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Jill MAGID

Sírom | My Grave, 2005  

színes nyomtatás; 40,6 x 50,8 cm (keretezve: 57,9 x 68,1 cm) | 
C-print; 40,6 x 50,8 cm (with frame: 57,9 x 68,1 cm) 

A művész és a LABOR, Mexico City jóvoltából | Courtesy of the 
artist and LABOR, Mexico City 
Fotó | Photo: A művész és a LABOR, Mexico City jóvoltából | 
Courtesy of the artist and LABOR, Mexico City 











Hiwa K

Elő-kép (Vak, mint az anyanyelv) (részlet a videóból) | Pre-Image 
(Blind asthe Mother Tongue) (still image from the video), 2017

egycsatornás HD videó, színes, hangos | single channel HD video, 
colour, sound; 18’
A művész és a KOW, Berlin, valamint a Prometeogallery di Ida 
Pisani, Milan, Lucca jóvoltából | Courtesy of Hiwa K, KOW, Berlin, 
and Prometeo Gallery di Ida Pisani, Milan, Lucca © Hiwa K

Fotó | Photo: A művész és a KOW, Berlin, valamint a Prometeo-
gallery di Ida Pisani, Milan, Lucca jóvoltából | Courtesy of Hiwa 
K, KOW, Berlin, and Prometeo Gallery di Ida Pisani, Milan, Lucca



Nina CANELL

Köteg | Tug, 2021

földalatti kábelcsatlakozó  | subterranean cable junction; 
25 x 130 x 25 cm

A művész és a Galerie Barbara Wien, Berlin jóvoltából
jóvoltából | Courtesy of the artist and Galerie Barbara Wien, Berlin. 
© Nina CANELL
Fotó | Photo: Eivind LAURITZEN
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Tsuyoshi Anzai műveiben tömegtermelésben előállított olcsó, min-
denki által könnyen hozzáférhető hétköznapi használati tárgyakat 
alkalmaz kiindulópontként. Ezekből készít kinetikus installációkat, 
amelyeket néha nagyon egyszerű motorok, néha bonyolult algo-
ritmusok működtetnek. A mozgó és gyakran jelentéktelennek tűnő 
tárgyak élete ugyanúgy időben behatárolt, mint a kereskedelmi 
forgalomban kapható használati cikkeké, bár a beléjük kódolt 
elavulás sebességét nem a profit maximalizálása határozza meg. 
Időbeliségük mértékét már műtárgy mivoltuk alakítja.

Ezek a tárgyak nemcsak emiatt különböznek a hétköznapi áru-
cikkektől. Abban a tekintetben inkább drága dizájntermékeknek 
tűnnek, hogy első pillantásra meghatározhatatlan a funkciójuk. 
Ám a dizájntermékekkel ellentétben ezeknek a tárgyaknak hiába 
keressük a funkcióját, amivel értelmük szinte absztrakttá válik. 
Ez a fajta „használhatatlanság” épp a kapitalista árutermelés és 
fogyasztás kettős logikáját pellengérezi ki. Az egyik oldalon egyre 
több terméket gyártunk és vásárolunk, a másikon pedig ezek 
funkcionalitása gyakran csak látszólagos. Ezt az ellentmondást 
emeli ki a morgó tárgyak véletlenszerű és esetleges, funkcionális 
logikát nem követő interakciója.

A hétköznapi tárgyak új, gépesített szerepkörükben kontrollnélküli 
egységekké válnak, melyek kiszámíthatatlan pályán mozognak, 
nincsenek tekintettel a környezetükre. Idővel (át)alakulnak, akár el is 
romlanak: csak egy adott időkeretben nyerik el lényegi állapotukat. 
Akár egy performansznál, a dokumentáció ugyan megőrzi a lát-
ványt, ám a kinetikus szobrok valós jelenléte elvész, a mivoltukat 
alkotó folyamatot nem lehet rögzíteni. 

KÁLMÁN Borbála

állandósult ideiglenesség
esetlegesség
a zárt rendszer önelvűsége

TIMÁR Katalin

állandósult ideiglenesség
véletlenszerűség
ideális pillanat

Tsuyoshi Anzai takes cheap, easily accessible mass-produced 
everyday objects as the starting point of his work. From these he 
creates kinetic installations, operated sometimes by very simple 
motors, sometimes by complex algorithms. The life-span of these 
moving and often seemingly insignificant objects is as limited as 
that of commercially available commodities, although the speed 
of the obsolescence encoded in them is not determined by the 
maximisation of profit. The extent of their temporality is determined 
by their very nature as artworks.

It is not only for this reason that these objects differ from ordi-
nary commodities. They appear to be more like expensive design 
products insofar as their function is, at first glance, indeterminate. 
In contrast to design products, there is no point in looking for the 
function of these objects, which renders their meaning almost 
abstract. It is precisely this kind of ”uselessness” that ridicules the 
binary logic of capitalist commodity production and consumption. 
On the one hand, we produce and buy more and more products 
while on the other hand, the functionality of these is often only 
apparent. This contradiction is highlighted by the random inter-
action of grumbling objects that refuse to follow a functional logic.

In their new, mechanised roles, everyday objects metamorphose 
into units out of control, moving along unpredictable courses, 
oblivious to their environment. Over time, they transform, even 
deteriorate: they gain their essential state over a given time frame. 
As with a performance, the documentation captures the spectacle, 
but the real, ephemeral presence of the kinetic sculptures is lost, 
the process that constitutes their essence cannot be recorded.

Borbála KÁLMÁN

permanent temporariness
contingency 
the autonomy of closed systems

Katalin TIMÁR

permanent temporariness
randomness
ideal moment

Tsuyoshi ANZAI Tsuyoshi ANZAI1987, Tokió (JP)
Chibában (JP) él és alkot

Felbolydulás, 2021 
hétköznapi tárgyakból készült motoros kinetikus szobrok;  változó méret  
A művész jóvoltából © Tsuyoshi ANZAI 

1987, Tokyo (JP)
Lives and works in Chiba (JP)

Unsettled, 2021 
kinetic sculptures composed of everyday items with motors; variable dimensions  
Courtesy of the artist © Tsuyoshi ANZAI
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Tsuyoshi ANZAI  
Felbolydulás | Unsettled, 2021 
hétköznapi tárgyakból készült motoros kinetikus szobrok; változó méret | 
kinetic sculptures composed of everyday items with motors; variable dimensions  
A művész jóvoltából | Courtesy of the artist © Tsuyoshi ANZAI
Fotó | Photo: Tsuyoshi ANZAI 
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Nina Canell munkássága az anyagok és talált tárgyak fizikai  
és kémiai jellemzőivel, valamint metaforikus és indexikus jel-
legével foglalkozik. Az anyagi formák és az immateriális erők 
közelítésével, például a fa, réz, cement, műanyag vagy üveg villa-
mosításával, melegítésével, nedvesítésével olyan alkotásokat hoz 
létre, amelyek egy változó állapotot, folyamatot testesítenek meg. 
Canell szobrászati gyakorlata erre az átalakító hatásra koncentrál:  
az anyagokat és tárgyakat vagy egy folyamatot animál instal-
lációiban. Az anyagi jelenségek artikulációja ellenére művei az 
emberek, tárgyak és események közötti kapcsolat feltárásával 
egyúttal megmutatják a tárgyak szimbolikus vonatkozásait. 

Átalakuló művei mellett gyakran használ talált anyagokat is. 2021-es 
Köteg című művének szobrászati jelenléte egyszerre demonst-
rálja az anyag fizikai valóságunkból fakadó központi szerepét  
és az absztrakt, láthatatlan folyamatokat. Az installáció egy földalatti 
kábelcsatlakozó, ami összeköti a föld alatt futó optikai, adatátviteli 
és más információt továbbító kábeleket. 

Elrendezésük hangsúlyozza alapvető funkciójukat, és felidézi 
azokat a helyzeteket, amikor kifejtik hatásukat és kapcsolatokat 
hoznak létre. Szobrai a természettudomány komplexitásának 
megfelelően a dinamikus rendszerek alakuló tulajdonságait fe-
jezik ki, de arra is emlékeztethetnek, hogy a dematerializációs 
digitális technológia csak egy téves elképzelés, mögötte ott áll 
mindig a nehéz infrastruktúra. A kiállításba azért hívtuk meg a 
művet, mert rizómaként értelmezve egy olyan darabkáját jelenti 
a világnak, menynek nincs eleje, nincs vége; lényege mindig a 
köztességben van.

ÜVEGES Krisztina

mellérendelt kortárs állapotok
állandósult ideiglenesség 
a linearitás megkérdőjelezése

Nina Canell’s work is concerned with the physical and chem-
ical properties of materials and found objects, as well as their 
metaphorical and indexical nature. Through the a proximation of 
material forms and immaterial forces, such as the electrification, 
heating and wetting of wood, copper, cement, plastic or glass, she 
creates works that embody a changing state or process. Canell’s 
sculptural practice focuses on this transformative effect: she 
animates materials and objects or processes in her installations. 
Despite the articulation of material phenomena, her works also 
reveal the symbolic aspects of objects by exploring the relation-
ship between people, objects and events.
 
In addition to her transitional works, she often uses found materials. 
The sculptural presence of her 2021 piece, Tug, demonstrates both 
the central role of matter in our physical reality and the abstract, 
invisible processes therein. The installation is an underground 
cable joint that connects underground telecommunication cables 
transmitting data and all other kinds of information. 

Their arrangement emphasises their basic function and evokes the 
situations in which they take effect and create connections. In keeping 
with the complexity of natural science, Canell’s sculptures express the 
evolving properties of dynamic systems, but they can also remind us 
that dematerialised digital technology is a misconception, because 
there is always a heavy infrastructure behind it. We have invited the 
work to the exhibition because, interpreted as a rhizome, it represents  
a piece of the world that has no beginning and no end, as its 
essence is always in the in-between.

Krisztina ÜVEGES

coordinate contemporary conditions
permanent temporariness
questioning linearity  

Nina CANELL Nina CANELL1979, Växjö (S)
Berlinben él és dolgozik

Köteg, 2021
földalatti kábelcsatlakozó; 25 x 130 x 25 cm 
A művész és a Galerie Barbara Wien, Berlin jóvoltából © Nina Canell

1979, Växjö (S)
Lives and works in Berlin (DE)

Tug, 2021
subterranean cable junction; 25 x 130 x 25 cm 
Courtesy of the artist and Galerie Barbara Wien, Berlin © Nina Canell
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Nina CANELL 
Köteg | Tug, 2021 
földalatti kábelcsatlakozó | subterranean cable junction; 25 x 130 x 25 cm  
A művész és a Galerie Barbara Wien, Berlin jóvoltából
Courtesy of the artist and Galerie Barbara Wien, Berlin© Nina CANELL
Fotó | Photo: Eivind Lauritzen
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Az 1990-es években készített munkáiban Jeannette Christensen 
a népszerű amerikai desszert, a Jell-O (gyümölcskocsonya) 
felhasználásával kísérletezett; az anyagot háromdimenziós, 
látszólag absztrakt tárgyak létrehozására használta. Az egyik mű-
csoportban ezeket a bekeretezett zselatin „képeket” híres barokk 
festmények részleteinek lézernyomataival kombinálta. Egy három- 
dimenziósabb plasztikasorozatában fémvázakra helyezte a jóko-
ra színes kocsonyatömböket. E hétköznapi alapanyagnak ez az 
egyedülálló felhasználása összetett kérdéseket vet fel a művészet 
és a kortársiasság legalapvetőbb szempontjaival kapcsolatban. 
Christensen olyan absztrakt felületeket hoz létre gyümölcskocso-
nyából, amelyek puszta anyagiságukkal felülírják az absztrakcióról  
alkotott elképzeléseket. Paradox módon a mű realizmusa kizárólag 
a tárgynak a saját alapanyagát és színét tematizáló önreferenci-
alitásán alapul.

A mű tudatosan és szándékosan mulandó anyagból készül, amely 
egy kiállítás átlagos időtartamánál hamarabb bomlik el. A munka és 
tulajdonképpen minden műalkotás időtartamát, azaz történetiségét 
ilyenformán kiemeli vagy – ahogy Mieke Bal fogalmazott – alleg-
orizálja annak efemer anyagisága. Ráadásul a művésznek nincs 
befolyása a kocsonya átalakulására, ami ugyancsak a műalkotások 
befogadását és „utóéletét” allegorizálja. Azáltal, hogy megkérdője-
leződik a mű létezésének „tökéletes pillanata”, a mű befogadásának 
időbelisége performatív jelleget kap. Létezik-e egy bizonyos pillanat, 
ami a legalkalmasabb arra, hogy találkozzunk a művel? Alkalma-
sabb-e bármelyik ilyen pillanat a többinél? E lehetséges pillanatok 
végtelennek tűnő száma Christensen művének narrativizálódását 
eredményezi, illetve azt az elvárást támasztja a nézőkkel szem-
ben, hogy aktív szerepet vállaljanak a befogadás folyamatában.

FEIGL Fruzsina / TIMÁR Katalin

ideális pillanat
folyamatszerűség
esetlegesség

In her work created in the 1990s, Jeannette Christensen made exper-
iments with the popular American dessert Jell-O, using the material 
for producing three dimensional, seemingly abstract objects. In one set 
of works, she combined these framed gelatine “pictures” with laser 
prints  of famous Baroque paintings’ details. In a more three-dimen-
sional, sculptural series, she used metal structures to hold the large, 
colourful blocks of jelly. This unique use of an everyday material raises 
complex questions about the most fundamental aspects of art 
and its contemporaneity. With the jelly, Christensen creates ab-
stract surfaces that defeat ideas of abstraction with their sheer 
materiality. Paradoxically, the realism of the work is grounded 
in the object’s reference to its own source material and colour.

The work is consciously and deliberately made of a transient 
material that deteriorates in a time span that is shorter than an 
average exhibition period. The duration, i.e. the historicity of this 
work, and in fact any work of art, is thus highlighted or – as Mieke 
Bal put it – allegorized by its ephemeral materiality. Moreover, the 
artist has no control over the ways in which the jelly transforms, 
which is another allegory for the reception and “afterlife” of works 
of art. The temporality of the work’s reception receives a perform-
ative aspect with questioning the “perfect moment” of its existence.  
Is there a particular moment when we are preferably expected to 
encounter the work? Is any such moment more suitable than the 
others? The seemingly infinite number of these possible moments 
result in the narrativization of Christensen’s work and in the role 
the viewers are expected to take in the process of reception.

