Szecesszió
XIX. század utolsó évtizede és a XX. század első harmada.

„A tizenkilencedik század utolsó két évtizedének olajsima szelleméből hirtelen egész Európában láz csapott fel, szárnyat adó láz. Senki sem tudta pontosan, mi készülődik, senki meg nem mondhatta volna, új művészet, új ember, új erkölcs lesz-e belőle, vagy esetleg a társadalom átrétegződése.” (Robert Musil: A tulajdonságok nélküli ember. 1930.)

A szecesszió latin eredetű szó, „kivonulást” jelent. Azokat a művészeket illetjük ezzel a kifejezéssel, illetve illették saját maguk mozgalmát, akik igyekeztek elkülönülni, kivonulni az akadémikus művészettől. 

Előzményének tekinthetjük az angol preraffaelita művészek (Pre-Raphaelita Brotherhood) mozgalmát a 19. század közepéről, kik szintén el akarták határolni magukat az akadémista festészettől – a Raffaello előtti, az ún. itáliai primitívek művészetében keresve a példát. A három alapító művészfilozófushoz, William Morris-hoz, Walter Cane-hoz, és John Ruskin-hoz csatlakozott néhány költő, zeneszerző és festő, építész és nem utolsó sorban iparművész is. Edward Burne-Jones (1833-1898), a William Blake hatása alatt álló Dante Gadriel Rossetti (1828-19882), és William Holman Hunt (1827-1910) voltak legkiemelkedőbb festői a mozgalomnak. Céljuk egyrészt az addigra autonómmá váló, növekvő kényelmet és hatékonyságot nyújtó, ám esztétikailag igénytelen, elsilányosodott ipari tárgykultúrával szemben a kézműves mesterség rangjának visszaadása volt. Másrész igyekeztek a művészetet visszavezetni abba az őszinte világba, mely a reneszánsz formai bravúrjaira épülő akadémizmus előtt volt, amikor nem az idealizált szépség, hanem a hit tisztasága és az igazság vezérelte a művészetet. 

Bizonyára először történt meg, hogy általuk a művészet kritikusan szemlélte önmagát, s felmérte szerepét a társadalom megváltoztatásában, a közizés nemesítése révén. Ez volt számukra a modern, mely gondolkodás legfontosabb eleme nem volt más, mint a művészeti stílus alkalmazkodása a társadalmi elvárásokhoz. 

Az akkori angol közgazdaságtan hasznosság elvéből kiindulva a mozgalom megalakította az Arts and Crafts nevű iparművészeti műhelyt, mely azután a sorra alakuló, összművészetet művelő műhelynek példaképe lett. Ilyen volt aztán a századfordulón a bécsi Wiener Werkstätten, a magyar Gödöllői Művésztelep, a francia Gallé és Daum üvegtervező műhelye, Amerikában Louis-Comfort Tiffany cége, vagy említhetjük az összművészetre – Richard Wagner-i Gesamkunstwerk gondolatra – építő katalán Gaudi, a magyar Zsolnay Vilmos, Róth Miksa, Lechner Ödön művészetét. A preraffaeliták elképzelése természetesen kudarcot vallott, hiszen a kézművességhez való visszatérés a gépi termelés, a nagyvárosok időszakában anakronizmus volt. Hétköznapi használatra szánt tárgyaik luxuscikké váltak.

(Nos persze nem minden későbbi irányzat vallotta magáénak a hasznosság elvét, sőt egyenesen a destrukcióban vélte felfedezni a művészet értelmét. Gondoljunk csak a nemsokára tárgyalandó dadára, vagy egyéb, az első világháború éveiben megjelenő irányzatra, pl.: a futurizmusra.)

De térjünk még vissza a preraffaelita áramlat 20. századi variánsára-variánsaira, hiszen nem csupán egyéni jellemvonásaiban, hanem nemzetenként is más-más formában jelent meg. A Magyarországon is elterjedt irányzat nálunk használatos neve a – szecesszió – a bécsi művészek kezdeményezéséből eredt, kik a Joseph Olbricht által tervezett, aranyozott, lombdíszes kupolájú kiállítási épületben, a Sezession-ban állították ki műveiket. Ennek az utolsó, egységes, tehát valamennyi művészeti ágra kiterjedő, jellegzetes, Európa szerte elterjedt, közös gyökérből kifejlődött, ám többarcú, szeszélyes és változatos stílusirányzatnak országonként különböző elnevezésével találkozhatunk: Angliában, Amerikában Lyberty vagy Modern styl, Németországban Jugendstil (fiatal, új stílus), vagy alapvető stilisztikai elemei után Wellenstil (hullámzó stílus) vagy Lilionstil (virágos stílus). Franciaországban Art Nuovo, vagy Style Nouveau (Új stílus), Belgiumban szintén. Olaszországban Stile Liberty (szabad stílus), vagy Stile Floreale, Barcelonában és Valenciában Modernisme, Spanyolországban Modernismo. Ez a változatosság a művészetek és a társadalmi és a technikai fejlődés disszonanciájának a következménye, amely a 19. század során egyre nyilvánvalóbbá vált. A szecessziók közül a brüsszeli, nancy-i, barcelonai, müncheni (1892), weimar-i, darmstadt-i, glasgow-i, a berlini (1899), a bécsi (1897), de a prágai, a helsinki és a párizsi is nagy jelentőséggel bírt. 

Mindezek a megnevezések ugyanazt a századfordulón kicsúcsosodó stílust jelölik, melynek első jegyeit már az 1880-as években felfedezhetjük, s melynek utórezgései a 20. század első évtizedeiben még mindig színesítik a művészeti életet. Ám az 1890-es évek azok, melyekben ez a stílus elárasztotta Angliát, egész Európát és az észak-amerikai (Chicago) kontinenst is, mégis az 1900-as Párizsi Világkiállítást tekinthetjük a stílus diadalának. 

