GIOVANI ARTISTI UNGHERESI 

la nostalgia del classico e l'urgenza del presente

La posizione geografica dell'Ungheria è anche la motivazione sostanziale della sua storia: sul confine orientale del perimetro europeo, quindi molto prossima alla Russia ma anche alla Grecia e al Mediterraneo, alla Turchia e al Medioriente.

Al tempo di Roma, nell'area Transdanubiana, l'antica Via della Seta era il collegamento tra Occidente e Oriente e s'intersecava con la Via dell'Ambra che procedeva da nord a sud collegando i popoli del Mar Baltico con l'Italia e il Mediterraneo. Quindi nei secoli la regione è stata una terra di passaggio, d'incontro e di scontro, di scambi culturali e di fronti di guerra.

Oggi l'Ungheria è un paese europeo e dentro questa compagine la sua identità culturale, tanto ricca di apporti, anche contrastanti, e di preziose sedimentazioni, può aspirare ad un ruolo molto importante per una svolta di modernità. Questo concetto è valido soprattutto nell'ambito della cultura figurativa che si esprime con un vivaio interessante di artisti, ultime 

generazioni che hanno goduto di una storia ricca di valore e di un patrimonio d'arte di livello nazionale e internazionale, per comprendere il quale è sufficiente una visita alle bellissime istituzioni museali di Budapest.

Il tema di questa mostra è il risultato di una ricognizione diretta nell'area figurativa della giovane arte ungherese, erede appunto di un'illustre tradizione artistica che oggi sta aggiornando e rivitalizzando la propria identità culturale, ritornata alla democrazia e all'autodeterminazione in anni recenti, dopo il lungo travaglio di sofferenza legato agli avvenimenti storici del 1900 durante la lunga permanenza del paese nella sfera del blocco sovietico. 

Nella selezione degli artisti si percepisce il trascorrere di tre generazioni che possono essere comprese tra il 1964, nascita di Robert Csáki, e il 1982, anno di nascita di Márta Czene. 

La prima generazione, che maggiormente ha sofferto la condizione politica, è caratterizzata da un gruppo che si è concentrato con passione e rigore negli studi della grande tradizione dell'arte internazionale del passato, come si può comprendere osservando l'opera pittorica di Csáki, o le sculture di Taubert e Párkányi ; altri artisti, partendo dagli stessi presupposti hanno letteralmente reinventato un canone espressivo personale, strettamente individuale all'interno del linguaggio pittorico, come nel caso di Attila Szűcs e di Adrián Kupcsik.

Alla seconda generazione, nella quale è compreso il maggior numero di artisti, possiamo collegare personalità che sentono fortemente il bisogno del racconto, come Márton Takáts, Mozés Incze, Gabór Szenteleki oppure, come nel caso di Dorottya Szabó, di Balázs Duronelly e di Rabóczky Judit, tutti artisti che cercano, attraverso mezzi espressivi meno convenzionali, di portare l'osservatore ad una riflessione diversa, sia sull'opera d'arte che sul suo destino. Casi isolati di riflessione intima sono impersonati da Attila Kondor, Imre Elek, Borbála Szanyi e, nella maniera originale di un primitivismo metropolitano, da Krisztian Sándor.

Alla generazione dei più giovani, nati negli anni Ottanta, appartengono scelte stilistiche molto individuali come possiamo riscontrare nel lavoro di József Csató e di Andrea Papageorgiu, di Eszter Sipos e di Ágnes Verebics, di Ágnes  Tóth e Márta Czene. Si passa da una figurazione del quotidiano con un pensiero a Bonnard di Csató, all'impostazione pop di Sipos, alla passione per la manipolazione del fotogramma di Verebics, fino al rapporto di riflessione sull'io di Ágnes Tóth e a quello letteratura-cinema privilegiato da Márta Czene,  due delle artiste di punta di questa selezione.

I giovani ungheresi, artisti nel tempo della globalizzazione, sono presenti nel panorama internazionale come i loro colleghi inglesi o cinesi, americani o giapponesi. Tutti hanno il loro sito internet e non perdono occasione per rimandarti a quel luogo dell'anima per mostrarti tutta la loro produzione, ma io credo che internet sia praticamente un importantissimo luogo della documentazione, più utile come memoria di un'immagine che per comprendere il valore artistico di quell'opera: come si può capire quello di cui si sta parlando attraverso una misera e neanche tanto stabile riproduzione? In questo senso il computer ci offre un panorama di figurine, utile se abbiamo già visto quelle opere oppure se l'artista è un filmaker o un fotografo, per la maggiore affinità dei mezzi in questione. Oppure, come sopra detto, se l'artista in questione è un Andy Warhol, un abile manipolatore di immagini silkprinted, piatte e precisamente popolari... ma per i giovani artisti ungheresi, pittori e scultori, il momento della conoscenza da parte del pubblico è la mostra, il luogo della verità, prima di tutto dell'artista rispetto alla sua opera, poi del pubblico, più o meno capace di un ragionamento critico, ma sempre capace di vedere, posto davanti all'originale: lì si compie il rituale corretto della conoscenza dell'opera d'arte. Senza mostre, forse in futuro, si useranno i surrogati dell'etere che offrono non l'opera d'arte ma un'idea punto di vista elettronico, senza emozione. Per essere toccati dall'opera vera bisogna essere in uno spazio dedicato, l'uno di fronte all'altra: lì si compie lo scambio tra l'artista e il mondo fuori di lui, oggi come nei secoli scorsi... lì si può anche vedere il limite di una proposta artistica oppure, talvolta, anche incontrare un capolavoro.

Róbert Csáki (Budapest 1964) è l'artista più “anziano” tra i giovani ungheresi raccolti in questa selezione. Il concetto di “giovane” artista è destinato ad assumere un significato del tutto convenzionale: di solito si è “giovani” quando si è ancora coinvolti nella propria ricerca ma anche si è “giovani” finchè non si è consacrati dalla fama, larga e riconosciuta... Csáki non è proprio adatto a stare nel recinto delle convenzioni: per lui il tempo della sua ricerca ha già portato risultati eloquenti e anche il riconoscimento del suo straordinario percorso creativo è già cominciato con le mostre pubbliche ( si è appena conclusa una grande rassegna nella città di Szeged) con la medaglia di bronzo nel 2002 al Salon de Paris, confermata l'anno dopo con la medaglia d'argento, e la pubblicazione di due cataloghi prestigiosi, nel 2008 e 2009. Per me dipingere è come respirare. Quando ho cominciato a dipingere erano in voga altre correnti, ma a me non importava e non mi sono mai posto il problema di cosa c'era intorno a me. Il mondo sono solo io davanti alla tela bianca.

