zunachst vom Kriegsausbruch

pegeistert und zog selbst als Maler an die Front. Doch die Banalitat

des Zutfalls beim Sterben in den Schutzengraben und die unerwartete
Brutalitat entsprachen nicht seinen Vorstellungen eines heldenhatten
Kriegspathos, sodass er tief erschuttert um Entlassung bat und die Front
nach nur drei Wochen wieder verliels. Autf seine letzte Kriegszeichnung
vom 2. November 1914 schrieb er den Satz: »Allerseelen, ich fliehe .«

Bruno Cassirer verottentlichte Slevogts nach der Natur gezeichnete
und gemalte Skizzen 1917 als Ein Kriegstagebuch. Nach diesen Bildern,
die sein leibliches Auge eingefangen hat, tertigte Slevogt auch
Kriegsdarstellungen aus dem Kopf heraus an. In seiner ebentalls 1917
verottentlichten Mappe Gesichte versuchte er in teils erschreckenden,
teils karikaturistisch-grotesk angelegten Grafiken, die Schrecken und
Abgrunde des Krieges in eine bildliche Form zu bringen — nicht zuletzt
m Ruckgritt aut die Visionen Francisco de Goyas und dabei immer aus
der Phantasie heraus.

[rrespective of his serene impressionism, the topics of war and
violence were never far from Max Slevogt’s mind. As so many of his
contemporaries, he was initially enthralled by the outbreak of war
and volunteered to the front as an artist. But the random banality of
death in the trenches and the unexpected brutality did not meet with
his notions of an heroic pathos of war. Deeply shaken, he requested
his dismissal, leaving the front ajter only three weeks. His final war
drawing dated 2 November 1914 bears the words: All Saints, | jlee.

Bruno Cassirer published Slevogt’s drawings and sketches from nature
in 1917, entitled »A War Diary«. Based on these images captured by
his physical eye, Slevogt also produced images of war from his mind.
In his portfolio »Visions«, also published in 1917, he tried in sometimes
frightening, sometime caricatural-grotesque graphics to translate the
horrors and abysses of war into pictorial form — not least by referring
back to the visions of Francisco de Goya, but always drawing on his
own mind and imagination.



musikalische
phantasien

musical fantasies

Slevogts leidenschaftliches Interesse an der Musik hat sich auch

in der Grartik, in Titelblattentwurten oder Volksliederbuchern,
niedergeschlagen. Ein unbestrittenes und weitlautfig bekanntes
Hauptwerk sind die Randzeichnungen zu Mozarts Zauberflote. Mit
den lllustrationen zur Originalpartitur, die upber Jahre entstanden sind,
ertfullte der Kunstler ein Versprechen, das er Paul Cassirer gegeben
hatte. Das 1918 veroffentlichte Werk qgilt als »HOhepunkt der Kunst der
mpressionistischen lllustration in Deutschland«, obwohl es rein aus der
Phantasie, also nicht nach dem Modell, der Natur und schon gar nicnt
m Freien entstanden ist. Stattdessen machte Slevogt Texte und Noten
aut innovative Weise zu Bestandteilen der Illustration und gab ihnen
eine raumliche Gestalt. So dienen die Notenlinien in der Radierung
Bewahret Euch vor Weibertucken als Buhne tur die Handlung, wahreno
sie In Es lebe Sarastro! die freie Flache der Stadtmauer fullen. Bel

Halt ein, o Papageno! Sei klug verlangert Slevogt eine Notenlinie zur
Schlinge um Papagenos Hals.

Slevogt’'s passionate interest in music also found place to be expressed
in his graphics, in sketches for title pages or in books of jolk songs.