Nem véletlen, hogy ez az új kifejezési forma az iparilag fejlett országokban hódított a leginkább. A szecesszió határozottan szembe fordult a historizmus minden válfajával, és a történeti múlttól való elszakadásával arra törekedett, hogy a modern élet lendületét híven kifejező formákat hozzon létre. Az élet egésze mozgásba lendült: A film is annak az évtizednek a szülötte (1895), mely a szecessziót létrehozta. S mint majd látni fogjuk a szecesszió legkarakteresebb stílusjegyeként is a mozgást emelhetjük ki. Lendületes formáihoz a növényvilág motívumait vette alapul, de távol állt tőle a naturalista megjelenítés. Fontos eszköz volt művészei számára a szabadon áramló formák stilizálása, a dekoratív formaképzés, az elvont gondolkodásmód. Ám egy olyan ambivalens jelenségről van szó, melyben megtalálható a túlfinomultság, az érzékiség, a szimbolikus témaválasztás, az elvont, gyakran dekadens életérzések kifejezése, a titokzatos szépségideál keresése. Ez az érzékiség pedig mindenfajta olyan új hatásban örömét lelte, amelyet a kétértelműségen keresztül értek el. Egyik ideáljuk a Párizsban 1900-ban fellépő Loïs Fuller táncosnő volt, kinek fénybe merített szerpentintáncai nagy hatást gyakoroltak a szecesszió művészeire. Se szeri se száma a róla készült rajzoknak, festményeknek, szobroknak, fotóknak, melyeken az alig megfogható gesztusokat, különböző hangulatokat sugalló leplekkel fölerősített örvénylő mozdulatokat próbálták megragadni e statikus műfajokban. Loïs Fuller különleges, csábító és egyben nárcisztikus egyénisége volt a kornak: absztrakt szobrok formálva önmagából abszolúttá tette a mozgást, s tánca leginkább a színpad távolságot teremtő mesterséges terében keltett felkavaró illúziót. A mozgást, a formák előre és hátra siklását, felfelé és lefelé irányuló egybefonódó majd szétváló lendületét több művész, közük August Endell kiválóan megragadta. 

A szecesszió emellett arra törekedett, hogy a kialakulóban lévő modern élet felgyorsult ritmusát, lendületét, a technikai fejlődés hatására, ám a gyáripar által létrehozott rosszminőségű személytelen tömegtermékek ellenében az alkotói szabadságot a kézműves termékek esetében visszahozza. A művészet és a technika viszonyát korábban a kölcsönös idegenkedés, nem pedig a szimbiózis vágya jellemezte. A szecesszió tette az első egyértelmű kísérletet arra, hogy ezt megváltoztassa, s megpróbálta összeegyeztetni a hagyományos törekvéseket a kor modern, technicizálódó arculatával. Korábban a technikát sok szempontból ijesztőnek tartották, vívmányait a művészettel, vagy annak tartott dekorációval leplezték. Ismerjük a historizmus törekvéseit, amikor a pályaudvarok, kiállítási csarnokok, hidak… szerkezetét felesleges díszítésekkel burkolták be. Az álcázás lehántása után a szerkezet szép egyszerűségében jelenik meg a századforduló épületein, amikor is a technika benyomult az addig hagyományosan művészei ágként élő építészet területére. A szecessziós építészet viszont nem más, mint a művészet ellenlépése e terület visszahódítására. 

Ekkorra az is kiderült –, hogy a ruskini művészet-ipar szembeállításnak, melynek határmezsgyéjén a senki földjére szorulva állt a régmúltból előhúzott kézművesség – sok értelme már nincsen. Ruskin elveit az Arts and Crafts műhelyeiben megvalósító William Morris tanítványa, a belga Henri van de Velde mestere több évtizedez tapasztalatára alapozva kijelentette: „Ami csak egyetlen embernek van hasznára, az majdhogynem haszontalan, s az eljövendő társadalom csak azt fogja becsülni, ami mindenkinek hasznára lesz.” (1894) Mégis még a szecesszionisták nemzedéke sem tudta ezt az elvet beteljesíteni, műveikkel egyelőre kivételes igényeket elégítettek ki.

A szecessziós stílus intellektuális kezdeményezői már nem az arisztokrácia vagy az egyház képviselői voltak, mint a korábbi stílusok esetében, hanem az értelmiség – az esztétákkal az élen –, akik figyelembe vették a művészi alkotás ismételhetetlenségét és a szuverenitást a sokszorosító eljárások – kerámia, grafika sat. – esetében is. Az egyre erőteljesebben eliparosodó társadalomban az emberek maguk is megváltoztak, igyekeztek megérteni és elfoglalni új minőségű helyüket, tisztázni embertársaikhoz fűződő kapcsolataikat, mely helyzetek megértéséhez éppen a művészetek nyújtották a legtöbb segítséget. A megváltozott társadalmi szerkezet traumákkal való terheltsége, az élettempó hirtelen felgyorsulása magával hozta azt a fajta menekülésvágyat, mely a lélek saját labirintusához vezetett el – már a szimbolisták és a Nábik esetében is –, de paradox módon előhívta az önálló egyéniség, az individuum bizonyításának és érvényesülésének szükségességét is. Így a szecesszió életérzése nem jelentett mást, mint ésszerű visszatérést a természetből táplálkozó ihlethez, a regék és mesék csendjéhez, melyet nem zavartak többé a zajos gyárak. 