Csáki dal 1986 ha frequentato i corsi di Grafica presso l'Accademia Ungherese di Belle Arti e ha realizzato dei disegni meravigliosi di figure; alcuni sono studi dal vero secondo la migliore tradizione accademica del ritratto, altri disegni, come la serie dei folli, rappresentano personaggi inquietanti che preludono ai temi preferiti dall'artista nella sua pittura. E quello che egli sente è importante, proviene dall'interno del suo pensiero e anche da quello che la sua sensibilità ha amato di più e rielaborato mentalmente dell'arte del passato, da cui nascono i numerosi omaggi agli artisti ritenuti più grandi, come Watteau, Goya, Millet, Renoir, Monet, o più scovolgenti, come questo Omaggio a Velázquez, 2009.

L'artista spiega: I sogni, fin da bambino, sono la mia realtà, provo a dipingerli ma non arrivo mai... rivivo luoghi dove mi sembra che sono già stato ma poi cerco di dipingere quel sogno che non riesco mai a fissare... L'uomo dorme un terzo della vita e il sogno è importantissimo: io sono un sognatore visionario.

Un'opera come Unicorno, 2008, esce proprio dalla zona d'ombra che può esprimersi tra il sonno, il sogno, o semplicemente la liberazione dei sensi dei surrealisti. La rappresentazione è dolorosa: il povero animale con la testa bendata è gravato da un fardello apparentemente leggero, ma la scena è tragica come la rappresentazione di tutti i poveri animali umanizzati di Csáki o i bambini umili e indifesi e le altre creature dell'umana esistenza, faticosamente proiettate sulla tela con una pittura leggera e trasparente, sapiente e intrigante...Quasi un omaggio a Turner, Memoria, 2009, è un saggio di questa ricerca dall'interno dell'io. Così come Odilon Redon descriveva la sua tecnica di concentrazione per guardare e ricordare, fino a reiventare, anche un oggetto semplice come un sasso o un fiore. In un'atmosfera di attesa grave, alla Godot, che tutto pervade...

Secondo il pensiero di Laszló Taubert (Budapest 1966) l'arte contemporanea non esiste per l'artista: solo l'arte esiste. Gli artisti non prendono ispirazione, fuoco che anima, o forza dai processi dell'arte contemporanea. Per l'artista, l'arte nasce dall'interazione del mondo con se stesso. Dal 1985 al 1993 Taubert studia all'Accademia Ungherese di Belle Arti e il suo interesse si rivolge subito alla scultura antica, in particolare etrusca e greca: Volevo assorbire il potere senza tempo che questi lavori possedevano e applicarlo al mio lavoro. In questo modo sono state create le prime serie di sculture intitolate “Idoli”. Gli Idoli di Taubert, sono esili torsi, privi di braccia e testa, certamente un'invenzione moderna fissata dall'artista in numerose versioni, sempre molto stilizzate e depurate di ogni possibile compiacimento referenziale rispetto alla antica statuaria greca dei Kouros alla quale la critica li ha sempre collegati. Anche la frontalità e la fissità della statuaria egizia sembra essere stato un elemento affascinante per il giovane scultore. Per lui questi lavori parlano il linguaggio segreto della scultura, (fatto) di astrazione e forma, di ombra e luce, di come questa si ottiene da un qualche genere di armonia e di dissonanza... 

Nel 1997, come in un intermezzo, Taubert realizza un bellissimo Ritratto della fidanzata, un bronzo a grandezza naturale secondo la migliore tradizione della ritrattistica novecentesca,  per passare poi successivamente e continuare, dal 1998, la sua ricerca personale con la scultura in bronzo intitolata Odisseo e Penelope, 2008, che conoscerà diverse versioni, anche in marmo. Questa coppia di corpi impressiona per la sua costruzione architettonica e, allo stesso tempo, per la sensualità espressa al tatto da un'epidermide così prossima al vero.

Era sempre importante per me stabilire una sensazione di eterno, di senza tempo fra le mie sculture così da portarsi appresso un senso di infinito... Per me l'assenza di mani o teste nelle sculture comunica un senso di inevitabilità, un limite nella scala delle possibilità... L'uomo ha sempre voluto creare degli dei. Anch'io cerco quello che non può essere trovato. Attraverso il lavoro, tento di contattare l'infinito, nello stesso respiro, sono consapevole che questo posto esiste al di là del mondo e solo nell'immaginazione.

Párkányi Péter (Balassagyarmat 1967) è uno scultore già affermato che ha legato il suo nome ad un grande numero di opere monumentali, in Ungheria e all'estero. Dal 1990 esegue delle sculture commemorative in diverse località ungheresi come il gruppo Civitas fortissima, bronzo e pietra, il Memoriale delle vittime, 1995, a Szombathely, in bronzo marmo e granito, un grande Crocefisso, 1998, in gesso e legno e il gruppo Perpetuo Excelsior, 1999, in bronzo e ferro. Nel 2000 esegue due grandi sculture, le Statue dei saluti in bronzo e pietra e il gruppo delle Sorelle, in gesso.

A Budapest realizza nel 2002 una bella serie di sculture per il Nuovo Teatro Nazionale: il gruppo delle Muse, in bronzo e marmo, il gruppo dedicato alla celebre attrice ungherese Hilda Gobbi, scomparsa nel 1988, una scultura affascinante, ambientata all'aperto, di notevole forza realistica; poi i diversi ritratti in bronzo di Jozsef Timar, Imre Soos, Lajos Basti, Margit Lukacs, tutte opere di una forte e suggestiva lettura psicologica.

