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ÚVOD

Lenka Sýkorová

Kresba nás obklopuje na každém kroku. Jedná se o globální vizuální 

jazyk, který stál u zrodu formování výtvarného umění. Od dob antiky je 

vnímána jako studijní nástroj a komparativní materiál, na jehož základě 

lze hodnotit schopnosti umělců. V renezanci dochází k její první emanci-

paci, kdy začíná být autonomním dílem. S nástupem rebelující moderny 

se umělci začínají vypořádávat s její rolí pomocného a komparativního 

média. Tento proces pokračuje s nástupem konceptuálního umění v 60. 

a 70. letech 20. století, kdy se plně emancipuje a stává se z ní svobodné 

médium, jehož možnosti chápání se nadále rozšiřují. Kresbu v galerijním 

kontextu dnes již nechápeme jako konzervativní výtvarnou techniku, 

ale můžeme ji vztáhnout na „stopy ve sněhu, stopy dechu na skle, kon-

denzační stopy za letadlem napříč oblohou či linii sledovanou v písku, (...) 

vezmeme-li v úvahu kresbu dnes. První je konceptuální, teoretický diskurz 

kresby. (...) Kresba nás spojuje s předky v širším slova smyslu: je ve všech sto-

pách lidské činnosti a přítomnosti. Od neolitických značek v jeskyních až po 

linie telefonních drátů. Vše může být vnímáno jako forma kresby“1.

S nástupem nových technologií pronikajících do výtvarné oblasti pře-

devším v poslední třetině 20. století je velká pozornost upřena na nová 

média, videoart, fotografii, objekt a instalaci. Kresba se tak na čas stává 

přehlíženým výtvarným médiem. Později se však ukazuje, že ohlašova-

ný konec tradičních výtvarných technik (malby a kresby) byl předčasný 

a naopak s pomocí nových technik se jejich možnosti spíše rozšířily.2

1 “Footprints in the snow, breath on the 
window, vapor of a plane across the sky, 
lines traced by a finger in the sand – we 
literally draw in and on the material 
world. (...) Consider the two principal 
aspects of drawing today. The first is 
the conceptual, theoretical discourse 
of drawing. (...) Drawing interconnects 
us with our ancestors in a larger sense: 
it is there in all traces of human activity 
and presence, from Neolithic marks on 
cave walls to line of telephone wires. All 
can be as a form of drawing.” DEXTER, 
Emma (ed.): To Draw in to be human. 
In: Vitamin D: New Perspectives in Dra-
wing. London: Phaidon 2005, 6

2 Pro lepší orientaci přikládám názor 
na malbu z konce 20. století, který 
lze vztáhnout i na současnou kres-
bu, v citaci z textu Petra Vaňouse: 
„Malba se i po období konceptuálních 
přístupů odlišuje od ostatních médií 
mimo jiné tím, že je projevem navýsost 
individuálním. (Co malbu nezničilo, 
to ji možná posílilo.) V rámci jednoho 
příslušného média existuje rozlehlá šíře 
názorové plurality. Jinak řečeno, malba 
se ‚poučila‘. Prostor pro svobodný, 
legitimní a zároveň svébytný projev 
dosahuje v malířství těžko definovatel-
né rozlohy. Příslušné médium totiž pro 
autora neklade takřka žádná technická 
a technologická omezení a zároveň 
mu umožňuje svobodně se pohybovat 
v rozmanitých sférách reality a irea-
lity. Malba je navíc schopna do sebe 
pojmout výstupy v podstatě jakýchkoliv 
jiných médií či jinak zaměřené vizuality, 
přičemž si stále uchovává vlastní identi-
tu, a to i v případě, že ji záměrně popírá 
či deklasuje. Proto vedle sebe mohou 
existovat a existují naprosto rozdílné 
výrazové malířské polohy, které zároveň 
vypovídají také o současném stavu 
celého média – společně i každá sama 
za sebe.“ VAŇOUS, Petr: Přes banalitu 
ke hvězdám? Unerträglicher naturalis-
mus (název obrazu Neo Raucha z roku 
1998). In: Ševčík, Jiří, Morganová, Pav-
lína, Nekvindová, Terezie, Svatošová, 
Dagmar (eds.): České umění 1980–2010. 
Praha: VVP AVU 2011, 457
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 Pozornost na kresbu na dominantní euro-americké scéně je opět 

upřena v polovině 90. let 20. století, kdy dochází k její tiché revoluci.3 
Velké kurátorské projekty z posledních let věnující se mapování kresby 

v průběhu 20. a 21. století, konkrétně výstavy: On Line: Drawing Through 

the Twentieth Century4 v MoMA v New Yorku v letech 2010–2011, která se 

zacílila na výzkum výrazového prostředku kresby linie od avantgardy po 

současnost a na vztah kresby, performance a tance, a Drawing Now: 20155 

v Albertině ve Vídni v roce 2015 tento obrat jasně dokazují. Mezi další vý-

znamné milníky jistě patří vydání publikací shrnujících světovou součas-

nou kresbu Vitamin D6 (2005) a Vitamin D2: New Perspectives in Drawing7 

(2013) nakladatelstvím Phaidon.

Na české scéně se objevuje celá řada mladých umělců, kteří s kres-

bou ve své postkonceptuální tvorbě8 po roce 2000 intenzivně pracují. 

V posledních letech také pod vlivem tzv. modernistického obratu9, kdy 

dochází k „znovuobjevení“ kresby. Vzhledem k tomu, že reflexi kresby 

v kontextu současného českého umění byla prozatím věnovaná men-

ší pozornost ze strany historiků, teoretiků a kurátorů umění, než by si 

zasloužila10, vznikla idea iniciovat kolektivní odbornou publikaci, která 

by se měla stát odrazovým můstkem pro otevření diskuze o současné 

kresbě. Úkolem je teoreticky uchopit vývoj české (potažmo slovenské) 

kresby u mladých autorů. Cílem není dokonale zmapovat kresbu v sou-

časném  českém umění, ale naznačit určitou analýzu se zaměřením na 

umělce do 40 let a v rámci případových studií poukázat na různorodost 

projevů a přesahů současné kresby. I když je kresba tradičním médiem, 

objevuje se aktuálně formou instalace, intervence do veřejného prosto-

ru, participace, performance, digitálních technologií atd. 

Publikace je rozdělena do dvou částí. První je teoretickým vhledem do 

problematiky uchopení současné kresby. Na této části se podíleli aka-

demičtí pracovníci z Katedry dějin a teorie umění Fakulty umění a de-

signu Univerzity Jana Evangelisty Purkyně (FUD UJEP) v Ústí nad Labem, 

konkrétně Ludvík Hlaváček, Eva Mráziková, Anna Vartecká a dva externí 

spolupracovníci Viktor Čech a Slavomíra Ondrušová. 

Textovou část uvádím textem s názvem Ani den bez čárky.  Přináším zde 

pohled kurátora na jedno vybrané médium v kontextu vývoje součas-

ného vizuálního umění se zacílením na českou scénu. Cílem bylo přinést 

nový pohled na tradiční médium a iniciací pro tento projekt se mi stala 

výstava On Line: Drawing Through the Twentieth Century v MoMA v New 

Yorku v roce 2010. V textu poukazuji na výsledky aktivního kurátorského 

výzkumu na poli současné kresby s přesahy do intermediálního vyjádře-

ní u mladých umělců inklinujících k postkonceptuálnímu umění.

Texty dalších autorů otevírá teoretický pohled Ludvíka Hlaváčka, his-

torika umění, kurátora a zakládajícího ředitele Sorosova centra součas-

ného umění v Praze11, s názvem Mudrování nad postkonceptuální kres-

bou, ve kterém kategorizuje konceptuální umění. Poukazuje na odklon 

od smyslového vnímání k vnímání vedenému racionálním přístupem. 

Artikuluje změny, které s sebou přineslo postmoderní myšlení, a uvádí 

čtenáře do problematiky historického vývoje a chápání média kresby na 

pozadí postkonceptuálního umění.

Další text Viktora Čecha, historika umění, kurátora a pedagoga na 

Katedře výtvarné výchovy na Pedagogické fakultě Univerzity Karlovy 

v Praze, s názvem Kresba tělem přináší exkurz do historie tance a kresby. 

Zkoumá problematiku chápání vztahu pohybu lidského těla v trojroz-

měrném prostoru v porovnání s dvojrozměrným polem, kterému domi-

nuje kresba prostřednictvím bodu, linie a plochy. Tanec a jeho vizuální 

záznam, taneční schéma, půdorys pohybu a stopy zanechané taneční-

kem vnímá Viktor Čech v intencích vývoje vizuálního umění a přikládá 

jim estetické hodnoty. Tanec, potažmo performanci, rozebírá jako for-

mu vizuálního vyjádření odehrávající se v čase a prostoru. Věnuje se tak 

hlubší analýze pohybu v kontextu vývoje kresby především ve 20. sto-

letí.

Text Slavomíry Ondrušové, vizuální umělkyně, spoluzakladatelky Ča-

sopisu X a doktorandky na Vysoké škole výtvarných umění v Bratislavě, 

s názvem Linie v prostoru je zase zaměřen na linii a její uchopení v mysli 

umělce, na papíře a v prostoru. Popisuje proces přechodu z plochy do 

prostoru a od nehmotné myšlenky do materiálního provedení v návaz-

nosti na kresbu a její užití v současném vizuálním umění, s konkrétními 

příklady českých a slovenských umělců. Slavomíra Ondrušová se sou-

středí na moment v umění, kdy se linie zhmotňuje.

3  “Why is it drawing’s time now? Because 
drawing offers artists freedom, as an under-
-regarded and under-theorized backwater, 
to explore hitherto overlooked or repressed 
aspects of creativity. But when drawing 
first started to emerge autonomously in the 
mid-1990s, it was also the perfect medium 
to contrast with the sort of art that prece-
ded it. (...) Against this backdrop came the 
quietest revolution of drawing.“ DEXTER, 
Emma: Vitamin D: New Perspectives in 
Drawing. London: Phaidon 2005, 8

4  www.moma.org/visit/calendar/exhi-
bitions/971 (3. 7. 2015) BUTLER, Cornelia 
H., ZEGHER de, Catherine (eds.): On Line: 
Drawing Through the Twentieth Century. 
New York: MoMA 2010. Je zde jedna 
kapitola konkrétně věnovaná tanci 
v kontextu kresby. BUTLER, Cornelia H.: 
Walkaround Time: Drawing and dance in 
the Twentieth Century. In: Butler, Cornelia 
H., Zegher de, Catherine (eds.): On Line: 
Drawing Through the Twentieth Century. 
New York: MoMA 2010, 134–204

5  LAHNER, Elsy (ed.): Drawing Now 2015. 
Wien: Albertina, 2015, 231

6  DEXTER, Emma (ed.): Vitamin D: New 
Perspectives in Drawing. London: Phaidon 
2005, 352

7 GARRETT, Craig (ed.): Vitamin D2: New 
Perspectives in Drawing. London: Phaidon 
2013, 351

8 OSBORNE, Peter: Contemporary art 
is post-conceptual art. Public Lecture, 
Fondazione Antonio Ratti, Villa Sucota, 
Como, 9 July 2010, 10–11. Definice, co 
lze považovat za postkonceptuální znak 
současného umění. Dostupné: http://
www.fondazioneratti.org/mat/mostre/
Contemporary art is post-conceptual art 
/Leggi il testo della conferenza di Peter 
Osborne in PDF.pdf (15. 7. 2015)

9  http://artalk.cz/2014/05/14/altermoder-
na-na-ceske-scene/ (15. 7. 2015)

10 Výjimku tvoří monografická publi-
kace autorské dvojice David Böhm a Jiří 
Franta: Nulla Dies Sine Linea. Praha 2012, 
do které textem přispěli Tomáš Pospiszyl, 
Edith Jeřábková, Aleš Suchý, Jan Zále-
šák, Terezie Nekvindová, Marek Meduna 
a Václav Magid.

11 Dnes Nadace pro současné 
umění Praha. http://fca.fcca.cz (15. 
9. 2015)
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Kolekci textů rozširuje Anna Vartecká, teoretička a kurátorka, textem 

Kresba ako intímny proces, který uvádí do analýzy proměny kresby v kon-

textu více generací vybraných ženských autorek na české a slovenské 

scéně. Anna Vartecká se zabývá kresbou s přihlédnutím k její expan-

zi do intermediálních přesahů. Více se věnuje intimním výpovědím,  

existenciálním polohám a chápání kresby jako způsobu záznamu osob-

ní paměti.

Textovou část uzavírá text Co znamená kreslit v galerii na zeď od Evy 

Mrázikové, kurátorky, ředitelky Galerie Emila Filly v Ústí nad Labem, vi-

zuální umělkyně a doktorandky na FUD UJEP v Ústí nad Labem, ve kte-

rém nalezneme uchopení základního cíle současného umění, kterým je 

komunikace s divákem, a to na pozadí vývoje chápání kresby v období 

rozmáhajících se nových médií od 90. let 20. století po současnost. Au-

torka zacílila svůj text na přesahy kresby do dalších médií (mixed media, 

digitální animace atd.). Dále poukázala na participativní a performanční 

potenciál současných přístupů v kresbě. Zaměřila se také i na její intim-

ní a experimentální polohu. Vše s přihlédnutím k české scéně. V závěru 

textu se dotkla galerijních animací.

Druhá, obrazová část publikace přináší dokumentaci kurátorských pro-

jektů výstavy Nulla Dies Sine Linea: Postkonceptuální přesahy v současné 

kresbě12 v Galerii Emila Filly (GEF) v Ústí nad Labem v roce 2014 a výběr 

ze série výstav v Galerii Altán Klamovka v Praze v letech 2014–2015. Její 

podstatná část je věnována představení profilů umělců, a to jak zapoje-

ných do dvouletého výzkumu, který vydání knihy předcházel, tak i těch, 

kteří byli vybráni, aby doplnili pohled na současnou českou a (potaž-

mo slovenskou) kresbu. Výběru předcházelo stanovení dvou parametrů. 

Prvním je poukázání na mladé umělce tvořící převážně intermediálně se 

zájmem o kresbu a druhým je omezení jejich věku do 40 let. 

12 www.aug.cz/nulla-dies-sine-linea-v-
gef-v-usti-nad-labem (15. 9. 2015)

Ilustrační fotografie, archiv autorky

Ilustrační fotografie, archiv autorky
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Text poukazuje na současnou kresbu a její přesahy do intermediální 

tvorby mladých umělců. Zabývá se různorodostí témat, která jsou pro-

střednictvím kresby vyjádřena. Autorka uvádí jak zahraniční, tak české 

příklady v kontextu postkonceptuálního umění. Dále se zaměřuje na 

výsledky aktivního kurátorského výzkumu s přihlédnutím ke zkouma-

nému médiu kresby, a to konkrétně k výstavě Nulla Dies Sine Linea: Post-

konceptuální přesahy v české kresbě v GEF v Ústí nad Labem v roce 2014 

a sérii výstav v Galerii Altánu Klamovka v Praze v letech 2014–2015.

Klíčová slova: kresba, linie, instalace, objekt, site-specific art, nová mé-

dia, performance, participace, postkonceptuální umění, intermediální 

umění, české výtvarné umění

Lenka Sýkorová (1977), teoretička, kritička a kurátorka výtvarného 

umění. Vystudovala obor Dějiny umění na FF UK v Praze a doktorandské 

studium na FUD UJEP v Ústí nad Labem. Od roku 2004 kurátorsky vede 

Galerii Altán Klamovka v Praze. Autorka projektu Action Galleries. Více na 

doméně actiongalleries.info nebo v knize Konečně spolu. Česká nezávislá 

galerijní scéna 1990–2011. V letech 2009–2011 přednášela na FaVU VUT 

v Brně. Od roku 2009 působí na KDTU FUD UJEP v Ústí nad Labem. Pub-

likuje v odborných publikacích a periodikách (Flash Art, Artalk).

Abstrakt: Kresba jako výrazový prostředek nás v rámci komunikace provází celý 

život. Je s ní spojena schopnost bezprostředně zaznamenat myšlenku, 

nápad, plánek nebo symbol. Umělcům mimo jiné umožňuje autorsky 

se vyjádřit prostřednictvím tohoto výsostně intimního média. Poskytuje 

jim svobodu tvůrčího gesta snadností výrazových prostředků. „V liniích 

kresby jsme zvyklí číst podobně jako ve fyzických rysech lidské tváře. Z něko-

lika čar a bodů jsme schopni rozeznat nejen osobnost, ale také odhadnout, 

v jakém rozpoložení se právě nachází. Kreslené charaktery se staly běžnou 

součástí našeho vizuálního prostředí.”1

Kresba je v klasickém pojetí definována jako „zobrazení skutečnosti po-

mocí čar a bodů“2. Technika kresby, jejímiž nástroji se vedle klasických 

materiálů tužky, tuše, papíru stává v průběhu druhé poloviny 20. století 

i tělo, reálné prostředí (krajina, město), mysl (umělce, diváka) či online 

prostor (internetová síť), se nesmírně rozšiřuje. K tomu přistupuje i mo-

ment „tady a teď“ a s ním spojená procesualita. Žánry se v důsledku no-

vých médií také rozšiřují. A tak se vedle ilustrace, komiksu, koláže, akva-

relu setkáváme i s animací, net-artem atd. Témata se mění, a to v kon-

textu celkového vývoje umění. Jejich různorodost v současném umění 

dokazuje, že umělci si nevybírají a nezprostředkovávají prostřednictvím 

kresby o nic méně rozmanitá témata, než se děje u jiných médií. To na-

dále poukazuje na nepostradatelnost kresby v rámci výtvarného vyjád-

ření. Z kresby se stalo demokratické médium. Celá řada umělců kresbu 

volí jako rychlou techniku pro náčrt myšlenek. Pro celou řadu z nich je 

nadále kresba cíl a takto s ní nakládají. Po roce 1990 dochází ve světo-

vém umění k velkému zájmu o kresbu3. Také snahy o teoretické ucho-

pení kresby v posledních letech nám dokládají rozšíření různých forem 

kresby v 21. století, a to především v postkonceptuálním proudu umění4. 

Na hranice současné kresby poukazuje text Drawing Talks. The Limits 

of Contemporary Drawing Elsy Lahner, která je také kurátorkou vídeň-

ské výstavy Drawing Now: 20155 v Albertině ve Vídni v roce 2015. Tato 

výstava demonstrovala široké spektrum současné kresby: „vedle malých 

formátů spontánní kresby (Tomma Abts) scénky z ulice (Olga Chernysheva6) 

nebo monumentální formáty návrhů idealistického města (Paul Noble), ex-

1. 1 Ani den bez čárky
Lenka Sýkorová

1  http://artycok.tv/lang/cs-cz/26705/
charakter-1 (5. 7. 2015)

2 TROJAN, Raul, MRÁZ, Bohumír: Malý 
slovník výtvarného umění. Praha: SPN, 
1990, 104

3 DEXTER, Emma (ed.): Return of the 
repressed. In: Vitamin D: New Perspecti-
ves in Drawing. London: Phaidon 2005,  
8

4  “Described crudely, contemporary art 
currently follows two main trajectories: 
the post-Conceptual and the neo-Ro-
mantic. Crucially, it is within the field of 
drawing that the inherent tensions and 
contradictions of these two directions 
are intriguingly played out.” DEXTER, 
Emma: Vitamin D: New Perspectives in 
Drawing. London: Phaidon 2005, 6

5 www.albertina.at/en/exhibiti-
ons/future?j-cc-node=item&j-cc-
-id=1411462061382&j-cc-item=au-
sstellungen&ausstellungen_
id=1411462061382 (5.7.2015)

6 www.olgachernysheva.ru (5. 7. 2015)
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presivní díla (Erik van Lieshout), také černobílé kresby (Chloe Piene, Mark 

Bauer), byly zde i barevné kresby (Amy Cutler) a velké akvarely (Los Carpinte-

ros), kresby doplněné slovy či texty (Muntean/Rosenblum, Dan Perjovschi7, 

David Shrigley8). Výstava poukázala na to, že kresba nemusí být nutně vždy 

na listu papíru. Michael Borreman používá obálky nebo přebaly knih, San-

dra Vásquez de la Horra zase kreslí na různé formáty a druhy nalezených 

papírů, které pak namáčí ve vosku, Toba Khedoori je namáčí před samot-

nou kresbou, Mithu Sen kreslí na plexisklo. Dan Perjovschi, Constantin Luser 

a Lotte Lyon kreslí na zeď nebo strop galerie, zatímco linie Moniky Grzymaly 

a Fritze Panzera se rozprostírají do prostoru nebo jsou v pohybu u video-

animace Davida Shrigleye. Marc Bauer zase sestavuje nespočet kreseb na 

plexisklových plátech do podoby filmu. V případě Nikolause Gansterera9 je 

kresba součástí performance.“10  

I v České republice vznikají zajímavé kurátorské projekty s důrazem 

na médium kresby, nejsou však tak rozsáhlé jako zmíněná vídeňská vý-

stava. Kupř. z nedávných počinů výstava Jehla v kupce sena11 od Petra 

Vaňouse v Topičově salonu v Praze v roce 2015 nebo kurátorský projekt 

Galerie Karton v Praze umělců Šárky Koudelové a Ondřeje Basjuka, kteří 

se v letech 2012–2015 v galerii zaměřili na fenomén umění na papíru.12 

Či brněnská iniciativa papier.cz umělce Miroslava Jiřeleho, který v říjnu 

v roce 2014 svoje aktivity prezentace nejmladší generace českých a slo-

venských umělců rozšířil o sbírku Včelou a mlíkem. Ta mapuje „netradiční 

principy a způsoby v kresbě od 80. let po současnost“.13 Určité teoretické 

reflexi kresby se tak věnují především samotní umělci. Intenzivně na čes-

ké scéně David Böhm a Jiří Franta. Ti vydávají noviny KIX14, které se sou-

středí na autorský komiks, ilustraci a kresbu. Na slovenské scéně je zase 

velmi aktivní kurátorsko-umělecká dvojice Slavomíra Ondrušová a Milan 

Vagač s Časopisem X15 vycházejícím od roku 2013 se zacílením na kresbu 

v středoevropském kontextu.  

Cílem dvouletého projektu Postkonceptuální přesahy v české kresbě 

v letech 2014–2015 se stala idea aktivního preferování a reflektování mé-

dia kresby na české scéně, a to z pohledu oslovených umělců, teoretiků 

a kurátorů umění.16 Postupem času se zájem rozšířil o slovenskou umě-

leckou scénu, a to zapojením slovenských umělkyň do projektu. Kon-

krétně Miry Gáberové a Magdy Stanové, které žijí v Praze, a Slavomíry 

Ondrušové z Bratislavy. Do projektu byli vybráni umělci, kterým kresba 

slouží jako nástroj pro vyjádření intimního, osobního uměleckého ges-

ta. Výzkum byl zaměřen především na autory, kteří nejsou v rámci kres-

7 www.perjovschi.ro (5. 7. 2015)

8 www.davidshrigley.com (5. 7. 2015)

9  www.gansterer.org (5. 7. 2015)

10 LAHNER, Elsy (ed.): Drawing Now 
2015. Wien: Albertina, 2015, 13

11 www.topicuvsalon.cz/vystava/jeh-
la-v-kupce-sena/ (5. 7. 2015)

12 www.rozhlas.cz/mozaika/vytvar-
ne/_zprava/particip-157-a-otevreni-
-nove-galerie-karton--1125273 (5. 7. 
2015)

13  http://papier.cz/ (5. 7. 2015)

14 Noviny, které jsou vydávané v li-
mitovaném nákladu a se záměrem na 
sběratelský potenciál svých odběrate-
lů. http://kixkix.cz (5. 7. 2015)

15 Časopis vydávaný v limitovaném 
nákladu často s vloženými autorskými 
kresbami. http://casopix.blogspot.
cz (5. 7. 2015). Na podzim roku 2015 
uspořádali výstavu CZXSK

16 V rámci studia kresby na české 
umělecké scéně jsem narazila na 
katalogy věnující se české kresbě v 80. 
a 90. letech 20. století. Česká kresba 
20. století ze sbírek Alšovy Jihočeské 
galerie (katalog výstavy z roku 1984, 
text Vlastimil Tetiva) a Současná česká 
kresba (katalog výstavy v Moravské 
galerii v Brně, Místodržitelský palác 
v roce 1990, text Hana Karkanová 
a Jana Šálková). Od nich jsem však 
výzkum posunula s ohledem na to, 
že jsem se primárně zaměřila na nové 
chápání kresby přesahující do dalších 
médií a kresby expandující do prosto-
ru. V tradičním slova smyslu je kresba 
chápána i u současných výstavních 
přehlídek, kupř. Mezinárodní bienále 
kresby Plzeň (bienale-plzen.cz, 5. 7. 
2015) nebo Figurama (figurama.cz, 5. 
7. 2015)

17 Eva Koťátková byla k účasti na 
skupinové výstavě Nulla Dies Sine 
Linea: Postkonceptuální přesahy 
v české kresbě vyzvána, ale po prvotní 
kladné reakci nakonec nedošlo k další 
spolupráci. To jsem respektovala 
a chápala jako součást vývoje 
aktivního kurátorského výzkumu. 
Eva Koťátková se prostřednictvím 
různých výtvarných médií dotýká 
společenských témat – výchovy, 
deformace jedince ve společnosti, 
vyloučení, izolace atd. Kresba je pro 
ni důležitým vyjadřovacím médiem 
již od studií na pražské AVU. Kupř. 
výstava Prostřeno v Galerii Altán 
Klamovka v roce 2006. Kurátoři Viktor 
Čech a Lenka Sýkorová.

