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A kortárs fotóműtárgyról

A fotográfia alapjai és az eredetiség kérdése

A cikk a sokszorosítható műtárgyak eredetiségének kritériumaról szóló sorozatunk, az Eredeti? része

A műkereskedelemben akkor jön el a „jó világ”, ha a bankárok a művészetről, a művészek pedig a pénzről beszélnek.

Az utóbbi idők nemzetközi árrobbanása és figyelme a fotográfiai műkereskedelemben remélhetőleg végképp fölszámolja Magyarországon a „művészet-e a fotográfia?” egyébként is rég elavult kérdését. A fiatalabb generáció friss szellemiségű műgyűjtői ma már a művészet egyik médiumaként tekintenek a fotóra. A vállalati műgyűjtés beindulása pedig komoly befektetői szemléletet is hozott, a róla szóló információk rendszeressé kezdenek válni a gazdasági magazinok oldalain. A fotózásban gyorsan változó technológiai fejlődés azonban zavarba ejtheti a klasszikus művészeten iskolázottakat. Egy különleges időszak pillanatában állunk, ahonnan még látjuk és használjuk a régebbi korok analóg (azaz fizikai, kémiai) eljárásait, de a digitális lehetőségek is fölnőttek a műkereskedelemben elvárható színvonalra. Jelen írás segít eligazodni a kortárs fotóművészetben használatos képi eljárásokban, mert a fotóművészet nemzetközi világában elfogadott írott és íratlan szabályok nem tudása a professzionalitás hiányát jelentheti. Jelentőségük az alábbiakban leírtaknak a kortárs fotográfus számára is akkor van, ha nem az asztalfióknak gyártja fotóit, a műgyűjtő és a néző számára pedig, ha értő szemmel kíván tekinteni a kortárs fényképekre. Természetesen a képzőművészethez hasonlóan a fotóművészet kifejező formája és egyedi megvalósítása, művészeti szabadsága sem szorítható uniformizált keretek közé. Ám a normáktól való eltérés feltételezi azok ismeretét is. Írásunk tárgya nem az, hogy mitől válik egy fénykép művészeti alkotássá, hanem az, hogy mitől válik egy fénykép fotóműtárggyá.

Papírképek alapanyagai
Fekete-fehér fotópapírok

A fotóműtárgyak nemzetközi piacán még ma is sok fekete-fehér kép szerepel. Sok együttható indokolhatja ezt, a fekete-fehér képek időtállósága (jelenleg) bizonyítottan hosszabb, mint a színes fényképeké, nem beszélve a fotósok vonzalmáról a fekete-fehér iránt. Talán a színektől megfosztott kép esszenciálisabban, absztraktabb módon közvetíti azt, amit kifejezni óhajtanak? Fotóműtárgynak szánt fekete-fehér képeinket baritált alapú zselatinos ezüst papírra kívánatos nagyítani (gelatine silver print). A műanyag, azaz RC-papírok művészeti nagyításra való használata nem megengedett. Sajnos a Kodak és a Forte gyárak leállása óta egyre szűkül a megfelelő fotópapírok választéka. Jelenleg az Ilford gyár Ilford MG FB Warm Tone papírja nyújtja az egyik legkiválóbb minőséget. A vastagsága alkalmassá teszi az 50 x 60 cm-es és nagyobb méretű nagyítások elkészítésére. Ezek a papírok szakszerű laborálással megfelelnek a fotóműtárgyakkal szemben támasztott művészeti és archiválási követelményeknek. Az az optimális, ha a fotográfus maga készíti nagyításait, így a kópia kivitelezése biztosan a kívánt minőségűvé válik. A nagy méretek megbízásos elkészíttetése laborban megengedett, de a fotográfus felügyeletével történjen, és útbaigazításként legalább egy kisméretű, az eredetivel mindenben megegyező nézőkép mellékelése javasolt a laboráns számára. A fekete-fehér baritált alapú zselatinos ezüst fotók csoportjába tartoznak a kézzel színezett fotók is, melyek utólagosan (például Ecolin festék hatására vagy más monokróm színezési eljárásokkal: kénmáj, tea) válnak színezett képpé.