Del 1999 è la prima versione della Marionetta, della quale presentiamo in mostra l'edizione più recente in bronzo con una bellissima patina. Intorno al 2001 nascono le prime forme frammentate, intitolate Torsi, delle quali fa parte il gruppo del Bacio, in bronzo e marmo. Nel segno della stessa ricerca sono Cariatide e Ricordo, entrambe del 2010: il primo lavoro è strutturato come una cariatide di classica rievocazione, cioè come corpo femminile che appoggia su una base e sostiene un'ipotetica trabeazione; la seconda scultura, in bronzo e marmo, ricalca il tema del bacio in una prospettiva alleggerita grazie alla tecnica dei frammenti anatomici, sempre realizzati con estrema veridicità, grazia e cura del particolare.

Ho ricordato sommariamente l'intensa attività di questo artista per rendere omaggio alla sua creatività molto fertile, unita ad una forza straordinaria nel realizzare opere complesse e talvolta di grande dimensione, spesso concepite per una esecuzione in materiali diversi. Párkányi è uno scultore molto versatile, con una impostazione classica, come si può vedere nella qualità dei suoi disegni: dalla idea iniziale è in grado di sviluppare con estrema naturalezza il modellato della scultura, sia formando nel gesso e nella creta, sia scolpendo il marmo o scavando il legno, come nelle due bellissime statue intitolate Rito - cerimonia, 1993, in legno dipinto. Sono due figure, uomo e donna, con un incedere impetuoso, come un omaggio alla madre terra africana: la plastica ha un grande impatto emotivo ed erotico ad evocare nell'osservatore la forza di un continente dove religione e magia si confondono in una sensualità primitiva e misteriosa.

Attila Szücs (Miskolcon 1967) usa, secondo sua descrizione, immagini tratte da ritagli di giornali, da cartoline, dal fotogramma di una pellicola; crea degli spazi completamente vuoti attorno agli oggetti dei pensieri e alle figure: E' la distanza e l'attenzione concentrata sull'assenza che regola la mia relazione con il dipinto. Quello che mi interessa di più è la ricerca di interpretazione del sapere e non sapere, il modo in cui possono neutralizzarsi l'un l'altro. Colgo ispirazione dall'immondizia della memoria collettiva che reinterpreto attraverso la realtà del dipinto. Tento di sciogliere il già definito e quindi le false strutture, e introduco nuovi modi di guardare dentro una precisa e formale levitazione compositiva, dove lo stato-sotto vuoto dei dipinti in parte prende origine nella solitudine degli elementi rappresentati, e in parte dalla trasformazione del metafisico in universale.

Il vuoto, la solitudine, l'attesa presiedono all'intenzione creativa degli artisti ungheresi più maturi che abbiamo scelto di portare in mostra; mi riferisco a quelli nati negli anni Sessanta, che hanno conosciuto il periodo oscuro dell'occupazione sovietica proprio nel tempo della loro preparazione culturale e artistica. L'isolamento della figura o della scena attraverso un grande vuoto, come spiega  Attila Szücs, quasi una specie di sterilizzazione concettuale del soggetto, consente di guardarlo poi come se esso fosse completamente nuovo, ai primordi dell'umanità. E anche da parte nostra, osservandolo nell'opera, dobbiamo sforzarci per riconoscerlo ed apprezzarlo nella sua comune sostanza. E' un processo molto interessante quello adottato dall'artista che rinnova completamente la figura, come si può osservare nell'opera Figura con cespuglio, 2009, introducendo una condizione metafisica che può arricchirsi di ironia e di gioco, di affabulazione, come in Masquerade, 2007.

Un caso originale è quello di Adrián Kupcsik (Miskolcon 1969), un pittore che sembra voler rubare il mestiere all'ingegnere e all'architetto.

Ho tentato di ripensare e dipingere un tema classico e triviale come la “natura morta”. In questi casi lo scopo principale della posizione degli oggetti è definita non da una sua propria estetica e neppure da un'euritmia universale ma essi sono ritratti di utensili domestici in un racconto/storia come descritto dai titoli. Organigramma. Le parti della composizione della natura morta sono l'allegoria di scene in continuità e agiscono come descrizione nelle loro relazioni, complessità e posizione. I paesaggi urbani sono anch'essi un esperimento per ripensare il tema classico del “paesaggio”, ma io cerco l'armonia nella mia città, tra i siti della costruzione. 

La Natura morta di Kanizsa, 2010, che abbiamo selezionato per la mostra è un esempio della pittura di oggetti domestici secondo quanto descritto dall'artista che predispone la composizione come se fosse la scena di un laboratorio scientifico cercando di ottenere il massimo di fissità e di oggettività. Anche lo stile pittorico è adeguato all'atmosfera evocata e le campiture di colore sono piatte, puntuali e pulite come in un recupero di modalità da Nuova Oggettività.

Nell'opera Blocchi, 2010, vediamo come sono organizzati i paesaggi urbani, anch'essi rigorosamente collocati: La costruzione è una parte importante dell'estetica dei miei dipinti - perfino secondo la prospettiva Cartesiana - costruiti in un sistema spaziale basato su un pensiero diverso dalla prospettiva rinascimentale. Tutti i temi dei miei dipinti sono ridisegnati con un sistema di proiezione ortogonale, che di solito è usato dagli architetti Anche il paesaggio I dieci fiumi più lunghi d'Ungheria in ordine di lunghezza, 2009, è realizzato secondo i canoni scelti dall'artista: E' importante che il dipinto non possa essere una metafora di un vivo desiderio dentro l'età dell'oro della pittura. Voglio fare una pittura che esplora la modernità non attraverso lo stile, la tecnologia e la consistenza della superficie. Io lavoro con tecniche classiche, prebarocche... Non mi considero surrealista. Le mie ispirazioni derivano dai sogni, dai delirii, dalle allucinazioni, ecc. Le mie idee, i pensieri, le ispirazioni sono sempre coscienti, per di più costruite.