18 Kateřina Šedá v rámci 
participativních projektů, které jsou 
vždy důkladnou sociální sondou, 
pracuje s kresbou. Kupř. Je to jedno, 
2005 nebo Duch Uhystu, 2009.

19 S výjimkou již etablované autorské 
dvojice Davida Böhma a Jiřího 
Franty, kteří byli vybráni s odkazem 
na aktivity v oblasti experimentu 
u média kresby. Mezi další etablované 
autory zařazené do projektu jistě patří 
Petra Herotová, Matěj Smetana a Jan 
Nálevka.

20 www.tate.org.uk/art/artworks/
long-a-line-made-by-walking-p07149  
(5. 7. 2015)

21 www.t-r-a-n-s-i-t.net (5. 7. 2015)

22 www.designboom.com/art/3d-
wire-sculptures-by-fritz-panzer/ (5. 7. 
2015)

23 www.initiartmagazine.com/
interview.php?IVarchive=31 (5. 7. 
2015)

24 www.sonjagangl.com//work-
recent.html (5. 7. 2015)

by tak známí jako Eva Koťátková17 nebo Kateřina Šedá18, kterým byla již 

věnována dostatečná pozornost v rámci výtvarné kritiky.  Chtěla jsem 

poukázat i na další autory19, které mnohdy s kresbou v kontextu jejich 

tvorby ani nespojujeme.

Proběhla jedna skupinová výstava Nulla Dies Sine Linea: Postkoncep-

tuální přesahy v české kresbě v GEF v Ústí nad Labem v roce 2014, která 

zkoumala kresbu v rámci různých přesahů. Byla zde zastoupena kres-

ba jako linie expandující do prostoru formou instalace (Petr Dub), ob-

jektů (Pavla Gajdošíková), site-specific realizací (Libor Novotný) nebo 

kresba reflektující samotný prostor galerie (Matěj Smetana a Jan Pfeif-

fer). V tomto vymezení lze zmínit kresbu vytvářenou stopou v dnes již 

ikonickém díle land artu – A Line Made by Walking20 od Richarda Lon-

ga z roku 1967, kdy se linie uvolnila z omezeného formátu papíru. Po-

kud bychom vybrali instalaci, která vznikla přímo pro tuto výstavu, od 

Petra Duba s názvem Death of Philosopher, Slavoj, I Know What You Did 

Last Summer (z cyklu Know-How) a vztáhli ji k zahraničnímu kontextu, 

šlo by jistě najít podobný formální přístup a práci s linií v tvorbě pol-

ské autorky Moniky Grzymaly21, která vytváří prostorové instalace po-

mocí lepenky, nebo u rakouského umělce Fritze Panzera22, který linii 

vyvádí do prostoru formou drátěných konstrukcí. Na ústecké výstavě 

byla dále zastoupena kresba jako součást performativního gesta (Mira 

Gáberová, Adéla Součková, Magda Stanová). I zde bychom našli para-

lely k zahraniční scéně, především pak u rakouského umělce Nikolause 

Gansterera, který kresbu chápe jako performanci. Tak jako Mira Gá-

berová na výstavě v GEF doplnila kresby, nalezený obrazový materiál 

z rodinného archivu a projekci svým tělem, tak zase obdobně pracu-

je berlínský umělec pocházející z Jižní Afriky Robin Rhode23 s tím, že 

on vychází ze sociálního kontextu hip-hopové scény, postkoloniál-

ních tendencí a street-artu a na tomto pozadí vytváří abstraktní iluze 

ve veřejném prostoru, kde je jeho tělo také dominantní ve výsledném 

výtvarném vyjádření. Na výstavě Nulla Dies Sine Linea byli zastoupeni 

i umělci pracující se zastavením, soustředěním a zduchovněním, které 

technika kresby přináší (Dana Sahánková, Nikola Čulík, Adéla Součková, 

Mira Gáberová, Petra Herotová, Markéta Hlinovská, Jan Nálevka, Daniel 

Hanzlík). Zde lze zmínit rakouskou umělkyni Sonju Gangl24, která kres-

bu uchopuje jako klasické médium, jež v dnešní zrychlené době přiná-

ší zpomalení a zklidnění. Nebo indická umělkyně Mithu Sen se ve své 

tvorbě, tak jako Adéla Součková v díle Narcis, zase inspiruje symbolikou 

a často subtilní kresbou propojuje detaily ze světa lidí, zvířat a rostlin.  
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Nikolu Čulíka, který kreslí na zeď v galerii, a tím velice osobitě komentuje 

současné události, lze dát do porovnání s dílem rumunského umělce 

Dana Perjovschiho. Nakonec ústecká výstava zohlednila i úlohu kresby 

v rámci elektronických médií (Matěj Smetana, Jan Pfeiffer, Conrad Arm-

strong). A samozřejmě i experimentální polohu autorské dvojice Davida 

Böhma a Jiřího Franty. Kresba je druh samostatného vizuálního jazyka, 

ke kterému vede cesta přes řemeslo, jehož zvládnutí je jen začátek této 

cesty. Výstava Nulla Dies Sine Linea se zaměřila na samotnou cestu i cíle 

tohoto tvůrčího procesu. 

Zároveň řada zde vystavujících měla pak samostatnou výstavu 

v pražské Galerii Altán Klamovka, kde proběhly i rozhovory s umělci, 

z nichž přináším odpovědi na jednu důležitou otázku: „Jaké postavení 

má v Tvé tvorbě médium kresby?“, která je pro uchopení kresby 

nastupující generací umělců velmi důležitá.

„Kresba je pro mne kostrou, koncepcí každého vztahu linie, pokud se tedy 

něčeho z toho chci dotknout, zabývat se tím – přijít tomu na kloub, jsem 

automaticky veden ke kresbě, ať již její podobu ukazuji v pohybu – pomocí 

animace, začleňuji ji do objektů – prostoru, či ponechávám skrytou ve 

skicovacích blocích.“ (Jan Pfeiffer)

„Kresba je pro mne základem veškeré mé tvorby. Je to proces myšlení, 

ať už jde o počáteční skicu nebo o konečnou formu. Používám převážně 

lineární kresbu, jež je jasná a ohraničuje konkrétní problém, který řeším.“ 

(Juliana Höschlová)

„Kresba zaujímá v mé umělecké tvorbě stěžejní místo; od automatické 

kresby po kresbu z reálu prostupuje všechna díla v jiných médiích, ale také 

poskytuje prostor pro spontánní improvizace, které neslouží žádnému 

hlubšímu účelu. Fascinuje mě bezprostřednost a proměnlivost kresby 

a také to, jak důležitou roli hraje při napomáhání člověku v prozkoumávání 

a ztvárňování světa. Prostřednictvím kresby jsem se naučil (a stále se učím) 

vidět.“ (Conrad Armstrong)

„Zabývám se kresbou hlavně v souvislosti s animovaným filmem, kdy 

užívám výrazné křivkové kontury jako hranice, kde končí jeden prvek 

a začíná jiný. V animacích někdy používám kresbu i v podobě šrafury. Ve 

výstavě v Altánu Klamovka chápu kresbu v rozšířeném významu jako sérii 

počítačových křivek, vektorů, které nevycházejí z reality, ale jsou uměle 

konstruované. Počítač plně ví, co tyto vektory představují, ‚chápe‘ jejich 

tvar jako my, např. tvar tužkové kresby.“ (Matěj Smetana)

„Kresba má oproti fotografii tú výhodu, že sa v nej dajú vypustiť všetky 

nepotrebné informácie. Z diagramatickej mapy sa napríklad dá oveľa ľahšie 

vyčítať, kde čo je a ktorou cestou ísť, ako zo satelitnej fotografie. Fotografie 

turistických atrakcií väčšinou prezrádzajú príliš veľa a tým pripravujú 

o prekvapenie.“ (Magda Stanová)

„Mým hlavním vyjadřovacím médiem je kresba, kterou v poslední době 

stavím do konfrontace s principem kopírování, zmnožení, reprodukce… 

V rámci své tvorby zkoumám, čím vším se kresba v dnešní době 

všudypřítomných norem a strojů může stát.“ (Petra Herotová)

„Kresba je pre mňa esenciálna a dôležitá v procese celej tvorby. Kresba  je 

prvotný záznam myšlienky ako aj finálny obraz.“ (Mira Gáberová)

Odpovědi jasně dokazují nepostradatelnost kresby v tvorbě mladých 

umělců. Poukazují na fakt, že je stále preferovaným výtvarným médiem, 

i když se jedná o tradiční výtvarnou techniku, a že se dokázala infiltrovat 

do všech možných uměleckých disciplín. Základním kamenem projektu 

Postkonceptulní přesahy v české kresbě bylo zacílení na kresbu jako na 

univerzální dorozumívací jazyk25. Kresba je z kurátorského pohledu 

velmi zajímavé médium, které se v průběhu 20. století a 21. století stalo 

svébytným uměleckým dílem. Pravidla výzkumu byla nastavena na 

zkoumání kresby vznikající v rozmezí let 2000–2015 u umělců do 40 let 

na české scéně. Cílem bylo přiblížit současnou kresbu, která se objevuje 

v postkonceptuální tvorbě umělců a mnohdy jako součást jejich 

intermediálního vyjádření. Zaměřila jsem se tedy na linii přesahující 

do prostoru formou instalace, objektu, performance a participace a na 

polohy zkoumající hranice kresby formou experimentu. 
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25 Součástí textu je také doplňující 
obrazová a textová část, kterou 
naleznete v druhé části publikace.
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21 x 30cm, 2011

Dana Sahánková, z cyklu Vyslanci 
chaosu, 2012, pohled do výstavy 
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Kategorie označující historické slohy jsou buď čistě konvencionál-

ní, sloužící jen pro artikulaci umělecko-historického diskurzu (baroko), 

nebo mají jistou interpretační aspiraci (renesance). Protože ale poznání 

historie je vždy dialogem přítomnosti s minulostí, podléhají takovéto 

interpretační kategorie trvalé korekci. V případě konceptuálního umění 

je situace komplikovaná sporem mezi obrazovým a konceptuálním vý-

razem, a tudíž i hlediskem hodnotícím. Proto se autor této statě domní-

vá, že ve sborníku o současné kresbě má své místo pokus o vyjasnění 

vztahů mezi obrazem a konceptuálním dílem. 

Klíčová slova: konceptuální umění, postmoderní umění, postkoncep-

tuální umění, kresba, estetika, smyslové vnímání

Ludvík Hlaváček (1940), historik umění, vystudoval dějiny umění na FF 

UK v Praze. Pracoval v ÚTDU ČSAV, byl redaktorem časopisu Výtvarné 

umění, zakládajícím ředitelem Sorosova centra současného umění, kurá-

torem a teoretikem současného výtvarného umění. Od roku 2007 před-

náší na FUD UJEP v Ústí nad Labem.

Abstrakt: … ale nejdříve nad pojmem „konceptuální“ 

V návaznosti na definici konceptuálního umění z pera Sol Le Witta, 

uveřejněnou v roce 1967 v podzimním vydání Artfora1, většina násled-

ných interpretací (Osborn, Danto, Schaeffer a další) pokládá za jeho 

hlavní rys obrat od „smyslového“ – popřípadě „estetického“ vnímání, 

k vnímání, které je artikulováno racionálním úsudkem, respektive po-

jmem. Tento zjednodušený názor však mate argumenty obhájců i kritiků 

a má své matoucí důsledky i při interpretaci slohů následujících.  

Zastavme se nejprve u předmětné stránky. Do kategorie „konceptuální 

umění“ se kladou jak díla, která skutečně pracují s pojmem a ideou2, tak 

díla, která bezprostředně s pojmem, verbálním jazykem, ani diskurzivním 

myšlením nepracují. Jsou-li pod tuto kategorii řazeny žánry, jakými byly 

happeningy, pop-art, land-art, body-art, aktivity fluxu, politické projek-

ty Hanse Haackeho a dalších, pak by konceptuální umění mělo být cha-

rakterizováno jinak. Na první pohled je vše v pořádku: pro Kaprowův ha-

ppening, pro performanci Mariny Abramović, akce Toma Marrioniho, pro 

Štemberův či Milerův projekt je skutečně podstatnou stránkou myšlenka, 

a nikoliv teprve vizuálně přístupný obraz, který by svými tvary a barvami 

zprostředkoval umělecké sdělení. Otázkou ale je, je-li takovým nositelem 

myšleného sdělení pojem a také jestli recepce obrazu se skutečně děje 

jen tzv. smyslovým vnímáním. A je hned zjevné, že tomu tak není. 

Co je tedy nositelem uměleckého sdělení v oblasti tzv. konceptuální-

ho umění? Je to zřejmě osobní zkušenost, tělesná, prostorová, časová, 

sociální zkušenost. Lidská zkušenost je ale aktem reflexe, aktem myšlení. 

Zároveň ale nelze nevidět, že takto komunikovaná zkušenost je osob-

ně jedinečná, nesystémová, obecně nedefinovatelná, neuchopitelná 

diskurzivním jazykem, zkušenost, na kterou je každý objektivní pojem 

„krátký“. Níže se takovou zkušenost budu pokoušet charakterizovat jako 

zkušenost estetickou. 

Má-li tedy konceptuální umění blízko k myšlení, pak musíme také mít na 

mysli, že ne každé myšlení je manipulací s pojmy. Ne každá zkušenost je 

pojmová a totálně verbalizovatelná. Happeningy, performance, projekty 

body-artu, land-artu, aktivity fluxu a dalších žánrů, nám odkrývají lidské 

situace, zkušenostní segmenty, které nám přibližují něco důvěrně zná-

mého, co ale zároveň nelze verbálním nástrojem zobecnit. Konceptuální 

umění je tedy spíše než aliancí s pojmem, masivním útokem na kognitivní 

1. 2 Mudrování nad  
postkonceptuální  
kresbou
Ludvík Hlaváček

1 “In conceptual art the idea or con-
cept is the most important aspect 
of the work. When an artist uses 
a conceptual form of art, it means 
that all of the planning and decisi-
ons are made beforehand and the 
execution is a perfunctory affair. The 
idea becomes a machine that makes 
the art.”

2  „Konceptuální umění“ by pak 
označovalo to umění, které reflek-
tuje verbální jazyk a jeho specifický 
způsob zobecnění a jeho kognitivní 
a komunikační možnosti a meze. 
Patřila by pak do této kategorie díla 
Josepha Kosutha a umělců kolem 
časopisu The Fox, Lawrence Weinera, 
Roberta Barry, skupiny Art and Lan-
guage a u nás třeba Jiřího Valocha.



22 23

6 Je to skoro neuvěřitelné, ale zdá se, 
že implicitní víra celé moderní éry, 
že svět jako takový má nějakou skry-
tou nicméně univerzálně platnou 
podobu, jejíž tajemství systematická 
věda či geniální jedinec postupně 
odkrývá, je historickým dědictvím 
křesťanského názoru, podle kterého 
svět jako takový je dílem božím, 
darovaným člověku.

Jako dědic řeckého pojmu AISTHÉSIS, zahrnuje pojem estetika kogni-

tivní nástroje, kterými reflektujeme vnější svět a náš vztah k němu na 

nejrůznějších rovinách osobního života i sociální koexistence. Umění, 

a to ve všech svých dosavadních formách i v těch, které budou teprve 

vynalezeny, je kulturní institucí, která demonstruje bytostný charakter 

estetického poznání, jako poznání vlastního člověku a lidské společnos-

ti, tj. dosvědčuje, že jde o poznávání otevřené, nespoutané žádným sys-

témem – jakkoli se systémy pracuje a s užitkem je využívá – dynamické 

a situované, vyžadující angažování všech lidských možností včetně ima-

ginace a hledání neověřených alternativ. 

Proč tedy konceptuální umění?

Chceme-li interpretovat historický posun od žánru malby ke koncep-

tuálnímu výrazu, pak to nebude posun od „smyslového vnímání“ a od 

„jen estetického“ hlediska k „pojmovému myšlení“, ale od výrazu, kte-

rý se rozvinul na poli historicky zakotveného výrazového nástroje – zá-

věsného obrazu, k jinému, historicky příznačnému výrazovému modu. 

Moderní umělci počínaje Manetem bojovali s přirozeně omezenými 

prostředky tohoto „obrazového“ sdělování, ale až po Pollocka a mono-

chromní malbu sváděli tento boj na půdě závěsného obrazu. Pokud ale 

modernímu umění a modernímu člověku šlo o vyjádření světa, který 

jest, tj. který jest sám o sobě skrytý našemu poznání a existující jako 

takový už vždy před naším poznáním6, muselo se v rozhodující chvíli se 

závěsným obrazem, jako nositelem informace o univerzálních pravdách 

daného světa rozloučit. Umělcům generace Allana Kaprowa bylo jasné, 

že pokud lidský svět vůbec ještě má nějakou vnitřní jednotu, která není 

produktem člověkova vztahu k němu, nemůže být zobrazena omeze-

nými prostředky závěsného obrazu, protože tato jednota žije v dynami-

ce a pluralitě jedinečných událostí a v individualitě tělesné přítomnosti, 

a nelze ji zobrazit v prostoru vymezeném obrazovým rámem. Na místo 

modelové jednoty obrazu světa přinášeli konceptuální umělci fragmen-

ty lidské zkušenosti, osobních setkání s dynamikou a pluralitou reálného 

světa.   

Postkonceptuální umění a postmoderní revoluce 

Stejně jako v případě postmoderny, má předpona post ve spojení se 

slovem konceptuální ambivalentní smysl: znamená kritiku i navazování. 

V tomto případě ale chápu vymezení postkonceptuálního umění vůči 

roli pojmu – konceptu, na předpoklad, že v procesu člověkova porozu-

mění světu a sobě je rozhodující pojem. Konceptuální umění nás volalo 

k odpovědnosti za lidská rozhodnutí, která nejsou a priori popsána ob-

jektivním jazykem, a přece jsou relevantní pro aktuální lidské soužití. Už 

toto upřesnění by mělo modifikovat výchozí pozice sporu o oprávněnost 

uměleckých žánrů. Pozastavme se ještě u dalších interpretačních pojmů.    

„Smyslové vnímání“

Přebírání tradičních pojmů nás zavádí do neřešitelných pastí. Jednou 

takovou je opozice „myšlení“ a tzv. „smyslového vnímání“.  Obvyklé in-

terpretace konceptuálního umění charakterizující tento žánr odklonem 

od pouze „smyslového vnímání“, které je přisuzováno sdělování obra-

zem –  vychází z tradičních modelů, které chápou lidské vnímání jako 

pasivní a mechanický proces.3 Umělci a lidé recipující umělecká díla ov-

šem sotva mohou akceptovat takovýto pasivní a mechanický model vní-

mání. Víme přece, jak recepce, a to nejen uměleckého díla, vyžaduje naši 

aktivní produktivní obrazotvornou činnost. Známé hříčky s reverzibilní-

mi obrazy ukazují, že neutrální kresba se promění ve zpodobnění husy 

teprve tehdy, když najdeme ve své vlastní paměti podobu husy – nebo 

zajíce, a tu na neutrální kresbu dosadíme. Zdá se, že sotva jsme schopni 

vnímat něco, co už nemáme připraveno v mysli. Smyslové vnímání není 

tedy nějaký nevědomý mechanický předstupeň myšlení, nýbrž tvůrčí, 

produktivní akt, strukturovaný podobně jako „vyšší“ formy myšlení. My-

šlením aktivované smyslové vnímání není žádnou relevantní charakte-

ristikou pro ten či onen umělecký žánr. Je aktivní ve všech uměleckých 

žánrech a zdaleka není omezeno jen na umění.

Estetika

Pojem estetika mění svůj obsah nejen v průběhu dějin, ale i v rámci 

osobního názoru. M. C. Barranco4 ukazuje, jak Arthur Danto v knize The 

Abuse of Beauty (2003) opustil teorii estetiky pracující s emotivními poci-

ty libosti a nelibosti a přistoupil k estetické hodnotě jako k intelektuální-

mu produktu, který se účastní svým způsobem na kognitivním procesu 

(i když pouze jakožto „inflector“). Nicméně domnívám se, že kognitiv-

ní role estetiky zasluhuje důkladnější zdůvodnění, nežli poskytl Arthur 

Danto.5 Pro takový pokus tu ale není místo, jen tolik zdůrazněme, že es-

tetické hledisko nelze spojovat se závěsným obrazem s úmyslem odlišit 

„obrazový“ charakter sdělení od konceptuálního výrazu. 

3 Vztah myšlení a smyslového 
vnímání pojednává Johan Lehrer 
v knize: Proust Was a Neuroscientist. 
A Mariner Book. Boston: New York 
2008. V kapitole o Cézannovi cituje 
umělce: “The eye is not enough. One 
needs to think as well.“ a vyvozuje: 
Cézanne´s epiphany was that our 
impressions require interpretation: 
to look is to create what you see. 97  

4 CARRASCO BARRANCO, Matilde: 
The Dogma of Post-Conceptual Art: 
The Role of the Aesthetic in the Art of 
Today. http://proceedings.eurosa.
org/4/carrasco2012.pdf (10. 8. 2015)

5 Bližší porozumění kognitivní roli 
estetiky by vyžadovalo kritiku pojmu 
krása. Pokud chápeme krásu jako 
normovatelnou vlastnost předmětu 
a její posouzení svěřujeme iracio-
nální libosti a jako takovou bychom 
ji chtěli učinit předmětem estetiky, 
pak se celá estetika scvrkne na svůj 
paskvil. Krása může být součástí 
estetiky, jen pokud ji chápeme jako 
rys optimálního vztahu člověka 
ke světu, tj. tak, jak byla chápána 
v antickém Řecku. „Výchozí jednotu, 
vnitřní totožnost  ‚krásného‘,  ‚moudré-
ho‘ a ‚dobrého‘ života chápeme v kon-
textech vlastního moderního světa 
jenom s obtížemi.“ V Řecku se však „… 
nejedná o tři různá určení, která by se 
teprve dodatečně integrovala, nýbrž 
o trojjedinou tvářnost téhož. Krásný 
život znamená život uspořádaný 
a vnitřně sjednocený, harmonický, pro-
bíhající v souladu s řádem a na jeho 
základě. … Krásou se vyznačuje jak 
tělesné a smyslové, tak – a to neméně 
přesvědčivě – duchovní a duševní, 
chování, řeč, řád a logická skloubenost 
všeho jsoucího. Vnímání krásy má 
povahu vidění a znamená AISTHÉSIS, 
nicméně člověk vnímá a dokáže vidět 
mnohem víc než pouhé smyslové věci.“ 
MOKREJŠ, Antonín: Řecký duchovní 
svět a my. In: Rous, Jan, Kroupa, Jiří 
K. (eds.): Studie o počátcích uvažování 
o kráse v antickém Řecku. Praha: VŠUP 
1997, 19 a 21
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Jakkoli konceptuální dílo reflektuje zkušenost jedinečného člověka, 

obrací se k abstraktnímu individuu, na jehož místo může nastoupit 

kterýkoliv singulární jedinec přijímající obecný model za svůj vlast-

ní, jedinečný. Nemohlo tomu být jinak, jestliže konceptuální dílo, jako 

případ moderního díla, žilo s podstatným nárokem zjevovat segmen-

ty univerzální pravdy tohoto světa, existujícího před naším poznáním. 

Nárok jedinečnosti zde a nyní a reality tělesného bytí zde a nyní, se 

nutně lámal požadavkem univerzální platnosti každého jednotlivého 

sdělení.    

Tento paradox nároku jedinečnosti na obecnou platnost je zřejmě prin-

cipiálně nepřekonatelný, ale to neznamená, že nemůže mít různou histo-

rickou podobu a nemůže zkoušet různé formy svého překonání. Radikální 

podobu překonání tohoto paradoxu přinesla postmoderna, a to tím, že 

se rozloučila s tradovanou modelovou představou, že svět je tu dán ještě 

před naším poznáním a dokonce že lidské výkony a základní respekto-

vané sociální hodnoty a pravidla jsou jakýmisi vnitřními projevy tohoto 

někým, nějak daného světa. Postmoderna se rozhodla přijmout svět jako 

lidské dílo a za reálné považovat to, co člověk vytvořil. Postmoderna vza-

la vážně jedinečnost individua i události a přijímala ji bez metaforického 

pozadí hluboké perspektivy jediné univerzální pravdy. 

