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Nagyrészt a disztépikus jelen/jové veszélyeivel fog-
lalkozé munkak gyUjtéhelye a kidllitasban — a ki-
fejezés az ,antiutdopia” fogalmaval rokon, ellentete

az idedlis tarsadalmat abrazold utdpianak.

A disztopia olyan fikcios tarsadalomabrazolas,
amely egy jovébeli (vagy alternativ jelenbeli) vi-
lag negativ kimenetelU fejléddési iranyait mutatja
be, rendszerint totalitarius, technokrata vagy de-
humanizalt struktdrakon keresztul. Mint vilagkép
az utdpiaval all szemben: nem csupan annak el-
lenpdblusa, hanem 6nallé eszmetdrténeti kategoria
Is, amely gyakran a jelen tarsadalmi tendenciainak
radikalizalt kritikdjat nyudjtja. A disztopikus vilagkép
kézponti eleme a strukturdlt tarsadalmi elnyomas,
amely kollektiv szinten kontrollmechanizmusokkal,
egyeni szinten pedig identitasvesztéssel és mora-
lis dilemmakkal jar.

A disztopia a modernitas valsagtineteinek gondo-
lati leképezése, amely egyszerre szorongaskép és
tarsadalomkritikai figyelmeztetés. A mivek gyakran
kritikai tUkrot tartanak a jelen tarsadalmanak, poli-
tikal rendszereinek, ezaltal félelmeinket felnagyitva
segitenek megérteni sajat korunkat.

A muUfa] mavészi formaban tematizalja az egyén és
rendszer viszonyat, kulénds tekintettel az etikal au-

tondmia eés a strukturalis determinacio feszlltségere.

This section is largely a collection of works dealing

with the dangers of a dystopian present/future

—a term related to the concept of “anti-utopia,” the

opposite of utopia, which depicts an ideal society.

Dystopia is a fictional depiction of society that
presents the negative developments of a future
(or alternative present) world, usually through
totalitarian,technocratic,ordehumanized structures.
As a worldview, it contrasts with utopia: it is not only
Its opposite, but also an independent category In
the history of ideas, often offering a radical critique
of current social trends. The central element of the
dystopian worldview is structured social oppression,
which involves control mechanisms at the collective
level and loss of identity and moral dilemmas at the

individual level.

Dystopiaisaconceptualrepresentationofthecrisis
symptoms of modernity, which reflects anxiety and
IS @ warning criticism of society. These works often
hold up a critical mirror to contemporary society
and its political systems, magnifying our fears and

helping us to understand our own era.

The genre addresses the relationship between the

Individual and the system by means of art, with
particularemphasis onthe tensionbetween ethical

autonomy and structural determination.
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EGES FOLD
- HEAVEN
AND EARTH

A szekcio elnevezése egyszerre utal a kifejezes szo
szerinti (lebegés, fliggeszkedés), valamint atvitt ér-
telmU (egymastdl tavoli elemek, eltéré karaktert té-

nyezd8k viszonyrendszere) jelentésére.

A szekcioban lathato installativ. munkak gyakran
elvetik a hagyomanyos muvészeti technikdkat és
struktdrakat, teret adva olyan atfogd hatasoknak
vagy muvészeten kivuli tényezdknek, mint a gravita-
cid, a lebeges, a mozgas, a bizonytalansag. A kialli-
tott munkak tudatosan épitenek erre a kéztes hely-
zetre (ég és fold kozott), amelyben zart €s lehatarolt
muUalkotas helyett az elemek k&z6tti kapcsolatokra
és Osszeflggésekre dsszpontositanak, a részletek
helyett az egészre fékuszalnak.