La ricerca di Márton Takáts (Budapest 1971) è oltremodo significativa dentro la presente rassegna. E' l'unico grafico e, tra i “giovani”, ormai un raro rappresentante della grande tradizione di incisori magiari. La sua idea di pensare a Budapest, città bellissima, come ad un'occasione per fare un “Omaggio a Piranesi” è di per sé molto intelligente, sia per la sostanziale visione di una Budapest dalle rovine immaginarie, sia per la tecnica gloriosa dell'acquaforte che Márton dimostra di conoscere sapientemente realizzando una serie di opere bellissime come Budapest, Bagno Gellert, 2005, e Budapest, Vecchio Mercato, 2005. Ma la sua vena creativa, anche caratterizzata da un'attitune al viaggio, reale e mentale, e dalla passione per la letteratura lo hanno portato ad incidere tavole all'acquaforte come Le avventure dell'incisore vagabondo I e II, 1998, la Sera di Satana, Omaggio a Bulgakov,1995-2000, e la puntasecca Gargantua a Budapest, 2001. Infine un ciclo un po' noir dedicato ad un Casanova costretto come un viaggiatore contemporaneo ad aggirarsi nei sotterranei di una Budapest odierna fredda e fatiscente: Casanova all'inferno I-II, acquatinta allo zucchero del 2004. Anche Ponte Ferdinand II, 2004, acquaforte, è un capolavoro. L'artista è molto vivace e sperimentatore delle diverse tecniche ma, come spesso accade, c'è solo una tecnica, o al massimo due modalità espressive adatte alla più alta rappresentazione del proprio sentire, e per Márton Takáts sono senza dubbio l'acquaforte e la puntasecca perchè proprio con le tecniche che impongono di rispettare tutti i passaggi rituali, il suo spirito irruente e vagabondo deve restare più controllato: così nascono autentici capolavori.

Attila Kondor (Budapest 1974) è un sensibile artista che ama l'Italia dove ha vissuto e dove ha guardato con intenso interesse particolari architettonici di stile rinascimentale, come Imaginatio, 2010, scalinate, scorci di grande bellezza che poi vengono rielaborati in studio e diventano spesso i soggetti della sua ricerca pittorica. Lavora con grande pulizia di campiture che rispettano la struttura di un disegno preordinato e il risultato che ne deriva offre allo spettatore una sensazione di solitudine e di silenzio che corrisponde, ci sembra, anche al carattere dell'artista e che si sintetizzano nell'opera Attraverso mille forme, 2010. Il quale artista, interpellato circa il rapporto tra dipinto e fruitore, ha offerto questa riflessione: Quando guardiamo un quadro è come se pian piano e in un modo misterioso emergessimo dal nostro tempo parziale, quotidiano. È la natura della pittura che possiamo percepire in un attimo. Tutti i momenti della creazione artistica all'atto del completamento dell’opera sono presenti insieme. Il quadro, nella sua essenza, è immutabile, invece noi, spettatori, accogliendo veramente l’opera, ci trasformiamo proprio guardando il dipinto. In ogni altro genere strettamente per mezzo del tempo si rivela l’opera...L’immediatezza della percezione crea una posizione unica e particolare per lo spettatore. E' come se il dipinto ci sottraesse dal nostro tempo per immergerci nel suo. La metafora che personifica il quadro non è del tutto infondata. Non è forse strano che davanti ad un quadro possiamo ritornarci in qualsiasi momento perché le sue leggi particolari possano rivelare ai nostri occhi nuovi strati di quella conoscenza che soltanto quell’opera possiede. Il processo creativo può quindi attuarsi nello spettatore. Questo fino ad una certa misura significa anche poter guardare l’opera come il suo autore. Questa esistenza particolare del dipinto, che è il risultato della complessa situazione tra l’artista, l’opera e lo spettatore, potremmo anche chiamare “il tempo del quadro”.

Una presenza originale in questa selezione è quella di Dorottya Szabó (Budapest 1975),  pittrice di vivace intelligenza, di curiosità accesa nella ricerca, non solo per quanto riguarda la scelta del linguaggio espressivo ma prima ancora nell'indagare circa gli elementi adatti alla propria strategia pittorica. Quindi aspetti della forma e aspetti riguardanti i materiali ma, al di sopra di tutto, è Dorottya stessa che agisce, come una vestale, a toccare i materiali di tela, i fili che devono disegnare la struttura di un paesaggio, gli scarni e misurati interventi di colore a olio su un'opera come Incomprensibile, 2002, o sulla intelligente e bellissima Lavaggio riuscito, 2003: per entrambi i lavori le piccole tracce portate sulla tela a punti leggeri di colore rosso e verde, ricordano la tecnica del riporto del disegno, dal cartone al muro, per eseguire l'affresco. Queste composizioni assumono un aspetto di raffinata mappa del pensiero, quasi un percorso dello spirito dentro una magica archeologia. Si può pensare che questa attitudine dell'artista all'uso di materiali propri dell'universo femminile, siano il risultato dell'appartenenza di genere, ma Dorottya non mostra alcun interesse né a smentire né a confermare questa ipotesi, come giustamente analizzato da Katalin Szöke nel catalogo di una mostra recente, perchè per l'artista non esiste una vita da artista parallela alla vita personale, quindi all'artista donna tocca maneggiare le salviette, le tende, i tessuti della casa, come allevare i figli, ma questo non contraddice in nessun modo con l'essere artista, né diminuisce il valore delle sue opere. Infatti un lavoro come Donna che dorme con candelabro, 2006, oppure Collana, 2009, sono raffinati frammenti di realtà prodotti da un'artista autentica.

Entrare nello studio di Krisztian Sándor (Budapest 1975) situato nella soffitta molto alta di un edificio moderno nel cuore di Budapest, è un'esperienza che rimane impressa. L'artista mi informa delle sue origine ebraiche per parte di padre, ha un aspetto molto simpatico e moderato che un poco contraddice con il genere della sua pittura, che mi viene incontro già lungo il corridoio in una esposizione improvvisata che mi travolge con i temi del tifo estremo da stadio. I dipinti sono talmente divertenti nella loro materia quasi tridimensionale e così forti da imporsi in maniera significativa allo spettatore: I tifosi croati aspettano l'inizio della partita, 2010, e poi I fans del Partizan Belgrado accendono fuochi sotto la zona vip svizzera, 2010, entrambi eccitano la fantasia a tal punto che sembra di essere là, di sentire i fischi e vedere i fumogeni che si alzano... Per moderare tanto furore entro nello studio e scelgo anche due ritratti, veramente impressionanti perchè sono realizzati con tecnica mista e collage sulla tela. Essi contengono, strato su strato una grande quantità di colore e segni così forti e caratterizzanti da poterli definire anche rilievi-sculture. 