De ez a társadalmi mozgásokra igen érzékeny stílus észrevette azt is, hogy az addig a társadalmi lét és tudat homályában élő-tartott néptömegek egyszeriben nem csak politikai tényezővé, hanem fogyasztóvá is váltak. A közülük kiemelkedő igényesebb réteget már nem elégítik ki a gyári rossz minőségű szériatermékek, – olyan igények ébredtek mind az öltözködésben, mind a háztartásban, a lakásberendezésben, hogy az egyéni ízlés sokfélesége kielégítésre várt. Így sorra alakultak a művészi törekvéseket képviselő kézműves műhelyek, s készítették finom alapanyagból egyedi tervek alapján, magas mesterségbeli tudással kivitelezett tárgyaikat. Hittek abban, hogy a kézműves munkában megtalált öröm az egyéniség teljes értékű kiteljesedésének lehetőségét nyújtja, s ez az alkotótevékenységben nyert kielégültség a polgári társadalom visszásságainak, a társadalom bajainak is orvossága tud lenni. Bár a drága alapanyagból készített kézműves termékek túlságosan költségesek voltak, így csak a meggazdagodó polgárság igényeit tudták kielégíteni, munkálkodásuk végül mégsem volt haszontalan. Nem csupán új, magasabb rendű formákkal gazdagították az iparművészetet, hanem megalapozták a napjainkra általános igénnyé váló tárgykultúrát – későbbi designé-t.

Iparművészet

A szecesszió a legváltozatosabb képet az iparművészet területén mutatja. Motívumvilága a nagyvárosi lét fetisizálásával szemben ismét a természet formáiból, illetve a természettel mindig is szoros harmóniában élő japán művészet alkotásaiból, valamint a kora középkori ír-kelta indafonatos motívumkincsből, a gótika felfelé törő formavilágából, illetve az angliai „Arts and Crafts” mozgalomból eredeztethető. Emellett a népművészet formavilága, funkcionalizmusa is megtermékenyítő hatással volt az iparművészetben. A szecessziós iparművészet nem törekedett tehát a természet utánzására, de abban kereste szimbólumait, stilizálható formai elemeit. Átértelmezett növényi motívumok, lágyan hajló, illetve kuszán gomolygó vonalrendszer, gazdag, érzékeny színvilág borítja el a nem csak harmóniát, hanem olykor érzékiséget, túlfinomultságot sugárzó műveket.

Az ékszerek, lakásberendezési tárgyak, lámpák, bútorok, kerámiák, üvegek készítésében egész Európát elárasztották a drágább alapanyagokból készített, illetve az olcsóbb, de ezek esetében is az egyedi invencióra építő használati tárgyak, szemben a historizmus eklektikus zűrzavarával, vagy a szegényebb néprétegek tárgyi kultúráját elsivárosító gyáripari tömegtermékek „civilizációs silányságával”. 

A kézművesség visszaállításának nyilvánvaló lehetetlenségét észrevéve Arthur Silver ékszerész 1880-ban ékszerész és ötvösműhelyei mellett létrehozott egy manufaktúrát, ahol olcsóbb anyagokból készített tárgyakat a közép- és alsó osztályok számára. Gyakran ugyan azt a típust, motívumot dolgozták ki drágább és olcsóbb anyagokból is. 

A legismertebb belsőépítész Henri van de Velde (1863-1957) volt. Festőként kezdett 1881-1884 között az antwerpeni Akadémia növendékeként, de 1894-től ő teremtett meg az Art Nouveau bútorstílusát, tárgykultúráját a funkció maximális figyelembevételével. Asztali edényeire, üvegtárgyaira és konyhai tárgyaira a funkcionalista felfogás és az egységes esztétikai harmónia volt a jellemző. Dolgozott a párizsi Bing cégnek is, de a legtöbb megrendelést Németországból kapta. 

Franciaországban, Nancyban Émile Gallé (1846-1904) nevét kell mindenképpen kiemelni. Diákkorában élénken érdeklődött a retorika és a filozófia iránt, de a botanika és a kémia is érdekelte. 1864-66-ban apja üveg és kerámiaműhelyében tanult, valamint rajzolást és modelltervezést tanult Weimárban. 1867-ben készült első fajanszterveit a Párizsi Világkiállításon bemutatták. 1880-től kezdve teljesedik ki munkássága: számos kerámia-, üveg- és bútorterve ismert. Az 1884-es kerámia és üvegművészeti kiállításon ért el nagy sikereket, majd 1889-ben elnyerte a világkiállítás nagydíját is. Réteges, metszett, kámeáinak és zománccal díszített üvegtárgyainak, bútorainak divatja a század elején tetőzött a szecesszió formavilágában.

A párizsi iparművészeti életre termékeny hatással volt Samuel Bing német műkereskedő. Távol-keleti tárgyakat gyűjtött, s 1878-tól ki is állította azokat. 1896-ban nyitotta meg L’Arte Nouveau nevű galériáját a kortárs művészet számára. Ott ismerhette meg a párizsi közönség Tiffany, van de Velde, Galé, Mackingtosh iparművészeti tárgyai mellett, Rodin szobrait, Gauguin, Munc, Toulouse-Lautrec, Sérusier… műveit.

Louis Comfort Tiffany (1848-1933), ez a romantikus lelkületű és meglehetősen individualista művész az észak-amerikai szecesszió leghíresebb alkotója. Eredetileg Párizsban tanult festészetet, ám különösen az iparművészet, a fém-, dísztárgy- és ékszertervezés érdekelte, de a 19. század igazi nagy felfedezésével, a fotográfiával is szívesen foglalkozott. Hosszú ideig művészete érintetlen maradt az európai szecesszió formavilágától. Török, perzsa, hindu, kínai, japán eredetű dísztárgyakat gyűjtött, s ezek váltak művészetének kimeríthetetlen repertoárjává, forrásává. Ihletét ugyan belőlük merítette, de sohasem másolta, sőt még csak nem is utánozta őket, azonban eredeti formában keltette új életre szellemiségüket. 