Fruzsina FEIGL / Katalin TIMÁR

ideal moment
sequentiality
contingency

Jeannette CHRISTENSEN Jeannette CHRISTENSEN1958, Oslo (NO)
Oslóban él és alkot

Jell-O monokróm (áfonya), 1995 
Jell-O monokróm (áfonya), 2009 
fakeret, áfonyás gyümölcskocsonya; egyenként 40 x 40 x 4,5 cm
A művész jóvoltából © Jeannette CHRISTENSEN 

1958, Oslo (NO)
Lives and works in Oslo (NO)

Jell-O monochrome (Blueberry), 1995 
Jell-O monochrome (Blueberry), 2009 
wooden frame with cast Blueberry Jell-O (gelatine); 40 x 40 x 4,5 cm each 
Courtesy of the artist © Jeannette CHRISTENSEN 
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Jeannette CHRISTENSEN 
Jell-O monokróm (áfonya) | Jell-O monochrome (Blueberry), 1995 
Jell-O monokróm (áfonya) | Jell-O monochrome (Blueberry), 2009
fakeret, áfonyás gyümölcskocsonya; egyenként 40 x 40 x 4,5 cm | wooden frame with 
cast Blueberry Jell-O (gelatine); 40 x 40 x 4,5 cm each 
A művész jóvoltából | Courtesy of the artist © Jeannette CHRISTENSEN 
Fotó | Photo: Thomas TVETER 
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David Claerbout munkáinak középpontjában a kulturális, tech-
nológiai és művészeti fogalmak összetett hálózata áll. Még ha 
látszólag esztétikai kérdésekkel foglalkozik is egy adott mű, ezek 
mindig egy tágabb társadalom- és művészetelméleti keretbe 
ágyazódnak. Ezek a különböző rétegek nem hierarchikusan, illetve 
kevésbé nyilvánvaló hierarchiában fonódnak egymásba; a módszer 
a nézőnek az értelmezés folyamatában betöltött szerepét, illetve 
annak szükségességét hangsúlyozza. Claerbout előszeretettel 
használja a mozgókép (illetve a fotográfia) médiumát, amivel 
nemcsak az értelmezés performatív jellegét hangsúlyozza, hanem 
alapvető kérdéseket is felvet magával a vizuális reprezentációval 
kapcsolatban.

A Sunrise című filmben a kamera aprólékosan követi egy szoba-
lány gondosan megtervezett reggeli rutinját. Csendben, sötétben 
zajlik a serénykedés, mielőtt a ház lakói felkelnek, és megkezdik 
saját napi rutinjukat, amit a szobalány munkája tesz lehetővé. 
Ugyan a szobalány alapvető feladatokat lát el a háztartásban, 
mégis sötétben dolgozik, és láthatatlan marad a lakók számára. 
A megszokott filmes narratíva szinte ironikus fordítottjaként a 
szobalány napfelkeltekor hagyja el a házat. A napfelkelte általában 
a nap kezdetét jelenti, ami a ház lakói számára így is van, a néző 
mégis bizonytalanságban marad a szobalány napját illetően. Lehet, 
hogy megkönnyebbülten és terhek nélkül hagyja el a házat, de 
arról nem kapunk tájékoztatást, hogy mi vár rá ezután. A narratívát 
még ironikusabbá teszi az, hogy a szobalány egyenruhában végzi 
a feladatait, holott senki sem látja őt munka közben. Jelenléte 
minden olyan láthatatlan szolgáló munka vizuális metaforájának 
is tekinthető, amelyet a nők nap mint nap végeznek világszerte.

A videó képi világát erősen meghatározza a helyszín sajátos építé-
szeti karaktere. A modernista villa esztétikailag kifinomult ízlésre 
vall, társadalmilag gazdagságot, ideológiailag pedig átláthatóságot 
és tisztaságot sugall, ugyanakkor a szobalány átmeneti jelenléte 
közvetve jelzi, hogy milyen árat fizet a társadalom az ilyen építé-
szetben megtestesülő modernista utópiáért.

TIMÁR Katalin

a modernitás kudarca
az idő iránya
mellérendelt kortárs állapotok

David Claerbout’s work revolve around a complex network of 
cultural, technological, and artistic concepts. Even when a certain 
work seemingly deals with aesthetic questions, these are always 
embedded in a wider social and art theoretical framework. These 
various layers appear to be intertwined in a non-hierarchical man-
ner, or better to say in a less obvious hierarchy; a method which 
underlines the viewer’s necessary participation in the process of 
interpretation. Claerbout’s recurring use of the moving image (or 
alternatively, photography) not only emphasizes the performativity 
of interpretation but raises fundamental questions about visual 
representation as such.

In Sunrise, the camera meticulously follows the carefully orches-
trated morning routine of a housemaid. It is silently performed 
in darkness before the inhabitants of the house get up and start 
their own daily routine which is made possible by the maid’s work. 
Even if her tasks are fundamental in the household, she operates 
in darkness and remains invisible for the inhabitants. In an almost 
ironic reversal of the customary cinematic narrative, the maid 
leaves the house as the sun rises. Sunrise generally marks the 
time of the beginning of a day, which is the case for the inhabitants 
of the house, but the viewer is left in uncertainty about the maid’s 
day. She might leave the house relieved and unburdened but we 
have no information about what awaits her next. The irony of the 
narrative is complemented by the fact that the maid fulfils her tasks 
in a uniform even if nobody sees her working. Her presence may 
also be seen as a visual metaphor for all invisible service labour 
that women perform on a daily basis.

The visual atmosphere of the video is strongly defined by the par-
ticular architecture of the setting. The modernist villa aesthetically 
implies refined taste, socially suggests wealth, and ideologically 
evokes transparency and purity, yet the maid’s temporary pres-
ence indirectly indicates the social price of the modernist utopia 
embodied in this architecture.

Katalin TIMÁR 

the failure of modernity
the direction of time
coordinate contemporary conditions

David CLAERBOUT David CLAERBOUT1969, Kortrijk (BE)
Antwerpenben él és alkot

Napfelkelte, 2009
egycsatornás videó, színes, sztereó; 18’
A művész, valamint az Esther Schipper Berlin, a Sean Kelly New York, a Rüdiger 
Schöttle München, a Pedro Cera Lisszabon, az Annet Gelink Amszterdam és a Micheline 
Szwajcer Antwerpen galériák jóvoltából © David CLAERBOUT

1969, Kortrijk (BE)
Lives and works in Antwerp (BE)

Sunrise, 2009
single channel video projection, colour, stereo audio; 18’
Courtesy of David Claerbout and galleries Esther Schipper Berlin, Sean Kelly New York, 
Rüdiger Schöttle Munich, Pedro Cera Lisbon, Annet Gelink Amsterdam, Micheline 
Szwajcer Antwerp © David CLAERBOUT
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David CLAERBOUT 
Napkelte (részlet a videóból) | Sunrise (still image from the video), 2009  
egycsatornás videóvetítés, színes, sztereó hang | single channel video projection, 
colour, stereo audio; 18’ 
A Claerbout Studio jóvoltából | Courtesy of the Claerbout Studio 
Fotó: Courtesy of the Claerbout Studio | Photo: Courtesy of the Claerbout Studio
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Djurberg a malmöi művészeti akadémia elvégzése után kezdetben 
festészettel foglalkozott, majd fokozatosan elkezdett kísérletezni 
a filmmel. Hamar felfedezte a gyurmában rejlő lehetőségeket, 
stop-motion animációkat készített a gyurmafigurák mozgatása 
segítségével. Az így létrejött filmek, videók groteszk, bizarr világot 
tárnak az érdeklődők elé. Mintha az emberiség és környezete olyan 
aspektusait emelnék ki, amelyeket nem akarunk tudomásul venni: 
az emberi lélek árnyékvilágát. Natalie Djurberg művészi animációi 
a miniatürizált, eltorzított, megcsonkított és gyakran groteszk 
állatszerű figurák világába vezetik be a nézőt. Az emberi lények 
karikírozott figurákká változva jelennek meg időalapú munkáin 
és objektjein, installációin. 
A tudatalattiba szorított figurák, szereplők megelevenednek Djur-
berg és Berg közös munkáin, a művészduó közös tevékenysége  
az eltérő művészeti médiumok alkalmazásával elmossa a határokat 
a film, a szobrászat és a performatív műfajok között.  
Djurberg 2004 óta dolgozik együtt Hans Berg zenésszel, zene-
szerzővel, hangdesignerrel, aki munkáikban a hanghatásokért 
felelős, és hipnotikus erejű zenékkel ellenpontozza az animációk 
és installációk vizualitását. 
A Bizonyos határok átlépése című installáció egyszerre naiv  
és rafinált: első pillantásra afféle felnőtteknek szóló gyerekfilm-
díszletnek tűnik, egy átneurotizált valóság színfalainak, amely 
erősen épít a popkultúra ikonjaira. 
A munka a határátlépés mint változás, mint átmeneti állapot,  
a tudatos éber és a tudattalan álomszerű állapotok tartalmainak 
reverzibilis átmenetét testesíti meg többcsatornás jelentésköz-
vetítő médiumok segítségével. 

KÉSZMAN József

véletlenszerűség
az alkalmazkodás kényszere
esetlegesség
egyensúlykeresés

After graduating from the Malmo Art Academy, Djurberg started 
out as a painter and gradually began to experiment with film. She 
soon discovered the potential of plasticine, creating stop-motion 
animations using plasticine figures. The resulting films and videos 
reveal a grotesque and bizarre world. They seem to highlight such 
aspects of humanity and its environment that we do not want 
to acknowledge: the shadow world of the human soul. Natalie 
Djurberg’s artistic animations introduce the viewer into a world  
of miniaturised, disfigured, mutilated and often grotesque ani-
malistic figures. Human beings are transformed into caricatures 
in her time-based works, objects and installations. 
Djurberg and Berg’s collaborative works bring to life subconscious 
figures and characters; the duo’s joint activity blurs the boundaries 
between film, sculpture and performative genres through the use 
of different artistic media.  
Djurberg has been collaborating since 2004 with musician,  
composer and sound designer Hans Berg, who is responsible 
for the sound effects in their work, counterpointing the visuality  
of the animations and installations with hypnotic music. 
The installation Some Boundary Transgressed is both naïve and 
sophisticated: at first glance, it seems like some kind of scenery 
of a children’s film for adults, the scene of a neuroticised reality 
that draws heavily on icons of pop culture. 
Through multichannel media of meaning transfer, the work em-
bodies the transgression of boundaries as change, as a transient 
state, as a reversible transition between the contents of conscious 
waking and unconscious dream-like states. 
 
József KÉSZMAN

randomness
the necessity to adapt
contingency
search for balance

Nathalie DJURBERG & 
Hans BERG

Nathalie DJURBERG & 
Hans BERG
DJURBERG: 1978, Lysekil (SE); 

DJURBERG: 1978, Lysekil (SE); 
BERG: 1978, Rättwik (SE)
2004 óta dolgoznak együtt, jelenleg az 
Egyesült Királyságban, ill. Berlinben élnek 

BERG: 1978, Rättwik (SE)
Collaborating since 2004, currently based 
in the United Kindom and Berlin  

Bizonyos határok átlépése, 2016 
installáció, hangtechnika, fólia, fa, fémhuzal, epoxigyanta, szilikon, akrilfesték, papír, 
3 lemezjátszó, 4 hangszóró, faemelvény; 400 x 400 x 10 cm-es talapzaton
A művészek és a Gió Marconi Gallery, Milan jóvoltából

Some Boundary Transgressed, 2016
installation, sound, wood, metal wire, epoxy resin, silicone, acrylic paint, paper, 3 record 
players, 4 speakers, wooden platform; 400 x 400 x 10 cm pedestal 
Courtesy of the artists and Gió Marconi Gallery, Milan
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Nathalie DJURBERG & Hans BERG
Bizonyos határok átlépése | Some Boundary Transgressed, 2016 
installáció, hangtechnika, fólia, fa, fémhuzal, epoxigyanta, szilikon, akrilfesték, papír,  
3 lemezjátszó, 4 hangszóró, faemelvény; 400 x 400 x 10 cm-es talapzaton | installation, 
sound, wood, metal wire, epoxy resin, silicone, acrylic paint, paper, 3 record players, 
4 speakers, wooden platform; 400 x 400 x 10 cm pedestal 
A művészek és a Gió Marconi Gallery, Milan jóvoltából | Courtesy of the artists and 
Gió Marconi Gallery, Milan 
Fotó | Photo: Filippo ARMELLIN
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A hang „megmunkálása” elválaszthatatlan a helyspecifikusságtól, 
ugyanakkor a hang-tereket nem a hang recepciója idézi elő:  
a hang-tereket a hang alakítja ki, akár kognitív vagy belső szintre 
emelve azokat. Paradox módon a hang, amely az EJTECH-stúdió 
installációi révén jön létre, nem rögzíthető abban a formában, 
ahogy valaki érzékeli azt. Sőt, a hangzás nem ismételhető meg: 
ugyanazon installációban mindenki mást tapasztal meg. Kárpáti 
Judit Eszter és Esteban De La Torre együttműködése a MOME-n 
kezdődött: az akkor éppen hangreagens anyagokat kutató textil-
művész, Kárpáti és a médiaművész De La Torre interdiszciplináris 
duóként folytatta munkásságát, amely a kísérleti, metafizikus 
interfészek, a programozható matéria és a kiterjesztett textilek 
területén bontakozott ki.
 
Az aktuális kiállításhoz szervesen kapcsolódó, külső helyszínen 
megjelenő multicsatornás hangrendszerük* a testet és a teret 
holarchikus építőelemekként használja a most konstans poézisére 
reflektálva. A hangrendszer ebből fakadóan mindenki számá-
ra másképp hallható – egy kisebb elmozdulás is hatással bír a 
textilre. Mozgás közben bizonyos térbeli kitakarások folytán az 
sem egyértelmű, mi az, ami eljut a befogadóig, mi az, ami efemer 
módon elillan bárminemű recepció nélkül. A dinamikus installáció 
nem-látható hálózatot épít alany és tárgy között. Minden hang a tex- 
tilekből származik, a matéria önállóan jár el: a levegőt formálva 
elektromagnetikus szerzeményekké alakítja azt. Az egyedi anyag-
szerkezet körülöleli a befogadót, és beredőzi a teret, megszüntetve 
időérzékét, egy újszerű térbe invitálja. „A hang onnantól létezik, 
hogy nem-létezővé válik.”