Krisztian è un artista autentico e genuino e davanti ad una tale vitalità creativa sono spinta a fare alcune domande come: “da dove nasce questa scelta di campo, dall'arte primitiva oppure dalla conoscenza di certa pittura americana...?” La risposta è precisa: Dall'arte primitiva principalmente, i Cobra, Dubuffet, l'Espressionismo, Picasso, Matisse, Philip Guston e Basquiat, le maschere primitive d'Africa e Oceania... E insisto: “quale pensiero lega le moltitudini giovanili e i ritratti? Risposta: la connessione sono io; a volte serve un lavoro accurato, a volte leggero; si cambia, non si può fare sempre cose forti. C'è una questione politica sottile nella pittura, è misteriosa, è un'inquietudine necessaria... alla fine del regime c'è stata la scoperta del mondo esterno... Ecco la chiave di lettura di questo  sfrenato furore creativo, si chiama libertà ed è una serissima motivazione.

L'icontro con Balázs Duronelly (Budapest 1975) si è svolto attorno ad una scultura enigmatica che l'artista stava completando nel suo studio alla Fondazione Amadeus Il mio mondo, 2010. Proprio l'originalità della sua proposta e le problematiche che essa conteneva hanno stimolato alcune domande rivolte all'artista come: “Dimmi il senso profondo delle sculture che ho visto al tuo studio. Qual'è la tua idea e quale parte hanno gli ideali classici, anche arcaici, come gli Egizi, i Greci...? C'è un collegamento con quegli stili, oppure si tratta di un semplice riferimento non intenzionale? Cosa puoi dirmi degli attributi sessuali? La scultura della donna incinta è quella di un corpo perfettamente femminile, ma esibisce un sesso maschile...A queste semplici domande Balázs ha risposto con una dichiarazione d'intenti che ritengo di pubblicare integralmente: Per esempio se tu pensi che questa scultura si riferisca alla felicità della maternità, tu hai ragione. Se pensi che riguardi la desacralizzazione della maternità, hai ragione. Se pensi che è un monumento per la gravidanza del primo maschio transessuale, hai ragione. Se pensi che riguardi l'inabilità degli uomini di dare alla luce un bambino, hai ragione. Se pensi che questa scultura presenta la gravidanza del Creatore con la madre Terra, hai ragione. Se pensi questa scultura come rappresentazione della figura umana, hai ragione. Se pensi che la figura è proprio una falsa asserzione e la scultura riguarda l'unità o il contrasto delle materie vive e morte, hai ragione. Se tu pensi che riguarda il lavoro laborioso delle api nel fare la cera d'api, hai ragione. Se tu pensi che la base sia parte della scultura, hai ragione. Se pensi che al momento la base è l'Asse tra il Cielo e la Terra, hai ragione. Se pensi che la base è solo un accessorio pratico per presentare la scultura, hai ragione. Se pensi che oggigiorno la base ha più significato della scultura sulla sua cima, hai ragione. E avanti così... E' anche vero per lo stile: se ti ricorda la scultura egizia, allora è nello stile egizio come pensi tu, o secondo un altro modo di pensare, io sono contento. Sto pensando anch'io a tutti questi argomenti... ma tu non hai bisogno di conoscere i miei pensieri. Non ho altra intenzione con la scultura, che pensare. Non ho altro da dire per gli osservatori, offro solo una possibilità di pensare.

Il 1900 con le sue avanguardie, con i suoi bellissimi ritorni all'ordine, e la figurazione e l'astrazione, sembra lontanissimo quando incontriamo artisti come Duronelly che scompaginano le nostre certezze attraverso un'elaborazione concettuale del tutto semplice... solo per indurre l'osservatore a pensare...

Mózes Incze (Baróton 1975) proviene dalla Transilvania dove ha compiuto i primi studi  nell'arte murale al Liceo Artistico conseguendo poi nel 2000 il diploma di laurea all'Università Magiara di Belle Arti. 

Chi ama la pittura può provare un inaspettato piacere visitando il suo studio, in campagna, fuori Budapest. Una notevole quantità di dipinti, accatastati e in lavorazione, sono la prova del fermento creativo di questo giovane artista, dotato di grande talento che gli consente una felice produzione. Colpisce la sicurezza che manifesta nell'elaborare un ricco repertorio di immagini. Egli non esita ad impostare spesso tele di grandi dimensioni, o lavori più piccoli  a volte destinati ad essere accorpati in trittici, affermando così la complessità dei temi proposti che sembrano uscire da un contesto creativo esuberante di spunti e di idee. Mi sovviene una prima domanda urgente:“Si tratta di una figurazione onirica con implicazioni religiose, o meglio morali?” La risposta è pronta e precisa: C'è un rapporto con la religione, in senso generale; mi interessa il modo con cui noi tentiamo di prendere contatto con una certa moralità. La parola giusta è appunto moralità. Sento la responsabilità di mostrare qualcosa che può affermare la via di cose buone e positive.

Le figure avvolte in larghi mantelli con bordature di seta, erranti a cavallo e a piedi, in un ambiente vagamente mediterraneo, sembrano immersi in una condizione atemporale dove possono svolgersi azioni profetiche delle quali l'artista assume il ruolo primario di narratore. Egli è un cantore di avventure umane che sembrano prescritte in una realtà e in un tempo collocato fuori da una circostanza storica o temporale: siamo in una condizione di eccitante visionarietà dove il mito prende corpo e si mescola al biblico e dove miraggi di storie e racconti prendono forma da un ricordo remoto, come una sinopia della coscienza. 

Un dipinto, Reliquia (Icaro), 2006, presenta una grande ala adagiata sopra un sudario, forse un sipario, sostenuto da una figura retrostante che si scorge appena. Il miraggio del volo e il limite umano nell'ala sanguinante come un omaggio a Icaro.

Un largo telo disteso nel paesaggio contiene frammenti del paesaggio stesso, è L'apparecchia paesaggi, 2007, un'opera onirica e affascinante.

La penna dell'angelo, 2008, è un dipinto monumentale che presenta due figure al centro di un paesaggio arido e roccioso: c'è la magia di un'attesa misteriosa e aleggia una profezia del tutto indecifrabile legata alla presenza e poi alla scomparsa di una penna che volteggiava nell'aria.

