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TartalomKedves Olvasók!
A májusi lapszámunk a Sport és képzőművészet 
című blokkal indít. Az abban bemutatott alkotói 
gyakorlatok humoros, konceptuális közegében 
a testmozgás körülményei és eszközei jelennek 
meg. Az olvasó megismerkedhet Laurent Perbos 
és Taro Izumi műveinek merész vizuális állításai
val, majd egy művészek egész csapatát játékba 
hozó beszélgetés következik. A gondolatébresz-
tő párbeszédet Sinkovics Ede, Borsos Lőrinc, 
Szöllősi Géza, Hecker Péter, Fabricius Anna, 
Kárpáti Tibor és Kudász Gábor Arion válaszai 
árnyalják.
Az élő jelenléttel egyre inkább számoló aktuális 
kiállításokra is kitérünk. Ez alkalommal Sigis-
mond Kolos-Vary, Dorogi János, Csató József 
és Enzsöly Kinga tárlatai kerültek fókuszba.  
A lírai absztrakció és a különféle organikus fes-
tészeti és plasztikai alkotások mellett az ökoló-
giai problémákra finom jelzésekkel utaló akva-
rellművek kontextusát is elemezzük. Ébli Gábor 
összefoglalója Rátfai Attila műgyűjteményébe 
kalauzolja az olvasót, amely egy több helyszínen 
megrendezett kiállítássorozaton tekinthető meg 
május közepétől.
Jankó Judit Oltai Katával, a FERi Galéria ve-
zetőjével beszélgetett a művészeti szcéna jel-
lemzőiről és hiányosságairól. Zielinski Tibor 
írása Krízis című rovatunkban az alkotói válsá-
gok kreatív lehetőségeinek dokumentumaként 
is értelmezhető. Mindezek mellett betekintést 
nyerhetünk a szerzői jog rejtelmeibe, tájékozód-
hatunk a pandémia során újravizionált lakhatási 
körülmények építészetelméleti perspektíváiról, 
valamint becsatlakozhatunk a Nagy István festő
művész munkássága és kiállítása kapcsán foly-
tatott művészettörténészi diskurzusba.

A szerkesztőség

A borítón 
KUDÁSZ Gábor Arion:  
Eden Arena I–II.  
(Siluety Sequence), 2020
A művész jóvoltából

Antony GORMLEY: Ágy, 
1980–81, installáció,  

600 szelet kenyér
HUNGART © 2021
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Katerina BELKINA: Shedding Stars 
(Fairy Tale: The Star Talers – Brothers 
Grimm), 2019, 25×25 cm, giclée-print

Dream 
Walkers and 
Magic Things
Katerina Belkina 
egyéni kiállítása
Faur Zsófi Galéria,  
2021. május 3. – június 17.

A Faur Zsófi Galériában az orosz 
származású fotóművész, Kate-
rina Belkina egyéni kiállításának 
mitikus világába léphet a látoga-
tó. Az álmok valószerűtlen tér-
beli összefüggéseit és víziószerű 
távlatait tündérmesék szereplőit 
idéző alakok járják be. A film-
szerűen szcenírozott jelenetek-
ben váltakozva helyezkedünk a 
személyes nézőpont drámai lé-
télményébe és a leskelődés biz-
tonságosabb pozíciójába. A tör- 
téneti festészet képi hagyo-
mányait felelevenítő fotókon a 
ködbe burkolózó, szinte érin-
tetlennek tűnő tájak menedéket 
nyújtanak a valóság elől mene-
külő szereplőknek, és a néző-
nek is. A kiállítás felveti korunk 
sajátos, a populáris kultúrában 
is megjelenő múltba vágyódását, 
ami a kosztümök és színterek 
hiperrealisztikus rekonstrukciója 
révén keresi az elemi történet-
meséléshez visszavezető útvo-
nalat. Az állóképpé merevített 
alkotások azonban nélkülözik a 
tündérmesékben lehetőségként 
rejlő megoldás ígéretét, ahelyett 
a képek ambivalenciájával konf-
rontálódunk.

SZILVITZKY Margit: A négyzet megtalá-
lása, 2021, acb Attachment
Fotó: Tóth Dávid

A négyzet 
megtalálása
Szilvitzky Margit 
kiállítása 
acb Attachment,  
2021. április 15. – május 21.

Az acb Attachmentben megren-
dezett, A négyzet megtalálása 
című kiállítás az alkotó 70-es 
években készült textilműveiből, 
illetve kollázsaiból mutat be vá-
logatást. Viselettörténeti, nép-
művészeti és neoszecessziós 
ihletésű korai alkotói szakasza 
után Szilvitzky a 70-es évek 
második felében fordult a fehér 
vásznak felé. Egyúttal rátalált 
a négyzetre (egyéb geometri-
ai alapformák mellett) mint a 
malevicsi „tiszta formára”, vala-
mint a Josef Albers papírstúdiu-
mainak hatását mutató hajtoga-
tás eljárására. A minimal art és a 
konceptuális művészet irányába 
elmozduló szeriális alkotások és 
folyamatművek egyúttal egyre 
inkább előtérbe helyezték a tex-
til plasztikai lehetőségeinek vizs-
gálatát, a sík térbe fordíthatósá-
gának lehetőségeit, fény-árnyék 
viszonyainak kutatását Szilvitzky 
rendszerkereső és rendszerte-
remtő érdeklődésében. 

HERMANN Ildi: Tetoválások-sorozat, 
2015–2018, fotográfia

…szerint  
a világ
Hermann Ildi  
fotográfiái 
INDA Galéria,  
2021. április 23. – június 4. 

Két éve halt meg Hermann Ildi, 
és hiánya még mindig feldol-
gozhatatlan. Ennyi idő sem volt 
elég, hogy el tudjuk fogadni: 
nem folytatódik az az életmű, 
amely egyszerre állt erősen ös�-
szefüggő, ugyanakkor váratlan 
fordulatokat is hozó sorozatok-
ból. A kötőanyag az a látásmód 
volt, amely már a kezdetektől 
jellemezte a művészt, és amely 
csak mélyült az idők során. 
Humora, empátiája és az ab-
szurditás iránti fogékonysága 
szinte egyedülállóvá tette alko-
tásait, s különös módon minden 
témában érvényesült, legyen 
szó néma enteriőrökről, zavarba 
hozó tárgyegyüttesekről, hét-
köznapi vagy éppen kiemelke-
dő pillanatokról, ahol az emberi 
alak és a környezet együttesen 
hozta létre az abszurd látványt. 
Hermann Ildi szerint ilyen volt a 
világ. Kurátorok: Csizek Gabri-
ella és Somogyi Zsófia.

IMREH Sándor: Döntetlen (igenisnemis), 
2016, videó, 1’16”
Fotó: Kocsis Ferenc

Art unboxed 
Az üveg mögött 
MODEM, Debrecen,  
2021. április 9-től

Art unboxed címmel rendhagyó 
sorozat indult a járvány idején.  
A rendezők 2021 januárja óta 
hétről hétre kiválasztanak né-
hány művet és alkotóikat, akikkel 
a MODEM Facebook-oldalán 
kicsomagolnak egy-egy mun-
kát, sőt magukat az életműveket 
is. Miközben a virtuális térben e 
kibontással kísérleteznek, a ma-
guk fizikai valóságában a kiállí-
tások és műalkotások továbbra 
is szoros keretek közé és zárt fa-
lak mögé kényszerülnek: a MO-
DEM üvegfalai mögé. Csontó 
Lajos, Gallai Judit Ágnes, Holy 
Olga (Kocsi Olga), Imreh Sán-
dor, Ludman Éva, Molnár Judit 
Lilla, Pettendi Szabó Péter, Sza-
bó Károly, Szigeti G. Csongor, 
Szolnoki József, Tasnádi József 
és Váczi Lilla videói egyelőre a 
térről nézhetők (szándékosan 
záródátum és pontosabb hely-
szín megadása nélkül). A nyitás 
első napjától minden a vis�-
szájára, pontosabban a helyére 
fordul: a kiállítás attól kezdve az 
üvegen belülről, a MODEM-be 
lépve és meghatározott ideig 
lesz látogatható.
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SZINYOVA Gergő: Untitled (The Last Un-
discovered Place), 2021, akril, vászon, 
100×140 cm
Fotó: Biró Dávid

One Way Ticket to Anywhere 
címmel rendezték meg Szinyova 
Gergő harmadik egyéni kiállítá-
sát a Kisteremben, melyen a mű-
vész legújabb festménysorozata 
látható. A tárlat Szinyova első 
olyan kiállítása, melynek teljes 
anyagát a figuralitás kérdéskö-
rével való foglalkozás jellemzi. 
Bár ez a tendencia az utóbbi 
években egyre inkább megfi-
gyelhető volt, ezek az időnként 
zsánerképeket idéző kompozíci-
ók már határozottan képviselik a 
művész narrativitás felé forduló 
festészeti nyelvét. Technikájukat 
tekintve a Szinyovára jellemző, 
különböző nyomtatási eljárá-
sokat idéző módon készültek, 
mellyel a művész a sokszorosí-
tás kérdéseit tematizálja.

One Way 
Ticket to 
Anywhere 
Szinyova Gergő 
kiállítása 
Kisterem,  
2021. április 29. – június 4.

SZABÓ Eszter Ágnes:  
Manióka Show, 2021
Fotó: Bognár Benedek &  
Simon Zsuzsanna

Az OFF-Biennálé Budapest ke-
retében a BÜRO imaginaire ku-
rátori kollektíva (Tüdős Anna, 
Szalipszki Judit) szervezésében 
megvalósuló MENÜ imaginaire  
című nemzetközi csoportos ki-
állítás fókuszában az étkezés 
jövője áll. Életmódunk és fo-
gyasztási szokásaink jelentős 
mértékben formálják a tájat és 
a természeti környezetet – a 
bemutatott művek és az általuk 
felvázolt hipotézisek az étkezés 
kérdésén keresztül vizsgálják az 
emberi tevékenységek környe-
zetre gyakorolt hatását. A kiál-
lításon és a kísérőesemények 
alkalmával látható és megta-
pasztalható spekulatív futuroló-
giai projektek megkérdőjelezik 
az elképzelést, hogy az ember 
bármennyire is leválasztható 
a környezetről vagy a „termé-
szetről”, függetlenül lakhelyétől 
vagy életformájától. A kiállítá-
son látható művek a léptékük 
miatt nehezen tudatosítható glo-
bális folyamatokat az evés min-
dennapi, zsigeri tapasztalatán 
keresztül teszik elképzelhetővé.

MENÜ 
imaginaire
Mit (t)eszel, ha az 
erőforrások végesek? 
Culinary Institute of Europe, 
2021. április 23. – május 30.

VEDRES Ági: Üvegházlány, 2020–2021, 
digitális fotográfia, 60×40 cm

Les Amis  
Des Femmes
Vedres Ági  
egyéni kiállítása 
Karinthy Szalon,  
2021. április 20. – május 14. 

Vedres Ági egyéni kiállításá-
nak kiindulópontja a nagymama 
egykori, halványkék tüllsálja s 
az azon látható ábrák és fel-
iratok: Les Amis Des Femmes 
(A nők barátai). A fotográfiák a 
meghatározhatatlanul jelenlévő 
nőiség nonverbális szimbólum-
rendszerét rögzítik szubjektív 
pillanatokban. A portrék alanyai 
a hétköznapok megismételhe-
tetlen szépségei, akik tudtukon 
kívül testesítik meg a nőiesség 
viselkedésmintáit olyan környe-
zetben, amelyben a személyisé-
gükhöz hűen bontakozhatnak ki, 
és a csipke, a bársony és az or-
ganza, azaz a „nők barátai” által 
önmaguk virágaivá válhatnak.  
A kiállítás a Budapest Fotófesz-
tivál hivatalos programjaként 
valósult meg.

MAKOVECZ Anna: Őszi kert  
Finnországban, 2020,  
akril farost, 90×140 cm

Négy évszak
Makovecz Anna 
installációja 
K.A.S. Galéria,  
2021. május 19. – június 14.

A megfigyelés tanulható, gya-
korolni való készség. A megfi-
gyelés gyakorlása, a figyelem 
élesítése, a tudat ébresztése, 
az éberség hozzásegít minket 
életfeladataink felismeréséhez. 
A megfigyelés anyagba formá-
lása a festés. Makovecz Anna 
a természet körforgásában ta-
nulmányozza a tájat. A lelkesí-
tő szépségen túl megfigyeli az 
összefüggéseket, a föld, az ég, 
az elemek, a sajátosságok, a 
formák és a színek, az évszakok 
körforgását, a napot, a foldat, a 
csillagokat és bolygókat. Megta-
nulja megismerni és elhelyezni 
ebben önmagát. A megismerési 
vágyból és a figyelemből szület-
tek azok a képek, melyeket most 
a Négy évszak című kiállításán 
a tőle megszokott módon, ins-
tallációs környezetben állítanak 
ki. A galéria terébe belépve mi 
is szemlélővé válunk, megpró-
báljuk megismerni és megérteni, 
azonosulni vagy elutasítani azt, 
amit a művész sugároz a kialakí-
tott környezettel.
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Laurent Perbos 
művei

Hermann Veronika

A játék kedvéért

Sportfilm, sportkönyv, sportorvos, sportszociológia, 
sportpszichológia, sporttörténet – a sportsor szinte 
a végtelenségig folytatható. Alig van olyan szegmen-

se a világnak, amelyben ne találnánk valamiféle sportra 
vonatkozó utalást, területet vagy részletet. A pénz, a szex 
és a politika mellett a sport az a téma, amely évezredek 
óta mindenkit érdekel, és ez nyilván nem független attól, 
hogy kombinálni és erősíteni tudja a másik három vonzó 
tulajdonságait is. Noha a sport és a sportolás mai fogalmai 
a modernizmusban alakultak ki (lásd még 1896), a verse-
nyek és bajnokságok már az antik görög és római kultúrá-

ban fontos társadalmi tényezők, egyben látványosságok 
voltak, ahogyan például a középkori lovagi tornákat is 
efféle eseményekként olvashatjuk. A modern kori sport 
aztán a 19. század végétől összefonódott a pénzzel, a 20. 
században pedig vitán felül az egyik legfontosabb társa-
dalomformáló erővé vált. A sport ugyanis gazdasági és 
mediális vonatkozásai mellett olyan identitásképző erő, 
amely kikerüli a hagyományos határokat, vagyis egyesíti 
az egyénit a közösségivel, a globálist a lokálissal, a telje-
sítményt a fejlődéssel. Ily módon – ahogyan erre Laurent 
Perbos munkái kapcsán még utalni fogok – olyan társa-

Laurent PERBOS: 
Szigetjátszótér, 2005, 
úszó teniszpálya 
projekt
A művész jóvoltából

Laurent PERBOS:  
Pingpongcső, 2002, 

fa, akril, háló, 
274×152×152 cm

A művész jóvoltából
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dalmi jelenség, amely egyben retorikai alakzat, állandó és 
térbeli metonímia, amelyben a rész több nézőpontból is 
az egészet képviseli: az egyéni teljesítmény olyan narra-
tíváit állítja elő, amelyek közösségi identitást is létrehoz-
nak a csapatsportoktól a nemzeti hős olimpikonokon át a 
sporton keresztül megvalósuló nevelődés- és beavatás-
történetekig. Az egyéni mindig egy nagyobb mintázat ré-
szévé válik, bármilyen sportág kezd el performatív aktus-
ként működni, vagyis a cselekvésen keresztül cselekvést, 
mindenre kiható identitáskonstrukciókat létrehozni.

Ahogyan az ókori görögöknél az „önmagunkkal való tö-
rődés” aktusában egyszerre volt jelen az egyénnek a saját 
magát és a várost jobbító törekvése, a sport úgy alkotja 
meg az individuális és kollektív történeteket, amelyek jel-
lemzően a minden kultúrában értéket hordozó hősiesség, 
önfeláldozás, önuralom, erő és teljesítmény fogalmaival 
operálnak. A sport társadalomban betöltött szerepe so-
kat elárul annak általános értékhierarchiájáról: azok a 
kultúrák, ahol a sportteljesítménynek, különösen pedig 
a gazdasági és politikai érdekekkel, gyógyszeriparral és 
lobbitevékenységgel összefonódó élsportnak kiemelt sze-
repe van, gyakran az egyéb társadalmi erények hiányát 
leplezik el a sportrajongással. Egyszerűbben fogalmazva, 
intellektuálisan és kulturálisan hátrányos helyzetbe kerül-
het az a nemzet, ahol a sportolókat helyezik a társadal-
mi hierarchia csúcsára, ahol a nemzeti identitás egész-
ségtelen mértékben függ az élsport teljesítményeitől.  

Laurent PERBOS: 
Giuliano de Medici,  

4. verzió, 2016,  
szitanyomat, 70×50 cm

A művész jóvoltából
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A sporttal kapcsolatos dilemmáknak ugyanis az is a sajá-
tosságuk, hogy igen hamar a visszájukra fordulnak át. Az 
Egyesült Államokban számtalan fikciós és dokumentarista 
alkotás (Friday Night Lights, All American, The Blind Side, 
Remember the Titans) mutatja be, hogy a szerencsétle-
nebb helyre vagy körülmények közé született fiataloknak 
milyen kiugrási lehetőséget jelentenek a középiskolai és 
egyetemi sportrendezvények és sportösztöndíjak. A fel-
emelkedéstörténetek másik oldalán azonban ott vannak 
a végletekig kihasznált fiatalok, akiknek engedelmeskedő 
teste egyrészt befektetés, másrészt egy mediális tömeg-
szórakoztatási rendszer eleme. Ugyanez igaz az egyéni 
történetekre is: a középiskolai tornaóra sokaknak meg-
alázó élmény, másoknak az önmegismerés felé vezető út; 
egy sportklub lehet a különféle kirekesztő beszédmódok 
és zaklatások melegágya, de befogadó és értékteremtő 
környezet is; a sportban ott rejlik a legnagyobb dicsőség 
és a legnagyobb bukás – hősei és áldozatai pedig sztárok 
és hétköznapi emberek. 

Ezekre világítanak rá Laurent Perbos francia képzőmű-
vész messziről is igen jól felismerhető installációi és (köz-
téri) szobrai, amelyek a sporthoz kapcsolódó eszközöket, 
tárgyakat és sztereotípiákat elnagyolt felkiáltójelként il-
lesztik be a társadalmi tér és a kortárs képzőművészet 
kontextusaiba, valamint a szokatlan helyszínekre. Aho-
gyan egy interjúban1 Perbos elmondta, a sport nemcsak az 
egyik legfontosabb társadalmi cselekvés, hanem magától 
értetődően működik szimulákrumként is, vagyis – ahogyan 
Jean Baudrillard francia filozófus túlhivatkozott dolgoza-
tában olvasható – olyan másolat, ami mögött nincs erede-
ti. Perbos munkái egyrészt nagyon egyértelműek, hiszen 
a pop-art és a posztmodern minden jellegzetességét, rá-
adásul a sport körüli diskurzusokat is felvonultatják, más-
részt zavarbaejtően sokfélék. A nagy méretű, élénk színű, 
különféle sportszereket és sportpályákat megtestesítő 
vagy felhasználó installációk tele vannak popkulturális 
utalásokkal, előhívják az egyes sportágakhoz kapcsoló-
dó közhelyeket, művészeti alkotásként valahol a szóra-
koztatás és a figyelemfelkeltés között helyezkednek el. 
Az Université de Provence bölcsészkara előtti lépcsők-
re felfestett teniszpálya (Aire, 2005), az inverz piramisba  

(Invert Pyramid, 2019) vagy (Pride-) zászló alakzatba 
(Rainball-Flag, 2018) rendezett színes kosárlabdák, a fo-
cilabda-diszkógömb (The Soccer Disco Ball, 2016) vagy 
éppen az egymásba kapaszkodó labdák (Ballon, 2003) 
tárgyként és a tárgy illúziójaként is működnek. Perbos a 
sportot általában és a különféle sportágakat – igen reflek-
táltan – „társadalmi mítoszoknak” nevezi, amelyek kódját 
fel lehet használni a szimulákrum, ha úgy tetszik, az opti-
kai és érzéki illúzió megteremtéséhez.

A szimulákrum alakzata azért is illik ezekre a munkák-
ra, mert minden sport önmagában illúzió: eredet nélküli 
másolat. Perbos általában olyan játékokat idéz fel, ame-
lyek nagyon népszerűek, profi és amatőr szinten egyaránt 
tömegeket mozgatnak meg – szó szerint és metaforikusan 
is –, valamint jól körülhatárolható közhelyek kapcsolód-
nak hozzájuk. A foci, a tenisz, az asztalitenisz és a ko-
sárlabda mind fontos gazdasági tényező, tornáik kimerítik  

Laurent PERBOS:  
A világ leghosszabb futball-labdája,  

2006, futball-labdák, 195×25×25 cm
Fotó: Florent Joliot
A művész jóvoltából

Laurent PERBOS: Egy pont 
az egész, 1996, céltábla, 
változó méretek 
A művész jóvoltából
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a médiaesemény fogalmát, szimulákrumból spektákulu-
mot hoznak létre, játékosai szupersztárok, követésük és 
művelésük az átlagemberek kedvenc tevékenységei közé 
tartozik. Ugyanakkor megmutatkozik bennük a sport ket-
tős természete, hiszen eszünkbe jutnak a profi futball 
profitproblémái, a tenisz vélt vagy valós elitizmusa és 
rasszizmusa vagy a kosárlabdával kapcsolatos amerikai 
képek, amelyek a játékot a társadalmi leszakadás vagy 
felzárkózás koordinátatengelyei mentén értelmezik. 

Laurent Perbos tárgyai, köztéri szobrai és installáci-
ói voltaképpen metasportot űznek: játékokat gondolnak 
újra és helyeznek meglepő környezetbe azért, hogy játék 
mivoltukra a játék kedvéért hívják föl a figyelmet. A kü-
lönféle, divattal, fogyasztással és életstílussal foglalkozó 
oldalakon és közösségi médiumokban számos olyan lis-
tába lehet botlani, amelyek, mondjuk, a világ legszebb 

kosárpályáit vagy legegzotikusabb focipályáit mutatják 
be.2 Perbos Aix-en-Provence-i teniszpályájának vagy ten-
gerparti szobrainak tulajdonképpen joggal lenne a helye 
ezek között, még akkor is, ha intenciójuk egészen más, 
mint egy valódi sportpályáé. Pont azért, mert zárójelbe 
teszik a sport valódiságát, és arra kérdeznek rá, hogy mit 
és milyen körülmények között akarunk játszani. Megmu-
tatják a pátosz mögötti komikumot, az elszántság mö-
götti kapzsiságot, de a helyszínben rejlő varázslatot, az 
intellektuális és fizikai szükségszerűségek jelentőségét, a 
szabályok illúzióját és a testek mozgásának mesterkélt-
ségét is. Megmutatják, milyen nehéz eldönteni, hogy amit 
várunk tőlük, az világunk megváltása vagy csak egy szép 
hely, ahol játszunk.

1	 Interview with Laurent Perbos. https://www.les-nouveaux-riches.com/interview-with-laurent-perbos/ 
(Letöltve: 2021. 04. 12.)

2	 Lásd például: World’s Top Most Amazing Basketball Courts. https://vortexbasketball.com/news/worlds-
top-10-most-amazing-basketball-courts (Letöltve: 2021. 04. 12.)

Laurent PERBOS: 
Mentés, 2002, függő 

pingpongasztal, gyanta, 
karton, hevederek, 
274×152×400 cm, 

kiállítási enteriőr 
A művész jóvoltából
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Taro Izumi:  
Talán álmodban csiklandoznak?

Molnár Ráhel Anna

Magyarázat nincs, 
és nem is lesz

A bázeli Tinguely Múzeumban egymásra hányt szé-
kek és létrák, bicikliülések és kerekek, fém és fa 
tárgyegyüttesek sorakoznak. Közöttük óriásira na-

gyított sajtófotókon kosárlabda- és futballmeccsek vetí-
tett képei. A mozgás fizikai határterületein rekedt élspor-
tolók mellett videópárjaikon ázsiai modellek veszik fel a 
játékosok pontos pózát. Taro Izumi japán multimédiamű-
vész nagyszabású installációi leginkább egy örökké há-
mozható, de sosem meghámozott gyümölcs végtelenített 
mozgóképéhez hasonlítanak. Aktuális kiállításán bemuta-
tott összes munkája a végtelenbe tartó fejezetek és alfeje-
zetek végtelen sorozatából épül fel. Új műegyüttesei mel-
lett (Lehetne párnával megemelt padlójú áruház – Could  
[pillow/raised-floore storehouse], Lehetne kék – Could 
[blue], Viszlát felhő – Cloud [goodbye]) jelenik meg a 
fenti munka, amely valahová a valós és a rögzített idő, 
a lehetséges és elképzelt emberi mozgás, a megtörtént 
esemény és annak reprezentációja közötti (feneketlen) 
térbe zárja nézőjét kommentár nélkül. A totálinstalláció 
loopolt videóin (Gördülő elefánt – Elephant rolling, Ha-
lászat – Fishing) mindennapi, névtelen arcok és testek 
helyezkednek az újságok és hírportálok sporthíreiből is-
mert heroikus pozíciókba. Méghozzá a térben bevilágított 

műtárgyprotézisek segítségével, amelyek egy közönséges 
halandó számára is lehetővé teszik, hogy az örökkévaló-
ságig reprodukálni tudják a játékosok pillanatnyi mozdu-
latait. Mozdulatlanul. Azt leszámítva, hogy egy hajtincs 
vagy ruhaszegély olykor megemelkedik a szélben, vagy 
finoman megváltozik egy vonás a modellek arcán, eze-
ken az álló videókon lényegében semmi sem történik.  
A háttérben a forgalom zaját és madárcsicsergést hallani. 
Köhögést. Magyarázat nincs, és nem is lesz. 