To ovšem neznamená, že se svět stal průzračnou strukturou věcných 

a logických vztahů a že ztratil svůj smysl a proměnil se v komplex věc-

ných a operativních aktů. Právě naopak, dílo člověka, bytosti ve svých 

možnostech všestranně omezené, nemůže být ničím jiným, než více či 

méně podařeným pokusem. Tajemné nepoznané „jádro“ společného 

světa nezmizelo, nýbrž změnilo jen radikálně své umístění. Přestalo být 

lokalizováno v nitru daného světa a stalo se něčím, co si my lidé ve své 

nemohoucnosti stále znovu a znovu produkujeme, s čím každodenně 

žijeme. Každým vyslovením odkrýváme něco z našeho světa a zároveň 

to zakrýváme. Každým operativním aktem zajišťujeme svou existenci na 

světě a zároveň znemožňujeme výhled na alternativní způsoby zajištění. 

Postmoderní svět je dobrodružstvím singulárních invencí, jejich střetů, 

korektur, inspirací, ovlivňování, dobrodružstvím, odehrávajícím se na 

poli otevřené komunikace využívající všech prostředků. Na poli umě-

ní se změnou lokalizace tajemství světa musely nutně zmizet všechny 

důvody pro nějaké apriorní hodnocení výrazových prostředků. Každý 

znak, ať má podobu obrazu, slova nebo gesta, je legitimní pro odkrytí 

tajemství lidského soužití. 

konceptuálnímu jako dvoufázový proces, při čemž první fázi provedl ně-

kdo jiný.   

Jak je možné, že konceptuální umění nesmetlo závěsný obraz do 

propadla dějin? To je záhada postkonceptuálních dějin umění – sou-

časných dějin umění, které mi bohatostí svých variací přerůstají přes 

hlavu7. Pokusím se ale koncipovat tu stručné schéma, naznačující od-

pověď na tuto otázku. Zjednodušeně řečeno, důvodem další existence 

obrazu je skutečnost, že vítězství konceptuálního výrazu nad obrazem 

v 50. až 70. letech se odehrálo v rámci platnosti určitých historicky da-

ných pravidel.  

Tato pravidla byla dominována v té době stále platným moderním 

předpokladem, že lidský svět, ve kterém všichni spolu žijeme, má své 

„jádro“, jakýsi vnitřní společný smysl, který se skrývá. K tomuto „jádru“ 

vedou cesty diskurzivního myšlení, jak filozofického v linii pokračová-

ní a překračování metafyziky, tak vědeckého v hledání reálné struktu-

ry hmoty či kosmu a sledováním kauzálních souvislostí ovladatelných 

procesů, tak nesystémové cesty osobního vzepětí, včetně toho umě-

leckého. Jestliže Pollock se k tomuto jádru blížil svou extatickou akční 

malbou, tak další generace hledaly k němu cestu v reálné lidské inter-

akci se světem a s druhými lidmi a přesvědčily tehdejší umělecký svět, 

že k tajemství jádra daného světa se lze přiblížit jen za předpokladu, 

že nebudeme trvat na zprostředkování obrazem.8 Velká šíře koncep-

tuálních aktivit zakotvila uměleckou tvořivost v dynamice dějícího se 

života. Konceptuální umělecké dílo odkrývalo konkrétní případ lidské 

zkušenosti v konkrétní lidské situaci. Recepce takového díla, jak jsem 

sám mnohokrát zakusil, se vyznačovala silným dojmem bez-distančního 

vztahu. Samozřejmě, že i v případě obrazu se recipient stává aktivním 

tvůrcem, ale recepce „akčního“ umění, či díla pop-artu a jiných koncep-

tuálních forem, jakoby konanou událostí nebo reálně přítomnou věcí 

(např. krabic na mýdlo značky Brillo), neposkytovala recipientovi obra-

zový referát o tajemství světa, ale vyzývala jej, aby toto tajemství hledal 

sám v sobě. Tento model „konání“ revokoval silný pocit tělesné reality. 

To evidentně odkrývalo hlubší formu skutečnosti, než mohla vyvolat re-

cepce obrazového díla.  

Když však konceptuální umění naplnilo svůj dějinný úděl, ukazovalo 

se, že konkrétní zkušenostní situace nejsou ničím jiným, než typy si-

tuací, a tudíž zase jen obrazy či modely jedinečných lidských situací. 

7 Tím se můj příspěvek odlišuje od 
textů ostatních autorů této publika-
ce, kteří se v aktuální scéně vyznají 
a přesvědčivě ji artikulují. Mnohé 
informace v tomto smyslu přináší 
obsáhlá práce Petra Duba: Vybrané 
postkonceptuální přístupy v současné 
české malbě. Brno: FaVU VUT v Brně 
2013. Přístupné: http://fresh-eye.cz/
wp-content/uploads/2014/06/Petr-
-Dub-Vybrane-postkonceptualni-
-pristupy-v-soucasne-ceske-malbe-
-FaVU-2013.pdf (10. 8. 2015)

8 Viz KAPROW, Allan: The Legacy of 
Jackson Pollock, (1958). http://www.
belgiumishappening.net/home/
publications/1958-00-00_kaprow_le-
gacypollock (10. 8. 2015)
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ků, nebo termínu „postkonceptuální“, protože vedle těchto prostředků 

užívá i malbu, dopouštím se asi zjednodušení. Do jisté míry se tím ale 

snažím prosadit své přesvědčení, že interpretační kategorie teoretiků by 

měly zachovávat jistý ostych před tvorbou samou. Měly by být kladeny 

s vědomím, že každá taková verbalizace je ambivalentní a umělecké dílo 

objasňuje i falšuje.  

Specifika kresby

Kdyby spor mezi obrazem a konceptuálním dílem měl nějaký racionál-

ní důvod, kdepak by asi stála kresba? Od renesance či manýrismu, kdy se 

začal oceňovat význam individua pro jeho společenské postavení a ne 

pro propůjčenou boží milost, platí, že kresba vyjadřuje bezprostřední 

povahu individuality.10 

To je samo o sobě klíčovým historickým krokem, který přinesl pozná-

ní, že skutečnost je poznávána individuálním člověkem, a tudíž je vždy 

nutné do jisté míry subjektivním výkonem. Teréz Gersziová charakte-

rizuje Rembrandtovu kresbu jednak jako produktivní analogii myšlení: 

„Myšlení a kreslení se u Rembrandta skoro ztotožnily. Zachycoval si na papír 

takřka každý dojem, myšlenku a nápad, každý zážitek a pocit.“, ale záro-

veň vyzdvihuje možnosti kresby jako nástroje reprodukce skutečnosti: 

„Pocity a nálady nesděluje pouze námětem a psychologickou charakteris-

tikou osob, ale už jednotlivými liniemi – jejich rytmem, uvolněným tahem, 

váhavým zachvěním, nebo rozrušeným tvarem – které mohou vyjádřit jak 

jásavou radost, tak hluboký smutek a stísněnost.“ Tak nám připomíná jed-

nak ohromné výrazové možnosti kresby, ale také meze historického 

modelu poznávání světa. Rembrandt je tu reprezentantem historického 

subjektu, který vidí svět jako tajemství individuálních životních vztahů, 

tajemství, které nelze rozluštit, ale lze odkrývat jeho segmenty mistrov-

skou kresbou, která je jak jednotou citlivého vnímání, tak vycvičenou 

technikou.

Friedrich Schiller ukazuje, ve svých Dopisech o estetické výchově (1795), 

že moderní doba se bude muset rozloučit se zdánlivou jednotou po-

znání. Jeho pud formový (produkce) stojí v jasném oddělení od pudu 

látkového (přijímání) a jediné, co je dokáže spojit je hra, která osvobo-

zuje člověka od jeho vlastních omezeností. Moderní kognitivní model ví, 

že lidská produkce není nevinná, že jejím dílem jsou modely, jako např. 

lineární perspektiva a subjekt – objektový vztah, modely, které nám sku-

10 „Kresba je věrnější zrcadlo než jiná 
díla, podává o osobnosti citlivější ob-
raz; v jejích zběžných a živých čarách 
se neztrácí nic ze svěžesti a spontán-
nosti uměleckého díla.“  GERSZIOVÁ, 
Teréz: Dvě století nizozemské kresby. 
Praha: Odeon 1976, 22

Postmoderní model světa má ambivalentní důsledky. „Cynicky“ nás 

zbavil některých pozitivních norem chování, ale také vyrazil z rukou 

zbraň ideologům, kteří operovali „danými“ pravdami ve prospěch osvo-

jení moci. Bylo by však mylné domnívat se, že přinesl nivelizaci hodnot. 

Právě naopak: rozptýlená lokalizace tajemství lidského světa vyžaduje 

velkou citlivost pro hodnoty. Je-li diskurzivní a objektivní myšlení do-

minantní pro zajišťování obecných podmínek života, estetické poznání, 

které pracuje s neobjektivní osobní zkušeností, nabývá na důležitosti 

tehdy, když přijmeme, že pro náš osobní život i pro lidské soužití jsou 

důležité nezobecnitelné hodnoty osobních vztahů, a to na všech rovi-

nách lidského soužití, od rodiny až po stát, ekonomické či náboženské 

komunity. Tam kde objektivní kritéria jsou nadřazena estetickým, tam 

otázky lidského soužití, strukturovaného nezobecnitelnou jedinečností, 

zůstávají mimo možnost řešení. 

V umění to např. znamená, že aktuální požadavek na zrušení diferen-

ce mezi „vysokým“ a „nízkým“ uměním je velmi oprávněn tam, kde jde 

o odmítnutí tradovaných systémových norem, ale byl by to velmi kon-

traproduktivní požadavek, kdyby byl chápán jako zrušení odlišení dob-

rého a špatného umění. To by znamenalo vítězství objektivního myšlení, 

v duchu skepse: „Vždyť pro to své hodnocení nemáš žádné zdůvodně-

ní!“ To, co je třeba tříbit a pěstovat po tom, co se smysl světa rozptýlil do 

dynamiky soužití, je právě citlivost pro nezdůvodněné odlišení dobré-

ho a špatného, ať jde o umělecké dílo, o lidský čin, o lidské rozhodnutí, 

nebo třeba jen dobrý či špatný vtip.   

Jak autor rozumí postkonceptuálu  

Na 4. Konfrontaci v Mozartově ulici č. 7 v roce 1986 vystavil Jiří Kovan-

da dílo vytvořené kusem červené potištěné látky a větví. Tato asambláž, 

kterou se autor, v té době malující eklektické obrazy, jakoby vracel ke 

své konceptuální tvorbě 70. let, byla cizím prvkem na výstavě obrazů 

a soch a myslím, že byla inspirací pro mladé umělce, zejména pro ty ze 

skupiny Pondělí9.  

Budu-li teď tvrdit, že od této chvíle se otevřela vrata tvorbě, která si 

pro svá sdělení neklade žádné zásadní meze pro používání těch nebo 

oněch výrazových prostředků a která reflektuje lidskou skutečnost 

v jednotě myšlení i cítění (diskurzu i estetiky) a která používá označe-

ní „neokonceptuální“ ve smyslu návratu k užívání konceptuálních prv-

9 HUMHAL, Pavel: Pondělí. In: Vý-
tvarné umění XXII, 1991, č. 1, s. 51–56; 
viz též HLAVÁČEK, Ludvík: Rozvíjení 
nových přístupů, nové skupiny 
a aktivity. In: Dějiny českého výtvar-
ného umění VI/2, 1958–2000. Praha: 
Academia 2007, 729n 
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mezi identifikací a chaosem, ale také jej jako takový realizuje: její kresba 

ruší sama sebe, a přitom demonstruje svou sílu. Zároveň je umělecký 

postoj Jitky Svobodové zase jedním specifickým příkladem, jak se na 

tomto tvoření podílí individuální „já“: je tu krajně potlačeno technikou 

kresby, a přece osobní, objektivně nezdůvodněné rozhodnutí tvůrce, ať 

je sebevíce potlačováno, je tím, čím nás obraz oslovuje, popravdě tím, 

co odlišuje umění od neumění, např. od uměleckých průmyslů, a od 

všech jistot zakotvených v neosobních systémech, jakým je např. tržní 

mechanismus.  
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tečnost přibližují a zároveň zakrývají, a tudíž nás vyzývají k jejich reflexi 

a revizi.   

Moderní umělec ví, že nemůže, jako Rembrandt, tajemství své vlastní 

duše lokalizovat do tváře objektivně dané skutečnosti, i kdyby to doká-

zal s takovou citlivostí pro jednotlivosti a kreslířskou dovedností. Cítí, že 

nemá dostatečně pevnou půdu pod nohama, aby se mohl postavit sku-

tečnosti tváří v tvář. Moderní umělec, a samozřejmě ani postmoderní, či 

post-postmoderní, nemluvě o umělci postkonceptuálním, nemůže sku-

tečnost nakreslit. Může jen kreslit, to znamená řekněme pracovat s linií, 

s větší či menší citlivostí pro to, co skutečnost, z valné části námi samými 

produkovaná, s námi samými provádí. 

Postmoderna přinesla do moderního vztahu k produkované a zá-

roveň akceptované skutečnosti aktuální sociální rozměr a s ním spo-

jenou důležitost komunikace. Sdělování a jeho nástroje – jazyky – se 

staly snad jedinou pevnější osnovou pro pokusy dosvědčit skuteč-

nost. Zároveň postmoderna posílila vědomí závislosti individuálního 

„já“ na druhých a na sociálních institucích. Právem Lambert Zuiderva-

art chápe osobní autonomii pouze jako interpersonální a intersub-

jektivní11, jejíž osobní autenticita má podobu jen osobně zabarvené 

vztahové sítě. 

Přesto je současné umění svědectvím, že je stále živé napětí mezi „já“ 

a tím „jiným“, ať už je to druhé „já“ společnost, instituce, nebo svět. Do-

kazují to mimo jiné i umělecké demonstrace, které negují tvořivou roli 

„já“, jak je uskutečňují např. Jiří Franta a David Böhm, tím, že nechají kres-

lit větve stromů, nebo jako Petr Nikl, který je uchvácen kresbou elektric-

kých „robošvábů“.   

Před časem jsem se zeptal Jitky Svobodové: „Proč celý život jenom kres-

líš? Hanka Hlaváčková má na zdi tvůj olejový obraz z roku 1966 a je to je-

den z nejsilnějších obrazů, které znám. Není škoda, že jsi opustila barevné 

malování?“ „Barva se pro mne stala příliš hmotnou.“ zněla odpověď. Od 

roku 1975 kreslí Jitka, „koncept – nekoncept“, ostře ořezanou tužkou své 

rozměrné tvary – netvary: poletující šálky, chuchvalce, klubka drátů, jako 

by chtěla upozornit na ošidnost identifikace tvarů: „pravda je za hranicí 

tvaru i pojmu“, říkají její kresby. Je v meziprostoru, ve kterém se rozplý-

vá nejen tvar, ale i sám základní prvek kresby – linie.  Kresba, tak, jak ji 

uplatňuje Jitka Svobodová, nejen zpodobuje svět jako neustálý přechod 

11 ZUIDERVAART, Lambert: Art in 
blic: Politics, Economics, and a Demo-
cratic Culture. New York: Cambridge 
University Press 2011, 207n.  V po-
známce autor prohlašuje: „Nejdůle-
žitějším zdrojem pro mou koncepci 
interpersonální autonomie byla teorie 
feminismu.“ Viz např. MACKENZIE, 
Catriona, STOLJAR, Natalie (eds.): 
Relational Autonomy: Feminist per-
spectives on Autonomy, Agency, and 
Social Self. Oxford University Press 
2000 
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Text se zabývá vztahem kresby a pohybu lidského těla. Zaměřuje se 

na vazby kresby s tancem či s performativními gesty. Dané téma sleduje 

v rámci krátkých tematických kapitol, z nichž ta první zmíněný vztah 

prezentuje na příkladu barokní taneční notace. Následující části postup-

ně rozebírají další aspekty tématu na tvorbě Vasilije Kandinského, Tris-

hy Brown a Williama Forsytha. Text dále směřuje k výskytu tohoto jevu 

v současném českém umění, kde ho rozebírá na příkladech tvorby Jana 

Pfeiffera a Adély Součkové. Na závěr je položena otázka vazeb tance na 

postkonceptuální model současné tvorby.

Klíčová slova: kresba, současné umění, moderní umění, tanec, perfor-

mance, české výtvarné umění 

Viktor Čech (1980), teoretik, kritik a kurátor současného umění. Působí 

i jako kritik současného tance a zajímá se o mezioborové přesahy mezi 

tancem a vizuálním uměním. Vystudoval obor Dějiny umění na FF UK 

v Praze. Od roku 2005 působí jako nezávislý kurátor. Podílel se na ku-

rátorském vedení několika galerií (např. Karlin Studios a I.D.A.). Od roku 

2014 působí na KVV PedF UK v Praze. 
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Následující text je pokusem o vyprávění jednoho z možných příběhů 

dějin kresby. Je o vztahu těla a linie, prostorového gesta a plochy. Po-

kud je kresba výsostným médiem plochy, je výsostným médiem pro-

storu nejen sochařství, ale i tanec. Právě na vztazích kresby k tomuto 

umění je založena podstatná část našeho textu. V následujících řád-

cích se na vybraných příkladech z dějin umění a tance, ale i ze součas-

né domácí umělecké situace, zamýšlím nad specifickou pozicí, kterou 

vytváří vztah kreslícího, pohybujícího se, či i tančícího těla a jím zazna-

menávané kresby, linie či formy v dané rovině. Vztah mezi v trojdimen-

zionálním prostoru rozprostřeným lidským tělem a dvojrozměrným 

polem kresby tvořené bodem, linií a plochou zde nabízí řadu možností 

k pochopení pozice kresby v současné umělecké situaci. 

Záznam pohybu

 

Roku 1700 vydal Raoul Auger Feuillet v Paříži knihu Chorégraphie, ou 

l’art de décrire la dance, tedy „umění popsat tanec“.1 Poprvé v ní publiku-

je a popisuje tzv. Beauchamp-Feuilletův notační systém, zaznamenávají-

cí taneční pohyb a gesta. Jako přílohu k výkladu svého systému vytvořil 

i řadu kompletních tanečních schémat. Tato schémata v podobě vlnících 

se linií působí velice výtvarným až ornamentálním dojmem. Jednotlivé 

drobné značky umístěné podél linií naznačují pozice nohou a rukou ta-

nečníka, zatímco samotná linie popisně zobrazuje, jakoby při pohledu 

shora, „půdorys“ jeho pohybu. Ono tak efemérní, v čase a v prostoru se 

odehrávající taneční gesto zde konečně dostalo systematický, daný po-

hyb strukturující nástroj popisu a záznamu. 

Feuilletova kniha se v příštích desetiletích dočkala řady dalších vydá-

ní, vylepšení i překladů a stala se základním způsobem zápisu a vizu-

ální prezentace tehdejšího evropského tanečního umění. Současně si 

ale nelze blíže nepovšimnout zmíněného výtvarného charakteru oněch 

tanečních „půdorysů“. Tanečník svým pohybem na parketu vlastně ob-

kresloval tyto ornamentálně cítěné linie. Jeho taneční výraz byl iniciován 

vizuální představou forem, zakreslených perem choreografa.2 Pohyb je 

zde vřazen do stejného estetického řádu, jako dobové produkty výtvar-

né kultury. Jistě, i tanec je svým způsobem vizuální umění, byť rozpro-

střené i v čase. Zajímavým momentem zde ale je už onen obousměrný 

proces mezi představou a pohybem, viděnou linií a fyzickou akcí, mezi 

představou choreografa a jejím grafickým vyjádřením a následnou re-

cepcí tanečníka a jejím vyjádřením tancem.   

1. 3 Kresba tělem

Viktor Čech

1 FEUILLET, Raoul Auger: Chorégra-
phie, ou l’art de décrire la dance par 
characteres, figures et signes démon-
stratifs, Avec lesquels on apprend faci-
lement de soy-même toutes sortes de 
dances: ouvrage tres-utile aux maîtres 
à dancer & à toutes les personnes qui  
s’appliquent à la dance. Paris: Chez 
l’auteur et chez Michel Brunet 1700

2 Viz LAURENTI, Jean-Nöel: Feuille-
t’s Thinking. In: Laurence, Loupe 
(ed.): Traces of Dance: Drawings and 
Notations of Choreographers. Paris: 
Editions Dis Voir 1994, 81–108

Pokud se v prostoru rozprostřený pohyb ruky kreslícího umělce pře-

náší do stopy linie na dvojrozměrné rovině papíru, tak Feuillet a jeho 

tanečníci přenášeli tyto lineární dvojrozměrné struktury naopak do po-

doby trojrozměrného pohybu. Jedná se tedy ve skutečnosti o protiklad-

nou činnost. Nicméně tento okamžik přenosu mezi pohybem v prostoru 

a jeho reprezentací v rovině zbavené jednoho z rozměrů, ať již probíhá 

jedním či druhým směrem, lze vnímat jako zajímavé pole tvůrčí činnosti, 

jímž se později zabývala celá řada modernistických i současnějších vý-

tvarných umělců, ale i tanečníků či choreografů. 

Plocha, bod a linie

Další vývoj tanečních notačních systémů jistě směřoval k menší kon-

krétnosti a směrem k zástupné řeči znaků, nicméně vývoj od počátku 

dvacátého století s sebou přinesl řadu zajímavých experimentů na hra-

nici mezi oběma obory, které se právě výše popsaného momentu dotk-

ly. Někdy se jednalo i o rovinu spolupráce mezi tanečníkem a výtvarní-

kem. Tak je tomu například u setkání Vasilije Kandinského s německou 

modernistickou tanečnicí Gretou Paluccou na půdě Bauhausu. Z tohoto 

setkání vznikl Kandinského cyklus pojmenovaný Tanzkurven. V sérii čtyř 

kreseb, většinou paralelně prezentovaných ve dvojicích s fotografiemi 

tanečnice od Charlotte Rudolph3, sice umělec ve své abstrakci taneční-

ho gesta vycházel z póz zachycených na těchto snímcích, přesto je ale 

zřejmé, že i přes tvrzení některých autorů4 se nejedná o pouhé statické 

reprezentace tanečních pozic (jak je lze vidět třeba ze soudobých scén 

Nezvalovy Abecedy, ztvárněných Milčou Majerovou). Formy expresioni-

stického tance, z něhož Palluca vycházela, jsou jistě příznačné akcento-

váním výrazných póz a gest a díky tomu byly vděčným tématem soudo-

bé fotografie, jak to známe z řady příkladů, k nimž patří nejen zmíněné 

snímky Charlotte Rudolph, ale třeba i práce Františka Drtikola či Trude 

Fleischmannové. Kandinskij zde ale dokázal posunout zachycení výrazu 

tanečnice do kvalitativně odlišné pozice. Soustava linií a křivek tvořící 

jeho kresby není jen stylizací mechaniky lidského těla, ale je spojena 

s hlubší analýzou pohybu, kde daná linie není ani tak zástupným zna-

kem, jako spíše zachycením energie pohybu, jeho směřování a vyznění 

dané choreografie. 

Pro toto chápání výše zmíněných kreseb ostatně svědčí i následují-

cí ilustrace k umělcově knize Punkt und Linie zu Fläche.5 Ty sice nejsou 

přímo spojeny s pohybem lidského těla, ale se vznikem linie pohybem 

3 Kresby takto původně vyšly v Kan-
dinského článku „Tanzkurven: Zu den 
tanzen der Palluca“ v Das Kunstblatt 
v roce 1926. 

4 Viz FUNKENSTEIN, Susan Laikin: 
Engendering Abstraction: Wassily 
Kandinsky, Gret Palucca, and „Dance 
Curves“. In: Modernism/modernity, 
2007, č. 14/3, 389–406

5 KANDINSKY, Vasilij: Punkt und Linie 
zu Fläche, München: Verlag Albert 
Langen, 1926. Viz především strana 
36 a ilustrace na stranách 177 a 179.  
Zmíněné téma řeší rovněž BUT-
LER, Cornelia H.: Walkaround Time: 
Drawing and Dance in the Twenti-
eth century. In: Butler, Cornelia H. 
–  de Zegher, Catherine (eds.): On 
Line: Drawing Through the Twentieth 
Century, New York: The Museum of 
Modern Art 2010, 155
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6 SUTIL, Nicolas Salazar: Mathematics 
in Motion: A Comparative Analysis of 
the Stage. Works of Schlemmer and 
Kandinsky at the Bauhaus. In: Dance 
Research, 2014, č. 32.1, 23–42

7 ELEEY, Peter: If You Couldn’t See 
Me: The Drawings of Trisha Brown. In: 
Lepecki, André (ed.): Dance – Docu-
ments of Contemporary Art. Londýn: 
Whitechapel Gallery, 2012, 184–187

obecně a i díky tomu postrádají antropomorfní náznaky, nicméně dob-

ře odhalují onu pohybovou podstatu linií i u starších Tanzkurven.  Pro 

Kandinského bylo zachycení pohybu v abstraktním vizuálním systému 

výrazným tématem zájmu, jeho úvahy nad dynamickými otázkami po-

hybu bodu, tvořícího tímto linii operující na dané rovině, jsou ostatně  

přímo spojeny i s onou myšlenkou, kde je tanečník bodem, či sousta-

vou bodů, pohybujícím se po obrazové rovině.6 Jeho idea abstraktního 

baletu, kde fyzická přítomnost tanečníka ztrácí svůj smysl, byla vlastně 

nejextrémnější možností spojení tance a vizuálního umění, poněkud 

absurdně popírající jednu z nejpodstatnějších charakteristik tance, to-

tiž jeho tělesnou rozprostřenost v trojrozměrném prostoru. Z něj v něm 

zbyly jen ony body, definující pohyb linií po určených rovinách.   

