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Von Beckmann bis Warhol
Azaz Beckmanntól Warholig.1 Ezt a címet viseli a berlini Martin-Gropius-Bau 

2013. március 22. és június 9. között megtekinthet� id�szaki kiállítása. A be-

mutatott 240 alkotás Németország egyik legtradicionálisabb gy�jteménye, 

a Bayer Collection anyagát képezi. Egy ilyen átfogó, minden lehetséges, vélt 

vagy valós képzeletbeli határt ledönt� összm�vészeti seregszemle megren-

dezésére pedig – a  professzionális kiállítási feltételeknek történ� megfelelés 

mellett – szimbolikusan is teljes mértékben alkalmas a kiválasztott intézmény. 

A Bauhaus-alapító Walter Gropius nagybátyja, Martin Gropius által a 19. század 

utolsó negyedében épített, schinkeli ideákat követ� épület ugyanis épp az egy-

kori berlini falat jelöl� piros téglasor közvetlen szomszédságában áll.

A kiállítás mind kvalitását, mind volumenét, részletességét és terjedelmét 

tekintve páratlanul átfogó képet ad egy korszak, a 20. és 21. század képz�m�-

vészetér�l, kronologikusan haladva. Ennek megfelel�en az els� terem teljes 

egészét a német expresszionizmus minél precízebb körvonalazásának szentel-

ték.2 Az irányzat legnagyobb alakjai kaptak helyet e falakon, úgymint a kiindu-

lási pontot jelent� Die Brücke csoport tagjai: Erick Heckel, Karl Schmitt-Rottluff 

és a tulajdonképpeni szellemi vezéralaknak számító Ludwig Kirchner; továbbá 

Max Pechstein, illetve az 1906-os berlini Szecesszió tárlatán ugyane körrel exp-

resszionista m�veket kiállító, 1925-ben azonban már az új tárgyiasság (Neue 

Sachlichkeit) mozgalmát megalapító Max Beckmann.

Közülük Erick Heckelnek egy egészen korai akvarelljét is kiállították, ezzel 

reprezentálva a töréspontot, amit az ezt követ� Die Brücke-korszak jelentett, 

plasztikusan kiemelve az expresszionizmusra jellemz� sajátosságokat, melyek 

a többi m�alkotáson dominálnak. Így a felfokozott, mély érzelmek, feszültsé-

gek, a világgal kapcsolatos tragikus látomások, a pesszimizmus el�térbe kerü-

lését, a szorongás központi szerepét, mely Sören Kierkegaard szerint a pillanat 

és az örökkévalóság összeolvadása a tudatlanságból fakadó ártatlanság álla-

potában megfoganva, mikor az ember nem szellemként, hanem lelkileg kap 

meghatározást, és amikor az uralkodó béke és nyugalom mellett egy harmadik 

állapot, a semmi is megtalálható lelkében, mely végs� soron a szorongást szü-

li.3 Mindezek mellett pedig a formai sajátosságokat: a perspektíva elvetését, az 

er�sen kontrasztos, tiszta színekb�l történ� komponálásmódot.

1 Noha az alcím (Kunst des 20. und 21. Jahrhunderts / A 20. és a 21. század m�vészete) utal 

rá, fontos megjegyezni, hogy a narratíva a f�címben jelöltnél jóval tovább, egészen napjainkig 

tart. A Warhol utáni periódust olyan alkotók képviselik, mint Marina Abramovic, Gerhard Rich-

ter, illetve a záró szekcióban az Ars Viva Prize gy�ztes fi atal m�vészei is lehet�séget kapnak.
2 Kiemelend� a német m�vészettörténész szakmának a nemzeti m�vészethez való hozzáállá-

sa. E jelenséggel a Neue Nationalgaleriébe ellátogatva is találkozhatunk, a kelet- és nyugat-

német szcéna együttes prezentálásának képében, vagy éppen a Hamburger Banhofban az 