A mozgás és a mozdulatlanság kontrasztja viszont nem 
is olyan éles, mint amilyennek tetszik. A vetített, egymás 
mellé rendelt videópárok zavarbaejtő, nevetséges üres-
ségét épp a sebesség kivonása adja. Olyan terek ezek, 
ahol az idő telik, de nem múlik, ahol a test mozog, de nem 
halad. Hogy egy rögzített fotón vagy végtelenre lassított, 
protézisekbe zárt testekben nyílik-e meg ez a tér, az már 
szinte mindegy is. Míg a sajtófotók egy-egy mozdulatot (a 
pillanat törtrészét) a kamerával zárják örökre állóképbe, a 
fejjel lefelé lógó, spárgába kényszerített és nyakkal a föld-
nek, csípővel az ég felé tartó alakok ugyanezt a teret élik 
újra, csakhogy a valóságban. Amint az elképzelés pillana-
ta valósággá válik, a dolog banalitásba fordul. A figurák 
többé nem egy, a test határaival játszó fizikai ideaként je-

Taro IZUMI: << Pan >>, 
Palais de Tokyo, SAM Art 
Projekts, 2017, kiállítási 
enteriőr
Fotó: Aurélien Mole
Taro Izumi, a Georges-
Philippe & Nathalie Vallois 
Galéria (Párizs) és a Take 
Ninagawa (Tokió) jóvoltából
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lennek meg, sokkal inkább a képzelet és a képi reprezen-
táció paródiájaként. Ahogy a poszterképek alakjai kisza-
badulnak képfogságukból, és az elérhető hétköznapiság 
területére lépnek, titkuk megtörik – vagyis megszűnnek 
szellemnek lenni, de nem a valódi sebességbe lépnek 
vissza, hanem saját kimerevített másviláguk tapasztal-
ható projekciójába. Ez a törés alig hallhatóan, végletekig 
sűrített utalásokon keresztül nyitja meg a láthatatlan és 
látható, a hétköznapi és abszurd, a tárgykészítés és felvé-
tel közt tátongó halvány, de feneketlen teret. Mert minek 
is kellene megvalósulnia tulajdonképpen? A valamivé vá-
lás állandó téridejében a megvalósítás és megvalósulás 
puszta gondolata válik nevetségessé. 

Erről a térről pedig nehéz írni, mert nincs benne sem-
mi. Ahogy a csinálás újra és újra egy következő pillanatra 
tolódik, az installáció összes résztvevője (a protézisek, 
a modellek, a sportolók, a járdaszegély, a ruhák és a 
székek) mind egy olyan mozdulatra várnak és vágynak, 

amely soha nem fog megtörténni. A sorozat itt a moz-
dulat, a mozgás, az idő és a gravitáció megragadásának 
lehetetlenségén keresztül hozza Taro örökös témáját: az 
élet végtelen hétköznapiságát, illetve a hétköznapi dol-
gok abszurditásának láthatóvá tételét. A dolgok és az élet 
márpedig önmagában is abszurdum, a függöny fellebben-
tésének egyetlen módja pedig (úgy tűnik) az utánzás, nyo-
mában az elkerülhetetlen humorral és tragikomédiával.  
A videó médiuma Taro számára fraktálhoz hasonló néma 
tér – a múzeumban felépített és a videó tér-idejében tük-
röződő protézisek, a valós sebesség rég eltűnt pillanatát 
megtartó fotómozdulat és annak utánzata egymás mellé 
helyezve olyan hurkot hoz létre, amelyben a kényszerített 
testtartások végtelenségig lelassított (mozgó)képei végső 
soron csak egy önmagában is irreális vágyat tesznek átél-
hetővé: milyen lenne utána csinálni? Mármint egy megállí-
tott idő után. Hát, kellemetlen. 

Taro IZUMI: << Pan >>, 
Palais de Tokyo, SAM Art 

Projekts, 2017, kiállítási 
enteriőr

Fotó: André Morin
Taro Izumi, a Georges-

Philippe & Nathalie Vallois 
Galéria (Párizs) és a Take 

Ninagawa (Tokió) jóvoltából
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A sport a szórakoztatóipar része, amely a társadalom homlokterében álló jelenségek közül 
az egyik leglátványosabb növekedést produkáló terület. Társadalmi hozzájárulásainak 
számbavételénél a kutatók szinte minden alkalommal kiemelik, hogy a sport pozitív 

hatással bír a termelékenységre, hiszen közvetve és közvetlenül is javítja a közegészségügyi 
helyzetet, mérséklő tényezőként jelentkezhet az antiszociális viselkedések és a bűncselekmények 
vonatkozásában, és a felnövekvő generációkban egyfajta összetartó erőt képvisel. De mi a 
helyzet a sport és a képzőművészet összefüggéseivel? Hét kortárs alkotót faggattunk e két, első 
pillantásra egymástól távol eső terület egymásba kapcsolódásának lehetőségeiről.

Hét művész válasza a sportra

Sirbik Attila

SA: A művésznek mostanság focistának is 
kell lennie, hogy labdába rúghasson?
Sinkovics Ede: Lehetséges, hogy az üres 
stadionokat végül képzőművészek fogják 
feltölteni vizuális és virtuális tartalommal. 
Az ÖN:GÓL című alkotásom remake reak-
cióként jött létre a KABINET ART sportügyi 
részlegén a miniszterelnök megállapítása 
kapcsán, miszerint „A focisták végső so-
ron, a dolog filozófiáját tekintve, művészek.”  
A „dolog” logikáját keresve, arra a megálla-
pításra jutottam, hogy: „A művészek végső 
soron, a dolog demagógiáját tekintve focis-
ták.” A logikus megállapítás eredményeként 
elfogadtam, hogy focista vagyok. Képzőmű-
vészként egyedül vizuális módszerekkel tud-
tam mérni, hogy focistaként hogyan is tudok 
helyezkedni, edzeni ebben a focirepresszív 
periódusban. Ehhez a kutatáshoz a legjobbal 
kellett edzenem, ezért létre kellett hoznom 
az életnagyságú, hordozható, bármilyen te-
repen könnyedén felállítható, monolit jellegű 
többfunkciós alkotást, amely fociszerelés-
ben ábrázolja Orbán Viktor miniszterelnököt. 
Az alkotást a bemutató, propagáló klippben 
Felcsút határában helyeztük el, háttérben az 
épülő focikolosszeummal. Dudás Szabolcs 
fotóriporter rögzítette próbálkozásaimat, 
azaz hogy pályatársak hiányában, valamint 
tehetségtelenségemből kifolyólag hogyan 

is tudnék gólt rúgni önmagamnak úgy, hogy 
egy időben ki is védjem azt. Az abszurd 
próbálkozás értelmetlenségét a Napfociko-
rong-felkelte (egy jellegénél fogva misztikus, 
metafizikai elem) szakítja félbe, focifélővé 
téve a sportolót az edzés végére. 

Az alkotás követi a képzőművészeti vá-
sári hagyományokat is, mivel az ÖN:GÓL 

bérelhető rendezvényekre, ahol a látogatók 
fényképezkedhetnek az alkotással fejüket a 
lyukakon keresztül kidugva, vagy akár plüss 
focilabdával próbálkozhatnak beletalálni a 
képbe vágott lyukakba (a képről lepattanó 
kemény focilabda sérülést okozhat a kép 
közelében tartózkodó polgárokban). Nagy 
kereslet esetén sokszorosítással oldható 

Kevesebb 
ellenségkép,  
több játéktér



11

meg a piaci igény kielégítése. Az alkotás a 
nyári időszakban szabad-futballakadémiá
kon vendégszerepel, segítve a szabadfoci 
hagyományteremtő ápolását. 

SA: Pályák című sorozatotokban a foci mint a 
társadalmi párbeszéd egyik metaforája kerül 
középpontba.
Borsos Lőrinc: Igen, valahogy így fogal-
maztuk meg 2013-ban. Úgy éreztük ak-
korra – pár év direkt politizáló művészeti 
praxis után – hogy hatástalan igyekezet az 
aktivizmus irányába tovább radikalizálódni, 
mert nyilván nem tudjuk megdönteni vele 
a rendszert, viszont idejekorán feléljük a 
tartalékainkat. Nehéz volt összeegyeztetni 
az alkotói szabadsággal kapcsolatos igé-
nyeinket az aktivizmus szükségszerűen de-
magóg kommunikációjával. Nem szerettük 
volna, ha a tevékenységünk kimerül abban, 
hogy csupán a hatalom által odadobott 
csontokra reagálunk. Elfáradtunk a művé-
szeti közeg elvárásaitól is, hogy miként kell 
jó ellenzékiként viselkedni. Fokozatosan 
beszűkült számunkra a társadalomkritikus 
művészeti szerep, és újra kellett értelmez-
nünk a motivációinkat (el is mentünk terá-
piára). Kevesebb ellenségképre és több 
játéktérre volt szükségünk, és ez a sorozat 
az első lépést jelentette ebben. Azt tekin-
tettük feladatunknak – ha már rá voltunk 
feszülve bizonyos társadalmi jelenségekre 
–, hogy az adott kérdést arra síkra terel-
jük, ahol komplexitása ellenére is megra-
gadhatjuk valahogyan. A Pályák esetében 
a politikai megosztottság volt a téma, és a 
játék abszurditása a lehetséges feloldás.  
A labdarúgás mint globális jelenség meg-
idézésével olyan megfogalmazásra töre-
kedtünk, ami nemzetközi kontextusban is 
értelmezhető, és nem csupán lokális, ak-
tuálpolitikai áthallása van. Mini focipálya-
modelleket készítettünk eltúlzott formai 
változtatásokkal. A pályákon elképzelt, 
majdhogynem lehetetlen játék segítségével 
lehetőség nyílik a csapatok nézőpontjával és 
a megidézett létélményekkel történő azono-
sulásra. Meditációs objekteknek neveztük el 
őket.

SA: A sportos testen is túlmutató jelensége-
ket boncolgató alkotásaid önmagukban hor-
dozzák a romlandóság, a hátborzongatóan 
szép és a borzalmasan esztétikus összefo-
nódását.
Szöllősi Géza: A szépségről – úgy általában 
– az a téveszménk, hogy szubjektív. Nyilván 

BORSOS Lőrinc: Pályák, 2013,  
meditációs objektek, bükk,  

méhviasz, változó méret

SINKOVICS Ede: ÖN:GÓL. Állóképes edzés Felcsúton, 
a magyar futball fellegvárában, 2013, zene: Johan 
StrauSS Golgetter von Pass, MonoLit ART by Sinkovics 
EdE (Gol Fast), fotó: Dudás Szabolcs, animáció: Akarity
A művész jóvoltából
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vannak kulturális különbségek, de az alap-
minta evolúciósan determinált. Lehet topor-
zékolni és tüntetni, hogy „te is szép vagy, te 
sem vagy más”, de egyelőre a szépség ge-
netikai beágyazottsága jó ideig nem fog vál-
tozni. A baudelaire-i romlottság esztétikája 
ma már nem lázadás, hanem követelmény 
a művészetben. Létezik valami megmagya-
rázhatatlan, woodyallenes effekt, miszerint 
a szép testhez, archoz ostobaság (szőke nős 
viccek), korlátoltság (kidobóember-sztereo-
típiák) köthető. Sőt, a sport maga – a fitnesz, 
a body building és hasonlók – eleve gyanús, 

ahogyan például egy emelvényen a kite-
nyésztett „beautiful people”-ök sorban áll-
nak. Sosem értettem az entellektüelek szép-
ség iránti averzióját. A különlegesen csúnya 
emberek, akiket eufemizmussal szépnek 
mondanak, és akár modellként használják 
őket, valójában ugyanolyan kiváltságosak, 
mint az evolúciós értelemben vett gyönyö-
rűek. Szóval, nem működik a szépség de-
mokratizálása. Szeretem a szép dolgokat, 
de nem engedik, hogy olyat csináljak, ezért 
kénytelen vagyok cselhez folyamodni. Ho-
gyan lehet szépet alkotni úgy, hogy köz-

ben az elvárásoknak megfelelően csúnya 
is legyen? Megoldásként olyan anyagokat 
használok, amelyeket nehéz kontrollálni, a 
végeredmény így képtelen klasszikus érte-
lemben szép lenni, de valahol – remélhetően 
– mégis az. A Hajime Sorayama japán grafi-
kus 80-as évekbeli robot pin-up girljeit fel-
idéző bogárlányok, ahogyan egyensúlyozni 
próbálnak ízelt lábaikon, bizarr módon – a 
maguk módján – még bájosnak is mondha-
tóak. A figurák bágyadt tekintete, a gumiba-
bák szájára emlékeztető potrohok és a nagy 
igyekezettel kivitelezett esetlen mozdulatok 

SZÖLLŐSI Géza: KITIN 
Project: Sorayama 
Fitness, 2020, trópusi 
bogarak, műgyanta, 
40×30×8 cm
A művész jóvoltából

HECKER Péter: Tájkép nyári 
síugrósánccal,  

akril, vászon, 100×130 cm
A művész jóvoltából
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hordozzák az (ön)iróniának azt a szintjét, 
amelyet megkövetel a haza.

SA: A sport és a képzőművészet mely met-
széspontjai érdekelnek?
Hecker Péter: Nem vagyok biztos abban, 
hogy ennek a két dolognak van közös hal-
maza. Fiatalabb koromban szenvedélyesen 
sportoltam, fociztam, amatőr szinten futot-
tam, amíg az izomzatom és a kötőszöveteim 
bírták. Most már csak biciklizem, azt sem 
a sport miatt, hanem közlekedési célból.  
A képzőművészetet szintén szenvedélyesen, 

de profi módon űzöm, ez a hivatásom. Azt 
gondolom, hogy minél izgalmasabb, kiéle-
zettebb a győzelemért való küzdelem egy 
sportágban, annál kevésbé hasonlít a mű-
vészethez, és minél jobb, lebilincselőbb egy 
műalkotás, annál kevésbé hasonlít a sport-
hoz. Egyetlen közös metszéspont lehet a két 
dolog között, az a katarzis, amit akkor érzel, 
ha győz a kedvenc csapatod vagy ami eltölti 
a befogadót egy műtárgy szemlélése közben. 
Vannak próbálkozások a sport oldaláról, 
hogy művészies legyen, gondolok itt, mond-
juk, a jégtáncra, a szinkronúszásra vagy a 

művészi tornára, de az szerintem – elnézést 
mindenkitől, aki nem így gondolja – nem 
művészet, ahogy a balett sem sport. A mű-
vészet közelíthet a sporthoz, ha mondjuk, a 
szobrászok kihívják a festőket egy barátsá-
gos futballmérkőzésre a Nemzeti Galéria au-
lájában. Akkor ez most sport, művészet vagy 
badarság? Mégis vannak olyan sportágak, 
ahol számomra az adott sportág eszközei és 

FABRICIUS Anna: Az emlékezés nem-helyei, 2007, 
lambdaprint, 5+1AP, 40×50 cm
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szabályai olyan szürreálisak, hogy közelíte-
nek a művészethez. Ilyen például a nyári bi-
atlon, ahol a sportolók görsíken száguldanak, 
két bottal löködik magukat előre, a hátukon 
puska van, és azzal lőnek néha. Vagy ilyen a 
curling, itt egy teáskannaszerű tárgyat csúsz-
tatnak a jégen, és közben két ember dörzsöli 
a jeget egy „partvissal“ a „teáskanna“ előtt. 
A kedvencem a nyári síugrás, már maga az 
elnevezés is teljesen szürreális, és nagyon 
szép, ahogy a sportolók a szikrázó napsütés-
ben, a természet zöldjében repkednek.

SA: A sport a gazdasági és mediális vonatko-
zásai mellett olyan identitásképző erő, amely 
kikerüli a hagyományos határokat, egyesíti 
az egyénit a közösségivel, a globálist a loká-
lissal, a teljesítményt a fejlődéssel. Egyetér-
tesz?
Fabricius Anna: Azt, hogy a sport identi-
tásképző erővel rendelkezik, tapasztalatból 
tudom. Egész gyerekkoromban versenysze-
rűen atletizáltam, és bár a nem éppen em-
berbarát edzési módszerek eltávolítottak 
attól, hogy tovább folytassam, a rendszeres 
testedzés a mindennapjaim része maradt. 
Mint mindentől, ettől is kicsit el kell távo-
lodni, hogy aztán az ember a saját testéhez 
úgy térjen vissza, hogy ismeri a határait, és 
képes legyen azokat tudatosan feszegetni. 
A test egy kert: folyamatosan kell vele fog-

lalkozni. A futás (középtávos voltam) eléggé 
magányos sport, mégis a csapattársaimhoz 
fűződnek gyerekkorom meghatározó cso-
portélményei. Az egyén feloldódik a közös-
ségben, és ez mind a mai napig hiányzik.  
A sporthoz tartozó egységgel, a sportban 
lévő apró mozdulatok fontosságával fog-
lalkoztam a Techné című sorozatomban, 
melyben fizikai munkások csoportképeit 
váltják különböző sportolók megrendezett 
csoportképei. Ugyanis kiderült, hogy a gö-
rögök a „techné” kifejezést – ami mesterség-
beli tudást jelent – mind az iparosokra, mind 
a sportolókra használták. Ami annyit jelent, 
hogy egy sportoló (és iparos) úgy sikeres, 
úgy tudja teljesítményét növelni, ha tudato-
san használja az elsajátított mozdulatokat és 
mozdulatsorokat, azaz tisztában van a sa-
ját testével. A Technében egy-egy mozdulat 
látható, mely nem kulcsmozdulat, mégis el-
engedhetetlen ahhoz, hogy a gyakorlat sike-
resen végrehajtható legyen. A versenysport 
mindig teljesítményorientált, ami folyamatos 
szorongással társul. Az Emlékezés nem- 
helyei című sorozatom egyik képe egy ver-
senyhez fűződik: hogyan lesz úrrá a tudat, 
majd győzi le a testet egy kiélezett helyzet-
ben? Folyamatos diskurzus folyik arról, hogy 
az edzőnek való kiszolgáltatottság, az állan-
dó és tudatos stresszhelyzetek hosszú távon 
vajon rendelkeznek-e elég motivációs erővel 

egy versenysportoló számára. Ezzel a fajta 
kiszolgáltatottsággal kezdtem el pár éve fog-
lalkozni, ami minket gyerekként a csapatban 
körülvett.

SA: A golf sport vagy művészet?
Kárpáti Tibor: Nem vállalkozom ennek el-
döntésére, mert a háromból két témában 
nem vagyok otthon, és attól félek, az egyik 
épp a művészet. A kép illusztráció. Azt hi-
szem, ezt lehetne a képem alá írni. Illuszt-
rátorként sokféle feladat megtalál. Egyszer 
San Francisco tradicionális mexikói étter-
meinek kínálatából kell ihletet merítenem, 
másszor a Microsoft redmondi székhelyének 
épületei a kiindulási alap, harmadszor egy 
népszerű videójátékot kell tanulmányoznom. 
Elég széles a spektrum, és nem mindegyik 
téma vág egybe az érdeklődési körömmel. 
A magazinillusztrációk rövid határideje mi-
att muszáj gyorsnak lenni. Pár nap alkotói 
munka van mindössze a megbízás napja és 
a leadás határideje között. Ez a pár nap ál-
talában arra elég, hogy az illusztrátor szerez 
valamiféle felületes tudást az adott témáról, 
de arra nincs esély, hogy elmélyüljön benne. 

KÁRPÁTI Tibor: Green Thumbs,  
2012, digitális grafika

A művész jóvoltából



15

Ez a golfpálya az amerikai Golf Digest maga-
zin megbízására készült. Erre a munkára is 
néhány napom volt csupán, így nem alakult 
ki szoros kötődésem a golfhoz. Utánanéztem 
a szabályainak, a golfpálya pontos felépíté-
sének, rákerestem híres játékosokra, pró-
báltam minél emblematikusabb, de mindenki 
számára könnyen dekódolható jeleket alkot-
ni. Az információgyűjtés után elkezdődött 
az igazi kreatív munka, a képalkotás folya-
mata. Majd a végeredményt természetesen 
ellenőrizték a magazin munkatársai is, hogy 
ne legyen benne szakmai hiba. De nagyjából 
a leadás határidejével együtt véget is ért a 
kapcsolatom a sportággal – vagy művészeti 
ággal, ha úgy tetszik.

SA: Workout – a fine sense of patriotism című 
fotósorozatod a fiatalság, az egészségkul-
tusz és a testnevelés bemutatásán keresztül 
mutat rá különféle ideológiák problematikus 
voltára.
Kudász Gábor Arion: A fiatalság, a testedzés 
vagy a nemzeti öntudat nem problematikus 
önmagában, az viszont annál inkább, amikor 
alantas érdekek szolgálatába állítva elegyítik 
ezeket. Ami foglalkoztatott, az az irányított 

történelmi emlékezet és egy egészségköz-
pontú, spontán közösségi élmény abszurd 
együttállása. Lenyűgöz és egyúttal elbor-
zaszt a manipuláció és a köpönyegforgatás 
leplezetlensége. A sorozat egy ebből a szem-
pontól emblematikus szervezet jubileumi ta-
lálkozóját veszi példaként, a kisajátítás és 
az átszínezés gesztusaival, a történelmi pél-
dákhoz hasonlóan szándékolt, didaktikus és 
átlátszó eszközökkel reagál a politikai plasz-
ticitás jelenségére. Másfél évszázados törté-
nelme alatt az összes, egymással a felszínen 
összeegyeztethetetlen, de működési mecha-
nizmusát tekintve közel azonos hatalmi tö-
mörülés megkísérelte a SOKOL gimnasztikai 
klubokat politikai üzenetek szócsövévé tenni, 
többnyire sikerrel. Meglepő volt látni, hogy a 
résztvevők milyen készséggel fogadják el az 
átírt narratívákat. A kondicionálás egyszer-
re fizikai és mentális síkon megy végbe. Erre 
próbáltam a magam nézőpontját rávetíteni, 
hiszen magyarként másként viszonyulok a 
cseh nemzeti öntudat megerősítésének cél-
jából még a Monarchia idején létrejött klub-
hálózathoz, más a kondicionálásom, mások 
a reflexeim. Gyerekkorom hazugságokkal 
teletömött, ételszínezékes, ragacsos, cukor-

mázas emlékeit felidézve eljátszottam a le-
hetőséggel, hogy a tömegsporteseményt az 
egyén szintjén, az egyén szemmagasságából 
szemlélhetem, ahol a részt vevő fiatalok ki-
kacsintanak a rájuk osztott szerepből. Ez ér-
telemszerűen nem az a távlat, mint ahonnan 
a politika szeretné őket láttatni. Valaki azt 
hozta fel a sorozat ellen, hogy „ráolvasás”, 
azaz képletesen szólva látszanak a hasadá-
sok a témára ráterített lobogón. Számomra 
ez a tökéletlenség a legőszintébb, az ügyet-
lensége pedig a legszerethetőbb vonása a 
sorozatnak.

KUDÁSZ Gábor Arion:  
Flooded Field (S.O.S. Signal), 2020
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Sigismond  
Kolos-Vary 
kiállítása

Mészáros Flóra

Traumák és remények

Jelentős momentum, hogy végre lehet Sigismond Ko-
los-Varyról (Kolozsvári Zsigmondról) (1899–1983) 
írni itthon: azon magyar alkotóink egyikéről, akik 

Párizsba tették át székhelyüket a 20. század első felé-
ben, s akit, bár a modern festészet egyik etalonjává vált 
a franciáknál, nálunk mindmáig alig ismernek. A Kálmán 
Makláry Fine Artsban megrendezett kiállítása munkássá-
gának több ciklusát bemutatva kiemeli Kolos-Vary valós 
érdemeit. Így például azt, hogy művei képesek a látható 
világot csodás természeti élményszerűségében és trau-
matikus, háború utáni állapotában egyszerre megragadva 

szintetizálni, miközben az életmű a francia lírai absztrak-
cióba is betekintést enged. 

Kolos-Vary a Képzőművészeti Főiskolán folytatott stú-
diumokat követően előbb olasz, majd svájci, végül spa-
nyol és francia tanulmányutak révén ismerkedett a mű-
vészettel, és döntött 1926-ban a francia fővárosban való 
letelepedés mellett. Összevetve az akkor kint élő magyar 
kortársaival, viszonylag hamar több lehetőséget kapott 
önálló párizsi tárlatokra (Galerie Miromesnil, 1928; Gale-
rie Bonaparte, 1929; Galerie Povolozky, 1930; Galerie 
Pierre, 1935). Az akkoriban Magyarországról Franciaor-

Kálmán Makláry Fine Arts,  
2021. IV. 30-ig

Sigismond KOLOS-VARY: 
Éjszaka, 1961, olaj, 
vászon, 97,5×146 cm
HUNGART © 2021
A Kálmán Makláry Fine 
Arts jóvoltából
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szágba települő képzőművészek java ugyanekkor inkább 
kisebb zeneboltok, üzletek, galériák tárlatain vagy csak 
szalonokban szerepelt, és nem volt lehetősége bemutat-
kozni ilyen módon. Kolos-Vary sikerének az lehetett az 
oka, hogy nagyon hamar eljutott az expresszionizmustól 
(Jacques Lipschitzcel való barátsága és művészetének 
hatása nyomán) az absztrakcióig. Ugyanakkor a Kurt Sé-
ligmann világához hasonlatos szürrealista figurahasználat 
és torzítás sem állt távol tőle. A grafikai áthallások, a szür-
realista lenyomatok megjelenése a tevékenységében az 
1936-os évhez köthető, amikor is az Atelier 17 tagja lett. 
Felbukkant az első magyar absztrakt tárlaton a budapesti 
Tamás Galériában, amelyet Martyn Ferenc a progresszív 
párizsi magyarok körére, Beöthy Istvánra, Szenes Árpád-
ra, Prinner Antonra és Kolos-Varyra épített. 