A fluggesztett vagy logatott milveészeti alkotasok
olyan installacidk, szobrok vagy térbeli kompozi-
cidk, amelyek a gravitaciéval és a lebegés élmé-
nyével jatszanak. Ezek a mlUvek nem hagyomanyos
talapzatra epulnek, hanem a mennyezetrdl, plafon-
rol vagy mas fuggesztési pontokrdl lognak le, igy
dinamikusan viszonyulnak a térhez és a nézéhéz.
A lebegés, lenges vagy mozgas lehet véletlenszer(
(példaul a légmozgéas hatésara), de akar precizen
megtervezett is, mint példaul a kinetikus muivészet
esetében. A fuggesztett formak gyakran az anyag-
talansag, térékenység vagy éppen az idé mualasa-
nak érzetét kdzvetitik.

The title of this section refers both to the literal
meaning of the expression (floating, hanging) and
its figurative meaning (a system of relationships
between elements distant from each other, and
between factors of different characters).

The installations on display in this section often
reject traditional artistic techniques and structures,
giving way to comprehensive effects or factors
outside the realm of art, such as gravity, floating,
movement, and uncertainty. The works consciously
build on this intermediate situation (between
heaven and earth), focusing on the relationships
and connections between elements rather than
on closed and delimited works of art, focusing on
the whole rather than on details.

Floating or hanging artworks are installations,
sculptures, or spatial compositions that play with
gravity and the experience of floating. These works
are not mounted on traditional pedestals, but hang
from the celling or other suspension points, thus
dynamically relating to the space and the viewer.
The floating, swinging, or movement may be random
(e.g., due to air movement) or precisely planned, as
In the case of kinetic art. Suspended forms often
convey a sense of immateriality, fragility, or the
passage of time.

EGES FOLD
- HEAVEN
AND EARTH

FL-HASSAN Réza
Flaka HALITI
Geoffry HENDRICKS
HERSKO Judit
HORVATH Gideon
KICSINY Balazs

Dan Perjovschi
LOVAS llona

SASS Valéria
Konrad SMOLENSK]

M




EGES FOLD
- HEAVEN
AND EARTH

A szekcid elnevezése egyszerre utal a kifejezes szo
szerinti (lebegés, flUggeszkedés), valamint atvitt ér-
telmU (egymastdl tavoli elemek, eltéré karaktert té-

nyezdk viszonyrendszere) jelentésére.

A szekcioban lathato installativ munkak gyakran
elvetik a hagyomanyos muvészeti technikdkat és
struktdrakat, teret adva olyan atfogd hatasoknak
vagy muvészeten kivuli tényezdknek, mint a gravita-
cid, a lebegeés, a mozgas, a bizonytalansag. A kialli-
tott munkak tudatosan épitenek erre a kéztes hely-
zetre (ég és fold kozott), amelyben zart €s lehatarolt
muUalkotas helyett az elemek k&zo6tti kapcsolatokra
és Osszefuggésekre 6sszpontositanak, a részletek
helyett az egészre fékuszalnak.

A fuggesztett vagy logatott milveészeti alkotasok
olyan installacidk, szobrok vagy térbeli kompozi-
cidk, amelyek a gravitaciéval és a lebegés élmé-
nyével jatszanak. Ezek a mlUvek nem hagyomanyos
talapzatra epulnek, hanem a mennyezetrdél, plafon-
rol vagy mas fuggesztési pontokrol lognak le, igy
dinamikusan viszonyulnak a térhez és a nézéhdz.
A lebegés, lenges vagy mozgas lehet véletlenszer(
(példaul a légmozgas hatésara), de akar precizen
megtervezett is, mint példaul a kinetikus muivészet
esetében. A fuggesztett formak gyakran az anyag-
talansag, térékenység vagy éppen az idé mualasa-
nak érzetét kdzvetitik.

The title of this section refers both to the literal
meaning of the expression (floating, hanging) and
its figurative meaning (a system of relationships
between elements distant from each other, and

between factors of different characters).

The installations on display in this section often
reject traditional artistic techniques and structures,
giving way to comprehensive effects or factors
outside the realm of art, such as gravity, floating,
movement, and uncertainty. The works consciously
build on this intermediate situation (between
heaven and earth), focusing on the relationships
and connections between elements rather than
on closed and delimited works of art, focusing on
the whole rather than on details.

