Katalógus szöveg

Seres László legutóbbi kiállításai (2006-2009, Miskolc; Mumbai; Új Delhi; Budapest) majd harminc év szünet után követték korai képeinek 1978-1979-es bemutatóit. A három évtizede Miskolcon rendezett kamaratárlatok szinte teljesen visszhangtalanok maradtak a korabeli közegben. Műveit egy pályakezdő művész szárnypróbálgatásainak vélték, holott – ma már jól látható -, azok érett és kiforrott munkák voltak.
Műveinek és pályájának szinte teljes ismeretlensége eredményezte azt a rácsodálkozást, amely a MissionArt Galériában 2008-ban és 2009-ben rendezett kiállításait fogadta. A korai olajképeket és papírmunkákat felvonultató tárlatok, mint valamiféle megdöbbentő felfedezéseket, leleteket tárták a közönség elé alkotásait, hiszen nagy részük még sosem került a nyilvánosság elé. A mappákban és polcokon rejtőző művek az eltelt 30 év alatt semmit sem veszítettek erejükből, az elzártság megmutatta időtlenségüket. A szakmai fogadtatás jellemző megnyilvánulása, az utóbbi évtizedek magyar művészetének térképének ún. „fehér foltjait” emlegették, mintegy meglelve a korai Seresben ennek kitöltőjét vagy mondjuk úgy egy „hiányzó művészettörténeti láncszemet”. E Budapest centrikus országban törvényszerűen kellett élniük olyan alkotóknak és létezniük olyan életműveknek, amelyek önállóan működtek, függetlenül az aktuális hivatalos, és az aktuális underground művészeti irányoktól és csoportoktól. Talán nem volt jellemző, de az önmagát néha kissé túlértékelő „centrum”, az ott folyó eseményekkel, az ott működő intézményekkel és személyekkel való kapcsolat nélkül is létrejöhettek maradandó és korszerű művek, életművek. A hatvanas, hetvenes évek magyar modernizmusának voltak vidéki centrumai, még ha ezek a centrumok néha csak egy-egy személyhez, elszigetelt alkotóhoz kötődtek, ily módon kizárva persze akárcsak az informális intézményesülés lehetőségét is.
Az „egyéni utak”, mint művészettörténeti fogalom több mindent jelölhet. Gyakran az egyéni út nem csak a szélesebb művészeti irányzatokon kívül tevékenykedőket jellemzi, voltak, akik ezeken belül működtek, de nem Budapesthez, hanem direkt módon a nyugati művészeti centrumokhoz kapcsolódtak. Ezek főleg azok a nagyon fiatalon nyugatra disszidált művészek, akik vagy haza sem tértek, vagy hazatérve nem tudtak kapcsolódni az 1970 körül, vagy korábban kialakuló csoportokhoz. Seres László pályája ez utóbbi lehetőséget példázza.
Az 1945-ben született Seres László az ötvenes évek végétől a miskolci művésztelepen élt szüleivel, édesapja Seres János festőművész. A már működő grafikai műhely rézkarcnyomó és litográf gépeivel 13 évesen készítette első nyomatait. Iskolán kívül a legtöbb idejét a művésztelepen tölti, leginkább az ebben az időben nyaranta itt dolgozó Kondor Bélával és az itt lakó Lenkey Zoltánnal. Ők azok, akik mellett élete részévé válik a művészet, és az életről, a létről való gondolkodás természetessége. A tizenéves fiúnak e két emberrel eltöltött idő alapvetően meghatározta életét. „ De legfontosabb az, hogy kinyílt a művészet világa számomra. Alkohol és beszélgetések, a művészet szelleme körbevett és kitöltött. Ez lett a cél, amit meg kell valósítanom.”- írja önéletrajzában. Ő is úgy jár - mint néhány korán érő pályatársa, főleg Kondor - , hogy mire a főiskolára kerül 1967-ben, már majdnem készen van, úgy érzi, alig van mit tanulnia. Sokat olvas, klasszikusokat, kedvenc költője Rimbaud, és a moderneket a Nagyvilágban, a Kortársban, látja az összes új hullámos filmet, valami mégis hiányzik neki, szűknek és kevésnek érez itthon mindent. A Képzőművészeti Főiskolán sem találja meg azt a szellemi közeget, amely inspirálná, amelyben jól érezhetné magát. Az első év elvégzése után disszidál, Amerikába megy, egy New Yorkhoz közeli kisvárosba, majd pár hónap múlva New Yorkba költözik. Az első nagy élmények után –Van Gogh, Pollock, egy nagy absztrakt expresszionista kiállítás, Perui primitív művészet, a Modern Múzeumban Picasso és Cezanne - festeni kezd. 
