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2024. május 23-án este 18 órakor nyílik a Molnár Ani Galéria szenzációnak 
ígérkező legújabb tárlata, amely elsőként mutatja be önállóan a magyar 

származású, német területen ismertté vált Imre Kocsis (1937–1991) grafikus, 

festő- és installációs művész tevékenységét. Kocsis a nemzetközi minimalista-

konkrét művészet egyik kulcsszemélye, az 1960-as és 1980-es években 
úttörőnek számított a fehér-fekete színcentrikus koncepciójával és 

térértelmezésével. Munkássága grafikákban, festményekben, majd 
térinstallációkban teljesedett ki. A minimalista Kocsis többek között 

Düsseldorfban, Münchenben, Stockholmban, New Yorkban, Baselben, 

Párizsban állított ki, sőt dolgozott New York-i, vagy amszterdami műhelyben, 
vagy Izlandon vendégoktatóként. Kocsis az 1980-as évektől a minimalista és 
konstruktív összegző csoportos tárlatok kihagyhatatlan nemzetközi szereplője.  

A Molnár Ani Galéria hosszas előkészületek révén vállalkozott a nemzetközi 

színekben sztárnak számító Kocsis, első hazai áttekintő tárlatára, vagyis eddig 

itthon soha nem látott művek reprezentálására. A kiállítás igazi felfedezést nyújt 
az 1956-ban Németországba emigrált, világszerte elismert Kocsis 
művészetében. A tárlat kurátori-kutatói munkájára a galéria Mészáros Flóra 



 

művészettörténészt kérte fel, aki a nonfiguratív művészetből doktorált a párizsi 
Sorbonne-on és ezúttal Imre Kocsis nemzetközi munkásságát vizsgálja. 
 

Kocsis 1956-os forradalom után tette át székhelyét Németországba, két évvel később 

a Hamburgi Művészeti Akadémia diákja lett, ahol 1960-ban grafikai asszisztens 

pozíciót kapott.  Kocsis abban a Németországban élt (előbb Münchenben, ezt 

követően Düsseldorfban, később Frankfurtban is), mely az 1960-as és 1980-as évek 

között Európában a konstruktív, konkrét mozgalmak egyik központjának tekinthető. 

Kocsis maga hamar a geometrikus művészet fontos szereplőjévé vált, először 

grafikákban, majd festészetben és végül többdimenziós művekben, így installációkban 

fejtette ki újító nézeteit. Az 1960-as évek közepétől a fekete és fehér kontrasztját 

hangsúlyozó papírmunkákban a struktúrák világa foglalkoztatta. Az említett évtized 

végén megtalálta saját hangját és továbbra is a két kolorit mentén vizsgálódott: a 

perspektíva nélküli, a geometriai síkok teremtette térhatás és az ebből kialakítható, 

ritmusok mentén variálható vizuális rend érdekelte (hasonlóan Karl Heinz-Adler 

tevékenységéhez), és az alkotási folyamatból a véletlen szerepét sem vonta ki. Az 

1970-es évek elején grafikáin és festményein is konzisztensen a fekete és a fehér 

színek formai erejével élt, és annak pragmatikus tartalmát reprezentálta. Később a két 

szín lett az alapja a téridomok mentén megszülető objektívjeinek is. Ars poeticája 

szerint: "A kapcsolatom a két színnel nem abban nyilvánul meg, hogy metafizikai síkon 

használnám azokat, hanem pragmatikus módon élek velük, hiszen nyomatékosítják a 

formai szándékomat. A feketét a fehértől elválaszthatatlan módon érzékelem. A fekete 

képek az alapként szolgáló fehér végső elrugaszkodásai, azaz negatívjai, vagyis a 

fehér virtuálisan zéróra redukáltnak mondható. Míg a fehér a feketét szorítja ki, a 

feketéből jön létre." Elsőként a 20.században, Kazimir Malevics konstruktivista 

koncepciójában jutott szerephez autonóm módon a fehér és a fekete, melyek 

formafilozófiájának alapjait jelentették. Míg az 1930-as (Art Concret) vagy az 1970-es 

években a konkrét művészeknél a két kolorit a színek önmagában való szerepét 

tükrözte, az általuk vallott, ún. „a művészet teremtette belső realitás” nélkülözhetetlen 

részeiként tartjuk azokat számon. A korabeli op art kísérleteknél a két szín a tudati 

látás egyik eszköze volt, a kontrasztok kreálta térbeliség tovább fokozását segítették 

elő. Eközben Kocsisnál a színpáros konceptuális felfogása nyert értelmet. Kocsis a 



 

feketét és a fehéret önálló entitásként, s egymás negatív verziójaként értelmezte. 