Tělo a jeho sebevyjádření 

Šedesátá a sedmdesátá léta byla dalším obdobím, kdy častěji do-

cházelo k setkáním mezi tanečním a výtvarným uměním, a to i na poli 

kresby. Kresba jako studie, náčrt či poznámka je přirozeným pracovním 

nástrojem jak oblasti výtvarné, tak i choreografické. Rozhodně proto ne-

chybí řada zajímavých přesahů mezi obojím, v dané době především 

v okruzích newyorských Judson Dance Theater a Grand Union, mísících 

choreografy a tanečníky s výtvarnými umělci, performery či hudebníky. 

Nicméně v oné podobě přenosu mezi pohybujícím se, kreslícím tělem 

a rovinou, jež je médiem záznamu, jak byla naznačena v úvodu tohoto 

textu, se kresba vyskytuje i v poněkud odlišné roli, kde překračuje hra-

nici mezi uměleckým dílem jako akcí a výtvarnou realizací. Je tomu tak 

tedy podobně jako u o něco starších performativních tendencí ve vý-

tvarné oblasti, nicméně zde hraje daleko větší roli diskrétnější a precizní 

nástroj kresby.

Dělo se tak především v tvorbě Trishy Brown, jedné z tvůrčích osob-

ností, které v rámci vlny tzv. amerického postmoderního tance mnoho-

krát při své tvorbě překročily onu pomyslnou hranici mezi oběma obo-

ry. Zatímco její kresby z 60. a 70. let jsou většinou konceptuálně chá-

panou reprezentací jejích choreografických myšlenek, jakoby pokaždé 

znovu definovanými notačními systémy a vizualizacemi, v posledních 

desetiletích se její aktivita přenesla k přímému procesu kreslení vlast-

ním tělem. Minimálně od okamžiku, kdy v roce 1980 vytvořila kresbu 

Left hand drawn by right hand, začaly být její kresby přímou reflexí její 

vlastní tělesnosti.7 

Počínaje rokem 1999 rozvíjí svoje série velkoformátových kreseb.  Tyto 

kresby jsou výsledkem procesu, v němž se v prostoru rozprostřené tělo 

intenzivně potýká s rovinou papíru, jež je jejím „tanečním parketem“. 

Nejde jen o práci končetin, které jsou asi nejpřirozenějším nástrojem vy-

tváření gesta, akce umělkyně je spojena se snahou o co nejkomplexnější 

zapojení celé hmoty i svalového a motorického aparátu jejího těla, jeho 

váhy i tahu gravitace. Díky tomu některé její kresebné pozice mohou 

působit poněkud bizarně a až nemotorně, nicméně její tělo není jen pře-

kážkou, kterou si při kresbě klade, ale i generátorem specifického tlaku 

a úhlu kladení tužky či uhlu, kineze kreslící končetiny, případně i jejího 

rytmu. Nejedná se o ono elegantní krouživé tančení Jacksona Pollocka 

kolem na zemi položeného plátna, ani o agresivní vstupy do materie ob-

razu, přítomné třeba v tvorbě skupiny Gutai, ale o precizně koordinova-

ný vstup celého těla do procesu a technologie kresby. Umělkyně se při-

tom vyhýbá jakékoliv mimetičnosti či stylizované elegantní geometrii, 

s nimiž se často setkáme u jiných performativních kreseb tělem. Jednot-

livé tahy a gesta jsou pro ni samostatnými stavebními prvky ve struktuře 

díla. Po dokončení jednoho zvažuje další místo intervence v dané kom-

pozici. Role tanečnice a choreografky zde zůstává zachována, autorka si 

neustále uvědomuje jemné nuance pohybů lidského těla a neustále je 

koriguje s procesem kresby. Základní stavební kameny výše zmíněného 

Kandinského uvažování, tedy bod, linie a plocha jsou zde nepochybně 

přítomné. Současně je však bytostně tělesný přístup Trishy Brown opa-

kem Kandinského snahy o odtělesnění reprezentace pohybu. 

S prací Trishy Brown do vztahu pohybu a kresby vstupuje i několik 

dalších okolností. I přes to, že jsou autorčiny kresby prezentovány i jako 

nezávislá díla, výraznou součástí jejich hodnoty je performativní akt, 

probíhající před diváky tady a teď. Nejedná se přitom o předem připra-

venou choreografii, ale o proces improvizace. Improvizací zde však není 

míněna plně volná reakce, ale využití techniky taneční improvizace, je-

jíž různorodé verze se rozvinuly ve zmíněných okruzích kolem Judson 

Dance Theater a Grand Union, ve kterých umělkyně působila.8 Podobně 

jako výtvarný umělec za pomoci techniky kresby, kterou ovládá, kori-

guje průběh tvůrčího procesu, jehož výsledkem je kresba, tak i Trisha 

Brown aplikuje své zkušenosti taneční dovednosti směrem k výsledné 

formě, jíž je zde rovněž kresba. Rovina papíru se pro ni stává partne-

rem v dialogu, alternativou za tanečního partnera. V tom se její přístup 

vlastně blíží technice kontaktní improvizace, kterou vyvinul její taneční 

kolega Steve Paxton.

8  Viz GOLDMAN, Danielle: Steve 
Paxton and Trisha Brown: Falling in 
the Dynamite of the Tenth of a Sec-
ond. In: Dance Research, 2004, č.22/1, 
45–56



36 37

9 Forsythe sám mluví o „koloniza-
ci“ kreseb svými intervencemi. Viz: 
KAISER, Paula: Dance Geometry, 
a Conversation with William Forsy-
the. In: Performance Research 4, 1999, 
č. 2, 64–71 

10 FORSYTHE, William: Improvisation 
Technologies. CD-ROM. Karlsruhe: 
Zentrum Für Kunst und Medientech-
nologie, 1999

  V tvůrčích postupech Trishy Brown jsme tedy narazili na další možnost 

kontaktu těla a kresby, jíž je přímý dialog mezi jeho celkovou tělesností, 

zprostředkovaně přes taneční techniku navazující kontakt s plochou a linií.

Linie v prostoru

Již zde byla nastíněna blízkost role, kterou hraje studijní a přípravná 

kresba, pracovní náčrtky apod. v práci výtvarného umělce a choreogra-

fa. V minulosti však oba obory spojoval ještě jeden aspekt, a to práce 

s figurativní formou. Kroužící a pnoucí se těla, plná fyzické akce a gest, 

která jsou součástí mistrovských děl renesančního, manýristického 

a barokního výtvarného umění, mají své protějšky v prostorovém řádu, 

v němž operují od vzniku klasického baletu a scénického tance těla ta-

nečníků, řízená tanečními mistry (tedy tím, koho dnes označujeme za 

choreografa). Oproti výše popsaným Feuilletovým schématům se tento 

obrazový a scénický prostor, ať již iluzivní obrazový, nebo vymezená di-

vadelní scéna, stává dějištěm komplexnějších trojrozměrných operací. 

Z tradice klasického baletního umění vychází inovativním způsobem 

i výrazná osobnost současné choreografie William Forsythe. Ve svém 

projektu Hypothetical Stream  z roku 1997 si vzal za zdroj pro svou cho-

reografickou práci kresebné studie mistra benátského settecenta Gio-

vanniho Battisty Tiepola.9 Cyklus kreseb, se kterými pracoval, zachycuje 

studie jednotlivých menších skupin postav pro větší nástropní fresku. 

Forsythe přímo do reprodukcí těchto kreseb zakreslil, s respektem k je-

jich iluzivnímu obrazovému prostoru, linie v podobě křivek i přímek, 

které jsou vlastně vektory pohybu rozvíjejícími gesta a tělesné vztahy 

postav. Akce, kterou tímto umělec virtuálně spouští, vede k aktivaci tě-

lesných vztahů mezi figurami, jež vstupují do vzájemného „tance“. Pod-

statným aspektem celého projektu je i to, že Forsythe výsledné taneční 

představení jako choreograf nenastudoval jiným způsobem a pouze 

tanečníkům na dálku zaslal takto interpretované Tiepolovy kresby. Kres-

by se zde tedy pro tanečníky staly výtvarně interpretovanou formou 

nahrazující běžnou práci choreografa se standardní taneční notací či 

osobní instruktáží. William Forsythe popsaný princip vizualizace choreo- 

grafického jazyka pomocí řeči linií a vektorů pohybu rozvinul i ve své 

sérii videí Lectures from Improvisation Technologies (2011). Tato původ-

ně instruktážní videa byla následně prezentována v galerijním kontextu 

jako autonomní tvorba10. Autor v nich za pomoci počítačové animace 

doslova kreslí svým pohybem a gesty v obrazovém prostoru videa, ve 

výsledku ne nepodobně jako tomu učinil u výše zmíněných kreseb. Vi-

zualizace, původně sloužící jako imaginativní pomůcka pro vyjádření 

prostoru a pohybu v představách tanečníků, se stala v rámci výstavní 

prezentace samostatnou formou prostorové kresby.  

Karteziánsky chápaný, na prostorových osách rozprostřený prostor kla-

sického baletu se v práci Williama Forsytha vrací jako místo vizualizace 

pohybových forem. Existuje zde úzká vazba mezi Forsythovým pojetím 

choreografie, vycházejícím z přísně strukturovaného řádu a mechanis-

mů baletu, klasickým perspektivním obrazovým prostorem západního 

výtvarného umění a autorovým abstrahovaným chápáním forem. Bod 

a linie se zde znovu dostávají ke slovu, nicméně tentokrát vstupují do 

třetího rozměru.    

Kresba, tělo a pohyb v aktuálním českém kontextu

V současné umělecké situaci lze jistě sledovat obnovenou pozornost 

k vzájemným přesahům mezi performativními tendencemi a k otázce 

výtvarného procesu a artefaktu, stejně tak jako i přímo k médiu kresby. 

Nejinak je tomu i se zde již zmiňovanými průniky výtvarné sféry s diva-

delním a tanečním prostředím. V tvorbě řady umělců se objevují různé 

aspekty vztahu řízeného pohybu a výtvarného vyjádření. I v českém 

prostředí nalezneme umělce, kteří se  daného tématu ve svých pracích 

dotkli. Dvě možné polohy vztahu kresby, pohybu a těla v současné čes-

ké umělecké situaci dále ukazuji na příkladu tvorby dvou autorů – Jana 

Pfeiffera a Adély Součkové. 

Trajektorie pohybu

Jan Pfeiffer ve své práci nazvané Velké události jinde (2013) uchopil 

trajektorii pohybu jako formu a přenesl ji z místa pro nás nedostupné-

ho v podobě stylizované rekonstrukce do prostředí naopak naprosto 

všedního. Tento proces je reprezentován čistě vizuálně, za pomoci ča-

sosběrné velkoformátové fotografie a kresleného schématu ilustrujícího 

přenos formy pohybu z místa na místo. Autor takto uchopil procházku 

kosmonauta z Apolla 11 po povrchu Měsíce, aby její klikatou trajektorii 

následně přenesl do prostředí opuštěného prázdného nočního parko-

viště, kde byl proces chůze re-enactován v stříbřitém kostýmu a přilbě. 

Třetí část této práce tvoří snímek modře oděné ženy v oblouku se pnou-

cí za pomoci podpůrné konstrukce mezi nebem a zemí, tato alegorická 
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transfigurace staroegyptské bohyně nebes Nút ilustruje ono spojení ne-

beského s pozemským, jehož se dotýká svými konečky prstů.  

Sdělení díla je tu místo živého znovuprovedení pohybu, či jeho zachy-

cení v médiu pohyblivého obrazu, reprezentováno v podobě statického 

snímku a kresby. Performativní hodnota je zde zakódována do static-

kého sdělení a místo v těle aktéra přežívá v zachycené linii. Podobně 

jako se to často vyskytuje i jinde v autorově tvorbě, také v této realizaci 

hraje zásadní roli linie jako nosný faktor přenosu formy a její následné 

aplikace v novém kontextu. Chápání kresby a kontury ve smyslu nositele 

výtvarné ideje, hluboko zakotveném v akademické tradici, se zde pojí 

s její signifikací jakožto symbolické hodnoty. Řeč významů, které autor 

s dílem spojuje, je v návaznosti na tradice starého umění i přímo alego-

rická, jak zde lze vidět na postavě „Nút“. Zapojení nově signifikované 

formy, jíž zde je ona trajektorie pohybu, do soustavy kulturních kódů 

historického kulturního dědictví je další z oblíbených autorových strate-

gií. Kresba se sice v tomto díle vyskytuje jen v jejím širším chápání práce 

s linií, nicméně i to dobře ilustruje proměnu jejích pozic v dnešní situaci.

Gesto, znak, prostor

Pro tvorbu Adély Součkové je kresba, jako jedna ze základních pozic 

jejího  tvůrčího vyjádření, neoddělitelně spojena s tělesnou akcí a ges-

tem. Často vzniká i přímo v performativním formátu v daném místě 

a čase. Je příznačné, že pro řadu svých rozměrnějších realizací si vybra-

la jako prostředek vyjádření uhel či křídu, tedy na jednu stranu s velice 

konkrétními a materiálními kvalitami spojenou techniku, která je ale na 

druhou stranu také velice křehká a efemérní. Stejně tak výrazným rysem 

mnoha jejích prací je také to, že se jedná o realizace, jež sice pokrývají 

vždy danou rovinu, plochu, či stěnu, nicméně v celku jde o práci s ce-

lým prostorem, v němž se dané roviny nacházejí. Autorka pracuje s kon-

krétním místem, kde operuje její v prostoru aktivní tělo, zanechávající 

kresebný projev ve svém okolí. Proces její práce je spojen s pohybem 

v daném místě, rozvažováním dalšího kreslířského gesta a s ním spojené 

volby znaku, formy či významu. Tvůrčí proces umělkyně v tom poněkud 

připomíná výše uvedené uplatnění improvizačních technik v práci Tris-

hy Brown. Na rozdíl od ní se ale většinou vyjadřuje ve vertikální rovině 

a především, její kresba je tvořena převážně konkrétními znaky, sym-

boly či mimetickými prvky. Další odlišností je, že se jedná o řadu samo-

statných, navzájem přímo neprovázaných kreseb, tvořících jen ve svém 

celkovém součtu síť vzájemných sémantických vazeb a asociací. Mezi 

těmito se specifickou autorčinou ikonografií spojenými motivy se však 

často objevuje i jeden přímý a konkrétní. Je jím znázornění rukou, dle 

všeho rukou autorčiných. Jakýsi symbolický otisk autorčiny přítomnosti, 

který i když je nakreslený linií, může připomenout otisky rukou na pra-

věkých jeskynních malbách. Podobnou stopou haptické a tím i celkově 

fyzické přítomnosti autorky je i často se vyskytující úmyslné rozmáznutí 

kresby, někdy na sebe i vrstvené v několika variantách. Proces vzniku 

kresby se zde zpřítomňuje nejen při sledování autorky, ale zůstává jako 

otisk, stopa, šmouha či na podlaze rozdrolený uhel i součástí výsled-

né realizace. Její práce je v tomto velice kontaktní a neustále balancuje 

mezi haptičností materiálu a sémantičností motivů. 

Dobře bylo možné všechny tyto aspekty sledovat například na autor-

čině realizaci Poslední soud (2014), kde na rozlehlé konkávní stěně vy-

tvořila monumentální sestavu takovýchto kreslířských gest. Práce Adély 

Součkové je často především procesem a jeho reziduem ve formě kres-

by, které je po skončení výstavy odstraněno. Tělo umělkyně se zde ne-

ustále zpřítomňuje jako součást díla, je oním průsečíkem mezi formou, 

hmotou a ideou. Idiosynkratická autorčina symbolická řeč je důležitou 

součástí tohoto procesu. V novější tvorbě se často vyskytující a křížící 

reference k hranicím virtuality technologie a tělesné konkrétnosti „vý-

tvarných“ technik jsou vlastně i komentářem současného těla, v jeho 

individuálním zastoupení tělem tvůrkyně. Myšlenka, pohyb, gesto a akt 

kresby zde tvoří syntetický proces. 

Postkonceptuální situace?

Řada aspektů, nalezených v tvorbě posledních dvou rozebíraných au-

torů, totiž vrstvící se vztahy mezi výtvarnou formou a tezí díla, neboli 

„konceptem“, transgrese a průniky mezi médii atd. naznačují, že by je 

šlo zařadit do stále módního modelu, někdy obecně označovaného jako 

„postkonceptuální umění“. Filozof Peter Osborne chápe současné umě-

lecké dílo jako postkonceptuální ve smyslu „imanentní duality koncep-

tuálního a estetického.“11 Toto chápání uměleckého díla také do znač-

né míry ruší jeho tradiční diferenciaci dle médií, ta zůstávají jen jedním 

z konstrukčních elementů výsledného díla. 

Příběh kresby se dějinami umění vine jako linie neustále překračující 

hranice mezi ostatními jasněji vymezenými médii i jejími různými úlo-

11 “So understood, the successful po-
stconceptual work traverses (crosses, 
back and forth) the internal temporal 
disjunctions that constitute the con-
temporary, constructing them in such 
a way as to express them, at the level 
of the immanent duality – conceptual 
and aesthetic – of its form.“ in: OSBOR-
NE, Peter: Postconceptual condition. 
Or, the cultural logic of high capi-
talism today. In: Radical Philosophy, 
2014, č. 184, 26
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hami. Možná je tedy chybné ji z tohoto hlediska chápat jako médium, 

je možná spíše dynamickou funkcí, plnící v oblasti výtvarného umění 

mnoho různorodých a někdy i protikladných rolí. V předešlých kapito-

lách bylo naznačeno, že podobně pružnou úlohu může kresba plnit i při 

umělcově výzkumu pohybu, gesta či tělesné rozprostřenosti. Kresba zde 

má roli, kterou by šlo srovnat s Osbornovým pojmem transkategoriál-

ní, přesahuje hranice svých kategorizací a neustále se objevuje v jiných 

pozicích. Pokud tedy přijmeme onu myšlenku postkonceptuální situace, 

je asi víceméně logické, nakolik výraznou úlohu práce s kresbou hraje 

v tvorbě řady současných umělců. Jak ukázal tento text, nejen umělců 

výtvarných, ale i tanečníků či choreografů.   
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Jan Pfeiffer, Velké události jinde, velkoformátový tisk a instalace, 2013, fotografie: archiv autora

Adéla Součková, Pravda a láska, performance a kniha, 2014, fotografie: archiv autorky

Krátky text Línia v priestore podáva stručný nákres aktuálnych vnemov 

a zmien v myslení o kresbe, pri ktorom sa autorka zameriava na transfer 

z tradičnej plochy papiera do (rôzne vnímaného) priestoru. Rieši pro-

blém uchopenia a zaradenia línie/kresby v priestore autonómnych mé-

dií. Práca sa zaujíma najmä o prenos informácie po línii predstava – ruka 

– priestor. V jednotlivých kapitolách vychádza najmä z tvorby súčasných 

výtvarníkov a zoskupení. Prítomnosť línie, jej trvanie, akoby predurčova-

lo jej nekonečnosť, neukončenosť a trvanie v budúcnosti. 

Kľúčové slová: súčasná  kresba, línia, čiara, materializovaná línia, línia 

v priestore, záznam

Slavomíra Ondrušová (1985) momentálne pôsobí ako doktorandka 

na VŠVU v Bratislave v Ateliéri s_m_l_XL Kov a šperk prof. Karola Weiss-

-lechnera, kde v roku 2012 ukončila magisterské štúdium. Absolvovala 

študijné stáže v Nemecku (2009) a Estónsku (2013–2014). Je spoluza-

kladateľkou Časopisu X, ktorý od roku 2013 vedie spolu s Milanom Va-

gačom. Od roku 2013 je predsedníčkou občianskeho združenia Hard-

ness&Blackness. Je spoluorganizátorkou medzinárodnej konferencie 

ŠperkStret a členkou viacerých zoskupení (DZIVE, MUST JOON, Die Slo-

wakische Schmuckmannschaft). 

Abstrakt:
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„Je vůbec na světě něco, co není kresba?“ 

(Vladimír Kokolia)

V roku 2010 sa Catherine De Zegher a Cornelii H. Butler v newyorskom 

MoMa podarilo realizovať výnimočnú výstavu, ktorá mapovala kresbu 

celého 20. storočia. On Line: Drawing Through the Twentieth Century1 bol 

počin výnimočný jednak svojím širokým záberom a rôznorodosťou prác 

a tiež radikálnym rozšírením vnímania toho, čo bolo/je tradične pova-

žované za kresbu. Výstava a katalóg k nej pozostával z niekoľkých te-

matických okruhov a posúval divácku pozornosť od prác v ploche vyja-

drujúcich priestor cez tenziu papiera/plochy/podkladu smerom k pries-

toru a času až k dielam prepájajúcim rôzne médiá a autorské prístupy, 

to všetko v chronologickom poradí (1910–2010). Z názvu je zrejmé, že 

vystavené práce boli určitým spôsobom oslavou a investigatívnym skú-

maním jedného zo základných vyjadrovacích prostriedkov kresby – línie 

v jej celistvosti a kontexte, vyplývajúc z pohyblivosti bodu a prirodzenej 

priebehovej kvality vytvárania/kreslenia. 

Záujem o všemožnú líniu

Práve línia – jej interpretácie, vlastnosti a „využitie“ – zohráva dôležitú 

úlohu v mojej snahe porozumieť a aspoň sčasti objasniť, čo znamená, 

respektíve v čom spočíva proces vytvárania kresby a jej rozšírenie do 

priestoru a ako takýto proces funguje. Podobne ako výstava On Line: 

Drawing Through the Twentieth Century budem pozornosť venovať roz-

ličným pohľadom na líniu/čiaru. Čím je, prečo vzniká a ako sa správa 

v hlave, na papieri či v priestore, aby som neskôr na vlastnom výbere 

konkrétnych príkladov ukázala jej aplikáciu a dosah, najmä u sloven-

ských a českých autorov 20. a 21. storočia. V jednotlivých krátkych kapi-

tolách postupne prejdem od nehmotnej predstavy do fyzického pries-

toru sveta okolo nás, z plochy do priestoru, a to stále so zreteľom na 

líniu, budem sa jej držať a pomocou spomenutých príkladov ju uvediem 

„do života“. Mojím zámerom je previesť nás rôznymi možnými procesmi 

vytvárania čiary uskutočnenej v priestore.

Pôvod v predstave

Pokúsim sa v krátkosti priblížiť, ako sa línia/čiara správajú v jazyku. 

Podľa elektronického lexikónu slovenského jazyka sú línia a čiara syno-

nymami. Čiara je súvislý rad bodov, ktorý sa vizuálne stvárňuje pomo-

1. 4 Línia v priestore
Slavomíra Ondrušová

1  www.moma.org/interactives/ex-
hibitions/2010/online/ (7. 7. 2015)

cou ťahu ruky. Už v používaní jazyka je čiara nielen zástupcom vizuálne-

ho obrazu v podobe písma, ale tiež metaforou – „zlyhanie na celej čiare“ 

alebo „spraviť hrubú čiaru za niečím“ a iné. Sú to myslené obrazy v na-

šich predstavách, operujúce s líniou ako s referenčným „bodom“. Línia 

môže byť takisto pomyselný súvislý rad bodov, ktorý rozdeľuje plochu, 

vymedzuje priestor, určuje hranice či označuje teritórium. Ak za „body“ 

v definícii dosadíme napríklad stromy, vznikne „aleja stromov“ –  línia 

ostáva pomyselne v predstave, prepožičiavajúc si vizuálny princíp line-

árneho radenia a opakovania.2 V konkrétnom priestore existuje línia ne-

závisle od nášho vnímania, jej geometrický pôdorys často vnímame až 

sekundárne. Pôvodom latinské slovo „linea“ vychádzalo zo slova „linen“ – 

ľan, ľanový – a znamenalo „niť“ (alebo šnúru) a líniu zároveň.3 Nulla dies 

sine linea4 je latinské príslovie a hovorí: Ani deň bez zápisu/línie/čiary, je 

to teda o dôležitosti záznamu a zapisovania. Rovnomenný názov niesla 

výstava súčasných českých autorov pracujúcich s kresbou v Galérii Emila 

Filly v Ústí nad Labem v roku 20145 a tiež autorská kniha českých autorov 

Jiřího Frantu a Davida Böhma, ktorá dokumentovala ich intenzívny záu-

jem o limity v kresbe, z roku 20126. Tak ako nám jazyk poskytuje nezmer-

né možnosti výkladu línie, vizuálne umenie robí niečo podobné – rôzne 

pohľady a možnosti vo vzťahu s líniou, jej konotácie a možné interpretá-

cie ponúkajú autorom bohatý zdroj predstáv a podnetov.