Az Államokban készült festményeit nem ismerjük, csupán néhány rajza maradt fenn ebből az időből. Hónapokig Long Islandon él egy hippi kolóniában, közben folyamatosan alkot. „Kezd beesteledni, a fiúk nagyon muzsikálnak az alattam lévő lakásban. Ma jó nap van. Emberek mászkálnak a holdon?” –kérdi az itthoniaktól egy 69. július 18-án kelt levelében. Napilapok helyett művészeti könyveket és magazinokat olvas, kiállításokra és filmklubokba jár, ismerkedik Amerikával. Ebben az évben, több száz jelentkező közül, ösztöndíjasként veszik fel a Cooper Union of Art and Architecture 3. évfolyamára. A felvételire másfélszer két méteres képeket nyújtott be. Alapvető élménye a klasszikusok mellett a kortárs absztrakt festészet, közülük is leginkább Jackson Pollock művészete. Ismert művei formailag mégis inkább Morris Louishoz és Andre Massonhoz állnak közel, sőt, néhány Henri Michaux rajzzal való hasonlóságuk megdöbbentő, bár őt ekkor még egyáltalán nem ismeri. A kortársak mellett gyakran visszatér Picasso és Cezanne képeihez, előbbi esetében a képi ritmust, utóbbinál a redukált, konkrét foltok/formák koncentráltságát jegyzi meg magának. Az amerikai tartózkodás mindössze két évig tart, ugyanis behívót kap a hadseregbe, azaz Vietnámba, amit több próbálkozás után már csak a hazatéréssel tud elkerülni.
Seres 1976-ban fejezi be a főiskolát Budapesten, festő-restaurátor szakon. Hazatérése után évekig csak rajzokat készít. Egy levelében említi, hogy Pollock több évig (1950 után) csak fekete fehér képeket festett. Seres 76-ig csak papírmunkákat készít, főleg tusrajzokat és néhány tempera képet. E rajzok részben folytatásai az amerikai út előtti műveknek, amelyek már mintegy megelőlegezték az ottani élményeket. Konstrukció I. és II vonalhálói részben még laza szerkezetek. Az I. talán Kondor érzékeny vonalrácsaira, kusza, de mégis rendezett rajzaira, vagy kép részleteire emlékeztet, de a II. esetében már eltűnik a minimális téri jelleg is, a szerkezet felbomlik, és a vonalak síkban tartott ritmussá rendeződnek. Az első „mesterek”, Kondor és Lenkey hatása leginkább az 1963-as litográfiákon érződik, melyek még figurális alkotások és jól beleillenek a sokszorosító grafika akkori modern vonulatába. Az a néhány litográfia és rézkarc, amely ebben az időben készült (Négyzet, 1967, Magyarázat, 1970), sok rokonságot mutat azokkal a művekkel, amelyeket a sokszorosító grafika kísérletező irányaként szokás emlegetni, és amelyek ekkor tűntek fel először a miskolci Grafikai Biennálékon. A grafika azonban túlzott kötöttségekkel járt, elvette az azonnali megcsináltság lehetőségét, a munkafázisok széttördelték az alkotás folyamatát, amely nem kedvezett Seres habitusának és munkamódszerének. Seres művei mindig egy ülésben készültek, még a nagyméretű, munkaigényes festmények is. A főiskola alatt több száz tusrajzot készített, az egészen kis mérettől a majd méteres lapokig. A művek jellemzően sorozatok részei, egy-egy nekifutással – mérettől függően - 3-8 rajz is készült. 
A 70-ben készült művek szorosan kötődnek a New York-i élményekhez (Örvény, Tanulmány I., II.), 71-től rajzolja azokat a lapokat és sorozatokat, amelyek a későbbi nagy olajképekhez vezetnek. A Rajz (1971) már azzal a csurgatásos technikával készül, amivel több jelentős művet készít majd egy évvel később. Egyértelmű lenne Pollock hatását látni e festésmódban, azonban e hatás csak nagyon áttételes. Seres későbbi csorgatott munkáiban (Mozgás I., II., III, Pillanat, 1972, Terjeszkedés, 1974.) mindvégig megmarad a papír alapnál, melyre tussal  vagy temperával dolgozik. Az a fajta sokrétegű, már szinte térélményt nyújtó gazdag strukturáltság, amely Pollock képeit jellemzi, nála sosem fordul elő. E művek inkább rajzok mintsem festmények, és a képelemek inkább „rajzolt”, mint csurgatott vonalak. E rajzokon a spontán elengedettség nagyfokú koncentráltsággal párosul. A szabad gesztusok folyamatos letétele teljes kontroll alatt történik. Ez az ellentmondás nehezen feloldható, magyarázatot tulajdonképpen csak maguk a művek nyújthatnak. A rajzi motívumok olyan szövetté állnak össze, amelynek minden részlete más és más, együtt nézve azonban mintha egy szabályos elemekből felépülő struktúrát látnánk. Az összevisszaság, a káosz válik renddé e vonalak, pontok révén, a hibátlanság, a tökéletesség érzetét keltve. Mintha végtelen módon, minden irányban folytatható rajzok lennének e lapok, melyeknek látszólagos határt csak a papír szélei jelentenek. Az ismétlődés és a szimmetria teljes hiánya szintén a végtelenség hatását erősíti.