*Az installáció megtekintésének részleteit (helyszín, nyitvatartás) 
keresse a Ludwig Múzeum weboldalán (www.ludwigmuseum.hu)! 

az EJTECH szövegei alapján összeállította KÁLMÁN Borbála

mellérendelt kortárs állapotok
véletlenszerűség 
a kitágított jelen jellemzői
a lehetetlen megkísértése

The “sculpting” of sound is inseparable from site-specificity, but 
sound spaces are not produced by the reception of sound: sound 
spaces are shaped by sound, whether by elevating them to a 
cognitive level or internalising them. Paradoxically, the sound 
that is created by the installations of EJTECH studio cannot be 
recorded in the form in which one perceives it. Moreover, the 
perceived sound is not repeatable: everyone experiences some-
thing different in the same installation. The collaboration between 
Judit Eszter Kárpáti and Esteban De La Torre began at MOME: the 
textile artist Kárpáti, who was then researching sound-reactive 
materials, and the media artist De La Torre continued their work 
as an interdisciplinary duo with projects unfolding in the fields of 
experimental metaphysical interfaces, programmable materials 
and extended textiles. 

An integral part of the current exhibition, but displayed at an ex-
ternal location, their multichannel sound system* uses body and 
space as holarchic building blocks, reflecting on the constant 
poetics of the now. Consequently, the sound system is heard 
differently by each recipient – the slightest movement can affect 
the textile. Blocking out certain parts of the space while in move-
ment, it becomes unclear what reaches the recipient and what 
ephemerally disappears without any reception. The dynamic 
installation creates an invisible network between subject and 
object. All sounds emanate from the textiles: the material acts 
autonomously, shaping the air and transforming it into electro-
magnetic compositions. The unique material structure envelops 
the recipient and wrinkles the space, eliminating all sense of time 
and inviting the recipient into a new kind of space. “Sound exists 
from the moment it becomes non-existent.”

*For details on how to access the installation (venue, opening 
hours), please visit the website of Ludwig Museum (www.lud-
wigmuseum.hu). 

compiled by KÁLMÁN Borbála, based on the texts of EJTECH 

coordinate contemporary conditions 
randomness 
properties of the expanded present 
attempting the impossible

EJTECH | 
KÁRPÁTI Judit Eszter &
Esteban DE LA TORRE 

EJTECH | 
KÁRPÁTI Judit Eszter & 
Esteban DE LA TORRE 

KÁRPÁTI: 1989, Miskolc (HU); DE LA TORRE: 
1984, Ciudad de México (MX) 
A művészpáros 2014 óta él és alkot 
Budapesten

Phase In, Phase Out II, 2022
multicsatornás textil hangrendszer, egyedi elektronika; változó méret
A művészek jóvoltából © EJTECH

KÁRPÁTI: 1989, Miskolc (HU); DE LA
TORRE: 1984, Ciudad de México (MX) 
The artist duo works and lives in Budapest 
since 2014 (HU)

Phase In, Phase Out II, 2022
multichannel textile sound system, custom electronics; variable dimensions
Courtesy of the artists © EJTECH
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EJTECH (KÁRPÁTI Judit Eszter & Esteban DE LA TORRE)*                                                                                                            
Phase In, Phase Out II, 2022 
multicsatornás textil hangrendszer, egyedi elektronika; változó méret | 
multichannel textile sound system, custom electronics; variable dimensions 
A művészek jóvoltából | Courtesy of the artists © EJTECH
Fotó | Photo: EJTECH (a fotók a Draping Sound installációról készültek | the pictures 
show the installation Draping Sound, 2019)
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A porcelán étkészletek számtalan család generációkon át őrzött, 
féltett kincsei. A nemes kerámiákat a családtagok csak ünnepekkor, 
fontos vendégek érkezésekor vagy a megfelelő alkalomra várva 
talán végül soha nem is használják. A tárgyakat tisztelet övezi, 
de olykor útban vannak, túl régiesek, nehezen kezelhetőek, és 
a fiatalabb generációk számára már nem azzal a jelentőséggel 
bírnak, mint felmenőiknek. A destruktív akció során ezek az ér-
zékeny tárgyak az étkezőasztal helyett dobállványokra kerülnek, 
Németh Juci pedig addig dobol rajtuk, amíg a gyorsuló ritmusú 
és egyre erősödő ütések hatására darabokra törnek, széthullanak. 
Megsemmisülnek, de közben egy új alkotás részévé válnak. A 
műben a családi múlthoz, örökséghez, hagyományokhoz fűződő 
viszonyunk, a megőrzés és elengedés, a követés és a szemben-
állás igénye tematizálódik. Mit tudunk kezdeni a ránk hagyott 
szellemi és anyagi örökség darabjaival? Milyen szerepe lehet a 
múlt lenyomatát őrző, eszmei értékkel rendelkező tárgyaknak 
globalizálódó világunkban?

FEIGL Fruzsina

a választás potenciálja
a változás lehetősége
véletlenszerűség
ideális pillanat

Porcelain dinnerware sets are a cherished treasure held dear 
across generations of several families. These fine ceramics are 
used by family members only on holidays, when important guests 
arrive, or perhaps never at all, always waiting for the right occasion. 
These objects are revered, but sometimes they get in the way, 
they are too old, they are difficult to handle, and they no longer 
hold the same significance for younger generations as they did 
for their ancestors. In the course of this destructive action, these 
delicate objects are placed on drum stands instead of a dining 
table, and Juci Németh drums on them until they break to pieces 
and fall apart under the impact of the accelerating rhythm of 
strengthening beats. They are destroyed, while becoming part  
of a new work of art. The work thematises our relationship to 
family past, heritage and tradition, the desire to preserve and 
to let go, the desire to follow and to confront. What can we do 
with the pieces of spiritual and material heritage we have been 
bequeathed? What is the role of objects with ideological value, 
bearing the imprint of the past in our globalised world?

Fruzsina FEIGL

the potentiality of choice
the possibility of change 
randomness
ideal moment

FELSMANN István FELSMANN István1984, Budapest (HU)
Budapesten él és alkot

Családi porcelánkészlet (közreműködő: Németh Juci), 2014–2022 
performansz, porcelánkészlet, dobfelszerelés, videó; változó méret
A művész jóvoltából

1984, Budapest (HU)
Lives and works in Budapest (HU)

Family Porcelain Set (contribution by Juci Németh), 2014–2022 
performance, porcelain, drum set, video; variable dimensions 
Courtesy of the artist  
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FELSMANN István 
Családi porcelánkészlet (közreműködő: Somló Dániel) | Family Porcelain Set 
(contribution by Dániel Somló), 2014–2022 
performansz, porcelánkészlet, dobfelszerelés, változó méret | 
performance, porcelain, drum set, variable dimensions 
A művész jóvoltából | Courtesy of the artist
Fotó | Photo: Csaba AKNAI 
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A felvétel 2019-ben készült egy katolikus húsvéti szertartáson. 
Hívek százai álltak sorba egy templomban, hogy a nagypénteki 
hagyományoknak megfelelően megérintsék, megcsókolják Jézus 
Krisztus szobrát, amelyet ezután újra és újra, szinte meditatív 
módon megtisztítottak. Sok hívő egy darab textilt fogva ért hozzá 
a testhez, mert a hiedelem szerint az anyag képes magába szívni 
a szobor gyógyítóerejét és később átadni azt másoknak.

Egy évvel később, a koronavírus-járvány első hulláma alatt a leg-
több templom zárva tartott, a hívek a kereszténység legnagyobb 
ünnepe alatt sem vehettek részt a miséken. A mindennapok részévé 
váló lezárások, a szociális távolságtartás és a fokozott higiéniai 
intézkedések bevezetésének ismeretében a jelenet ma visszanézve 
a mű új jelentéssel bővül, a folyamatos tisztítás látványából in-
kább a kényszerű megoldásokra, egyesülés helyett az elkülönülés 
igényének kifejezésére asszociálhatunk. A videóban egyfajta 
kettősség, köztes állapot jelenik meg. Egyszerre látjuk a halál, 
a gyógyulás és az ünnep képeit, látjuk a járvány előtti életet, de 
szembesülünk jelenünkkel is. Fritsch munkája az egyensúly ke-
resésének állandó igényét érzékelteti. Vajon hol húzódik a határ 
a hagyományok követésének, szokásaink megtartásának igénye 
és az alkalmazkodás kényszere között?

FEIGL Fruzsina

egyensúlykeresés
az alkalmazkodás kényszere
állandósult ideiglenesség

The footage was filmed in 2019 at a Catholic Easter service. In ac-
cordance with the traditions of Good Friday, hundreds of believers 
lined up in a church to touch and kiss the statue of Jesus Christ, 
which was then cleansed again and again, almost in a meditative 
fashion. Many believers touched the body holding a piece of cloth, 
because it was believed that the cloth could absorb the healing 
power of the statue and later pass it on to others.

A year later, during the first wave of the coronavirus pandemic, most 
churches were closed, and worshippers were unable to attend mass 
during Christianity’s greatest holiday. In the light of the lockdowns that 
became part of everyday life, the social distancing and the introduction  
of increased hygiene measures, the scene takes on a new mean-
ing when viewed in retrospect today, the sight of the constant 
cleaning being associated with solutions out of necessity, with the 
need for isolation rather than union. A kind of duality, an interim 
state appears in the video. We see images of death, healing and 
feast all at once, we see life before the pandemic, but we are also 
confronted with our present. Fritsch’s work captures the constant 
need to find balance. Where is the line between the need to follow 
tradition, to keep our customs – and the need to adapt?

Fruzsina FEIGL

search for balance
the necessity to adapt
permanent temporariness

Matthias FRITSCH Matthias FRITSCH 1976, Greifswald (DE)
Berlinben él és alkot (DE)

Megtisztulási rítusok, 2020  
digitális színes videó hanggal; 4’57” 
PCAI Gyűjtemény
A művész és a PCAI jóvoltából

1976, Greifswald (DE)
Lives and works in Berlin (DE)

Rituals of Cleansing, 2020  
digital colour video with sound; 4’57” 
PCAI Collection 
Courtesy of the artist and PCAI
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Matthias FRITSCH  
Megtisztulási rítusok (részlet a videóból) | 
Rituals of Cleansing (still image from the video), 2020 
digitális színes videó hanggal | digital colour video with sound; 4’57” 
PCAI Gyűjtemény | PCAI Collection 
Fotó | Photo: A művész és a PCAI jóvoltából | Courtesy of the artist and PCAI
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Cyprien Gaillard munkáiban az építészet, a mesterséges környe-
zet, a tájak keletkezését és pusztulását, az ember által teremtett 
világ entrópiáját vizsgálja. Kutatásai középpontjában az építészeti 
struktúrák, valamint a bennük-köztük élő emberek szociális visel-
kedésmintái közötti összefüggések állnak. Érdeklődése azokra 
a helyszínekre irányul, amelyeket a társadalom kisajátított, vagy 
a természet visszavett. A változás gyakran a hanyatlás, a rom-
lás vagy a természeti sajátos esztétikáját hozza létre – Gaillard 
művei az e helyek mögött megbúvó mítoszokkal foglalkoznak;  
a városi élőhelyek hátterében bukott társadalmi utópiákat tárnak 
fel, mindig a jelen valóságát szem előtt tartva. Az alkotó művészeti 
gyakorlata nemcsak videókat és filmeket, hanem installációkat és 
fotográfiát is magában foglal, illetve a videóval azonos tematikájú 
akvarelleket, rajzokat alkot.

A Gyesznyanszkij rajon építészeti disztópiák megmaradt tárgyi 
emlékeit és használóik életformáit járja körül négy helyszínen, 
Szentpétervártól Kijeven és Belgrádon át a franciaországi Meaux-ig.
Gaillard a múlt megidézésével reagál az azt övező nosztalgiára. 
Nem egyszerűen a modernizmus hatásának újbóli megvilágításba 
helyezése vagy a modernitás etikai és esztétikai értékének nyíltan 
ironikus kommentárja a célja: ehelyett a modernista ígéretek ro-
mos emlékművének bemutatása sajátos meditációvá válik arról, 
hogy a múlt tárgyai hogyan működnek tovább a kortárs jelenben.
Fontos elem a munkában a zene: Gaillard a francia zeneszerző, 
Koudlam See you All című számának hipnotikus elektronikus 
ütemeire komponálta a videót.

KÉSZMAN József

a modernitás kudarca
folyamatszerűség
véletlenszerűség

In his work, Cyprien Gaillard explores the creation and destruc-
tion of architecture, the artificial environment, landscapes, and 
examines the entropy of the man-made world. His research fo-
cuses on interrelations between architectural structures and the 
social behavioural patterns of the people who live in and among 
them. He is interested in sites that have been expropriated by 
society or reclaimed by nature. Change often produces a par-
ticular aesthetic of decay, degradation or the natural – Gaillard’s 
works are concerned with the myths behind these places; they 
reveal failed social utopias in the background of urban habitats, 
always with an eye to the reality of the present. Gaillard’s artistic 
practice comprises not only video and film, but also installation, 
photography as well as watercolours and drawings on the same 
theme as this video.

Desniansky Raion explores the surviving artefacts of architectural 
dystopias and the lifestyles of their users in four locations, from St 
Petersburg to Kyiv, Belgrade and Meaux in France. Gaillard responds 
to the nostalgia surrounding the past by evoking it. His aim is not 
simply to shed new light on the impact of modernism, or to make an 
overtly ironic commentary on the ethical and aesthetic value of mo-
dernity: instead, his presentation of a ruined monument to modernist 
promises becomes a meditation on how the objects of the past 
continue to function in the contemporary present. Music is an 
important element in the work: Gaillard composed the video  
to the hypnotic electronic beats of French composer Koudlam’s 
song See You All.