Érett alkotói periódusa azonban sok korábban kiván-
dorolt művészhez hasonlóan csak a II. világháború utánra 
datálható, amikor eljutott a teljes absztrakcióig, a kön�-
nyed, szinte ösztönös formálásig. A franciák a második 
École de Paris nemzetközi rangú mestereként tisztelik. 
2013-ban a Musée d’Art Moderne de la Ville kiváló, a 
II. világháború franciaországi művészeti utóhatásai-
val foglalkozó L’Art en guerre (Művészet a háború alatt) 
című kiállításán Kolos-Vary a háború borzalmait, a zsi-
dóüldözést, a meghurcoltatást átélő és a posztháborús 
sokkot ábrázoló művészek közt kiemelt szerepet kapott.  
A tárlat rávilágított arra, hogy az alkotók 1945 utáni közel 

egy évtizedes munkásságában a II. világháború mentális 
és fizikai erőszakkal teli múltjának emléke karakteriszti-
kus jegyek révén bukkan fel. Festményeikre alapvetően 
sötétebb tónusúra hangolt színskála jellemző; a vidám, 
légies koloritok egyensúlyát egy-egy fekete, barna erő-
teljes megnyilvánulása vagy a vérre utaló vörösök szín-
foltja töri meg. Jellemzőek továbbá a kísértő múlt torz 
alakjai vagy az absztrakcióban is felismerhető figurális, 
organikus jegyek, az egy képsíkban tartott, kaotikus ha-
tású belső elrendezés. Kolos-Vary háború előtti színes, 
vibráló, kékesfehér, könnyed formavilágú, a cézanne-i 
szerkesztői elv szerint a képmező egészét hangsúlyozó 
vásznait felváltották a sűrűbb kompozíciók. Nem tagad-
ta, hogy bár eljutott a teljes absztrakcióig, de a kiindulási 
pont számára a természet élménye volt, szinte háztető-
ket, látképeket festett. Képei légifelvételek hatását keltik, 
valójában szimbolikus látleletek, sűrítmények a korabe-
li ember életéből. A mozgalmas, szürkés-barnás foltok 
intenzív jelenlétét kékesszürke festéksávok keretezik a 
kitisztuló ég áhított állapotát sugallva. A háború okozta 
traumák mögött a reménnyel teli feloldódás húzódik meg. 
Még az 1960-as évekbeli festményein is a sötétebb vagy 
a hidegebb színhasználat dominál. Kolos-Varynak nem-
csak a háború okozta traumákat, hanem a koncentrációs 
tábor embertelenségét is fel kell dolgoznia, ahol 1941-től 
tizennyolc hónapot töltött. 

Sigismond KOLOS-VARY: 
Cím nélkül, 1957, olaj, 

vászon, 130×162 cm
HUNGART © 2021
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Párizsba való visszatértével friss műveit megérdemelt 
sikerek övezték, előbb kiállított a Musée National d’Art 
Moderne tárlatán (1946), majd a neves francia műkeres-
kedőnél, Jeanne Buchernál (1948). Az 1950-es évekbeli 
munkái meghozták számára a nemzetközi sikert: Japán-
ban, Európa-szerte és New Yorkban rendeztek neki tárla-
tokat, állandó szereplője volt olyan csoportosulásoknak, 
mint az Abstraction-Création utódjaként elkönyvelt Salon 
des Réalités Nouvelles, amely a nonfiguráció új útjait ku-
tatta. Az internacionális sikerek mellett olyan, a munkás-
ságát kanonizáló írások is napvilágot láttak, mint a neves 
kritikus, Marcel Brion 1967-es monográfiája. Brion szerint 
az ezt megelőző évtized alkotásaiból egyfajta könnyedség 
sugárzik; nem tudatos akarat diktálta festészet ez, hanem 
a tiszta ösztön az úr, Kolos-Vary az absztrakciót nyelv 
módjára műveli: újra felfedez és definiál.

Újragondolt képiséggel s innovatív játékkal szembesül-
hetünk: az 1940-es évek kontrasztos színei, ovális kom-
pozíciói és az 1950-es évek sötétsége és konstruáltsága 
összhangjából megteremtett képnyelv született meg az 
1960-as évek fordulójára. Meglátásom szerint Kolos-Va-
ry ekkor már a teret is újraértelmezte: a hagyományos 
perspektívát keverte torzításokkal, eltérő dimenziókkal, 
a megszülető percepció pedig egy új, ismeretlen világba 
kalauzolja a nézőt. 

Az életműben a legerősebb vízválasztó halála előtt egy 
évtizeddel következett be. Utolsó olajképszériái mind for-
mavilágukban, mind felfogásukban eltérnek a korábbiak-
tól. (Ugyanakkor összes ciklusa egységes œuvre-re vall, a 
Kolos-Varyra jellemző természetességről, az absztrakciós 
nyelv meglétéről.) Az 1970-es évekbeli vásznaknál a hori-
zontális helyett álló olajképek veszik át a főszerepet. Már 
nem egy keretezett kompozíciót látunk, hanem a végtelen 
egy szeletét, egy szőttesszerű formavilág kiemelt motívu-
mát: ez egyértelműen Maurice Estève 1950-es évekbeli 
művinek hatása. Nem (újra)felfedezés volt ez vagy egy 
korábbi tendencia, a tasizmus utólagos meglelése, hanem 
az estève-i alkotásmód teljes képi világának újradefiniálá-
sa. Szinte az Estève-képek egy-egy konkrét alakzatára és 
formájára „nagyított rá”, egy-egy mikroegységre és annak 

környezetéhez fűződő viszonyára koncentrált. Letisztult 
,komplementer színpárok és a közép-európai, aprólékos 
dekorativitás jellemzik az életmű zárását. 
A Kálmán Makláry Fine Arts tárlata ismételten egy Fran-
ciaországban elismertté vált életművet helyez a közép-
pontba. Kolos-Vary tevékenysége az emigráns alkotókat 
magához vonzó második École de Paris retrospektív tár-
latain mindmáig kiemelt szerepet kap, hagyatéka többek 
között a párizsi Musée d’Art moderne de la Ville-be, a 
lille-i Musée des Beaux Arts-ba és amerikai, jeruzsálemi 
(elsődlegesen zsidó művészetre fókuszáló) múzeumokba 
került. Itthon festészeti újításait, meghurcoltatását alig 
ismerik. A Szépművészeti Múzeum ugyan három alkotá-
sát őrzi, de kiállítást utoljára 1972-ben rendeztek neki a 
Műcsarnokban. Éppen ezért jelentős a galéria hiánypótló, 
nagyszabású tárlata, amely kiváló műveket vonultat fel 
korai absztrakciójától kezdve a világháborús traumával 
átitatott, az 1940-es és 1950-es években született mű-
veken át az egy évtizeddel későbbi, újraértelmezett tér-
re épülő, lírai festményeiig. Válogat a szőnyegszerű és az 
Estève-féle „nagyításokból” is, ezzel teszi teljessé a Ko-
los-Vary absztrakciós nyelvéről nyújtott képet.

Sigismond KOLOS-VARY: 
Egy művész műterme, 
1939, olaj, vászon, 
97×130 cm
HUNGART © 2021
A Kálmán Makláry Fine 
Arts jóvoltából

Sigismond KOLOS-VARY: Cím nélkül,  
olaj, vászon, 130×98 cm
HUNGART © 2021
A Kálmán Makláry Fine Arts jóvoltából
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Dorogi János  
Ars Naturae  
című kiállítása

Schneller János

A feltáruló 
természetfeletti

Amulettek, temetkezési ékszerek, ismeretlen funk-
ciójú, nagy műgonddal elkészített, áttört, cizellált 
tárgyak, egy távoli, ismeretlen, ősi civilizáció kincs-

leletei sötét falakon, erősen megvilágítva – a kiállítás bel-
ső, fekete szobájába lépve elsőre ezek az asszociációk 
keringenek a fejemben. Kösöntyűk, fibulák vagy előkelő 
családok címerei sorakoznak egymás mellett? – teszem 

fel magamnak a kérdést, miközben a fekete falak előtt 
szinte lebegni látszó tárgyakat szemlélem. Közelebb lépve 
hozzájuk feltűnnek a míves, kidolgozott felületek, az apró 
részletek és az organikus formák; mintha nem is ember-
kéz, hanem a természet alkotta volna őket. Ugyanakkor 
érzem rajtuk az emberi elme lenyomatát, az értelem al-
kotta jelek, az irányított formaképzés árulkodó nyomait. 
Miközben tudom, hogy mindez csak fantáziálás, hiszen 
már két terem óta barátkozom Dorogi János sajátos mű-
vészi világával, ahol az anyag természete és a művész 
szándéka kéz a kézben járva hozza létre a műveket. És 
különben is, itt vagyok a Műcsarnokban, ahol nem szo-
kás ősi kincsleleteket kiállítani. De vajon mi lenne velem 
e háttértudás és a kontextus nélkül? Vajon elhinném-e az 
áldokumentumfilmes narrátor meggyőzően magabiztos 
hangján előadott történetét a korai szamurájok arany
ékszereiről, mely szerint minden hős a csatába menet 
elkészítette a maga védőamulettjét, amit a páncélja alatt 
viselt?

Valóban van ezekben a szinte miniatűr szobrokban 
valami a japán netsukék és fametszetek világából. Talán 
éppen a szemlélet az, ami nemcsak az ősi japán shinto-
szentélyek természettel összhangban épített templomait, 
hanem a japán művészet egészét áthatja; úgy alkotni meg 
egy műalkotást, hogy annak minden részlete összhangban 
legyen azzal az anyaggal, amelyből készült. Így az egész 
kompozíció organikus hatást kelt, mintha a művésznek 
csak ki kellene bontani a már potenciálisan benne rejlő 
formát a megfelelő méretű és anyagú testből.

De mit is látunk tulajdonképpen ezen a kiállításon? Fő-
ként reliefeket, melyek a falra rögzítve csak egyik oldalu-
kat mutatják, és így – néhány kivételtől eltekintve – sokkal 
közelebb vannak a kétdimenziós képekhez, mint a három-
dimenziós szobrokhoz, de párhuzamos vonalrendszereik 
leginkább a fametszetekhez vagy azok dúcaihoz teszik 
hasonlóvá őket.

A művek két jól elválasztható műtárgycsoportot al-
kotnak: az első két teremben főként viaszból és gipsz-
ből készült tárgyak kaptak helyet. Ezek a felületükön 
egymás mellé vagy egymásra rakódó rétegekből olyan 
struktúrákat képeznek, amelyek a művész kompozíciója 
(és koncepciója) révén főként természeti tájak asszociá-

Műcsarnok, 
2021. V. 16-ig

DOROGI János:  
Ars Naturae-sorozat 
(részlet), 2017–2021, 

bronzszobrok
Fotó: Berényi Zsuzsa

HUNGART © 2021
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cióját keltik: hegyvonulatok, vízesések, tektonikus szik-
laképződmények és az élő növényzet látványa bontako-
zik ki a falakon. Bár az emberre utaló jelek a természeti 
környezetben csak elvétve és kizárólag közvetett módon 
jelennek meg, egy-egy geometrikus forma (házikó) kom-
pozícióba illesztésével a tekintet az absztrakt felületi játé-
kok láttán legtöbbször monumentális természeti jelensé-
geket detektál. Közrejátszik ebben a felületek különféle 
patinákkal való kezelése, melynek eredményeképpen az 
azokon megjelenő tónusátmenetek még mozgalmasabbá 
és plasztikusabbá teszik a tér illúzióját.

A második műtárgycsoport a már korábban említett, 
patinázott bronzoké, amelyek a hagyományos viaszve-
szejtéses öntési technikával készültek, és vizuálisan sok-
kal kevésbé kapcsolódnak a tájkép élményéhez. Inkább 
egy sokkal elvontabb, de mégis természetközeli élményt 
adnak. Bár itt az élmény inkább egy mikroszkopikus, mi-
niatűr világ apró mintázataiban fedezhető fel. A szabályos 
rovátkák elsőre az emberi kéz aprólékos munkáját sejte-

tik, majd közelebb lépve szúrágások, évgyűrűk, felhőfor-
mák, vízáramlatok, apró lények alakjára emlékeztetnek. 
Az egymással formailag rokon művek ragyogóan fényes, 
aranyra emlékeztető, majd máskor matt fehér vagy éppen 
zöldben játszó patináikkal rendkívül különböző, sokszor 
ellentétes hatást válthatnak ki.

Dorogi szobrai sok szempontból elbizonytalanítanak. 
Sem készítési idejükről, sem származási helyükről nem 
árulnak el sokat. Időtlenek, és néhány kivételt leszámítva 
meglehetősen nehezen illeszthetők szobrászati hagyomá-
nyainkba. Ez a bizonytalanság ebben az esetben azonban 
kifejezetten üdítően hat, mert olyan szabadságérzetet 
ad, amely leginkább a művész szabadságából fakadhat, 
akit mintha kizárólag az általa választott anyag természe-
tes tulajdonságai kötnének: a megszilárdulás sebessége, 
a kiönthető forma maximális mérete és az anyag termé-
szete. Mindezek összhatásából – az esetleges hibákból, 
a felületi egyenetlenségek révén – látszólag véletlensze-
rűen születnek meg a végső formák. De vajon mekkora 

DOROGI János:  
Ars Naturae-sorozat 
(részlet), 2017–2021, 
gipszplasztika
Fotó: Berényi Zsuzsa
HUNGART © 2021
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a művész szabadsága, ha az anyag természetéből adó-
dó folyamatokat nem akarja megváltoztatni? Ha a forma 
létrehozásában a fizikai törvények, a viasz kémiai össze-
tétele, a levegő hőmérséklete, a gravitáció ugyanannyira 
meghatározza a művet, mint saját szándéka? Mintha pont 
ez az alapállás, a természet törvényeinek követése szaba-
dítaná meg a természet utánzásának vagy egy megörökölt 
formarend követésének a kényszerétől. Éppen az időtlen 
törvényekhez való ragaszkodás teszi az objekteket en�-
nyire örökérvényűvé, a formákat pedig a végtelen számú 
lehetőség miatt ennyire szabaddá.

Talán nem nagy tévedés azt mondani, hogy amit lá-
tunk, organikus szobrászat, hiszen Dorogi János termé-
szetesen képződő, a természetben is fellelhető formákból 
építkezik, és így minden művével a természetet idézi meg. 
De ennél azért többről van szó. Alkotás közben engedi, 
hogy az anyag természetes alakulása önmagától, jobban 
mondva önmagából hozza létre, vagyis képezze meg a 
formát, azaz a művész hozzájárulásával tulajdonképpen 
kibomoljon, kifejlődjön. Így nyer értelmet a kiállítás cí-
méül választott ars naturae elnevezés, azaz a természet 
művészete. Miközben nagyon jól tudjuk, hogy már maga 
a fogalom is az ember és a természet szembeállításából 
származik, hiszen a természetnek nincsen művészete, 
csak természete van. Pont ez a distinkció emlékeztet a 
leginkább arra, hogy a természetben csak az emberi szel-
lem látja meg a művészetet, ismeri fel benne a természet-
felettit. Azaz a tájat néző ember a művészet által ismeri 
fel a természet szépségeit. Hogy egy klasszikus idézettel 
éljek: „ebben a tájban él egy festő, aki olyan ügyesen festi 
azt a tájat, hogy annak a tájnak aztán olyanná kell lenni, 
amilyen a festmény” (Lovasi András).

Emellett még egy nagyon fontos jelenségre hívják fel 
a figyelmünket a kiállított művek: arra, hogy a kicsiben 
lejátszódó folyamatok nagyban is ugyanúgy működnek.  
A viaszrétegek szilárdulása közben létrejövő redőzet 

nemcsak emlékeztet a felhőóriások vagy a gyűrött hegy-
vonulatok látványára, hanem pontosan ugyanazok a tör-
vények vonatkoznak rájuk is, s így hasonlóságuk nem 
pusztán mimetikus, hanem szubsztanciális, azaz lényegi.

Dorogi János művészete mégsem marad párhuzamok 
nélkül. Gondoljunk csak Csurka Eszter nagy méretű, víz 
alatt készülő, viaszba, majd később bronzba merevített 
lángszobraira, melyek – akárcsak Dorogi művei – egy-
szerre hordozzák magukban a természet törvényeit és 
az emberi kéz nyomait. Bár Csurka esetében a pillanat 
kimerevítése talán fontosabb mozzanat, mint az Ars Na-
turae-sorozat darabjain, ahol az organikusan növekvő 
formák egy sokkal kiszámíthatóbb folyamat állomásait 
merevítik ki, így jóval szabályosabb és statikusabb lát-
ványt hoznak létre, mint nagy méretű társaik. A hasonló-
ság ezzel együtt is szembeszökő.

Az első terem kis méretű viasztondói láttán pedig leg-
inkább Bernát András párhuzamos rovátkákból felépített, 
illuzórikus belső terei jutnak eszembe, melyek sziklabar-
langok mélyére, vagy az egymásba kapaszkodó szalagok 
révén a végtelenbe tartó térbeli meanderre, vagy Möbi-
us-szalagokra emlékeztetnek. Esetükben a természet 
törvényei azonban kevéssé meghatározók, a szabályokat 
szigorúan a művész fekteti le. Itt a hasonlóság inkább mi-
metikus, de mindenképpen érvényes.

A sötét szobába visszatérve még mindig érzem azt 
a kincstári, „Kunst und Wunderkammer”-hangulatot, 
amelyben gyűjtői szempontból ugyanolyan érdekes és 
ritka portékáknak számítottak a természetben fellelhető 
ritkaságok, mint a műalkotások, és éppen ezért ugyan-
abban a státuszban is kezelték őket. Esetünkben azon-
ban a természet csodálata egy sokkalta szublimáltabb 
formában, a művek belső szabályszerűségébe burkolva 
jelenik meg. Különlegességüket a természet ember által 
megjelenített természetfelettisége és ennek nyilvánvalóvá 
tétele adja.

DOROGI János:  
Ars Naturae-sorozat 
(részlet), 2017–2021, 

bronzszobrok
Fotó: Berényi Zsuzsa
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Csató József 
kiállítása

Sinkó István

A Csató-mágia

A Deák Erika Galéria kiállítótermének falain Csató 
József legfrissebb termésének darabjai láthatók.  
A két évvel korábbi, ugyancsak itt bemutatott 

anyaghoz (Minden egyes csók) képest számos változást 
érzékelhetünk Csató megújult festészetében. Letisztul-
tabb, színesebb, még organikusabb, talán meseszerűbb 
is ez a mostani, A szív törött csontjai című tárlat.

Csató a látomások, az organikus áramlások elkötelezett-
je. Olyan képi világot épít, melyben a mese, az álom és 
a természet találkozik. Látszólag önfeledt, átúsztatott és 
egymásba folyó motívumok, alaktöredékek, maszksze-
rűségek és növénynek látszó elemek sorakoznak egy-
más mellett, s találják meg egymást egy pasztelles, ám 
erőteljes színvilágú képmezőben. A foltok és vonalak  

Deák Erika Galéria,  
2021. IV. 14. – V. 21.

CSATÓ József: Show 
for Nobody, 2021, olaj, 
akril, tinta, vászon, 
150×175 cm
A művész és a Deák 
Erika Galéria jóvoltából
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folyamatos egymásba érése, a vonalrendszerek szerke-
zeti elemként való használata, a kontúrok által határolt 
foltok bonyolult szövevénye képezi Csató festményeinek 
alapját.

A többrétegű festésmód (átfestések, lefedések, vissza-
szedések), a kétféle klasszikus festékanyag (olaj és akril) 
együttes használata számos munkán, illetve a hozzájuk 
társított tinta és rajzszén olyan fajta komplex felületi él-
ményt nyújt, mely a Csató által kívánt vizuális intenzitást 
segíti elő. A képfelület szerkesztése, az abban felbukkanó 
különböző anyagok együttese mágikus, varázslatos hatást 
kelt. A képhez közelebb hajolva láthatjuk a megmunkálás 
számos fázisát, a lazúrok, a ragasztások, az átfestések 
alól előbukkanó korábbi rétegek új dimenzióba helyezik 
a kép összhangját.

Csató alkotói módszere jól tetten érhető a galéria egyik 
oldalfalán elhelyezett, kis méretű mű (Morning Window) 
köré kialakított kvázi murális folytatásképnél. Az eredeti 
tábla bekeretezése, kitágítása a fal síkjára izgalmas új di-
menziókat nyit a mű értelmezésében. A boltívek, a fekete, 
játékos oszlopok és a két vázapálma-képzetű forma a ró-
zsaszín háttérben díszítő és összekötő jelleggel bír, osztja 
a kép egészét, ugyanakkor tagolja a középpontban lévő 
kisebb képet. Monumentális, és bár alkalmi, mégis a többi 
kép szintjét, megcsináltságát idéző komplex munka.

Az organikus (növények, fák, virágok) és a tárgyi ele-
mek (vázák, lámpák, csövek) egy újfajta csendélet vi-
lágába vezetnek. Nem egymás melletti, de egymásra 
reflektáló képrészek, olyan személyes és néha antropo-
morfizált motívumok kerülnek egymás közelébe, egymás-
sal kapcsolatba, amelyek a nature morte, a Stillleben, a 
still life fogalmát rendezik teljesen újjá. Ennek a törek-
vésnek a modernizmus hajnalán Picabia-, Braque- és  

Matisse-csendéletek lehettek az előképei, de Csató sok-
kal inkább a szürrealizmus stílus- és formajegyeiből me-
rítkezik. Azok között is a Roberto Matta és Wilfredo Lam 
fémjelezte közép- és dél-amerikai szürrealizmus hatását 
vélem felfedezni e munkákon. Ezek a varázs- és mítosz-
képek, melyek a karibi és latinó kultúrát magukban fog-
laló sajátos szürrealizmust éltették, Csató munkáin más 
jelentéssel bíró képzeteket idéznek: a Broken Bones című 
képen a gigantikussá növő természet, míg a lágy kékek-
ben domináló Early Rise című művön a növény- és tárgy-
fragmentumok válnak fontossá.

A kiállítás középpontjában három, szürke alapon meg-
jelenő, emberi alakokat is felidéző, akár triptichonként 
is értelmezhető kompozíció látható. Itt érhető tetten a 
legerőteljesebben a folthasználat, a felületek és foltok 
egymásra utaltsága. A három kép ugyanolyan négyzetes 
foltra szerkesztett munka, kettő fent szinte le is van zár-
va egy-egy vízszintes motívummal, a harmadik (Show for 
Nobody) csoportkép, számos alak imitációjából áll. Ez a 
műegyüttes, bármily furcsa is, a legvidámabb, legmozgal-
masabb három darabja a kiállításnak. Csató itt alakítja ki 
új képi világának, biologikus szemlélete áttranszformá-
lásának legfőbb jegyeit. Az emberi testrészekre utalás 
(stilizált kezek, lábak), a metamorfózisra is utaló növényi 
átváltozások, a barátságos, szürke háttéralapból kiemel-
kedő (szinte kivágott) formák egy igazi felnőtt mese hatá-
sát keltik. 

„Ott az erdő. 
Darabokban jár a köd. 

Ötujjasan, mint elhagyott kezek,
vagy fölnyúlnak függőlegesre, 
már-már uszályos mozdulat, 

jelentésükig el nem érve
halványan folynak a földre, 

ahogy vonulnak –
ahogy kinőnek és ledőlnek 

ezek a felhős, hosszú törzsek,
egy másik erdő jár a fák között, 

s egy másik lombot hömpölyögtet.”

Nemes Nagy Ágnes: Ekhnáton az égben (részlet)

Csató tárlata a Deák Erika Galériában valószínűleg kor-
szakhatárt zár és nyit saját életművében. Szakmailag 
érett, tartalmilag erős mondanivalójú, derűs, ugyanakkor 
mélyebb életrétegekre, akár még társadalmi problémák-
ra is utaló munkák ezek. Különös, mennyire „benne van 
a levegőben” ez az új szürrealitás, a lényvegetáció, az 
ember-növény kapcsolat. Láthatjuk a Velencei Biennálé 
magyar pavilonját 2022-ben műveivel megtöltő Keresz-
tes Zsófia munkáiban is. Keresztesnek a plasztikáiban 
megjelenő különleges anyaghasználata Csató sík felüle-
teket gazdagító vegyes technikájára is rímel. Egymásnak 
gyakran ellentmondó, együtt ritkán használatos anyagok 
és módszerek mutatják a két művész technikákban is ki-
mutatható hasonlóságát.

Csató József a kortárs magyar festészet kiemelkedően 
egyedi, sajátos hangvételű és karakteres alkotója. Tárlata a 
Deák Erika Galéria történetének fontos állomása.

CSATÓ József: Early Rise, 
2021, olaj, akril, vászon, 

160×140 cm
A művész és a Deák Erika 

Galéria jóvoltából
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Jankó Judit

Enzsöly Kinga 
kiállítása

Rovarok bolygója

Bő egy éve tart a járvány. Előfordul, hogy egy tárla-
tot úgy raknak fel és nyitnak meg, hogy nagy esél�-
lyel soha nem fogadhat látogatókat. Enzsöly Kinga  

Generációváltás? című kiállítása is ennek a kockázatnak a 
tudatában készült el, eleve online megnyitóval. Természe-
tesen reménykednek benne, hogy látogatható lesz – vagy 
akár teljesen kinyit –, de előre láthatóan május közepé-
ig ez is virtuális kiállítás marad. A Liget Galéria kiállítási 
programjában a negyedik ilyen a sorban.

Várnagy Tibor, aki egyszemélyben maga a Liget Galé-
ria, azt mondja, az idősebb művészgeneráció idegenkedik 
a videóformára fordított kiállításoktól, pedig a tapasztalat 
azt mutatja, ezek bizony szélesebb kört elérnek, nézet-
tebbek. A fiatalabbak könnyebben bevállalják. „Minden 
galéria fiatal művészekkel kezd. Amikor egy galéria új, ki 
más jönne kiállítani, mint az, aki máshol még nem kap le-
hetőséget? Aztán szép lassan elkezdenek öregedni a ga-
léria művészei. Velünk is ez történt. Most viszont az online 
forma visszahozta a fiatalokat, aminek én személy szerint 
nagyon örülök.” Szóval, Várnagy szerint a Liget Galériá-
ban a koronavírus fiatalítási hullámot hozott. 

Generációváltás a galéria művészkörében, de mit jelent 
a Generációváltás? Enzsöly Kinga munkáiban? A téma, a 
méhek pusztulása – amikor a virágzó fákra és tulipánok-
ra áprilisban éppen hó hullik, és amikor a világban dúl 
a pandémia – sajnos éppen eléggé aktuálisnak tűnik. Ha 
pedig felidézzük Albert Einstein idevonatkozó mondá-
sát, miszerint „ha kipusztulnak a méhek, azt az embe-
riség legfeljebb négy évvel éli túl”, még inkább annak.  
A Generációváltás? első olvasatra mintha arra utalna, 
hogy majd az új generáció megoldja, amit a régiek elron-
tottak, de a kérdőjellel rávilágít az ellenoldali vélemény-
re is: biztos-e, hogy az új mindig jobb, és a fiatal mindig 
többet ér?