A Jelek, I., II. (1971) és az Előtte (1972) című munkáin a gesztusok redukálódnak, kvázi jelekké sűrűsödnek, a kontroll még erősebbé válik. E művei mutatnak a legnagyobb, hasonlóságot Michaux tusrajzaival. Néhol (Vázlat I., 1972) a zöld akvarell foltok és a tussal készült, vastagodó, majd elvékonyodó vonalak valamiféle növényi ornamensre emlékeztetnek, mintha kínai tusfestményt látnánk. A motívumok később összébb húzódnak a felületen, nem töltik ki a teljes, rendelkezésre álló mezőt. A tekergő, íves és érzékien finom vonalak eltűnnek, helyettük gyakran vágásszerű suhintások veszik át a helyet. (Egyszerű ritmus, 1973). A lendületes vonalak hálózatába kiszélesedő foltok kerülnek, melyek mintegy erőtér sűrűsödési pontjai működnek (Rajz, I.-IV., 1974). A foltrendszer gyakran kubisztikus szerkezetbe tömörül, eltávolodva a kezdeti gesztusok vonalhálójától. (Vázlat I-III., 1976) E rajzok és akvarellek után készülnek hosszú idő után újra az első olajképek (Tanulmány I., II., 1976). A következő évben jelentős művek egész sora születik (Impresszió, Nagyítás, November, Az első nap, 1977). Ezek olajfestmények, és úgy tűnik mintha az eltelt néhány év több száz rajza csak mintha előkészület lett volna ezekhez az összegzésekhez. A vászonra festett olajképek faktúrája sűrű, több rétegű szövevény, amelyen részben visszatér a 72-es nagy rajzok teret kitöltő kompozíciója, de az íves, könnyed gesztusok helyett a festőkés szigorúbb és feszesebb nyomait láthatjuk. Mintha sok kéz dolgozott volna egyszerre a vásznak felületén, a friss és lágy festékpászmái és felvillanó foltjai mintha egyszerre születtek volna. A kibogozhatatlan felületkezelés rendkívül bonyolult és rendkívül homogén, érzéki, anyagszerű és energiával teli. E képeken messze távolodott a korábbi csurgatott technikától, mégis itt kerül legközelebb Pollock művészetéhez, akit mesterének tart. Seres egy levelében írja, hogy a Pollock számára a festés nem egyéb, mint cselekvés. Ehhez szeretett volna eljutni, a tiszta, önértékű festőiséghez. Bartók egyik utolsó művét hallgatva megjegyzi, hogy közel érzi azt Pollock képeihez: kontraszt nélküli egyenletes alaphang uralkodik a felületen és az időben.
1978-ban újabb jelentős olajképek születnek, talán e korai időszak főművei. Néhány képének nem ad címet, csak számmal látja el őket. Két festménye, az Álom után (Keletkezés) és a 13-78-as részben a 77-es festményekhez kapcsolódnak. Az első Hantai Simon gyűrött képeire emlékeztet, de azok mechanikus motívum ismétléseivel ellentétben ez sokkal lágyabb és aprólékosabb. A technikája nehezen rekonstruálható, több réteg felhordása után visszamosással készülhetett. Az egymásba hatoló, egymást fedő és átszelő foltokból felépített, szakadozott rongyokra vagy őszi avarra emlékeztető faktúra biomorf hatást kelt, de a rendkívül bonyolult és leírhatatlan rendszer egy tiszta képletté áll össze. A 13-78-as jelzetű kép szerkezetében hasonlít az előzőhöz, de itt az ecset és a festőkés használata tisztán látszik. Barna alapon mélykék, lendületesen elinduló, majd elhaló vonalak ritkásabb hálózata, amelyben hideg zöld foltok, vonalak villannak elő, és végül az egészet behálózó kapart gesztusok lazítják a felületet. Seres itt már messze jár az amerikai élményeket