Predstava – ruka – záznam

Ešte predtým, než vznikne zrakom viditeľný vizuálny záznam – exter-

nalizovaná myšlienka, existuje v mysli jej tvorcu/tvorkyne. Ako taká, ne-

viditeľná okom a nekomunikovaná zatiaľ smerom von, má zväčša nejas-

nú alebo nevyvinutú podobu, je to „zárodok“. Motivácia zviditeľniť ideu, 

„dostať ju von“, vychádza z viacerých podnetov. Jedným z najsilnejších 

je potreba záznamu. Takýto záznam so sebou nesie pamäť zobrazova-

ného – viditeľná línia nám umožňuje kedykoľvek sa k nej vrátiť a čerpať 

z nej. Pre slovenského autora Monogramistu T. D je kresbový záznam 

„kompostom“7, živnou pôdou. Svoje kresby – záznamy na papieri má 

rozčlenené do jednotlivých „foldrov“, od prvých nápadov cez prepra-

covanejšie až po konkrétne návrhy na inštalácie či objekty. V tomto 

prípade si línia počína ako predchodca budúceho objektu v priestore, 

čo znamená, že už ako plošná v sebe obsahuje budúcu hmotu a pries-

tor. Potreba externalizácie sa tiež opiera o prirodzenú nutnosť vyjadro-

vať sa, zanechávať stopu. Robíme to od nepamäti – pomaľované steny 

v jaskyni v Lascaux a ich magická funkcia (a síce to, čo je znázornené, sa 

2 www.slex.sk/search.
asp?fslovo=myslen%FD&op=OR 
(8. 9. 2015)

3 www.etymonline.com/index.
php?allowed_in_frame=0&search=li
ne&searchmode=none (8. 9. 2015)

4 Tento výrok, alebo fráza je 
prisudzovaná gréckemu maliarovi 
zvanému Apelles. http://ebmh.bmj.
com/content/17/2/31.extract (9. 9. 
2015)

5 http://armaturka-usti.cz/program/
nulla-dies-sine-linea/ (8. 9. 2015)

6 www.bohmfranta.net/2013/nulla-
dies-sine-linea-2012/ (8. 9. 2015)

7 Z rozhovoru pre Časopis X. Mono-
gramista T. D: Hútanie. In: Časopis 
X2. Téma: Myslené čiary, #2, 2013. 
Bratislava: Hardness and Blackness 
2013, 17
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stane, bude „stelesnené“), automatická kresba praktizovaná surrealista-

mi8 či dnešné „doodles“.9 Môže ísť takisto o snahu zachytiť, zapamätať 

si či porozumieť videnému skrze kresbu – trajektóriu oka sledovanú 

a realizovanú rukou (a nástrojom či materiálom). Britský kritik umenia, 

ktorý sa svojho času zaoberal tiež kresbou, John Berger, v eseji Drawn 

to That Moment píše o transcendentnom zážitku, keď kreslil svojho otca 

na smrteľnej posteli: „Ako som kreslil jeho ústa, obočie, viečka, ako sa ich 

špecifické tvary ukazovali prostredníctvom línie na bielom papieri, cítil som 

minulosť a skúsenosť, ktoré ich spravili takými, aké sú.“10 Dôsledné zrako-

vé vnímanie a zachytávanie zobrazovaného vlastnou rukou nám pomá-

ha priblížiť sa a viac porozumieť veciam, situáciám a ich súvislostiam 

v priestore.

Ruka v ruke

V procese zaznamenávania, zachytávania myšlienok je nezastupiteľná 

úloha ruky. Ruka, ktorá zanecháva pomocou nástroja či materiálu stopu, 

je prepojená s okom, mysľou a pamäťou. Stáva sa predĺžením myšlienky 

aj vďaka rýchlosti a bezprostrednosti prenosu, ktorý je vlastný médiu 

kresby. Fínsky architekt a teoretik umenia Juhani Pallasmaa sa vo svojej 

knihe The Thinking Hand zaujíma o ruku ako sprostredkovateľa transferu 

neviditeľnej informácie v jej vizuálne stvárnenie: „Keď človek skicuje pred-

stavovaný priestor alebo objekt, tak ruka, ktorá sprostredkuje skicu, priamo 

a decentne spolupracuje a vzájomne pôsobí s duševným obrazom. Nemož-

no zistiť, čo sa objavilo prvé, či línia na papieri, myšlienka alebo vedomie 

úmyslu. Určitým spôsobom sa obraz pomocou ľudskej ruky maľuje sám.“11 

Okrem záznamu konkrétnej skutočnosti či obrazu sa kreslením vytvára 

tiež pamäťový záznam fyzického pohybu našou rukou. Uchopenie ná-

stroja s cieľom zanechať stopu ide ruka v ruke s realizovaním priebeho-

vej činnosti – vykonávaním kreslenia. 

Línia pohybom

Línia sa stáva zároveň aj procesom jej vytvárania v práci súčasnej 

poľskej autorky Moniky Grzymaly. Niekoľkometrové pásky, ktorými ob-

lepuje steny, podlahy a stropy galerijných či iných priestorov, sú vidi-

teľnými transformáciami pohybového gesta do vizuálnej podoby. Ako 

sama v rozhovore s Elenou Winkel povedala: „Základom každej kresby – 

či sa zobrazuje vo forme inštalácie, alebo je to grafická formácia na papieri – 

je idea, že kresba je myšlienkový proces vykonávaný rukou.“12 Z rozhovoru 

8 Za zakladateľa je považovaný An-
dré Masson, surrealistický maliar. Pre 
dosiahnutie absolútneho spojenia 
so svojou tvorbou pracoval pod prís-
nymi podmienkami, ktoré si určoval 
sám – pod vplyvom drog, málo spal, 
takmer nejedol. Išlo mu o úplné 
oslobodenie mysle od myšlienkovej 
kontroly nad prácou. www.moma.
org/learn/moma_learning/andre-
masson-automatic-drawing (25. 8. 
2015)

9 Nemá presný preklad do 
slovenčiny, znamená niečo ako 
„čmáranica“. Je to súhrnný názov 
pre kreslenie popri inej činnosti, bez 
kontroly.

10 BERGER, John: Drawn to that mo-
ment, In: Berger on Drawing www.
spokesmanbooks.com/Spokesman/
PDF/90Berger.pdf (25. 8. 2015)

11 PALLASMAA, Juhani: Myslící ruka: 
Existenciální a ztělesněná moudrost 
v architektuře. Zlín: Archa 2012, 94

12 WINKEL, Elena: Drawing Spatially. 
Elena Winkel In Conversation With 
Monika Grzymala. In Winkel, Elena 
(ed.): Monika Grzymala. Ostfildern: 
Hatje Cantz 2012, 9 

s Elsy Lahner, kurátorkou výstavy Drawing Now: 2015 vo viedenskej Al-

bertine pre Časopis X sa dozvieme, že Grzymala svoje site-specific inšta-

lácie príde vždy „nakresliť“ osobne.13 Grzymala pravdepodobne uvažuje 

podobne ako Anita Taylor, ktorá tvrdí: „… prostredníctvom aktu kreslenia 

zanechávame nielen stopu fyzického aktu, ale tiež stopu myšlienkového 

procesu.“14

Záznam trajektórie fyzického aktu a myšlienky je dôležitý aj pre pro-

jekty medzinárodného zoskupenia MUST JOON. Skupina vznikla v roku 

2013 zoskupením autorov z rôznych oblastí vizuálneho umenia. Venujú 

sa najmä kolektívnemu kresleniu a kresleným cvičeniam (podobne ako 

surrealistické skupiny v 20. storočí). Jedna z nich, Drawing in the Air, spo-

číva v „obkresľovaní“ obrazu kresleného do vzduchu.  Vytvára ju jeden 

člen skupiny pohybom prstu vo vzduchu, kým ostatní sa snažia tento 

pohyb zaznamenať ceruzou na papier. Koniec prsta vysiela podobný 

signál ako ceruza s grafitovou tuhou – je to vizuálny bod, ktorý, para-

frázujúc Paula Kleeho, keď sa vydá na prechádzku, stáva sa líniou.15 Vo 

výsledku vzniká samozrejmá, no vždy prekvapivá diskrepancia jednak 

pôvodnej predstavy a viditeľného záznamu kresleného ostatnými člen-

mi a tiež medzi jednotlivými kresbami, uskutočnením jedinečných po-

hybov členmi skupiny aj napriek rovnakému východiskovému obrazu.

Nie vždy je však iniciátorom kresby vnútorný obraz či predstava, preto-

že ako uvádza Pallasmaa: „Často je to akt kreslenia sám, ako hlboká účasť 

pri akte nevedomého uvažovania počas tvorby, ktorý dáva vzniknúť obrazu 

alebo myšlienke.“16 Mechanický pohyb, ktorý robí naša ruka pri kreslení, 

sa podobá opakovanému telesnému cvičeniu – ak si v tom momente 

odmyslíme nástroj v našej ruke a plochu, kam vizuálne tieto pohyby za-

znamenávame, kreslenie sa stáva dôležitým ani nie tak vo svojom vý-

sledku, ale vo vykonávaní samotného pohybu a gesta.

Línia objektom

Fascinácia gestickým kreslením alebo pohybom ruky v priestore 

a jeho materializovaním nastáva aj vo využití najnovších 3D technológií. 

Švédska dizajnérska skupina Front vytvorila v roku 2005 Sketch Furnitu-

re17 skicovaním do vzduchu, použitím ťahov pera zaznamenaných pro-

gramom Motion Capture a následnou produkciou v 3D tlači.18 Zrodili sa 

produkty denného použitia – z abstraktných ťahov ruky vznikli objekty 

s trojrozmernými vlastnosťami, ktoré svojou silou vedia udržať ľudskú 

váhu. Príbuzná idea existuje v podobe ručného 3D pera19, ktorým je 

13 Priestorový charakter autorkiných 
kresieb možno momentálne vidieť 
vo viedenskej Albertine na výstave 
Drawing Now: 2015, ktorá bola otvore-
ná v máji 2015 a je pokračovaním sé-
rie eventov s rovnomenným názvom 
mapujúcich aktuálne prístupy v kres-
be. Výstava pozostáva z ukážok prác 
autorov najmä z európskej výtvarnej 
scény, nevynecháva však niektoré 
svetové mená. 
Z rozhovoru pre Časopis X. Drawing 
Now: 2015: rozhovor s Elsy Lahner. 
In: Časopis X6. Téma: Pohyblivé čiary, 
#6, 2015. Bratislava: Hardness and 
Blackness 2015, (časopis aktuálne 
v produkcii)
www.albertina.at/en/exhibi-
tions/future?j-cc-node=item&j-
cc-id=1411462061382&j-cc-
item=ausstellungen&ausstellungen_
id=1411462061382 (7. 9. 2015)

14 TAYLOR, Anita: Positioning Draw-
ing. In Garner, Steve (ed.): Writing on 
Drawing, essays on Drawing Practice 
and Research. Bristol, Chicago: Intel-
lect Books 2008, 10

15 ZEGHER DE, Catherine (ed.):  
On Line, Drawing Through The Twen-
tieth Century. New York: The Museum 
of Modern Art 2010, 39

16 PALLASMAA, Juhani: (opakovaná 
citácia č. 11)

17  www.designfront.org/category.
php?id=174&product=660 (8. 9. 2015)

18 http://best3dprintingpen.com/a-
look-at-the-history-of-3d-pens/ (8. 9. 
2015)

19 Pero vynašli v roku 2012 Maxwell 
Bogue, Peter Dilworth a Daniel Cowen 
v Massachusetts, USA. Od jeho apli-
kácie sa neustále vyvíja a zvyšuje sa 
oň záujem zo strany širokej verejnosti. 
http://best3dprintingpen.com/a-look-
-at-the-history-of-3d-pens/ (8. 9. 2015)
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možné kresliť objekty bezprostredne do priestoru pomocou taveného 

plastu. Pri takomto kreslení sa deje zatiaľ najrýchlejší proces zhmotňo-

vania a materializácie myšlienky, namiesto plochy je línia kontrolovaná 

rukou takmer okamžite v priestore, je fyzická, z materiálu. 

Celkom iný princíp zhmotňovania línie bol použitý v projekte, ktorý 

sme spolu s Milanom Vagačom pripravili v roku 2012 pre Nitriansku ga-

lériu (Slovensko). Bol založený na výmene kresieb na papieri medzi nami 

a ich následnej transformácii do iného média. V práci Sláva Milanovi! Mi-

lan Sláve!20 vznikli dvojice pozostávajúce z kresieb a malých architekto-

nických modelov, fotografií, listov, hier, miesto špecifických konceptov. 

Kresbu – plošné vyjadrenie v dvoch dimenziách – sme premieňali na jej 

viacrozmerné stvárnenie v hmote. Obdobne postupoval aj mladý estón-

sky grafický dizajnér Walter Piirmets vo svojej práci z roku 2010 s ná-

zvom The Picture of a line is not a line21. Jeho portfólio prác sa pohybuje 

niekde na rozhraní kresby, objektu a grafického dizajnu, pričom v spo-

menutom projekte vizuálne „pomenováva“ problém interpretácie vide-

ného. Zozbierané doodles dáva do juxtapozície s ním zostavenými rea-

dy-made objektmi. Vzniká tak dialóg prvotne bezvýznamnej čmáranice 

a jej interpretácie v objekte, čím je jej dodaná autonómia a zmysel. 

Bohatosť línie spočíva taktiež v jej zobrazovacej kvalite. Keď je okom 

viditeľná, odovzdáva tvarovú informáciu a tým dokáže vybudovať pries-

tor aj v ploche. Michal Janata hovorí: „Pomocou čiar predsa dokážeme 

konštruovať nielen plochu, ale tiež perspektívnym či iným zobrazovacím 

spôsobom i teleso, respektíve dvojrozmernú ilúziu trojrozmerného telesa, 

a nakoniec sa čiara môže vzťahovať k tomu, čo umožňuje toto všetko, teda 

k priestoru.“22 Pomocou rôznych kresliarskych a geometrických techník, 

rozličných druhov perspektív či očných klamov má kresba v sebe schop-

nosť za určitých podmienok byť priestorová už v ploche. Línia sa dostá-

va do úlohy informátora alebo rozprávača, sledujeme, aký objekt tvorí.

Línia sochou

Kresba sa často nachádza v iných médiách a vnára sa do nich, je súčas-

ťou procesu tvorby diela, nielen v jeho prípravnej fáze, ale tiež ho sama 

vytvára. Napríklad sochárom „pomáha syntetizovať ich myšlienky a poci-

ty, sú v spojení a majú pod kontrolou materiál, ktorý môžu v momente mo-

difikovať, opraviť či vymazať. A ponúka slobodu v experimentovaní“,23 píše 

Tania Kovats, autorka publikácie The Drawing Book: The Primary Means 

20 http://nitrianskagaleria.sk/event/
slavamilanovimilanslave/ (12. 7. 
2015)

21 www.tique-publications.com/
product/walter-piirmets-pilt-joon-
est-ei-ole-joon-a-picture-of-a-line-is-
not-a-line/ (8. 9. 2015)

22 JANATA, Michal: Ustavující průběž-
nost čar. Zlín: Archa 2014, 48

23 KOVATS, Tania: In Parallel: Draw-
ing and Sculpture. In: Kovats, Tania 
(ed.): The Drawing Book: A Survey of 
the Primary Means of Expression. Lon-
don: Black Dog Publishing 2007, 26  

of Expression. Známe lineárne objekty Alexandra Caldera, zobrazujúce 

výjavy z cirkusu (Calder´s Circus, 1926–1931),24 pôsobia ako rýchle skice 

na papieri, no namiesto grafitu, ktorý zanecháva stopu, Calder používa 

ohybnú kovovú čiaru, aby ňou vytvoril príbehy v priestore.  Konštrukčne 

podobný princíp používal vo svojich sochách a objektoch český autor 

Karel Malich. Poet slova a materiálu vytvoril levitujúcu sochu, čo mu 

umožnila práve ľahkosť línie. „Môže sa kreslenie (vy)rovnať lietaniu? Tomu 

pocitu slobody a bezváhovému stavu. Prekonanie pozemských zákonitos-

tí,“25 pýta sa Beate Reifenscheidová v texte k Malichovej tvorbe. 

Socha sa v týchto prípadoch stáva lineárnou kresbou v priestore. Erik 

Binder a jeho kreslené skreslené charakterové siluety (SOGA galéria, Bra-

tislava, Same Same, But Different, 2014) sú pretavenou radosťou z dotyku 

ruky s materiálom. „Dá sa povedať, že Binder predstavuje sériu kresebných 

sôch – objektov – inštalácií vznášajúcich sa v priestore, v rámci ktorých au-

tor medituje a trpezlivo hľadá ideálny tvar či priestorovú formu“,26 hovorí 

o výstave recenzentka Katarína Slaninová. Autor ohýba drôt do určitých 

tvarov priamo v aktuálnom čase – bez prípravy – zhmotňuje predstavu. 

Samotný materiál je však tak limitom, ako aj výzvou. Zrazu na seba kres-

lenie so všetkými svojimi vyzdvihovanými vlastnosťami (spontánnosť, 

priamosť, rýchlosť...) naberá procesy produkcie tretieho rozmeru.

Línia inštaláciou

Svojou variabilitou v rozmeroch a spracovaní dokáže línia obsiahnuť 

rôzne miesta, ako aj celé priestory. Lucie Mičíková, mladá slovensko-čes-

ká autorka, pracuje s papierom ako s ceruzou – predĺžením jej myšlienky 

sa stáva samotný materiál (tradične spätý s kresbou). Píše vizuálne básne 

v priestore, „kreslí“ papierom. Strihá, krčí, otláča a ukladá jednotlivé kusy 

materiálu v náležitých súvzťažnostiach vždy prispôsobených konkrétne-

mu priestoru a času – jej prístup je gestom, kresbou, objektom, sériou 

úkonov v miestnosti. Mičíková píše: „Využívam jednoduché postupy – sú 

to nerafinované, akoby ležérne kombinácie kresieb, výstrižkov z xeroxov, fo-

tografií a papierových útržkov. Sú tvorené s citom pre materiál, pracujem 

s ľahko dostupnými, niekedy aj odpadovými materiálmi. Sú niečím známym 

a blízkym. (…) Pri vzniku objektov a kresieb hrá dôležitú úlohu náhoda, hra 

a zmysel pre detail.“27 

Slovenská autorka Denisa Lehocká používa kresbu v rámci jej kom-

plexných inštalácií, v ktorých „zapĺňa“ celé miestnosti objektmi, kres-

24 www.theartstory.org/artist-
calder-alexander-artworks.
htm#pnt_3 (12. 7. 2015)

25 www.karelmalich.cz/cz/o-vystave 
(8. 9. 2015)

26 http://hentak.sk/recenzia-erik-
binder-v-soga/ (8. 9. 2015)

27 http://casopix.blogspot.
sk/2013/03/lucie-micikova_12.html 
(8. 9. 2015)
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bami, sochami, object trouveés, využíva princíp ukladania a rozmiest-

ňovania. Jednotlivé komponenty sú súčasťou dočasného celku. V roku 

2012 mala Lehocká samostatnú výstavu v Slovenskej národnej galérii za-

strešenú kurátorkou Alexandrou Kusou: „Samotný projekt je koncipovaný 

ako väčšina prác autorky – priestorová koláž spojená s prehodnocovaním 

priestoru /architektúry. Je to komplexná inštalácia vytvorená z autorkiných 

kresieb, malieb, objektov, ale aj z rysovacích pomôcok, galerijných inšta-

lačných komponentov, vybraných zbierkových predmetov Slovenskej ná-

rodnej galérie (...) všetky tieto a ďalšie prvky tvoria jeden celok s nájdenými 

prírodninami.“28 

V inštaláciách, o ktorých píšem, sa autorky sami, podobne ako Grzymala, 

pohybujú v konkrétnom priestore a pomocou tela umiestňujú línie, objek-

ty do priestoru, či v ňom priamo kreslia. Ako píše Maurice Merleau-Ponty 

v eseji Oko a duch: „Moje viditeľné a pohyblivé telo sa nachádza medzi vecami, 

je jednou z nich ako časť tkaniva sveta a jeho súdržnosť je súdržnosť vecí.“29 

Telo sa stáva predĺžením myšlienky do priestoru, je jeho súčasťou.

Línia v sociálnom, aktuálnom priestore

Ak si v tomto momente predstavíme cestu, ktorou sme prešli – od slo-

va, pojmu, predstavy cez jej rôznorodé procesy zviditeľňovania smerom 

k materiálu, do priestoru, do reálneho sveta, zistíme, že sme (v krátkosti, 

a predsa dlhšie, ako trvá zásah papiera tušom) prešli od abstraktného 

a nehmotného k maximálne konkrétnemu. Zrazu sa vieme línie dotknúť, 

je pri nás, vedľa v priestore. Vladimír Kokolia píše: „Pamatuji si z dětství 

– kdy činnost naší party spočívala především v neustálém stavění bunkrů 

a jiných úkrytů, a současném vyhledávání a boření nepřátelských –, že jsme 

přišli k sídlu té druhé party, a k mému šoku jím nebylo nic jiného, než bílá 

nit obepínající dokola několik akátů. Všichni jsme nevěřícně zírali na ten zá-

zrak; na moc, jakou má vymezující linie. Nit jsme ovšem okamžitě přetrhli, 

ale uspokojení z vítězství se nedostavilo – věděli jsme, že oni si mohou svo-

je místo kdykoli snadno vytvořit.“30 Línia svojím sprítomnením má pravú 

a ľavú stranu, má priestor pred a za sebou, je vpletená do vzťahov so 

susediacimi prvkami. Môžeme sa jej dotknúť, fyzicky existuje. 

Ukončujúca línia

Rozmýšľanie o kresbe a línii, jej skúmanie a hľadanie limitov sprevádza 

umenie už od čias renesancie a pokračuje dodnes. Od nultých rokov 21. 

28 www.sng.sk/sk/uvod/vystavy/
minule/2012/denisa-lehocka-2012 
(8. 9. 2015)

29 MERLEAU-PONTY, Maurice: Oko 
a duch. In: Oko a duch a jiné eseje. 
Praha: Obelisk 1971, 10

30 KOKOLIA, Vladimír: Pohled na 
kresbu. (nepublikováno), 2006. 
Více: www.kokolia.cz/kokopedia/
index.php/Pohled_na_kresbu,_
nepublikov%C3%A1no (10. 9. 2015)

storočia vzniklo mnoho platforiem, ktoré sa zaoberajú súčasnou kres-

bou a jej premenami, mapujú aktuálnu situáciu. (Napríklad Tracey – on-

line priestor s pomerne často aktualizovaným obsahom, Drawing Center 

v New Yorku, publikácie o kresbe písané teoretikmi a autormi – Writing 

on Drawing, The Drawing Book, Vitamin D 1, 2, výstavy zamerané na stále 

nové a nové prístupy, periodiká a i.).  Otvorenosť v prístupoch a široká 

škála práce s kresbou a líniou dáva priestor na interpretácie a hľadanie 

odpovedí na otázku, čo je kresba a či existuje na svete niečo, čo kresba 

nie je. V Paríži na Drawing Now Paris Fair v 2015 sa v diskusii na tému 

The Limits of Contemporary Drawing? Brett Littman, výkonný riaditeľ Dra-

wing Center v New Yorku, a Kate McFarlane, jedna zo zakladateliek The 

Drawing Room v Londýne, zhodli na tom, že limity a obmedzenia v kres-

be určujú samotní autori svojou tvorbou.31

Na záver treba konštatovať, že otázka ostáva otvorená, pretože prí-

tomnosť línie, jej trvanie, ako by ju predurčovalo na nekonečnosť, na 

nemožnosť ukončiť ju a jej trvanie v budúcnosti. Pri vlastnej kresbe ma 

fascinuje pozorovať zjavovanie čiar na podklade a prenesene aj vo sve-

te, v ktorom sa nachádzam. 
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Sbírka Časopisu X, 2013, archiv autorky

Text sa zaoberá premenami kresby, ktoré v rámci viacerých generácií 

poznamenali tvorbu vybraných ženských českých (minoritne i sloven-

ských) autoriek, ktoré navzdory aktuálnej expanzii kresby do interme-

diálnych presahov neustále ponechávajú tomuto médiu kľúčovú úlohu. 

Môžeme vysledovať niekoľko osobností ale i počinov, ktoré vytvárajú 

obraz ženskej kresliarskej tvorby v povojnovom období až po súčasnosť 

bez toho, aby sme nutne vytvárali dogmu akéhosi uceleného, kontinu-

álneho, alebo ženského prúdu v kresbe. Je však užitočné si pripomenúť 

niektoré aspekty matrilineárnej kresliarskej línie starších autoriek a sle-

dovať ich špecifiká: Kresba je tu vnímaná ako intímny proces vrstviaci 

a prepisujúci sedimenty osobnej pamäti, alebo ako existenciálna úvaha, 

ktorá má potenciál ďaleko presahovať provizórne formy umenia.

