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Magyarországon ritkaságszámba megy, ha egy festőnek kifejezetten a rajzaiból rendeznek kiállítást. Molnár Sándor rajzait, akvarelljeit viszont eleddig legalább öt tárlaton mutatták be: 1986-ban Andrási Gábor az akkori Francia Intézetben kisebb méretű rajzaiból, az Óbuda Galériában többméteres krétarajzaiból, 1994-ben Rómában a Magyar Intézetben ugyanezekből a hatalmas rajzokból, valamint Tűz-akvarelljeiből rendezett kiállítást, egy évvel korábban az Óbudai Társaskör Galériában a szombathelyi székesegyházba tervezett mennyezetkép-akvarelljeiből lehetett kamaratárlatot látni, Sinkovits Péter pedig 2005-ben a Szinyei Szalonban a festő Üresség-korszakának akvarelljeit, rajzait mutatta be.


A MissionArt Galéria (ahol 2010-ben már láthattuk Molnár Sándor nagyméretű „fehér” „üres” képeit és korai olajfestményeit is) művészettörténészei ezúttal a mester pályájának 1954-től 1978-ig terjedő időszakából válogatva rendeztek el a B55 Galéria falain elegánsan, és kitűnő ízléssel, a képek kontrasztos szigorúságához illő fekete keretekben prezentálva mintegy félszáz, eddig „mappákban rejtőzködő” papírra készült művet.
Molnár művészi munkásságában a rajzolásnak mindig kitüntetett szerepe volt. Pályája során minden évben három-négy hónapot intenzív rajzolással, akvarellezéssel töltött. Nyári rajztermése látta el olajfestészetét bőséges formakészlettel. Egy rajz lehet mag, idea, kiindulópont, de lehet visszatérés a kezdetekhez. Végletesen tömöríthető, vagy gazdagon kibontható. Ha a mester írna most helyettem a rajzról (ami sokkal helyénvalóbb volna), akkor oldalakon át tudná részletezni a rajzolás szépségét és fontosságát. Hadd idézzem őt magát legalább néhány mondat erejéig.

„A rajzot méltatlanul lebecsülik. Ez sérült értékérzékenységre mutat. Mindig csodálattal tölt el, hogy a pont, vonal, tónus képes a Teljességet, az ember teljességét magába fogadni és kifejezni. Hogyan kerül ezekbe az elemekbe az érzékelés gazdagsága, a lélek katarzisa, az átélt igazság, a lélek halhatatlansága és a valóság teljessége? Hogyan kerül egy ember minden élménye a pontba, vonalba és tónusba, s ha ott van, meddig marad ott? A művész meghal, lénye a rajzba zárva továbbél. Furcsa reinkarnáció azonban ez.”

Molnár a képzőművészeti egyetemi osztályában az oktatásból az első félévet a rajztanításnak szentelte, ami valószínűleg példátlan volt a festőosztályokban. Elvetette a rajzszakkörökben begyakorolt rutinos csuklómozgást, vagy a kormos szénmassza-stúdiumokat. Helyettük igazabb, pontos, kitartó megfigyelésre ösztönözte növendékeit.

Ő maga mindig így rajzolt. Tudatos jelenléttel és figyelemmel. A külvilág felé fordulva, de belső diszciplinákkal. A belső felé fordulva, de a külvilágot nem felejtve. Szabadon járva-kelve a létezés és az érzékelés sokszoros síkjai között. Nem képzelődve, hanem koncentrált figyelemmel követve a látvány egyéni, soha pontosan meg nem ismétlő változásait. Egyszer, amikor rajzokat néztem a műtermében, rámutatott egyik szinte teljesen fehér, forma nélküli rajzának egyetlen, alig feltűnő, a papíron áthúzódó, többé-kevésbé egyenes vonalára, s megkérdezte, vajon mit gondolok, honnan van ez a vonal? Az ember persze azt hiszi, a vonal onnan van, hogy a festő húz egy vonalat. „Ez a vanyarci kertünkben levő ruhaszárító drót.” – mondta. Megértettem, hogy a molnári univerzumban a leghétköznapibb realitás keveredik alig felmérhető távlatokkal. 
Rajzi életműve a tenyérnyi vázlatoktól az 5-6 méteres krétarajzokig igen változatos. Mindenféle módon, és mindenféle technikával készített egyedi rajzokat és színes munkákat papírra. Kifejezési módjait lehetetlen volna mind felsorolni, ezért kiragadok közülük néhányat. Tiszta vonalrajz, hangsúlyokkal; rajzok pontokból, vesszőkből; tónusos rajzok vonalhálókból, gubancokból, esetleg eldörzsölt ceruza- és krétafelületekkel, a fények kiradírozva, vagy fedőfehérrel kiemelve; feszes tustollrajzok, vonalhangsúlyokkal, tónusokkal gazdagítva; barokkos technikájú claire-obscure pittkrétarajzok. Színes munkái, akvarelljei a táblaképekkel szoros formai összhangban készültek, de sohasem vázlatok, hanem önálló képként állják meg a helyüket. Elmondása szerint az akvarellel eleinte nehezen barátkozott, idegen volt számára a közismert vizes alapú, úsztatott akvarelltechnika, mígnem rájött, hogy ugyanúgy építheti fel akvarelljeit is, mint olajfestményeit: pontosan, lazúrosan építkezve, mígnem akvarelljei olajképeivel egyenértékű gazdagságot értek el.