Színes fotópapírok

A színes anyagok tökéletesedése az utóbbi időkben sok kortárs művészt és fotográfust vonzott a színes fotografáláshoz. A színes nagyítások fotó-műkereskedelmi elfogadottsága a nyolcvanas évek közepétől fokozatosan nő, talán éppen a javarészt ilyen anyagokat használó képzőművészek nyomására. Ez az az időszak, amikor a fotóművészet és az ún. képzőművészeti fotóhasználat közös területei elismertté váltak a múzeumi gyűjteményekben, a magángyűjtőknél és a műtárgypiacon. A sokféle színes negatív és a nagyításra használt különféle gyártók által készített színes papír közreműködésével létrejövő fényképeket hívjuk színes fotográfiának. A színes negatívról készült színes pozitív papírképek legtöbbje – a precíz technikai feltételek miatt – nem a fotóművészek által, hanem professzionális laborokban kerül nagyításra, legtöbbször műanyag alapanyagú papírképekből. (Érdekes, hogy – szemben a fekete-fehér RC-vel – itt elfogadott a műanyag hordozó!) Általában hatalmas méretezésű, egybefüggő felületű nagyítások váltak megszokottá és kívánatossá, sőt divatossá a kiállításokon, a múzeumok állandó terében és a műkereskedelmi piacon. A színes negatív és színes papír használatával létrejövő technológia összefoglaló elnevezése: type c-print.

A színes fotográfiák másik nagy csoportját a dia vagy más néven fordítós film jelenti. A pozitív filmanyagról pozitív papírkép készül, aminek anyagai jelenleg hosszabb idejű tartósságot mutatnak, mint a hagyományos színes papírok. Megszűnéséig a Cibachrome papír volt a „csúcsminőség”, amit 50 évre garantált a gyártó, utána az Ilfochrome vette át a vezető szerepet, és mai napig tartja is, majdhogynem egyedülállóként a piacon. A színes technológiák közül a legköltségesebb, de talán a legszebb minőséget nyújtó nagyítási eljárás ez. A színes technológiáról általánosan is elmondható, hogy használata már megjelenésében is kifejezi korunk technológiai perfekcionizmusát, ezért érdemes magas színvonalon betartani technikai igényeit.

Alternatív fotópapírok

Talán a digitális fotográfia robbanásszerű elterjedésének köszönhető, hogy az utóbbi néhány évben a nemzetközi színtéren és Magyarországon is – főként a fiatal fotográfusok körében – újra elterjedni látszanak a régi archaikus papírképeljárások. E hagyományos eljárások művelői jóval körülményesebb kézi technikákat választanak, mint amilyen a gépesített képcsinálás. A cianotípia, kalotípia vagy a piktorializmus (amerikai kifejezéssel fotószecesszió) korából ismert nemeseljárások (brómolajnyomat, gumibikromát, platinotípia, különböző pigmentszínezések) körültekintő laborműveleteket igényelnek, és a leggyakrabban saját kezűleg érzékenyített papírokat. Természetes, hogy itt figyelni kell a megfelelő papírminőségre, és egy „átlagos” papír használata szóba sem jön. Csak a képzőművészek által is használt merített papírok fölhasználása kívánatos vagy a még emulzió nélküli baritált bevonatú papíré, ami tekercsben rendelhető, és házilagos érzékenyítés után lehet nagyítani rá.

A digitális fotók, nyomatok alapanyagai
A digitális fotó általánosságai

Nézetem szerint a digitális fényképezést és képkészítést két nagyon fontos elem különbözteti meg a hagyományostól. Az egyik, hogy míg az analóg alapú módszerrel csak a már ténylegesen létező, fizikai-kémiai tulajdonságokkal rendelkező jelenségeket, tárgyakat, személyeket stb. tudom lefényképezni, megörökíteni, addig a digitális képrögzítés segítségével olyan dolgokat is megjeleníthetek, amelyek sohasem léteztek, nem valóságosak, hanem mesterségesen generált elektronikus jelekből összeálló képek. Egyszerűbben mondva: az előzővel csak azt tudom megörökíteni, ami „van”, a digitális képalkotással pedig azt is, ami „nincs” a valóságban. A másik nagyon fontos különbség, hogy a hagyományos analóg technikát nagyításban szeretjük viszontlátni, tehát fotótárgyként. A digitális képeket különböző interface-en (elektronikus kereső, monitor, televízió-képernyő, projektor) keresztül is szemlélhetjük, de amíg ilyen formában vannak képeink, addig nem beszélhetünk klasszikus értelemben műtárgyról, már csak azért sem, mert lehet, hogy más összetevői is ott lapulnak a látvány „mögött”, azaz tartalmazhatnak hozzárendelt szöveget, zenét, hangot, mozgóképet stb. (A videószekvencia természetesen szintén „műtárgy”.)