Olyan tervezőművész volt, aki üvegkészítéssel közvetlenül nem foglalkozott, de a kivitelezést, különböző alapítású stúdióiban és gyáraiban kitűnően összeválogatott tervezőin és kivitelezőin keresztül ellenőrizte és irányította. 1881-ben szabadalmat váltott ki az irizáló, illetve lüszterezett üvegek gyártására, s 1885-ben megalapította a Tiffany Glass Company-t New York-ban. A párizsi világkiállítás még ugyanabban az évben nagy sikert hozott számára, valamint az európai üvegművészettel, főleg Gallé vázáival is megismerkedhetett ott. S akkor találkozott először későbbi párizsi forgalmazójával, Samuel Binggel is. Üvegtárgyait a párizsi műkereskedő új szalonjában a rue de provance-i Art Nuoveau - ban állította ki és forgalmazta, mely tárgyak a korai szecessziót megelőző mozgalmak szándékától eltérően sokkal inkább luxustárgyaknak, mint hétköznapi használatra alkalmas daraboknak minősültek. Tiffany az ipari tömegtermelés, a giccsszemlélet ellenhatásaként az egyénire, a harmonikusra, a funkcionalizmusra törekedve alkotta meg szebbnél szebb műveit és belsőépítészeti együtteseit. 

Magyarországon 1898-ban ismerhette meg a közönség üvegművészetét. Az Iparművészeti Múzeumban megrendezett nagysikerű kiállításának katalógusában így írnak díszüvegjeiről: „az edények alakja általában egyszerű,… a díszítmények is egyszerűek… Legfőbb bájuk a csodálatos szivárványszínű tündöklő felület”. Tiffany üvegtárgyai: vázái, lámpái, térválasztó falai… mind technikájukban, mind színvilágukkal nagy hatást gyakoroltak a kortárs európai és amerikai művészetre. Olyannyira, hogy művészete már a századfordulón akkora jelentőségre tett szert, hogy 1896-ban a londoni Viktoria and Albert Museum is vásárolt a gyár termékeiből, de a New-York-i Metroplitan Museum of Art is komoly gyűjteménnyel rendelkezik. 

Tiffany a lakásbelsők megtervezésénél a világítás, a fényhatások különlegességét igen fontosnak tartotta. Saját egyszerű stílusban berendezett lakásában is számtalan világítótest függött különböző magasságokban a mennyezetről. Tervei elkészítésében mindig a konvencionálistól való eltérésen, az izgalmas fényviszonyokon volt a hangsúly. A színes gótikus üvegablakok művészete vezette arra, hogy új anyagokat, megoldásokat és formákat keressen üvegei számára. Ezzel, az ólomkeretes módszerrel alkotta meg nagyon sikeres fém-és mozaik lámpáit. Azonban e lámpákon a szecesszió burjánzó görbületeivel, természeti formavilágával szemben, inkább a mértanias alakzatok vonzották. E formák jobban megfeleltek a stúdiójában folyó nagyipari méretűvé váló termelés követelményeinek is.

Ausztriában 1903-ban alakult meg a Wiener Werkstätte, a művészek és kézművesek műhelyközössége, az élet minden területére kiterjedő művészi tevékenységgel.

A Skandináv országoktól egész Oroszországig, Dél-Európában, de az amerikai kontinensen is oly mértékben hódított ez a stílus, hogy sem az egyes technikai megoldások, sem a kiemelkedő művészek életútja jelen előadás keretében nem folytatható tovább. Át kell térnem egyéb művészeti ágak bemutatására.

Az építészet 

A mozgalom valamennyi művészeti ágra kiterjedt tehát: mindenekelőtt az építészet, az iparművészet s hozzájuk kapcsoltan a festészet és a grafika területén hozott létre egységes kultúrát. A szecesszió legfőbb érdeme, hogy az építészetet megszabadította a historizáló formaképzéstől, képessé téve arra, hogy a rendeltetéséből kiindulva funkciójában jobban megfeleljen a korszerű követelményeknek. Oly szabadságot nyertek általa az alkotók, hogy az építészettörténet egyik legváltozatosabb időszakát hozta létre ez a képlékeny stílus. Annak ellenére, hogy még ragaszkodott a díszítettséghez és motívumait a növényvilágban kereste, e stílusnak a funkcionalizmusa figyelemre méltó pozitívum.

A funkcionalizmusból kiindulva azonban tennék egy kis kitérőt, mielőtt a szecesszió neves építészeinek felsorolásába belekezdenék. A századforduló építészete, mely a társadalmi változásokat híven tükrözte, elsősorban az új technikai megoldások és az új elméletek megjelenésének időszaka volt. Új anyagok – öntöttvas, acél, vasbeton, üveg – magukkal hozták a polgári életmód igényeinek megfelelő új épülettípusok – függőhidak, gyárak, vásárcsarnokok, áruházak, állomások, irodaházak, botanikus kertek csarnokai, könyvtárak… – tervezésénél az új megoldásokat, reprezentatív térkiképzéseket, sat. Így az elmúlt századok építészeinek helyébe a mérnökök léptek, akik vas és vasbeton szerkezeteikkel a jövőt képviselték. Így szinte az egész modern építészet, s nem csupán az 1889-es párizsi világkiállítás szimbólumaként tekinthetünk Gustave Eiffel (1832-1923) 300 m magas tornyára, vagy még korábbról Joseph Paxton erőre gyártott vasgerendákból összeállított és üveggel borított, 1851-es londoni világkiállítási pavilonjára, a Kristálypalotára. E két építész mellett meg kell említeni Henri Ladrouse-t (Párizsi Nemzeti Könyvtár – olvasóterem 1868-1878), a kiváló terveket készítő Hector Horeau, a gótika szerkezeti találmányaiért rajongó és a funkcionalizmus atyjának is tartott Viollet-le-Duc-(vjole lö dük) és az amerikai James Bogardus nevét, vagy a vasbeton feltalálóját Joseph Monier-t –(monjé) (1823-1906). Ezt az anyagot sokáig csak ipari építmények készítésére használták, mely bizonyítja, hogy vulgárisnak, un-esztétikusnak tartották.