Floating or hanging artworks are Iinstallations,
sculptures, or spatial compositions that play with
gravity and the experience of floating. These works
are not mounted on traditional pedestals, but hang
from the celling or other suspension points, thus
dynamically relating to the space and the viewer.
The floating, swinging, or movement may be random
(e.g., due to air movement) or precisely planned, as
In the case of kinetic art. Suspended forms often
convey a sense of immateriality, fragility, or the
passage of time.

EGES FOLD
- HEAVEN
AND EARTH

EL-HASSAN Réza
Flaka HALITI
Geoffry HENDRICKS
HERSKO Judit
HORVATH Gideon
KICSINY Balazs

Dan Perjovschi
LOVAS llona

SASS Valéria
Konrad SMOLENSK]

M




TULONTUL TULONTUL
- ABOVE - ABOVE
AND BEYOND AND BEYOND

A hiperrealizmus a 20. szdzad masodik felében ki- Hyperrealismisanartisticmovementthatemerged
bontakozé mulvészeti iranyzat, amely a val6sag Inthe secondhalfofthe 20th century, which strives
rendkivuli pontossagu, részletgazdag abrazolasara to depict reality with extreme precision and detail.
torekszik. A stilus afotérealizmusbdl fejl6dott ki, am  The style evolved from photorealism, but depicts
annal meég aprdélekosabban, szinte mar tulsagosan Its subject matter even more meticulously, almost

realisan abrazolja targyat. A hiperrealista alkotasok excessively realistically. Hyperrealist works are

gyakran fényképek alapjan készulnek, de nem csu-  oftenbasedonphotographs,buttheydonotsimply
pan masoljak azokat: a mlvészek tudatosan eme-  copythem:artistsconsciouslyhighlightdetailsand
lik ki a részleteket, hangsulyozzak a texturédkat, fé- emphasize textures, lights, and shadows. The goal
nyeket es arnyékokat. A cél nem pusztan a valosag Is not merely to reproduce reality, but to magnify
visszaadasa, hanem annak felnagyitasa, sét, kritikai It and even enrich it with critical or emotional
vagy erzelmi rétegekkel valé gazdagitasa. A festmé-  layers. The paintings and sculptures are often
nyek és szobrok sokszor zavarba ejtéen életszerlG-  disturbingly lifelike, questioning the authenticity
ek, megkérddjelezve a latottak valodisagat. A hiper-  of what we see. Hyperrealism is thus not only

realizmus igy nemcsak technikai bravdr, hanem atechnicalfeat,butalsoakindofdialoguebetween
egyfajta parbeszéd is a latas, a valosagérzékelés és  vision, perception of reality, and the visual world
a kortars tarsadalom képi vildga kézott. of contemporary society.
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A pop-art mint miveészeti iranyzat az 1950-es évek
masodik felében szuletett meg Nagy-Britanniaban,
majd az USA-ban is megjelent és vilagszerte elter-
jedt a 60-as évektdl kezddddben. A pop-art targyat,
anyagait a popkultdra termékeibdl meriti, amelyek

a mindennapi €letben is nagy szerepet jatszanak.

Az irdnyzat egyszerre ironikus, jatékos és kritikus:
mikdézben felhasznalja a hétkéznapi képeket, azok
U] kontextusba helyezésével kérdéseket tesz fel
a muveszet ertekerdl, egyediségerdl és szereperdl.
A hagyomanyos ,magas muvészet” és a ,tomeg-
kultdra” hatarai elmosdédnak, ami Uj nézépontokat
nyit a vizualis kultdra értelmezésehez, egyben tiuk-

rét tart a fogyasztoi tarsadalomnak.

A kiallitasi szekcié kevésbé dogmatikusan (unor-
todox médon?) értelmezi a pop art muivek korét,
igy helyet kaptak olyan munkak is, amelyek nem
a szoban forgd idészakban szulettek, vagy nem fel-
tétlentl ehhez a térténeti stilusvonulathoz kapcso-
|6dnak, am szemléletlikben, tartalmukban, techni-

kajukban stb. ide sorolhaték.