Az alkotói döntésnél illik figyelembe venni a választott technika előnyeit, vagy éppen korlátait. A digitális képkészítés akkor indokolt, ha a digitális lehetőségeket is hozzáadjuk, illetve kihasználjuk egy-egy kép készültekor, azaz a képalkotás „dramaturgiája” is ezt igényli. Jó, ha a művészeti cél szabja meg, mikor melyik technikát választja az alkotó. A jövő technológiai fejlesztései fogják végérvényesen tisztázni, hogy a hagyományos fényképek kora mikor ér véget vagy válik egy szűk fotóművészréteg exkluzív lehetőségévé. Digitális állományainkat ki is nyomtathatjuk, „analóggá” – immáron valós fotótárggyá – téve azokat. Vizsgálatok szerint a kinyomtatott, kézzel fogható fénykép mélyebben őrződik meg bennünk, mint a csak elektronikusan látott kép, amelynek jellemzője, hogy gyors felvillanás után a következő kép már törli is az előzőt, és az nem rögzül a tudatunkban. A digitális képek megtartásának egyik lehetséges módja, ha „analóg” módon kinyomtatjuk és ugyanúgy képtárgyat hozunk belőlük létre, mint a hagyományos fényképeinkből.

Lambda print

Ez a technológia a normál tintasugaras nyomtatás idejében, de még az archív printek előtt jött létre. Mára a kortárs fotó egyik legszélesebb körben elterjedt technikája. Nyomtatásról itt a szó szoros értelmében nem beszélhetünk, a lézeres levilágítás pontosabban fedi ennek a hibridnek nevezhető eljárásnak a meghatározását. Lényege, hogy a negatívot digitális képfájl helyettesíti, és hagyományos színes fotópapírra világítja le soronként egy Durst Lambda típusú berendezés. Az így „lenagyított” papírt a továbbiakban már normál laborban dolgozzák ki a színes (RA 4-es) hívásnak megfelelően. A kifogástalan minőséget egy lézerfej biztosítja, melynek képpontjai enyhén életlenek. Tökéletes színes papírképek állíthatók elő nagyméretben is, amit a Kodak Digital Paper is biztosít. A képek nagyságát a tekercs szélessége határozza meg, ami néhány centiméterrel több, mint egy méter. Hasonló elven megkezdték a fekete-fehér fényképek készítését és kézi laborálását is (korábban ezek is színes papírra kerültek). Ha a fekete-fehér baritált papírok használata is elterjed, a digitális kép kontra hagyományos fekete-fehér fotó problematikája egy csapásra feloldódik.

Tintasugaras nyomtatás
Normál print

Bubblejet vagy inkjet technológiának is nevezik; lényege, hogy a digitális képfájl alapján az adott hordozóra apró fúvókákon át szinte láthatatlan méretű festékpontokat lövell a nyomtató, sorról sorra alakítva ki a megjelenő képet. A normál tintasugaras nyomat az egyszerűbb fotónyomtatáshoz szánt papírok használatával makettkönyvhöz, prezentációs célokra, pályázathoz, portfólióra, kereskedelmi és reklámcélra a leginkább megfelelő. Komoly művészeti nyomatként szóba sem jöhet és a műpiacon és a művészeti múzeumok közegében nem forognak ilyen technikával alkotott képek. Lehet, hogy bizonyos fotográfusok, gyűjtők és múzeumi kurátorok konzervatívan ragaszkodnak az archív minőségű fotográfiai képekhez, de meg kell érteni, hogy egy kialakult értékrendszerről van szó, és az ilyen viszonylatokat a közmegegyezés befolyásolja. Az elfogadott megoldást az alább tárgyalt technika jelenti.