An undisputed and widely known major work is his »Marginalia on
Mozart's Magic Flute«. With these illustrations to Mozart's original
score, created over many years, Slevogt tulfilled a promise he had
made to Paul Cassirer. The opus published in 1918 is regarded as the
»zenith of impressionist illustration in Germanys, even though it was
purely created from fantasy and imagination and not from a model,
from nature and least of all in plein air. Instead, Slevogt innovatively
incorporated lyrics and notes into the illustrations, providing them with
spatial form. In the etching »Beware Women's Artfulness«, the staves
serve das the stage for the action, while in »Long live Sarastrol« they

fill the empty space of the city wall. In »Stop! Stop! O Papageno, be
smartl«, Slevogt extends a stave into a noose around Papageno’s neck.



illustrationen
europaischer
literatur

iIlustrations for
european literature

Die Werkgruppe der »Literaturillustrationen« geht 1903 von dem
schmalen Ali Baba-Buchlein aus. Sie endet, in der Ausstellung, mit
William Shakespears Macbeth von 1927. Somit lasst sich dieses
Tatigkeitsteld nach europaischen und aulsereuropaischen Vorlagen
unterteilen. Erstere reichen von Marchenbuchern zur autobiogratischen
Kunstlerabenteuergeschichte des Florentiner Goldschmieds Benvenuto
Cellini, die Johann Woltgang von Goethe ubersetzt hat, von Miguel

de Cervantes Don Quichote uber Goethes Faust Il. bis zu Macbeth.
Tragische Helden haben Slevogt immer wieder beschattigt. Dabei mutet
der Ritter von der traurigen Gestalt tatsachlich erstarrt und vertraumt
an, wahrend die Illustrationen zu Shakespeare von expressiver Dynamik
und Brutalitat gepragt sind. Mit 427 Lithogratien und 11 Radierungen ist
Goethes Faust Il das gewaltigste druckgratische Projekt des Kunstlers
uberhaupt. Viele dieser Blatter zeigen einen Theaterraum und erinnern
damit sehr eindringlich an Slevogts Tatigkeit als Buhnenbildner.

Literary illustrations as a group of works began in 1903 with the

slim volume of »Ali Baba. In this exhibition, it ends with the 1927
illustrations for William Shakespeare’s »Macbeth«. This part of his
oeuvre can thus be divided into European and extra-European

models. The first group ranges from fairy tales to the autobiographical
adventures of the Florentine goldsmith »Benvenuto Cellini«, translated
by Johann Wolfgang von Goethe, from Miguel de Cervantes’ »Don
Quixote« and Goethe’s »Faust I« to »Macbeth«. Slevogt kept returning
to the the subject of tragic heroes. The appearance of the knight of
the rueful countenance is indeed somewhat stiff and dreamy, while
the Shakespearian illustrations stand for their expressive dynamics and
prutality. With 427 lithographies and etchings, »Goethe’s Faust I« Is the
artist’'s most prodigious print-graphics project. Many of these sheets
show a theatre room, a powerful reminder thus of Slevogt’s work as

a stage designer.



ferne lander
und exotik

distant countries
and exoticism

Rein tormal mogen Ali Baba und Sindbad der Seefahrer als Beispiele
spontaner impressionistischer Zeichentechnik wirken, kultur- uno
Kunstgeschichtlich scheinen sie als Werke akademischer Zeichenkunst
und Methodik, als Zeugnisse des europaischen Orientalismus,

aber besser qualitiziert. Im (Euvre des Kunstlers ordnen sich beide
Buchprojekte, in deren Ranmenhanadlung die Erzahlerin Scheherazade
gehort, jedentalls direkt nach dem neobarocken-nahostlichen
Historiengemalde ein — und mit innen zahlreiche Einzelblatter, die im
Anscnluss entstanden und nier prasentiert sind. Zusammen zeugen sie
von einem biogratfisch hinlanglich bekannten Interesse, das Slevogt

an der Kultur des Morgenlandes hatte, in das er 1914 auch gereist ist.
Den Schlusspunkt dieser thematischen Spezialitat hat der Kunstler mit
Die Inseln Wak-Wak sehr opulent gesetzt. Die Geschichte der Kriegerin
Coranna, dann Lederstrumpt und schlielslich Der Waldlaufer zeugen
dazu von einem weitergehenden Interesse an aulsereuropaischen
Kulturen, diesmal an den Ethnien Nordamerikas, an den »lndianernx,
wie Karl May oder Slevogt sie nannten — sie haben den Kunstler von
Kindheit an bewegt und spater auch im Kino begeistert.