óriási Beuys-anyag bemutatása kapcsán.
3 Sören Kierkegaard: A  szorongás fogalma (ford.: Zoltai Dénes), in: Az egzisztencializmus, 

szerk.: Köpeczi Béla, Gondolat Kiadó, Budapest, 1972, 76–77.
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Már ahol ez utóbbi lehetséges, hiszen a tárlat nyitányán rengeteg expresszio-

nista rajzot és litográfi át is szemügyre vehetünk, a szóban forgó falszakaszok 

fekete-fehér kavalkádjából azonban ugyanazok a gondolati tényez�k, feszült-

ségek, érzelmi kitörések kerülnek felszínre, mint a festett szekciókból. A mo-

nokróm csoport m�veinek esetében – az olajképekt�l némileg eltér� módon – 

rendkívül fontos a vonal szerepe. E  téren Kirchner nyújt igazán kiemelked� 

teljesítményt, aki a lehet� legegyszer�bb módon, helyenként csupán egy-egy, 

biztos kézzel, egyszersmind rendkívül fi noman húzott vonallal alkot tökéletes 

alakokat és közvetít mély érzelmeket. N�i aktján fi gyelemre méltó, ahogy a 

modell jobb könyökét�l a bal mellének alsó vonulatáig egyetlen ceruzavonást 

használva visz fel páratlan formát. Ezen a ponton ellentétbe állíthatjuk stílusát 

Beckmannéval, aki egy felfokozottabb vonalhálóval dolgozva az expresszionista 

rajz másfajta, kissé realisztikusabb irányzatát alkotja meg. Az eltérés különö-

sen szemléletes a tárlat azon pontján, ahol Beckmann és Kirchner közvetlenül 

egymás mellett szerepelnek. Utóbbi páros, N�i-férfi  portréján – az egyszer�, le-

tisztult formavilággal is – komoly érzelmek jelennek meg, szinte „kitapintható” 

dialógus alakul ki a két alak közt, ám a m�vész mindezt a lehet� legkevesebb 

felvitt vonallal érzékelteti. Nem úgy Beckmann, akinek profi lbeállítású N�i port-

réján szintén tombolnak az érzelmek, de velük együtt a formák és a vonalak 

is. Képi világa mozgalmasabb, harsogóbb: ennek lehetünk tanúi a Családi je-

leneten is, mely rajzon egy id�sebb anya az el�tte álló két gyermeke közül az 

egyiknek éppen átfogja a derekát. Nem egyértelm�, hogy fékez�, nyugtató vagy 

biztató szándékkal-e, az emocionális párbeszéd azonban biztos, ráadásul pont 

egy intim pillanat fi nom megközelítésével válik nyilvánvalóvá.

Beckmann – s  talán a tel-

jes expresszionista részleg  – 

f� m�ve a kiállításon az Orchi-

dea-csendélet zöld tányérral 

cím� olajkép, mely plaszti-

kusan érzékeltet két, a  stílus 

recepciójához átfogó érte-

lemben is fontos tényez�t. Az 

egyik az expresszionista m�-

vészek azon törekvése, mely-

t�l vezérelve f� referenciájuk-

ként tekintenek saját érzé-

kenységükre és észlelésükre, 

s ebb�l kiindulva, valamint az 

empátia képességén keresztül 

az ábrázolt személyeknek és tárgyaknak a saját személyiségük részeként tör-

tén� értelmezését viszik véghez.4 E sajátosság jól nyomon követhet� a szóban 

forgó csendéleten, mely élettelen dolgokon keresztül közvetít felfokozott érzel-

meket. Az lehet a benyomásunk, hogy szinte él, mozdul a kép, mivel a terít� 

két széls�, kék „volutás” mintája nem kölcsönöz neki durva szimmetriát, a virág 

pedig er�s ívben hajlik el balra, a tányér fölé, szinte óva, átölelve azt. Vonulatát 