Archív (pigment, giclée) print

A digitális nyomatokkal szemben a fotóművészek és gyűjtők részéről a legtöbb érv a papírválaszték szűkössége és a print időtállósága miatt hangzott el. Valljuk be, hogy ez jogos is volt, mindaddig, míg a gyártók komoly fejlesztésekbe nem kezdtek, élükön a most is elöljáró Hewlett-Packarddal és Epsonnal. Mára tisztán látható a fejlesztés a fotót használó művészek igényeit megcélzó, archív minőségű művészeti (fine art) printeknél. Hangsúlyt kellett fektetni a színek korszerű brillanciájára, a fekete- és szürketónusok árnyalatgazdagságára, az archíválási nyomattartósságra. A gyártónak gondoskodnia kellett a szélesebb körű művészeti papírok befogadásáról. Tehát a művészeti színvonalú printelés csak napjainkban vált technikailag felnőtté, az újabb technológiákkal előállítható nyomatok immár a fotóműtárgyakkal szemben támasztott követelményeknek is eleget tesznek. Jelenleg az archiválási időtállóság határa 150–250 év, és ez bizony elegendő érv kell, hogy legyen a legkonzervatívabb gyűjtemények számára is. A bevizsgálásokat a Wilhelm Imaging Research végzi, erre mondhatjuk, hogy ha csak a fele igaz, már akkor is nagyon jó kondíciókat biztosít.

A Hahnemühle ún. digitális réteggel bevont papírkollekciója archív minőséget biztosít, mert az természetes merített papír, ami egyben savmentes is. A kollekció sokféle szövetszerkezetben, színezetben, méretben és vastagságban kapható. Archív tintát (Archival Ink, Ultrachrome K3) használó nyomtatókkal művészeti alkotások megvalósításához kifejezetten ajánlott, és bátran állítható, hogy nem marad el a hagyományos laborálás minőségétől. Az pedig már csak ismeret kérdése, hogy a fotóval dolgozó művészek, múzeumi kurátorok, galériák és gyűjtők egyaránt elfogadják-e műalkotásként. A giclée-nyomtatás művészeti kategória, amit külföldön ismernek, elfogadnak, és a megfelelő helyen besoroltak a meglévő képzőművészeti technológiák közé. A giclée-technika hátteret ad a hagyományos festészet, a grafika, a fotográfia és a legfiatalabb számítógépes alkotások megjelenítéséhez. Három fő ismérve a tökéletes minőség, a hosszú élettartam és az egymással megegyező példányok előállításának lehetősége. Az alkotó és a nyomtatást végző stúdió közösen megegyeznek abban, hogy a művet milyen méretben, milyen példányszámban, milyen művészeti alapanyagra készítik el. A művész által elfogadott próbanyomat alapján készülnek el a sorozat egyforma – sorszámozással és a művész aláírásával ellátott – példányai. A sorozat minden egyes példányát kísérőlevéllel, tanúsítvánnyal, újabban hologramos azonosítóval látják el. Ezek a dokumentumok igazolják a nyomat eredetiségét, illetve határozzák meg értékét, és egyben biztosítékot jelentenek a művész és a vásárlók számára. A nyomatokkal együtt elkészítik a tanúsítványokat, és mindenhova rákerül az alkotó kézjegye s a megfelelő sorszám. Az elkészült sorozat így kerül be a műkereskedelem értékesítési rendszerébe.

A fotóművek kezelése
Alapelvek

A fönt tárgyalt elvek szerinti nagyítás vagy print elkészítésével formát adunk a kép megvalósulásának, tárggyá tételének. A fotográfia azonban nem maradhat „üresen”, beazonosítható képtárggyá kell tennünk (identifikálnunk kell), ami egyaránt vonatkozik a hagyományos nagyítású fotográfiákra és a digitálisan előállított printekre. Önmagában az identifikáció nélküli papírkép vagy nyomat még mindig nem tekinthető teljes értékű fotóműnek, inkább egy azonosítatlan „elveszett” képnek. Lehet, hogy az efféle kijelentések idegborzolóan hatnak, de szeretnék mindenkit emlékeztetni arra, hogy jelen cikkünk tárgya nem az, hogy mitől válik egy cél, munkaterv, idea vagy egy vizuális ötlet képpé, hanem az, hogy mitől válik egy fénykép vagy print fotóműtárggyá.

