
EXPRESSIONISMUS
Der Expressionismus (franz., engl. expression „Ausdruck“) war die erste Kunstströmung der (Klas-
sischen) Moderne, die in Europa zu Beginn des 20. Jh. in Anlehnung an die Errungenschaften 
des Nachimpressionismus radikal mit tradierten Werten und Auffassungen brach und der Kunst  
neue Inhalte  und Intentionen fernab der historischen Wirklichkeitswiedergabe und - interpretation 
eröffnete. Er erfaßte sämtliche Bereiche der Kunstproduktion, bildende Kunst ebenso wie Literatur, 
Musik, Theater, Film und Architektur.
Die subjektive Weltsicht der Expressionisten war eine Reaktion auf die spätbürgerlichen kapitalisti-
schen Verhältnisse und die verloren gegangene Einheit von Mensch und Natur infolge der rasanten 
industriellen Entwicklung und zunehmenden Verstädterung. Die ungelösten sozialen und politischen 
Konikte, die schließlich in den Ersten Weltkrieg mündeten, veranlassten die Künstler zu einer oppo-
sitionellen Haltung, die der Krisenhaftigkeit der Situation durch Hinwendung zu absoluten Wesens- 
und Erlebniswerten, zu einer unverbrauchten Ursprünglichkeit und Reinheit jenseits zivilisatorischer 
Zwänge zu begegnen suchte (Beschäftigung mit außereuropäischen primitiven Kulturen, mittelalter-
licher Kunst und Volkskunst).
Das Sichtbarmachen des Wesentlichen, für das Auge Unsichtbare, das nicht durch Wiedergabe des 
äußeren Eindrucks (Impressionismus) erreicht werden konnte, sondern nur durch die Konzentration 
auf den inneren Ausdruck, das persönliche Empnden und Erleben, führte zur Entwicklung einer den 
Naturalismus als unzureichendes Ausdrucksmittel ablehnenden, von einfachen, ausdrucksstarken 
Formen und intensiver Farbigkeit geprägten Darstellungsweise. Durch Konfrontation mit Ungewohn-
tem, jeglicher künstlerischer Konvention Widerstrebendem oder Schockierendem sollte der Betrach-
ter aus der allgemeinen menschlichen Entfremdung und Gleichgültigkeit gerissen und unmittelbar 
berührt werden.
Innerhalb des Expressionismus wurden unterschiedliche inhaltliche und formale Auffassungen for-
muliert und von diversen Künstlervereinigungen vertreten, wobei sich Frankreich und Deutschland 
als bedeutendste und impulsgebendste Zentren etablierten.

Fauvismus
Der Ausdruck „fauves“ - „wilde Tiere“ entstand 1905 
anlässlich ihrer ersten Ausstellung in Paris als von den 
Künstlern akzeptierter Spottname eines Kritikers. Aus-
gehend vom neuen Stellenwert der Farbe im Impres-
sionismus, jedoch in Ablehnung seiner nuancierten, 
athmosphärisch-immernden Farbigkeit, bezog sich 
die französische Bewegung neben der auf hellen, 
ungemischten Tönen beruhenden Farbpalette des 
Neoimpressionismus auf den emotionalen, expressi-
ven Stil van Goghs und auf die symbolistische, ä-
chenhafte Malerei Gauguins.
Die Fauvisten entwickelten eine bis dahin ungekannte, 
sinnliche Intensität und Leuchtkraft der Farbe, die 
durch die Reinheit und den großächigen Auftrag 
sowie den Verzicht auf jegliche Modellierung gesteigert wurde und in der Verwendung unreali-
stischer Farbtöne und deren Kontrastwirkung kulminierte. Progressiv war auch ihr Interesse an 
primitiver Kunst, speziell der afrikanischen Plastik, deren grobe Stilisierung und dekorative Aus-
druckskraft eine wichtige Inspirationsquelle darstellte und darüber hinaus die afrikanische Kunst 
der europäischen Avantgarde zugängig machte. Illusionistische Räumlichkeit wurde zugunsten 
eines auf Fläche und Linie beruhenden Bildaufbaus vermieden, was zu einem neuen positiven 
Verständnis von Dekorativität als ästhetischer Qualität führte.
Die positive Weltsicht und die Lebensfreude sowie das Streben nach Harmonie und Gleichgewicht 
äußerten sich auch in der Wahl der Motive und der Spontaneität der Darstellung.