A fiatal Amerika, melyet átalakított a rohamos iparosítás, az építészet modernizálásában egy ideig az élen járt. Különösen jelentős volt az építészet a századvégen Chicagóban, amely a legdinamikusabban fejlődő város volt abban az időben. Az első igazán modern építész William Le Baron Jenney (1832-1907), a Chicagói Iskola alapítója volt. Azonban Louis Sullivan vált az iskola vezető építészévé, ő emelte nemzetközi szintre az amerikai építészetet. Vasszerkezetű, könnyed vázú, több emeletes épületeit üveggel fedte, de a szecesszió Amerikában is elterjedt díszítőmotívumaitól még ő sem tudott megszabadulni. Legnagyobb sikerét a chicagói Carson Piere Schott áruházzal aratta 1899-1904 között. Munkásságuknak azonban nem volt széles körben elterjedt hatása, kb. 40 évig az amerikai megrendelők nem mutattak érdeklődést a modern, funkcionalista szemléletű épülettervek iránt. Ha a fémszerkezetet magát alkalmazták is inkább neo-gótikus homlokzat mögé rejtették azt. 

A Chicagói Iskola szellemiségét vitte aztán tovább Sullivan tanítványa, Frank Lloyg Wright (1869-1959). Wright-ot főleg a villák és családi házak bensőséges kialakítása érdekelte, és hosszú ideig elutasította az acélszerkezeteket, az üvegezett homlokzatokat, a magas építményeket, amiért a Chicagói Iskola újító funkcionalizmusához képest retrográdnak tűnt fel. Az amerikai prériken élők egyszerű házaiból és a japán lakóépületek puritán célszerűségéből merítette ihletét. Szorosan kötődött a természethez úgy a természetes anyagok felhasználásában, mint az épület tájba illesztésében. Illinoisban kezdte építeni házait 1900-tól. A terepviszonyokhoz igazítottan elnyújtotta őket, s a belső és a külső tér közötti merev elválasztást megszüntetve bejuttatta a természetet az épületbe. Emellett számtalan, a kényelmet fokozó technikai újítást is alkalmazott: pl.: a nyitott alaprajz, a sarokablakok, padlófűtés, közvetett megvilágítás, az épülethez készített bútortervek. Wright a 10-es 20-as években elszigetelten élt az Egyesült Államokban. Európában munkásságát 1910-11-ben mutatta be két németországi kiadású albumban, mely albumok hozzájárultak az utánzásba és dekorativizmusba merevedett európai építészet megújulásához.

Az európai szecessziós építészetre visszatérve legjelesebb egyéniségekén a belga Viktor Horta-t (1861-1947) említhetjük, ki szinte egymaga alkotta meg az új építészet formanyelvét, tagadva, hogy az angliai előzmények hatottak volna rá. A kő lágy hullámvonalakban hajlik a keze alatt, a vas buja arabeszkeket rajzol, vonalai fényűző kecsességben hajlanak minden felületen, a súlyos formák helyét itt az éterien áttetsző üveg veszi át. Tassel-ház, 1893, Népház,1899. – Brüsszel. Viktor Horta Tassel-háza a szecessziós építészet remekműve, de a funkcionalista építészetnek is része. Belső térelosztásával előrevetíti Le Corbusier későbbi megoldásait. 

Kiemelkedő jelentőségű építész, belsőépítész és bútortervező a festőnek induló Henry Van de Velde (1863-2957) is. 1892-ben William Morris és az angol díszítőművészet hatására felhagyott a festéssel, tapétát, brokátmintát, könyvdekorációt, bútorokat kezdett el tervezni. Tárgyai elvontak, az ívelő vonalak a tárgy funkcióját kívánják felerősíteni. 1896-ban Samuel Bing (1838) műkereskedő hívta meg Párizsba. Bing 1871-ben költözött Hamburgból Párizsba, és 1875-ös távol-keleti útjáról visszatérve keleti műtárgyakat árusító üzletet nyitott. New Yorkban is volt egy fióküzlete. 1895-ben modern művészeti boltot nyitott a rue de Provence-on L’Art Nouveau névvel. Ennek az üzletnek a belső tereinek megtervezését Van de Veldére bízta. A tervvel kapcsolatosan a vélemények erősen eltértek egymástól. Később Németországban telepedett le, ahová a hesseni nagyherceg hívta meg művészeti tanácsadójául. Van de Velde az ipar és a művészet fúziójának teoretikusa, 1906-ban annak a weimari Művészeti Iskolának építője és vezetője, amely az 1919-ben megalakuló Bauhaus iskolának az elődje volt. 