Identifikáció

Fotográfiáinkat a kiállításon vagy műkereskedelemben való szerepeltetéshez információkkal kell ellátnunk, hogy megkönnyítsük az azonosításukat mások (és a magunk) számára. Az ilyen információk elhelyezésének is megvannak a maga írott és íratlan szabályai a fotográfiai műkereskedelemben. Ezek a szabályok egyaránt védik a művet, a fotó előállítóját mint jogosult szerzőt és nem utolsósorban a művet birtokolni vágyó kollekciót, műgyűjtőt, múzeumot. A fotográfiát technikailag úgy kell ezekkel az adatokkal ellátni, hogy az archív követelmények ne sérüljenek, vagyis hogy a fotó élettartama a lehető leghosszabb lehessen. A szerzőt a mű beazonosítása, identifikációja védi mint jogszerű tulajdonost, azaz a szerzői jog hatálya alá helyezi, ami igen erős elidegeníthetetlen jog, és csak néhány kivételes esetben lehet eltérni tőle. A műgyűjtő vagy múzeum számára az identifikáció azért jelent védelmet, mert meghatározza a fotómunka archiválási szempontból is fontos értékét. Egy szignóval ellátott, sorszámozott kép mindig megbízhatóbb, és ezáltal magasabb áron kel el, mint egy azonos szerzőtől származó jelöletlen kép. Márpedig aki „befektet” egy fotóművészeti alkotásba, értékállónak szeretné azt vélni a jövőben is – jogosan.

Képoldali jelzések

A kész fotográfiára általában a képoldalon semmilyen szöveget vagy aláírást nem helyezhetünk el, mert a különböző tintákkal, alkoholos festékanyagokkal veszélyeztetjük az egész képet. Nagyon rossz hazai gyakorlat (és a professzionális fotókereskedelemben megengedhetetlen), hogy a képi oldalon – néha magán a képen belül – szignálja a fotográfus a művét. Az sem helyes, ha vékony vonalú tollal, alig észrevehetően írja alá munkáit, de az végképp kínos, ha vastag filctollal jelöli szerzői mivoltát. Arról nem is beszélve, hogy az ismeretlen eredetű anyagok a kép emulziós rétegébe beivódva magát a képet is tönkreteszik. Érdekes, hogy maga a kép szerzője teszi „használhatatlanná” saját műalkotását a legkisebb elvárható alázatot is mellőzve. Évek múlva, amikor a papír anyagának hajszálvékony kapillárisain szétterjed a tinta, vagy a festék kiterjedten sárgásra színeződve „holdudvart” képez az aláírás mentén, a megrongálódó fénykép elveszti fotóműtárgy tulajdonságait, „hibássá” válik, és kikerül a fotográfia műkereskedelméből, legyen bármilyen kreatívan létrehozott alkotás. Azért mint minden szabályt, egy-két világhírű fotográfus ezt is fölrúgta, Duane Michaels a fotókhoz szorosan hozzátartozó kézírással írt szövegeket helyezett el a képmező alá.

Hátoldali jelzések

Amennyire nem javasolt a jelzetek képi oldalra való elhelyezése, annyira kívánatos a fotográfia hátoldalán (verzóján) föltüntetni a szükséges információkat. A legfontosabb, hogy itt sem használhatunk különböző tintákat és vegyszeres-alkoholos tollakat, hanem lehetőleg a legpuhább B-s, 2B-s, 3B-s grafitceruzákat. A magasabb számú grafitceruzák már túlságosan puhák, így elkenődnek. A grafitceruza használata semmilyen befolyással nem lesz fotóinkra hosszú idő eltelte után sem. Minden esetben föl kell tüntetnünk kézírással a nevünket, lehetőleg a képállásnak megfelelő irányú pozícióba fordítva a fotó verzóját, ezzel is segítve alapállásának egyértelművé tételét. Nagyon lényeges, hogy sorszámmal lássunk el minden egyes kópiát, amit a következőképpen jelzünk: 10 darabos kópiaszériánál a törtvonal alsó részébe kerül a 10-es szám, fölé pedig az éppen aktuális sorozatszám 1-től 10-ig, tehát 1/10, 2/10, 3/10 stb., 10/10-ig bezárólag. Ezek mellett lényeges, hogy a mű címe, elkészültének dátuma is rákerüljön az információk közé, sőt a készítés helye is föltüntethető.