La ricchezza di figurazione visionaria proposta da Incze Mózes è stupefacente ma, secondo l'artista, essa non vuole scandalizzare come i surrealisti... in verità essa è un mezzo per risvegliare il tema della dignità dell'uomo che segna il percorso e il fine della mia pittura...

Imre Elek (Szeghalom 1977) è un giovane scultore che ha concentrato la sua attenzione sull'uomo di oggi aprendo una riflessione intorno al tema del significato sostanziale della sua esistenza e anche prendendo in considerazione un modello di rappresentazione del corpo umano nella nostra epoca, caratterizzata dalla civiltà informatica. La rappresentazione dell'uomo nell'opera Umano transitorio, 2009, fa esplicito riferimento alla caducità del  corpo, destinato ad una vita effimera nel confronto con l'universale (nella posizione delle mani si ravvisa la forma di una Y con riferimento all'alfabeto dei non udenti).

L'opera Umano 2.0, 2010, rievoca un modello umano secondo la convenzione dei programmi informatici, quindi una presenza che tende ad essere identificata e classificata

sul piano storico, come fenomeno di interesse scientifico. Le sue sculture infatti   rappresentano l'antropologia in senso lato; le tecniche tradizionali della scultura come il piombo, il bronzo e la pietra sono combinate con materiali dell'era industriale, con altre soluzioni effimere e tecniche di installazione. Il mio lavoro costituisce una sorta di non-stile, caratterizzato dalla neutralizzazione del linguaggio del disegno, analitico, iniziato dalla realtà dei fatti, una sintesi ambiziosa che completa la giustapposizione tra elementi classici ed iperrealistici.

Egli fa parte di una linea contemporanea della ricerca denominata nuovo figurativo che, col suo lavoro, tenta di alzare la consapevolezza di problemi comuni dell'umana esistenza interrogandosi sulla situazione dell'uomo nel mondo.

Szenteleki Gábor (Kormend, 1978) è un artista di talento rapido e sicuro che pensa all'arte del passato, non solo a Caravaggio e alla sua maniera, ma anche alla pittura spagnola e francese tra XVIII e XIX secolo. Il suo sguardo sulla tradizione classica non smette di affascinarlo, di aggiungere spunti alle sue ricerche come se la scena più attuale che vuole dipingere oggi gli ricordasse continuamente precisi rimandi a precedenti storici già visti e studiati. Gli interessa l'uomo, il suo valore, il suo destino, il corpo e la sua carne più che gli aspetti dell'iconografia nei classici. Tuttavia non può evitare di compiere continui collegamenti con l'arte del passato, come se si sentisse legato con la  tradizione per averne recepito il grande valore morale e assoluto, nel senso dei principii non in quello di religione. Così è nell'ultimo ciclo di opere che si sviluppa attorno ad un'idea fantastica, un sogno, nel quale un uomo scopre di avere un corpo capace di produrre funghi attirando la curiosità e l'incredulità dei suoi simili come nel dipinto Coltivatore, 2010, che rimanda all'iconografia del Cristo deriso nel gioco dei ritratti e forse anche degli autoritratti spesso ricorrenti. Molto potente è l'ultimo lavoro di questa serie, Sottoproduttore, 2010, un nudo di uomo in piedi reso irriconoscibile da un grande turbante che gli copre il volto; egli ha ormai un solo fungo sul piede sinistro come a voler concludere una ricerca ricca di pathos e d'invenzione. C'è un nuovo tema che concentra di nuovo la sua attenzione, è di grande attualità: Stalker, 2010, un uomo visto come un centometrista chinato sui blocchi di partenza, denudato degli abiti, pronto a scattare in una corsa d'istinto e irrazionale, metafora moderna del disamore.

La scelta di campo del realismo continua ad attirare lo sguardo di Gábor, a produrre delle piccole nature morte come appunti che nascono da un contatto continuo con la bellezza di un frutto, vedi il melograno che perde un seme nella Nascita del genio, 2010, oppure con il servizio da tè nel piccolo dipinto Funghi di porcellana IV, 2010.

La realtà di Gábor è piena di suggestioni e di rimandi, nasce da una visionarietà mutevole e complessa, anche ironica e cinica, tuttavia sempre sensibile e vicina all'umanità, soprattutto a quella dei deboli e dei diversi.

Borbála Szanyi (Miskolc 1979) è una scultrice impegnata dal 2008 in una ricerca sul corpo umano che consiste nel realizzare frammenti di grande naturalismo, come dimostra l'opera qui presentata, Materia modus, 2008: una sensibile evidenza di anatomia, di tronco superiore che l'artista mettere in relazione con il movimento della danza nella sua dichiarazione: ...Come una metafora del tempo, il materiale della statua è la sabbia, simbolo del cambiamento permanente e del rinnovamento. Una delle associazioni più fondamentali della sabbia è l'evanescenza. Potrebbe così essere una metafora dell'esistenza umana. Questo simbolismo lo collega con la danza e la mutabilità e vulnerabilità del corpo umano e della mente e con i loro brividi reattivi visibili o nascosti sotto la superficie. Per il suo carattere poroso e per la bella screpolatura nella sua superficie, la materia sembra respirare, rinforzando l'umana corrispondenza del suo simbolismo. La statua dà l'impressione che svanirà in un momento come accade in un movimento nella danza.

Con la stessa attenzione per il valore della natura e dei particolari della sua ambientazione, l'artista crea delle nature morte collegando il soggetto della composizione, in questo caso un pesce, con un elemento decorativo della vita comune nell'opera Natura morta, 2009. Sembra un esercizio minimale che tuttavia evidenzia l'interesse formale e concettuale per la natura, per l'ambiente, per la vita, per i suoi piccoli e grandi movimenti che l'artista ha il dovere di portare all'attenzione di tutti.