Enzsöly Kingának 2015-ben volt utoljára egyéni kiál-
lítása, már akkor is a botanikai témákat és a tust válasz-
totta. Az ENA Viewing Space-ben – egy tetőn, a szabad 
égbolt alatt – az Acapulco 6349 sorozat tusképei voltak 
láthatóak. Ugyanabban az évben a győri Rómer Flóris 
Múzeumban Hajak című sorozatát állította ki. „2018-ban 
készítettem az első méhes képeket egy megdöbbentő 
és drámai kínai fotósorozat hatására, ami azt ábrázolta, 
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hogy kínai mezőgazdasági munkások hosszú botokkal 
beporozzák a növényeket, és elvégzik a méhek munkáját. 
Annyira megdöbbentett, hogy elmentem egy méhészetbe 
tájékozódni, de akkor itthon még nem tapasztalták a vész 
nyomát, ám most a megnyitón Dr. Korsós Zoltán egyetemi 
tanár arról számolt be, hogy Magyarországon is sok méh
család kipusztult. A zoológus a természettudományos 
háttérről beszélt, Grászl Bernadett kurátor a művészi me-
taforáról.”

Mindjárt lesz szó a méhekről és a tus-akvarell tech-
nikáról is, de még mindig nem tudok továbblépni a ge-
nerációs tematikán. A megnyitók közönségének gerince 
mindig nemzedéki. Az egy korosztályba tartozók követik 
egymást, mióta a világ a világ. Egy generáció tagjai szem-
mel tartják egymást, és annak is van dinamikája, mikor 
bomlik szét a közösségi gondolkodás egyéni stratégiákká. 

„Volt egy FKSE-s kiállítástervezet néhány éve, aminek 
hívószava a generációváltás lett volna, ez a kérdés indí-
totta el a sorozatot. Az átalakulások idején komoly for-
rásmegvonás érte a Fiatal Képzőművészek Stúdióját, mu-
száj volt új stratégiákat kiépíteni. Sok szó esett arról, hogy 
az új nemzedékeknek proaktívan kezükbe kell venniük a 
sorsukat. Ez a vonal is benne van a mostani kiállításom 
témájában, innen indult, és aztán összekapcsolódott az 
élettörténetemmel, az idő előrehaladásának megélésé-
vel, az elmúlással.”

Visszatérve a méhekhez, nemcsak a mézelő méhek, 
de a poszméhek is pusztulnak. Nem bírják a meleget, a 

klímaváltozást. Az erős vegyszerezés is pusztítja őket, 
ráadásul a monokultúrás mezőgazdaság összenyomja 
a beporzási területüket, mivel a méheknek a sokféleség 
kell. A méhek generációváltása azt jelenti, hogy kiválasz-
tódnak azok, amelyek adaptálódni tudnak a megválto-
zott körülményekhez. Enzsöly Kinga képein a két méh-
generációt csupán a színük különbözteti meg egymástól.  
A nagyon erős, piros-fekete kontraszt az egyetlen jelzés a 
különbözőségre, mert az egyedek méretben, karakterben 
azonosak.

A kiállítás szimmetriája szerint egymással szemközti 
falakon installálva, tizenöt-tizenöt tusrajzon mézelő mé-
hek és poszméhek láthatóak. A poszméhek fekete alapon 
szivárványszínűek, a virágok elfolyó tustechnikája pedig 
a fenyegetettségre és veszélyérzetre utal. A poszméhet a 
köznyelv dongónak hívja, mély hangúak és nagyon szőrö-
sek, az adatok alapján ők pusztulnak a leginkább. Társa-
dalomban élnek ők is, mint a mézelő méhek, de kaptárak 
helyett üregszerű lépeket építenek a földben, akár egy 
méter mélyen. Vadvirágokat poroznak be, mézet is ter-
melnek, de csak saját használatra. Nem tudni, milyen jövő 
vár rájuk, de össze vagyunk kötve velük, vannak olyan 
kultúrnövényeink, mint például a paradicsom vagy a tök, 
ahol kulcsszerepük van a beporzásban.

A kiállítótér harmadik falán két nagy méretű, tablósze-
rű rajz látható még, az egyik fehér, a másik fekete alapon. 
A fehér papírra vékony japán ecsettel festett mézelő mé-
heknél minden méhecske rászáll egy-egy kis virágra, ami 
olyan, mint egy saját univerzum, ahol a méh munkálkodik. 
Maguk a virágok azonban nem látszanak, tehát érzékel-
hető egyfajta hiány, üresség. A másik rajzon a poszméhek 
és a virágok összeolvadnak, egyre kivehetetlenebbek és 
távolibbak lesznek, végül kis pontsorrá válnak. „Az elfo-
lyások érdekeltek. Ha nem lesznek virágok, ha nem lesz-
nek poszméhek, ha az egész láncolat megakad, akkor ez 
hogyan lesz? A gondolat drámaiságát a színek egy mese-
beli, futurisztikus világba billentik át szándékaim szerint.”

Be vagyunk zárva, de már sejthető, hogy ha egyszer 
kinyílik a világ, minden más lesz. A zárt ajtók mögött már 
zajlanak a változások. Gondoljuk át újra a kínai fotósoro-
zatot a hosszú bottal porzó mezőgazdasági munkásokról. 
Társítsunk a fotókhoz egy olyan képet, ahol a méhek a 
művészek, a művészet dolga a társadalomban a bepor-
zás – és akkor kik is lehetnek a hosszú botos munkások? 

Ha a kipusztulást eufemisztikusan változásnak hív-
juk, akkor azt mondhatjuk, a változás nagyon is aktuális 
téma, és ezen a kiállításon mindez esztétikus, érzékeny, 
lírai megfogalmazásban tárul elénk. Eszembe jut, vajon az 
utolsó méh mit fog csinálni? A zoológus persze figyelmez-
tet, hogy a természetben nincs morál, mindennek és min-
denkinek megvan a maga posztja és jelentősége, a lánc 
szemei egymásra épülnek. A kérdés a méheknél az, hogy 
az új generációk találnak-e megfelelő életteret – repülés-
nyi távolságra. Milyen ijesztő így leírva ez a kérdés: lesz-e 
megfelelő élettér? Lesz-e család, kedv a családcsinálás-
ra, hely a tevékenységre?

1973-ban kapott Nobel-díjat egy osztrák zoológus, 
Karl von Frisch, a méhek nyelvének, táncának megfejté-
séért. Felfedezte, hogy amikor egy méh hazatér a kaptár-
ba, el tudja mondani a többieknek, merre mennyi virág-
por található. Lehet, hogy most ők is arról tanácskoznak, 
hogy mi a teendő?

Enzsöly Kinga képein magányosak és tanácstalanok a 
méhecskék. Kezdem érteni a kérdőjelet a kiállítás címé-
ben. Jó lenne, ha viszonyunk a Földhöz az új generációk-
ban más lenne. Ha a generációváltás egyben szemlélet-
váltást is jelentene.

ENZSÖLY Kinga: 
Generációváltás? 2019, 

tus, akvarell, papír, 
24×32 cm

Fotó: Sulyok Miklós
A művész jóvoltából



26 NATURA HOMINIS

Ébli Gábor

Tematikus 
válogatások 
Rátfai Attila 
gyűjteményéből

Minimalizmusok

Mintegy húsz éve néhány grafika spontán megvé-
telével indult. Egy fiatalember hazatért az Egye-
sült Államokból frissen szerzett közgazdaságtani 

doktorátusával. A budapesti Közép-európai Egyetemen 
kapott állást, és az intézmény kiállítóterében a grafikákra 
szakosodott Arte Galéria árverési anyagában megtetszett 
neki egy-egy kompozíció. Szintén közgazdász feleségével 
akkor rendezték be új otthonukat, így a kis összegű mű-
vészeti vételeknek pusztán a lakberendezés volt a moz-
gatója.

A kezdő lökésekből kapcsolatok alakultak a művé-
szekkel, illetve néhány esetben – például a röviddel az-
előtt, 1999-ben elhunyt Veress Pál esetében – örököseik
kel, családjukkal. Veress Pál felesége, a fiataloknak írt 
városismereti könyve révén akkoriban sokak által olvasott 
Deák Éva bensőséges iránymutatást is adott a művészet 
értéséhez. Veress az absztrakt és figuratív festészet ha-
tárán alkotott, anyaghasználata, például jellegzetes sa-
lakreliefjei révén is kísérleti szemléletet képviselt, illetve 
baráti köre a progresszív közegből verbuválódott. Ezt a 
szellemi örökséget kezdte megismerni a fiatal gyűjtő.

Az évek során Rátfai Attila nemcsak Veress Pál szá-
mos művét vásárolta meg – közöttük egy triptichonjának 
darabjait három különböző helyről, összeillesztésüket 
Benczúr Emese képzőművészre bízva –, hanem a máso-
dik világháború utáni rövid, szabad időszakban működött 
Európai Iskola tágan vett követőitől, holdudvarából is 
számos alkotást megszerzett. Papp Oszkárhoz fűződött a 
legszorosabb kapcsolata. Japi, ahogy mindenki hívta, jó 

barátságban állt Veress-sel, többször állítottak ki közö-
sen. Papp Oszkárhoz hasonlóan a már nem élő művészek 
nagy generációjához tartozik a gyűjteményben Gyarma-
thy Tihamér, Lossonczy Tamás vagy Czumpf Imre is.

2005-től kezdve Rátfai Attila kisebb szemelvényeket ki 
is állított az anyagából. Ezek a tárlatok érlelték meg a for-
dulatot a gondolkodásában. Felismerve, hogy érdemes a 
művek, művészek véletlenszerű felfedezése helyett szisz-
tematikusan eljárni, három tekintetben is váltott. Igyeke-
zett határozott koncepciót kialakítani a gyűjtés irányára, 
a számára fontos művészek munkásságát mélységében, 
korszakaik különböző műveivel képviselni a kollekcióban 
és nyitni a kortárs, azon belül is a fiatalabb alkotók felé. 
Így vált lépésenként műtárgyvásárlóból gyűjtővé; a mos-
tani kiállítássorozat ennek az eredményeit mutatja be.

A közös nevező a minimalista megközelítés. Mi az a 
legtömörebb kifejezésforma, amely egy adott művészi 
üzenet átadásához megfelelő? Ez vonatkozhat tematiká-
ra, színvilágra, formakincsre vagy éppen anyagszerűség-
re, de tükrözze az alkotó szellemi koncentrációját, hogy 
járulékos elemek nélkül, a sűrítetten oldja meg a maga elé 
kitűzött feladatot. Mintegy száz művészt képvisel a gyűj-
temény ezzel a szerteágazó közös nevezővel.

Történetileg számos művész kínál kapcsolódást az 
említett klasszikusokhoz. Balogh László szikár síkkompo-
zíciói a fegyelem, míg Bartl József munkái bátor színhasz-
nálatuk és a népi kultúrából kölcsönzött, absztrakt jelekre 
redukált formatáruk alapján éppen a játékosság jegyében 
jöttek létre. Konok Tamás geometrikus műveit áthatja a 
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zenei inspiráció, a színfelületek és a hajszálvékony egye-
nesek lüktetése, míg a ma is Párizsban élő Anna Mark 
számára a felületek érzékeltetése, a kis méretben is a te-
rekkel, mélységgel építkezés a visszatérő mozgatórugó.

Az eredetileg mérnökként végzett, majd a Képzőmű-
vészeti Főiskolán tanult, 2012-ben elhunyt Szikora Tamás 
munkássága utolsó huszonöt évében szinte egyetlen mo-
tívummal foglalkozott: képfelületein dobozok egymáshoz 
való viszonyával fejezett ki mindent. Pasztellkrétával vagy 
kollázzsal, mélybarna és bús fekete színvilággal vagy ok-
kerbe világosodó palettán, de rendre újabb dobozokat 
álmodott, gyötört fel a képeire. Ezek a látszólag mértani 
idomok valójában emberi helyzeteket, párkapcsolatokat, 
Szikora saját életének fájdalmas emlékeit idézték meg. 
A Rátfai Attilával szoros barátságot ápoló művész teljes 
életpályáját szemlélteti a gyűjtemény.

Szintén számos művel szerepel a kollekcióban Hajdú 
László, akinek Szikorával közös kiállítást is rendezett már 
korábban a gyűjtő. Hajdú geometrikus elemekből építke-
zik gyakran a térbe is kilépve, reliefszerűen, egyúttal a 
színfelületek egymás mellé helyezése, és azok hol poin-

tillista, hol egymást fedő, hol barázdált, hol maszatolt-el-
kent megdolgozása révén más-más fényhatásra töre-
kedve. Az ecsetvonások dinamikája mellett a monokróm 
tömörség jellemzi egy további „nagy öreg”, Károlyi Zsig-
mond művészetét, aki művészgenerációk meghatározó 
mestere is, és festőként is rendkívül nyitott a konceptuális 
gondolkodásra – ennek hatása számos fiatal művész al-
kotásán látható.

Bár kisebb számú művel szerepel, nem kevésbé fontos 
az anyagban számos további élő klasszikus. Gáyor Tibor 
1976-ból származó festménypárja a művész permutáci-
ós gondolkodásának kiváló példája. Egy évvel korábbi 
Gellér B. István konstruktív vászna, amely az egymás-
hoz ízesülő elemek dinamikájából nyeri szinte elektromos 
töltetét. Deim Pál redukált bábuvíziói az örökérvényűség 
időtlensége és a kis képmezőbe sűrített feszültség között 
egyensúlyoznak.

Klimó Károly művei az érzéki, míg Pauer Gyuláéi a fi-
lozofikus indíttatású absztrakciót fémjelzik. Ide társítható 
Haász István jól ismert hasábjainak két korai (1993-as) 
darabja is, amelyekhez a művész a worpswedei alkotó-
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telepen gyűjtötte az inspirációt. A művészek idősebb ge-
nerációjából a minimalizmusnak ehhez a lírai irányához 
sorolható még a gyűjteményből Schmal Károly vagy Lu-
koviczky Endre.

Nagy műtárgyblokkok képviselnek fiatalabb alkotókat 
is, például a térillúziót az érzéki, festői színátmenetekkel 
megcélzó Ottó Lászlót vagy a gyűjteményben nagy mére-
tű festményekkel jelen lévő Nagy Gábor Györgyöt, akinek 
munkái a térsíkok egymáshoz képest elfoglalt viszonyára, a 
tárgyak térben lebegésére, elmozdulására is reflektálnak.

Németh Melitta Rejtett színek című sorozatán a befoga-
dó felé monokróm fehér színmezőt mutató felület hátuljá-
ra vitt fel impulzív színskálát a művész, és annak a fehér 
falra kivetülő foltjait engedi láttatni a hordozóba vágott 
nyílásokon át. E munka további variánsa egy szabálytalan 
négyszög fekete felületét tagolja kis ablakokkal, amelyek 
belső élét festette meg a művész a három alapszínnel.

A két és a három dimenzió közé vezeti a befogadót 
Bondor Csilla művészete. Nyitva vagy csukva van a fiók; 
hová visz fel a létra (a mű Weöres Sándor A létra ben-
ned című versének parafrázisa), ráülhetünk-e a hokedlire, 
és van-e víz a dézsában – kérdezhetnénk a trompe l’oeil 
(érzékcsalódás) jellegű munkák kapcsán. Ugyancsak az 
intenzíven gyűjtött művészek közé tartozik Bálványos Le-
vente, akinek az anyagok széles körét – fémlemezt, gipsz-

felületet, falécet, viaszbevonatot – egyesítő alkotásai az 
érzéki minimalizmus, a térbe kilépő konstruktív reliefek 
visszafogott színvilágú példái.

Eddig laza időrendben példákat láttunk arra, hogy Rát-
fai Attila a 20. század második felének klasszikus magyar 
alkotóitól a mai kortársak felé haladva kiket választott ki, 
mely művészektől törekszik többféle korszak bemutatá-
sára, átfogó gyűjtésre. Egy-egy kivétellel a férfi alkotók 
domináltak. Az újabb szerzemények között azonban jóval 
több női művész szerepel. Vajon ők másként közelítenek 
ugyanezekhez a kérdésekhez?

Ezt vizsgálja a 2021-es kiállítássorozat Női reflexiók 
a térre című válogatása. A lírai felfogást prezentáló sor 
kulcsdarabja Vojnich Erzsébet nagy méretű vászna, ame-
lyet Rátfai Attila a Szalmaszál Alapítvány 2010-es, női al-
kotóknak szentelt, Women Only elnevezésű jótékonysági 
árverésén vásárolt meg. A festmény tudatosan elveszejti 
a szemlélőt a pontos dimenziók nélküli, érzelemgazdag, 
álomszerű térben. A konstruktív megközelítést bemutató 
kiállítási egység alapköve Maurer Dóra munkája a „szféri-
kus pikkelyek” motívumából kiinduló sorozatából, ahol a 
pengeéles formák és a szigorúan választott három szín 
határozza meg a képmezőt.

Maurer Dóra tanítványaként végzett Nagy Barbara, 
akit monokróm műveinek egy darabja képvisel. A fa kép-

HALMI-HORVÁTH István: 
Cím nélkül, 2004, olaj, 
gipsz, farost, 30×30 cm
HUNGART © 2021



29

felületet mély árkok szántják, ezek struktúráját erősíti 
fel az egyszínű fekete festés az éles megvilágítás révén.  
Schmal Róza az ecsetvonásokat is hangsúlyozó monok-
róm felületén kis ablakot nyit egy másik, ugyancsak ho-
mogén színvilágú háttérbe. Szabó Sára szintén nagy, vég-
telennek tűnő színmezőbe rejt egy másik kompozíciót, 
egy kis csendéletet, amely maga is egy-egy elemi szinten 
jelölt, lecsupaszított tárgyból áll.

Kovács Réka Gyöngyvér a szürke több árnyalatát konf-
rontálja úgy, hogy a felületek összhatását a szabályos és a 
szabálytalan határán billegő geometrikus alakzatok, vala-
mint a rovátkolt faktúra dinamikája is befolyásolja. Kollár 
Andrea azzal játszik egy ajtónyitás ábrázolásának ürü-
gyén, hogy a szinte tapintható ecsetvonásokkal egymás 
mellé helyezett néhány színmező eltolása a négy részből 
álló munka egyes tábláin miként hívja elő a változás, az 
elmozdulás képzetét. A művész további fricskaként külön 
festményt készített arról is, ahogyan a négy kép egy kiállí-
tási helyzetben a falon szerepelt, vagyis újra egy műtárgy
gyá sűrítette a négy mű egymásutánját.

A női válogatásban izgalmas megfigyelni a lírai vagy 
konstruktív kiindulóponthoz kapcsolódó szemlélet felol-
dódását, kölcsönhatását. Nem vehető észre, hogy a térre 
adott női reflexiók gyökeresen eltérnének a férfi alkotó-
kéitól. A válogatás üzenete inkább az, hogy női művészek 
nem feltétlenül nőművészetet, női tematikájú alkotásokat 
hoznak létre. Egy korábbi társadalmi egyenlőtlenség idő-
szerű feloldódása, hogy egy minimalista felfogású gyűj-
teményben a mai szerzemények hasonló arányban képvi-
selnek női és férfi pozíciókat.

Ha jellemzően női aspektusokat szeretnénk megragad-
ni a gyűjteményben, az két további terület vizsgálatával 
lehetséges. Több művésztől láthatunk textilmunkákat: az 
idősebb generációban Czakó Margittól, aki Barcsay Jenő 
textilterveinek megalkotójaként is dolgozott, vagy éppen 
a fiatalabbak közül Kanics Mártától, akitől egy, a víz hul-
lámzására asszociáló, kék tónusok színátmenetéből fel-
épülő, vertikális formájú, spirituális tematikájú absztrakt 
tájkép látható.

A plasztikusság és a felületérzékenység központi elem 
a kollekcióban, így ezek a textilmunkák jól ízesülnek a 
gyűjtő törekvéséhez, hogy anyagukban, faktúrájukban 
mozgalmas munkákat válasszon. Ide társíthatók még a 
Képzőművészeti Egyetemen nemrég végzett Frenyó Júlia 
varrott vásznai is: a két monokróm színfelület egymásra 
hatását vizsgáló munkákban a művész az általa felhasí-
tott vásznakat feltűnő, nagy mozdulatokkal összeöltötte, 
ezzel a művészetelméletileg és emberileg egyaránt értel-
mezhető gesztussal emelve ki a meditatív, absztrakt ké-
peket a pusztán esztétikai közegből.

A másik terület, ahol tetten érhető a női megközelítés, 
az maga a női tematika, a testiség, a nők társadalmi helye. 
Ezt főleg Nagy Kriszta munkái képviselik az anyagban, 
aki Rátfai Attila gimnáziumi padtársa volt, és azóta is jó 
a kapcsolatuk. Egy döntően elvont, minimalista műveket 
felölelő kollekcióban izgalmas „kiszólás” Nagy Kriszta 
társadalmi ügyekre reflektáló, a képfelületeken gyakran 
feliratokat tartalmazó, narratív, polemikus művészete.  
A gyűjteménybe inkább a játékos, kikacsintó munkái ke-
rültek be egészségesen fellazítva a kollekció esztétikai 
irányultságát.

De ne csak a gyűjtemény minimalista fősodráról essen 
szó! A testi-társadalmi tematikához társítható az anyagból 
feLugossy László vállaltan szemtelen, oldott motívum-
világa, Halász Károlynak a konstruktívan fegyelmezett 
kompozícióba rejtett identitáskeresése, sőt talán meglepő 
módon, Haraszty István számos munkája is. Édeske (aho-
gyan művésznevén szólítják) kedvelt eszköze a szójáték, 
a humor, a mindennapi hívságok kifigurázása, a történel-
mi-politikai felhang.

A kitekintés nemcsak a társadalmi utalások, az emberi 
viszonyok beemelése révén lehetséges, hanem koncep-
tuális irányba is. A gyűjtő kifejezetten kedveli azokat az 
útkereséseket, ahol a számára mérvadó érzéki minimaliz-
mus a művészet mibenlétére, határaira vonatkozó elmél-
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kedéssel párosul. Ezért szerezte meg ifj. Ficzek Ferenc 
három festményét, amellyel a fiatal művész 2006-ban a 
Strabag Festészeti Díj pályázatán keltett feltűnést. A be-
csomagolt festmények hátát – a csomagolópapír jellegte-
len egyszínűségét és gyűrődéseit, az átkötő spárgát, vala-
mint a felragasztott etikettet – élethűen ábrázoló képeken 
három fiktív cím is olvasható: Tájkép, vagy amit akartok, 
Egy kis figurális, Amit csak el tudtok képzelni.

Takács Anett szintén elgondolkodtatja a befogadót, 
hogy kivágott vászonból készített origamija – amelyet 
szögekkel lehet képként a falra rögzíteni – egy lángoló 
színű monokróm festmény vagy annak éppen a tagadása, 
dekonstrukciója. Rokonítható ezzel Horváth Villő látszó-
lag szintén monokróm festménye, amelyen elsőre a gyű-
rött, használt, tárgyszerű jelleg tűnik fel, majd szembe 
ötlik a kilógó rozsdás szög is, tudatosítva, hogy az érzéki 
látvány és a Brecht-féle elidegenítő ötlet egyaránt a mű-
vészet része.

A gyűjtő érdeklődéséből adódóan számos olyan alko-
tó felbukkan a kollekcióban, akinek gondolkodása közel 
áll az építészet világához. Széll Ádám négyrészes munkája 
néhány elem egymáshoz való viszonyát variálja úgy, hogy 
rendre egy pauszpapír tépettségén át enged ebbe külön 
bepillantást. Az ugyancsak a Képzőművészeti Egyetemen 
nemrég végzett Boruzs Ádám hálót feszít monokróm vász-
na felületére, és az alászorított teniszlabda segítségével 
idéz elő terepasztal jellegű térbeliséget. Plank Antal egy 
rozsdásított acélkürtő szoborrá alakításával, Tar Zsuzsa 
hegesztett és festett acéllemezek játékával avatkozik be a 
térbe, míg Kaszás Konrád egy monokróm felület kitakart 
sávjaiba fest bele anyagszerű kontúrokat, hogy a színek és 
a reliefszerű mélységi szintek kombinációját mutassa meg.

A térben élnek a gyűjtemény objektjei, szobrai is. Vi-
zsolyi János patinás fémhasábjai megengedik a figuratív 
asszociációkat – például emberi kézre vagy egy fatörzs-
ből induló ágakra –, de önállóan is megállnak felületérzé-
keny és dinamikus geometrikus kompozícióként. Menasá-
gi Péter előkelő kockatömbjét két hozzá illesztett forma 
révén billenti ki álló helyzetéből (Csáfordi Omphalos).  
A New Yorkban élő Vészi Tamás kis méretű, falhoz rög-
zítendő plasztikája elnyújtott árnyékot vet a falra meg-
sokszorozva ezzel a lehetőségeket, hogy a szemlélő mely 
sávok egymással való feleselését figyelje.

Hardi Ágnes horganylemezből készített reliefje olyan sík-
szobor, síkba szorított tértárgy, amelyen a falhoz szorí-
tottság elengedhetetlen része a jelentésnek is, hiszen az 
életveszélyesen meredek és szűk lépcsősor így válik geo-
metrikus formából egzisztencialista jelképpé. Különböző 
fafajták (juhar, dió, tölgy) eltérő anyagát, mintázatát és 
színvilágát változtatja nagy méretű szobortárggyá Gettó 
József. A gyűjteményben számos festmény dolgoz fel há-
romdimenziós motívumot, például Csiszér Zsuzsi skatu-
lyákról készített, többértelmű, „taxonomizáló” képe vagy 
Losonczi Béla lírai térlátomása.

Bár nem szobor, érvényesüléséhez a részben háromdi-
menziós jelleg elengedhetetlen Saxon-Szász János mun-
kájában is, hiszen ez a háromszög-kompozíció egyik kez-
deti alapköve volt a ma már műalkotások sorozataként és 
a térlátást, vizuális készségeket fejlesztő játékokként egy-
aránt ismert munkáinak. Halmi-Horváth István is elősze-
retettel lép ki alkotásaival a térbe, például azon a döntően 
monokróm fehér kompozícióján, ahol az egymásra réte-
geltnek tűnő lemezfelületek egy középkori bélletes temp-
lomkapu hatását érik el.

Wolsky Andrástól a gyűjtemény a jellegzetes, lendü-
letes, nagyvonalú absztrakciói mellett egy olyan korai, 
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háromrészes munkát is tartalmaz, amely kilép a térbe, 
szervezi is azt a három rész speciális egymáshoz illesz-
tése révén, valamint témája is maga a tér megélése. Az 
építészből képzőművésszé vált Matzon Ákos reliefjei játé-
kos-komoly térvariációk.