A kópiák mennyiségi meghatározásának szempontjai

Sok művész bizonytalan egy-egy képének darabszámát illetően, hogy milyen nagyságrendben sokszorosítsa. Erről minden esetben az alkotó dönt saját belátása vagy reális lehetőségei szerint. A széria darabszáma függhet attól, hogy az alkotó vagy az őt reprezentáló galéria milyen rendszerességgel tudja értékesíteni munkáit. Függhet attól, hogy a fotográfus milyen ütemben ad el, vagy hány kiállításon szerepelteti egy időben munkáit, hogy egy váratlan felkérés esetén is rendelkezésére álljon az adott kép. Az 5–15 darabban meghatározott kópiaszám elégséges mennyiség. Figyelembe kell venni azt is, hogy nagyszámú sorozattal rontjuk a mű „piaci értékét”. Lehet, hogy idegenül hatnak a piaci kifejezések egy művészeti tárgy esetében, de nem esztétikai értékcsökkenésről van szó, hanem áruszempontú besorolásról. Fejlett fotóműkereskedelmi piaccal rendelkező országokban ez egyébként sem a fotográfus feladata, hanem az erre szakosodott intézményeké (galériák, aukciós házak, egyéni dealerek). Alapvető követelmény, hogy nyomataink pontosan egyformák legyenek. A mű elkészültének évében készített nagyításokat nevezzük vintage fotóknak, ezek anyagi értéküket tekintve magasabb árat érnek el a műkereskedelemben, mint az adott képről évtizeddel később készített kópiák. (Egy eredeti André Kertész vintage fotó átlagban 250.000 $, míg a későbbi nagyítások 4–5.000 $ értékűek. Egyébként a régi fotográfiák esetében a vintage jelleg 5–8 éves „tűréshatáron” belül ingadozik.) Érdekes jelenség az is, hogy az amerikai műkereskedelemben a szériák utolsó darabja, például egy 15/15 számú nagyítás, kb. 20%-kal magasabb árú, mint az 1/15-ös. Európában megengedett, hogy egy múzeumi vásárlásnál (ahol a képet „örökre” archiválják, tehát nem szánják további eladásra) számozatlan fotómű kerüljön a kollekcióba. A számozott kópiák így a magángyűjtői forgalomban vesznek részt. Ha elfogyna egy adott munka összes kópiája, akkor is fennáll a további nagyítás lehetősége, amit Artist Proof néven (A. P. rövidítéssel) jelölünk a kép verzóján. Ennek „mennyisége” 5–15 darabos sorozat estén 1-2 darab lehet. Természetesen ezek is értékesíthetők, bár elsősorban a művész tulajdonaként, kiállításon való szerepléshez készülnek. Ezen felül további művészeti kópiák ebben a méretben már nem készülhetnek. És itt jön egy újabb érdekesség: hogyha a művész megváltoztatja a mű nagyítási méretét, tehát úgy gondolja, hogy nagyobb vagy kisebb méretben autentikusabban jelenik meg a fotója, úgy újabb sorozatszámú szériát készíthet a korábban leírtak jegyében. A technikából fakadó vagy a művész szándékának eredményeként készített unikális, egyedi képek esetében egyszerű a helyzet: az 1/1-es sorszámozás egyértelműen tudatja, hogy további másolatok nem léteznek a műből.

Kivitelezés

Egy kiállítási vagy műkereskedelmi fotóműtárgynak tökéletes kivitelben kell megjelennie. A magas minőségi követelmények nem engedik, hogy egy fotográfia vagy nyomat elhanyagolt, ujjnyomokkal teli, maszatos, karcos, piszoktól szennyezett legyen. Az a gyakorlat, hogy a képek forgalmazása vagy konkrét eladása előtt a műgyűjtő vagy galerista cérnakesztyűben alaposan átvizsgálja (fénytörésbe tartva) a kép felületét és az egész fotográfiát, hogy meggyőződjön annak szakszerű és minőségi kivitelezéséről. A kiállítási feltételekhez és az eladások létrejöttéhez elengedhetetlen, hogy hibáktól mentes kópiákkal rendelkezzen a művész. A hibák bármelyike alkalmatlanná teszi a fotográfiát arra, hogy kiállításra vagy a műkereskedelembe kerüljön.