József KÉSZMAN

the failure of modernity
sequentiality
randomness

Cyprien GAILLARD Cyprien GAILLARD1980, Párizs (FR)
Berlinben, illetve New Yorkban 
él és dolgozik 

Gyesznyanszkij rajon, 2007  
videó, 30’ 
zene: Koudlam 
A Julia Stoschek Collection, Berlin jóvoltából © Cyprien GAILLARD

Józan város I–V;  2015 
dupla expozícióval készült polaroid, paszpartu, alumínium- és plexikeret; 103 x 73 x 4,5 cm 
A művész és a Sprüth Magers jóvoltából© Cyprien GAILLARD

1980, Párizs (FR)
Lives and works in Berlin (DE) 
and New York (US)

Desniansky Raion, 2007  
video, 30’ 
music by Koudlam 
Courtesy of the Julia Stoschek Collection, Berlin © Cyprien GAILLARD

Sober City I–V, 2015 
double exposure polaroid, mat, aluminium and plexi frame; 103 x 73 x 4,5 cm 
Courtesy of the artist and Sprüth Magers © Cyprien GAILLARD
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Cyprien GAILLARD  
Gyesznyanszkij rajon (részlet a videóból) | 
Desniansky Raion (still image from the video), 2007 
videó| video; 30’ 
zene | music by Koudlam 
Fotó | Photo: A Julia Stoschek Collection, Berlin jóvoltából | Courtesy of the Julia Stoschek 
Collection, Berlin
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A három évadból álló, gondosan felépített, egymásra hatóan épít-
kező The Unmanned (Az ember nélküli) projekt epizódjai révén a 
Giraud-Siboni művészpáros új értelmezési lehetőségeket vet fel 
a világ időbeli érzékelésének szempontjából, ember és technika 
történetén keresztül. A művészek különböző idősíkokat hoznak 
(újra) felszínre és építenek jelenünkbe. Elképzelésük a humán 
perspektíván bőven túlmutat: egyes epizódokat mesterséges 
intelligencia alakít – a lehetséges összefüggéseket pedig egy 
nem-lineáris időkeretbe helyezik, olykor időzárlatokat kreálva múlt 
és jövőbéli események között. A számítás története / A History 
of Computation (2045–1542) azt vizsgálja, hogy az informatika, 
amelyre jelenünk épült, mit tesz az idővel, a történelemmel – ho-
gyan jutottunk el ehhez a jelenhez. A fókuszban egy körforgásos 
ciklus áll: az ember alkotta technikai produktumok visszahatóan 
alakítják az embert, és bár az ember a létrehozott technológia 
által tud definiálódni, a technológia már rég túlhaladt rajta (A. 
Leroi-Gourhan). Az évad mindegyik része egy valós történeten 
vagy történelmi személyen, eseményen alapul, kiemelve egy-egy 
technológia ellen irányult lázadást.

A Kiszámíthatalan az úttörő brit fizikus és meteorológus, Lewis 
F. Richardson 1922-ben publikált futurisztikus víziójára, az „idő-
jósgyárra” épül, ahol 64.000 nő működött volna számítógépként.  
A narrációt illetően a művészek Richardson szövegét szabadon 
adaptálva vegyítették Shulamith Firestone amerikai radikális 
feminista gondolataival, aki a feminista forradalom célját a nemi 
megkülönböztetés megszüntetésében látta, melynek feltétele 
a humán szaporodás női testtől történő fizikai elválasztása. A 
filmben egymásnak feszül a vágy, hogy az időt a kiszámíthatóság 
teljes uralma alá gyűrjük, és annak tagadása, hogy bármit is egy 
kiszámítható rendszerbe lehessen préselni.

„Múlt, jelen, jövő ugyanaz lesz. Megszűnik az idő […] és minden 
most van.” (13’40” – 14’05”) 

KÁLMÁN Borbála

a zárt rendszer önelvűsége
ellenállás művészeti gyakorlatok révén
a linearitás megkérdőjelezése
a modernitás kudarca

Through the episodes of The Unmanned, a carefully constructed 
and synergistically structured project of three seasons, the Gi-
raud-Siboni artist duo explore new ways of understanding the 
temporal perception of the world through the history of man and 
technology. The artists (re)-surface diverse temporal horizons and 
build them into our present. Their idea goes well beyond the human 
perspective: the episodes are developed by an artificial intelligence 

– and possible correlations are placed in a non-linear time frame, 
sometimes creating temporal short circuits between past and future 
events. A History of Computation (2045–1542) explores what the  
information technology on which our present is built does to time, 
to history – how we have arrived at this present. The series focuses 
on a cycle: man is retroactively shaped by man-made technical 
products, and although man can be defined by the technology he 
creates, technology has long superseded him (A. Leroi-Gourhan). 
Each part of the season is based on a real story or historical person 
or event, with a focus on revolt against technology.

The Uncomputable is based on the futuristic vision of a “forecast 
factory”, published in 1922 by the pioneering British physicist and 
meteorologist Lewis F. Richardson, in which 64,000 women would 
have been used as human computers. In terms of narrative, the 
artists freely adapted Richardson’s text and combined it with the 
ideas of the American radical feminist Shulamith Firestone, who 
saw the abolition of gender discrimination as the goal of the feminist 
revolution, and as a prerequisite for this, the physical separation 
of human reproduction from the female body. In the film, there 
is a clash between the desire to subjugate time under the total 
domination of computability and the denial of the presumption 
that anything can be squeezed into a computable system.

“Past present or future will come to coincide. Time will be abolished 
[...] and everything is now.” (13’40” – 14’05”)

Borbála KÁLMÁN

the autonomy of closed systems
resistance through artistic practices
questioning linearity
the failure of modernity

Fabien GIRAUD &
Raphaël SIBONI

Fabien GIRAUD & 
Raphaël SIBONI

GIRAUD: 1980, Caen (FR); SIBONI: 1981, 
Romorantin-Lathenay (FR)
Párizsban (FR) élnek, 2007 óta alkotnak 
közös projekteket 

1922 – A kiszámíthatatlan, 2016 
„Az ember nélküli”, 1. évad, 4. rész 

videósorozat 
© Fabien Giraud & Raphaël Siboni – Koprodukcióban a Casino Luxembourggal 
és a 2016-os Liverpool Biennáléval. A Le Fresnoy, Studio National des Art 
Contemporains támogatásával.

GIRAUD: 1980, Caen (FR); SIBONI: 1981, 
Romorantin-Lathenay (FR)
They live in Paris (FR) creating common 
projects since 2007 

1922 – The Uncomputable, 2016 
“The Unmanned”, Season 1, Episode 4 

video series; 26’, Ed. 5 + 2 A.P. 
© Fabien Giraud & Raphaël Siboni – In co-production with the Liverpool Biennial 2016 
and Casino Luxembourg – Forum d’Art Contemporain. With the support of le Fresnoy, 
Studio National des Arts Contemporains.
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Fabien GIRAUD & Raphaël SIBONI  
1922 – A kiszámíthatatlan (részlet a videóból) | 
1922 – The Uncomputable (still image from the video)

„Az ember nélküli”, 1. évad, 4. rész | “The Unmanned”, Season 1, Episode 4 
videósorozat | video series; 26’, 2016, Ed. 5 + 2 A.P. 
© Fabien Giraud & Raphaël Siboni – Koprodukcióban a Casino Luxembourggal 
és a 2016-os Liverpool Biennáléval. A Le Fresnoy, Studio National des Art Contemporains
támogatásával. | In co-production with the Liverpool Biennial 2016 and Casino 
Luxembourg – Forum d’Art Contemporain. With the support of le Fresnoy, Studio 
National des Arts Contemporains. 
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Művészeti együttműködésük keretében Richard Ibghy és Ma-
rilou Lemmens a különféle társadalmi, gazdasági, esztétikai és 
tudományos hálózatok összetett problémáiba ágyazódó alapvető 
fogalmakkal dolgoznak. Munkáikat olyan humoros szemlélet járja 
át, amelyben az irónia részben az egyszerű, hétköznapi anyagok 
legnagyobb komolysággal történő használatából fakad. Ibghy & 
Lemmens munkái sok esetben performatív elemet tartalmaznak, 
ami egyben azt jelenti, hogy a folyamatoknak és a változékony-
ságnak is figyelmet szentelnek.

A véletlen megszelídítése magától értetődően a véletlen szerepe 
körül forog minden emberi tevékenységben, de akár azon túl is. 
A véletlent nemcsak pozitívan vagy negatívan értelmezzük – a 
helyzettől és a személyiségünktől függően -, de mindent meg 
is teszünk azért, hogy igánkba hajtsuk. A véletlent irányító erők 
azonban egyszerre változóak és megszámlálhatatlanok, tehát 
még ha úgy is tűnik, hogy képesek vagyunk gyakorolni az irá-
nyítást, és a véletlen a mi oldalunkon áll, az eredmény csak egy 
éppen az adott pillanatban úgy alakuló szerencsés egybeesés. A 
véletlent már a 20. század elején is használták a kísérleti avant-
gárd művészeti alkotások mozgatórugójaként, például Marcel 
Duchamp 3 Stoppages Étalon (1913-14) című művében, amikor 
egy méter hosszú madzagokat ejtett le, és rögzítette, hogy ezek 
a madzagok milyen formát öltöttek, miután földet értek. Ibghy és 
Lemmens hasonlóan szerény anyagokat, például deszkákat és 
zsinórokat használ minimalista szerkezetek építéséhez, amelyek 
végül mindig összeomlanak, de a művészek nem adják fel, újra 
és újra megpróbálkoznak az anyagok összeszerelésével. Perfor-
manszuk eredményeként az anyagok státusza megváltozik, és egy 
műalkotás, ez esetben egy minimalista szobor elemeivé válnak. 
Azzal, hogy képtelenek egy időtálló konstrukció létrehozására, 
a művészek végül egy hatvanéves művészettörténeti fogalom 
és mozgalom ironikus kommentárjaként anti-szobrot alkotnak.

TIMÁR Katalin

a lehetetlen megkísértése
állandósult ideiglenesség
egyensúlykeresés

In their collaborative artistic activity, Richard Ibghy & Marilou 
Lemmens deal with fundamental concepts that are embedded 
in the complexities of various social, economic, aesthetic, and 
scientific networks. Their work is underwritten with a tongue-in-
cheek approach where irony partly stems from the use of simple, 
everyday materials that are treated with utmost seriousness. In 
many cases, the work of Ibghy & Lemmens bear a performative 
element that also implies a focus on processes and changeableness.

Taming Chance obviously centres around the element of chance 
in everything that is connected to human activity, or even beyond. 
We not only take chance as either positive or negative – depending 
on the situation and on our personalities –, but we do our best to 
control it. Yet, the forces that direct chance are both variable and 
innumerable, so that even if we seem to be able to exercise this 
control and chance works on our side, the outcome is just a lucky 
coincidence that happens to work at that particular moment in 
time. Chance was already used as a driving force behind experi-
mental avant-garde artworks in the early 20th century, e.g. Marcel 
Duchamp’s 3 Standard Stoppages (1913-14) when he dropped one 
meter long threads and recorded the forms these threads taken 
after landing on the floor. Ibghy & Lemmens use similarly modest 
materials, such as planks and cords, for constructing minimal 
structures that eventually always collapse, but the artists do not 
give up and retry assembling the materials again and again. As a 
result of their performance, the materials change their status and 
become items in an artwork, i.e. a minimalist sculpture. With their 
failure of creating a construction that prevails, the artists end up 
producing a piece of anti-sculpture, an ironic commentary on a 
sixty years old art historical term and movement.

Katalin TIMÁR

attempting the impossible
permanent temporariness
search for balance

Richard IBGHY &
Marilou LEMMENS

Richard IBGHY & 
Marilou LEMMENS

Durham-Sud-ben (Quebec) 
élnek és alkotnak

A véletlen megszelídítése, 2012
kétcsatornás HD videó, színes, hangos
A művészek jóvoltából © Richard IBGHY & Marilou LEMMENS

Live and work in Durham-Sud, 
Quebec (CA)

Taming Chance, 2012
Údouble channel HD video, colour, sound
Courtesy of the artists © Richard IBGHY & Marilou LEMMENS
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Richard IBGHY & Marilou LEMMENS
A véletlen megszelídítése (részlet a videóból) | 
Taming Chance (still image from the video), 2012
kétcsatornás, színes HD videó | double channel, colour HD video                                                                                        
Fotó | Photo: A művészek jóvoltából | Courtesy of the artists © Richard IBGHY & 
Marilou LEMMENS
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Hiwa K 2002-ben költözött Európába a szomszédos államok által 
Észak-Iraknak nevezett Iraki Kurdisztánból, és 2006-ban kezdett 
nemzetközileg elismert műveket alkotni. A médiumok sokféleségét 
kiaknázó művészetszemléletével, illetve a művészetről, kultúráról 
és politikáról alkotott nyugati elképzelésekkel szembeni kritikus 
hozzáállásával azóta is a nemzetközi művészeti élet fontos sze-
replője. Munkáiban erős önéletrajzi szál húzódik, amely gyakran 
a népi kultúrára, azaz többek között személyes történetekre, hét-
köznapi tapasztalatokra épül.

Más műveihez hasonlóan az Elő-kép (Vak, mint az anyanyelv) 
című művében is maga a művész jelenik meg az elbeszélő és a 
hős kettős szerepében. Az egyes szám első személyű narráció 
a szülővárosából való kalandos menekülésének történetét be-
széli el, a Görögországba történő megérkezéssel együtt. Hiwa K 
ezzel a videóval szerepelt az athéni documenta14-en, így a mű 
bizonyos fokig helyspecifikus. Miközben a történet kibontakozik, 
a kép fokozatosan vált át a természeti környezetről a városi közeg 
különböző szintjeire, melyek látképe annak a különös tárgynak 
a barkácsolt jellegét visszhangozza, amelyet a művész az orrán 
egyensúlyoz. Ez a tárgy egy fémrúdból és néhány – látszólag 
talált – tükörből áll, amelyek mintegy a környezet szilánkjait tük-
rözik. A művész pozíciója, illetve az idegen környezetben e tükrök 
segítségével való tájékozódás nehézségei könnyen tekinthetők 
a menekültek metaforájaként, akik megpróbálják megérteni az 
ismeretlen körülményeket, amelyek között evickélve túl kell élniük. 
A rúd és a tükrök rögtönzöttsége párhuzamba állítható a kényszerű 
vándorlásban töltött élet átmeneti minőségével. A művész erős 
utalást tesz arra a hatalmas szakadékra, amely a migránsok és 
a helyiek élete közé ékelődik, különös tekintettel a művészeti 
szcénára. Amikor felteszik a látszólag nyilvánvaló kérdést: „Hol 
élsz?”, egy nyugati művész azzal válaszolna, hogy meghatározza 
önként választott lakóhelyét, míg egy hazáját elhagyni kényszerült 
migránsnak nem adatik meg a választás lehetősége.