A gyűjteményben külön figyelmet kapnak a papírala-
pú munkák Barabás Mártontól Csorba-Simon Lászlóig. 
Számos mára elfeledett művészt beemelt ide Rátfai At-
tila, például Lehel Istvánt, a 70-es évek absztrakciójának 
eredeti alakját vagy Pálos Miklóst, aki az Újlak csoport 
tagja volt, majd más irányba ment tovább. Gábor Áron 
Möbius-csavarja (1989) feleleveníti a rendszerváltás drá-
mai átalakulásait, Győrffy Sándor konstruktív színkom-
binációja térvízió is, Feledy Gyula papíralapú olajképe 
lírai-filozofikus meditáció.

Különböző műfajokban mozogva, de a gyűjtemény né-
hány kulcsszempont alapján társítja a Rátfai Attila mini-
malizmusdefiníciójába illő alkotásokat. Az anyagszerűség 
(például Bernát András), a plasztikus jelleg (például Ká-
dár József, a párizsi emigrációban használt nevén Joseph 
K’dar), a színhasználat tudatossága (például Benedek 
Barna) s a formakincs ökonómiája (például Varga György) 
mellett a koncepcionális kibillentés (például Szilágyi Sza-
bolcs, művésznevén Si-La-Gi) sorolható ötödik iránytű-
nek a gyűjtő választásaiban.

Hangulatvilágában a spektrum a líraitól (Yusuke Fukui, 
Szász Sándor) a feszesen geometrikusig (Vincze Ottó, 
Fábián Zoltán) terjed számos köztes pozícióval, amint 
azt például a Szombathelyen végzett, most Berlinben 
élő és alkotó Sági Gyula művei jelzik, melyeken a szilárd 
struktúrák és a szabad lebegés dialógusa figyelhető meg. 
Hasonlóan köztes pozíciót foglalnak el a hosszú időn át 
bécsi emigrációban dolgozó Bányász Éva kompozíciói is 

a szigorú mértani alakzatok és a dinamikus festőiség ele-
gyeként.

A gyűjtő kifejezett szándéka a fiatal alkotók felfede-
zése (Kecső Kristóf, Barakonyi Bori): évek óta jár a mű-
vészhallgatók kipakolására és diplomakiállítására, hogy 
onnan is válasszon műveket. Rátfai Attila az év végi mű-
vészeti vásároknak is rendszeres látogatója. A szerzemé-
nyek forrását áttekintve kivehető, hogy a mindmáig egye-
temi oktatóként dolgozó gyűjtő a műpártolóknak ahhoz az 
értelmiségi típusához tartozik, akik az egyéni felfedezést 
és a művészhez fűződő közvetlen kapcsolatot részesítik 
előnyben.

Az anyag eddig magyar alkotókra koncentrált. A gyűjtő 
úgy ítéli meg, hogy az ár-érték arányok és a személyes 
felfedezés lehetősége a hazai piacon nyújt számára meg-
felelő vételi lehetőségeket. Ám a válogatás nem korlátozó-
dik Budapestre, a kollekcióban például a Szentendréhez 
vagy Pécshez kötődő alkotók munkáiból önálló kiállítást 
lehetne összeállítani. Sőt, ez a sokrétű vizuális térkép a 
magyarországi művészet minimalista irányzatairól éppen 
most nyit külföldi művészek felé. A munkahelyi és a csalá-
di inspiráció adott ehhez. Rátfai Attila munkája révén nap 
mint nap külföldi hallgatók és kollégák között mozog, illet-
ve részben a magyar és az osztrák főváros között ingázik. 
Gyakran utazik Németországba is, mivel felesége évek óta 
Frankfurtban dolgozik, három gyermekük külföldön ta-
nul. Ez kezdte külföldi művészeti választásokra sarkallni 
a gyűjtőt, s a pandémia idején került a kollekcióba az első 
külhoni munka, a német Christiane Feser műve.
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Jankó Judit 

JJ: Ez egy egyszemélyes galéria. Jól bírod 
a magányt?
Oltai Kata: Nem bírom jól, ez kiderült. Bár 
annyit módosítanék, hogy nem egyszemé-
lyes helyet terveztem 2015-ben sem. Mindig 
volt mellettem egy asszisztens, akivel – mint 
korábbi munkatársaimmal is –, szoros sze-
mélyes kapcsolat, barátság is kialakult. Mol-
nár Veronika, csodás, fiatal kollégám azóta 
New Yorkban tanul, és már gyakornokként 
dolgozik a MoMA-ban, nagyon büszke va-
gyok rá. Most Umathum Dóri van mellettem.
Másrészt pedig azt kell mondanom, hogy 
nagyon erősen hittem, hogy kialakul egy 
közösség, rendszeres „résztvevők” a galé-
ria körül, akiknek ez a szempontrendszer 
konzekvensen fontos kurátorként vagy alko-
tóként. Na, ez nem jött létre. Persze emel-
lett valahogy mindig fontos nekem, hogy én 
is „felfelé” nézzek. Nagyon hiányolom ezt a 
szakmánkból is, a karizmatikus, látható ve-
zetőket.
JJ: Nem érezted, hogy itt a lehetőség a vál-
tásra, és te lehetsz ilyen másoknak?
OK: Sokan mondják mostanában, hogy egy 
idő után ez így természetes, és változnak 
a szerepek. Nekem nincs igazán kedvem 
ehhez, többek között ezért sem szívesen 
megyek tanítani. Egyedül azt a folyamatot 
szoktam élvezni, ahogy a mindenkori as�-
szisztenseimmel vagy a művészekkel oly-
kor kialakul a véd- és dacszövetség, a szo-
ros emberi kapcsolat, de nem vagyok a 
leaderük, ez másfajta dolog. Ne szépítsük: 
én a rendszeren kívül dolgozom, ez a galé-
ria deklaráltan úgy jött létre, hogy bizonyos 
struktúrák ellenében fogalmazta meg ma-
gát. Az intézmények vezetése jelenleg be van 
betonozva, egyik részén politikai okokból, 

másik részén isten tudja, miért nem válasz-
tunk demokratikusan új vezetőket, egyfajta 
„öröklődés” alakult ki.

Nagyon erős és definitív vállalás a FERi 
esetében az államtól és az önkormányzat-
tól való függetlenség. A pályázati fenntartás 
mint életvitel mellett sem tettem le a vok-
som anno. Nonprofit működésemet saját for 
profit vállalkozással, egy vintage butikkal 
tartom fenn, ami klasszikus visszaforga-
tással tartja el saját magát és a másikat is. 
Egyetlen pályázaton vettünk részt tavaly
előtt, először és utoljára, a Summa Artiumon 
keresztül, abban a reményben, hogy szintet 
lépjen a galéria, mert végtelen mennyiségű 
ingyenmunkával fenn lehet tartani helyeket, 
de saját forrásból kifizethetetlenek a nem-
zetközi jogdíjak vagy csereprogramok.

Újra és újra emlékeztetni kell a közeget 
arra, mennyiben más, amikor önálló vállalá-
sokat teszel, mik a korlátaid, mennyit tudsz 
előteremteni a magyar viszonyok között a 
hazai gazdasági-kulturális klímában. Minden 
limit ellenére ez a működés kínál egy sor új 
lehetőséget, amit észre sem veszel, és nem 
is értékelsz a hétköznapokban, ezt is tudato-
sítani kell. Ugyanakkor semmi előnye, vagy 
inkább máshogy mondom, semmi hátrá-
nya nincs annak, ha valaki bármilyen pénzt 
igénybe vesz, és abból kritikus. Ez sajnos 
a szcéna komoly fásultságának a tünete, a 
friss levegő legnagyobb gátja. Ugye, ez mi-
nimum hatvan éve a vizuális kultúra egyik 
legfontosabb felismerése, hogy „ahonnan 
beszélsz, az a mondanivalód része”. Nyil-
vánvalóan devalválódnia kellene egy sor 
pozíciónak, ez nálunk mégsem történik meg, 
inkább kiiktatódik ez a nagyon is számon 
kérhető aspektus. 

JJ: A szabadságra gondolsz?
OK: A szabadság mellett a felelősségre is. 
Elgondolkozhatnánk például azon, mi a sze-
repe, feladatköre egy intézménynek, amely-
nek a fűtését, munkatársainak fizetését a 
közösség állja, erre fontos lenne reflektálnia 
az intézményeknek, ahogy nemzetközileg 
sok jó példa akad. Az intézményesült kultúra 
helyszínei – az állami függés következtében 
– igyekeznek intaktak maradni a kényes kér-
désekben, és már egyre több kérdés kényes-
nek bizonyul. Az art fairek alig várják, hogy 
újra megnyissanak, senki nem beszél arról, 
mennyi kerozint füstölnek el ahhoz, hogy 
mindössze három napra átreptessenek az 
óceánon műtárgyakat. Pedig nekem hiány-
zik az arról való eszmecsere, hogy min lehet 
és min kell változtatni. És akkor még nem is 
említettem, hogy a nemzetközi múzeumi vi-
lágban lezajlott egy masszív paradigmavál-
tás, ami nálunk totálisan kimaradt, erről is 
szót kéne ejtenünk. Ideális helyeken a kezdő 
szakember bekerül egy szellemi műhelybe, 
legalulról küzdi fel magát, miközben megis-
meri a hivatkozási alapokat, azok fejlődését 
generációkon keresztül, mert csak ezen az 
úton juthat el a hiteles kritikájáig bárminek is. 
Szóval, ahol most ülünk, a FERi, az a rend-
szeren kívüliség, a kísérleti terep, a „kisga-
lériázás”, az underground. Fontos, de nem 
váltja ki azt a társadalmi hatást, amit a ka-
nonizált helyszíneknek kellene generálniuk – 
amiben továbbra is nagyon hiszek. 
JJ: Hasznosnak bizonyultak a korábbi in-
tézményes tapasztalataid? Lehet úgy kritikát 
megfogalmazni, hogy nem vettél részt sosem 
a nagy rendszerben?
OK: Az egyetemen három szakra jártam pár-
huzamosan, és már akkor elkezdtem sokfelé 

Egy optimális világban mindennek és mindenkinek megvan a maga helye, a kereskedelmi 
galériáknak éppúgy, mint a nonprofit intézményeknek, a projektekre vagy egy-egy ügyre 
szakosodott helyeknek. A hazai kortárs vizuális színtéren még sok a hiány, a kisebbségek, 

a női alkotók, a speciális területek reprezentációiban inkább fehér foltokat, mint működő 
intézményeket találunk. Ebben a közegben vállalt speciális szerepet az Oltai Kata kurátor által 
létrehozott FERi feminista projektgaléria. A múlt időt az indokolja, hogy a FERi ebben a formában 
véget ér. Oltai Katával leltároztunk.

Hiánygazdálkodás
Beszélgetés  
Oltai Katával
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Zsuzsi, Julie ZANDO 

és VERES Júlia 
kiállítása, 2017

A FERi és a művészek 
jóvoltából

My World, Ma Dreams. Alla GEORGIEVA, 
FAJGERNÉ Dudás Andrea, OLÁH 
Mara Omara és Xenia Gnilitskaya-Alina 
YAKUBENKO kiállítása, 2019
A FERi és a művészek jóvoltából

OLTAI Kata
Fotó: Bánkúti András
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dolgozni – magazinnál, kereskedelmi galériá-
nál, art dealer mellett. Ráláttam számos po-
zícióra, és mire végeztem az egyetemen, már 
pontosan meg tudtam mondani, mi érdekel 
és mi nem, a műkereskedelemből például ki-
ábrándultam. Világossá vált, hogy a kiállítási 
forma az az eszköz, amelyen keresztül gon-
dolkodni akarok, mégpedig a nonprofit szfé-
rában. Abszolút számít az, amit korábban 
magamba szívtam ebből a közegből. Ahogy 
korábban megfogalmaztam, szerintem ak-
kor áll meg a kritika, ha ismered a rendszert. 
A kis helyek közül sem mindegyiknek az a 
missziója, hogy kritikát fogalmazzon meg, 
ennél lényegesen tágabb és nagyon különbö-
ző aspektusok vannak, mindenki eldöntheti, 
milyen pozíciót foglal el magának, és ott mit 
csinál, miről beszél.
JJ: Hat éve, a FERi indulásakor te hová po-
zicionáltad magad, és ez miként változott (ha 
változott) menet közben?
OK: Azt gondoltam akkoriban, hogy arra a 
kis időre, amíg visszaáll az eredeti rend, és 
hamarosan vissza lehet menni dolgozni az 

intézményekbe, kell egy hely, amely bizo-
nyos általam fontosnak tartott szellemisé-
get visz, ez lett a FERi. Az általam elismert 
szakemberek közül sokan inogtak a pálya 
szélén, arról gondolkodtak, hogy elhagyják 
az országot, már érződött a politika által ge-
nerált konzervatív nyomás a kulturális szín-
téren, de azt hittem, belátható időn belül az 
az értékrend, amely bizonyos sztenderdek 
alapján fogalmazódott meg, és amelyben én 
is szocializálódtam, kivívja, hogy hangja és 
beleszólása legyen. Nem így lett. 

A FERit egy időszakos gondolkodásmód-
nak tartottam mint kurátor, ahol értelmesen 
eltöltöm az időmet, frissen tudom tartani  
a kapcsolatrendszeremet, képességeimet, 
ahol kompromisszumok nélkül létrehozhatok 
valamit, ami érdekel.

Beszéltem már arról, hogy mennyire hit-
tem, hogy egy informális közösség alakulhat 
ki a galéria körül. Azzal számoltam, hogy 
ennek öngerjesztő folyamatnak kell lennie. 
Iszonyatosan erős a kiváncsiság a közönség 
részéről, pláne hogy az aktuálpolitika rend-

szeresen tematizálja ezeket a fogalmakat, 
szóval egyértelmű lesz, hogy egy sor olyan 
hang, amely nem talál most (akkor) utat a 
kereskedelmi galériákban vagy a nagy intéz-
ményekben, az itt csapódik le, mert nem kell 
visszafognia magát. Na, ebben azért nagyot 
tévedtem. Nem született meg az a közeg, 
mely rendszeresen és erősen akarja bírál-
ni, kommentálni, parafrazeálni a szexista 
mikroközegünket, a művészeti színteret és a 
tágabb, de ugyanolyan konzervatív társadal-
mi beszédmódokat. Időszakosan csatlakoz-
tak, ha felkértem, megszólítottam valakit, 
de körbe is értem nagyjából ennyi idő alatt. 
Számos jelenséget nagyon károsnak tartok a 
művészeti intézményrendszerben, de látom, 
nem mindenki akar ugyanolyan hangosan és 
nyíltan nemet mondani ezekre, mint én. Fon-
tos társadalmi jelenségek mellett megyünk 
el reflexió nélkül, és nagyon sok réteg kép-
viselete hiányzik a képzőművészeti színtéren 
jelenleg.

Ami azonban nem várt hozadék volt, hogy 
iszonyatosan erős nemzetközi érdeklődés 
jött, Törökországtól Izlandig, az Egyesült Ál-
lamoktól Ausztráliáig, hogy ilyen toposzok-
kal éljek. És nemcsak a kiállítási progra-
munkban, hanem a filmvetítésekben is, mely 
egy informális, de egyre erősödő szál volt a 
galéria életében. Egy fesztivált is terveztünk, 
de elmosta a Covid. Hihetetlen jó tapaszta-
lat volt, hogy a feminista és női szempontú 
felvetésekkel dolgozó nemzetközi közeg el-
képesztően nyitott és támogató egymással, 
legyen szó művészekről, galériákról, cso-
portokról, szerzőkről vagy archívumokról, 
producerekről. A FERi megalapításával egy 
hiányzó hangot akartam hozzátenni a kánon-
hoz, azt a kritikus hangot, ami a feminizmus 
széleskörű felfogásából ered, és hozzám kö-
zel áll.
JJ: Kik járnak a FERi-be?
OK: Egyrészt volt egy erős szándék, hogy 
lokálisan, értsd a Rákóczi tér tőszomszéd-
ságában is értelmezze magát a hely, amely 
egy utcára nyíló helyiség, szóval benéznek, 
bejönnek. Lett egy erős ott lakó-dolgozó kö-
zönségünk is, erre egyre jobban igyekeztünk 
reflektálni szövegekkel, segédanyagokkal, 
adott esetben tematikailag is.

Az intézményi megnyilvánulásokban gya
kori a magas kultúra – alacsony kultúra 
különbségtétel, közben van egy egyre te-
rebélyesedő fiatal réteg, aki erről egészen 
másképp gondolkodik. A FERiben és a vin-
tage butikban, a Konfekcióban sok az össze-
kacsintás, a fiatalok ezt élvezik, otthonosan 
mozognak az utalások terepén, és hiánypótló 
nekik, mert külföldön egy csomó ilyen hely 
van. Ahová ők is sietnek, mert egy-két éven 
belül az én törzsközönségem is továbblép 
Berlinbe, Londonba, senki nem tervez itthon. 
Ez azért elég aggasztó.
JJ: Csináljunk számvetést. Mi az, amit ered-
ménynek könyvelsz el? 
OK: A legbüszkébb arra vagyok, hogy itt 
helyben sikerült közönséget építeni, kapcso-
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lódni emberekhez. Egyre jobban figyeltem 
arra, hogy úgy beszéljek bárkivel, hogy meg-
értse, amit mondok. A Ludwig Múzeumban is 
szerettem lemenni a kiállítótérbe, az emberi 
interakciók kiemelten fontosak abban a köz-
vetítő pozícióban, ahogy én a kurátorságot 
felfogom.

Nagyon szerettem a vetítéseket, gen-
derszempontú doksikat, rövidfilmeket ve-
títettünk, ez a vonal fontos nekem, mert az 
aktivizmus szintjén hallatja hangját a női 
szempontúság, de a vizuális kultúra szintjén 
nem. Bizonyos társadalmi jelenségekkel sen-
ki nem foglalkozik – például a középkorú nők 
történetével, érzéseivel, ők láthatatlanok, 
nemhogy film, fotósorozat sem készül róluk. 
A női életútban van egy hosszú, láthatatlan 
szakasz.

Fontos volt, hogy a FERi, mint ahogyan az 
általam modellként tisztelt helyszínek, nem 
a neoliberális piacfelfogás szerinti kultúr-
politikai szerkezetváltást és ritmust követi. 
Ezeknek a helyeknek szembe kell menniük a 
kiszámíthatósággal, a számonkérhetőséggel, 
független vagy magánköltségvetésből dol-
goznak. Ami felemészti őket, az legtöbbször 
az „életvitelszerű egyszemélyesség”. 

Mindenképp lezárnám a FERi-t idén – és 
személyes okokból egy kicsit korábban fo-
gom, mint terveztem. Tavaly elhatároztuk, 
hogy időben nyújtjuk a teret: úgy fűztünk 
egymás után kiállításokat, hogy továbbgör-
dítettük a témát vagy az egyik résztvevő sze-
mélyén keresztül, vagy egy másik irányba 
elágazva. Ez a 16 négyzetméteres hely lehe-
tőségeit kitárta. Két csereprogramunk is lett 
volna, egy a londoni The Bower galériával, 

egyet pedig a QueeringYerevan csoport-
tal terveztünk. Mindent megakadályozott 
a Covid. Az utóbbi évben szakaszosan pár 
hónapra nyithattunk ki, hiszen itt nehezebb 
„előrántani” egy projektet, amikor van egy 
szellemi meghatározottsága a programok 
menetének. 

Gyakran találkozom a hátbaveregetés je-
lenségével is: a többség megnyugszik abban, 
hogy valaki „kimondta”. Mielőtt nyitottam, 
az volt a hipotézisem, csak egy hely hiány-
zik, és ha létrejön, megszületnek a nagyon 
radikális reakciók, hiszen egy ilyen hely az 
unortodox vagy kísérleti felvetések terepe is. 
De sokkal inkább az a konklúzióm, hogy az 
maradt érvényben, lehetőleg ne haragítsunk 
meg senkit, megmaradjon a lehetőség, hogy 
van visszaút. 
JJ: Nem lehet, hogy mire valaki kész művész 
lesz, a szocializációja során mélyen belevé-
sődik az a tudás, amit úgy foglalnék össze, 
hogy „nem írhatom ki magam a rendszer-
ből”?
OK: Abszolút benne van, mégis csodálko-
zom. A művészképzés, és ide értem az el-
méleti képzést is, sokat változott, másrészt 
meg semmire nem reflektál, ami az elmúlt tíz 
évben történt. Nincs lehetőség kísérletezés-
re sem manuálisan, sem gondolatilag. Most 
nemcsak arról beszélek, hogy már mindenki 
kurátor, míg nekünk ennek a kimondásához 
legalább tíz év kellett, hanem arról, hogy 
lazán és bátran lehessen akár tévedni is. Az 
én galériám (és a hasonlók) arra lennének al-
kalmasak, hogy merjenek gondolatelemeket, 
fricskákat, kísérleti anyagokat letenni, egye-
lőre ne nagyszabású projektekre sóvárogja-

nak, hanem csinálják, ami izgatja őket. Vagy 
csak kiabáljanak bele a szcénába. 

Hiányzik az a fajta laza attitűd, aminek 
a legjobb példája most a Netflixen látható 
Scorsese – Fran Lebowitz beszélgetős film, 
amelyben a kétségek is ugyanúgy helyet 
kapnak, mint a merész állítások. Lebowitz 
Social Studies című könyve és egyáltalán a 
karaktere a húszas éveim meghatározó él-
ményei közé tartozik. Ez a fajta önirónia és 
mellette a nagyon mély felkészültség adja a 
hitelességét a kritikusnak, aki nem fél kimon-
dani dolgokat, és magát is kritika alá veszi, 
ha kell. Ez az értelmiségi attitűd nálunk fájó-
an hiányzik. Akiben meglenne, abban is kilú-
gozódott az elmúlt években. Nekem is nehéz 
az önmarcangoló kérdéseken túljutni.
JJ: Például?
OK: Vajon igazam van-e abban, hogy ki 
kell tartani akkor is, ha egyedül maradok? 
De ha elfogadom, hogy egyetlen járható út 
a kompromisszum, akkor is veszít a fényé-
ből mindaz, amit elérhetek vele. Tudatosan 
„small player” akarok lenni és maradni, aki 
ha akar, elhallgat, máskor hangosabb – maga 
dönt a jelenlétről és a kivonódásról. Ez a kí-
vülről akár szeszélyesnek is tűnhető lüktetés, 
cikázás menthet meg a megkeseredéstől és 
a fájdalmas ébredésektől. A mozgékonyság 
teszi könnyűvé, hogy mindig lássak izgalmat 
abban, amit egy kulturális szerepkör, mint 
akár a kurátoré, kínálhat. Semmiképp sem a 
„nagy intézmény” vagy a lineáris karrier. 

CHILF Mari: Saját mintás II.  
A FERi szereti című kiállítássorozat, 2016
A FERi és a művész jóvoltából
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Örömmel hívom fel az Új Művészet olvasóinak a figyel-
mét Ruzsa György legújabb, ikonművészettel foglal-
kozó kötetére, amely minden eddiginél eredménye-

sebben nyitja fel a szemünket és a szívünket az ikonművészet 
titkára. 

Kezdi a technikai ismeretekkel, amelyek minden esetben 
szoros kapcsolatban vannak teológiai jelentésükkel. Saj-
nos sokan még ma is úgy gondolják, hogy az erősen hagyo-
mányőrző, sok előírást követő ikonok távol állnak a művé-
szettől. Ismeretes, hogy a keleti kereszténységnek ezeket a 
táblaképeit szigorú szabályok szerint festették. E szabályokat 
hermeniákban, ikonfestő kézikönyvekben rögzítették. Voltak, 
akik az ikonfestőket egyenesen a teológusok rabszolgáinak 
nevezték. Ezekre a kérdésekre Maximilian Volosin orosz köl-
tő és festő egy kérdő mondatos címadású könyvében vála-
szol. A Mire tanítanak az ikonok? című, 1914-ben megjelent 
művében az ikonfestő kánonok iránti tiszteletét a költőnek a 
versformák iránti természetes vonzódásával hasonlítja össze. 
„Vajon nem ugyanezt teszi-e a költő, amikor valamely szi-
gorúan meghatározott formához, például a szonetthez nyúl, 
és ebbe az előre kimunkált ritmikai és logikai alakzatba önti 
lelkének lírai állapotát? A művészet mélységes és organikus 
megnyilvánulásaiban mindig észrevehető a növény kanonikus 
szára, hajtásain pedig az egyéni alkotás szabad virágai.”

Ez az alapgondolata Ruzsa professzor ugyancsak kérdője-
les című nagy könyvének, ezt fejti ki részletesen az esztétika 
és a teológia sajátos összefonódását elemezve. Külön fejeze-
tet szentel az ikon anyaghasználatának és a készítés techni-
kájának, de ezt is összeköti a teológiai vonatkozásokkal. So-
kat foglalkozik a leukosszal, mely alapozó funkcióját tekintve 
azonos a bólusszal, melyet a középkori itáliai festők oly nagy 
szaktudással alkalmaztak. Ez a vasoxidot tartalmazó anyag 
vöröses színű, míg a leukosz kréta- vagy gipsztartalma miatt 
fehér. Az ikonfestők ebben is szimbolikus jelentés találtak, 
szilárdsága az állandóságra, az örökkévalóságra, míg fehér 
színe a tisztaságra emlékeztet.

Az arany használatakor arra is gondoltak az ikonkészítők, 
hogy az már évszázadok óta ismert, megbecsült anyag, nem 
változik, nem oxidálódik, s ez is az állandóság, az örökkéva-
lóság érzetét kelti. A korai ikonoknál igen vékony laparanyat 
használtak, hiszen ez tükrözi vissza szinte teljességgel a rá-
eső isteni fényt. Az aranyozás külön szakmának, igen megbe-
csült mesterségnek számított. Olyan érdekességet is megtud-
hatunk, hogy a lapis lazuliból, vagyis a lazúrkőből készült kék 

festék az arany után az ikonfestészet legfontosabb színe volt, 
az égi szféra jelzésére szolgált. 

A szerző az alapvető technikai kérdések után az ikonok 
ikonjának, Andrej Rubljov Ószövetségi Szentháromság-ikon-
jának transzcendenciájába vezeti be az olvasót. A keresztény 
Isten-fogalom tanítását a 14. századi orosz szerzetes-festő a 
művészet eszközeivel, a színek, a vonalak érzékenységével és 
a lélek vezette tökéletes szerkesztéssel jeleníti meg és teszi 
átélhetővé. A művészettörténeti elemzés remek példája az a 
hat oldal, amellyel a jeles bizantinológus segíti az olvasót e 
mű megközelítéséhez a címben felvetett kérdésre válaszolva. 
A könyvtárnyi irodalomba is bevezetést kap az olvasó a kép 
titkait feltáró elemzést követő többoldalas jegyzetekben.