meghatározó absztrakt expresszionizmustól, a nagy formák és tiszta színek erőteljes hatásaitól. Egy korábbi levelében említi, hogy: „Az itteni fluoreszkálóan erős színek hatására áttörtem a tört színek használatára”, tehát már a New York-i tartózkodása alatt szembefordult az ott tapasztaltakkal. Mint írja jegyzeteiben, minden művészet csak a saját talajából bír kinőni és fejlődni. Nos az ő talaja mindvégig itthon volt, bárhol járt, bárhová utazott. Ahogy Ferenczy Károly impresszionizmusa és később a magyar vadak fauves-izmusa is mindvégig súlyos, nehézkes maradt, kissé földszagú, szemben a franciák elegáns és zseniális könnyedségével és fölszabadultságával, úgy az ő nonfiguratív művészete is ott gyökerezik valahol Nagy Istvánék sűrű pasztellpászmáiban. 
Ebben az évben, 1978-ban fest még egy nagyméretű olajkép sorozatot ([14-17]-78), melyek tagjai lényegében csak színeiben térnek el egymástól. A sűrű, vastag festékhasználat jellemző ezekre művekre is, ám a korábbi bonyolult struktúrák helyett egyszerűbb képletek láthatók. A függőlegesen és átlósan leereszkedő és egymásba fonódó erővonalak apró gesztusokból állnak össze, ezek vibráló rezgése idéz egy primitív, de mindent átható ritmust.
Az 1970-es évek művei egy folytonos egészet képeznek, elágazások és kitérők nélkül, amely a 77, 78-as nagy olajképekben és a 79-ben készített akvarellsorozatban teljesedik ki és zárul is egyben. E néhány év termése, amely tulajdonképpen az életmű első fele, és a hatvanas évek közepén gyökerezik, szorosan kapcsolható ahhoz a lírai absztrakt vonulathoz, amely itthon a Zugló kör tevékenységében koncentrálódik. Annak ellenére így van ez, hogy Seres nem is ismeri e művészek tevékenységét, még részben az ő előzményüknek tekinthető Kornis művészetével is csak később találkozik. A hatvanas években megkezdett irány, amely az absztrakcióhoz vezetett, természetes megerősítést nyert New Yorkban, ahol a New York-i iskola kiállítását nézve és a kortárs galériákat látogatva saját útját látja igazolva. 
A hetvenes évek végén Seres abbahagyja a festést és a rajzolást, életművében 28 év szünet következik. E közben hét évig írja a 2004-ben magyar és angol nyelven kiadott könyvét Az Univerzum keletkezése és kialakulása címmel. A filozófiai mű olyan alapfogalmakat kutat és magyaráz, mint a kauzalitás, a lét és létezés, a hiányállapotok, az anyag, a tér és az idő,  a mennyiség és minőség viszonya. Módszerét intuitív logikának nevezi. A kötetben számos megállapítás található amelyek bizonyos szempontból magyarázzák, vagy inkább alátámasztják korábbi munkásságát. A bizonyosság megtalálása, felismerése és belátása, mint cél, több féle eszközzel is megvalósítható, mind a gondolkodás mind a képek nyelvén. Az objektív létező, szubjektumtól független lehet csak tökéletes, mondja Seres, ezért próbálja kikapcsolni az egót festés és rajzolás közben.