4 Edina Bernard: A modern m�vészet 1905–1945, Helikon Kiadó, 2000, 24.

Max Beckmann: Orchidea-csendélet zöld tányérral, 

1943 (olaj, vászon, 60×90 cm)
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pedig tovább folytatja, így mozgását a szürke fal hármas osztatú törésvona-

la vezeti ki a képb�l. A másik kulcsfontosságú tényez� pedig az az – a Der 

Sturm egykori igazgatója, Herwarth Walden által kifejtett – álláspont, misze-

rint az expresszionizmus formakultúráját és technikáját az különbözteti meg 

a vele párhuzamosan induló francia vadak festészetét�l,5 hogy befogadta 

különböz� modern stílusok-m�vészek, köztük épp Matisse vagy Rouault fau-

veista impulzusait. Ezek jelent�s nyomokat hagytak az elemzésünk tárgyát 

képez� Beckmann-csendéleten is, f�ként az er�teljes színhasználat, a formák 

megkomponálása, a térbeliség és a perspektíva elhagyása esetében. Ebb�l a 

szempontból pedig meg kell említenünk Karl Schmitt-Rottluff Csendélet ha-

rangvirággal, maszk el�tt cím� képét is, mely hasonló jelleget öltve mintha 

a magyar Nyolcak csoport némely m�vészének – szintén a matisse-i fauveiz-

musból táplálkozó – stílusát idézné meg. Különösen szemléletes a profi lban 

megjelenített maszk kissé kubista megfogalmazásmódja, Tihanyi Lajos festé-

szetére, Kassák Lajos és Fülep Lajos portréira emlékeztetve a néz�t.

Továbbhaladva annak a 

folyamatnak lehetünk része-

sei, melynek során az abszt-

rakció szép lassan átveszi a 

vezet� szerepet a képz�m�-

vészetben. Noha a következ� 

terem jobb oldali falán még a 

fi gurativitás kap helyet: Marc 

Chagall és Joan Miró képei-

vel. Utóbbi stílusa egyfajta 

szigetként is értelmezhet� a 

modernitás tengerén, hiszen 

Arthur C. Danto tézise szerint 

a modernség a m�vészetben 

–  Manet és Cézanne óta – 

abban nyilvánul meg, hogy 

az alkotók célja már nem a tárgyi világ leképezése, vagyis a puszta mimézis, 

hanem magát a m�vészi folyamatot ragadják meg, azt ábrázolják, ez a szféra 

miben tér el a valóságétól. A  20. században e kontextusból kétségtelenül a 

szürrealizmus lóg ki, mely valamit megjelenít, igaz, nem egy küls�, látható, 

hanem egy bels� valóságot, álomvilágot.6 Az École de Paris orosz származású 

mestere pedig lényegében Miró stílusának el�futáraként értelmezhet�. Éjszaka 

cím� képén az egyes ábrák, így a hold vagy az �rhajó kissé elvont módon jelen-

nek ugyan meg, ennek ellenére igazolják, hogy Chagall mindvégig kitartott a 

fi gurativitás mellett. A festmény misztikus, álomszer� hangulatát, az egyszerre 

tragikus és mágikus dimenzió érzetét a m�vészre jellemz� kolorit (tipikus cha-

5 Ez persze csak a stiláris különbség, a két irányzatot tematikusan az a tény is elkülöníti egy-

mástól, hogy az expresszionisták koruk társadalmi feszültségeit közvetítették, azokra refl ek-

táltak, míg a fauve-m�vészekre ez nem volt jellemz�.
6 Arthur C. Danto: Modern, postmodern and contemporary, in: Arthur C. Danto: After the end 

of art: contemporary art and the pale of history, Priceton University Press, 1997

Karl Schmitt-Rottluff: Csendélet harangvirággal, 

maszk el�tt, 1943 (akvarell, 48×68 cm)
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galli mélykék) és a tárgyak, fi gurák sajátos elhelyezése, a háttér el�tti súlytalan 

lebegésük nyújtja.