Questa selezione di giovani presenta una caratteristica originale e vistosa che riguarda la presenza di tante artiste di notevole personalità e talento come la scultrice Judit Rita Rabóczky (Eger 1979) che ho incontrato nello suo studio presso la Fondazione Amadeus a Budapest. Avevo già acquisito una buona documentazione della sua attività ed ero rimasta colpita dalla serie degli Angeli di Giotto, opere in terracotta e ferro, dove l'artista ha letteralmente catturato i movimenti e le espressioni dei volti dai dipinti giotteschi. Purtroppo queste opere non possono essere mandate in mostra ma un'ampia selezione del suo lavoro potrà dare conto di una personalità inquieta e sensibile unita ad una notevole capacità tecnica, essendo impegnata a realizzare sculture spesso assemblando scarti di ferro saldati dai quali tuttavia nascono autentici ritratti come quello di Alberto Giacometti, senza dubbio suo ideale maestro; quello di Marlene Dietrich, 2007, o l'Autoritratto, 2009, opere che saranno in mostra insieme ad un Gatto, 2007, di straordinaria intuizione formale e di prodigiose fattezze, costruito con lamiere saldate. A proposito del gatto, l'artista ricorda: Quando ero piccola avevo una relazione molto diretta, ne conosco i minimi movimenti: è l'essere più eccitante, interessante, più buono al mondo! Perfetto e bello, più complesso dell'uomo! Ne ho fatti forse venti...

Questi materiali durissimi e privi di qualsivoglia grazia intrinseca sono piegati all'intuizione della forma con una grande sapienza: Il ferro è un materiale che rappresenta la mia persona, mio padre fa le chiavi. Mettere cose morbide in un contesto duro è un contrasto dentro la materia. Per i ritratti è evidente che sto cercando la loro identità. A volte metto in testa un capellino: il soggetto diventa più arcaico con questo capellino...

La ricerca più recente sviluppa delle installazioni; il Matto, 2010, è una generica forma umana che cerca di emergere dal groviglio di fili di ferro, a testa in giù, in cerca di un appoggio circostante, forse un muro. Quest'opera, insieme agli Angeli di Giotto e a Campo di papaveri, 2009, che ha un'estensione di quattro metri, segnano lo sviluppo della sua ricerca dal singolo oggetto, come i Sandali, 2004, al mondo sensibile intorno.

József Csató (Mezókövesd 1980) è un artista che vuole conservarsi infantile, leggero, con uno sguardo ironico. Non insegue modelli ma solo ricordi di gente, piccole situazioni, occasioni giornaliere, persone come Turista, 2008, un largo dipinto che rievoca una scena esotica, forse non vissuta personalmente ma immaginata, probabilmente ricomposta per parti, ricordando Bonnard, uno dei maestri preferiti dal giovane pittore, insieme a Philip Guston... I suoi interni presentano scene marginali con figure di donne definite in maniera così schematica da essere vagamente l'archetipo di una forma umana, come si può vedere nella scena divertente dell'opera Gamba rotta, 2010. Lo stesso ruolo primario è riservato alle piante come nell'opera Rinascita-Cactus, 2010, dove il cactus sembra rappresentare per lui una vera passione. I ritratti, le maschere, così come le rapide tecniche su carta, realizzate con il mordente, mostrano il talento di questo giovane artista armato di una sottile vena di cinismo, quel tanto che basta per guardare la scena scorrere davanti agli occhi senza esserne troppo coinvolto. La leggerezza dei temi, una divertita ironia, ma anche una proposta pittorica che non vuole essere indifferente alle difficoltà dell'esistenza umana, vuole presentarsi comunque con un disegno rapido e asciutto e con una scala cromatica divertente e volutamente fragile.

Una innata e fortissima vena espressionista anima la ricerca di Andrea Papageorgiu (Budapest 1980) che dipinge con tonalità molto forti la scena quotidiana sottolineando con grande trasporto emotivo la prospettiva di un paesaggio, come nell'opera Balaton, 2007, dove la vista del lago è costruita con passaggi cromatici di notevole ricchezza, dai blu ai verdi ai gialli e bianchi dei colpi luminosi. Nella bella tonalità, marcata da un disegno corposo che fa da contorno, le forme del paesaggio diventano un'invenzione visionaria così come in un altro dipinto di grande dimensione come Estate afosa, 2008, la scena rappresentata è scandita da una teoria di rosso vermiglione preponderante che rende il dipinto quasi monocromo, accompagnato da un disegno deciso e ben strutturato. L'artista non nega una passione per la grande pittura di Van Gogh e di Gauguin, ma anche per il primitivismo di Chagall e di Kandinskij nel loro periodo russo, tuttavia ritiene che tutta la sua pittura nasce dall'insegnamento di un grande maestro dell'Ottocento come Mednyánszky e dichiara: Trovo tutto quello che esprimo nella quotidianità delle cose che voglio sottolineare con colori forti. La contemporaneità è così. A volte si cambia, anche può riguardare l'andamento delle stagioni, ma mi sono sempre sentita di fare “colori espressionisti”.

Ágnes Tóth  (Gyor 1981) vive in Gran Bretagna dove si era recata due anni fa per conseguire la laurea in Pratica dell'Arte Contemporanea dopo avere frequentato l'Accademia di Belle Arti a Budapest (2000-2005) ottenendo il Diploma in Storia dell'Arte e nell'insegnamento delle Arti Visive, oltre al Diploma in Pittura e alla laurea in Belle Arti. 

L'artista è quanto mai interessata ad arricchire il suo bagaglio di conoscenza e di esperienza per raggiungere il suo scopo dichiarato: La mia volontà è raggiungere libertà assoluta nella pittura, che significa essere libera da qualsiasi conseguenza e non avere riferimento diretto a qualsiasi stile o ambito storico artistico. Vorrei che la gente potesse guardare i dipinti senza bisogno di descrizione o categorizzazione. La tecnica è un aspetto importante, ma non quello di maggiore evidenza. La via della rappresentazione tecnica è un certo tipo di linguaggio che vuole essere il più chiaro possibile... I miei lavori non hanno a che fare con la fotografia; in tutti i sensi essi contengono tutti i valori e le qualità di un dipinto buono e meticoloso. 

L'artista ha scritto uno statement, una forma di dichiarazione di poetica, molto puntuale e circostanziata circa la sua intenzione creativa e le modalità per conseguire lo scopo della sua ricerca artistica. Le opere inserite nella mostra, come il monumentale I cinque sensi, 2005, e Due significati di un movimento, 2003, tutti precedenti l'esperienza inglese, ne mettono in evidenza la solida personalità, l'originale approccio alle tematiche esistenziali e anche la buonissima qualità pittorica delle esecuzioni come nell'opera Eden, 2007, una natura morta esemplare, dove si concilia una tensione metafisica che tutto pervade, con la razionale predisposizione all'indagine del vero che sfocia spesso verso un naturale esito visionario come elemento caratterizzante il talento di molti giovani artisti ungheresi.