A kötet további oldalain az orosz ikonfestészet magyar 
kapcsolatai tárulnak elénk. A Szent István udvarából Kijevbe 
érkezett három magyar testvérből a kijevi Barlangkolostor-
ban ortodox szentekké vált Magyar Mózes, Magyar Efrém és 
Magyar György ikonábrázolásairól, továbbá a két máriapó-
csi Szűz Mária-ikonról, galántai Esterházy Pál (1635–1717)   
hercegnek egy korai novgorodi ikonjáról, továbbá a híres 
Vlagyimiri Istenszülő-ikonról szólnak az írások.

A könyv második részében ötvenöt jó minőségű, nagy 
méretű reprodukcióhoz írt kommentárok teszik teljesebbé 
ismereteinket. Érdemes felfigyelnünk arra, hogy a bemuta-
tott, 17. század végi réz- és ezüstborítású Barlangkolostori 
Istenszülő-ikonhoz hasonlót őriz az esztergomi Keresztény 
Múzeum is.

Ruzsa György:  
Hogyan nézzük  
az ikonokat?

Corvina Kiadó, Budapest,  
2020, 183 oldal, 55 színes kép

Prokopp Mária

Isteni fény
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Katalógusként és könyvként egyaránt forgatható a Sza-
bados Árpád (1944–2017) életútját bemutató, többszer-
zős kiadvány. A művész pályája köztudottan gazdag és 

sokrétű. Grafikusi és festészeti életműve mellett jelentős volt 
művészetpedagógiai ténykedése: vezette a GYIK Műhelyt, 
évtizedekig oktatott a Képzőművészeti Egyetemen. De szer-
kesztette a betiltott, régi Mozgó Világot is, emellett számos 
publikáció szerzője.

Az 1960-as évek második felétől induló munkásságának 
első szakaszát a figurális, majd expresszív és szürreális ábrá-
zolásmód jellemzi (Dante illusztráció – jégben, 1966). Ezt kö-
vetik a gyerekrajzok ihlette művek, illetve a koncept art és az 
akcióművészet ösztönözte fotók (Kezek, 1976–77). Az 1980-
as évek közepétől – művészetének leghosszabb, leggazda-
gabb periódusában – a gyerekrajzok és a falfirkák stílusát 
ötvözi a new wave festészet mozgalmas gesztusaival. Ekkor 
születtek a színes monotípiái (Délről, 1993) és mindenekelőtt 
a hatalmas méretű tekercsrajzai (XX. századi kifestőkönyv, 
1992–93). Az életpálya utolsó etapját a színes, lírai nonfigura-
tív festmények zárják (Szepezd, 2015).

A kötetben ezekbe a korszakaiba nyerünk bepillantást 
szakavatott szerzők segítségével. Az írások sorát Révész 
Emesének az alkotó rajzait elemző tanulmánya nyitja. A korai 
linómetszetek bemutatása után a főiskolás évek végén készült 
Dante-illusztrációkat (1966–68) emeli ki. Ezt követően a gye-
rekrajzok és a graffitik hatását méltatja művészetében, vala-
mint szól a művész litográfiáiról és tekercsrajzairól is.

Festői munkásságáról Nátyi Róbert írt dolgozatot. Ebben 
kifejti, hogy a korai expresszív grafikák után a 80-as évek 
közepétől fordul érdeklődése a piktúra felé, és fokozatosan 
váltja fel kompozícióinak vonalhoz kötöttségét a színre és fol-
tokra épülő, par excellence festői formaképzés. Ezt a művészi 
utat a következőképpen jellemzi: „Szabados Árpád hatalmas 
ellentéteket tudatosan felvállaló, három évtizednyi festői pá-
lyafutása rengeteg impulzust magába olvasztott a kortárs mű-
vészet akkori, aktuális irányzataiból (koncept art, informel, 
Heftige Malerei, transzavantgárd, graffiti, art brut stb.), ennek 
ellenére mindvégig művészetének hiteles bázisát jelentette a 
tradícióhoz több szálon történő kötődés, amely persze rá jel-
lemzően csak nagyon távoli analógiákon keresztül mutatkozik 
meg.” Az utolsó írás szerzője Üveges Krisztina, aki Szabados 
„képzőművészeti fotóival” foglalkozik. 

A tanulmányfüzért visszaemlékezések zárják. Sinkó István 
Szabadosnak Újpesten, a Derkovits Ifjúsági Házban 1969-től 
a 70-es évek közepéig működő szakkörét, míg Szemadám 
György a Magyar Nemzeti Galériában a művész által 1975–88 
között vezetett GYIK Műhelyben kifejtett oktatói tevékenysé-
gét méltatja.

Meg kell azonban jegyeznünk, hogy ezt követően Szabados 
Árpád művészetpedagógiai munkássága nem zárult le, sőt ki-
teljesedett, ugyanis 1984-től több évtizeden keresztül egé-
szen nyugdíjazásáig a Képzőművészeti Egyetemen tanított. 
Remélhetőleg egyetemi oktatói, valamint folyóirat-szerkesztői 
tevékenységéről is olvashatunk majd egy következő, összegző 
monográfiában.

E hiánytól eltekintve kijelenthetjük, hogy a számos repro-
dukciót tartalmazó könyv-katalógus teljesítette feladatát, si-
kerül az érdeklődőket megismertetnie egy fontos, sajnos már 
lezárult életművel.

Nátyi Róbert –  
Sinkó István (szerk.): 
Szabados Árpád

Szegedi Szabadtéri Játékok,  
2020, 263 oldal

Lóska Lajos

A rajzoktól a 
tekercsképekig
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Jurecskó László: Először Sümegi Györgyöt 
kérem, mondja el, hogy ez az anyag hogyan 
került ide, s miért éppen ezek a művek ma-
radtak meg a család hagyatékában. Hogyan 
értékeled ezt a műegyüttest?
Sümegi György: Az 1970-es évek közepén 
ismertem meg Baján ifj. Nagy Istvánt. Róla 
most már nyugodtan elmondhatjuk azt, hogy 
tulajdonképpen nemzeti hős, hiszen az 1956-
os forradalomban betöltött szerepe miatt 
nyolc évre ítélték, de a részleges amnesztia 
miatt kevesebbet kellett letöltenie. Ágoston 
Vencel (aki Nagy Istvánt megfestette) a ba-
jai tanítóképzőben tanuló ifj. Nagy Istvánnak 
egyik munkájára azt kérdezte: „Miért apád 
rajzát hoztad be?” Ám ő eleve megutálta a 
festészetet, meg az effélével való foglalko-
zást. Sikeres focistakarrierre vágyott, de ter-
mészetesen tisztelte az édesapja művészetét. 
Készségesen segített édesapja műveinek az 
átnézésében, és a szülei szerezte hartai fes-
tett bútorokat önzetlenül adta a múzeumnak.

Hogy miért ezek a művek maradtak meg 
a család birtokában, az önmagában is sajá-
tos történet. Először is köszönhető mostani 
őrizőinek, Ágnesnek és Lacinak, akik özvegy 
ifj. Nagy Istvánnétól, Eszter nénitől vették 
át a műveket. Hűségesen őrizték és ápolták 
Nagy István emlékét. S ezzel párhuzamosan 
ápolták Marcsa néni, özvegy Nagy Istvánné, 
született Umstadt Mária hagyatékát. Ő mo-
dellje is volt Nagy Istvánnak, itt is látható egy 
kalapos portréja, aztán egy szénrajz róla, 
valamint egy fontos pasztellkép abból az 
időből, amikor viselős volt Pista fiával. Min-
dent megtett a férjéért, a Bakonyban, hogyha 
vihar volt, esett, meg fújt a szél, ő akkor is 
fogta, tartotta a tábori festőállványt, hogy a 
férje dolgozhasson. Nagy Istvánnak kizáró-
lag tábori festőállványa volt, amin dolgozott, 
műterme soha. 

Kategóriákon kívül I.

A MissionArt Galériának Az igazi Nagy István1 című tárlatán 2017. november 7-én – jelentős 
számú hallgatóság előtt – Jurecskó László művészettörténész, galériavezető, Sümegi 
György muzeológus, művészettörténész, Szücs György (főigazgató-helyettes, Magyar 

Nemzeti Galéria) és Várkonyi György (nyugalmazott főmuzeológus, Janus Pannonius Múzeum, 
Pécs) művészettörténészeket kérdezte, s velük beszélgetett a kiállításról és Nagy István 
művészetéről.

Négy művészettörténész beszélgetése 
Az igazi Nagy István című kiállításon

NAGY István: Feleségem kék ruhában, 
1926, pasztell, papír, 430×285 mm
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Hogy ez az anyag így együtt maradhatott, 
annak sok oka van a család történetében is. 
Próbáltam utánajárni, hogy mely művek sze-
repeltek kiállításokon özvegy Nagy Istvánné 
és ifj. Nagy István tulajdonából. Bizonyos, 
hogy mindig szívesen adták a náluk lévő mű-
veket bemutatókra. Azt hiszem, hogy Eszter 
néni (született Ernst Eszter) akarata megvaló-
sulásának vagyunk a tanúi. Valószínűleg volt 
valami érzelmi plusz, ami ezekhez a megőr-
zött művekhez tapadt, például a nagysze-
rű, Csucsán festett pasztellhez. Az teljesen 
természetes, hogy a Nagy Istvánról festett 
Ágoston Vencel- és ifj. Éber Sándor-port-
rékat megőrizték. Id. Éber Sándor is festett 
róla, amit Nagy István viszonzott az id. Éber-
ről készített pasztellportréjával (mindkettő a 
bajai Éber Múzeumban van).

Nyilvánvaló, hogy mindegyikhez – az Egry- 
karikatúrától kezdve az arcképeken át a ba-
konyi, erdélyi képekig és a késői pasztelle-
kig – valami emlék, fontos érzelmi kötődés 
fűzhette Marcsa nénit, hogy ezek nem kerül-
hettek mások tulajdonába, még a bajai mú-
zeumnak a férje halála után általa adomá-
nyozott kollekcióba sem.
JL: Fontosnak tartom, hogy ez a képegyüt-
tes teljesen felöleli az életművet Nagy István 
korai korszakától egészen az 1930-as évek 
közepéig. Várkonyi Gyurihoz fordulok, aki a 
Műértőbe2 írt egy tanulmányt erről a kiállí-
tásról, pontosabban Nagy István művészet-
történeti helyéről, a művészete által fölvetett 
problémákról.
Várkonyi György: Gyerekkorom óta nagyon 
szoros kapcsolatban vagyok ezzel az életmű-
vel, noha eddig nem írtam róla. Most vettem 
a bátorságot, hogy megpróbáljak elfogulat-
lanul ránézni ennek a kiállításnak az ürügyén 
egy olyan életműre, amelynek utóélete eny-
hén szólva is hullámzó. Utóélet alatt az 1937, 
a Nagy István halála utáni recepciótörténetet 
értem, ami azért nagyon érdekes, merthogy 
ennek az életműnek a művész életében doku-
mentálható szakmai recepciója diadalmenet, 
az egzisztenciális recepciója viszont teljes 
csőd volt. Ezek ismert tények. Ugyanakkor 
annak az utóéletnek, amiben egzisztenciá-
lis tények már nem játszanak szerepet, az a 
kulcskérdése, hogy miként illeszthető be egy 
olyan narratívába ez az életmű, amit magyar-
országi művészettörténetnek hívunk. Előttem 
mindig Fülep Lajosnak 1969-ben a Magyar 
Nemzetben megjelent írása rémlik föl: Der-
kovits helye.3 Sok párhuzamosság, hasonló-
ság van kettejük – Nagy István és Derkovits 
Gyula – utóéletében, a két életműnek a be-
fogadásában, a kiszorításában, értésében, 
félreértésében. Tulajdonképpen ezt a helyet 
kellene keresni. Ki kellene találni, hogy hol is 
kell beszélni róla, hova köthető. Ahogy végül 
is a nagy kézikönyv4 besorolja: alföldi művé-
szet meg népies, magyaros törekvések – hát, 
ez úgy, ahogy van, hülyeség. Ez a meggyő-
ződésem. Szerintem Nagy Istvánnak semmi 
köze ezekhez, mert nem követett tradíciót, 
nem volt „értékőrző”. Annak ellentmond az 

NAGY István: Női portré (Szabó Vera?), 
1919, szén, papír,  440×300 mm  NAGY István: Téli Bakony, 1926, 

pasztell, papír, 500×700 mm
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a fajta közvetlenség, amit ezeken a képeken 
látunk. Persze nem mindegyiken, mert a ké-
sőieken átfordul a dolog, ott már nem voltak 
közvetlen, helyhez és időhöz köthető élmé-
nyek. Azok már az emlékképeknek a monu-
mentalitás irányába tartó feldolgozásáról és 
egy nagyon tudatos, mondhatni elvont szer-
kesztésről szólnak. Amit én, jobb híján, ma 
is érvényesnek tartok Nagy István képeire, 
az nem egyéb, mint az, amire egy fölöttébb 
élesen látó kortársa és kollégája, Dési Huber 
István hívta föl a figyelmet: ő azt írta erről a 
művészetről, hogy amit kifejez, az „a vizuális 
rettenet”,5 s ez nagyon sokat mond. Valójá-

ban emiatt nehéz őt helyre tenni egy sémák-
ban gondolkodó művészettörténet-írásban. 
És még valami ezzel kapcsolatban. Épp a 
nagyon nagy, úgyszólván átható közvetlen-
ség miatt úgy gondolhatnánk esetleg, hogy 
itt valami alanyi művészettel állunk szemben. 
Szó nincs róla. München, Párizs, Róma a ta-
nulmányok állomásai. Münchenben Herteri-
ch osztályát látogatja, s Herterich mutatja be 
Lenbachnak, akivel aztán együtt csodájára 
járnak annak a művésznek, aki persze még 
messze nem ezt csinálta, hisz 1898–99-ben 
vagyunk. Akkor még szó sem volt arról, amit 
itt látunk, s amiért most összejöttünk. Akkor 
meglátták benne az akadémiai mesterek a… 
ma sem tudom pontosan, hogy mit. Mi együtt 
megnézhettük Csíkszeredában, a múzeum-
ban Nagy István három korai aktrajzát, ame-

lyeket Párizsban, a Julian Akadémián ké-
szített. „Rendes” akttanulmányok, tehát az 
a helyzet, hogy egy teljes értékű akadémiai 
képzésben részesült művésznek az „elfajulá-
sáról” beszélhetünk.
JL: Akkor tovább folytatom Szücs Gyurival. 
Te rendezted a nagy erdélyi tárlatot,6 ebben 
az évben pedig az első világháborús kiállí-
tást.7 S mindkét helyen kikerülhetetlen volt 
Nagy István művészete.
Szücs György: Hogy kapcsolódjak Várkonyi 
Gyurihoz, azt hiszem, hogy a művészettörté-
nészek kétféleképpen nyúlhatnak Nagy Ist-
vánhoz, s én magam is kétféleképpen közelí-
tem meg. Egyszerű a képlet: itt van egy festő, 
aki Erdélyben erdélyinek, Magyarországon 
pedig alföldi művésznek számít. Erdélyből 
nézve a csíki tájat festi, ottani portrékat, Oc-
tavian Gogát, feleségét és a kulturális élet 
néhány személyiségét az 1920-as évek de-
rekán. Ugyanakkor elgondolkodtam azon, 
hogy ebből a sztereotípiából vagy kliséből 
hogyan lehet kilépni. Ha lexikoncímszót vagy 
összefoglaló művet írnánk, amikor egy mű-
vészre három-négy mondat jutna, legfeljebb 
egy bekezdés, szükségszerűen ilyen klisék 
állnának elő. De ha megnézzük, 1918-ig töb-
bet volt távolt Erdélytől, mint ott, beleért-
ve a világháborút és a világháború előtti tíz 
évet, a különböző barangolásait. Akkor már 
nem stimmel az az alapvető állítás, hogy az 
1920-as éveknek az eleje a választóvonal, 
addig Erdély s onnantól kezdve Magyaror-
szág, ezen belül később Baja. Itt már meg-
bicsaklik a dolog. Nagyon lényeges esemény 
volt 1907-ben a Könyves Kálmán Szalon-
ban az Ifjúság című kiállítás. Együtt lép fel 
annak a generációnak – idősebb s fiatalabb 
tagokkal – a derékhada, akik már akkor és 
az első világháború alatt még inkább meg-
határozóak lesznek. A későbbi Nyolcak 
gárdájából Czigány Dezső és Márffy Ödön, 
ott látjuk a nagybányaiak közül a neósokat, 
Boromisza Tibort, Perlrott Csaba Vilmost, 
Mikola Andrást vagy az alapítók plein air 
hagyományát inkább követő Börtsök Sa
mut, kiállít Gulácsy Lajos, Sassy Attila, Egry 
József, másfelől Rudnay Gyula és Tornyai 
János. S ott szerepel egy Nagy István nevű 
művész, akit ebben a kínálatban akár elkap-
hatott volna a gépszíj, s a jól kitanult akadé-
miai képzettség után, mint a fiatalok egy jó 
része, lehetett volna valamelyik modernista 
vagy avantgárd irány követője. És nem lett, 
hanem Nagy István maradt. Nagyon érde-
kes, hogy egy adott pillanatban, abban a 
modernista közegben, amelyet a kortársak 
– Bölöni György és mások az írásaikban – is 
számon tartottak, mégis saját utat alakított 
ki. Jött a világháború, ami mindenki számá-
ra vízválasztó. Akár az idősebb generációt 
nézzük, Vaszary Jánost vagy Mednyánsz-
ky Lászlót, a háborús élményeik más- és 

NAGY István: Ősz a Bakonyban, 1927-28,  
pasztell, papír, 420×575 mm

NAGY István: István fiam, 1931,  
pasztell, papír, 430×595 mm
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másképpen, de biztos, hogy módosították, 
mélyítették és részben el is térítették addigi 
életművüket. S akkor itt van Nagy István, aki 
1916-ban a Könyves Kálmán Szalonban már 
egy több száz műből álló kiállítást rendez, 
nem mindegyik katonaportré, de akkor már, 
1916-ban teljes fegyverzetével – tájképeivel, 
portréival, csendéleteivel – jelen van. 1916-
ban rögtön már az is megragadható, hogy őt 
valójában mi érdekli. Az egyre szűkítettebb 
portrékivágás, amin nem lehet elkalandozni 
a portré vagy egy katona hátterében, ahol 
hegyek vannak, meg háborús jelenet, s egy 
sztorit akarunk konstruálni. A látvány végle-
tekig való tömörítésével – a kép széle még a 
fejbe is belevág – az ábrázolttal való feltétlen 
szembesülést követeli meg. Sümegivel egy-
szer beszéltünk erről: Mednyánszky tudta 
a képkivágatot annyira beszűkíteni, hogy az 
arc és a tekintet nem ereszti el a nézőt. Nagy 
István ezt szintén magától értetődően ismer-
te. Sokszor a képcímekben vagy a képen a 
neveket is feltünteti – szomszédom, földim –, 
máskor konkrét neveket is ír. Innentől kezdve 

egyfelől személyes, másfelől pedig egy sok-
kal általánosabb képi dokumentum jön létre. 
Valamelyik szövegben olvasható is, hogy ő 
úgy tudott portrét csinálni vadidegen ember-
ről, hogy az mégis pszichológiai mélységek-
be juttatta el a nézőt.

Visszakanyarodva még egyszer az első vi-
lágháborúhoz. Ott látható fönt, a bejáratnál 
Egry Józsefnek egy karikatúrája 1917-ből. 
Ő máshol és másképpen volt frontszolgá-
latban, aztán jött a betegsége, ezért a Bala-
ton környékén dolgozott. A karikatúrán egy 
lóverseny és az ahhoz kapcsolódó vicces 
szövegaláírás látható, ez a megközelítés a 
korszakban teljesen általános volt. Első pil-
lanatban az ember azt mondaná, hogy olyan, 
mint Bíró Mihály, a híres plakátművész ka-
rikatúrája. Ismeretesek olyan vagonra rajzolt 
sziluettek, ahol a haditudósítókat – Molnár 
Ferencet, Szomory Dezsőt és másokat – 
ugyanilyen pocakosnak, kövérnek, karika-
turisztikusan ábrázolták. Az is első világhá-
borús dokumentum, s nyilvánvalóan Egry 
József lóverseny-látogatása is hátországi 

hangulatot ragad meg: a frontról hazaláto-
gató Nagy István, Egry József, Vaszaryék a 
megfelelő kávéházakba és bohém környe-
zetbe visszakerülve próbálták folytatni régi 
életüket. 

Hogy a két életművet, Egryét és Nagy 
Istvánét összekapcsoljam, érdekes pilla-
nat, hogy ők 1924-ben együtt festettek a 
Balatonnál. Ha az ember megnézi ezeket a 
súlyos, materiális, most csúnyán mondom, 
lapáttal rakodott és épített tereket, arcokat 
és komorságot, és elképzeli – megint csak 
sztereotípia – Egrynek a könnyed, fényekkel 
átitatott Balaton-festészetét, akkor nagyon 
nehéz összekötni a két művészt. Ugyanakkor 
– s ez itt most ennek a résznek a zárómonda-
ta is lehet – Egry volt az, aki leírta, hogy egy 
képtérből nagyon sokat kell elvenni, hogy ne 
legyen üres.8 Innentől kezdve két ember, két 
művész megértésének az alapját tudjuk ez-
zel a mondattal kifejezni.
VGy: Ha valakit ki kell szabadítani a rára-
gasztott művészettörténeti sztereotípiákból, 
akkor ez a két művész az. Akik egyébként 
sokat kocsmáztak együtt itt, Budapesten, jó-
barátok voltak. Egryre mondják azt, hogy a 
Balaton festője volt. Ez nem igaz, vagy csak 
részben, aki ezzel intézi el, az már félre is 
értette. Fontos volt, hogy rámutattál: amit 
Nagy István erdélyi korszakának tartanak, 
az sok mindent jelent, csak éppen nem azt 
– ugyanúgy, ahogyan Egry és a Balaton ese-
tében. Az, hogy itt valamiféle székely mítosz 
lenne – tudjuk, van erre igény –, hogy rá
akasszunk erre a művészre Csaba királyfitól 
a Tiltott Csíki sörig tartó pompás ikonográfi-
ai íveket, hát a jó Isten mentsen meg ettől. 
Aki Nagy Istvánt – s ezt leírtam, de el is 
mondom – a legnagyobb székely művésznek 
tartja, az lekicsinyli. Mert a gyimesi és csí-
ki havasokon átnyúló egyetemes távlatoktól 
próbálja megfosztani. Azt az embert – hogy 
az említett Műértő-cikk címét idézzem – Aki-
nek a Bakony volt a Párizsa. Ez egy Ady-sor-
nak a kiforgatása. Erről jut eszembe, hogy 
a szomszéd aukciósházban most látható 
egy kiállítás, a Párizs – Budapest, amelynek  
a vaskos katalógusában van egy tanulmá-
nya Szeredi Merse Pálnak ezzel a címmel:  
Párizs, és akiknek nem kellett. Egryt, Gulá-
csyt és Kosztát emeli ki. De ott tanult Nagy 
István is még a századforduló idején, jó ba-
rátja, Egry később, 1906–1907 körül. Egyéb-
ként mindegyikőjüket Lyka Károly patronál-
ta, meg Medgyessyt is, akivel Nagy István 
szintén jóban volt. És ha Kosztát is ideves�-
szük, újból ott tartunk, hogy kijelölhető egy 
kör, a kijelölésnek minden veszélyével. Mert 
arra, hogy valaki Párizsban nem vette föl a 
kínálkozó pozíciót, vagy éppen beleállt (néha 
csak időleges érvénnyel), bizony mindegyik-
re tudnánk jó, vagy éppenséggel kiábrándító 
példákat mondani. 

NAGY István: Csucsa, 1926,  
pasztell, papír, 660×490 mm
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SGy: Ma is létező a székely mítosz, aztán az 
a megfogalmazás, hogy Nagy István a „szé-
kely Rembrandt”. A másik kérdés, amivel 
hosszú ideje szembesülhetünk, az az, hogy 
az erdélyi művészeti írásban gyakorta sze-
repel a „székely festőiskola” megnevezés, 
aminek sem a tartalmát, sem a terjedel-
mét nem írták le. Szerepét még valamen�-
nyire tudhatjuk, mert Zsögödi Nagy Imrére 
ragasztották rá elsősorban. Találtam egy 
Molter Károly-cikket az Erdélyi Helikonban, 
aminek az a címe, hogy Székely festőiskola. 
Ebben a szerző kijelenti, hogy „ezt az isko-
lát érdemes volt megindítani”. Ez teljesen 
természetes, mert az akkori történeti szi-
tuációban, Észak-Erdély visszatérése után 
ezekre a kezdeményezésekre és mítoszokra 
is szükség lehetett. 

Egy másfajta problémát vetek föl. Kós 
Károly 1928-ban írt róla az Erdélyi Heli-
konban,10 és azt írja, hogy a legerdélyibb 
tájképet festi Nagy István, ezzel fejezte be 
a cikkét. Milyen az erdélyi tájkép, és hogy 
ha ennek van középfoka – Kós szerint van –, 
akkor milyen a felsőfoka? Vagy Szücs Gyuri 
emlegette jogosan: az alföldi festők. A mai, 
sajnos beszűkült, öröklött művészettörténe-
ti kategóriákat állandóan le kellene porolni 
mindenkinek, és jönnek a következő gene-
rációk, ők is szembesülnek majd ezekkel. 
Nagy Istvánt, Koszta Józsefet, Tornyai Já-
nost nevezik meg az alföldi festők első vona-
lában, meg Endre Bélát, Rudnayt. De Nagy 
István és Koszta is Erdélyből jött érdekes 
módon. Hogy ha az 1960-as éveket nézem, 
s azt, hogy itthon milyen hatása volt – persze 
Erdélyben Kusztos Endrétől kezdve sokan 
dolgoztak hasonló modorban –, akkor Né-
meth Józsefet mondhatom a 60-as évekből, 
aki zselici, vagyis ő sem alföldi. 