A. Derain, Collioure, das Dorf und das Meer, 1904/05



Seinen Höhepunkt erreichte der Fauvismus zwischen 1905 und 1907 und klang, nachdem einige 
Künstler unter dem Einuss von Cézanne und Picasso zum Kubismus übergegangen waren (1909 G. 
Braque), ab 1911 langsam aus.

Wichtigste Vertreter der Fauvisten waren:

Henry Matisse  1869 - 1954      André Derain 1880 - 1954 Künstlerisch nahestehend:
Maurice de Vlaminck 1876 - 1958 Raoul Dufy 1877 - 1953 Georges Rouault     1871-1958 

Die Brücke
Diese stilistisch einheitlichste Gruppe des deutschen Expres-
sionismus wurde 1905 in Dresden gegründet und bestand bis 
1913. Sie stellt eine Parallelerscheinung zum französischen 
Fauvismus dar, war aber im Gegensatz zu diesem gesellschafts-
kritisch orientiert und versuchte den bürgerlichen Wert- und 
Moralvorstellungen neue sozial und humanistisch geprägte Kon-
zepte gegenüberzustellen. Das Ideal der Einheit von Kunst und 
Leben trachteten die Künstler durch alternative gemeinschaft-
liche Lebensformen zu verwirklichen (Ateliers, Zusammenle-
ben mit Modellen, 1906-1912 als Gemeinschaftspublikation 
erschienene Jahresmappen).
Unmittelbarkeit und Unverfälschtheit in der Darstellung des 
Innenlebens und der Gefühlswelt wurde durch verdichtetes, 
prozesshaftes Arbeiten sowie unnaturalistische, spontan - intui-
tive Züge erreicht. Übersteigerung der Farbe durch Intensität, 
bewusste Umkehrung der klassischen Harmonielehre, extreme 
Kontrastierung sowie unnatürliche Farbgebung wurden ebenso 
wie die Vereinfachung und Überspitzung der Form durch Defor-
mierungen, Verzerrungen, Verschiebungen, Brüche, etc. zu 
den Ausdrucksmitteln der eigenen Psyche. Die expressive Wirkung wurde zudem durch die Beto-
nung der Fläche und durch kraftvolle Konturierung (Umrisslinien) gesteigert.
Grundlage des künstlerischen Schaffens blieb trotz angewandter Abstrahierung die Realität - Mensch 
und Natur, die Sehnsucht nach dem „Einssein mit der Natur“, Ursprung und Sinnhaftigkeit mensch-
licher Existenz wurden zu zentralen Themen. Anregend für die Künstler der Brücke wirkten neben 
dem Werk Vincent van Goghs  und dem des Norwegers Edvard Munch (1863-1944) die Beschäfti-
gung mit der Schnitzkunst der Kulturen der Südsee und Afrikas. Durch Übersiedlung der Protago-
nisten der Gruppe nach Berlin (1908/11) wurde auch das Erleben der Großstadt, die Ambivalenz 
von Faszination und Abscheu, die Unnatürlichkeit städtischen Lebens, zum Gegenstand der künstle-
rischen Auseinandersetzung, was die individuellen Züge der Künstler stärker hervortreten ließ.
Als besonderes Verdienst der Brücke ist die Wiederbelebung und Erneuerung des Holzschnitts her-
vorzuheben, die durch einen experimentellen, freieren Umgang mit dem Material und den techni-
schen Möglichkeiten gekennzeichnet war. Bezugnehmend auf den japanischen Farbholzschnitt (auf 
Nuancen und Binnenzeichnung verzichtender Flächenholzschnitt) wurde diese Technik als adäqua-
tes Medium für ihre blockhaft vereinfachende und kontrastreiche Formensprache erkannt und zur 
individuellen Gestaltung sowie zur Illustration genutzt.
Die Dresdner Brücke leistete einen wesentlichen Beitrag zur Erneuerung der deutschen Kunst im 20.Jh. 
und setzte mit ihrer eindringlichen, kraftvollen Bildsprache wichtige Impulse für die moderne Bildkultur. 
Dennoch wurden die Brücke - Künstler, die sich in ihrer Eigenart von der übrigen europäischen Avant-
garde unterschieden, ab 1933 vom Nationalsozialismus als „entartet“ verfemt und verfolgt.