TIMÁR Katalin

állandósult ideiglenesség 
az alkalmazkodás kényszere
ellenállás művészeti gyakorlatok révén

Hiwa K moved to Europe from Kurdistan-Northern Iraq in 2002 
and started to produce internationally renowned works in 2006. 
He has been present in the international art scene since then 
with a heterogeneous approach to artistic media and a critical 
stance vis-à-vis Western concepts of art, culture, and politics. 
There is a strong autobiographical thread within his work that 
is often based on the vernacular, i.e. personal stories, everyday 
experiences, and so on.

Similarly to his other works, in Pre-Image (Blind as the Mother 
Tongue) the artist himself appears in the double role of the narrator 
and the hero. The first person narration recounts the story of his 
adventurous fleeing from his home town, including his arrival to 
Greece. The video was Hiwa K’s contribution to documenta14 in 
Athens, so there is a certain level of site-specificity contained in 
the work. As the narrative unfolds, we see a gradual shift from 
nature to various degrees of urban environment, where the scenery 
echoes the makeshift character of the peculiar object the artist 
balances on his nose. This object consists of a metal rod and 
some – seemingly found – mirrors that reflect the environment 
in a fragmented way. The position of the artist and the difficulties 
of him navigating in a strange environment with the help of these 
mirrors can easily be seen as a metaphor for refugees trying 
to comprehend the unfamiliar conditions in which they have to 
survive. The makeshift character of the rod and the mirrors is 
parallel with the transitory quality of life on the move. The artist 
makes a strong reference to the huge gap that divides the lives 
of the migrants and the locals, especially when it comes to the 
art scene. When the seemingly obvious question “Where are you 
based?” is posed, Western artists would respond by defining their 
voluntarily chosen place of dwelling, while living in displacement, 
a migrant is not granted the option of choice.

Katalin TIMÁR

permanent temporariness
the necessity to adapt 
resistance through artistic practices  

Hiwa K Hiwa K1975, Iraki Kurdisztán – Észak-Irak
Berlinben él és alkot

Elő-kép (Vak, mint az anyanyelv)
egycsatornás HD videó, színes, hangos; 18’
A művész és a KOW Berlin, valamint a Prometeo Gallery di Ida Pisani, Milan, Lucca 
jóvoltából © Hiwa K

1975, Kurdistan-Norhtern Iraq 
Lives and works in Berlin (DE)

Pre-Image (Blind as the Mother Tongue), 2017
single channel HD video, colour, sound; 18’
Courtesy of Hiwa K, KOW, Berlin, and Prometeo Gallery di Ida Pisani, Milan, Lucca
© Hiwa K
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Hiwa K
Elő-kép (Vak, mint az anyanyelv) (részlet a videóból) | Pre-Image (Blind asthe Mother 
Tongue) (still image from the video), 2017
egycsatornás HD videó, színes, hangos | single channel HD video, colour, sound; 18’
A művész és a KOW, Berlin, valamint a Prometeogallery di Ida Pisani, Milan, Lucca 
jóvoltából | Courtesy of Hiwa K, KOW, Berlin, and Prometeo Gallery di Ida Pisani, 
Milan, Lucca © Hiwa K
Fotó | Photo: A művész és a KOW, Berlin, valamint a Prometeogallery di Ida Pisani, 
Milan, Lucca jóvoltából | Courtesy of Hiwa K, KOW, Berlin, and Prometeo Gallery  
di Ida Pisani, Milan, Lucca 
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Oto Hudec multimédia-művész legújabb munkáit az egész világra 
kiterjedő projektjei során az Egyesült Államokban, Portugáliában 
és Szlovákiában készítette. Festményei, rajzai és grafikái szemé-
lyes és társadalmi témákat egyaránt vizsgálnak; emellett videó-
kat és köztéri munkákat is készít többek között a bevándorlásról,  
a menekültekről és a globalizáció környezetre gyakorolt hatásáról. 
A Nomádia térinstalláció tizennégy lebegő textil sátormodellt 
varázsol a térbe mint az ideiglenes építészet formai tipológiáit: 
van köztük nomád létformát élő népek sátra, menekültek, túrázók 
sátrai stb. Az installáció szimbolikusan levegőt és teret kíván adni 
az államok és a vállalatok által elnyomott népességnek (eltűnőben 
lévő nomád kultúrák, migránsok stb.). Ezek a törékeny, légies 
építmények a velük együtt kiállított archív dokumentumokban leírt 
történelmet közvetítik, adott állomásokon a művész által készített 
festmények és képeslapok egészítik ki (Greetings from Nomadia). 
A mű szemléletesen mutatja be a globalizáció kíméletlen mecha-
nizmusai által sújtott hagyományos vándornépek életmódjának 
bizonytalanságát és a katonai konfliktusok elől menekülő mene-
kültek sorsát, valamint a környezetrombolás hatásait. Speciális 
helyzetekben az amúgy normálisan állandónak, stabilnak tekintett 
intézmények (pl. múzeumok) is átköltözésre, vándorlásra kény-
szerülhetnek. A helyhez kötöttség tehát viszonylagos, ahol törté-
nelmi életformák mellett modern kori társutasok keresik helyüket  
a megváltozott világban, a permanens átmenetiség állapotában.

*Az installáció megtekintésének részleteit (helyszín, nyitvatartás) 
keresse a Ludwig Múzeum weboldalán (www.ludwigmuseum.hu)! 
 

KÉSZMAN József 

állandósult ideiglenesség
az alkalmazkodás kényszere
esetlegesség
újraíródó jelen / mindennapok

Multimedia artist Oto Hudec has produced his latest work in the 
United States, Portugal and Slovakia in the scope of projects  
encompassing the entire world. His paintings, drawings and graphics 
explore both personal and social themes; he also creates videos 
and public artworks on topics such as immigration, refugees and 
the environmental impact of globalisation. 
Nomadia is a spatial installation of fourteen textile tent models 
magically levitating in the space as formal typologies of tempo-
rary architecture: tents of nomadic peoples, tents of refugees, 
hikers, etc. The installation seeks to symbolically give oxygen  
to populations universally oppressed by states and companies 
(disappearing nomadic cultures, migrants, and so on). These 
fragile, airy architectures convey a history described in the archive  
documents exhibited with them. They are prolonged in the paintings 
and postcards of Greetings from Nomadia, made by the artist. 
The work vividly portrays the precariousness of the way of life  
of traditionally migrant peoples, afflicted by the ruthless mech-
anisms of globalisation, as well as the plight of refugees fleeing 
military conflicts or the effects of environmental destruction.  
In special situations, even institutions normally considered permanent 
and stable (e.g. museums) may be forced to relocate or migrate. 
Stationariness is therefore relative, where historical forms of life 
are accompanied by modern-day fellow travellers trying to find 
their place in a changed world, in a state of permanent transience.

*For details on how to access the installation (venue, opening 
hours), please visit the website of Ludwig Museum 
(www.lud wigmuseum.hu). 
 
József KÉSZMAN
 
 
permanent temporariness 
the necessity to adapt  
contingency   
rewritten present /everydays  

Oto HUDEC Oto HUDEC1981, Kassa| Košice (SLO) 
Kassán él és dolgozik

Nomádia Utazó Múzeum, 2012 
installáció, 14 sátor, textil, fa, rétegelt lemez; 500 x 400 x 200 cm 
A Gandy Gallery jóvoltából
Collection Centre Pompidou, Paris 

1981, Kassa| Košice (SLO) 
Lives and works in Košice (SLO)

Nomadia Travelling Museum, 2012 
installation with 14 tents, textile, wood, plywood; 500 x 400 x 200 cm 
Courtesy of Gandy Gallery 
Collection Centre Pompidou, Paris 
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Oto HUDEC*
Nomádia Utazó Múzeum | Nomadia Travelling Museum, 2012
installáció, videó, textil, fa, rétegelt lemez, rajzok | installation, video, textil, wood, 
plywood, drawings; 500 x 400 x 200 cm
A Centre Pompidou és a Gandy Gallery jóvoltából | Courtesy of the Centre Pompidou 
and Gandy Gallery
Fotó | Photo: A Centre Pompidou és a Gandy Gallery jóvoltából | Courtesy of the 
Centre Pompidou and Gandy Gallery
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Koronczi Endre 1994-ben – pár évvel egyetemi tanulmányai befe-
jezése után – kezdte el az egyidejűségeken alapuló sorozatát, bár 
már a 80-as évek végétől foglalkoztatta a tárgyak, illetve emberek 
közötti kölcsönhatások kérdése. Korai festményeinek létrehozásánál 
a vászon és a mechanikussá átalakított „ecset” közti interakciót 
használta a képek létrehozásához. Bár az egyidejűségekkel fog-
lalkozó sorozatát 2000-ben befejezte, művei továbbra is azokkal 
az elképzelésekkel foglalkoznak, amelyeknek ez a sorozat volt a 
kiindulópontja. 2000 után keletkezett munkáiban az emberek 
közötti kölcsönhatásokat tematizálta, majd 2010-től indította el 
Ploubuter Park című projektjét, melyben a dematerializálódás és 
a transzcendencia kérdéseit állítja fókuszba. 

A kiállításban látható mű az eredetileg 1996-ban bemutatott ins-
talláció rekonstrukciója, amellyel a művész a Fiatal Képzőművé-
szek Stúdiója éves bemutatóján szerepelt az Ernst Múzeumban.  
A több szempontból is történelmi jelentőségű kiállítás nemcsak 
egy a rendszerváltást követően színre lépett művészgeneráció 
áttörését jelentette, hanem egy új, posztkonceptuális művészi 
nyelv megjelenését is. Ahogyan a sorozat többi darabjában, itt is 
hétköznapi tárgyakat, alapanyagokat használ a művész hétköznapi 
helyzeteket vagy azok lenyomatát hozva létre a múzeum terében.  
Az eredeti installáció valós időben készült Koronczi műtermében, 
majd helyspecifikus „szoborként” vagy ready-made-ként került át a 
kiállításba. A néző magának az alkotási folyamatnak a természetén is 
elgondolkodhat, amennyiben adódik a kérdés, hogy honnan tudjuk, 
hogy a mű kész van. A készülés folyamatának melyik pillanatát vá-
lasztja ki a művész, hogy a tárgyat a közönség elé helyezze? A művet 
láthatjuk egy ideális, tökéletes állapot hanyatlásának, kopásnak, 
elmúlásnak, amely a dolgok között, részben az emberi interakció 
révén létrejött kölcsönhatások eredménye. A hétköznapi, illetve mű-
vészeti kérdéseken túlmutatva az installáció egyben a világhoz való  
alkalmazkodás egy lehetséges alternatívájaként is megjelenik 
számunkra.

TIMÁR Katalin

újraíródó jelen / mindennapok
mesterségesen fenntartott állapot
folyamatszerűség

Endre Koronczi started his series based on synchronicity in 1994, 
a few years after finishing his university studies, although he had 
been interested in the interactions between objects and people 
since the late 1980s. In his early paintings, he used the interaction 
between the canvas and the “brush”, transformed into a mechanical 
tool, to create his images. Although he completed his series on 
synchronicity in 2000, his works continue to explore ideas that 
are based on this series. In his work after 2000, he thematised 
interactions between people, and in 2010 he launched Ploubuter 
Park, a project focusing on dematerialisation and transcendence. 

The work in the exhibition is a reconstruction of the installation 
originally presented in 1996 as the artist’s contribution to the an-
nual show of the Studio of Young Artists at the Ernst Museum. The 
exhibition was historic in many ways, not only for the breakthrough 
of a generation of artists emerging after the regime change, but 
also for the emergence of a new post-conceptual artistic language. 
As in the rest of the series, the artist uses everyday objects and 
materials to create everyday situations or their impressions in the 
museum space. The original installation was created in real time 
in Koronczi’s studio and then transferred to the exhibition as a 
site-specific “sculpture” or ready-made object. The spectator is 
also left to ponder the nature of the creative process itself insofar 
as the question arises: how do we know that the work is finished? 
At what moment in the process of making does the artist choose 
to place the object in front of the audience? The piece can be 
seen as the decline of an ideal, perfect state, as wear and tear, 
as demise, which is the result of interactions between things, 
partly through human intervention. Going beyond mundane or 
artistic questions, the installation also appears to us as a potential 
alternative for resilience.

Katalin TÍMÁR

rewritten present / everydays
artificially maintained states
sequentiality

KORONCZI Endre KORONCZI Endre1968, Budapest (HU)
Budapesten él és alkot

896107PK12 • Szinkron,1996-2022
installáció, lambéria, zakó; változó méret 
A művész jóvoltából © KORONCZI Endre

1968, Budapest (HU)
Lives and works in Budapest (HU)

896107PK12 • Synchro, 1996-2022
installation, wood panelling, jacket; variable dimensions 
Courtesy of the artist © KORONCZI Endre
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KORONCZI Endre 
896107PK12, 1996
lambéria, zakó; változó méret | wood panelling, jacket; variable dimensions 
A művész jóvoltából | Courtesy of the artist © KORONCZI Endre
Fotó | Photo: KORONCZI Endre 
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Jill Magid amerikai konceptuális művész, író és filmrendező. 2005-
ben Jill szerződést kötött egy céggel, hogy gyémánttá válik, ha 
meghal. A szerződés meghatározza az átalakulására vonatkozó 
megállapodást és a gyémánt ékkőre vonatkozó részleteket. Halálakor 
a gyémántot a hamvasztott maradványaiból származó szénből 
fogják létrehozni. A gyémánt kerek csiszolású, egy karátos lesz, 
és egy aranygyűrűbe lesz foglalva. A gyémánt megalkotásáig az 
üres gyűrű foglalata, a társasági szerződés, a művész előszava 
és a kedvezményezetti szerződés alkotja a műalkotást, ahogyan 
az az Auto Portrait Pending (Önarckép függőben, 2005) című 
munkában látható.

„Készíts belőlem gyémántot, amikor meghalok. Csiszolj gömbö-
lyűre és briliánsra, alakíts egykarátosra, győződj meg róla, hogy 
valódi vagyok.”