Molnár Sándor most kiállított mintegy félszáz, papírra készült műve festői útjának körülbelül első harmadáról ad híradást. Közülük egyesek a Festőjóga-programja, vagyis 1966-ban, harminc éves korában készített festői életterve előtt, mások utána készültek. Már a tizennyolc-húsz éves korában készült aktrajzairól leolvashatjuk, ahogy az önmagában is szép (dekoratív) vonal néhány befordulással tökéletesen jelzi, körbefogja a formát. De ezekből a krokikból még nem következtethetünk azokra a hihetetlen pontosságú és érzékenységű temészeti stúdiumokra (mappáiban láttam düreri pontosságú növény- és állattanulmányokat is), melyeket impozáns mennyiségben nagyjából a Kristály-korszakáig rendszeresen készített. 
A kiállítás gerincét Molnár Föld-geometriának nevezett képei alkotják, melyek a látható és tapintható világ belső szerkezetét emelik ki, a dolgok belső erővonalaira (és külső síkjaira) építve mintegy a Belső kifordításai (vagy a Külső befordításai), egészen addig, amíg a szükségszerű egyszerűsítés során a főbb erőkhöz nem tartozó kisebb formák (hullámzások, kiszögellések, csúcsok, szálak, szöszök – melyek a Víz és a Tűz, sőt az Üresség  műveleteiben nagy szerepet kapnak) meg nem kopnak, akár bizonyos sziklák a tengerparton, s immár egymásnak a legoptimálisabb, legteherbíróbb erővel nekifeszülve szilárdan tartják egymást. Molnár Sándornak ez a legmasszívabb korszaka, amely szoros rokonságban áll korának nyugat-európai festészetével, de – rá jellemző atavizmussal – az archaikus szobrászat bálványaival is, valamint a magyar táj és magyar népművészet barbár vonásaival.
A Föld-geometria előtt születtek a figuratívból átalakuló művei, melyeken közelről nézve még teljesen egyértelmű motívumokat látunk (például reggelizők az asztalnál), de hátrább lépve már a nyelvi elemek veszik át az uralmat, s a kép átváltozik absztraktabb, általánosabb szempontúvá. A látás szintjei közti fókuszváltást Molnár már egészen korán begyakorolta.  Egy bogár, egy szem, egy arc tágulhat tájjá, s visszafelé ugyanúgy, a táj szűkülhet bogárrá, szemmé, arccá, ide-oda váltogatva a nézőszöget, szabadon.
A Hortobágyon készült rajzai is egyszerre szólnak a tárgyról, a formai jelekről és a fényről. Miközben a formák megkeményedtek, a köztük húzódó űr felfénylik, fényformává válik. Bár ezek a rajzok tekinthetők az akkori absztrakt képeihez készült tanulmányoknak, mégis, bennük felfedezhetjük,  mintegy megelőlegezve, a későbbi Kristály-művelet-, sőt a művész legutolsó Üresség-korszakának egyes elemeit is. Mert a rajz árul el a legtöbbet egy festő gondolkodásáról. Önkéntelenül, hiszen a vonal természetéhez tartozik, hogy keres, kijelöl. Egy vonal húzásának ideje valóságosan felbecsülhető idő (ellentétben a festői folttal, amelynek nincs ideje).  
Korai ceruza- és tusrajzai szintén a Festőjóga érett korszakai felé mutatnak, vagyis az alkotói praxis előrevetíti az elméletet (az elmélet pedig majd megerősíti a gyakorlatot). 1966 után, a tényleges Föld- és Víz-művelettel egyidőben már fest legkésőbbi korszakára utaló majdnem „üresnek” tekinthető képeket is (ezekből a művekből, melyeket Princípiumnak nevez, a mostani kiállításon látható néhány grafikai változat). A Princípium (alapelv) ekkor ugyan még a Föld-geometria alapelvét jelenti, de már az ürességre kifeszített geometria elvét, hasonlóan a tori, a japán kapu, vagy a tokonoma fülke meditatív geometrizált ürességéhez. Az Ürességről való tudás és tapasztalat háttérsugárzásként Molnár pályája egészét végigkíséri. Biztosítja számára a sokféle festői elem, forma köztes kohézióját, miként az anyag szilárdságát a részecskék közti energia adja. Majd ahogy lassan tágulni kezd az Űr,  kiszorítva és felszámolva a formákat, fokozatosan kezdi átvenni a Forma helyét. Meg kell azonban jegyeznünk, hogy minden analógia, így a fizikai világ analógiája is csak részben jelzi, hogy az Ürességhez közelítő festői építkezés és lebontás valódi analógiája a festő személyes léte, létének személyes drámája és létének üdvtörténete, melyről képzőművészeti munkái mellett szenvedélyesen elemző írásai tanúskodnak.
Mostani rajz- és akvarellkiállításán egyrészt bepillantást nyerünk abba a gyakorlati munkába, analízisbe, melynek során a festő mintegy előre bejárta, szemrevételezte majdani útját, amennyire a pálya belátása egyáltalán előre lehetséges a maga részletességében, minden kanyarával, elágazásával, emelkedésével és süllyedésével, közben természetesen számítva arra is, hogy váratlan akadályok bukkannak fel, vagy arra, hogy új tapasztalatokra és új felismerésekre tehet szert a munka során, másrészt merítést kapunk első nagy korszakának, a Föld-elemnek papírra készült munkáiból. Rácsodálkozhatunk, hogy bármelyik korszakának akármelyik elemével foglalkozott is éppen, rajzi és festői eszközeit bevetve mindig egyenletesen ugyanazzal a koncentrált figyelemmel közelített hozzájuk az út elején, közepén és végén. Papírra készült munkái tiszta, világos megfogalmazásra törekvő festői gondolkodásának, személyes ritmusának és kiélezett figyelmének legközvetlenebb lenyomatai.