PopartasanartmovementemergedinGreatBritain
In the second half of the 1950s, then appeared in
the United States and spread worldwide from the
1960s onwards. Pop art draws its subjects and
materials from products of pop culture, which

play a major role in everyday life.

The movement is ironic, playful and critical at
the same time: while using everyday images, it
raises questions about the value, uniqueness and
role of art by placing them in a new context. The
boundariesbetweentraditional’highart’and‘'mass
culture’ are blurred, opening up new perspectives
on the interpretation of visual culture and holding

up a mirror to consumer society.

This section interprets pop art works in a less
dogmatic (unorthodox?) way, thus including
works that were not created during the period
In question or are not necessarily related to this
historical style, but can be classified as such iIn
terms of their approach, content, technique, etc.



A konceptualizmus egy az 1960-as evektdl ki-
bontakozé muvészeti iranyzat, amely a maalkotas
targyisaga, megjelenése helyett annak gondola-
tisagara, koncepcidjara helyezi a hangsulyt. A kon-
ceptudlis mlvészek gyakran hétkéznapi targyakat,
szbvegeket, fényképeket vagy éppen performan-
szokat hasznalnak arra, hogy gondolatokat, kérde-
seket vagy kritikai allasfoglalasokat kdzvetitsenek.
A hangsuly tehat nem a technikai kivitelezésen,
hanem a mogottes jelentésen, az intellektualis tar-
talmon van, amely nagyrészt fogalmi uton, a nyelv
segitségével fejezhetd ki. Ez a megkodzelités szem-
behelyezkedik a hagyomanyos esztétikai elvara-
sokkal, és gyakran vonja be a nez6t az értelmezés
folyamataba. A konceptualizmus célja, hogy a ma-
vészet ne csupan latvany, hanem gondolkodasra
késztetd élmény legyen. Bar sokszor provokativ-
nak vagy nehezen befogadhatonak tunhet, a kon-
ceptualizmus fontos szerepet jatszott abban, hogy
kitdgitsa a muUveészet hatarait és Ujrafogalmazza

annak szerepét a tarsadalomban.

Conceptualism is an art movement that emerged
In the 1960s, which emphasises the idea and
concept behind a work of art rather than its
materiality and appearance. Conceptual artists
often use everyday objects, texts, photographs
or even performances to convey ideas, questions
or critical statements. The emphasis is therefore
not on technical execution, but on the underlying
meaning and intellectual content, which can largely
be expressed conceptually through language. This
approach contrasts with traditional aesthetic
expectations and often involves the viewer in the
processofinterpretation. The aimofconceptualism
IS to make art not just a visual experience, but
one that provokes thought. Although it can often
seem provocative or difficult to understand,
conceptualism has played an important role In
expanding the boundaries of art and redefining its

role in society.
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A graffiti a varosi térben megjelend vizualis énki-
fejezés egyik formdaja, amely gyakran a hivatalos
muvészeten kivul helyezkedik el. Eredetileg tiltott,
illegdlis tevékenységként jelent meg, amely varosi
szubkultdraban szuletett, de mara a kortars mave-
szet és vizualis kultdra fontos részéve valt. Zene-
vel és tanccal, U] mozgasformakkal kiegészulve az
un. taktikus médiumokat képviseli a varosi folklor-
ban. A graffiti lehet egyszer( névjegy (tag), de lehet

dsszetett, szines kompozicid is, amely tarsadalmi
Uzenetet hordoz, vagy éppen a muveészi techni-
kat allitja kézéppontba. A varosi falfeltletek, vas-
uti kocsik vagy elhagyatott épuletek nem csupan
vaszonként szolgalnak, hanem maguk is alakitjak
a graffiti jelentését. A graffiti gyakran a lathatatlan-
sag ellenében fogalmaz meg identitast, véleményt,
tiltakozast. Ez a mUfaj igy nemcsak esztétikai, ha-
nem tarsadalmi és politikai tett is. A graffiti kéruli
vitdk — muilvészet vagy vandalizmus? — pedig éle-
sen ravilagitanak arra, hogy ki rendelkezhet a varosi

tér és a nyilvanos vizualitas felett.