(részlet a preambulumból)

KÉSZMAN József

az idő iránya
a lehetetlen megkísértése
a változás lehetősége
esetlegesség

Jill Magid is an American conceptual artist, writer and filmmaker. 
In 2005, she signed an agreement with LifeGem, a company that 
specialises in turning cremated bodies into diamonds, to turn her 
ashes into a one-carat gemstone when she dies. The contract 
specifies the agreement for her transformation and the details 
of her eventual diamond. Upon her death, the diamond will be 
created from the carbon of her cremated remains. It will have 
a round cut, weigh one carat, and be set in a gold ring. Until the 
diamond′s creation, the empty ring setting, the corporate contract, 
the artist’s preamble, and the Beneficiary Contract constitute the 
artwork, Auto Portrait Pending (2005).

“Make me a diamond when I die. Cut me round and brilliant, weigh 
me at one carat, ensure that I am real.”

(Excerpt from Magid’s Preamble to LifeGem)

József KÉSZMAN

the direction of time 
attempting the impossible 
the possibility of change 
contingency

Jill MAGID Jill MAGID1973, Bridgeport (US)
New Yorkban él és dolgozik

Sírom, 2005 
színes nyomtatás; 40,6 x 50,8 cm (keretezve: 57,9 x 68,1 cm)
Courtesy of the artist and LABOR, Mexico City

1973, Bridgeport (US)
Lives and works in New York (US)

My Grave, 2005 
C-print; 40,6 x 50,8 cm (with frame: 57,9 x 68,1 cm)
Courtesy of the artist and LABOR, Mexico City
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Jill MAGID 
Önarckép függőben | Auto Portrait Pending, 2005 
aranygyűrű üres foglalattal, ékszertartódoboz, vitrin, céges és személyes szerződések; 
változó méret | gold ring with empty setting, ring box, vitrines, corporate and private 
contracts; variable dimensions 
A művész és a LABOR, Mexico City jóvoltából | 
Courtesy of the artist and LABOR, Mexico City 
Fotó | Photo: A művész és a LABOR, Mexico City jóvoltából | 
Courtesy of the artist and LABOR, Mexico City  
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Dane Mitchell nagy volumenű helyspecifikus installációi többek 
között globális, sokszor a természeti környezetet érintő, azokat 
közvetlenül befolyásoló jelenségekre reflektálnak. Művészetének 
középpontjában az anyagok és állapotaik közötti, gyakran látha-
tatlan erők és folyamatok, illetve azok fizikai megnyilvánulásának 
és láthatóvá tételének lehetőségei állnak.

A Ludwig Múzeum kiállításán szereplő The Smell of an Empty 
Space Perfume Plume (Solid) című művet 2011-ben a Radiant 
Matter I/II/III című kiállítássorozat keretében mutatták be először.  
A háromrészes tárlat az emberi érzékszervek számára kevés-
bé hangsúlyos elemek – por, pára, illat – érzékeltetésére és új 
kontextusba helyezésére fókuszált. A Radiant Matter harmadik  
és egyben utolsó részében Mitchell egy üres szoba illatára 
megkomponált parfüm különböző halmazállapotait – légne-
mű, szilárd és folyékony – három különálló szekcióba rendezve 
jelenítette meg. A művész a fizikailag az egyik pillanatban jelen 
lévő, majd a következőben elillanó illatra elsődleges szobrászati 
eszközeként tekint. 

A fényképészeti sötétkamrát idéző szobában a vörös lámpa 
alatt bemutatott 16 képből álló sorozat (Solid) az idő felfüg-
gesztésére tesz kísérletet. A művész és a híres francia parfümőr, 
Michel Roudnitska által közösen kifejlesztett parfümöt Mitchell 
fixálatlan fotópapírokra fújta, mellyel kémiai reakciók sorát 
indította el: a korong alakú spray-nyom fokozatosan narancs- 
színűvé, míg a körülötte lévő papír sötét indigóvá változott. A 16 
kép ebben az átmeneti, félkész állapotban került ki a vörös szoba 
falára, ezzel a metamorfózis pillanatát az alkotói folyamaton túl 
a jelenre is kiterjesztve. 

MAJ Ajna

a lehetetlen megkísértése
a kitágított jelen jellemzői 
mesterségesen fenntartott állapot
állandósult ideiglenesség

Dane Mitchell’s large-scale, site-specific installations reflect, 
among other things, on global phenomena that often directly 
affect the natural environment. At the heart of his art are the of-
ten invisible forces and processes between materials and their 
states, and the possibilities for their physical manifestation and 
visualisation.

The Smell of an Empty Space Perfume Plume (Solid), on display 
at the Ludwig Museum’s exhibition, was first shown in 2011 as 
part of the Radiant Matter I/II/III exhibition series. The three-part 
exhibition focused on the perception and contextualisation of 
elements that are less pronounced to the human senses – dust, 
vapour, scent. In the third and final part of Radiant Matter, Mitchell 
presented in three separate sections the different – vaporised, 
solid and liquid – states of a perfume composed to create the 
illusion of the smell of an empty room. The artist considers scent, 
physically present one moment and then vanishing the next, as 
his primary sculptural tool. 

Presented under red safelight in a room reminiscent of a pho-
tographic darkroom, the series of 16 images (Solid) attempts 
to suspend time. The perfume, developed by the artist and the 
famous French perfumer Michel Roudnitska, was sprayed onto 
Mitchell’s unfixed photographic paper, setting off a series of 
chemical reactions: the spherical spray-mark gradually turned 
orange, while the surrounding paper turned dark indigo. The 16 
paintings were hung on the walls of the red room in this transient, 
half-finished state, extending the moment of metamorphosis 
beyond the creative process into the present.

Ajna MAJ

attempting the impossible
properties of the expanded present
artificially maintained states
permanent temporariness

Dane MITCHELL Dane MITCHELL 1976, Aotearoa (NZ)
Aucklandben él és dolgozik

Üres szoba illata parfümfelhő (szilárd), 2011–2022 
illatmolekula, fixálatlan fotópapír, fényszűrő, keret; egyenként 48,2 x 38 cm 
A művész jóvoltából

1976, Aotearoa (NZ)
Lives and works in Auckland (NZ)

The Smell of an Empty Space Perfume Plume (Solid), 2011–2022 
aroma molecules, unfixed photographic paper, light filters, frame; 48,2 x 38 cm each  
Courtesy of the artist Project Fulfill Art Space, Taipei
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Dane MITCHELL  
Üres szoba illata parfümfelhő (szilárd) | The Smell of an Empty Space Perfume Plume 
(Solid), 2011–2022 
illatmolekula, fixálatlan fotópapír, fényszűrő, keret; egyenként 48,2 x 38 cm | 
aroma molecules, unfixed photographic paper, light filters, frame; 48,2 x 38 cm each  
A művész jóvoltából | Courtesy of the artist
Fotó | Photo: Sam HARTNETT 
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Yuko Mohri installációinak fókuszába rendszeresen olyan jelenségek 
kerülnek, melyek az őket körülvevő környezeti állapotokra reflektálva 
alakulnak át a mű lényegi elemévé, sok esetben egymásra visszaható 
folyamatokat rögzítve. Kimagaslóan fontos szereplője installáció-
inak a hang – legyen az egy véletlenszerűen generált vagy egyes 
láthatatlan folyamatokat rögzítő, egyben tudatosan szerkesztett 
metamorfózison átesett hang. Az említett visszaható interakciók 
gyakran egy adott hang állandó jelleggel táguló visszhangjára építő 
végtelen folyamatban rögzülnek (Vexations: c.i.p. / 2005–2009, 
Solo / 2020–). Mohri műveinek alapja leginkább immateriálisnak 
nevezhető természetes energiákra épül; a fény, a szél vagy a 
gravitáció befolyását használja fel a mű kiteljesítéséhez. 

A Magyarországon először kiállító Mohri lassú dekompozíciót 
megragadó műve a gyümölcsökben rejlő, változó ellenállásból 
táplálkozik, lévén, hogy a nedvesség elpárolgása által okozott 
elmúlás, rothadás alakul át fizikailag észlelhetővé a műből kive-
zetett kábelek révén. A Dekompozíció elrendezése egyértelműen 
a klasszikus festészeti zsáner által inspirált gyümölcscsendélet 
állandóságát követi, miközben a lassú bomlási folyamat komponált 
dallamnak tűnő frekvenciái élőben, másodpercről másodpercre 
követhetők, így az „élő csendélethez” párosul a „kimerevített jelen 
pillanat” hangzásbéli megfelelője.

A Dekompozíció egyben Mohri egyik válaszműve a két éve a világot 
uraló pandémia miatti utazási korlátozásokra: minden esetben az 
adott helyszínhez igazodik, és helyi változó ellenállásokat alakít 
át a végtelenség felé.

KÁLMÁN Borbála

a kitágított jelen jellemzői 
ideális pillanat
a zárt rendszer önelvűsége
a linearitás megkérdőjelezése

Yuko Mohri’s installations regularly focus on phenomena that, while 
reflecting on the surrounding environment, are transformed into the 
essential element of the work, often capturing processes that recip-
rocally ifluence each other. A prominent feature of her installations  
is sound – whether it is sound generated at random or sound that 
records certain invisible processes and undergoes a consciously 
edited metamorphosis. These reciprocal interactions are often 
captured in an infinite process that builds  on the ever-expanding 
echo of a given sound (Vexations: c.i.p. / 2005–2009, Solo / 2020–). 
Mohri’s works are based on what can be described as immaterial, 
natural energies; she uses the influence of light, wind or gravity 
to complete her works. 

Exhibited for the first time in Hungary, Mohri’s piece captures slow 
decomposition, drawing on the changing resistance inherent in 
fruits, as the decay and rot accompanying the evap-oration of 
moisture is transformed into a physical perceptible entity through 
cables that are led out of the work. The arrangement of Decom-
position clearly follows the permanent character of fruit still life, 
inspired by the genre of classical painting, while the frequencies 
generated by the slow decomposition process, which appear to 
be composed melodies, can be followed live, second by second; 
thus the ”living still life” is accompanied by the aural equivalent 
of the ”frozen present moment”.

Decomposition is also one of Mohri’s responses to the travel 
restrictions imposed by the pandemic that has held the world in 
its grip for two years: in each instance, it adapts to the specific 
location and transforms locally alternating resistances to infinity.

Borbála KÁLMÁN

properties of the expanded present
ideal moment
the autonomy of closed systems
questioning linearity

Yuko MOHRI Yuko MOHRI 1980, Kanagawa (JP)
Tokióban él és alkot

Dekompozíció, 2021 
gyümölcsök, számítógép, hangszórók, állvány; változó méret 
A Fulfill Art Space, Tajpej; a Property Holdings Development Group, Hong Kong 
és a Mother’s Tankstation, Dublin – London jóvoltából © Yuko Mohri

1980, Kanagawa (JP)
lives and works in Tokyo (JP)

Decomposition, 2021 
fruits, computer, speakers, stand; variable dimensions 
Property Holdings Development Group, Hong Kong; and Mother’s Tankstation, Dublin – 
London © Yuko Mohri / Project Fulfill Art Space, Taipei
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Yuko MOHRI
Dekompozíció | Decomposition, 2021 
gyümölcsök, számítógép, hangszórók, állvány; változó méret | fruits, computer,
speakers, stand; variable dimensions 
A Fulfill Art Space, Tajpej; a Property Holdings Development Group, Hong Kong; 
és a Mother’s Tankstation, Dublin – London jóvoltából | Courtesy of Project Fulfill 
Art Space, Taipei; Property Holdings Development Group, Hong Kong; and Mother’s 
Tankstation, Dublin – London © Yuko Mohri | Project Fulfill Art Space, Taipei                                                                            
Fotó | Photo: Project Fulfill Art Space, Taipei. © Yuko Mohri / Project Fulfill Art Space, Taipei 
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Cornelia Parker egyik legismertebb műve az 1991-es Hideg sötét 
anyag (Cold Dark Matter / Tate, London), mely első függesztett 
installációjává vált: a hadsereg segítségével felrobbantatott 
kerti fészer fragmentumait gondosan újrarendezve idézi meg 
művében a detonáció pusztító, ám kifeszített, a végtelen koz-
moszra utaló pillanatát. Parker gyakran dolgozik talált tárgyakkal, 
amelyeknek múltjuk, olykor kliséjellegű, olykor többrétű kulturális 
töltetük van. Lehetséges anyagbéli kiteljesedéseiket vizsgálja, 
az anyag állapotainak múló pillanatait dokumentálja, míg el nem 
jut a tárgy lényegi változatáig – egybesűrítve múltat, jelent és a 
jövő esetleges megnyilvánulásait.

A dél-kínai Kantonban (Kuangcsou/Guangzhou) gyors ütemben 
a földből kinövő, a dübörgő gazdaság szimbólumainak tekintett 
felhőkarcolók teljes ellentétét képezi a betelepülő munkaerő 
vizuális és urbanisztikus (rurális) lenyomata: a mindennemű, 
legócskább falécekből is felépített viskók, melyek a város „el-
veszett” szélein terülnek el, míg fel nem emésztik őket a tornyok. 
Parker a Senkiföldjének alapjául szolgáló léceket a Guangzhou 
Triennálén való részvételekor szerezte: az elbontott lécházaknál 
árulták az alapanyagot további használatra. A címként használt 

„senkiföldje” utal a társadalmilag polarizált absztrakt térre, mi-
közben a függesztett lécek az állandó átmenetiség állapotát 
jelzik, nemcsak a betelepültek státuszából fakadóan, hanem 
az örökölt időrendek és kulturális prioritások terén is. Parker 
művében felborul a lineáris idő, kifeszített szimbólummá válik 
a nehezen körvonalazható pillanat, amikor egyes világrendek 
mechanikus módon maguk alá gyűrnek azokon kívül álló, működő 
emberi tereket, életeket.

KÁLMÁN Borbála

állandósult ideiglenesség 
a kitágított jelen jellemzői
az idő iránya 
a lehetetlen megkísértése

One of Cornelia Parker’s best-known works is Cold Dark Matter 
(1991 / Tate, London), which became her first suspended instal-
lation: carefully rearranging fragments of a garden shed blown 
up by the army, she evoked the devastating moment of detona-
tion, stretched out in a manner suggestive of the infinite cosmos. 
Parker often works with found objects that have a past, that are 
culturally loaded, sometimes like clichés, sometimes with multiple 
undertones. She explores their possible ways of material fulfilment, 
documenting fleeting moments of the material’s states until she 
arrives at the essential version of the object – condensing past, 
present and possible manifestations of the future.