Nagyon nehéz ezeket összevetni. S itt van 
most a vándorfestőkérdés. Magyarországon 
rajta – s Mednyánszkyn – kívül vagy utá-
na nem volt hasonló vándorfestő. Voltak a 
19. században ilyenek, megbízástól megbí-
zásig, s tudjuk azt, hogy Barabás Miklós is 
vándorolt, ő udvarházról udvarházra, meleg 
szobákba és kitűnő ellátásokba. Vagy gya-
log ment Kádár Béla Párizsba, mert nem 
volt pénze. Borsos Miklós meg Pohárnok 
Zoltánnal Firenzébe, mert tanulságos élve-
zet lehetett azt megcsinálni tavasztól őszig. 
Hajnal János is gyalog ment először Itáliá-
ba. Nagy István vándoréletmódjában való-
színűleg nemcsak a motívumokat, hanem 
ugyanakkor, ugyanolyan intenzitással saját 
magát is kereste. Vándorlásának az oltha-
tatlan érdeklődés, a fantasztikus kíváncsi-
ság, a „mindig újat megismerni, az addig át 
nem élttel szembesülni” vágya volt az alapja. 
Igaz, hogy nem keveset volt a hegyekben, hi-
szen tíz évig szinte ki sem mozdult a hava-
sokból. Lykának meg Lippichnek írja, hogy 
adjanak ösztöndíjat, mert bajban van, se-
hová nem tud eljutni. A háborúig – 1900-tól, 
1901-től – ott volt a havasokban. 

NAGY István: Boglyák, 1927,  
pasztell, papír, 300×405 mm

NAGY István: Férfifej, 1914,  
szén, fedőfehér, papír, 320×240 mm



43

A fölvetett vándorfestőségről bármelyik kol-
légánk is megpróbálta valamikor megmérni, 
hogy mit jelent? Nincs műterme, van egy 
tábori festőállványa, van egy egyszerű, húz-
ni-vonni, cipelni való festőkészlete. És gyor-
san készül a mű. Egyszer Kunszentmiklóson, 
Gál Sándor festőművész szomszédságában 
a 70-es évek elején találtam két Nagy Ist-
ván-portrét, s megkérdeztem a nénit, hogyan 
készült a kép. „A férjem rendelte meg, hogy 
legyen rólunk. Itt volt a festő, nem sokáig ké-
szült, de érdekes volt, ahogy rólam csinálta 
a pasztellt. Egyszer megállt, nem mondott 
semmit, de látszott rajta, hogy feszült. A 
konyhában készült a kép, ő odament az ab-
lakhoz, s a rajta lévő kadmiumsárga függönyt 
lerántotta és a nyakamba tette”. A kadmium-
sárga ott van a képen. Biztos vagyok benne, 
hogy még a megrendelt portréknál is töreke-
dett arra, hogy legyen bennük valami egyéni. 
Ezt nagyon jellemzőnek tartom róla.

Ez a kunszentmiklósi eset is a vándor-
festőségébe tartozik. Egy 1920-as Wolfner 
József-levélből11 tudjuk, hogy elindult az Al-
földre festeni. Ez is különös, hogy miért kell 
Alföldet festeni a Wolfner-cég megbízásából 
– akkor már szerződésük volt – Trianon után. 
A vándorlás: 1920 őszétől az Alföldön fes-
tett, Mezőtúron, Csongrádon, Szentesen – 
ahol Kosztával is találkozott –, képekkel is 
bizonyítható ez. Érdekes módon alig szignál-
ja már a műveit, már alig fordul elő évszám 
a későbbi munkáin. Majd az 1923-as nagy 

kiállítása után – amit szintén Wolfneréknek 
köszönhet – kerül el a Dunántúlra. Először 
Gyúróra, Gyúrói Nagy Lajos író, evangélikus 
pap parókiájára. S ehhez még egy adalék: 
Marcsa néni elmondta egy interjúban, hogy 
volt az első férjének, Joecklnek – aki hadi-
szállító volt – egy művésztársasága. Amikor 
eladott valami nagyobb tételt, mindig kikö-
tötte, hogy a vevő vásároljon az ő festőitől 
a kéznél lévő képekből. S muszáj volt vásá-
rolni, így is segítette őket Joeckl. Ő egy jó-
kedélyű, mulatozó figura lehetett, ahogy a 
róla készült Nagy István-festmény is mutatja. 
Marcsa néni s Egry József is leírja ugyan-
ezeknek, az általa Fészek-társaságnak neve-
zetteknek a névsorát.12 Köztük Gyúrói Nagy 
Lajost is megemlíti, vagyis nem ismeretlen 

helyre, hanem ismerőshöz ment Nagy István. 
Wolfner megírja neki, hogy Mezőtúron me-
lyik nagyságos asszonynál foglalt neki szál-
lást. Tehát előkészítetten, fix helyekre ment. 
A gyúrói út aztán maga után hozza a bala-
toni 1924-est, de nem tudjuk, hogy hol fes-
tett. Kenesén például biztosan, mert vannak 
e helységnévvel megjelölt, kiállított művei.  
Azután 1926–27, a Bakony, s ilyen módon 
lehet talán évekkel, évszámokkal és helyszí-
nekkel azonosítani a műveit. 

Ugyancsak fontos kérdés az egyszerre 
vagy együtt festés problémája. Rippl Rónai 
veti föl először, amikor Maillolhoz kerül – 
ahogy az emlékezéseiben írja –, hogy a ké-
peket nemcsak egyszerre kell megfesteni, 
hanem a színek erejét is fokozni kell. S ki az, 
aki egyszerre fest a magyar művészetben? 
Szücs Gyuri idézi, hogy ezerötszáz művet 
festhetett a havasokban. Akkor utána még 
ezerötszázat legalább, az tehát összesen 
háromezer. S egyszerre festi, nincs ideje rá, 
nincsenek hetek, hónapok, hogy mérlegel-
jen, hogy javítson, hogy visszavegyen. 

A korábban említett késői, nagyon sajá-
tos, emlékezetből festett képek sorozatáról 
Pista fia írja, hogy ha erdélyi képet festett az 
apja, akkor ő mindig az erdélyi nagymamát 
emlegette. A betegség helyhez kötötte, nem 
mozdult már, nem keresett új motívumokat 
s embereket. Ezek az életmű legkülönösebb 
művei, s még mindig nem szembesültünk 
velük a teljességükig, a lényegükig eljutva. 
Talán Reményik Sándor Atlantisz harangoz 
című verse megsejtet valamit a világukból:

„Mint Atlantisz, a régelsüllyedt ország,
Halljátok? Erdély harangoz a mélyben.
Elmerült székely faluk hangja szól 
Halkan, halkan a tengerfenéken.
Magyar hajósok hallgatózzatok,
Ha jártok ottfenn förgeteges éjben,
Erdély harangoz, harangoz a mélyben.”

A cikk a beszélgetés első felének szerkesztett, a legszük-
ségesebb jegyzetekkel kiegészített változata. Folytatjuk. 
A megjelenést a B. Braun támogatta.
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NAGY István: Joeckl Antal,  
olaj, vászon, 79,5×72,5 cm  
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A szerzői jog olyan, mint egy időkapszula. Az alko-
tó halála után még hetven évig jelent jövedelmet 
leszármazottjai számára. Ezután a mű közkinccsé 

válik. Bárki használhatja, és senki nem birtokolhatja. Leg-
alábbis elvileg. A gyakorlatban azonban nagyon is más a 
helyzet. 

Ha például valaki könyvet ír Sandro Boticelli életéről, 
akkor annak ellenére, hogy a festő 510 éve halott, nincs 
könnyű dolga a festményeket illetően. Nemcsak azt kell 
megtalálnia, hogy a művész képei a világ melyik múzeu-
mában lapulnak, de annak is alaposan utána kell járnia, 
hogy az adott intézmény milyen jogi feltételeket szab a 
képek felhasználását illetően. Van néhány olyan múzeum, 
ahol mindent szabad. A képek ott vannak nagy felbontás-
ban a honlapon, és kérvényezni sem kell a felhasználását, 
csak bejelenteni, mi a tervünk vele. Egy kattintás, és már-
is szabad a vásár: lehet belőle könyv, paplanhuzat, póló, 
hűtőmágnes, amit csak szeretnénk.

Vannak olyan intézmények, ahol a tudományos mun-
kák számára ingyen adják – de megtiltják a kereskedelmi 
használatot, és hogy ezt nyilvántarthassák, arra kérnek, 
hogy töltsünk ki néhány formanyomtatványt. A leg�-
gyakrabban azonban azzal találkoznak a kutatók, hogy 
amennyiben szeretnék a képet nyomdai minőségben 
megkapni, hosszadalmas adminisztratív procedúrát kell 
végigcsinálniuk, és súlyos pénzeket kell kifizetniük annak 
felhasználásáért. Aki pedig elmulasztja, annak kemény 
pert akasztanak a nyakába, mert megsértik a „szerzői jo-
got”. Félreértés ne essék: nem a kép eredeti alkotójának 
a jogát, hiszen az már réges-régen lejárt. Amikor azonban 
egy fotós lefényképezte a festményt vagy grafikát, ezzel 
egy új alkotás jött létre, és ezt ettől kezdve újra védi a 
szerzői jog.

DE EZ VALÓBAN ÍGY LENNE?

A helyzet nem egyértelmű. Sok országban, például az 
Egyesült Királyságban a törvény kimondja, hogy a szer-
zői jogot a „homlok verejtéke” hozza létre. Ez azt jelenti, 
hogy másolással nem lehet jogot szerezni egy műalko-
tásra, mert annak feltétele a szellemi erőfeszítés. Tehát a 
műtárgy lefotózásával (ha az valóban csak hű és pontos 
bemutatást jelent) a fényképész nem szerez szerzői jogot, 
bármennyire is komoly szaktudást igényel egy festmény 
lefényképezése. A fotós ugyanis nem ad hozzá kreatív, 

egyedi munkát, még akkor sem, ha digitálisan feljavítja, 
hiszen annak a célja is csak az eredeti minél pontosabb 
bemutatása. A jog tehát valójában nem a múzeumok 
pártján áll, ezért azt, hogy pénzt kérnek az általuk őrzött 
képek felhasználásáért, egyre több helyen kérdőjelezik 
meg. Már csak azért is, mert többségük nem privát, ha-
nem állami kézben van, és így a benne tárolt műkincsek 
is a „köz tulajdonai”. Így amikor a múzeumok pénzt kér-
nek azok felhasználásáért, valójában saját alapelveiknek 
mondanak ellent.

MÉGIS MENNYI PÉNZRŐL BESZÉLÜNK?

Az árak egészen széles skálán mozognak. Az Uffiziben 
10 és 150 euro közötti összeget kérnek egy képért attól 
függően, milyen célra akarjuk felhasználni. A tudomá-
nyos célokra, kis példányszámban készült fekete-fehér 
kiadványok költsége tartozik a skála alsó végébe. Ám ha 
egy regény címlapjára szeretnénk, mondjuk, Caravaggio  
Medúzáját rakni, akkor az már 150 euro is lehet. A do-
log ott lesz igazán pikáns, amikor, mondjuk, egy olyan 
múzeum kér súlyos összegeket a falain látható képekért, 
amelybe egyébként ingyenes a belépés, és még fotózni is 
szabad. Tehát ha valaki fogja magát, és bemegy a Tate 
Gallerybe, gond nélkül lefényképezheti Turner képeit. 
Ám annak ellenére, hogy az így készült képnek ő a fotó-
sa, tehát nincs rajta egy másik ember szerzői joga (lévén 
Turner 170 éve halott), mégsem használhatja fel a képet, 
és készíthet belőle kulcstartót, hogy aztán eladja a web-
shopjában.

De nem csak a kereskedelmi felhasználás tiltott! Ha  
egy PhD-hallgatónak lenne szüksége pár Turner-képre, 
ahhoz a dolgozathoz, amit rajta és a témavezetőin kívül 
senki más nem fog látni, hivatalosan 15 fontot kell ké-
penként fizetnie. Ha később a műve kiadásra kerül, min-
den egyes illusztráció további 130 fonttal könnyíti meg a 
zsebét. 

Ezek az összegek egyesével is komoly érvágást jelen-
tenek – de ha belegondolunk abba, hogy egy egyszerű 
tudományos cikkhez is tucatnyi kép kell, ami egy könyv 
esetében már több száz is lehet, és elkezdünk szorozni, 
akkor máris könnyebben érthető, miért kerülnek irreáli-
san sokba a művészeti albumok, miért ír bennük a szerző 
olyan művekről, amelyekről nincs illusztráció, és miért 
marad sok érdekes mű a fiókban.

Közkincs vagy  
a múzeum tulajdona?

Fodor Marcsi

A régi festmények  
és a szerzői jog  
szövevényes viszonya
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AKKOR A RÉGI KÉPEK MÉGSEM KÖZKINCSEK?

Ez a kérdés régóta foglalkoztatja a múzeumi szakembe-
reket, művészettörténészeket, és egyre többen gondolják 
úgy világszerte, hogy a múzeumok jelenlegi eljárásmódja 
nemcsak jogtalan, de káros is. Ezért a haladó gondolko-
dású múzeumok az utóbbi években sorra mondanak le a 
birtokukban lévő képek szerzői jogának eladásából szár-
mazó bevételekről. A mozgalom Amerikából indult, és a 
Bridgeman Art Library kontra Corel Corporation eset in-
dította el. 

Egy brit székhellyel rendelkező cég, a Bridgeman Art 
Library nagy múzeumok híres képeiről készített kiváló fel-
bontású fotókat, majd egyfajta fotóügynökségként eladta 
azokat. Ők perelték be a Corel Corporation nevű kana-
dai szoftvercéget, akik 1999-ben kiadtak egy olyan CD-
ROM-ot, amelyen százhúsz európai művész képe szere-
pelt. A képeket egy kisebb cégtől vették meg, teljesen 
jóhiszeműen. Ám a Bridgeman Art Library azt állította, 
e képek eladására csak és kizárólag ők voltak jogosul-
tak, mert bár a festmények szerzői joga lejárt, az általuk 
alkalmazott fényképészek munkájával újabb szerzői jogi 
státusz jött létre, amelyet nem adtak át senkinek. A bí-
róság azonban nem adott nekik igazat, arra hivatkozva, 
hogy a képek szolgai másolása nem jelent kreatív munkát, 
így nem állhatnak szerzői jogi védelem alatt. A Bridgeman 
nem fellebbezett – valószínűleg azért, mert nem akarták, 
hogy ez a per még nagyobb visszhangot keltsen. Ám ezzel 
az ítélettel olyan lavina indult be, ami visszafordíthatatlan 
következményekkel járt.

Bár a mai napig sok amerikai múzeum honlapján ol-
vashatunk komoly fenyegetéseket arra vonatkozóan, hogy 
mekkora pert akasztanak a nyakunkba, ha előzetes írás-
beli engedélyük és pénzfizetés nélkül próbáljuk meg fel-
használni a képeiket, valójában 1999 óta egyetlen ilyen 
eljárás sem indult, ugyanis ennek nincs jogi alapja. Ezzel 
párhuzamosan pedig egyre több és több múzeum vonta le 
a per alapján a tanulságot.

A SÁRGA TEJESLÁNY PROBLÉMÁJA

A Rijksmuseum akkor döntött képeinek ingyenessé tétele 
mellett, amikor szembesültek azzal, hogy az egyik leghí-
resebb képük, Johannes Vermeer Tejeslány című fest-
ménye tízezer példányban van fenn az interneten – an-
nak ellenére, hogy a jogokat hivatalosan a Rijksmuseum 
soha nem adta el másnak –, ráadásul nemcsak hogy fenn 
van, de a szerzőhöz és a kép hírnevéhez méltatlan módon 
rossz felbontásban, sárgán, fakón.

Az óriási számot látva a múzeumnak el kellett fogad-
nia, hogy az általuk oly erősen védett exkluzivitás nem lé-
tezik, és hogy az embereknek szükségük van erre a képre. 
Ezért úgy döntöttek, ha már megakadályozni és betiltani 
nem tudják, legalább megpróbálják a képpel kapcsola-
tos kommunikációt ők irányítani, és közzétették webol-
dalukon a saját, tökéletesen színhelyes, nagy felbontású 
fotójukat a festményről. A kép és vele együtt a múzeum 
weboldala hamarosan a Google-keresések élére ugrott, 
és összességében a múzeum úgy becsüli, ezzel végül is 
nyertek, mert bár elestek némi bevételtől, de cserébe 
komoly reklámértéket kaptak, amelynek köszönhetően új 
szponzorok, mecénások találtak rá a múzeumra, ráadásul 
a látogatók száma és elégedettsége is növekedett. 

Üzletpolitikájuknak ráadásul olyan nem várt mellékha-
tása is lett, hogy ma már egyre több és több kutató fog-
lalkozik a „holland aranykor” művészetével. Ez szerintük 
annak is köszönhető, hogy a képi anyag szabadon kutat-
ható és felhasználható. Sőt, nemcsak több ezzel foglalko-
zó tudományos könyv készül, de azok olcsóbbak is lettek, 
hiszen a képek jogdíját nem kell kifizetni, így a kiadók is 
szívesebben foglalkoznak vele. A várakozásokkal ellen-
tétben tehát a képek szabad és széles körű felhasználása 

nem elértéktelenítette a múzeumban található festménye-
ket, épp ellenkezőleg: híresebbé, ismertebbé és népsze-
rűbbé tette azokat. 

MI A MÚZEUM FELADATA?

A múzeumok küldetése az emberiség közös kincsének 
megőrzése és megosztása. Utóbbihoz pedig hozzátarto-
zik, hogy hozzáférhetővé tegyék azt – ne csak a kutatás és 
az oktatás, de az egyes emberek számára is. A múzeumok 
ugyanis azért gyűjtenek dolgokat, mert hisznek benne, 
hogy az fontos, értékes, valamint különleges dolgokat tud 
elmondani az emberiség történetéről és kulturális fejlő-
déséről. De csak akkor, ha hozzáférhető.

A 21. század a vizuális kultúra kora, melyben a képala-
pú platformok a legnépszerűbbek. A Pinterest, az Instag-
ram, a Flickr milliárdos látogatottságot generál, és ezeket 
a platformokat a múzeumok maguk is kihasználják. Napi 
szinten posztolják a képeket gyűjteményük legféltettebb 
darabjairól. Hogy mindezt ingyenessé is tegyék, nem kí-
ván extra erőfeszítést vagy kiadást – csak szándékot.

Aki pedig nem követi ezt a trendet, előbb-utóbb óriá-
si hátrányt fog szenvedni, hiszen kis kreativitással, némi 
rugalmassággal és jókora adag találékonysággal csodá-
latos festményekkel, rézkarcokkal teli könyveket lehet 
összerakni azoknak a múzeumoknak a gyűjteményéből, 
akik ezért nem kérnek pénzt. Ennek pedig logikus követ-
kezménye, hogy a náluk gyűjtött művek népszerűbbek, 
láthatóbbak lesznek – azok a múzeumok pedig, amelyek 
továbbra is pénzt kérnek műveik publikálási jogaiért, 
egyszerűen kiesnek a kutatásokból, képeik pedig szak-
mailag is az ismeretlenség homályába süllyednek. Hiszen 
ami nincs az interneten, az ma már nem létezik, és előbb-
utóbb ez a nézőpont a tudományos életbe is begyűrűzik.

2019-ben az Európai Parlament kimondta, hogy a köz-
kincseknek nemcsak a múzeumokban, de az online tér-
ben is elérhetőnek kell lenniük, és megtiltotta az új szer-
zői jogok igénybevételét olyan műalkotásokra, amelyek a 
szerző halála miatt közkincsnek minősülnek. Ez gyakor-
latilag megszünteti a múzeumok jelenlegi szabályozásá-
nak jogalapját. A tagállamok két évet kaptak arra, hogy 
ezt a nemzeti jogba beillesszék.
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Alkotói válság

Zielinski Tibor

Be kell vallanom…

Be kell vallanom, éppen alkotói válságban vagyok… 
Nézek egy sci-fit, pontosabban egy sorozatot…1 
Takeshi Kovács, a mindenre elszánt bérgyilkos, a film 

főszereplője, éppen megbízója feleségével enyeleg. A nő 
teljesen oda van érte, kilátásba helyezi, hogy saját és vég-
telen számú klónjaival hatalmas erotikus élvezetben része-
síti hősünket. Mindeközben a háttérben Erik Satie Gnossi-
enne No. 1 darabja hallatszik, bár alig felismerhetően. 

Egy régi emlék jut eszembe. Egy csoport egyetemis-
tával Bécsben voltunk. Meglátogattuk a képzőművészeti 
akadémiát, aztán több fiatal művész műtermét. Az egyik-
be beléptünk, a művész megmutatta a munkáit, majd arról 
beszélt, hogy ő minden nap alkot (helyesebben elkészít) 
legalább x darabszámú művet. (Ha jól emlékszem, x=10.) 
A társaságban ott volt Erőss Pista barátom, aki csak an�-
nyit mondott erre: „Én úgy vagyok ezzel, hogy ha viszket, 
megvakarom…” Nagyon a fején találta a szöget. Amolyan 
„székely bácsis” tömörséggel fogalmazta meg, hogy mi is 
az az „ihlet”, és mi a véleménye arról, ha valaki egy hiva-
talnok munkakötelességével dolgozik a művein, ha kell, 
ha nem. Sajnos az osztrák kolléga művein látszódott is ez 
a kényszeredettség.

Ja, hogy miért is nézek sci-fi-sorozatokat ilyenkor, eb-
ben az állapotban? Egyszerűen azért, mert inspirálnak. 
Mindig is érdekelt az idő, az időutazás, az idő szerkeze-
te, a relatív idő. A zseniálisan jó műalkotásoknak nem a 
borzalmasan pocsék az ellentéte, hanem az unalmas. Ez 
igaz az összes műfajban, legyen szó képzőművészetről, 
zenéről, filmről, irodalomról, bármiről. 

Micsoda gyönyörű paradoxon, hogy miközben az al-
kotói válságomról írok, épp ihletettségemben az írásbeli 
alkotás állapotában vagyok. De ez most más, mert kép-
zőművészként vagyok alkotói válságban, nem az írásban. 
Szabadversszerűen, laza összefüggésben álló monda-
tokat rajzolok belülről laptopom képernyőjére. Majd az 
olvasó társalkotóként összefűzi és értelmezi (közben dör-
zsölöm a tenyeremet, hiszen én csak félmunkát végzek, 
a munka másik felét az olvasóra bízom). Ha nincs az az 
Eric Satie-zongoradarab a film alatt, talán el sem kezdtem 

volna írni. Olyan volt, mint amikor kihúzzák az ember alól 
az széket, kibillentett a komfortzónámból. Ráirányította a 
figyelmemet arra, hogy attól még, hogy alkotói válságban 
vagyok, írásban megfogalmazhatom a gondolataimat.

Az átlátszó síkfelületek egymás mellettisége a rágra-
vírozott ábrákkal összességében kibővített téri élményt 
eredményez. De ezen már túl vagyok. Egy sor művem így 
készült el, itt az ideje, hogy továbblépjek. A karcolatok-
nál, gravírozott ábráknál már nem elég, hogy egyenként 
is, egymás mellett megsokszorozva is perspektivikus tér
élményt nyújtsanak. Most már az idő múlásának sűrített 
lenyomatát is meg akarom jeleníteni. Na, ez az, most már 
tudom, mitől vagyok alkotói válságban, irány a munka! 

Alkoss szabadon! No, de mit? Valósítsd meg a … a min-
dent! … Az éppen olyan, mint a semmi! A plusz végtelen és 
a mínusz végtelen közt ugyanolyan végtelen számú szá-
mok vannak, mint a nulla és az egy közt. Hubble-telesz-
kópoddal fogd be a világmindenség legkisebb szegletét, 
és még ott is világok végtelen óceánja tárul eléd.

Alkoss szabadon! Takeshi Kovács miért nem segít 
ilyenkor? Fiatalabb koromban szobrászati ötleteim zömét 
megvalósítottam. Nem az a baj, hogy ne volna ötletem. 
Mostanában azzal van bajom, hogy sokkal erősebben 
szelektálok az ötleteim közt. 

A hajó kikötött a Mediterráneum egyik kikötőjében. 
Gyönyörűen süt a nap, de a tenger felől érkező szellő kel-
lemesen hűsen tartja a levegőt. A kapitány, miután kikö-
tött, és a megfáradt legénységet szélnek eresztette, épp a 
humán erőforrás feltöltésén fáradozik. Meglát egy kiné-
zetre jó erőben lévő embert a parton. Megszólítja, majd 
felajánlja, hogy némi anyagiakért cserébe meg kellene 
szabadítani a hajót romlandó rakományától. Felkérésére 
a klosár csak ennyit felel: „Köszönöm a megtisztelő lehe-
tőséget, de ma már ettem.”

Minket, művészeket mi motivál abban, hogy műtárgya-
kat hozzunk létre? Az már régen rossz, ha ezen múlik a 
napi betevőnk. Szegény, koplaló Vincent teli hassal tudott 
volna festeni? Ha csak egy töredékét megkapta volna ké-
pei későbbi értékének, ki tudja? 

ZIELINSKI Tibor: 
Roncs a 60-as 
fogadónál, kísérleti 
fotó
A művész jóvoltából
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Antony Gormley megrendelőjével tárgyal művei szállí-
tásának és elhelyezésének részleteiről. Műveinek még a 
csomagolása is több ezer angol fontba kerül. Remélem, 
nem árulok el szigorúan védett titkot azzal, amiről a követ-
kezőkben írok. Barátom, B. B. elmesélte, hogy volt olyan 
műve, amely a vázlatos ötlettől a végleges kivitelezésig az 
ő munkája volt. Akkoriban havi fizetésért, szerződéssel, 
Antony asszisztenseként a mester műtermében dolgozott. 
Így a többivel együtt az előbb említett műalkotása is An-
tony Gormley neve alatt van jegyezve korunk művészet-
történetében. Lehet, hogy írásom tárgya éppen az a műal-
kotás, mely a Mesterdetektív című filmben2 Jude Low és 
Michael Caine alakításának a hátterében megjelent.

A művészi ihlet egyszerre van is, meg nincs is, mint 
Schrödinger macskája Maslow-piramisában.

Amíg Antony jóllakottan önmegvalósít, és már semmit 
nem tesz érte, addig B. B. kognitív képességei áruba bo-
csátásával kielégíti alapvető szükségleteit. Hol az ihlet? Ki 
az alkotó? Nem alkalmazta volna Antony B. B.-t, ha nem 

lenne kimagaslóan tehetséges, és B. B. sem csak a havi 
fizetéséért választotta Antony műhelyét. 