From a purely formal perspective, »Ali Baba« and »Sindbad the Sailor«
may be seen as examples of a spontaneous impressionistic drawing
technigue, but in terms of cultural and art history, they appear as
WOrKSs of academic draughtsmanship and methodology, as examples
of European Orientalism, but better qualified. In any case, in the
artist’s ceuvre, both book projects with »Scheherazade« in the narrative
framework follow on directly from the neo-Baroque Middle Eastern
history paintings — together with numerous single sheets created
subsequently and on display here. Altogether they are evidence of
Slevogt’s biographically well-known interest in the oriental culture,

also the destination of his travels in 1914. Slevogt concludes this special
thematic complex most opulently with »The Wak-Wak Islands«. The
story of »Coranna« the female warrior, then The Leatherstocking Tales
and finally »The Ranger« prove a wider interest in extra-European
cultures, in this instance the ethnic groups of North America, the >Red
Indianss, as Karl May and Slevogt referred to them — they, too, had
fascinated the artist from an early age, later enthralling him on the
silver screen.



mythologie

mythology

Obwohl| mythologische Themen bei Slevogt einen verhaltnismalsig
Kleinen Teil des Werks ausmachen, konnen gerade diese Arbeiten als
Beispiele tur seinen modernen Umgang mit klassischen Motiven uno
Gattungen dienen. Im Auttrag des Kunsthistorikers und langjahrigen
Freundes Johannes Guthmann, schut Slevogt Wandmalereien mit
mythologischen Themen fur dessen Gartenpavillon in Neu-Cladow.
Die rokokohaften Darstellungen der vier Elemente sowie der Allegorie
der Phantasie nach Mozarts Zaubertlote widersprechen autf den

ersten Blick der Idee des Impressionismus: Slevogt geht nicht vom
unmittelbar Gesenenen aus, sondern verpindet seinen Eindruck mit
einer kunstlerischen ldee und spielt auf diese Weise mit Phantasie uno
Realitat. So eroftnet sich hinter den Figuren der Elemente ein fingierter
Ausblick in den umliegenden Garten. Eine unkonventionelle Umsetzung
traditioneller Themen zeigt sich auch in den Gemalden Alexander
bandigt Bukephalos und Die Geburt der Venus /l. Slevogt wendet sich
hier von bekannten Darstellungsweisen ab und erschaftt vollkommen
neue Kompositionen.

Even tough mythological themes only form a comparatively small
part of Slevogt’s ceuvre, it is these works in particular that can be seen
as examples of his modern handling of classic motifs and genres.
Commissioned by Johannes Guthmann, art historian and his friend of
many years, Slevogt created wall paintings on mythological subject
for the former’s garden pavilion in Neu Cladow. The rococo-style
depictions of the four elements as well as the allegory of fantasia
based on Mozart's Magic Flute seem at first glance to contradict the
basic tenet of impressionism. Slevogt does not base his work on what
he has actually seen, but links his impression with an artistic idea,
thus playing with both fantasy and reality. Behind the figures of the
elements, a fictitious view of the surrounding garden opens up. A
similarly unconventional implementation of traditional themes is also
obvious in the paintings »Alexander taming Bucephalus« and the »Birth
of Venus ll«. In these examples, Slevogt moves away from traditional
manners of representation, creating entirely new compositions.



christliche
religion

christian religion

Bereits in seiner Studienzeit hat sich Slevogt intensiv mit cnristlichen
Themen beschattigt. Mit den Radierungen seines Passionszyklus grift
Slevogt die Tradition der Passionswege aus dem Mittelalter aut und
ubertrug sie in eine moderne, expressive Formensprache. Dabel wanlte
er ungewohnliche Szenen, die nur schwer identifizierbar sind und mit
der konventionellen Ikonografie brechen. Ungewohnlich ist zudem die
Anzahl von 13 Blattern in unterschiedlichen Formaten, die jedem Bild
eine besondere Exklusivitat verleinen. Der Pragestempel zeigt den Turm
von Neukastel und belegt, dass sie aut Slevogts eigener Druckerpresse
angetfertigt worden sind — das gilt aber nur fur diese Sonderausgabe,
die lediglich in 15 Exemplaren abgezogen wurde.