Innen eredeztethető a kiállítás címe, a “Double Negative” elnevezés, hiszen a duplán 

felhasznált “negatívok”, csak úgy mint az angol nyelvi értelemben a “negative” formula, 

azaz a dupla tagadás nem kioltást, hanem megerősítést eredményez. Vagyis Kocsis 

a fekete és fehér színt külön-külön egymás nullára redukált verziójaként láttatja, de 

együttesen már pozitív kölcsönhatásban, egymást erősítő jelleggel emeli ki. 

Kocsis az 1970-es évektől kezdve ezt a színkoncepciót már nemcsak a 

grafikákra, festményekre érvényesítette, hanem a hagyományos térérzékelést 

megváltoztató installációira is. A falhoz rögzített vagy a földre fektetett objektjei (festett 

farostlemez) a fehér fallal és környezettel együttesen szemlélhetőek csak, ez volt 

Kocsis mindenkori szándéka is. A közeg a képek háttéréhez hasonlóan képtérként 

idomul a hasábokhoz és téridomokhoz. Az objektek többdimenziós volta változatos 

mozgásra készteti a befogadót, aki szinte az életre kelt festmények és grafikák 

kompozícióiban érezheti magát. Miközben az objektek környezete is új kontextusba 

kerül. Továbbá a nézőpontok változása révén az installáció hasábjainak vastagsága 

is eltér a néző szemében. Ugyanakkor Kocsis a tradicionális képi hatást sem kerüli el: 

ha frontálisan tekintjük meg az installációt, akkor egy kimerevített geometrikus művel 

szembesülünk, melyek Kocsis kinagyított grafikai művei lenyomatának tűnnek. Mit 

jelent a műtárgybefogadás? Mi a műtárgy? Mi a tér maga? A szemlélő, vagy az objekt 

határozza meg a műalkotást? – Kocsis ilyen konceptuális kérdésfeltevésekkel operált. 

Kocsis életművében ez a minimalista térinstallációk felé fordulás az 1970-es 

évek elejére tehető, amikor Düsseldorfba tette át székhelyét, a német minimalisták 

központjába. Düsseldorf az 1960-as évektől köztereken rendezett minimalista 

projektjei mellett a helyi művészeti akadémia, iskolai keretek között oktatta az új 

trendet a szobrászatban és festészetben (például Imi Knoebel, vagy Blinky Palermo 

tevékenysége a városban). Kocsis a két színre redukált, téridomokra épülő munkáival 

a konkrét művészet világát emelte be a minimalizmus felfogásába. Miközben 

formavilága a német minimalista elgondolásoktól eltérő, időben párhuzamos amerikai 

minimalizmus példáival is rokonítható, így az ún. white cube teret újragondoló Dan 

Flavin vagy Judy Chicago több munkájával, utóbbi Rainbow Prickett című alkotása 

különösen izgalmas analógia. Mindemellett Kocsis az avantgárd hagyomány előtt is 

tisztelgett, amikor az orosz konstruktivisták és szuprematisták kompozíciós 



 

értelmezését, elsődlegesen Vladimir Tatlin a befogadóhoz való viszonnyal kapcsolatos 

felfogását is tovább vitte.   

Mindezen sajátosságok miatt Kocsis már az 1970-es évektől elfogadott 

minimalista művésze a nemzetközi színtérnek, így évente galériák és közintézmények 

adóztak neki tárlattal Németországban, Franciaországban, Svédországban. Az 1970-

es évek végén meghívást kapott a neves amszterdami Stedelijk Múzeum műtermébe, 

kísérletezésre, majd 1980-ban hét hónapot töltött New Yorkban, ahol a Projekt Studio 

One műhelyében dolgozhatott. Ekkora datálható az a fordulópont, amikoris világszerte 

bekerült a konkrét-minimalista művészet vérkeringésébe, és állandó meghívottja lett 

Hollandián, Svédországon és USA-n keresztül az internacionális bemutatóknak. 

Később vendégoktatói meghívásban részesült Izlandra, Rejkyavikba. Érdemes 

megemlíteni, hogy a Molnár Ani Galéria által képviselt Konok Tamással azonosan 

többször megegyező galériák rendeztek nekik kiállításokat, így az 1980-as évek elején 

a stockholmi Galerie Konstruktiv Tendens mindkettőjük munkáit bemutatta.  Halála 

(1991) óta sem szűnnek nemzetközi kiállításai, így a berlini Mies van Der Rohe 

Hausban, de művei bekerültek például a japán Sato Sato Art Museum, a düreni 

Leopold Hoesch Museum gyűjteményébe is. Kocsis töretlen, nemzetközi 

népszerűsége ellenére az OSAS budapesti csoportos kiállításain túl, egyedül tíz évvel 

ezelőtt a budapesti Victor Vasarely Múzeum rendezett neki kettős tárlatot Klaus J. 