Graffiti is a form of visual self-expression that
appears in urban spaces, often outside the realm
of official art. Originally a forbidden, illegal activity
that emerged from urban subculture, it has now
become an important part of contemporary art
and visual culture. Complemented by music,
dance and new forms of movement, it represents
the so-called tactical media in urban folklore.
Graffiti can be a simple signature (tag), but it can
also be a complex, colourful composition that
conveys a social message or focuses on artistic
technique. Urban wall surfaces, railway carriages or
abandoned buildings not only serve as canvases,
but also shape the meaning of graffiti themselves.
Graffiti often expresses identity, opinion and
protest in the face of invisibility. This genre is thus
not only an aesthetic act, but also a social and
political one. The debates surrounding graffiti—art
or vandalism?—clearly highlight who has control

over urban space and public visuality.



Az egykori Kelet-Németorszagban (NDK/DDR) szU-
letett, ott dolgozd, vagy onnan szarmazdé muvészek
munkai szerepelnek ebben az egysegben. A kele-
ti blokkban palyajukat kezdd, majd Nyugaton ki-
bontakozd karriert befutd német muveészek kézott
tobb meghatarozé jelentdségu, vilaghird alkotét
taldlunk: ld. Georg Baselitz, Gerhard Richter, Sigmar
Polke, Werner Tubke és masok a mizeum gyujte-
menyebdl. A személyes alkotdi életutak mellett az
NDK-ban fontos helyi mGvészeti iskoldkka kindévé
Intéezmények mukdédtek tébbek k6zbtt Lipcseben
(Hochschule fur Grafik und Buchkunst), Drezda-
ban (Hochschule fur Bildende Kunste), Berlinben
— ahol kiallitott a mlUvészek éltek, dolgoztak, tani-
tottak. Az elsésorban a figurélis festészet el6zmé-
nyeire, térteneti elemeire épitd lokalis mudhelyek,
Iskolak gyakran konzervativnak, illetve kifejezetten
retrogradnak tand gyakorlata a rendszervaltast
kévetben djragondolva Uj festészeti kezdeménye-

zések alapjaul szolgalt

Thissectionfeaturesworksby artistswhowereborn,
worked, or originated in the former East Germany
(GDR). Among the German artists who began
their careers in the Eastern Bloc and then went
on to achieve success in the West, we find several
influential, world-famous creators: see Georg
Baselitz, Gerhard Richter, Sigmar Polke, Werner
Tubke, and others from the museum’s collection. In
additiontotheirpersonalcreative paths,important
local art schools developed in the GDR, including
in Leipzig (Hochschule fur Grafik und Buchkunst),
Dresden (Hochschule fur Bildende Kiinste), and
Berlin, where the artists lived, worked, and taught.
The practices of local workshops and schools,
which were primarily based on the antecedents
and historical elements of figurative painting and
often appeared conservative or even retrograde,
were rethought after the fall of communism and

served as the basis for new painting initiatives.
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Az itt lathato habords targyd mualkotasok a konflik-
tusok, er6szak és emberi szenvedés valosagat vagy
emlékezetét dolgozzak fel kulénféele miveszeti for-
makban és technikdkban. Ezek a mUlvek lehetnek
dokumentarista jelleglek, vagy éppen szimbolikus,
elvonatkoztatott formaban jelenitik meg a habord
testi-lelki kdvetkezményeit. Céljuk lehet a trauma
feldolgozasa, az aldozatokra vald emlekezes, de
a haborus propaganda kritikaja is. A mlUvészet eb-
ben a kontextusban nemcsak abrazol, hanem ta-
nusagot tesz, kérdéseket vet fel és moralis allas-
foglalast is kinal. Sok alkoté a nézét személyesen
Is megszdlitja, az empatia és az erkdlcsi felel6sség
felé iranyitva figyelmét. A haborus mualkotasok igy
egyszerre Orzik a térténelmet, birdljak az erbsza-
kot, és emlékeztetnek arra, mit jelent embernek

maradni embertelen kéralmények kézott.