A katalán központokban az új stílus nem csak az elit stílusa volt, hanem valóságos népi stílussá nőtte ki magát, mint a nemzeti függetlenségért, a nyelvükért, kultúrájukért küzdő katalánok eszköze. Barcelonát, melynek új városközpontja ebben az időben épült, méltán tarthatjuk a szecesszió városának. Antoni Gaudi (1852-1926) első épülete Casa Vicens volt, melyen szembefordult a történelmi stílusokkal, ám az iszlám reminiszcenciákat beépítette formavilágába. 1883-1926-ban bekövetkezett halálig egy hatalmas alkotáson dolgozott, a Sagrada Familia templom-on – Barcelona. Valószínűleg Viollet-le-Duc hatása alatt. Gaudi 1898-ban állt teljesen saját lábára, ekkor és 1900-ban épített valóban érett alkotásait Eusebio Güell gyáros számára. A Santa Colomna de Cervello-t és a Güel Parkot. Művészetével összekötő láncszemet jelentett a 90-es évek forradalma és a korai kollázsok expresszionizmusa, Picasso kerámiáinak merészsége és az 1950-es évek vad építészete között (Ronchamp).

Franciaországban a kovácsoltvas a szecessziós stílus esetében is az egyik fő építőanyag volt. Art Nouveau szívesen alkalmazta a vasat az épületek homlokzatán, bár nem mondható, hogy ez újdonság lett volna. Díszítőelemként sem ekkor jelent meg, de kiolvasható belőle, hogy a belga példák nagy hatással voltak a francia tervezőkre. Az első jellegzetes épületet Paul Sédille (1836-1900) készítette, melynek homlokzatát elborították a kovácsoltvas virágdíszek. Ez a stílus jelenik meg az 1900-as világkiállítás bejárati pavilonján is. A legjelentősebb francia építész azonban Hector Guimard (1867-1942) volt, kinek leghíresebb alkotása a párizsi metró 1899-1904 között készült öntött vas és üveg lejáratai voltak. E növényi formákból készült művek alapján a francia szesessziós építészetet gyakran mertó-stílusnak is hívják.

Angliában a preraffaelita mozgalomból kinövő esztétizmusból, melynek kiemelkedő alkotója James Addot McNeill Whistler (1834-1903) volt, szinte észrevétlenül nőtt ki a szecesszió. Nagy építész egyénisége a skót Charles Rennie Mackintosh (1868-1928) volt. A glasgow-i polgárokat felháborították épületei, de Bécsben, Torinóban, Moszkvában és Münchenben az 1900-as évek legelején nagy sikert aratott kiállításaival. Épületein nagy teret enged a kövek természetes szépségének. A brit építészet nagy hatással volt a bécsi mesterekre, ahol szintén kimutatható a szecesszió és az építészeti purizmus egyidejű jelenléte. 

1898 után már a bécsi szecesszió ragadta magához a vezető szerepet. Otto Wagner (1841-1918), Bécs városrendezésével megbízott építész mondata jól jellemzi a városban élő építészek szemléletét: „Csak az lehet szép, ami praktikus.” Művein a négyzet és a kocka dominál. Csakúgy, mint Joseph-Maria Olbrich (1867-1908) Sezession pavilon, 1898– Bécs épületén, bár a bejárati és a kupola részen erős virágmintás díszítést alkalmaz. Ő készítette a Darmstadti művészkolónia épületeit is. A bécsiek közül talán Josef Hoffmann (1870-0955) és az ornamentikát határozottan ellenző Adolf Loos (1870-1933), aki Wagner racionalista stílusát a legsikeresebben továbbfejlesztette. Loos megismerkedett a Chicagói Iskola építészeinek, Sullivannak a munkásságával is… 

Magyarországon a bécsi szecesszió hatása népi motívumokkal keveredve hozott létre egy kiegyensúlyozott, ember léptékű, sajátosan magyar stílust, melynek jeles képviselői Lechner Ödön (1845-1914) Iparművészeti Múzeum, Földtani Intézet, Postatakarékpénztár – Budapest, Kós Károly (1883-1971) Állatkerti Madárház – Budapest, Római katolikus templom – Zebegény, Márkus Gyula (1872-1912) Cifrapalota – Kecskemét.

Festészet

A szecesszió és a festészet viszonya meglehetősen ellentmondásos. Ha Henri de Toulouse-Lauterc, Jan Toorop, Eduard Munch, Gustrav Klimt és mások munkásságát részben vagy egészében a szecesszióhoz sorolnánk, akkor e bonyolult koncepciót pusztán a vonalvezetésre szűkítenénk le. Egy vonal mozgása ugyanis sokkal kevésbé mérvadó, mint a mögötte rejlő indíték. A szecesszió festészete azért is nagyon differenciált, mert eltérő hagyományokban gyökerezik. Eszmeileg az angol preraffaelita mozgalomból kinövő esztétizmus folytatása, olyan elődökkel, mint Edward Burne-Jones, vagy Whistler. Ám a három posztimpresszionista művész Gauguin, Van Gogh és Toulouse-Lautrec művészete is hatással volt mind formai mind egzisztenciális tartalmára. Gauguin elsősorban fametszetein fejlesztett ki egyfajta ornamentális előadásmódot; Van Gogh kései tájképeinek „lángoló” vonalvezetésével és a természettel való együttlélegzésével előlegezi meg a szecessziós festők gondolkodását, Toulouse-Lautrec pedig kitűnt japán mintaképeket idéző, kígyózó vonalkultuszával, melyet dekoratív plakátjain, vagy a Folies Bergerében-ben készített művein gyakran alkalmazott. Egy másik áramlat, mely a szecessziót táplálta a szimbolizmus volt. A francia Moreau, Puvis de Chavannes, vagy Odilon Redon alkotásai mellet a svájci Ferdinánd Hodler alkotási sorolhatóak ide.

A festészetre jellemzőek: az erős allegorizálás kifejezése érdekében a megnyúlt, dekoratív formaképzésű figurák, a növényi díszítő jellegű, ornamentális stilizálás, a síkszerű színfoltok, erőteljes körvonalak és a pompázatos lokálszínek használata. 