A helyiség többi falán már az informel hatások uralkodnak. Így jelenik meg 

Ernst Wilhelm Nay monumentális kompozíciója A vörös a központban címmel, 

melynek két-két vázlatrajzát is bemutatják a rendez�k. Ezek segítenek végig-

követni a folyamatot, melynek során Nay a számára mindenkor legfontosabb 

motívum, a kör köré – mint egyedüli biztos pontra komponálva –, annak formá-

ját többször megismételve, fokozatosan felépítette képét. A fest� eme 1955-ös 

m�ve a geometriai absztrakt körébe sorolható. Formailag egyaránt eltér az 

1930-as évek Nayra jellemz� elvont, naiv realizmusától, illetve az 1945-ös 

ún. Hekaté-periódustól.7 Az utóbbihoz tartozó képeket (például Hekaté lánya, 

1945) sokkal tisztábban absztrakt, lényegében a Kandinszkijra alapozott abszt-

rakt expresszionista formanyelv jellemzi, hozzájuk képest A vörös a központban 

letisztultabb szerkezet�, geometrikusan szerkesztett. Amiben egy értel m�en 

folytatja a korábbi korok törekvéseit, az az optimista dinamizmus kifejezése, 

illetve a kolorit uralma, az er�teljes színmez�k használata. Nay számára már a 

szín válik az els�dleges formaképz� elemmé, ami a Kandinszkij által elindított 

folyamat betet�zéseként értelmezhet�. � volt ugyanis, aki el�ször kérd�jelezte 

meg az évszázados beidegz�dést, mely szerint a f� alkotó formula a vonal kell 

hogy legyen, a színezésnek pedig alárendelt szerepet kell játszania vele szem-

ben. Emellett maga a geometriai absztrakt stílus is az orosz mester m�ködésé-

vel alapozható meg. Wilhelm Worringer 1908-as véleménye szerint az embert 

elemi ösztön hajtja az absztrakció felé, mely a látható világ z�rzavarában az 

egyedüli lehetséges nyugalmi állapot elérését szolgálhatja.8 A geometriai abszt-

rakciót pedig – az 1910-es évek Kandinszkij-féle absztraktjából kiindulva – ez a 

törekvés teremtette meg.

Hasonló megfontolástól 

vezérelve született meg a szá-

zadel�n a kubizmus is, mely 

sem a természet valós formái-

ra, sem érzelmekre nem utaló 

alakzatok segítségével alkot, 

amint azt a tárlaton meg is 

tapasztalhatjuk az irányzat két 

legnagyobb mesterének, Pab-

lo Picasso és Georges Braque 

m�veinek a befogadásakor. 

A  Figura 21.11. cím� litog-

ráfi a lényegében az 1913–

1914-ben kialakult szintetikus 

kubizmus „leszármazottjának” tekinthet�: az egyes képi összetev�k látható 

módon egyre elvontabbak, mégis érezzük, hogy a stílus a természet közvetlen 

utánzását elveti ugyan, de az alany és a tárgy közötti minimális kapcsolatot 

7 Aknai Tamás: Egyetemes m�vészettörténet 1945–1980, Dialóg-Campus Kiadó, Budapest–

Pécs, 2001, 59.
8 Wilhelm Worringer: Abstraktion und Einfühlung, München, 1908

Ernst Wilhelm Nay: A vörös a központban, 

1955 (olaj, vászon, 100×162 cm)
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még fenntartja, melyet majd az absztrakt 

fog végérvényesen eltörölni.9

E  folyamatot élhetjük át közvetve 

a  következ� terembe lépve, ahol már a 

tiszta informel felfogás képi világa tárul 

elénk. A  m�vészet történetének e sza-

kaszában képz�d� töréspont – mint azt 

Michel Taipé is kifejtette – a  második 

világháborúnak „köszönhet�”, mely bor-

zalmainak közlésére a túlél� generáció 

az absztrakt kifejezésmódot, a bels� ví-

vódáson könnyít� energikus festészetet 

tartotta a legalkalmasabbnak.