In Guangzhou, in southern China, the skyscrapers that are rap-
idly rising out of the ground as symbols of a booming economy 
are the complete antithesis of the visual and urbanistic (rural) 
imprint of internal migrant workforce: huts built of the most 
rickety wooden boards of all kinds, spread out across the “lost” 
edge of the city until they are swallowed up by the towers. Parker  
acquired the boards on which her No Man’s Land is based while 
attending the Guangzhou Triennial: the building material of de-
molished sheds was on sale for reuse. The “no-man’s land” used 
as a title refers to a socially polarised abstract space, while the 
suspended boards indicate a constant state of transience, not 
only in terms of the status of the resettled migrants, but also in 
terms of inherited timelines and cultural priorities. In Parker’s 
work, linear time is upended, becoming an extended symbol 
of the elusive moment when certain world orders mechanically 
subsume human spaces and lives functioning outside of them.

Borbála KÁLMÁN

permanent temporariness
properties of the expanded present
the direction of time
attempting the impossible

Cornelia PARKER Cornelia PARKER 1956, Cheshire (UK)
Londonban él és alkot

Senkiföldje, 2018 
talált fa, huzal; 240 x 442 x 83 cm 
A művész és a Frith Street Gallery, London jóvoltából

1956, Cheshire (UK)
Lives and works in London (UK)

No Man’s Land, 2018 
found wood, wire; 240 x 442 x 83 cm 
Courtesy of the artist and Frith Street Gallery, London 
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Cornelia PARKER 
Senkiföldje | No Man’s Land, 2018 
talált fa, huzal | found wood, wire; 240 x 442 x 83 cm 
A művész és a Frith Street Gallery, London jóvoltából | Courtesy of the artist and Frith 
Street Gallery, London
Fotó | Photo: Courtesy of the Frith Street Gallery, London
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Nika Radić multimediális művészi munkájának középpontjában az 
emberi kapcsolatok értelmezése áll. Radićot mindig is érdekelték 
a vetítések, a képi rétegek, a hétköznapi életből vett interakciók és 
ezeknek az adott helyszínhez való viszonya. Műveivel gyakran 
kérdez rá az értelmezés kontextusát meghatározó vizuális és 
verbális tényezőkre, gyakran a nézőt is elbizonytalanítva abban, 
hogy mi is határozza meg pontosan egy adott mű kontextusát 
és mi az, ami csak esetleges háttérzaj. Újra és újra visszatér az 
érthetőség, a nyelvi és kulturális fordítás korlátainak definiálásához.

A Buborék már címében is utal arra a társadalmi konstrukcióra, amely 
az utóbbi évtized emberi tapasztalatának egyik legmeghatározóbb 
valósága. A mai emberek társadalmi létezése új terekkel bővült, 
amelyek virtualitása sokak számára egy a fizikai létezéshez képest 

„másodlagos” vagy nem reális működésmódot jelent. Jól tudjuk, hogy 
a közösségi média tereiben felnagyítódnak bizonyos emberi vonások, 
illetve az interakció korlátai is sokkal rugalmasabbak, néha teljesen  
el is tűnnek. Ismerőseink kis közössége „buborékot” alkot, amire 
az algoritmusok csak ráerősítenek azzal, hogy a kezdetleges „in-
telligencia” által feldolgozott adatok alapján helyeznek el minket  
fogyasztói csoportokba – értsük itt a fogyasztás alatt az olyan, 
nem kézzel fogható dolgokat, mint a hírek, az események és más, 
szórakoztatásra szánt tartalmak. A Radić Buborékjában megszó-
laló emberek hipnózisban beszélnek a saját, jövőre vonatkozta-
tott elképzeléseikről, ám ezekből a beszédfoszlányokból nem áll 
össze egy koherens narratíva. A néző próbál ebbe a buborékba 
belekerülni, de a tájékozódáshoz sem a hangok, sem pedig a 
szabálytalan sokszögű térbeli idom nem nyújt fogódzót. Ez a 
mértani test a néző térélményét teszi – a hanghoz hasonló módon –  
töredékessé és elbizonytalanítóvá.

TIMÁR Katalin

az alkalmazkodás kényszere
a változás lehetősége
egyensúlykeresés

Nika Radić’s multimedia art is centred on the interpretation of human 
relationships. Radić has always been interested in projections, image 
layers, interactions taken from everyday life and the relation of these to 
a given location. Her works often query the visual and verbal factors that  
determine the context of interpretation, often leaving the viewer 
uncertain as to what exactly defines the context of a given work 
and what is merely random background noise. Again and again, 
she returns to the problem of defining the limits of intelligibility, 
of linguistic and cultural translation.

In its very title, Bubble refers to a social construct that has been one 
of the most defining realities of human experience in the last decade. 
For many, the virtuality of these new spaces has become a “secondary” 
or unrealistic mode of functioning compared to physical existence.  
We are well aware that social media spaces magnify certain hu-
man traits and make the boundaries of interaction much more 
flexible, sometimes to the point of disappearing altogether. The 
small community of our acquaintances forms a “bubble”, which 
algorithms amplify further by placing us in consumer groups based 
on data processed by rudimentary “intelligence” – consumption  
in this context means intangible commodities like news, events 
and other content of entertainment. The people in Radić’s Bub-
ble talk under hypnosis about their own visions of the future, but 
these speech fragments do not form a coherent narrative. The 
spectator tries to enter this bubble, but neither the voices nor the 
irregular polyhedron provide any clues to help orientation. This 
geometric body makes the viewer’s experience of space – as well 
as sound – fragmented and disorienting.

Katalin TIMÁR

the necessity to adapt 
the possibility of change
search for balance

Nika RADIĆ Nika RADIĆ1968, Zágráb
Berlinben él és alkot

Buborék, 2021
installáció, digitális nyomat kompozit lemezen, hang, fény; 120 x 220 x 140 cm
A művész jóvoltából © Nika RADIĆ

1968, Zagreb (HR)
Lives and works in Berlin (DE)

Bubble, 2021
installation, digital print on composite plates, sound, light; 120 x 220 x 140 cm
Courtesy of the artist © Nika RADIĆ
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Nika RADIĆ 
Buborék | Bubble, 2021 
digitális nyomat kompozit lemezen, hang, fény | digital print on composite plates, 
sound, light; 120 x 220 x 140 cm 
A művész jóvoltából | Courtesy of the artist
Fotó | Photo: Nika RADIĆ 
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Mika Rottenberg videóinstallációi a nemek és a munka kérdéseivel 
foglalkoznak, a történetek középpontjában általában valódi nők és 
testük áll. Préselés című szürreális videója egy indiai gumiüzem és 
egy arizonai salátafarm dokumentumfilmjeit egyesíti egy abszurd 
gyárban dolgozó nőkről szóló, kitalált történettel. 

„A munkát azzal kezdtem, hogy meglátogattam egy gumigyárat 
Indiában és egy jégsalátafarmot Arizonában. Aztán terveztem 
egy telekinetikus gépet. Készítettünk egy díszletet a harlemi  
stúdiómban, és „filmmágiával” hoztuk létre a vizuális csúszást 
a három helyszín között. A Préselés portálokkal rendelkezik a 
gumigyárhoz és a salátafarmhoz, ami lehetővé teszi a dolgozók 
számára, hogy együttműködjenek egy rejtélyes tárgy előállításá-
ban. A telekinetikus gép egy tömörített kockát állít elő globálisan 
beszerzett gumiból, salátából és sminkből” – mondja Rottenberg 
a műről. Az általa megépített klausztrofóbiás környezetben a 
nők a legelképesztőbb módon készítenek valamit egy lenyűgöző 
gyártósoron, ahol a fizikai munka kereskedelmi termékekké alakul. 

A film megmutatja az értelmetlen és motorikus női munka lélekölő 
napi valóságát, történjen az a háztartásban vagy a gyárakban, a 
Föld bármelyik országában. Rottenberg munkássága feminista 
perspektívából is értelmezhető, valamint felöleli a modern test-
kép-problémákat és a közgazdaságtan elméleteire is támaszkodik. 
A plakáton Mary Boone, New York-i galériatulajdonos látható. Ezt 
a művet az ő galériájában mutatták be először, így a plakáttal a 
művész beemelte alkotásába azt a különös hatásmechanizmust 
is, ahogy a művészeti piac értéket ad a tárgyaknak.
A komoly témákat könnyed és abszurd stílusban előadva, Rotten-
berg elgondolkodtató és vicces munkát hozott létre.

ÜVEGES Krisztina

mellérendelt kortárs állapotok 
a linearitás megkérdőjelezése
a modernitás kudarca

Mika Rottenberg’s video installations deal with issues of gender 
and work, usually with real women and their bodies at the centre 
of her stories. Her surreal video Squeeze combines documentary 
footages of a rubber factory in India and a salad farm in Arizona 
with a fictional story about women working in an absurd factory. 

“I began the work by visiting a rubber plant in India and an ice-
berg lettuce farm in Arizona. Then I designed a telekinetic ma-
chine. We built a set in my Harlem studio and used ‘movie magic’  
to create visual slippage between the three locations. In Squeeze, 
there are portals to the rubber plant and the lettuce farm, which 
allow workers to collaborate on the production of ‘an object.’ The 
telekinetic machine produces a compressed cube from globally 
sourced rubber, lettuce, and makeup,” – Rottenberg said of her 
work. In the claustrophobic environment she constructed, women 
are making something in the most astounding fashion on a fasci-
nating production line, where physical labour is transformed into 
commercial products. 

The film reveals the disheartening daily reality of mindless and 
motorised female labour, whether in the home or in factories, in 
any country on Earth. Rottenberg’s work can be interpreted from 
a feminist perspective, and it also embraces modern body image 
issues while drawing on economic theories. The poster features 
New York gallery owner Mary Boone. This work was first shown 
in her gallery, and through this poster the artist self-referentially 
incorporated into her work the curious mechanism of the way the 
art market assigns value to objects.
Presenting serious topics in a light and absurd style, Rottenberg 
has created a thought-provoking and funny piece.

Krisztina ÜVEGES

coordinate contemporary conditions
questioning linearity  
the failure of modernity  

Mika ROTTENBERG Mika ROTTENBERG1976, Buenos Aires (AR)
New Yorkban él és dolgozik

Préselés, 2010   
egycsatornás videóinstalláció; 20’ 
Szereplők:  
Trixxter Bombshell, Bunny Glamazon
 a Nail & Spa csapata, NY, USA 
a Church Brothers Produce csapata, Yuma, AZ, USA
a Bois Estate csapata, Kerala, India 
A művész és a Hauser & Wirth, New York jóvoltából

1976, Buenos Aires (AR)
Lives and works in New York (US)

Squeeze, 2010   
single-channel colour video; 20’ 
Cast:  
Trixxter Bombshell, Bunny Glamazon 
a Nail & Spa crew, NY, USA 
a Church Brothers Produce crew, Yuma, AZ, USA
a Bois Estate crew, Kerala, India 
Courtesy of the artist and Hauser & Wirth, New York
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Mika ROTTENBERG 
Préselés (részlet a videóból) | Squeeze (still image from the video), 2010 
egycsatornás videóinstalláció hanggal, digitális színes nyomat | single-channel video 
installation with sound, digital C-print; 20’ 
A művész és a Hauser & Wirth, New York, valamint a San Francisco Museum of Modern 
Art jóvoltából | Courtesy of the artist and Hauser & Wirth, New York, and San Francisco 
Museum of Modern Art 
Fotó | Photo: A művész és a Hauser & Wirth, New York, valamint a San Francisco 
Museum of Modern Art jóvoltából | Courtesy of the artist and Hauser & Wirth, New 
York, and San Francisco Museum of Modern Art 



HUN ENGKITERJESZTETT JELEN —
ÁTMENETI VALÓSÁGOK

EXTENDED PRESENT —
TRANSIENT REALITIES

101 102

A videóban az egyedül élő, nemrég megözvegyült, 70 éves Thomas 
mindennapjait követhetjük nyomon. Aggódó gyermekei okosesz-
közöket ajándékoznak neki, hogy távolról is figyelemmel tudják 
kísérni édesapjuk egészségi állapotát. A tárgyak Thomas életét 
hivatottak megkönnyíteni, a férfi mégis küzd a kéretlen segítőkkel, 
amelyek felborítják addigi nyugodt életét, megzavarják szokásait, 
és bosszantó új szabályokat vetnek ki rá. 
Az Uninvited Guests (Hívatlan vendégek) a jövőbe tekint, mégis 
olyan kérdéseket vizsgál, amelyek már jelenünket is meghatároz-
zák: hogyan élünk együtt és milyen kapcsolatot alakítunk ki okos- 
eszközeinkkel, amelyek egyre nagyobb szerepet töltenek be min-
dennapjainkban és környezetünk irányításában.
A projekt olyan hálózatba kötött intelligens eszközök („a dolgok interne-
te” – Internet of Things, IoT) lehetséges jövőbeli alkalmazását vizsgálja, 
amelyek ne csak információt gyűjtenek a felhasználókról, hanem azok –  
vélt – igényeire is képesek reagálni. Az idősek távoli felügyeletét  
és ellátását segítő eszközök már jelenleg is a legnépszerűbb IoT 
megoldások közé tartoznak. Felmerül azonban a kérdés, hogy az 
emberi munkaerő eszközökre cserélése és az ellátás uniformi-
zálása hogyan ütközik az egyéni igényekkel és akarattal, milyen 
hatással lesz az egészségügyi ellátás jövőjére? A videóban egy 
fiktív személy kitalált eszközeit láthatjuk, amelyek azonban nagyon 
is valós dilemmákat vetnek fel nem túl távoli jövőnkkel, életünkkel 
kapcsolatban. 