 

Die wichtigsten Vertreter der Brücke waren:
 

Ernst Ludwig Kirchner 1880 - 1938 Max Pechstein      1881 - 1955
Emil Nolde   1867 - 1956 Erich Heckel      1883 - 1970
Karl Schmid-Rottluff 1884 - 1976 Otto Mueller       1874 - 1930

J. Itten, Turm des Feuers, 
1920



Der Blaue Reiter
Diese im Vergleich zur Brücke lose organisierte und stilistisch 
äußerst vielfältige Vereinigung wurde 1911 von W. Kandinsky 
und F. Marc in München gegründet, wobei sich die Bezeich-
nung auf die gleichnamige erste Ausstellung bezog. Ziel des 
Blauen Reiters war, weit über den Expressionismus hinausge-
hend, die Kräfte der gleichstrebenden Avantgarde ins Auge zu 
fassen und die differenten Ansichten und Bestrebungen einan-
der bekannt zu machen. Mit der Herausgabe des Almanachs 
„Der Blaue Reiter“ 1912 wurde ein Forum zur Artikulation neuer 
geistiger Strömungen geschaffen. Dementsprechend nahmen 
auch verschiedenste, oftmals wechselnde Künstler an den Aus-
stellungen teil, wobei das einigende und verbindende Element 
die Erweiterung der Grenzen des künstlerischen Ausdrucksver-
mögens war, die schließlich in die Abstraktion mündete.
Im Bewusstsein „dass die Erneuerung nicht formal sein darf, 
sondern eine Neugeburt des Denkens ist“ (Marc 1912) ver-
folgte die programmatisch orientierte Gruppierung das Ziel, durch wissenschaftliche Analyse und 
den Übergang zu einer objektiven Betrachtung, durch das Verstehen von Komposition und Kon-
struktion, Seele und Geist des Betrachters zu bereichern. Abstraktion sollte dabei nicht einfache 
Reduktion auf das Wesentliche sein, sondern durch Komprimierung der Einzeleindrücke ein absolut 
eigengesetzliches Bild schaffen, das entweder mit der realen Erscheinungswelt korrespondieren 
oder jenseits davon nur auf die Empndung gerichtet sein konnte (Grundsatz: „Die Natur schafft 
ihre Formen zu ihrem Zweck. Die Kunst schafft ihre Formen zu ihrem Zweck.“).
Mit dem Ausbruch des Ersten Weltkriegs musste der Blaue Reiter seine Aktivitäten einstellen.
 

Wichtigste Vertreter des Blauen Reiters waren:
 

Wassily Kandinsky  1866 - 1944    Franz Marc   1880 - 1916
August Macke   1887 - 1914    Alexej Jawlensky  1864 - 1941
Robert Delaunay  1885 - 1941    Alfred Kubin   1877 - 1959
Paul Klee   1879 - 1940    Gabriele Münter  1877 - 1962
 

Unabhängige Expressionisten:
 

Oskar Kokoschka  1886 - 1980    Ernst Barlach   1870 - 1938

Das Schockerlebnis des mechanisierten Tötens und die sozialen und politischen Umwälzungen nach 
dem Ersten Weltkrieg nahmen auch auf die weitere Entwicklung des Expressionismus Einuss, 
wobei das soziale Engagement der Künstler (George Grosz, Otto Dix, Max Beckmann) zum Teil zur 
Hinwendung zu einem expressiven Realismus und schließlich zu eigenen Stilformen (Neue Sachlich-
keit / Verismus) führte.

Jucker und Wagenfeld,
Tischlampe aus Glas, 1923

O. Kokoschka, Die Auswanderer, 1916/17 M. Beckmann, Die Nacht, 1918/19