Az osztrák festészet kimagasló egyénisége Gustav Klimt (1862-1908). Mozaik hatású festői stílusa sok arany és ezüst felülettel formailag egyszerre geometrizáló és növényien stilizált, taralmilag pedig a dekadenciára, az érzékiségre hajlamos. Démoni alakjai közül erős hatást tesz a nézőre Judit, Danaé vagy éppen Salome. A szecesszió másik nagy alakja a norvég Edvard Munch (1863-1944), a szorongás, az elvágyódás és a pesszimizmus festője. Fő témája, akárcsak a skandináv irodalomnak az asszony és a férfi végzetes kapcsolata. Művein a szerelem illetve a nemiség egyszerre misztérium és iszonyat, melyek szinte a freudizmus illusztrációi. (Féltékenység, Elválás…) Képei és grafikái az irodalmias téma nélkül is tragédiát sugároznak. A szecessziós vonalvezetés mellet műveinek fő stiláris jellemzője a dekoratív összefogottság. Hasonlóan nyomasztó világot fest James Ensor (1860-1949), kinek művei társadalomkritikai jellegűek. A világ nála egy roppant karnevál, melyben az emberiség maszkokat viselő és bábokká váló egyedei infernális-pokoli közegben keringenek. Legjelentősebb műve a Krisztus bevonulása Brüsszelbe, 1888.
Edward Burne-Jones (1833-1898), Pierre Puvis de Chavannes (1824-1898), vagy a stílus késői hatásaként Egon Schiele (1890-1918) művészetét, a magyarok között Rippl-Rónai József (1861-1927), Vaszary János (1867-1939), az iparművészetben, Róth Miksa (1865-1944), Körösfői-Kreisch Aladár (1863-1920) Nagy Sándor (1868-1950), Zsolnay Vilmos (1828-1900) művészetét.

Grafika

A szecessziós grafikának két fő területe volt: a plakátművészet és a könyv- és folyóirat illusztráció. 

Az Art Nouveau korszakában új irányt képviselő folyóiratok jelentek meg, pl. a Jugend című folyóirat Németországban, Berlinben a Pan, Bécsben a Ver Sacrum, Párizsban az Art et Decoration, Amerikában a The Studio. Kortárs prózát, költészetet és kritikákat közöltek, de az új stílus legfőképpen e kiadványok formátumán keresztül jelentkezett. Grafikusok, festők teremtették meg a címlap, a betűkép és az illusztrációk milyenségét. 

A plakátművészet legjelentősebb képviselője Franciaországban Toulouse –Lautrec volt. Lautrec dús, árnyalatok nélküli színekkel, nagy aszimmetrikus hullámzó vonalakkal dolgozott. Sokan Párizsban érezték meg ennek a műfajnak az ízét, a svájci Garret, vagy a cseh Adolf Maria Mucha (1860-1939) is, kiről nemrégen jelent meg magyarul egy gazdagon illusztrált album. Ő volt a szecessziós plakátművészet legelegánsabb művésze. Plakátjain a nők egyszerre idealizáltak, megközelíthetetlenek, kifinomultak, szuggesztívek és erotikusak. Hullámzó hajuk, lebegő ruhájuk finom színvilágból, érzékeny színátmenetekből áll össze. A plakátjainak lényegi elemei a finoman stilizált növénymotívumok mellett az ívelt, kompozíciós elemként használt betűk is. Állítása szerint a cseh népművészet volt rá egyedüli hatással

A művészi könyv is az angol preraffaelita mozgalomból fejlődött ki. William Morrisék arra törekedtek, hogy a papír, a betűk, a metszetes illusztrációk és a könyv kötése tökélete egységet alkossanak. A szecesszió első termékének is egy könyvet, annak is a borítóját tekinti a kutatás, melyet Artur H. Mackmundo (1851-1942) készített Angliában. 1883-ban jelent meg „Wren város templomai” címmel. Nem vitás, hogy Mackmundó közvetlenül a preraffaelitáktól kölcsönözte ihletét, közülük is Edwar-Burne-Jones minuciózus dekoratív stílusa, illetve Rossetti hatottak rá leginkább. A grafika műfajában a fiatalon elhunyt Aubrey Berdsley munkásságát kell Angliában kiemelnünk, briliáns rajztudását, aprólékosan kidolgozott részleteit. A holland Jan Toorop (1858-1928), ki szimbolista festőként indult, rajzain is a női testek virágszerű, elnyúlt lényekké válnak. A rengeteg illusztrátor között neves festőket is találunk, például Munc-ok (Madonna, 1895). A nőalak hullámzó, hosszú haja, kígyózó mozdulata, a háttér lebegő vonalai és – leginkább – az embrióval és a lebegő spermiumokkal díszített keret az Art Nouveau egyik legfontosabb grafikai dokumentumává avatja a rajzot, amely valóban eredeti, meghökkentő és minden tradíciótól független, bár józansága, egészséges lelkülete erősen vitatható. Hamarosan azonban Munc számára az Art Nouveau stílusjegyei csupán csak eszköz maradt, saját, egyéni stílusának gazdagítására. 

Német területen az 1890-es évek második felében figyelhető meg fellendülés. Otto Eckmann (1865-1902) festőként kezdte pályafutását, de 1894-ben „megtért”, elégette festményeit és tervezői tevékenységbe kezdett. Közreműködést vállalt a Pan című irodalmi és művészeti folyóiratnál, melynek számos oldalát ő díszített. Talán Munc és Toorop munkássága szolgált számára kiindulópontul. Ornamentikája egészen más volt, mint a belga Hortáé vagy Van de Veldé-é, ám nem kevésbé eredeti, és meghatározó Ő is síkmintát tervezett, kecsesen összefonódó hajlatokkal, s örömét lelte az egybecsengő vonalak kavargásában. Levelek és indák képezik formakincsének kiinduló pontját. Említést érdemel még ebben a műfajban Kilmt, vagy a plakáttervező Mucha.