Kľúčové slová: ženská kresba, intimita, osobná pamäť, haptické ume-

nie, gesto, intermedialita, tradície, koncept, postkoncept

Anna Vartecká (1975) je vysokoškolská pedagogička, teoretička a ku-

rátorka výtvarného umenia. Vyštudovala obor Výtvarná výchova na PF 

TU v Trnave (SK) a doktorandské štúdium na PF UJEP v Ústí nad Labem. 

Od roku 2002 pôsobí na KDTU FUD UJEP v Ústí nad Labem. Zaoberá 

sa teóriou a dejinami fotografie, problematikou súčasného vizuálneho 

umenia a jeho presahmi do iných teoretických disciplín, akými sú rodo-

vé štúdiá a sociológia. Je spoluautorkou projektu Grey Gold. Pozdní tvorba 

českých a slovenských umělkyň 65+. Publikuje odborné statě v monogra-

fiách a v katalógoch.

Abstrakt:
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Generačné premeny kresby v súčasnej ženskej českej tvorbe: 

Kresba ako intímny proces, vrstvenie osobnej pamäti alebo existen-

ciálna úvaha ďaleko presahujúca provizórne formy.

Kresba – obyčajné a pôvodné gesto tvoriaceho človeka

„Lebo je to nielen kresba, ale aj obsah. K tomu je dôležité dodať, prečo ro-

bím kresby. Je to ten najzákladnejší výtvarný jazyk, spoločný všetkým ma- 

liarom. Je to miesto, kde vznikne idea. Všetko ostatné je pre mňa nadstavba. 

Mnohí umelci skicujú, a potom to urobia v inom médiu. A tam to je, v tej 

skici. Tam je ten obsah, tá najčistejšia myšlienka.“1

Kresba je akýsi nulový bod výtvarnej a zobrazujúcej tvorby. Má nespo-

četné množstvo foriem, je však vždy veľmi osobnou, intímnou a priamou 

cestou k tlmočeniu idey. Dostáva sa k tomu prostredníctvom voľnej, ima-

ginatívnej alebo konceptuálne rozvíjanej práce s obrazom. Výsledná idea 

môže byť „literárne“, košato kompon ovaná, ale môže mať tendencie po-

mocou jedinej línie interpretovať zložitý obsah. Pobyt pred čistou plochou 

papiera je pre umelca ako okamih veľkého počiatku, meditácie, katarzie, 

ako nádych po narodení, ale i predstúpenie pred zrkadlo. Je pravdou, že 

v súčasnosti sa toto médium teší obrovskému záujmu. Jedným z dôvodov 

môže byť i určitý pocit presýtenia sa z dokonalo vyleštenej elektronickej 

a telematickej obraznosti, ktorá v človeku zabíja akúkoľvek vizuálnu pred-

stavivosť, pretože jej jednoducho neposkytuje priestor.

Naše uvažovanie začíname citáciou mladej slovenskej umelky-

ne Márie Čorejovej (1975), pretože tá kresbu vníma presne v intenci-

ách, ktoré sú pre náš pohľad na toto médium zásadné a určujúce. Je to 

striedmosť, výstižnosť a schopnosť zaťať do živého. Hoci táto autorka 

často reflektuje veľmi osobné témy, práve kresba jej umožňuje posu- 

núť vlastný subjektívny obsah k uvažovaniu o jeho všeobecnej, univerzál-

nej a existenciálnej symbolike. Kresbou sa dá prirodzene sledovať tenká 

hranica medzi osobnou a verejnou mytológiou, náboženstvom či filozo-

fiou. Po predchádzajúcich skúsenostiach s maliarskou tvorbou, grafickým 

dizajnom a kultúrnou prevádzkou Čorejová zakotvila v kresbe, pretože 

toto civilné a nepatetické médium, zbavené rušivého šumu estetizácie 

a podružných vizuálnych efektov, nemá tendencie klamať. Realitu ucho-

puje výtvarne, pretože sú to väčšinou javy, ktoré nie je možné transfor-

movať do verbálneho vyjadrenia. Kresbou vyjadruje životné paradoxy, 

pričom túto obraznosť zrejme sýti práve jej skúsenosť s hravými optický-

1. 5 Kresba  
ako intímny proces
Anna Vartecká

1 http://kultura.pravda.sk/galeria/
clanok/349855-maria-corejova-vset-
ko-sa-da-povedat-jednou-vetou/  
(10. 8. 2015)

mi ilúziami uplatnenými v grafickom dizajne. Okrem toho autorka „prakti-

zuje vizuálny hacking, a to v zmysle rôznych vrstiev tohto pojmu – ide o vyu-

žívanie známych vecí iným spôsobom, ako aj nabúravanie sa do systémov.“2 

V minulosti zobrazovala predmety každodennej spotreby, skúmala bana-

litu, spytovala estetické pôsobenie prirodzene ne-zaujímavých a ne-výni-

močných predmetov a rozohrávala tak úvahy o ich skrytej podstate, o ich 

hlbšom presahu do našej existencie. Svojou kresbou ako by popierala iba 

jeden jediný význam vecí a jeho obsahovú jednorozmernosť. 

Premeny kresby v tvorbe ženskej povojnovej modernistickej ge-

nerácie

Prístup k tvorbe prostredníctvom kresby, hra na odkrývanie vrstiev 

významu nanášaním tenkých šrafúr a línií alebo vrstiev pastelového pig-

mentu. To je fenomén, ktorý má v česko-slovenskej ženskej tvorbe od dru-

hej polovice minulého storočia svoju tradíciu. Môžeme sledovať niekoľko 

osobností, ale i počinov, ktoré vytvárajú obraz ženskej kresliarskej tvorby 

od povojnového obdobia až po súčasnosť bez toho, aby sme nutne vy-

tvárali dogmu akéhosi uceleného, kontinuálneho alebo ženského prúdu 

v kresbe. Je však užitočné si pripomenúť niektoré aspekty matrilineárnej 

kresliarskej tvorby vybraných starších autoriek. Niektoré z nich jednak 

pôsobili a dodnes pôsobia ako vysokoškolské pedagogičky, čím utvára-

li rámec, cez ktorý kresba prenikala do povedomia širšieho generačné-

ho spektra. Zároveň kresba, ako vskutku tradičné médium, je z určitého 

historického pohľadu ženskej tvorbe jednoducho blízka. Teda ak ju vní-

mame v pozícii autonómneho diela, prípadne ako súčasť finálneho inter-

mediálneho umeleckého celku. Kresba ako výtvarné pra-médium je nad-

časová a netendenčná, čo do značnej miery predurčuje, kto sa jej bude 

venovať v jej imanentnej, bytostnej a konceptuálnej polohe. Práve v prvej 

povojnovej ženskej generácii objavujeme niekoľko autoriek, ktoré z poli-

tických alebo sociálnych dôvodov nemohli oficiálne vystavovať, hoci už 

mali relevantné akademické vzdelanie.3 Po niekoľko desaťročí tvorili „do 

šuplíka“, celkom nezištne a bez nutných ambícií presadiť sa na domácej či 

zahraničnej umeleckej scéne. Kresbu prijali ako vlastný autorský program 

a podrobili ju precíznemu, často celoživotnému výskumu. Interpretačné 

spojenia medzi vybranými umelkyňami staršej a mladšej generácie môžu 

medzi nimi vytvoriť určité kontaktné body a vrhnúť tak na ich tvorbu 

nové svetlo. Môžeme tak, i v kontexte nedávnej výstavy Nulla Dies Sine 

Linea (Galerie Emila Filly v Ústí nad Labem, 2014) zameranej na postkon-

ceptuálne presahy v českej kresbe (s prihliadnutím aj na slovenskú scénu), 

3 Viac In: FREMLOVÁ, Vendula; 
PETIŠKOVÁ, Terezie; VARTECKÁ, Anna 
(eds.): Grey Gold. České a slovenské 
umělkyně 65+. Dům umění města 
Brna a Fakulta umění a designu UJEP 
v Ústí nad Labem 2014

2 DUCHOVÁ, Zuzana: Krízová cesta 
Márie Čorejovej. In: Glosolália – rodo-
vo orientovaný časopis, #4, Bratislava 
2014, 1w
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4 Sympozium k poetice a interpretaci 
díla Jitky Svobodové (5. 1. 2006) pri-
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5  VLČEK, Tomáš: Jitka Svobodová – 
obrazy z posledních let. In: Obrácený 
pohled – Jitka Svobodová. Arbor 
vitae v Řevnicích a Fakulta umění 
a designu UJEP v Ústí nad Labem 
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lepšie porozumieť tomu, prečo také tradičné médium čoraz viac presaku-

je do aktuálnych intermediálnych projektov, inštalácií a intervencií. 

Pred niekoľkými rokmi sa v Galerii moderního umění v Roudnici nad 

Labem konalo Sympozium k poetice a interpretaci díla Jitky Svobodové.4 

Vzniklo tak niekoľko zásadných textov analyzujúcich výnimočné a košaté 

dielo tejto autorky, ktorá od roku 1991 pôsobila ako profesorka kresby 

na pražskej AVU. Patrí ku generácii, pre ktorú bola príznačná asketická, 

striedma, nepatetická, takmer odhmotnená kresba, vyjadrujúca skutoč-

nú podstatu vecí, jej ťažko vizuálne postihnuteľné, ale predsa podstatné 

aspekty. Táto tvorba vyžaduje vnútornú sústredenosť, ale zároveň býva 

i fyzicky veľmi náročná. Jitka Svobodová (1941) v 70. a 80. rokoch minulé-

ho storočia vytvárala monumentálne kresby vychádzajúce z vonkajších 

predmetných tvarových dispozícií, izolovala ich od všedných priestoro-

vých i významových súvislostí a naddimenzovala ich, aby tak mohla čo 

najlepšie zvýrazniť esenciu ich bytia v našom svete. Kresba je definitívna, 

na prvý pohľad minimalistická a reduktívna, často je to len detail pred-

metu levitujúci v prázdnom priestore. Tento konceptuálne formulovaný 

rukopis v sebe integruje plné uvedomenie si toho, že práve prostred-

níctvom tohto média môže človek prirodzene vizuálne uchopiť krehkú 

imanenciu vecí i javov. Osobné zaujatie tvarmi a formami tých najbež-

nejších predmetov (šálky, taniere, misky, káble atď.) vychádza z autor-

kinho bezprostredného, dôverného a každodenného kontaktu s nimi. 

Abstraktné pojmy (prázdnota, uchopiteľnosť, prúdenie, premenlivosť, 

rast, opúšťanie atď.) sú precítené, pochopené a prenesené cez tvar a far-

bu vecí do konkrétneho sveta tak, aby boli čo najjednoduchšie a „ve své 

jednoduchosti tak výrazně jiné. Její zápas o smysl plochy obrazu je zápasem 

o smysl vlastní, skryté, intimní lidské existence.“5 Jitku Svobodovú vnímame 

ako solitérku tak v oblasti kresby, ako i neskoršej sochárskej a objektovej 

tvorby, pretože v oboch prípadoch narušuje a takmer popiera principi-

álne a tradičné zásady ich formálneho uchopenia, (priestorové drôtené 

kresby Noc – Den, 2004; Mraky, 2009). Vnútorným stavom a procesom do-

dáva taký umelecký výraz, že ďaleko presahujú jej mikrosvet a stávajú sa 

obecnými i metafyzickými tvrdeniami o podstate nášho bytia.

O tom, že kresba ako prazáklad každého vizuálneho zobrazenia môže 

byť pre niekoho i existenciálnym vyjadrením, svedčí i tvorba ďalšej výni-

močnej, generačne spriaznenej českej výtvarníčky Inge Koskovej (1940). 

Na umeleckú scénu vstúpila v 60. rokoch minulého storočia, a to predo-

všetkým v súvislosti s olomouckým okruhom vizuálnych umelcov, ktorých 

intelektuálne podmienená tvorba skúmala kresbu ako médium. V posled-

ných rokoch sa jej tvorba opiera o skripturálne gesto, jeho repetície a mo-

dálne variácie. Taktiež pôsobila ako výtvarná pedagogička na všetkých 

stupňoch umeleckého vzdelávania. Kosková je v určitom zmysle haptic-

kým typom umelkyne, pretože premieta a transformuje svet svojich poci-

tov a vnemov do obrazu. Ako by vytvárala syntézu vonkajších hmatových 

skúseností a procesu ich vnútorného zrenia. Na rozdiel od nej, vizuálne 

typy umelcov a umelkýň, k akým patrí napríklad predstaviteľka mladšej 

generácie Mária Čorejová, vychádzajú z vizuálnej skúsenosti s vonkajším 

svetom. Kosková volí meditatívny a prísne koncentrovaný prístup ku kres-

be ako k zenovej ceste. Týmto duchovným, introspektívnym zameraním sa 

jej tvorba približuje tvorbe Jitky Svobodovej. Pre obe je nesmierne dôleži-

tý prázdny priestor, ktorý svojou nedokončenosťou a provizórnosťou pri-

ťahuje pozornosť a vyžaduje akýsi obrátený pohľad na očami nepostihnu-

teľnú skutočnosť. Kresbové mantry opakujúcich sa gestických línií sledujú 

vnútornú energiu autorky a majú procesuálnu kvalitu kaligrafie. Sú to línie 

zachytené v čase, opakujúce sa ako rytmus v skladbe. Jej aktuálna tvorba 

je zameraná na synestetický prepis vážnej hudby (napr. cyklus Leoš Janá-

ček: Zápisník zmizelého, 2012), pričom v procese vlastnej tvorby takmer eli-

minuje kresbové náradie (tužky a perá), ale i priebežnú zrakovú kontrolu 

nad výsledným dielom. So zavretými očami a s prstami namočenými do 

tušu prepisuje energiu hudby ako seizmický záznam bezprostredných zá- 

chvevov jej tela, reagujúceho na tóny a rytmy. Podobne uvažuje i mladší 

český umelec Daniel Hanzlík, ktorý aktuálne vytvára akustické kresby ako 

výsledok určitej zvukovej kontemplácie. Využíva na to nové médiá a zlo-

žité počítačové programy, vo výsledku je však snaha o editáciu a prepis 

mentálneho zvukového signálu veľmi podobná.

Inge Kosková navzdory svojmu pokročilému veku stále hľadá cestu, 

ako vyjadriť všetko len jednou jedinou čiarou, (podobne ako M. Čorejo-

vá): „To mám takovou touhu a ta jedna čára – někde to bylo cítit, že stačí, 

a někde ne. To je docela náročný, nějaký emoce vyjádřit jednou linkou... Čili 

víc zjednodušený, víc pravdivý o mně, je to jako takový záznam té nálady, 

aspoň v té hudbě, ta mne k tomu vede.“6 Po nedávnej výstave v bratislav-

skej Galérii G 19 napísal slovenský teoretik a vysokoškolský pedagóg 

Miloš Štofko, že Kosková patrí k tým autorom, ktorí „hľadajú pravdu bytia 

v bytí iného... Jej pravda bytia je ukrytá v archetypálnom posolstve pramé-

dia ľudskej tvorivosti, ktorou je bytostná energia obyčajnej ľudskej čiary“.7 

Aj táto autorka sa dokáže vyjadrovať jazykom univerzálne zrozumiteľ-

ným, tvarom, modalitou línie, hmatom či gestom, hoci pritom zacho-

6  In: FREMLOVÁ, Vendula; PETIŠKOVÁ, 
Terezie; VARTECKÁ, Anna (eds.): Grey 
Gold. České a slovenské umělkyně 65+. 
Dům umění města Brna a Fakulta 
umění a designu UJEP v Ústí nad 
Labem 2014,  207

7 In: ŠTOFKO, Miloš: Čiarou sa všetko 
začína a končí. In: Denník Pravda, 
Bratislava, 23. 5. 2015, 35
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8 MITÁŠOVÁ, Monika: Louisine den-
níky. In: DART, č. 4/ 2000 – č.1–2/ 
2001, Revue súčasného výtvarného 
umenia, Bratislava 2001, 19

9 Tamtiež, 19

váva východiská, pocity a idey úzko spojené s osobnými až intímnymi 

podnetmi. 

Ako generačne podobné môžeme vnímať i ďalšie umelkyne, ktoré mé-

dium kresby na domácej i medzinárodnej umeleckej scéne zvýznamnili. 

Adriena Šimotová (1926–2014) nachádzala jadro svojej tvorby v intímnej 

kresbe, ktorá vznikala ako záznam dotyku konkrétneho ľudského tela 

a hľadala neuchopiteľnú podstatu ľudskej duše. Napriek striedmosti jej 

výtvarného prejavu sa jej autorské techniky radia k tým najradikálnejším 

u nás. Majú haptický charakter, vychádzajú z netradičných a okrajových 

postupov narábania s papierom. Od 80. rokov minulého storočia sa plne 

sústreďovala práve na prácu s papierom, ktorý ju stále viac fascinoval 

svojou zraniteľnosťou a schopnosťou vizuálne zachytiť vlastné limity tak, 

aby evokovali limity ľudského bytia. Táto výnimočná autorka neustále 

rozširovala hranice vnímania svojich diel, a tak kládla veľký dôraz na „as-

pekty tretieho druhu“, na ticho, svetlo a prázdnu plochu (podobne ako J. 

Svobodová a I. Kosková). S prežitkom straty blízkeho človeka súvisí urči-

tá miera autobiografickosti jej tvorby, ako by skúmala medze a význam 

osobnej spomienky, aký význam má pre naše bytie. Prostredníctvom pa-

piera a stôp farebného pigmentu hľadala substancie hmotnejšie a teles-

nejšie ako napríklad slová, ktoré by spomienku mohli jednoducho verba-

lizovať. V určitom zmysle sa košatá trajektória jej tvorby a života podobá 

inej významnej, generačne spriaznenej umelkyni zo západného kontextu 

umeleckého sveta, sochárke Louise Bourgeois. Nejde ani tak o formálnu 

a tematickú škálu ich tvorby, ako o istú permanentne artikulovanú nut-

nosť sa cez autobiografické (denníkové) záznamy vyrovnať s mnohými 

bolestnými skúsenosťami. Tak ako haptická kresba, ktorou sa A. Šimotová 

neustále vracia k známej tvári alebo známemu telu, je „denník v prípade 

Louise Bourgeois miestom prvého zverejnenia premeny osobného na ume-

lecké“.8 Zostáva síce v klauzúre (často i fyzickej) s veľmi intímnou spomien-

kou, papier a pigment ju však ďalej „zverejňujú“. Ide o premenu žitej ka-

ždodennosti, ktorá je však „už predbežne určená nekaždodennej kultúrnej 

komunikácii v spoločenstve, je súčasťou vystúpenia na umeleckú verejnosť“.9

Práve tieto presahy a aspekty narábania s kresbou je možné v určitej 

upgradovanej podobe sledovať i v súčasnej kresbe. J. Svobodová popiera 

principiálne a tradičné zásady akademického uchopenia kresby v jej pries-

torových drôtených ne-kresbách. L. Bourgeois vo svojej ne-sochárskej so-

che zas tematizovala krízu klasickej a modernej sochy, predovšetkým jej 

obsahu a formy. Podobne pristúpila ku kresbe v jej tradičnom kontexte 

plošného média A. Šimotová. S papierom narábala ako so šupkou sub-

jektívne plynúceho času konkrétneho človeka, ktorú sňala z jeho/jej tela, 

aby ju mohla premeniť na umeleckú výpoveď o objektívnych princípoch 

bytia. Je to však skôr plastický odtlačok, frotáž plastického povrchu tela 

do plošnej kresby. Čo sa týka vzťahu kresby a priestoru, má kresba vo svo-

jej historickej forme tendenciu ho imitovať perspektívnou skratkou. Práca 

s existenciálne a duchovne založenou kresbovou frotážou povrchu tela 

narušuje tradičné metódy figurálnej kresby. Podobný rozpor môžeme 

pozorovať v používaní techniky fotogramu, ktorú v prvej tretine minulé-

ho storočia avantgarda rehabilitovala ako jedinečnú ale ne-fotografickú 

techniku, hoci ide o najstarší, a teda úplne pôvodný princíp fotografic-

kého zachytenia obrazu. V diele spomenutých autoriek povojnovej ge-

nerácie médium kresby ako by obišlo akademickú a inštitucionalizovanú 

kresbu, aby sa vrátilo k jej pôvodným praformám.

„Kreslit neumím, ale dovedu kresbu najít“10

Nie je tomu inak ani v prípade ďalšej výnimočnej a skutočne svojráz-

nej solitérky českej abstraktnej maľby a kresby, Ludmily Padrtovej (1931). 

Táto autorka sa po roku 1961 dobrovoľne rozhodla ukončiť umelec-

kú činnosť a vrátila sa k nej až po roku 2011, aby takmer bez akýchkoľ-

vek pochybností a zaváhaní nadviazala na svoje predchádzajúce tvorivé 

zázemie v oblasti informelu a lyrickej či štrukturálnej abstrakcie. Azda 

len pod vplyvom pokročilého veku v súčasnosti viac esencializuje svoju 

tvorbu, niekedy dokonca radikálne redukuje škálu skripturálnych a ges-

tických zásahov. V našom kontexte je dôležité upriamiť pozornosť pre-

dovšetkým na jej kresbové, do značnej miery experimentálne presahy 

z posledných rokov. Striktný a netradičný koncept rozvinula napríklad 

v cykle Kresby poslepu, ktorý pre ňu znamenal „další příležitost vyrovnávat 

se s fenomenalitou kresby jako média“.11 Keď sa v roku 2011 táto autorka 

starala o svojho umierajúceho partnera, maliara Jana Vyleťala, a nechcela 

ho v noci rušiť svetlom lampy, rozhodla sa kresliť bez možnosti zrakovej 

kontroly, potme a naslepo. Kaligrafický a výtvarný potenciál vychádza- 

júci zo živelnosti práce s farbou a líniou ju na druhý deň tak nadchol, že 

sa rozhodla takýto tvorivý koncept ďalej rozvíjať. Suverénne sa s týmto 

spôsobom práce vyrovnala, čo dokazujú desiatky kresieb objavujúcich 

a pokorne analyzujúcich náboj tejto spontánnej a expresívnej formy vyja-

drenia. Za zmienku stojí i názvoslovie diel, ktoré je často literárne kompo-

nované. V súvislosti s vyjavujúcimi sa náznakmi rôznych tvarov v kresbách 

vyznievajú mnohé názvy humorne, ironicky, zosmiešňujúco, dokonca 

10 PRIMUS, Zdeněk: Ludmila Pa-
drtová: Naslepo. In: Daněk, Ladislav 
(ed.): Ludmila Padrtová; Gesto, pohyb, 
barva; Dílo 1951–2013. Západočeská 
galerie v Plzni 2013, 160

11 VALOCH, Jiří: Jak jsem málem 
neobjevil Ludmilu Padrtovou. 
In: Daněk, Ladislav (ed.): Ludmila 
Padrtová; Gesto, pohyb, barva; Dílo 
1951–2013. Západočeská galerie 
v Plzni 2013, 32
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13 PRIMUS, Zdeněk: Ludmila Pa-
drtová: Naslepo. In: Daněk, Ladislav 
(ed.). Ludmila Padrtová; Gesto, pohyb, 
barva; Dílo 1951–2013. Západočeská 
galerie v Plzni 2013, 164

14 VALOCH, Jiří: Jak jsem málem 
neobjevil Ludmilu Padrtovou. 
In: Daněk, Ladislav (ed.): Ludmila 
Padrtová; Gesto, pohyb, barva; Dílo 
1951–2013. Západočeská galerie 
v Plzni 2013,  30

i znevažujúco. Odľahčujúcu hravosť, s ktorou autorka pristupuje k voľbe 

názvov diel, môžeme vnímať ako výrazný a zámerný aspekt jej zvoleného 

konceptu. V ďalšom cykle nazvanom Kresby ke čtení zas vyzýva k otáčaniu 

svojich diel o 90° i 180°, pričom divák môže slobodne objavovať nové kon-

figurácie a interpretácie abstraktných kompozícií. Nasledujú cykly Kom-

binované techniky (Ve světle a tmě), alebo Barevné lepenice (Z vyřazených 

kreseb), kde autorka recykluje vlastné vyhodené kresby, aby zvrátila ich 

smutný osud a našla pre ne nový príbeh v spojení s inou zahodenou kres-

bou. Všetky tieto stratégie L. Padrtovej sú na súčasnej českej scéne výni-

močné a ojedinelé, minimálne v rámci staršej generácie, a to práve kvôli 

enormnej radosti z asociatívnej hry, ktorá je pre ne zjednocujúca. Teoretik 

Zdeněk Primus, v monografii pripravenej k samostatnej výstave v Zápa-

dočeskej galérii v Plzni,12 priradzuje L. Padrtovú k autorom Jiřímu Kolářovi 

a Vladimírovi Boudníkovi. Všetci traja, navzdory tomu, že nemali oficiálne 

akademické vzdelanie, používajú názov ako ilumináciu. Primus diváka vy-

zýva, aby nahliadol „do asociativního systému vyzrálé umělkyně, zabývající 

se výhradně abstrakcí a nacházející lehce to, co mnohý jiný obtížně, ale přes-

to horečně hledá v půtkách s diktátem uměleckých možností a v neposlední 

řadě se sebou samým.“13 Tak, ako by bolo veľkou chybou nevnímať maliar-

ske dielo L. Padrtovej z 50. a 60. rokov minulého storočia ako jeden z naj-

zásadnejších stavebných kameňov československej ženskej informelovej 

tvorby, rovnako by bolo veľkou chybou prehliadnuť jej mimoriadny ak-

tuálny príspevok k súčasnej konceptuálnej kresbe. Jazyk prísne nezobra-

zujúcej kresby založenej na skripturálnych dotykoch papiera, nešepsova-

ného plátna alebo starých „cajchov“ vypovedá často o kresbe samotnej, 

má tautologický charakter: „Tušové kresby Červená kaňka (2011) a Modrá 

kaňka (2011), to jsou vlastně čisté tautologie, tedy jedna z klíčových strategií 

konceptuálního umění, které Padrtová doslova transkribuje do svého staré-

ho, ale stále jinak oživovaného výtvarného jazyka – gest.“14

Tradičné médium slobodne koexistujúce s netradičnými formami –  

kresba intermediálna

Súčasná mladá generácia si je plne vedomá historického procesu kon-

ceptualizácie výtvarného umenia i kresby a nachádza si vlastné, dnes už 

postkonceptuálne stratégie. Staršie autorky odmietali klasickú kresbu 

a jej tradície, aby okrem iného tematizovali krízu jej obsahu i formy. Ne-

-kresbová kresba chcela preniknúť „za kresbu“, otvoriť jej nové dimen-

zie a nové cesty komunikácie. Je zaujímavé sledovať, ako niektoré mla-

dé umelkyne a umelci vychádzajú z podobných iniciačných podnetov, 

hoci forma ich umeleckého prejavu je výrazne iná. Ako príklad takéhoto 

prístupu môžeme uviesť mladú českú autorku Petru Herotovú (1980). 