Seres 28 év szünet után kezd újra festeni. Majd száz darabos Fej sorozatát kiállítja Miskolcon, majd Új Delhiben és Mumbaiban is, ahol 1994 óta restaurátor műtermet vezet. Azóta ott és Miskolcon él felváltva, a teleket Indiában, az év másik részét itthon tölti. Indiához az út Amerikán keresztül vezetett, ahova 1992-ben látogatott el újra. Ekkor két hetet töltött egy ún. asramban, amely vallási, kulturális, művészeti, oktatási központ és általában zarándok hely is egyben. Két év múlva hosszabb időre Indiába utazott, ekkor vetődött fel és valósult meg a restaurátor műterem gondolata. Az Indiában töltött hónapok és évek nem múltak el nyomtalanul. „A stílusom és mentalitásom ismét változott, amely az indiai képek restaurálásának közvetett hatása. Megértettem, hogy a művészet nem stílus, a kép nem téma kérdése.” – írja önéletrajzában. 2006 után először főleg papír munkákat készít, később tér vissza a vászonhoz, akryllal, majd olajfestékkel dolgozik. Újabb művei a Fej sorozat képeivel kezdődnek, miután fia, Dávid harminc évesen meghal egy tragikus balesetben. A korábban figurális munkát sohasem készítő Seres egy végletekig redukált fej változatait festi szinte monomániás módon, számtalan változatban. A néhol már a felismerhetőség határán álló fejek szinte csak gesztusokból rendeződnek össze ikonszerű sűrítettségben. A Fej sorozat záró akkordjának tekinthető –bár azoktól részben független- az a három nagyméretű, sokszoros életnagyságban megfestett mű, amely már 2008-ban készül. (Tekintet, Fej, Zöld fej, 2008) Az utóbbi egy évben született művek részben visszatérnek a korai munkák szelleméhez, amennyiben nonfiguratív képek, de a sűrűn festett, szövetszerű faktúrát, egy oldottabb, nagyvonalú formaképzés váltja fel. A korábbi összetömörített képtér - mely szinte csak a festék vastagságára korlátozódott - kinyílt, és hangsúlyos szerepet kap a vászon gyakran semleges síkja, amely nem lezár, hanem teret képez. Ebben a legvégsőkig a monokróm képekkel jut el (Zöld kép, 2008, Cím nélkül o. 1-09) amelyeken a kép belső tere egyetlen szín tónusaiban és a felület puhaságában oldódik fel. A későbbi csurgatott, vagy festett felületek nagy formai és technikai változatosságot mutatnak. Ez azonban nem az út keresését jelzi, hanem a befogadói nyitottságot és kísérletező kedvet. A gyakran játékos motívumoktól (Ritmus, 2008, Selyem, 2009) , a drámai hangú, expresszív képeken (Káosz, 2009), és a jelekké sűrűsödött gesztusokon át (Jelek, 2009), eljut egyfajta mintha tájakig, amelyekben eltűnik, vagy inkább szétfoszlik minden motívum, minden forma. (Japán, 2008, Párás horizont, 2009). Seres hitvallása szerint művészete „non ego festészet”, amelyben a művész csak mint médium működik közre, hogy szubjektumán keresztül az objektív művészet megnyilvánulhasson. Idézzük ide azokat az alapvetéseket, melyek az 1979-es miskolci kiállításának katalógusában jelentek meg és amelyekkel a művész a mai napig azonosul:

● Jelen vagyok gondolatom születésénél, feladatom, hogy élni hagyjam.

● A papír fehér, még érintetlen, de ha egy vonalat húzok rá, ott vagyok.

● Megjelenik a szín és a ritmus – próbálok kapcsolatot teremteni velük, és ha ez zavartanul sikerül, munkám eredményes.

● Képeimen a szubjektív elemeket (például a forma) igyekszem elkerülni.

● Egyfajta objektív kép elkészítésére vállalkozom.

● A sárga szín sárga szín, a vonal vonal, a ritmus ritmus legyen. Feladatuk nem az illusztrálás.

● A hangulat, az élmény, az elmélyedés mélysége, ami változik – a cél ugyanaz. Harmóniát találni az anyaggal.

● Nem akarok saját világot teremteni.

● A festészet gyakorlat és nem elmélet.

Kishonthy Zsolt