Antony a londoni Tate-ben lévő műalkotásában szabá-
lyosan „kiette” a szobrot a szabályos rendben felépített 
kenyérkupacból. A szobor maga egy emberi forma, az a 
negatív tér, ami hiányzik a kenyérkupacokból. Mondha-
tom, megette már a kenyere javát!

Publikációs kényszerben vagyok. Covid-járvány van, 
önálló kiállításom először novemberben, majd áprilisban 
maradt el. Mikor alkot a művész? Amikor éppen hegeszti 
az acélt, festi a vásznat, gépeli a szöveget, vagy leírja a 
hangjegyeket? (Vagy vágja, ragasztja, gravírozza az üve-
get? – nálam ezek a gyakoribbak.)

Nem. Akkor már csak kivitelez. Leginkább az alkotói 
válságban alkot az alkotó. A legtisztább, legtökéletesebb 
művek az alkotó gondolataiban vannak.

Itt és most – csak egy életem van. A „máskor és a más-
hol” vonzó perspektívája kalandra invitál.

Egy filmsorozat véget ért, kezdődik a másik.

1	 Valós halál (Altered Carbon), 2018, alkotók: Laeta Kalogridis, Richard Morgan. https://habitatio.epitesz.bme.hu
2	 Rendezte Kenneth Branagh, írta Harold Pinter forgatókönyve alapján Anthony Shaffer, 2007.

ZIELINSKI Tibor: 
Kapuk, 2014, 

üvegszobor, Milánó
A művész jóvoltából
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Kérdések és 
lehetséges válaszok 
a lakásmodellekről

Kőszeghy Flóra

A lakógépemberek 
forradalma

2020-ban otthonainkba zárva volt al-
kalmunk elgondolkodni azon, 
hogy milyen lenne egy olyan la-

kásban vagy házban élni, ahol minden pótolható abból, 
amit eddig egy városban és egy közösségben megélhet-
tünk. Rá kellett jönnünk, hogy van, ami pótolhatatlan. 
Ugyanakkor számos tulajdonságát bírálnunk kellett an-
nak az ingatlannak, amelyik addig kényelmes és kielégítő 
volt. A gazdasági helyzet bizonytalanságai ellenére az in-
gatlanpiacon élénk mozgolódás támadt, ami azt mutatja, 
hogy az emberek változtatnak addigi lakókörnyezetükön. 
Építészként már régóta kritikusan szemlélem a társashá-
zak és a családi házak normáit, a család intézményének 
kereteit. Milyen tanulságai lehetnek a világjárványnak, és 
milyen előzményekre tekint vissza az a funkcionális rend, 
amiben élünk?

Száz év telt el azóta, hogy Le Corbusier, svájci szárma-
zású francia építész felvetette „a ház problémáját”, ami-
kor 1920-ban a L’Esprit Nouveu című magazin programjá-
ban1 a repülőgéppel állította párhuzamba az épületeket, 
és megfogalmazta híres tézisét: „A ház lakógép.”

A repülés megoldandó feladat volt, amire született egy 
válasz, a repülőgép, de ehhez először komolyan kellett 
venni a hiányát. A házak problematikája Le Corbusier 
szerint arról szólt, hogy az épületek nem elégítették ki a 
kor szükségleteit. Ebből a felismerésből bontakozott ki 
az a modell, amely napjainkig definiálja életterünket. Ez 
volt az új építészet forradalma. Le Corbusier mellett több 
meghatározó építész is dolgozott az új otthon kialakulá-
sán, amelyben a társadalmi változások is leképeződtek, 
így a cselédszoba is kényelmesebb lett, tehát megjelent 
a szociális felelősség gondolata. A nők megkapták a mo-
dern konyhát, a közös háló pedig záloga annak, hogy a 
házasság működik. Mindeközben a gyerekek ideális eset-
ben külön szobát kapnak, ahol megalapozódhat a szociá-
lis magatartás sajátos formája. Így működik tehát a lakó-
gép, de felmerül a kérdés: hol ér véget a gépezet, és hol 
kezdődik az ember.

Mostanra kiderült, hogy a modern építészet által kiter-
melt lakásforma olyan keret, amely az átlagember élet-
formáját biztosítja. Yona Friedman, magyar származású 
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építész szerint mindez azért problémás, mert olyan, hogy 
átlagember, valójában nem létezik. Friedman az egész vá-
rost és a benne lévő embert vizsgálta, és az urbanizáció 
problémáira kínált megoldásokat. Munkáiban egy futu-
risztikus világot képzelt el, ahol az egyén maga alakíthatja 
ki otthonát. Ennek ellenére a mai napig tartja magát az 
építészetben az a megközelítés, amelyben az emberek 
működése a terek által meghatározott rendben törté-
nik. Az, hogy mi a lakás és mit jelent lakni, igen komplex 
kérdés. Az emberek nem munkával töltött ideje például 
nehezen átlagolható. Természetesen szükség van a für-
dőszobára és a konyhára. De mire jó például a nappali? 
Vajon tényleg ezek a szükségletek, amiket ki kell elégítenie 
a lakásnak? Az életünk arról szól, hogy alszunk, eszünk, 
mosakodunk és pihenünk?

2021 februárjában a Fordulat 27. lapszáma bemutató-
jának alkalmából a lakhatás kérdését egy online szimpó-
zium keretében vitatta meg a szakma több, a téma iránt 
érzékeny képviselője. A beszélgetés során a Paradigma 
Ariadné egyik vezető tervezője, Smiló Dávid fogalmazta 
meg, hogy az építészek a rajzasztal mögött nem tudják ezt 
a válságot kezelni, viszont ez az államnak annál inkább 
feladata lenne. Napjaink lakhatási válsága ugyanis nem 
kis részben szociális kérdés. A kormány a CSOK és az 
ötszázalékos áfa révén eleve erősen befolyásolja a piac 
működését, de minőségi szinten hiányzik egy olyan kon-
cepció, ami száz éve az építészek lelkes táborának kö-
szönhetően megszületett, amikor a CIAM (Congres Inter-
nationaux d’Architecture Moderne) nemzetközi építészeti 
szervezet feladatául tűzte ki a lakhatás problémájának 
megoldását. A Bauhaus mellett több más műhely is fog-
lalkozott a témával, és ez a szellemi kontextus igen ked-

vező körülményeket biztosított akkor a változásokhoz. 
Jó hír, hogy az Európai Bizottság (EC) elnöke, Ursula von 
der Leyen meghirdette az Új európai Bauhaust, amelyhez 
olyan neves építészeket kértek fel, mint Bjarke Ingels, 
Ólafur Eliasson vagy Shigeru Ban, de Magyarország is 
képviselteti magát Dávida Eszter személyében. Remélhe-
tőleg a fenntarthatóság kapcsán az egyéni és a társas élet 
fenntarthatósága is téma lesz. Az építőanyagok és az épí-
tési technológiák kérdéskörén túl talán az életformákkal 
kapcsolatos vizsgálatok is szerepet kapnak.

A lakó lakik. Nem lázad. Nem tiltakozik az ellen, hogy 
alig van tere, hogy nincs intimszférája, hogy nem kap 
levegőt, hogy nincs hol barkácsolnia, hogy nem tud el-
vonulni egy csendes helyre, és a napjának jó részét uta-
zással tölti. Nem tiltakozik, mert nem látja értelmét, akár 
szegény, akár gazdag, nem tudja, hogy a fenti felsorolás-
ból bármelyik járna neki, hiszen az átlagos a normális, és 
ami normális, az biztosan jó. Akkor mi lehetne jobb? Talán 
egy új élet? Egyáltalán: mi a probléma?

A teljesség igénye nélkül felsorolnék pár konkrétumot, 
amire építészeti válaszok is megoldást jelenthetnének. Az 
intimszféra és a terek megosztása olyan kérdés, amely-
ben nagy eltérések vannak egyénenként. Alkattól függően 
vannak, akiknek több privátszférára lenne szükségük, és 
vannak, akik nem tudnak egyedül létezni.

A mai lakásmodell nem veszi figyelembe az egyéni igé-
nyeket, amikor elszigetelődésről vagy éppen összezárt-
ságról van szó. Annak ellenére, hogy a család intézménye 
az állam támogatását élvezi, a statisztikák szerint a há-
zasságoknak több mint a fele végződik válással. A kérdés 
az, hogy meg tudja-e előzni vagy a kialakult helyzetet ke-
zelni a lakótér mint fizikai környezet. A külön hálószoba 
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a házasságban élők számára is elvárható lenne, emellett 
olyan kisebb ingatlanokhoz való hozzáférés, amelyek a 
hobbiknak és a különidős programoknak biztosítanak he-
lyet. Ilyenformán a szülők szétköltözése sem lenne olyan 
égető, így nem kellene a gyerekeknek sem ide-oda ván-
dorolniuk.

Érdemes lenne olyan lakóépületeket is kitalálni, ame-
lyek a mozaikcsaládok igényeire is reflektálnak. A kétlaki 
gyermekek helyzete megoldandó probléma, a független 
emberek gyereknevelési kooperációja ingatlanokhoz kö-
tődő tevékenység, ha úgy vesszük, egy funkció önmagá-
ban. A lakáspárok, amelyek összekapcsolhatók és szét-
választhatók, segíthetik az együttműködést. Ezenfelül 
vannak olyan közösségi lakhatási formák, amelyek annak 
ellenére vannak kísérleti stádiumban, hogy előzményei 
csak itthon 90 évre tekinthetnek vissza. Az első magyar-
országi közösségi lakás, a Kolház terve 1931-ben szüle-
tett, a CIAM magyar csoportja álmodta meg, azonban ak-
kor csak tervként került bemutatásra. Később, 1979-ben 
Miskolcon a Kollektív ház már a gyakorlatban is megvaló-
sult, tíz éven át működött, és egy rendkívül jó közösséget 
tudott keretbe foglalni. A co-housing napjainkban igen 
népszerű, egyre több kezdeményezés van arra, hogy az 
új építésű házak már ehhez idomulva épüljenek meg, hi-
szen egy új életforma újfajta lakásokat, épületeket kíván.  

A co-housing az új lehetősége annak a fajta együttélés-
nek, amelyben a család nem az elszigetelődés intézmé-
nye, hanem egy közösség, így a társadalom építőeleme. 
Ezenfelül azonban sok egyéb lehetőséget érdemes meg-
vizsgálni.

A Budapesti Műszaki és Gazdaságtudományi Egye-
tem Lakóépület-tervezés tanszékén egy érdekes kutatás 
segítheti a kísérleti jellegű építészetet. A Habitatiót2 Jan-
csó Miklós DLA és Máthé Dóra hívta életre. Olyan lakó-
terekkel foglalkoznak, melyek kívül esnek a normákon.  
A kísérleti építészetre főleg a japán építészet szolgáltat 
példákat, ahol a terek egymásba folynak, és diszponibilis, 
rendelkezésre álló helyekként tudnak fogadni bármilyen 
funkciót. A kulturális különbségek miatt azonban ezek 
nem adaptálhatók közvetlenül a magyar viszonyokra.

Az alternatív megoldások közt az árnyalatok és az át-
menetek minősége csak akkor válhat láthatóvá, ha konk-
rét kísérleti jelleggel épülnének házak nálunk is, ahol az 
emberek megmutathatják, valójában milyen szükségleteik 
vannak. Ahogyan a co-housing már megvalósult példákon 
keresztül tudja illusztrálni az alternatívák életképességét, 
szükség lenne más, akár extrémebb megoldásokra, ahol 
a személyt mint lakógépembert vesszük alapul, akit opti-
malizálhatunk az életkörülményein keresztül. Ez a lakó-
gépemberek forradalma.

1	  A L’Esprit Nouveau programja. 1. szám, 1920. október.
2	  https://habitatio.epitesz.bme.hu

A többszintes ház 
dekonstrukciója, 2011, 
családi ház, Suppose 
Design Office, Japán, 
Kanagawa, Chigasaki
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Arcok – a tekintet hatalma
Albertina, VI. 21-ig
Daniel Spoerri
Kunstforum, VI. 27-ig
Andy Warhol
MUMOK, V. 30-ig
Aztékok
Weltmuseum, VII. 27-ig
Joseph Beuys
Belvedere 21, VI. 13-ig
Az ember egy sziget
Künstlerhaus, V. 4. – VIII. 8.
Rudas Klára, Tulisz Hajnalka
Knoll Galerie, V. 15-ig
Bregenz
Lois Weinberger
Kunsthaus, V. 4. – VII. 4.
Krems
Patricia Piccinini
KunstHalle, X. 3-ig

BELGIUM
Brüsszel
Bill Viola: Megtisztítás – installáció
Musée royaux des Beaux-Arts, 
VIII. 1-ig
Aboriginál művészet
Musée royaux des Beaux-Arts, 
VIII. 1-ig

CSEHORSZÁG
Prága
Toyen, az álmodozó lázadó
NG, Valdštejnská jizdárna,  
VIII. 15-ig
Eva Kot’átková: Interjú a rémmel
meetfactory, VI. 6-ig

DÁNIA
Koppenhága
Paul Gauguin
Ny Carlsberg Glyptothek, V. 16-ig
Arany és mágia
Arken Museum, VIII. 8-ig
Tarya Simon
Humlebaek, Louisiana, V. 30-ig
Odense
Hans Scherfig
Brandts, VII. 19-ig

HORVÁTORSZÁG
Eszék
A képregény és a horvát vizuális 
kultúra
Muzej likovnih umjetnosti, VI. 13-ig
Rijeka/Fiume
Ivan Kožarić
MMSU, VII. 5-ig

NAGY-BRITANNIA
(A kiállítóhelyek a tervek szerint V. 
17-18. körül nyitnak.)
London
Kortárs közel-keleti reflexiók
British Museum, V. 17. – VIII. 15.
Néró: a mítosz és az ember
British Museum, V. 27. – X. 24
Turner és a modern világ
Tate Britain, IX. 12-ig
Rodin
Tate Modern, V. 18. – XI. 21.
Dubuffet: Brutális szépség
Barbican Centre, V. 17. – VIII. 22.
Matthew Barney
Hayward Gallery, V. 19. – VII. 25.
Konstellációk
IniVa, V. 17. – IX. 17.
A szürrealizmus fantomjai
Whitechapel Art Gallery,  
V. 19. – XII. 12.

NÉMETORSZÁG
Berlin
Yayoi Kusama
Martin-Gropius-Bau, VIII. 15-ig
München
Phyllida Barlow
Haus der Kunst, VII. 25-ig

OLASZORSZÁG
Padova
Van Gogh – az élet színei
Centro San Gaetano, VI. 6-ig

Róma 
Caesar öröksége
Musei Capitolini, XII. 31-ig
A Torleoni-márványok
Museu Capitolini, VI. 29-ig
Damien Hirst
Galleria Borghese, V. 10. – X. 10.

OROSZORSZÁG
Moszkva
Bill Viola
Puskin Múzeum, V. 30-ig
Szentpétervár
A frontvonal két oldalán
Ermitázs, V. 8. – VI. 27.

ROMÁNIA
Bukarest
Ciprian Mureşan
MNAC, IX. 26-ig
Érzel-sodródsz-énekelsz
MNAC, IX. 26-ig
Kolozsvár
Bencsik János
Muzeul de Artă, V. 16-ig

SPANYOLORSZÁG
Barcelona
Mars – a vörös tükör
CCCB, VII. 11-ig
Felix González-Torres
MACBA, IX. 12-ig
Madrid
Mitológiai szenvedélyek – Tizianótól 
Velázquezig
Prado, VII. 4-ig
Marokkói trilógia
Reina Sofía, IX. 27-ig
Pep Agut
Reina Sofía, VIII. 29-ig
Georgia O’Keeffe
Museo Thyssen-Bornemisza, VIII. 
8-ig
Valencia
Mona Hatoum
IVAM, IX. 2-ig

SVÁJC
Bázel
Rodin-Arp
Riehen, Fondation Beyeler, V. 16-ig
Ólafur Eliasson
Riehen, Fondation Beyeler, VII. 
15-ig
Sophie Taeuber-Arp
Kunstmuseum, VI. 20-ig
Lydia Ourahmane
Kunsthalle, V. 16-ig
Lausanne
Keretes művek
Collection de l’art brut, V. 24-ig
Zürich
Gerhard Richter tájképei
Kunsthaus, VII. 25-ig

SZLOVÁKIA
Érsekújvár
Pézman Andrea
Galéria Ernesta Zmetáka, V. 13. 
– VI. 26.
Liptószentmiklós
A neoavantgárd könyvillusztráció
Liptovská galéria M. P. Bohuňa, 
VIII. 31-ig
Pozsony
Gwerk Ödön
Galéria mesta, Mirbach-palota, 
VI. 13-ig
Emilia Binder labirintusa
SNG, XII. 31-ig
Albert Brunovsky
Dunacsúny, Danubiana, VI. 13-ig
Gérard Runciman
Dunacsúny, Danubiana, VIII. 27-ig

SZLOVÉNIA
Ljubljana
Ki hol dolgozik? – Kolozsvár,  
Bukarest, Budapest
MGML, VI. 15-ig

Budapest

acb Galéria
(VI. Király u. 76.)
Eperjesi Ágnes, IV. 8. – V. 21.
Szilvitzky Margit, IV. 8. – V. 21.

aqb Project Space
(XXII. Nagytétényi út 48–50.)
Lengyel Péter, V. 8. – VI. 6.

Ari Kupsus Galéria
(VIII. Bródy Sándor utca 23/b)
Végh Júlia, V. 1–28. (látogatás előre 
egyeztetett időpontban)
 
Art9 Galéria
(IX. Ráday u. 47.)
Bárándi Sarolta, V. 4–21.
Friss Összművészeti Formáció
V. 4–21.
Szabó Ábel, V. 25. – VI. 4.
Bodolóczki Linda, V. 25. – VI. 11.

Art Salon Társalgó Galéria
(II. Keleti Károly u. 22.)
Percepció 5. – Taktilitás
II. 19-től (online tárlat)

2B Galéria
(IX. Ráday utca 47.)
Hétköznapi hiánycikkek
V. 30-ig

B32 Galéria
(XI. Bartók Béla út 32.)
Kondor Attila, Mátyási Péter és 
Tolnay Imre
IV. 28. – V. 20. (online tárlat)
Lázár Dóri
IV. 29. – V. 20. (online tárlat)
Rátfai Attila gyűjteménye
V. 26. – VI. 18. (online tárlat)
Ambrus Noémi
V. 27. – VI. 18. (online tárlat)

Capa Központ
(VI. Nagymező u. 8.)
Gyógyír, IV. 21-től (online tárlat)

Deák 17 Galéria
(V. Deák Ferenc u. 17.)
Lépéslenyomatok, IV. 15. – VI. 5.

Deák Erika Galéria
(VI. Mozsár u. 1.)
Csató József, IV. 14. – V. 21.

Eötvös10
(VI. Eötvös u. 10.)
Magyar Elektrográfiai Társaság
II. 1-től (online tárlat)

Esernyős Galéria
(III. Fő tér 2.)
V. Óbudai Fotótárlat
V. 31-ig (online tárlat)

Faur Zsófi Galéria
(XI. Bartók Béla út25.)
Katerina Belkina, V. 3. – VI. 17.

FISE Galéria
(V. Kálmán Imre u. 16.)
Szentgyörgyi Szandra, V. 11–21.
Horváth Krisztina és Lendvai Péter 
Gergely, V. 25. – VI. 11.

Gaál Imre Galéria
(XX. Kossuth L. u. 39.)
52. Tavaszi Tárlat
IV. 28-tól (online tárlat)

Godot Institute of  
Contemporary Art
(III. Fényes Adolf u. 21.)
Rabóczky Judit Rita, V. 6. – VII. 18.
Godot Galéria
(XI. Bartók Béla út 11.)
Szikora Tamás, V. 19. – VI. 12.

Godot Labor
(III. Fényes Adolf u. 21.)
Hermann Zsófia, V. 19. – VII. 18.
Tétényi Gabriella, V. 19. – VII. 18.

Három Hét Galéria
(XI. Bartók Béla út 37.)
Robitz Anikó, V. 13. – VI. 5.

Horizont Galéria
(VI. Zichy Jenő utca 32.)
Kovács Máté és Takács Ádám
IV. 28. – VI. 9.

Inda Galéria
(V. Király u. 34.)
Hermann Ildi, IV. 23. – VI. 4. 

ISBN könyv+galéria
(VIII. Víg u. 2.)
Igor és Ivan Buharov
IV. 23. – V. 28.

Karinthy Szalon
(XI. Karinthy Frigyes út 2.)
Vedres Ági
IV. 20. – V. 14. (online tárlat)
Verebics Kati
V. 18. – VI. 11. (online tárlat)

K.A.S. Galéria
(XI. Bartók Béla út 9.)
Makovecz Anna, V. 19. – VI. 14.

Kassák Múzeum
(III. Fő tér 1.)
Besnyő Éva
V. 31-ig (online tárlat)
Mattis Teutsch János
V. 31-ig (online tárlat)

Kisterem
(V. Képíró utca 5.)
Szinyova Gergő, IV. 29. – VI. 4.

Ludwig Múzeum
(IX. Komor M. u. 1.)
Térügyek, IV. 29. – VI. 27.

MAMŰ Galéria
(VII. Damjanich u. 39.)
Stark István, IV. 16. – V. 14.

MET Galéria
(XI. Bölcső u. 9.)
Symposion Társaság
V. 25. – VI. 16.

MissionArt Galéria
(V. Falk Miksa utca 30.)
Tavaszi Tárlat, IV. 19. – V. 31.

Molnár Ani Galéria
(VIII. Bródy Sándor u. 36.)
Mayer Éva, V. 5. – VI. 18.

Műcsarnok
(XIV. Dózsa György u. 37.)
Kik vagyunk
III. 19. – IX. 26. (online tárlat)
Fotóikonok – Archívumból történe-
lem, III. 26. – VI. 27. (online tárlat)
7 év – 150 kiállítás. 125 éves a 
Műcsarnok , IX. 26-ig (online tárlat)
II. Fotóművészeti Nemzeti Szalon 
2021, IV. 24. – IX. 26. (online tárlat)

Pesterzsébeti Múzeum
(XX. Baross u. 53.)
Szocreál plakátok
X. 2-ig (online tárlat)

Petőfi Irodalmi Múzeum
(V. Károlyi Mihály u. 16.)
Rézbőrű volt az alkony
XII. 23-ig 

Stúdió Galéria
(VII. Rottenbiller u. 35.)
Bozzai Dániel
IV. 30. – V. 15. (online tárlat)
Kicsiny Martha, V. 20. – VI. 2.

Széphárom Közösségi Tér
(V. Szép u. 1/B.)
Miszla Art 10, V. 20.– VII. 2.

Szikra Képzőművészeti  
Bemutatóterem
(V. Vármegye u. 7.)
Köves Éva, IV. 28. – VI. 4.

TOBE
(VIII. Bródy Sándor u. 36.)
Bede Kincső, III. 10. – V. 15.
Anthony Marchetti, V. 26. – VII. 3.

Trafó Galéria
(IX. Liliom u. 41.) 
Perlaki Márton 
A járványügyi korlátozások feloldá-
sát követően látogatható.

Várfok Galéria
(I. Várfok u. 11.)
Más tájak jönnek, IV. 13. – V. 22.
 
Vigadó
(V. Vigadó tér 2.)
Csíkszentmihályi Róbert
VI. 20-ig (online tárlat)
Hager Ritta
IV. 20. – VI. 20. (online tárlat)
Baráth Ferenc
IV. 29. – VI. 13. (online tárlat)
Bakos István és Árendás József
V. 5. – VI. 27. (online tárlat)

Viltin Galéria
(VI. Vasvári Pál u. 1.)
Kóródi Zsuzsanna, IV. 28. – VI. 12.

Vízivárosi Galéria
(II. Kapás u. 55.)
Bukta Norbert
II. 25. – V. 15. (online tárlat)
Varga-Amár László, V. 19. – VI. 9. 

Debrecen
 
MODEM
(Baltazár Dezső tér 1.)
Antal Balázs és Hatházi László
VI. 27-ig
Ferenczy Zsolt, VII. 18-ig
Kicsiny Balázs, VIII. 22-ig

Diszel
 
Első Magyar Látványtár
(Derkovits utca 7.)
A feketéről, VI. 1-ig

Dunaújváros
 
ICA-D
(Vasmű út 12.)
Tarr Hajnalka, V. 30-ig
Fridvalszki Márk, V. 30-ig

Szeged
 
REÖK-palota
(Tisza L. krt. 56.)
XLI. Nyári Tárlat, V. 15-től

Szentendre
 
Ferenczy Múzeum
(Kossuth Lajos u. 5.)
Ferenczy NoémiV. 31-ig (online 
tárlat)
Kmetty JánosV. 31-ig (online tárlat)
Vajda Lajos, V. 31-ig (online tárlat)
Barcsay 120 , V. 31-ig (online tárlat)

AUSZTRIA
(A kiállítóhelyek a tervek szerint 
május 5–7. között nyitnak.)
Bécs
Holland virágcsendéletek
Kunsthistorisches Museum,  
V. 3–31.
Városok és tájak – álom és valóság 
között
Albertina, VIII. 22-ig

•

•

•• •••

•••

••

Májusi kiállítási naptárunkat az április végén rendelkezésünkre álló információk alapján állítottuk össze. 
A járványügyi helyzettől függően a feltüntetett adatok és a kiállítóhelyek nyitvatartása változhat.
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Ébli Gábor esztéta, a Moholy-Nagy Művészeti Egyetem oktatója
Fodor Marcsi művészettörténész, újságíró
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Kőszeghy Flóra építész, képzőművész
Mészáros Flóra művészettörténész, a Metropolitan Egyetem adjunktusa
Molnár Ráhel Anna kutató, író, képzőművész
Prokopp Mária művészettörténész, az ELTE BTK Művészettörténeti Intézet 
professor emeritája
Schneller János művészettörténész, kurátor, a Resident Art Budapest vezetője
Zielinski Tibor képzőművész, a Nyíregyházi Egyetem Vizuális Kultúra 
Intézetének adjunktusa
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Babos Pálma
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szakmai program megvalósítását 2021-ben 
a Magyar Művészeti Akadémia támogatta.

Támogató

FABRICIUS Anna: Az emlékezés nem-helyei, 
2007, lambdaprint, 5+1AP, 40×50 cm
A művész jóvoltából

XXXII. évfolyam, 5. szám
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