The artworks on the theme of war shown here

explore the reality or memory of conflict, violence,
and human suffering through various artistic forms
and techniques. These works may be documentary
In nature, or they may depict the physical and
psychological consequences of war in a symbolic,
abstract form. Their purpose may be to process
trauma, to commemorate victims, or to criticize
war propaganda. In this context, art not only
depicts, but also bears witness, raises questions,
and offers a moral stance. Many artists address
the viewer personally, directing their attention
towards empathy and moral responsibility. War
artworks thus preserve history, criticize violence,
and remind us of what it means to remain human

INn INhumane circumstances.
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A posztkortars (post-contemporary) milivészet
fogalma egyre gyakrabban bukkan fel, bar maga a
kifejezés meg vitatott és formaloddban van. A ki-
fejezés elséként Primo Levi olasz iréonal bukkant
fel, majd 2005-ben hasznaltdk esztetikai kate-
goriaként egy épitészeti vitdban. A huszadik sza-
zad utolsd évtizedére az ,atmeneti kortars” mint
a nyugati gondolatok sokasaga fékent intellektu-
alis mintazatokban fejez6doétt ki, olyan fogalmak
kélcsdnzésével, mint a folyékonysag, rugalmassag,
porozussag, folytonossag, heterogenitas, simasag
és atlathatdsag.

A kifejezés altalaban azokra az alkotoi térekvésekre
utal, amelyek tul akarnak [épni a  kortars” mivészet
Ismert keretein, iIntézményrendszerén és esztétikai
sémain. A posztkortars muivészet gyakran reflek-
tal a digitalis technoldgia, a klimavalsag, a globalis
kapitalizmus vagy a poszthumanizmus kérdeseire,
de nem feltétlenul térekszik kritikal vagy aktivista
szerepre. Inkabb jellemzd ra a hibriditas, a mafajok
kdzti atjaras, valamint az idé es térténetiség fo-
galmanak Ujragondolasa. A posztkortars mivészek
gyakran dolgoznak algoritmusokkal, mesterséges
intelligenciaval, spekulativ fikcioval vagy nem-em-
beri nézépontokkal. Ez az iranyzat nem zar le egy
korszakot, hanem nyit egyet: Uj kérdeéseket vet fel
arrdl, hogy mit jelent ma mivészetet Iétrehozni és

értelmezni egy allandéan valtozé vilagban.

The conceptof post-contemporary artis appearing
more and more frequently, although the term itself
Is still controversial and evolving. The term first
appeared in the work of Italian writer Primo Levi,
and was then used as an aesthetic category in an
architectural debate in 2005. In the last decade of
the twentieth century, ‘transitional contemporary’
was expressed mainly in intellectual patterns,
borrowing concepts such as fluidity, flexibility,
porosity, continuity, heterogeneity, smoothness
and transparency.

The term generally refers to creative endeavours
that seek to transcend the familiar frameworks,
Institutional systems and aesthetic schemata of
‘contemporary’ art. Post-contemporary art often
reflects on issues such as digital technology, the
climate crisis, global capitalism, or posthumanism,
but it does not necessarily seek to play a critical or
activist role. Rather, it is characterised by hybridity,
crossover between genres, and a rethinking of the
conceptsoftimeandhistoricity.Post-contemporary
artists often use algorithms, artificial intelligence,
speculative fiction, or non-human perspectives.
This trend does not mark the end of an era, butrather
the beginning of a new one: it raises new questions
about what it means to create and interpret art In

an ever-changing world.
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Az 6kologial, vagy mas néven ,z6ld” mivészet olyan