Taktiež sa takmer výhradne venuje kresbe, vsádza ju však do ďalších fo-

riem (objektov, inštalácií, performancií) alebo ju kombinuje s textovým 

komentárom. Významná časť jej tvorby sa zaoberá konfrontáciou kla-

sickej kresby s rôznymi aspektmi technickej reprodukcie a jej spätné-

ho vplyvu na vizuálnu stránku samotnej predlohy. Pozoruhodné je, ako 

tento problém analyzuje opäť prostredníctvom kresby, čo niekedy pri-

náša absurdné prístupy a riešenia. V jej portfóliu napríklad objavujeme 

desiatky „sizyfovských“, ručne prekreslených kópií, ktoré vznikli niekoľ-

konásobným mechanickým prekopírovaním jedinej predlohy, ako je to 

napríklad v cykle AAAA (2013). Inokedy zas z rôznych druhov navrstve-

ných kancelárskych papierov vytvára kvádre, ktoré v galérii kladie na so-

kel, prikryje ručnou kresbou dizajnu z obalu daného balíka a potmehúd-

sky doplní nápisom Nedotýkať sa! (Spinning, 2007). Použitím farebných 

prepisovačiek je ochotná takmer hyperrealisticky prekresľovať obalový 

dizajn z povrchu balíkov kancelárskeho papiera a tieto reprodukcie pre-

zentuje ako autonómne kreslené originály dôstojne zarámované na ste-

ne (série Různé druhy, od 2008). Herotová v týchto dielach vynaložila ob-

rovské úsilie len na to, aby obsahovo úplne prázdny motív povýšila na 

predlohu umeleckého spracovania. Popiera teda umelecký motív sám 

o sebe alebo spochybňuje akýkoľvek mediálny prenos a reprodukčné 

technológie a relativizuje ich hodnotu? Pravdepodobne je to z každého 

prístupu niečo, symbolický presah jej konceptov nebýva jednoznačný.

Iná línia jej diela zas vychádza z jej najbližšieho okolia, pričom auto- 

biografické aspekty vo svojej tvorbe posúva do všeobecnejších sociál-

nych výpovedí. Kresba je pre ňu médiom, ktorým sa dá najadekvátnejšie 

vyjadriť schematizmus ľudských činností a procesov, ktoré sa v určitom 

období a v istých súvislostiach javia ako problematické. Preto používa 

kresbu, ktorá je svojou povahou výrazne odlišná než predchádzajúce re-

alistické prepisy. Viac evokuje formu kreslených gagov alebo vtipov. Cyk-

ly Taťkovy výroky (2005–2006) sú postavené práve na takejto skratkovitej 

kresbe a na sprievodnom citovanom texte. Spomienky na otca sú pone-

chané v ich čistej esenciálnej podobe, kresba je ne-akademická a surová, 

tak ako býva obraz vo fotografickom dokumente často nezaostrený, o to 

viac však autentický. K tomuto tematickému celku patrí i video Myji tá-

tovo auto tátovým způsobem, v tátových teplákách (2005) a objekt Model 

nářadí mého konstruktora (2005). Petra Herotová láskavým, empatickým 

a vtipným prístupom sleduje a interpretuje mužský svet, konfrontuje jeho 

schémy s tým, aké stopy zanechávajú v jej živote ženy, dcéry, matky. Ide 
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teda o tvorbu do značnej miery sociálno-analytickú, autorka chápe život 

ako predumeleckú realitu, ako by uzavrela sociálnu zmluvu medzi ume-

ním a spoločnosťou a presadzovala názor, že život sám o sebe je umením, 

a preto, okrem iného, umenie v jeho tradičnom estetickom význame ruší. 

Na záver – zmena paradigmy kresby trochu inak

V priebehu 60. a 70. rokov minulého storočia dochádzalo k nutnému mo-

dernistickému prieskumu kresby ako média a k jej postupnej legitimizácii 

ako autonómneho umeleckého prostriedku schopného vystupovať i v po-

zícii konečného umeleckého diela alebo v pozícii konceptuálne formulova-

nej substitúcie materiálneho umeleckého diela. Významný český teoretik 

Jiří Valoch popísal zásadné konsekvencie procesu premeny kresby v spo-

menutom období vo svojom príspevku pre 9. mezinárodní bienále kresby Pl-

zeň 2014.15 Zaoberal sa v ňom nielen kľúčovými osobnosťami českosloven-

ského, teda domáceho, prostredia, ale rovnako venoval pozornosť i zahra-

ničnému, západnému umeleckému kontextu. Svoj príspevok nazval Změna 

paradigmatu – proměny kresby v šedesátých a sedmdesátých letech. Zložitosť 

fenoménu tejto premeny analogicky vychádzajúcej z celkovej premeny ak-

tuálneho výtvarného umenia a stratégií umeleckej komunikácie sa pokúsil 

objasniť práve na ukážkach významných autorov a umeleckých skupín tzv. 

druhej avantgardy, ktorá začala pristupovať k tvorbe intermediálne. Medzi 

desiatkami spomenutých umelcov z československého kontextu, pre kto-

rých kresba znamenala dôležité médium, sú však v tomto texte spomenuté 

len dve ženské autorky – predstaviteľka experimentálnej vizuálnej poézie 

Bohumila Grögerová a členka slovenskej generačne spriaznenej Skupiny 

A–R, Klára Bočkayová. Táto nevyrovnanosť prekvapuje najmä v súvislosti 

s faktom, že práve J. Valoch u nás pôsobil ako takmer jediný významný te-

oretik, ktorý veľkú časť zatiaľ neznámych autoriek objavil a vsadil do teore-

tického rámca československej povojnovej tvorby. Vytrvalo a konzistentne 

ich uvádzal do mnohých teoretických diskurzov, organizoval im výstavy 

a publikoval fascinujúce a nesmierne fundované texty do ich monografií 

a katalógov. Možno je to len dôsledok určitého zažitého modelu výstavby 

podobne bilancujúcich textov. V každom prípade sme sa prostredníctvom 

tohto príspevku pokúsili aspoň o čiastočné doplnenie povedomia o žen-

ských autorkách, ktoré k zmenám paradigmy kresby prispievali a prispie-

vajú stále v nových aktualizovaných podmienkach umeleckej tvorby. Kres-

ba má, zrejme vďaka vlastným dispozíciám, schopnosť prirodzene do seba 

vstrebať aktuálne problémy, prispôsobiť sa zmenám a zotrvávať v pozícii kľ-

účového média. Mnohé mladé autorky uplatňujú kresbu v súlade s aktuál-

15 http://bienale-plzen.cz/blog/
zmena-paradigmatu-%E2%80%93-
promeny-kresby-v-sedesatych-a-
sedmdesatych-letech/ (25. 8. 2015)

nymi výzvami, ponechávajú jej dominantnú pozíciu vo svojej inak interme-

diálnej tvorbe. Zároveň ju používajú ako médium schopné prepojiť priestor 

hmotný a každodenný s nekonečným priestorom existujúcim mimo hmo-

tu. Navzdory intimite kresby sú schopné ju používať v monumentálnych 

rozmeroch. Ako by čas strávený s automatickou, expresívnou alebo medi-

tatívnou kresbou pomáhal vlastným autobiografickým sedimentom spät-

ne vypovedať to, čo ešte tieto autorky o sebe nevedia, a pretlmočiť osobné 

do všeobecného. 
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Text postihuje pozici kresebného média v kontextu současné vizuální 

kultury. Tato pozice je definována příklady, jak současní umělci kresbu 

používají, detailněji se zabývá autory českého umění devadesátých let 

minulého století a přelomu milenia. Dalším důležitým momentem je 

prezentace kresby v (galerijním) prostoru a to, jak  je realizována různý-

mi způsoby.  Text dále rozvíjí úvahy o tendencích, které vedou k oblasti 

zprostředkování výtvarného umění v rámci galerijních edukací. Právě 

zde se setkává participatorní a performativní potenciál současných pří-

stupů v kresbě jako vyjadřovacím médiu a pomáhá tak navázat na jeden 

ze základních cílů současného umění – komunikace s divákem.

Klíčová slova: kresba, české výtvarné umění, nová média, konceptuální 

umění, participace, galerijní provoz, edukace, zprostředkování výtvar-

ného umění

Eva Mráziková (1976) působí na KDTU FUD UJEP v Ústí nad Labem jako 

odborná asistentka a zbývá se především aktuálními strategiemi a ten-

dencemi současného výtvarného umění. V současné době působí jako 

ředitelka Galerie Emila Filly v Ústí nad Labem. Propojení akademického 

kritického myšlení o umění a praktická rovina současného galerijního 

provozu se projevují také v její kurátorské činnosti. Ve své doktorské prá-

ci se zabývá vztahem umění a publika a reflexí stavu vizuální gramot-

nosti v současné společnosti.

Abstrakt: Začnu obecnou představou. Nacházím se na imaginární výstavě kresby. 

Procházím galerií a míjím obrovské archy papíru s drobnými čárami a šra-

fováním, které se až při pohledu z dálky spojí v konkrétní obraz.  Jinde 

je kresba temnou tuší vyvedena přímo na zeď galerie, prostupuje interi-

érem, větví se a doplňuje nebo uvozuje instalaci v prostoru. V projekční 

místnosti můžu na videozáznamu v televizi sledovat dokumentární zá-

znamy činností, které bych zprvu za „kreslení“ vůbec nepovažovala –  jak 

kreslí bagr, vítr nebo motocykl či jak kreslí člověk, jenž si vědomě vyrobil 

nějakou překážku, znesnadnění. V jiné části galerijního prostoru se poza-

stavuji nad drobnými lístečky rozesetými uvnitř skleněné vitríny; na kaž-

dém je jedna malá kresba gelovým perem s drobnou číslicí data. A než 

galerii opustím, musím projít nainstalovanou plošinou plnou drobných 

kuliček, v jejichž povrhu právě má chůze vytváří linie dočasné kresby. 

Pokusila jsem se na příkladu předvést, jaké všechny způsoby můžeme 

dnes potkávat, hovoříme-li o kresbě. Označení současná kresba zahrnu-

je širokou škálu podob vyjádření a technického použití kreslené linie. 

Pojetí současné kresby jako zásadního výtvarného média, které zažívá 

v posledních několika desetiletích renesanci, v zásadě dokumentuje 

také obecné proměny v oblasti výtvarného umění a vizuální kultury. 

Neokonceptuální, participatorní a alter-moderní umělecké strategie, jež 

používají současní autoři, poskytují právě kresebnému záznamu větší 

prostor; více pozornosti si pak toto médium získává také v rámci výstav-

ního provozu na tematických výstavních přehlídkách, což je reflektová-

no i publikační činností. 

V tomto textu se pokusím postihnout pozici kresebného média, jak ji 

spatřuji v kontextu současné vizuální kultury. Pozastavím se u několika 

příkladů, jak současní umělci kresbu používají, detailněji se budu zabý-

vat několika autory českého umění devadesátých let minulého století 

a přelomu milenia. Jak jsem již výše zmínila, prezentace kresby v (galerij-

ním) prostoru je realizována různými způsoby, budu si všímat tedy těch-

to tendencí, které nás povedou k oblasti zprostředkování výtvarného 

umění v rámci galerijních edukací. Právě zde se setkává participatorní 

a performativní potenciál současných přístupů v kresbě jako vyjadřova-

cím médiu a pomáhá tak navázat na jeden ze základních cílů současné-

ho umění – komunikace s divákem.

                                                  

Obrátíme-li náš zájem na situaci českého umění poslední dekády mi-

nulého století a doby následující po přelomu milenia, nemůžeme po-

1. 6 Co znamená 
kreslit v galerii na zeď
Eva Mráziková
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minout milník roku 1989. Změny, které se v domácím umění odehrály 

po skončení komunistického režimu, celkově uvolnily kulturní situaci  

a přinesly na českou (nejen výtvarnou) scénu nová témata, nové otáz-

ky a zcela samozřejmě i nová média. Uvolnění, optimismus a entuzias-

mus umělců vytvářel velmi specifický charakter raných porevolučních 

let, který se možná může zdát v protikladu k nihilistické a dekadentní 

atmosféře panující v zahraničí. V dalších ohledech je ovšem situace vel-

mi podobná. Devadesátá léta obecně jsou charakterizována rozvojem 

nových telekomunikačních a informačních médií, přechodem k digitál-

nímu obrazovému rozhraní, což výrazně proměnilo také prostor vizuál-

ního umění. Digitální fotografie s možností manipulace, osobní počítač 

s editačními i kreativními programy a přístup ke globální internetové 

síti, další média pracující s pohyblivým obrazem – to vše bylo v devade-

sátých letech souhrnně označováno jako „nová média“ a zdálo se, že ta 

klasická  budou překonána. Také v českém prostředí se tato situace re-

flektovala. Často padala otázka, je-li malba nebo klasická socha mrtvá.1 

V současnosti však vidíme, že se vedle sebe prezentují klasická média 

s důrazem na řemeslné dovednosti i konceptuální projekty, v nichž arte-

fakt nebo estetická rovina nehrají primární roli. 

A právě na pozadí nových médií, ale také vůdčího klasického média 

malby, nepozorován, se dostává ke slovu další výtvarný prostředek a po-

stupně si buduje zajímavou pozici – kresba. Vezměme jako východisko, 

že ji od prvopočátku vnímáme za základní médium pro zaznamenání 

(nebo studii) autorova postoje k zobrazované skutečnosti. Uvědomme 

si, jak postupně nabývá spíše charakter studijního a přípravného vyjad-

řovacího prostředku, a podívejme se na současné kresebné strategie – 

můžeme zaznamenat, že bezprostřednost, rychlost a jakási „základo-

vost“  kresby jí pomohla především v období, kdy všude kolem se vrši-

ly jedničky a nuly binárního kódu. Právě v internetovém věku globální 

propojenosti a sdílení všeho se všemi může být intimní, jednoduchý 

a svébytný kresebný záznam vnímaný jako daleko autentičtější, reálný 

a méně manipulovaný. Pokud tuto tezi zjednodušíme – stačí nám jeden 

nástroj zanechávající stopu a podklad, který jej přijme. Tužkou na papír. 

Klacíkem v písku. Prstem na zamženém skle okna. 

Dotkli jsme se postavení kresby vůči ostatním vyjadřovacím médiím, 

naše pozornost se nyní stáčí k otázce, mají-li současní autoři českého 

prostředí, kteří využívají kresbu, možnosti navazovat na starší generaci 

a její odkaz. Jinak řečeno, jak vypadají inspirační zdroje českého výtvar-

1 V roce 1994 proběhlo na AVU 
sympozium o smyslu malby Podoba 
a smysl malby, které se zabývalo defi-
nicí a analýzou tohoto média v aktuál-
ním čase. Na přelomu let 1997 a 1998 
proběhla v Galerii Rudolfinum v Praze 
výstava s názvem Poslední obraz 
kurátorky Mileny Slavické. O rok dříve, 
v roce 1996, zkoumala kontrast tech-
nického a malířského média kurátor-
ská dvojice manželů Ševčíkových na 
výstavě s názvem Okamžik zaostření 
(Galerie MXM). Situaci 90. let v českém 
umění reflektuje o dekádu později 
teoretik Tomáš Pospiszyl s textem Ko-
nec malby, jejž přednesl na sympoziu 
Maĺba v kontextoch, kontexty v maĺbe 
(2010, Bratislava). Zdroj: ŠEVČÍK, Jiří, 
MORGANOVÁ, Pavlína, NEKVINDOVÁ, 
Terezie, SVATOŠOVÁ, Dagmar (eds.): 
České umění 1980–2010. Praha: VVP 
AVU 2011 2 Chalupecký však v knize sám podo-

týká, že: „Jestliže se hodilo v této knize 
roztřídit umělce podle jejich tematiky 
a nikoli podle jejich výtvarných postu-
pů, už to je příznačné pro situaci umění 
v Čechách.“  In: CHALUPECKÝ, Jindřich: 
Nové umění v Čechách. Praha: H&H 
1994, 148

3 CHALUPECKÝ, Jindřich: Nové umění 
v Čechách. Praha: H&H 1994, 152

4 MAGID, Václav: Záznam – stopa. In: 
Böhm, David, Franta, Jiří: Nulla dies 
sine linea. Praha: Biggboss 2012, 184

ného umění především v druhé polovině dvacátého století (což dozajis-

ta souvisí i s novou revizí modernistických přístupů). Jindřich Chalupec-

ký ve své knize Nové umění v Čechách zmiňuje v souvislosti s kresebným 

médiem v podstatě pouze několik málo autorů.2  Je to především dílo 

Vladimíra Kopeckého, který ve svých geometrických obrazech užívá 

kresebné šrafury v kontrastu s malbou. Podobná šrafura, tisíce čar po-

dle pravítka, se potom objevuje v proslulých „černých kresbách“, které 

vytvářel Václav Stratil v osmdesátých letech minulého století. „Šrafura 

někdy zůstává průhledná, jindy dosahuje hluboké černi; jednotlivé listy jsou 

pak spojovány v rozměrné stěny. Ta čerň je konečnou platností i konečnou 

prázdnotou; a jako se mluví o negativní teologii, tady by se dalo mluvit 

o negativní malbě. Je to ‚nulový bod‘ umění a nalézt z něho cestu dál bude 

pro malíře velmi nesnadné.“ 3   Stratilovy temné kresby vytvářely inspira-

ci s velkou platností především pro autory, kteří v letech devadesátých 

i v novém mileniu zkoumali možnosti vyprázdnění obrazové plochy, za-

bývali se meditativní rovinou opakovaného gesta, jež hraničí s perfor-

mancí. Tyto přesahy mezi médii jsou v současnosti stále rozvíjené, ale 

s mnohem větší volností, protože už autoři a priori neusilují o kritiku/

revizi samotného média (malby, nových technologií). Toho si všímá na-

příklad teoretik Václav Magid ve svém textu v katalogu kreslířské dvojice 

David Böhm a Jiří Franta. „Reflexe média, včetně té její polohy, která klade 

důraz na stopu-index, dnes spíše slouží zkoumání šíře rejstříku výrazových 

prostředků a ohledávání specifik dílčích kontextů, v nichž je umění uskuteč-

ňováno. Z tohoto hlediska bychom tedy mohli nahlížet na reflexi indexo-

vosti malby a kresby; umělci, kteří se jí věnují, nás vybízejí k tomu, abychom 

se bavili rozmanitostí předmětů a druhů pohybu, které mohou zanechávat 

viditelné stopy na ploše.“ 4

Nastínili jsme si, že v českém umění po roce 1989 došlo k rozvoji vyjád- 

ření, která pracovala s novými médii a digitálními technologiemi. Po-

všimli jsme si několika specifických autorských přístupů z období před 

Sametovou revolucí, které můžeme vnímat jako inspirační zdroje pro ge-

neraci novou. Uvědomili jsme si, že devadesátá léta znamenají díky no-

vých médiím revizi klasických technik jako je malba a sochařství, a uměl-

ci se mnohem více zabývají „gesammtkunstwerkem“ instalace. Přesto se 

i v devadesátých letech objevují vedle výše zmíněných postmoderních, 

novomediálních a revizních strategií takové postupy, které můžeme 

zmínit v úvahách o kresbě. Výrazná osobnost Karla Malicha, který po-

kračuje neúnavně ve svých kresbách pastelem v tradici lyrické, medita-

tivní abstrakce a jehož prostorové drátěné realizace jistě mají velký vliv 
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na utváření charakteru instalace a vnímání kresby také jako prostorové-

ho média. Nelze nezmínit široce umělecky rozkročené osobnosti Petra 

Nikla a Františka Skály, které – oscilujíc mezi různými žánry výtvarného 

umění – využívají kresbu pro intimní záznamy z rodinné historie (Nikl) 

nebo komiksově laděné stripy (Skála). Geometrizující konstruktivismus, 

kresbu čerpající z komiksu a zachycující osobní historii lze tedy označit 

jako určité inspirativní uzly ve vývoji české kresby.

Generace umělců nastupujících na českou výtvarnou scénu na pře-

lomu tisíciletí již kresbu vnímá jako svébytnou součást svého „mixed-

-media“ projevu. Tento posun úzce souvisí jednak s důrazem na kritické 

a revizní obraty, k nimž dochází od devadesátých let. Dokumentárnost, 

důraz na sociální aspekt, propojení s veřejným prostorem a opouštění 

klasického galerijního prostoru otevírají nové a hlavně odlišné možnos-

ti, jak uchopit realitu a zprostředkovat divákovi sdělení (message) nebo 

zážitek. V takové chvíli je rychlost, schematičnost a jasnost  kresebného 

záznamu vítaná – grafy, záznamy sdělení a poselství, schémata a spole-

čenské obrazové manifesty, to jsou výsledky takového tvůrčího procesu. 

Do protikladu můžeme naopak umístit již zmíněnou intimitu deníkových 

záznamů nebo přebujelého, bohatého a nadměrného kreslení ve smys-

lu ornamentálního vyplňování (dříve vyprázdněného) prostoru obrazu, 

jež můžeme chápat také jako strach z prázdnoty (horror vacui). Kresba 

umí být monumentální, pokud si vypůjčí rozlohu graffiti, společensky 

úderná, jak nám ji stále dokazuje například dílo Dana Perjovschiho (ale 

také anonymní kresby na zdech). Kresba dokáže být jemná a nepatrná, 

a přesto se silným účinkem. Fascinující je zároveň křehkost kresby a la-

tentní možnost jejího vymazání, „vygumování“. Tuto dočasnost lze chá-

pat také jako odpověď na velké téma rozvíjené v souvislosti s komodi-

fikací umění, tedy s problematikou zacházení s uměleckými díly jako se 

zbožím.  Návratu kresby na vrchol repertoáru uměleckých strategií si lze 

povšimnout například i v oblasti grafického designu, kdy se volná kres-

ba a ilustrace opět vrátila na výsluní po několika letech digitálního, po-

čítačového grafického zpracování. Nechceme ovšem hovořit o tom, že 

kresba vyjadřuje nějaký staromilský návrat k „opravdovému a nefalšova-

nému umění“ – současná kresba sice staví ráda na odiv řemeslnou strán-

ku, propracovanost v detailu nebo schopnost být doslova „titěrným“ zá-

znamem, na druhou stranu využívá s radostí a volností nejnovější tech-

nologické možnosti – digitální animace, propojení v instalaci s dalšími 

médii, nové materiály, které se sochařsky dají tvarovat do linií a vytvářet 

tak čáru kresby v prostoru. Protože si čáru a linii můžeme také jen myslet 

a představovat si ji,  připomeňme si v této souvislosti projekt „největší 

kresby na světě“, který se posléze stal také největším pseudokonceptem 

v oblasti současného výtvarného umění. V roce 2008 švédský umělec 

Erik Nordenankar ohromil umělecký svět projektem největší kresby na 

světě, jež byla realizována za pomoci GPS signálu, který vydávalo zaříze-

ní umístěné v balíčku, jenž byl svěřen doručovací službě DHL. Putování 

balíčku se signálem vytvářelo kresebnou „stopu“ přes celou zeměkou-

li. Tato virtuální kresba by byla skutečně superlativní, kdyby se posléze 

neodhalilo, že je Nordenankarův projekt pouhým konceptem, protože 

skutečný signál, který měl ve skutečnosti kresbu vytvářet, nemohl přes 

balíček ukrytý v letadlech, lodích a autech procházet. Nicméně i přesto, 

že byl umělcův projekt označen za hoax a fake, může nám sloužit jako 

zajímavý příklad, jak rozličnými prostředky se dá v současnosti kreslit 

(a v jakých intencích se pohybuje současný umělec).