Ezen a ponton a kiállítás apróbb 

hibájaként felróható Henry Moore mo-

numentális Hármas objektjének nem túl 

szerencsés elhelyezése egy viszonylag 

kisebb helyiségben. Élvezhet�ségéhez 

a fény sem elegend�, a  hely pedig ki-

fejezetten kevés, minek következtében 

nem tudjuk megfelel�en befogadni a 

m�tárgy nyújtotta képet, az elrendezés pedig a határos négy fal festmé-

nyeinek szemlélését is megzavarja. Maga az objekt a brit szobrász kés�bbi 

korszakára, 1960-ra datálható. Ekkorra már – az 1930-as fordulópontot 

követ�en – elhagyja a tömör frontalitás érzékeltetését,10 ett�l függetlenül 

munkásságában továbbra is érz�dik az anyag- és tömbszer�ség fontossága, 

a  korábban Constantin Brâncușitól átvett lényegre tör� stílus, a  részleteket 

mell�z�, részben a primitív kultúrák formanyelvére alapozott neolitikus m�-

vészet érvényesülése.11

A tárlat e kisebb elhelyezésbeli nehézség ellenére természetesen továbbra 

is páratlan vizuális és m�vészettörténeti élményt nyújt. Kiemelend� a pre-

zentált informel törekvések stiláris sokszín�sége, ha egymás mellé helyezzük 

például Sam Francis és az irányzat egyik legjelent�sebb mestere, a  spanyol 

Antoni Tapiés munkáit. Utóbbiakat páratlan gazdagság, kifi nomult elegancia és 

formavilág jellemzi. Alkotójuk mestere a technikának, hisz adott esetben akár 

egy képén is rengetegféle eljárást alkalmaz: festést, frottázst, applikálást. Emlí-

tésre méltó továbbá azon képessége, mellyel csupán egy-két szín használatán 

keresztül képes végtelen tonális gazdagságot, fi nom árnyalatokat, páratlan ké-

pi sokszín�séget teremteni. M�veib�l meditációra serkent� csendes érzelmek 

áradnak a néz� felé, amivel – és a m�vész egész formanyelvével és gondolatvi-

lágával – kapcsolatban egy hazai analógiát is bevehetünk vizsgálatunk sodrába. 

Úgy t�nik ugyanis, hogy Tapiés m�vészetét�l nem függetleníthet� a magyar-

9 Bernard, 2000, 39.
10 M�vészet a 20. században, II. kötet, Szobrok és objektek, szerk.: Ruhrberg–Schmeckenbur-

ger–Fricek–Honner, Taschen/Vince Kiadó, Budapest, 2011, 482–483.
11 Bernard, 2000, 35.

Pablo Picasso: Figura 21.11., 

1948 (litográfia, 64,5×49,9 cm)
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országi kortárs lírai archaizmus,12 

annak el�képeként, irányadójaként 

kell tekintenünk rá. Még akkor is, 

ha melankolikus képei egyértelm� 

nosztalgiával tekintenek a múltba, 

míg az említett hazai szcéna m�vé-

szi kifejezésmódjáról mindez nem 

mondható el.

Tapiés fi nom, lírai stílusa után 

nagy kontrasztot jelent a pop-art be-

köszönte. Amit persze nem bánunk, 

lévén hogy olyan kvalitású alkotók 

képei tárulnak a szemünk elé, mint 

David Hockney, a  vele szemközti 

falon pedig a pop-art atyja, Andy 

Warhol jelentkezik két nagyméret� 

litográfi ával, melyek Lucas Cranach 

édesanyját, illetve a Golden Globe-

díjas Nastassja Kinskit örökítik meg. 

A német színészn�r�l készült szitanyomat a m�vész hollywoodi hírességeket 

megörökít� sorozatának árjába illeszthet�, tolmácsolva a warholi „piackutató 

m�vészet” lényegét. Emellett mindkét kép azon fi lozófi ai vonulatra épül fel, 

melyet Warhol dolgozott ki, s melynek lényege a m�alkotás státusának – a m�-

vész részér�l történ� – szándékos megkérd�jelezése. Az e szellemiség sze-

rint tevékenyked� alkotók egy 

második valóságot, egyfajta 

mátrixot teremtenek, m�vé-

szetük értékét pedig éppen az 

e dimenziók közötti ide-oda 

ugrálás, a  néz� elbizonytala-

nítása adja. M�vészetük tehát 

pont attól válik m�vészetté, 

hogy megkérd�jelezzük en-

nek biztosságát.13

A  pop-art seregszemléjét 

követ�en a kiállítás záró sza-

kaszába lép a 20. század végi, 

21. század eleji m�vek felvo-

nultatásával. Az utolsó termek 

12 A fogalom meghatározása Szeifert Judit nevéhez f�z�dik (Szeifert Judit: A töredék metaforái. 

Lírai archaizmus a kortárs magyar festészetben, Új M�vészet 2000/5., 6–11.), a kör bemu-

tatkozó kiállítását pedig a budapesti Vigadó Galériában rendezték 2003. december 18. és 

2004. január 11. között, A töredék metaforái címmel.
13 A  jelenséghez lásd: Perneczky Géza: Az isteni Andy Warhol közönségessége (és fordítva), 

Kritika, 1991/5.; illetve: Kollár József: Andy Warhol a szárnyas fejvadász? Andy Warhol élete 

és m�vészete, Balkon, 2000/7.