FEIGL Fruzsina

a jelen a jövő felől nézve
újraíródó jelen / mindennapok
a lehetetlen megkísértése

The video follows the daily life of Thomas, aged 70, who lives on 
his own after the recent death of his wife. His worried children 
send him smart devices so they can remotely monitor their father’s 
health. The objects are meant to make Thomas’ life easier, yet 
he struggles with his uninvited help, which subvert his previously 
quiet life, disrupt his habits and impose annoying new rules. 
Uninvited Guests looks to the future, while exploring questions 
that are already shaping our present: how do we live and interact 
with the smart devices that are playing an increasingly important 
role in our daily lives and in controlling our environment?
The project explores possible future applications of the Internet of 
Things (IoT), smart objects that not only collect information about 
users, but also respond to their – putative – needs. Devices for 
the remote monitoring and care of the elderly are already among 
the most popular IoT solutions. However, the question arises: 
how will the replacement of human labour by devices and the 
uniformisation of care conflict with individual needs and will, and 
how will it affect the future of healthcare? In this video, we see the 
imaginary devices of a fictional character, but they raise very real 
dilemmas about our not too distant future, our lives. 

Fruzsina FEIGL

the present as seen from the future
rewritten present / everydays
attempting the impossible

SUPERFLUX SUPERFLUX 2009-ben alapítva

Hívatlan vendégek, 2015 
videó; 4’43” 
A ThingTank megbízásából
Alkotók: Anab Jain, Jon Ardern, Jonathan Flint, Alexandra Fruhstorfer 
Színész: James Leahy 
A SUPERFLUX jóvoltából

Founded in 2009 

Uninvited Guests, 2015 
video; 4’43” 
Commissioned by ThingTank 
Team: Anab Jain, Jon Ardern, Jonathan Flint, Alexandra Fruhstorfer 
Actor: James Leahy 
Courtesy of SUPERFLUX



HUN ENGKITERJESZTETT JELEN —
ÁTMENETI VALÓSÁGOK

EXTENDED PRESENT —
TRANSIENT REALITIES

103 104

SUPERFLUX 
Hívatlan vendégek (részlet a videóból) | Uninvited Guests (still image from the video), 2015
videó | video; 4’43” 
A ThingTank megbízásából | Commissioned by ThingTank 
Alkotók | Team: Anab Jain, Jon Ardern, Jonathan Flint, Alexandra Fruhstorfer 
Színész | Actor: James Leahy 
Fotó | Photo: A SUPERFLUX jóvoltából | Courtesy of SUPERFLUX
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„Munkámban az elmúlt húsz évben így vagy úgy azt vizsgáltam, hogy 
a pszichológiai struktúrák, gondolatrendszerek és hiedelmek hogyan 
jelennek meg fizikai objektumokként abban a világban, amelyet 
magunk körül hozunk létre. Az utóbbi időben ez a kutatás azokra a 
mintákra és rendszerekre összpontosult, amelyek  a szokásokhoz, 
időbeosztáshoz és szabályokhoz kötődnek.” – írta Zittel művéről. 

Andrea Zittel 2000 óta él a Mojave-sivatagban, ahol egy saját lakó-
negyedet hozott létre az ökológia és fenntarthatóság jegyében. Maga 
tervezi és készíti háztartási eszközeit, ruháit, bútorait, lakástextiljeit 
és lakóegységeit a minimalizmus jegyében, megkérdőjelezve a 
fogyasztás és az anyagi javak fontosságát, miközben tárgyai a jól 
megtervezett formák szépségével és rendezettségével keltik fel a 
figyelmet, és arra ösztönöznek, hogy mérlegeljük, mi teremt igazán 
értéket és értelmet az életünkben. Bár vonzódik a gazdaságosság, a 
hatékonyság és a jobb életvitel fogalmaihoz, célja az, hogy megértse 
pszichológiai kapcsolatainkat ezekkel az ideálokkal ahelyett, hogy  
a „helyes” életmódról győzködne.

A sivatagban Zittel életének fenntartásában kulcsfontosságú az 
online kommunikáció. Mintázat című műve 39 napjának inter-
nethasználatát jelenítette meg: az e-mailek írásával eltöltött idő- 
blokkokat újságpapírból készített, szobaszerű formákká alakította. 
A töredezett mintát saját időnk elrendeződésével és beosztásával 
is összehasonlíthatjuk.
 
Zittel műve két végpontot jelöl ki: miközben az emberek a rende-
zettségre és rendszerességre törekednek, az események rende-
zetlenül jelennek meg életükben. E két ellentétes jelenség a mű 
dinamikájában tükröződik, ahol a minták, formák és ritmusok 
egymást fedik vagy egymáshoz alkalmazkodnak a táblán.

ÜVEGES Krisztina

a zárt rendszer önelvűsége
a modernitás kudarca 
a kitágított jelen jellemzői

“For the last twenty years my work in one way or another has exam-
ined how psychological structures, thought systems and beliefs are 
manifested as physical objects in the world that we create around 
ourselves. Most recently this research has focused on the patterns 
and systems that are bound to habits, schedules and rules,” Zittel 
wrote of her work. 

Andrea Zittel has been living in the Mojave Desert since 2000, 
where she has created her own residential community dedicated 
to ecology and sustainability. She designs and creates her own 
household appliances, clothes, furniture, home textiles and living 
units in the spirit of minimalism, questioning the importance of 
consumption and material goods, while her objects attract attention 
with the beauty and order of well-designed forms, and encourage 
us to consider what truly creates value and meaning in our lives. 
While attracted to notions of economy, efficiency and better living, 
her aim is to better understand our psychological connections 
to these ideals, rather than persuade us of the “right” way to live.

Online communication is key to sustaining Zittel’s life in the desert. 
Her work Pattern charts her internet usage over the course of 39 days, 
transforming blocks of time spent writing emails into room-like shapes 
made from newsprint. The fragmented pattern can be compared to the  
arrangement and division of our own time.
 
Zittel’s work marks two end points: while people strive for order 
and regularity, events appear in disorder in their lives. These two 
opposing phenomena are reflected in the dynamics of the work, 
where patterns, forms and rhythms overlap or adapt to each other 
across the board.

Krisztina ÜVEGES

the autonomy of closed systems
the failure of modernity  
properties of the expanded present

Andrea ZITTEL Andrea ZITTEL 1965, Escondido, CA (US)
Joshua Tree-ben él és alkot 

Mintázat, 2011  
fa, kartonpapír, újságpapír, festék, poliuretán, acél; 197 x 610 x 119 cm  
A művész és a Sprüth Magers jóvoltából

1965, Escondido, CA (US)
Lives and works in Joshua Tree, CA (US)

Pattern, 2011  
wood, cardboard, newsprint, paint, polyurethane, steel; 197 x 610 x 119 cm  
Courtesy of the artist and Sprüth Magers
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Andrea ZITTEL  
Mintázat | Pattern, 2011  
fa, kartonpapír, újságpapír, festék, poliuretán, acél | wood, cardboard, newsprint, paint, 
polyurethane, steel; 197 x 610 x 119 cm  
A művész és a Sprüth Magers jóvoltából | Courtesy of the artist and Sprüth Magers                                                                                                                               
Fotó | Photo: Jochen ARENTZEN 



Tsuyoshi ANZAI 
Felbolydulás | Unsettled, 2021
hétköznapi tárgyakból készült motoros kinetikus szobrok; változó méret | 
kinetic sculptures composed of everyday items with motors; variable dimensions 
A művész jóvoltából | Courtesy of the artist © Tsuyoshi ANZAI

Nina CANELL
Köteg | Tug, 2021
földalatti kábelcsatlakozó | subterranean cable junction; 25 x 130 x 25 cm 
A művész és a Galerie Barbara Wien, Berlin jóvoltából
Courtesy of the artist and Galerie Barbara Wien, Berlin© Nina CANELL

Jeannette CHRISTENSEN
Jell-O monokróm (áfonya) | Jell-O monochrome (Blueberry), 1995
Jell-O monokróm (áfonya) | Jell-O monochrome (Blueberry), 2009
fakeret, áfonyás gyümölcskocsonya; egyenként 40 x 40 x 4,5 cm | 
wooden frame with cast Blueberry Jell-O (gelatine); 40 x 40 x 4,5 cm each
A művész jóvoltából | Courtesy of the artist © Jeannette CHRISTENSEN

David CLAERBOUT
Napkelte | Sunrise, 2009 
egycsatornás videóvetítés, színes, sztereó hang | single channel colour video 
projection, stereo audio; 18’
A Claerbout Studio jóvoltából | Courtesy of the Claerbout Studio

Nathalie DJURBERG & Hans BERG
Bizonyos határok átlépése | Some Boundary Transgressed, 2016
hanginstalláció, fólia, fa, fémhuzal, epoxigyanta, szilikon, akrilfesték, papír, 3 lemezjátszó, 
4 hangszóró; változó méret | installation with sounds, foil, wood, metal wire, epoxy 
resin, silicone, acrylic paint, paper, 3 record players, 4 speakers; variable dimensions
A művészek és a Gió Marconi, Milan jóvoltából | Courtesy of the artists and Gió Mar-
coni, Milan

EJTECH (KÁRPÁTI Judit Eszter & Esteban DE LA TORRE)*
Phase In, Phase Out II, 2022
multicsatornás textil hangrendszer, egyedi elektronika; változó méret | 
multichannel textile sound system, custom electronics; variable dimensions
A művészek jóvoltából | Courtesy of the artists © EJTECH

 
FELSMANN István
Családi porcelánkészlet (közreműködő: Németh Juci) | Family Porcelain Set 
(contribution by Juci Németh), 2014–2022
performansz, porcelánkészlet, dobfelszerelés, videó; változó méret | performance, 
porcelain, drum set, video; variable dimensions
A művész jóvoltából | Courtesy of the artist 

Matthias FRITSCH 
Megtisztulási rítusok | Rituals of Cleansing, 2020 
digitális színes videó hanggal | digital colour video with sound; 4’57”
PCAI Gyűjtemény | PCAI Collection
A művész és a PCAI jóvoltából | Courtesy of the artist and PCAI

Cyprien GAILLARD 
Gyesznyanszkij rajon | Desniansky Raion, 2007 
videó | video; 30’
zene | music by Koudlam
A Julia Stoschek Collection, Berlin jóvoltából | Courtesy of the Julia Stoschek Collection, Berlin 
© Cyprien GAILLARD

Cyprien GAILLARD 
Józan város I–V. | Sober City I–V, 2015
dupla expozícióval készült polaroid, paszpartu, alumínium- és plexikeret, alumínium- és 
plexikeret | double exposure polaroid, mat, aluminium and plexi frame; 103 x 73 x 4,5 cm 
A művész és a Sprüth Magers jóvoltából | Courtesy of the artist and Sprüth Magers
© Cyprien GAILLARD

Fabien GIRAUD & Raphaël SIBONI 
1922 – A kiszámíthatatlan | 1922 – The Uncomputable, 2016

„Az ember nélküli”, 1. évad, 4. rész | “The Unmanned”, Season 1, Episode 4
videósorozat | video series; 26’, Ed. 5 + 2 A.P.
© Fabien Giraud & Raphaël Siboni — Koprodukcióban a Casino Luxembourggal  
és a 2016-os Liverpool Biennáléval. A Le Fresnoy, Studio National des Art Contempo-
rains támogatásával. | In co-production with the Liverpool Biennial 2016 and Casino 
Luxembourg - Forum d’Art Contemporain. With the support of le Fresnoy, Studio 
National des Arts Contemporains.

Hiwa K 
Elő-kép (Vak, mint az anyanyelv)| Pre-Image (Blind as the Mother Tongue), 2017 
egycsatornás, színes HD videó hanggal (angol felirattal), 18’ | (angol felirattal) | 
single-channel colour HD video, sound (with English subtitles); 18
A művész, a Kow, Berlin és a Prometeo Gallery do Ida Pisani, Milan, Lucca jóvoltából |
Courtesy of Hiwa K, KOW, Berlin and Prometeo Gallery di Ida Pisani, Milan, Lucca 
© Hiwa K

Oto HUDEC*
Nomádia Utazó Múzeum | Nomadia Travelling Museum, 2012
installáció, videó, textil, fa, rétegelt lemez, rajzok | installation, video, textil, wood, 
plywood, drawings; 500 x 400 x 200 cm
A Centre Pompidou és a Gandy Gallery jóvoltából | Courtesy of the Centre Pompidou 
and Gandy Gallery

Richard IBGHY & Marilou LEMMENS
A véletlen megszelídítése | Taming Chance, 2012 
kétcsatornás, színes HD videó | double channel, colour HD video 
A művészek jóvoltából | Courtesy of the artists © Richard IBGHY & Marilou LEMMENS

KORONCZI Endre
896107PK12 • Szinkron | Synchro, 1996–2022
installáció, lambéria, zakó; változó méret | installation, wood panelling, jacket; 
variable dimensions
A művész jóvoltából | Courtesy of the artist
© KORONCZI Endre 

Jill MAGID
Sírom | My Grave, 2005  
színes nyomtatás; 40,6 x 50,8 cm (keretezve: 57,9 x 68,1 cm) | C-print; 40,6 x 50,8 cm 
(with frame: 57,9 x 68,1 cm) 
A művész és a LABOR, Mexico City jóvoltából | Courtesy of the artist and LABOR, 
Mexico City 
Fotó | Photo: A művész és a LABOR, Mexico City jóvoltából | Courtesy of the artist 
and LABOR, Mexico City 

Dane MITCHELL 
Üres szoba illata parfümfelhő (szilárd) | The Smell of an Empty Space Perfume Plume 
(Solid), 2011–2022
illatmolekula, fixálatlan fotópapír, fényszűrő, keret; egyenként 48,2 x 38 cm | 
aroma molecules, unfixed photographic paper, light filters, frame; 48,2 x 38 cm each 
A művész jóvoltából | Courtesy of the artist

Yuko MOHRI
Dekompozíció | Decomposition, 2021
gyümölcsök, számítógép, hangszórók, állvány; változó méret | 
fruits, computer, speakers, stand; variable dimensions
A Fulfill Art Space, Tajpej; a Property Holdings Development Group, Hong Kong; 
és a Mother’s Tankstation, Dublin – London jóvoltából | Courtesy of Project Fulfill 
Art Space, Taipei; Property Holdings Development Group, Hong Kong; and Mother’s 
Tankstation, Dublin – London / Project Fulfill Art Space, Taipei

Cornelia PARKER
Senkiföldje | No Man’s Land, 2018
talált fa, huzal | found wood, wire; 240 x 442 x 83 cm
A művész és a Frith Street Gallery, London jóvoltából | Courtesy of the artist and Frith 
Street Gallery, London
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