Gödöllői művésztelep – 1901-1921

A szecessziós törekvészeknek is megvolt a magyarországi iskolája: a gödöllői művésztelep. 1901-1921-ig működött a Körösfői-Kreisck Aladár és Nagy Sándor köré csoportosult képző- és iparművészekből álló társaság. A szecesszió eredeti értelmének megfelelően a „kivonulás” gesztusa jellemezte a gödöllői művésztelep alkotóit. Erős szellemi alapját az a baráti társaság, lényegében „testvériesülés” jelentette, amely az 1890-es években az erdélyi Diódon formálódott. Körösfői-Kriesch Aladár rokonának, Boér Jenőnek tolsztojánus életfelfogása, a környék érintetlen népművészete megragadta a művészt, s körülötte lassan összegyűlt egy hasonló nézeteket valló művészközösség. Nagy Sándor, Edvi Illés Aladár, az angol Tudor-Hart, a svéd Leo Belmonte, az osztrák Tom van Dreger. 

Körösfői és családja 1901-ben Gödöllőre költözött, s ettől az időtől számítjuk a művésztelep megalakulását, amelynek első időszakára az iparművészeti érdeklődés, a kézműves technikák, elsősorban a szőnyegszövés felelevenítése és a népművészeti formakincs alkotó felhasználása volt a jellemző. A preraffaelitákon, a tolsztoji eszméken, valamint a felekezet nélküli testvérközösségek szerepét hangsúlyozó Schmitt Jenő Henrik anarchista filozófiáján nevelkedő „próféták” a művészet megújítására, rajta keresztül pedig az élet minőségének megjavítására törekedtek. Erdélyi útjaik során jutottak újabb inspirációkhoz, népmeséket, balladákat, népdalokat és tárgyakat gyűjtöttek és a falvak építészeti kincsének feldolgozásában is részt vettek. Kialakított stílusuk úgy a kisművészetekben (könyvillusztrációk), mint a monumentális műfajok (freskó, üvegablak) esetében jól bevált. Elsődleges céljuk a vallási-filozófiai eszme és a megjobbítható lélek illusztratív megjelenítése volt. Állami támogatással gobelin- és szőnyegszövő, valamint szobrásziskolát is alapítottak a telepen.

Külföldi kapcsolataik közöl az angol grafika kiemelkedő egyéniségével, Walter Crane-nal és a finn szecesszió meghatározó mesterével Akselin Gallen-Kallelával (1908-as Bp-i kiállítása) való barátságul emelhető ki.

A szecesszió Gesamkunstwerk összművészeti megoldásainak egyik szép példája a Komor Macell és Jakab Dezső által tervezett marosvásárhelyi Kultúrpalota, 1910-13 díszítése volt, ahol a homlokzati díszeket, a falak dekoratív festését, az üvegablakok tervezését és kivitelezését Körösfői-Kriesch Aladár, és tanítványai, valamint Nagy Sándor, Toroczkai Wigand Ede, Sidló Ferenc vállalta. A díszítés a magyar kultúra apoteózisa kívánt lenni az eredetmonda, a híres személyiségek (Kossuth, Petőfi, Munkácsy, Bethlen Gábor és kora) felvonultatásával. 

A szecessziós összművészeti törekvések másik szép példája a Vágó József budapesti Schiffer-villája, 1910-12. Ott Rippl-Rónay, Iványi Gwünwald, Csók készített az épület belső tagozásához igazodó, idilli kerti jeleneteket ábrázoló pannókat. A dekoratív üvegablakokat Kernstok Károly tervezte, a szobrokat Kisfaludi Stóbl Zsigmond és a korábban Josef Olbrich darmstadti műhelyében dolgozó Fémes Beck Vilmos készítette.

Egy másik szecesszió igézetében megalakuló művészcsoportosulás a budapesti Kéve volt. Úgy a Nagybányán tanult művészek, mint a gödöllői dekoratív stílust képviselők megfértek az 1907-ben megalakult körben. Ezt a két irányzatot igyekezett meghonosítani a fővárosban. Az összművészeti törekvések jegyében a meghívók, katalógusok, plakátok tervezése mellett gondosan tipografált könyvsorozatot indítottak Kéve könyvek címmel. Az 1912-ben megjelent első kötetben a szerkesztő Szablya János Nagybányáról írt, de megjelentették Marinetti futurista kiáltványát, Csontváry Energia és művészet című előadásának és Kandinszkij A szellemiség a művészetben című tanulmányának kivonatát is.

A grafikai műfajok megerősödését hozta Magyarországon a szecesszió. Az elkészült alkotások nem pusztán illusztrációk voltak csupán, hanem autonóm alkotások az irodalmi szövegek egyenrangú partnerei. Ennek a fejlődésnek és igényének megfelelően Szinyei 1906-ban megbízta Olgyai Viktort egy önálló grafikai tanszék megszervezésével a Mintarajziskolában. 1908-ban pedig megalakult a Magyar Grafikusok Egyesülete. Így egyre több önálló grafikai album jelent meg. (Tichy Gyula: Egy tusos üveg meséi, 1909; Sassy Attila: Opium-álom,1909; Kozma Lajos: Utolsó ábrándok, 1908., vagy az építész Kos Károly: Erdélyország népének építése, 1907.