Gerhard Richter: Absztrakt festmény 555, 

1984 (olaj, vászon, 250×250 cm)

Jan Voss: Részletek, 

1996 (vegyes technika, vászon, 130×195 cm)
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legnagyobbikán elemi er�vel uralkodik Gerhard Richter nagyméret�, Absztrakt 

festmény 555 cím� vászna, melynek pandanjaként tekinthetünk Jan Voss 

Részletek elnevezés� m�vére. Az élénk színek, a  sárga és a zöld dominan-

ciája, a  dinamikusan örvényl� forgatag mellett e festmények közös pontja a 

századel�n körvonalazódó absztrakt felfogásra való visszautalás, a Kandinszkij 

törekvéseib�l történ� merítkezés. Ez utóbbi természetesen sokkal er�teljesebb 

Richternél, aki teljes egészében megtartja – vagy inkább feléleszti, újraértelme-

zi – a Der Blaue Reiter orosz mesterének absztrakt expresszionista festészetét, 

míg Vosst mintha már Nay geometrikusabb stílusa inspirálta volna jobban. 

Richter esetében a felfokozott érzelmek élénk színeken, gyors, er�teljes ecset-

vonásokon keresztüli kivetítése már-már az elnagyoltság, a  felületesség kriti-

káját mondatná ki velünk, különösen ha összehasonlítjuk e képet a m�vész 

egyéb alkotásaival, így az Absztrakt festmény (809-3) vagy a Menekülés az 

életbe cím�ekkel. Utóbbiak esetében tisztább elgondolásnak és komponálás-

nak lehetünk tanúi.

Zárásképpen pedig az Ars Viva Prize gy�zteseinek m�veib�l szemezget-

hetünk. Sokféle alkotással találkozunk e ponton, a különböz� kreatív fotóso-

rozatoktól kezdve a klasszikus olajképekig. Utóbbiak közül leginkább Martin 

Schuster Es ist soweit cím� festménye hívja fel magára a fi gyelmet élénk 

színeivel, fantasztikus világával. A stílus nem függetleníthet� a 20. század má-

sodik felének német, s f�ként keletnémet el�deit�l, sokat köszönhet Wolfgang 

Mattheuer, Harald Metzkes képi világának. S�t, kissé olyan érzésünk támadhat, 

mintha Schuster egy Werner Tübke részletgazdagságába oltott street art for-

manyelvvel dolgozna, ezzel 

együtt idézve az izlandi Erró 

századvégi hangulatát, m�-

vészi gondolkodásmódját.

Így ér körbe e m�vé-

szettörténeti narratíva az 

1900-as évek legelejének 

német fest�it�l egészen 

napjaink alkotóinak repre-

zentálásáig. A  szóban for-

gó id�intervallumot, e  több 

mint száz évet az adott ke-

retek által biztosított, lehet� 

legnagyobb részletességgel 

fogadhatjuk be. Az épü-

letb�l kilépve, a  bejárattól 

jobbra tekintve pedig újra 

megpillantjuk a berlini fal kísérteties, rekonstruált darabját, mely végleg azt az 

érzést váltja ki bel�lünk, hogy a falak immáron led�ltek, a határok elmosódtak 

a kultúra szférájában is. Ennek következtében a képz�m�vészet egy jelenté-

keny szelete e kiállításon a maga teljes egészében fogadható be. Vagyis az 

egyedüli módon, ahogyan érdemes befogadni.

Kovács Gergely

Martin Schuster: Es ist soweit, 

2009 (olaj, akril, vászon, 180×252 cm)