Schoennel, ugyanakkor egyéni kiállítása hazánkban még sosem volt.  

A Molnár Ani Galéria bemutatója ezt hiányt igyekszik pótolni, Kocsis említett 

térértelmezését és színelméletét eddig Magyarországon sohasem látott művekkel, 

térinstallációkkal, festményekkel és grafikákkal támasztja alá. Míg a kurátori koncepció 

rávilágít a művész alapfelvetésére, hogy a tér és a műtárgy nem adott, nem 

permanens, hanem világunkhoz hasonlóan folytonosan változik, vagyis a befogadó 

nézőpontja alakítja azt.  

 
Együttműködő partner: Leopold-Hoesch-Museum & Papiermuseum 
Düren  

Kurátor asszisztens: Farkas Tiffany 
Köszönjük Isabel Kocsisnak, Imre Kocsis özvegyének az 

együttműködést, aki szintén részt vesz a kiállításmegnyitón. 



 

 

Double Negative – Imre Kocsis solo exhibition 

Ani Molnar Gallery 

 

Curator: Dr. Flóra Mészáros, art historian 

Vernissage: 23 May 2024, 6 pm 

On view: 24 May 2024 – 6 July 2024 

 

Welcome speech: Anja Dorn, director - Leopold-Hoesch-Museum & 

Papiermuseum Düren  

Opening speech: József Készman, art historian, curator – Ludwig 

Museum, Budapest 

 
The latest exhibition of the Molnár Ani Gallery will open on 23 May at 6 p.m., 

which will be the first solo show of Imre Kocsis (1937-1991), a graphic, painter 
and installation artist of Hungarian origin who became known in Germany. As a 

key figure in international minimalist-concrete art, Kocsis was a pioneer between 

the 1960s and 1980s with his colour-centric concept of white and black and his 

interpretation of space. His work has evolved into graphics, paintings and later 
installations. Kocsis exhibited in Düsseldorf, Munich, Stockholm, New York, 
Basel, Paris, among other cities, and worked in studios in New York and 
Amsterdam, or as a visiting lecturer in Iceland. Since the 1980s, Kocsis has been 

an unmissable international figure in minimalist and constructivist summing-up 

group exhibitions.  Following long preparations, Molnár Ani Gallery has 
undertaken to present the first Hungarian exhibition of Kocsis, a well-known 
artist abroad, and thus to present works never seen in Hungary before. The 
exhibition is a true discovery of the art of Kocsis, who emigrated to Germany in 

1956 and is recognized worldwide and in the minimalist art, as well. For the 
curatorial and research project, the gallery has asked Flóra Mészáros, art 



 

historian with a doctorate in non-figurative art from the Sorbonne in Paris, to 
examine the international work of Kocsis.  
 

Kocsis moved to Germany after the 1956 revolution, and two years later he became a 

student at the Hamburg Academy of Art, where he was appointed assistant graphic 

designer in 1960.  Kocsis lived in the Germany (first in Munich, then in Düsseldorf, and 

later in Frankfurt) that can be considered as one of the main centres of the constructive-

concrete movements in Europe between the 1960s and 1980s. Kocsis himself quickly 

became an important player in geometric artistic scene, first in graphics, then in 

painting and finally in multidimensional works, including spatial installations, in which 

he expressed his innovative views. From the mid-1960s, in his drawings, he was 

preoccupied with use of systems and structures that emphasised the contrast between 

black and white. At the end of that decade, he found his own voice and continued to 

explore the two colours: he was interested in the spatial effect of geometric planes 

without perspective and the visual order that could be created from them, varying 

according to rhythms (similarly to the concept of Karl Heinz-Adler). Moreover, he did 

not exclude the role of chance from the creative process. In the early 1970s, he 

consistently used the formal dominance of black and white in his graphics and 

paintings to represent the pragmatic content of the colours. Later, the two colours also 

became the basis for his objects.  According to his Ars poetics: "My relation with the 

two colours I use is not metaphysical, but pragmatic; they are subordinate to my formal 

declaration. I see black as inseparably coupled with white. Black pictures are a 

displacement of white from the surface; that is, white is virtually reduced to zero. The 

converse process is equally conceivable. White displaces black." In the constructivist 

concept of Kazimir Malevich, as the first artistic example of the reaction on black and 

white from the 20th century modern art, the mentioned two colours came to play an 

autonomous role as the basis of his formal philosophy. Whereas for the concrete artists 

in the 1930s (Art Concret) or 1970s, the two colours reflected the role of colour in itself, 

they were considered an indispensable part of the so-called "inner reality created by 

their art". In the op art experiments of the time, the two colours were a tool of conscious 

vision, and the contrasts they created helped to further enhance the spatiality of the 

space. For Kocsis, the conceptual understanding of the colour pair made sense. Kocsis 



 

interpreted black and white as separate entities and as negative versions of each other. 