alkotéi metddus, amely a természethez, kérnye-

zethez és fenntarthatosaghoz fz6dé viszonyun-

kat allitja k6zéppontba. Az ilyen mulvek célja nem

csupan esztétikai élmény nydjtasa, hanem a figye-

lem felhivasa az &koldgial valsagokra, a termeészet

pusztuldsara vagy az ember és kérnyezete kdz6t-

ti térékeny kapcsolatra. A zéld mldvészet gyakran
hasznal természetes, Ujrahasznositott anyagokat,
és sok esetben magat a természetet — peldaul

egy tdjat vagy egy ndévényt — teszi a muU részé-
vé. Az alkotasok lehetnek helyspecifikus installa-

ciok, performanszok vagy akar k6zdssegi projek-

tek is, amelyek a tarsadalmi részvételt 6szténzik.

Az dkomuvészek gyakran keresik az egylUttmuko-
dés lehetéségét mas tudomanyteruletekkel, péel-

daul 6kolégusokkal vagy varostervezdkkel. Ezzel az

dkolégiai mivészet tulmutat a galériak falain, és

aktiv részesévé valik a kérnyezetlinkrél sz616 tar-

sadalmi parbeszédnek.

Ecological, or “green,” art is a creative method
that focuses on our relationship with nature, the
environment, and sustainability. The aim of such
worksisnotonlyto provideanaesthetic experience,
but also to draw attention to ecological crises, the
destruction of nature, and the fragile relationship
between humans and their environment. Green
art often uses natural, recycled materials and, in
many cases, incorporates nature itself—such as
a landscape or a plant—into the work. The works
can be site-specific installations, performances,
or even community projects that encourage social
participation. Eco-artists often seek opportunities
to collaborate with other disciplines, such as
ecologists or urban planners.In this way, ecological
art goes beyond the walls of galleries and becomes
an active participant in the social dialogue about

our environment.
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A mechanikus mozgast, a fizikai mozgasformakat
jelentésgeneralé tényezdként felhaszndld muave-
szeti alkotasok térténete tébb évtizedre tekint visz-
sza. Az atfogd néven kinetikus muaveszetként em-
legetett munkak kézponti eleme a mozgas — akar
valds, akar illuzérikus formaban. Az 1950-es évek-
t6l kezdve kibontakozé mufajban a mditargy nem
statikus, hanem a térben, idében valtozo jelenség:
mozoghat a szél, a viz, motorok, fények vagy €epp
a néz6 mozgasa altal. A kinetikus muvészek célja
gyakran az érzékelés hatarainak kitagitasa, a szem-
|€l6 aktiv bevonasa a mU mukdédésébe. A mozgas
révén a mualkotasok él6 organizmusként visel-
kednek, reagélnak kérnyezetikre, vagy folyamatos
atalakulasban vannak. A technolégia és mUvészet
hataran mozgé kinetikus muvek Ujfajta kapcsolatot
teremtenek a fizikai tér, az id6 és az észlelés kozbtt.
Ez az iranyzat nemcsak vizudlisan, hanem filozéfi-
ailag is kérdéseket vet fel a valtozas, az dllandoséag

€s az emberi jelenlét szerepérdl a mdveészetben.

The history of artworks that use mechanical

movement and physical forms of movement as
meaning-generating factors goes back several
decades. The central element of works referred
to collectively as kinetic art is movement, whether
real or illusory. In this genre, which began to
develop in the 1950s, the artwork is not static, but
a phenomenon that changes in space and time: it
can be moved by the wind, water, motors, lights,
or even the movement of the viewer. Kinetics
artists often aim to expand the boundaries of
perception and actively involve the viewer In
the work's operation. Through movement, the
artworks behave like living organisms, reacting
to their environment or undergoing continuous
transformation. Kinetic works, which straddle the
boundary between technology and art, create
a new kind of relationship between physical space,
time, and perception. This trend raises questions not
only visually but also philosophically about the role
of change, constancy, and human presence in art.