Eszter Sipos (Balassagyarmat, 1982) si muove in un'ambito della ricerca artistica che fa riferimento specialmente alla vita contemporanea registrata nella sua più specifica quotidianità. La tecnica pittorica rievoca la semplificazione grafica dell'immagine propria di una passata stagione della pop-art e, per quanto riguarda la composizione intitolata Suggerimenti, 2008: un lavoro in progress formato ad oggi da 21 tele di 17 centimetri di diametro in bianco e nero, l'idea di raccogliere dal pubblico dei consigli che l'artista trasformerà in un'opera d'arte è bene appoggiata su basi concettuali e, nella sua struttura essenziale ricorda anche la funzione dei comics per l'immediatezza della sua esecuzione pittorica. Circa una certa strategia della frammentazione della figura, l'artista afferma: E' una scelta profonda. La mia personalità sta cambiando. Quando ero in Scozia ho fatto l'esperienza di fotografare le mie gambe, che era un modo per riappropriarmi del corpo... Circa il ruolo della fotografia, evidente nella sua ricerca, Sipos spiega il suo metodo operativo nella scelta dei soggetti: Prima eseguo degli schizzi, poi fotografo e infine uso diversi scatti mescolando disegni e fotografie per raggiungere la scelta della composizione. Attualmente mi dedico alla riappropriazione del decoro dei piatti rinascimentali nella cultura Ungherese per eseguire un'opera personale. Infatti l'aspetto decorativo e anche progettuale-architettonico negli interni con figure delle sue opere è sempre importante, preciso ed accurato nel dipinto come nell'opera Mentre il racconto prosegue, 2007.

La pellicola trasparente è un supporto molto stimolante per Ágnes Verebics (Enying 1982). Senza dubbio essa rappresenta comunque il mezzo della fotografia e del cinema che i giovani artisti ungheresi dimostrano di amare moltissimo, e la pellicola è stata anche, nel 2004, il supporto per una serie di ritratti molto grandi e impressionanti di questa artista. La ricerca poi è evoluta subito nell'indagine curiosa dei soggetti, assecondando un gusto un po' macabro per i racconti di sangue arrivando ad una vera e propria classificazione di reperti (2005-2006) e poi ancora analizzando crudeli reportage di violenza, sempre pellicole seriali a colori o in bianco e nero (2007-2008), a metà strada tra il reportage poliziesco della scena del crimine e l'idea di un'immagine aggiornata alle conseguenze concettuali di una pittura di figura di forte realismo che non tarderà ad emergere a partire dalla serie degli autoritratti, dal 2008, sui quali l'artista è attualmente molto impegnata raggiungendo risultati molto forti ed espressivi come in questo Autoritratto con tardigrado, 2010. Altri ritratti, anche di animali, come Marmotta, 2009 o Il grande gatto (con piccola figura), 2009, opere che abbiamo selezionato per questa mostra, sono testimonianza dell'efficacia nella resa del vero che la giovane artista sta perseguendo. 

Come scrive giustamente Brigitta Muladi nel catalogo Teaser (Rompicapo) dedicato al l'opera di Czene Márta (Budapest 1982), “La storia, il testo che prende vita in noi in un'unica immagine-sequenza, è di cruciale importanza in quasi tutti i lavori di Márta Czene. La narrazione è una particolarità storica dell'arte figurativa e l'artista del ventunesimo secolo la riesamina in relazione agli odierni mezzi tecnici di comunicazione...”

E' un percorso molto affascinante quello proposto dalla giovanissima artista che parte dalla passione e quindi dall'uso dei grandi media della contemporaneità che possono contare da un lato sulla diffusione di un retaggio culturale della pittura e della letteratura d'immenso valore, e dall'altro sull'attualità di nuovi strumenti come la fotografia, il video e il cinema, ascesi prepotentemente sulla scena dell'arte negli ultimi decenni. Dice l'artista: La combinazione delle immagini mi serve per fare una narrazione impressionante. Uso il cinema, per esempio, perchè apre un punto di vista. E alla domanda: “Qual'è il tuo obiettivo da raggiungere con la pittura”, la risposta è molto semplice e precisa: Essere completamente capita. Il realismo è importante per me; ci sono delle narrazioni nei miei dipinti: l'obiettivo è essere esattamente capita per quello che si esprime. Esempio Umberto Eco ne “Il nome della rosa”: c'è un filo di tensione nel racconto, bisogna cogliere la tensione senza rivelare i segreti... Márta si concentra su una sequenza narrativa e i dipinti che realizza, combinati sostanzialmente con la realtà, mettono in atto una tensione nella nuova storia. Così è per i ritratti di figura in Tatyi, 2000, dove il ritratto di fronte e di profilo della ragazza è dilatato in un enorme spazio orizzontale, come nei due nudi, femminile e maschile, del dipinto Senza titolo, 2001, che presentiamo in mostra. L'oscura tensione inquieta anche il Trittico, 2005, dove gli oggetti d'uso quotidiano con qualche frutto isolato, natura morta con un punto di vista molto frontale, spiazza l'osservatore così come avviene di fronte a tutte le Sequenze Narrative della seconda metà degli anni 2000. Ma l'opera più emblematica di questa emozionante strategia è senza dubbio Altare (?), 2003: la composizione in cinque parti su fondo oro dove Márta prende spunto dalla Maria Maddalena di Carlo Crivelli, c.a. 1476, per autoritrarsi in una posa di ieratica fissità, insieme a tre amici artisti, uno pittore come lei, uno fotografo e una giovane presumibilmente architetto. Il fondo oro introduce ad una sospensione metafisica, secondo la tradizione, ma il talento dell'artista capace di manipolare il rapporto spazio temporale, ha ritratto questi “santi” del nostro tempo con un grado di verità tale da proiettarli in una dimensione trasfigurata, una specie di nuovo, inquieto manierismo postmoderno.