This is the origin of the title of the exhibition, "Double Negative", since the double 

negatives, like the English "negative" formula, do not result in an elimination but in an 

affirmation. In other words, Kocsis sees black and white as separate versions of each 

other reduced to zero, but together they are already emphasized in a positive 

interaction, mutually reinforcing. 

From the 1970s onwards, Kocsis applied this colour concept not only to his 

graphics and paintings, but also to his installations, which altered the traditional 

perception of space. His objects (painted fibreboard), fixed to the wall or laid on the 

ground, can only be viewed in conjunction with the white wall and the surroundings, 

which was Kocsis' intention. The medium, like the background of the paintings, adapts 

to the slits and space nodes as a pictorial space. The multi-dimensionality of the 

objects induces the viewer to move in a variety of ways, almost as the composition of 

paintings and graphics come to life. At the same time, the objects' surroundings are 

given a new context. Furthermore, the thickness of the installation's slits varies in the 

viewer's eye through the change of perspective. In addition, Kocsis did not avoid the 

traditional pictorial effect: looking at the installation from the front, one is confronted 

with a geometric work in relief, which appears to be an imprint of Kocsis' enlarged 

graphic works. What does it mean to receive an artwork? What is an artpiece? What 

is space itself? Does the viewer or the object define the artwork?  − Kocsis operated 

with such conceptual questioning. 

This turn towards minimalist spatial installations in Kocsis' oeuvre dates back to 

the early 1970s, when he moved his to Düsseldorf, the centre of the German 

minimalists. Düsseldorf was a centre of minimalist projects in public spaces by the 

1960s, and its local art academy had been teaching the new trend in sculpture and 

painting. The work of Imi Knoebel and Blinky Palermo in the city are underlining 

examples. Kocsis brought the world of concrete art (the meaning of concrete creation) 

into the concept of minimalism which as típical minimalist works were reduced to two 

colours and built on space-forms. While his formal approach was different from 

German minimalist ideas, it was related to examples of American minimalism that 

parallel his own in time, such as Dan Flavin's and Judy Chicago’ reimagination of the 

white cube space, such as Chicago’s Rainbow Prickett being a particularly exciting 



 

analogy. Kocsis has also paid homage to the avant-garde tradition by taking forward 

the compositional interpretations of the Russian Constructivists and Suprematists, and 

in particular Vladimir Tatlin's understanding of the relationship to the recipient.   

All these characteristics have made Kocsis an accepted minimalist artist on the 

international scene since the 1970s, with galleries and public institutions in Germany, 

France and Sweden paying tribute to him in different years. In the late 1970s, he was 

invited to the renowned Stedelijk Museum in Amsterdam to experiment in their studio. 

In 1980, he spent seven months in New York, where he worked in the studio of Projekt 

Studio One. This was the turning point when he entered the worldwide concrete-

minimalist art scene and became a regular guest at international exhibitions in the 

Netherlands, Sweden and the USA, etc. Later he was invited to Rejkyavik, Iceland, as 

a guest lecturer. It is worth mentioning that Tamás Konok, represented by Ani Molnár 

Gallery, have repeatedly been shown in same galleries as Kocsis in the early 1980s, 

like in the Stockholm Galerie Konstruktiv Tendens.  Since Kocsis’ death (1991), his 

work is continued to be exhibited internationally, including at the Mies van der Rohe 

Haus in Berlin, and his works have also been included in the collections such as of the 

Sato Sato Art Museum in Japan and the Leopold Hoesch Museum in Düren. Despite 

Kocsis' unbroken international popularity, apart from the group exhibitions at OSAS in 

Budapest, and the one at the Victor Vasarely Museum in Budapest which was 

organized ten years ago as a double exhibition with Klaus J. Schoen, but he had never 

had a solo exhibition in Hungary.  

The Molnár Ani Gallery's presentation aims to fill this gap by representing 

Kocsis’ interpretation of space and his theory of colour with introducing his works, 

spatial installations, paintings and graphics never seen before in Hungary. While the 

curatorial concept sheds light on the artist's basic premise that space and the art object 

are not given, not permanent, but, like our world, constantly changing. 
 

Cooperating partner: Leopold-Hoesch-Museum & Papiermuseum 

Düren  

Curator assistant: Tiffany Farkas  

Special thanks to Isabel Kocsis, widow of Imre Kocsis for her 

cooperation, who will also be present at the vernissage.  