Das ehemals mehr als 100 m# grolse Golgatha-Fresko fur die
Friedenskirche in Ludwigshaten ist Slevogts letztes monumentales Werk.
Es 1st nach der Zerstorung der Kirche im Zweiten Weltkrieg heute nur

N alten Fotogratien und verschiedenen Entwurtsskizzen uberliefert.

Max Slevogt starb nur vier Monate nach der Vollendung dieser
Wandmalereien.

Slevogt already took an interest in Christian themes since his days

of being a student. In the etchings of this »Passion Cycle«, Slevogt
continued the tradition of the medieval stations of the cross, translating
them into a modern, expressive designed vocapulary. To that end, he
selected unusual scenes that are difficult to identify and that break with
conventional iconography. Unusual, too, is the scope of 13 sheets in
different formats, thus bestowing each one with a special exclusivity.
The embossed stamp shows the tower of Neukastel, evidence that

they were printed on Slevogt’'s own press — but this only applies to

this special edition with a run of only fifteen copies. The originally
covering more than 100 m< »Golgatha Fresco« for the Friedenskirche

in Ludwigshafen is Slevogt’'s last monumental piece. Following the
destruction of the church in World War Il, the fresco is extant today
only in old photographies and various design sketches. Max Slevogt
died only four months after completing these wall paintings.



konrad wrede
und die gelegen-
heitsarbeiten

konrad wrede and
occasional wWorks

Slevogts »Gelegenheitsarbeiten« sind eine grafische Gruppe, die
Johannes Guthmann in Scherz und Laune 1920 aus der Perspektive einer
engen Freundschatt heraus umrissen hat. Zu diesen »Gebrauchs-« oder
»Angewandten Grafiken« gehoren kleinere Drucke wie Jahreskarten, etwa
fur einen Verein oder ein Jubilaum, wie die Feier eines »Tausendjahrigen
Reichs« 1930, dann auch Vorlagen fur Zeitschriftenillustrationen, wie das
Signet fur den Bildermann, oder Entwurfe fur Speisekarten, wie etwa
die des Bankiers, pfalzischen Heimatrorschers und Slevogt-Freundes
Heinrich Kohl, dessen Sohn die berunmte Slevogt-Sammiung Kohi-
Weigand zusammengetragen hat. Zur Werkgruppe zahlen ferner die
BUcherzeichen, wie das Exlibris tur den Sammler Konrad Wrede, der
damit in»seinen« Mappen und Buchern allgegenwartig erscheint.

Das Skizzenblatt mit der Widmung »z. frl. Erinnerung an Neukastel

Max Slevogt« ist 1918 als Vorarbeit tUr das Bucherzeichen entstanden.

Im endgultigen Entwurt tfolgte Slevogt dann aber einer anderen Bildidee:
Der Sammler und Auftraggeber Wrede treibt das genialisch getlugelte
Musentier Pegasus an, sich von einem Felsvorsprung zu erneben,

unter dem der Maler links an seiner Statfelel beschaftigt ist.

Slevogt’s occasional works< comprise a group of graphic works
described by Johannes Guthmann in his 1920 booklet »Fun and Fancy«
from the perspective of his close friendship with the artist. These
sutilitarian< or »applied graphic works< include small prints such as
anniversary cards, for example for a club or a jubilee, but also models
for newspaper illustrations such as the signet for Paul Cassirer’s journal
»The Picture Mank, or designs for menu cards, such as for the banker,
local Palatinate historian and Slevogt’s friend Heinrich Kohl. His son later
assembled the famous Kohl-Weigand collection. This group of works also
includes ex-libris, which Wrede had been given as a personal gift by the
artist. The collector himself seems omnipresent in all dealings with »his«
portfolios or books.

The sketch with the dedication >with fond memories of Neukastel Max
Slevogt« dates back to 1918 as a preliminary design for the ex-libris.

In his final design, though, Slevogt went with another notion: The
collector and commissioner Wrede spurs the winged Pegasus on to rise
into the air from a promontory under which the artist can be seen at
the left standing at his easel.