V českém prostředí je to především autorská dvojice Davida Böhma 

a Jiřího Franty, která podrobila detailnímu výzkumu skutečnost, že kres-

lit se dá různými způsoby, prostředky a na rozličné plochy. Množství 

jejich projektů experimentálně ukazuje, jak vypadá kresba s různými 

omezeními a překážkami. Autoři si s oblibou vybírají absurdní momen-

ty, vtipné prostředky nebo plochy. Realizují kreslení jako situaci perfor-

mativního charakteru, kdy výsledkem není jen samotná kresba, ale také 

záznam celého procesu (většinou prezentovaný formou fotografie, vi-

deozáznamu, ale často také slovním popisem). Böhm s Frantou se však 

zabývají kresbou v celé šíři spektra – realizují ji jako nástěnné malby, 

využívají ji v instalacích, věnují se její klasické rovině nebo se vyjadřují 

formou kritické ilustrace. 

Ztišenou, až meditativní rovinu české kresby nacházíme v díle Jana 

Nálevky. Autor nastupoval na scénu s ryze konceptuálními cykly, které 

zkoumaly samotné médium kresby na jeho dřeň. Kancelářské listy papí-

ru v klasickém formátu A4 Nálevka souvisle vyplňoval stopou tuhy po-

stupně všech existujících tvrdostí. Výsledkem byly monochromní plochy 

grafitové černi lišící se jemným valérem antracitové, která dovolovala 

nebo skrývala jednotlivé tahy. Podobně pokračoval Nálevka ve zkoumá-

ní dalšího kresebného náčiní – kuličkových propisek. Nálevkovy práce 

z té doby v mnohém připomínají zmíněné černé kresby Václava Stratila. 

Východiska mladého autora se s dílem staršího kolegy protínají hlavně 

v rovině širší meditativnosti, jsou více vřazena do neo-konceptuálního 

uvažování umění jako možnosti „do konce“. Tvorba Jana Nálevky se po-
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souvá dále směrem ke zkoumání prázdné plochy (a prostoru) na straně 

jedné, a ke zkoumání vlastních fyzických a psychických limitů v souvis-

losti s tvůrčím procesem na straně druhé. Ve svých pracích z pozdějších 

let  vytváří rukodělně pomocné linie linkovaných nebo čtverečkovaných 

papírů, které jsou na první pohled k nerozeznání od těch strojově vy-

robených. Cykly mají různé varianty – v některých linkuje čisté papíry, 

v jiných používá záznamové lepené sešity, mezi jejichž natištěné linie 

dorýsovává své vlastní. Tento mechanický proces je prováděn na hranici 

únosnosti a obsahuje v sobě na jedné straně zmíněnou meditativnost 

hraničící s obsesí, v druhém plánu poukazuje na nekonečnou neuza-

vřenost uměleckého gesta, stejně jako na možnou zbytečnost lidského 

konání tváří v tvář velikosti světa. V této poloze můžeme tvorbu Jana 

Nálevky vnímat jako velmi naléhavou.

Několikrát jsme se dotkli proměn, které zasáhly problematiku prezen-

tace současného výtvarného díla ve výstavním prostoru. Na přelomu 

tisíciletí se dostávají do popředí takové způsoby prezentace, které re-

flektují nové požadavky umění, hovoříme o alternativních způsobech 

vystavování, ale i odlišném kurátorském přístupu k realizaci výstav.  

Vznikají nová místa a situace, v nichž se můžeme s uměním setkávat, ar-

tefakty partyzánsky a guerillově pronikají do veřejného a každodenního 

prostoru – je to zájem kurátorů i umělců. Virtuální prostor je místem pro 

sdílení, stejně jako moment setkávání nad dočasnou situací se stává ur-

čujícím bodem výstavního provozu. Tyto specifické způsoby a strategie 

mnohdy vyžadují velmi úsporné a komorní médium, což splňuje právě 

kresba. Například Galerie V Peněžence5 je projekt skutečné peněženky, 

která funguje jako putovní výstavní miniprostor. Je nasnadě, že do takto 

omezeného prostoru nemůžete vystavit obraz pastózní malby ani kom-

plikovanou videoinstalaci. Uplatnění kresby v takových případech změ-

ny paradigmatu výstavního provozu jsme podotkli již u angažovaných, 

sociálně laděných projektů Dana Perjovschiho, jisté je, že právě sociální 

obrat, angažovanost a touha umělců rozmlouvat s veřejností o aktuál-

ních palčivých problémech (a nikoli o nich jen referovat) vtahují kreseb-

ný záznam do centra dění. 

Mnohokrát jsme zdůraznili, že jednoduchost, přímočarost a také sro-

zumitelnost kresby přispívá k otevření komunikace s divákem v gale-

rijním i obecně veřejném prostoru. Uvědomujeme si, že nejaktuálnější 

trendy současného umění jsou především v zemích postkomunistické 

oblasti stále ještě obtížně přijímanou hodnotou. Narušený kulturní vývoj 

5 Galerie V Peněžence a výstavy zde 
realizované jsou dostupné na blogu 
http://galerievpenezence.tumblr.
com/. Více o alternativních galerijních 
prostorech vyčerpávajícím způsobem 
pojednává kniha Lenky Sýkorové: 
Konečně spolu. (Ústí nad Labem: FUD 
UJEP 2011)

6 FULKOVÁ, Marie, HAJDUŠKOVÁ, Lu-
cie, SEHNALÍKOVÁ, Vladimíra: Muzejní 
a galerijní edukace 1. Vlastní cestou k 
umění. Vzdělávací program Umělec-
koprůmyslového musea v Praze a Ga-
lerie Rudolfinum v roce 2011. Praha: 
Univerzita Karlova v Praze, Pedago-
gická fakulta a Uměleckoprůmyslové 
museum v Praze, 2012

v průběhu 20. století se nepodařilo stále ještě revitalizovat do té míry, 

aby veřejnost současné umění alespoň tolerovala. Daleko častěji se jím 

cítí atakována, znejistěna nebo pohoršena. Galerijní instituce se již od 

devadesátých let snaží tuto nehojící se ránu ošetřovat prostřednictvím 

rozvoje vzdělávacích programů. Takové programy, které zprostředko-

vávají umělecké strategie a vývoj umění, seznamují diváka s kontexty 

a pomáhají mu zažít umělecké dílo, nazýváme souhrnně jako galerijní 

edukace. Po roce 2000 došlo k výraznému rozvoji takových programů 

v galeriích v České republice, což opět souvisí s proměnou výstavního 

provozu a strategií na poli prezentace aktuálních trendů vizuální kul-

tury. Programy galerijních edukací do sebe přirozeně a logicky začle-

ňují především ty umělecké strategie, které přispívají k rozvoji komu-

nikativních a participatorních aspektů v procesu dialogu mezi divákem 

a uměleckým dílem. Jak jsme si již výše naznačili, současné způsoby 

používání kresby tyto strategie využívají velmi hojně. Tváří v tvář slo-

žitým audiovizuálním instalacím nebo skvostné monumentální malbě 

může divák ztratit řeč i dech. A přestože jím bude okouzlen a zasažen, 

může nabýt dojmu, že on sám se podobnému výsledku může jen stěží 

přiblížit. V rámci edukativních programů jsme se však  již několikrát stali 

svědky kouzelné proměny, pokud jsme diváky nechali kreslit křídou na 

podlahu galerie, štětcem připevněným na dlouhé tyči čmárat po stro-

pě nebo použít „čáru“ odmotávanou z klubka barevné lepenky přímo 

v prostoru galerie. Náhle se z „nedosažitelného“ umění stane „zábava“, 

nebo lépe řečeno otevřený prostor pro experiment, v němž můžeme 

zahodit všechny rigidní předsudky o tom, kdo je umělec a co je umění. 

Edukativní programy (založené na kresbě i jakékoli jiné výtvarné a kre-

ativní činnosti) zvyšují kulturní gramotnost. Tento hlavní, nicméně stále 

opomíjený cíl současného vzdělávání popisuje také Marie Fulková, která 

se rozvojem této oblasti dlouhodobě zabývá: 

„Kulturní gramotnost může a má být základní rezistence vůči kulturní ho-

mogenizaci a plíživému přijímání nebezpečných názorů, vedoucích k nacio- 

nalisticky zabarvenému vlastenectví a ke zkratkovitým politickým řešením 

zanedbaných problémů sociálních a kulturních.“6

Galerijní instituce zvyšují podíl aktivního přístupu diváka. Současná 

kresba vytváří cenný komunikativní potenciál svou přístupností a dosa-

žitelností v rámci technických dovedností. Proměny uměleckých i vý-

stavních strategií otevírají prostor umění k větší hravosti a estetické 

otevřenosti. To vše obecně zlepšuje naše schopnosti kritického myšlení 

a aktivní kreativní činnosti, jež jsou důležitou součástí plnohodnotné-
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ho života. V této souvislosti se jeví kresba jako skutečně nejzákladnější 

a nejaktuálnější výtvarný prostředek současného tvůrčího projevu, a to 

nejen uměleckého. 
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Postkonceptuální přesahy v české kresbě (Post-conceptual Overlaps of 

Czech Drawing) is a professional publication offering a theoretical view of 

the development of Czech drawing from 2000 to 2015. Its task is to grasp 

theoretically the development of Czech (and even Slovak) drawing by young 

artists. Its goal is not to map the drawing of contemporary Czech art, but to 

suggest a certain analysis focusing on artists under 40. Furthermore, it uses 

case studies to point out the variedness of expression and the overlapping 

of contemporary drawing with mixed-media work, while considering 

post-conceptual tendencies in the fine arts. Even though drawing is 

a traditional medium, it currently appears in the form of installations, 

objects, interventions in public space, participation, performances and 

digital technologies, and we can even find approaches investigating the 

boundaries of drawing using experiments.

The publication is divided into two sections. The first gives a theoretical 

insight into the problems of grasping contemporary drawing. This part is 

the result of the cooperation of the academic staff of the Department of the 

History and Theory of Art at the Faculty of Art and Design of the University 

of Jan Evangelista Purkyně in Ústí nad Labem, namely Ludvík Hlaváček, Eva 

Mráziková, Anna Vartecká and two external co-workers, Viktor Čech and 

Slavomíra Ondrušová. 

The second part of the publication documents curator projects from the 

exhibition Nulla Dies Sine Linea: Postkonceptuální přesahy v současné kresbě 

(Post-conceptual Overlaps of Contemporary Drawing) at the Emil Filla Gallery 

in Ústí nad Labem in 2014, and a selection from the series of exhibitions in 

the Altán Klamovka Gallery in Prague in 2014 and 2015. Its substantial part 

is dedicated to the introduction of artists; those who have taken part in 

the two-year study preceding the publishing of the book, as well as those 

who were chosen to complete the overview of contemporary Czech (and 

Slovak) drawing. Two parameters were determined preceding the selection. 

The first highlights young artists who primarily produce mixed-media work 

with an interest in drawing, and the second requires the artists to be no 

more than 40 years old.  

Lenka Sýkorová: Ani den bez čárky (Not a Day without a Line)

This article presents the contemporary arts and its overlaps with the 

mixed--media works of young artists. It deals with the variedness of topics 

that are expressed by drawing. The author lists both foreign and Czech 

1. 7 Resumé examples in the context of post-conceptual art. She focuses on the results of 

active curatorial research with regard to the researched medium of drawing, 

specifically works from the exposition Nulla Dies Sine Linea: Postkonceptuální 

přesahy v české kresbě (Post-conceptual Overlaps of Czech Drawing) in the Emil 

Filla Gallery in Ústí nad Labem in 2014, and a selection from the series of 

exhibitions in the Altán Klamovka Gallery in Prague in 2014 and 2015.

Keywords: drawing, lines, installation, object, site-specific art, new media, 

performance, participation, post-conceptual art, mixed-media art, Czech 

fine arts

Lenka Sýkorová (1977) is a theorist, critic and curator of fine art. She studied 

the History of Art at the Faculty of Philosophy at Charles University in Prague, 

and received her PhD from the Faculty of Art and Design of the J. E. Purkyně 

University in Ústí nad Labem. She has been the curator of the Altán Klamovka 

Gallery in Prague since 2004. She is the creator of the project Action Galleries. 

More information can be found at actiongalleries.info or in the book Konečně 

spolu: Česká nezávislá galerijní scéna 1990–2011 (Finally Together:  The Czech 

Independent Gallery Scene). She gave lectures at the Faculty of Fine Arts of 

Brno University of Technology in the years 2009–2011. She has been active 

in the Department of the History and Theory of Art in the Faculty of Art and 

Design of the J. E. Purkyně University in Ústí nad Labem since 2009. She 

regularly publishes in periodical and other publications (Flash Art, Artalk).

Ludvík Hlaváček: Mudrování nad postkonceptuální kresbou 

(Pondering about Post-conceptual Drawing)

Categories referring to historical styles are either purely conventional, 

used only to articulate art-historical discourse (Baroque), or they have 

interpretational aspirations (Renaissance). But because the understanding 

of history is always a dialogue of the present with the past, such 

interpretational categories are always subject to correction. In the case 

of conceptual art, the situation is complicated by the dispute between 

visual and conceptual expression, and so between the evaluating criteria 

as well. This is why the author of this article thinks that the collecting of 

contemporary art has a place in trying to clarify the relationship between 

visual and conceptual work. 

Keywords: conceptual art, post-modern art, post-conceptual art, drawing, 

aesthetics, sensory perception
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Ludvík Hlaváček (1940) is an art historian who studied the History of Art 

at the Faculty of Philosophy at Charles University in Prague. He worked 

at the Institute of Art History at the Czech Academy of Science, was the 

editor of the Výtvarné umění magazine, founding director of Soros Center 

for Contemporary Art, a curator, and a theorist of contemporary fine arts. 

He has been lecturing at the Faculty of Art and Design at the J. E. Purkyně 

University in Ústí nad Labem since 2007.

Viktor Čech: Kresba tělem (Using the Body to Draw)

This article describes the relationship between drawing and the 

movement of the human body. It focuses on the relationship of drawings to 

dance or performative gestures. The given topic is dealt with in short topical 

chapters, the first of which presents the aforementioned relationship using 

the example of baroque dance notation. The following sections gradually 

analyse other aspects of the topic using the works of Wassily Kandinsky, 

Trisha Brown and William Forsyth. The article points to the occurrence of 

this phenomenon in contemporary Czech art, when it analyses examples 

of the work of Jan Pfeiffer and Adéla Součková. It concludes with 

a question regarding the relations of dance to the post-conceptual mode 

of contemporary art.

Keywords: drawing, contemporary art, modern art, dance, performance, 

Czech fine arts 

Viktor Čech (1980) is a theorist, critic and curator of contemporary art. 

He also works as a critic of contemporary dance and is interested in the 

interdisciplinary overlapping of dance and visual art. He studied the 

History of Art at the Faculty of Philosophy at Charles University in Prague. 

He has worked as an independent curator since 2005. As a curator, he has 

managed several galleries (e.g. Karlin Studios and I.D.A.). Since 2014, he has 

been active in the Department of Art in the Faculty of Education at Charles 

University in Prague. 

Slavomíra Ondrušová: Linie v prostoru (Lines in Space)

The short article Linie v prostoru (Lines in Space) offers a brief outline of 

current perceptions of and changes in thinking about drawing; the author 

then focuses on the shift from traditional paper surfaces to (variously 

perceived) space. She looks at the problem of grasping and classifying 

lines/drawings in the space of autonomous media. The article is primarily 

interested in the delicate transfer of information along the path: idea – 

hand – drawing and back. Chapters are based on contemporary artists 

and groups. The existence of the line, its duration, as if its infinitude, 

incompleteness and duration into the future are predetermined.

Keywords: contemporary drawing, lines, materialized lines, lines in space, 

record 

Slavomíra Ondrušová (1985) is currently at the Academy of Fine Arts 

and Design in Bratislava, in the Studio S+M+L_XL  – Metal ans Jewel of 

Professor Karol Weisslechner, where she completed her master’s degree 

in 2012. She studied in Germany (2009) and in Estonia (2013–14). She is 

the co-founder of the Časopis X magazine, which she has been managing 

since 2013 with Milan Vagač. Since 2013 she has been the chairwoman of 

the citizens association Hardness&Blackness. She is the co-organizer of 

the international conference ŠperkStret and a member of several groups 

(DZIVE, MUST JOON, Die Slowakische Schmuckmannschaft). 

Anna Vartecká: Kresba jako intimní proces (Drawing as an Intimate 

Process)

This article explores the transformation of drawing which has influenced 

the work of selected female Czech (and a few Slovakian) artists for 

several generations, who have, despite the recent expansion of drawing 

into mixed-media art, maintained a key role for this medium. We can 

trace several personalities as well as achievements that create an image 

of women’s drawing in the post-war period until the present without 

necessarily having to create a dogma for some comprehensive, continuous, 

women’s drawing movement. It is useful, however, to mention some 

aspects of a matrilineal drawing line of older female artists and to view their 

specifics. Drawing is perceived here as an intimate process of layering and 

rewriting sediments of personal memory, or as an existential reflection that 

has the potential to far exceed temporary forms of art. 

Keywords: women’s drawing, intimacy, personal memory, haptic arts, 

gesture, mixed-media, traditions, concept, post-concepts

Anna Vartecká (1975) is a lecturer, theorist and curator of fine art. She 

studied art at the Faculty od Education at Trnava University (SK) and received 
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her PhD from the Faculty of Education of the University of Jan Evangelista 

Purkyně in Ústí nad Labem. She has been active in the Department of the 

History and Theory of Art at the Faculty of Art and Design of J. E. Purkyně 

University in Ústí nad Labem since 2002. She is interested in the theory 

and art of photography and issues of contemporary visual art and how it 

overlaps with other theoretical fields, like gender studies and sociology. She 

is the co-author of the project Grey Gold. Pozdní tvorba českých a slovenských 

umělkyň 65+ (Grey Gold. Late Work of Czech and Slovak Female Artists 65+). 

She publishes expert papers in monographs and catalogues.

Eva Mráziková: Co znamená kreslit v galerii na zeď (What it Means to 

Draw on a Gallery Wall)

This article describes the position of drawing media in the context of 

contemporary visual culture. This position is defined by examples of 

contemporary artists using drawings, taking a detailed look at Czech artists 

of the 90s and the turn of the millennium. Another important aspect is 

the presentation of drawings in a (gallery) space, and how it is realised in 

various ways.  The article further develops ideas about tendencies that lead 

to the mediating of fine arts within the frame of gallery education. Here, 

the participatory and performative potential of contemporary approaches 

to drawing as an expressive media meet, to help establish one of the basic 

goals of contemporary art – communication with the audience.

Keywords: drawing, Czech fine arts, new media, conceptual art, 

participation, gallery operations, education, mediating fine arts

Eva Mráziková (1976) is active in the Department of the History and 

Theory of Art in the Faculty of Art and Design of the J. E. Purkyně University 

in Ústí nad Labem as a professional assistant, and focuses mostly on 

the current strategies and tendencies of contemporary fine arts. She is 

currently working as the director of the Emil Filla Gallery in Ústí nad Labem. 

The interconnection between critical academic thinking about art and 

the practical plane of running a contemporary gallery is manifested in her 

curatorial work. Her doctoral thesis looks into the relationship between art 

and its audience and reflects on the visual literacy of today’s society.

 

2. 1 GALERIE EMILA FILLY  
V ÚSTÍ NAD LABEM
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Nulla Dies Sine Linea: Postkonceptuální přesahy v české kresbě, 
27. 3.–17. 4. 2014, Galerie Emila Filly v Ústí nad Labem
Kurátorka výstavy: Lenka Sýkorová
Koncept výstavy: Eva Mráziková a Lenka Sýkorová
K výstavě vznikl dokument. K shlédnutí na www.youtube.com/
watch?v=LP1yH89VEMk. Kamera, střih a hudba Dominik Žižka.

Výstava Nulla Dies Sine Linea je součástí projektu, který mapuje pozici 

média kresby na současné české výtvarné scéně. Výstava prezentova-

la práce jednadvaceti mladých českých výtvarných umělců a umělkyň, 

kteří pracují s kresbou v rámci svého postkonceptuálního uvažování.

Kresba je vysoce klasické médium, které stálo u zrodu formování vý-

tvarného jazyka. Užití kresby jako nástroje bezprostředního záznamu je 

člověku vlastní od počátku světa. Od dob antiky je pak kresba vnímána 

jako studijní nástroj, základní kámen výtvarného vzdělání, který sloužil 

i jako hodnotící kritérium kvality. Kresba pak byla nositelem kompara-

tivního materiálu, na jehož základě bylo možné porovnávat a hodno-

tit schopnosti tvůrců vypořádat se s akademickými formami, kánonem 

zobrazení. Zároveň v protikladu k tomu kresba vždy sloužila také jako 

nástroj intimního, osobního uměleckého gesta. Tuto dichotomní roli 

pomocného i základního média však kresba z části ztrácí s nástupem 

rebelující moderny, osvobozuje se a v druhé polovině dvacátého století 

získává pozici individuálního výrazového prostředku jako plné, defini-

tivní umělecké formy. Dnes nalezneme celé spektrum tvůrců, pro které 

je kresba buď základním vyjadřovacím prostředkem, nebo se stává jis-

tou paralelní cestou jejich tvorby.

Výstava Nulla Dies Sine Linea zkoumala kresbu v dílech prezentova-

ných autorů právě v rámci různých přesahů. Své místo zde měla kresba 

přesahující do prostoru formou instalací, jako doplnění objektů nebo 

site-specific realizací (Petr Dub, Pavla Gajdošíková, Markéta Jáchimová, 

Matěj Smetana, Jan Pfeiffer), reagující intervencí na veřejný prostor (Li-

bor Novotný) nebo vyjadřující performativní gesto (Mira Gáberová, Adé-

la Součková, Magdalena Stanová). Umělci zkoumali hranice možností, 

formátů nebo kresebných prostředků (David Böhm & Jiří Franta, Aneta 

Bendáková, Nikola Čulík, Michal Drozen, Petra Herotová, Markéta Hli-

novská, Dana Sahánková). V současném výtvarném umění je kresba také 

prostě jen dokumentací dalších konceptů tvorby (Miroslav Hašek), nebo 

na druhé straně místy až obsedantní zenovou meditací (Jan Nálevka, 

Daniel Hanzlík). Výstava zohledňuje také úlohu kresby v rámci elektro-

nických médií (Matěj Smetana, Jan Pfeiffer, Conrad Armstrong).

Výstava Nulla Dies Sine Linea je součástí projektu Postkonceptuální 

přesahy v české kresbě, jehož výstupem je tato publikace mapující mé-

dium kresby na současné české výtvarné scéně v letech 2000–2014. Sou-

částí projektu jsou také dílčí výstavy v pražském Altánu Klamovka, které 

probíhají od roku 2014.

Lenka Sýkorová

Vstup do výstavy, vlevo Dana Sahánková, bez názvu (IV–IV), tuš na plátně, 210 x 510 cm, 2012–2013, uprostřed sochy – Markéta Jáchimová, 
Dívky z domu číslo 651, kombinovaná technika, 110 x 80 x 90 cm, 2012, uprostřed pod okny pásová kresba – Matěj Smetana, Pád Louvru, 
digitální tisk na papíře, 3000 x 90 cm, 2014, vpravo Nikola Čulík, Popisek ve dvou větách. Popisek ve dvou větách, malba, kresba na zeď, 2014, 
fotografie: Radek Jandera. K výstavě vznikl dokument. 
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Michal Drozen, Kurace 3 při vernisáži, 2014, 
fotografie: Jiří Dvořák

Mira Gáberová, performance při vernisáži, 
2014, foto: Jiří Dvořák

Nikola Čulík, Popisek ve dvou větách. Popi-
sek ve dvou větách, malba, kresba na zeď, 
2014, fotografie: Radek Jandera

Nikola Čulík, Popisek ve dvou 
větách, Popisek ve dvou větách, 
detail, kresba na zeď, 2014, foto-
grafie: Radek Jandera

Dana Sahánková, bez názvu (IV–IV), 
tuš na plátně, 210 x 510 cm, 2012–
2013, fotografie: Radek Jandera



Petr Dub, Death of Philosopher, Slavoj, I Know What You Did Last Summer, instalace z cyklu Know-How,  
kombinovaná technika, instalace, 2014, fotografie: Radek Jandera
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Adéla Součková, Narcis, 
kresba na zeď, video, 2014, 
fotografie: Radek Jandera

Adéla Součková, Narcis, 
kresba na zeď, video, 2014, 
fotografie: Radek Jandera

Vlevo Daniel Hanzlík, Echo  – série akustických kreseb, kresba tuší, 100 x 70 cm, 2013, vpravo Pavla Gajdošíková, 90 procent naší kriminality 
je vymyšleno gádži, objekty, 2014, fotografie: Radek Jandera

Markéta Jáchimová, Dívky z domu číslo 651, 
sochy, kombinovaná technika, 110 x 80 x 90 cm, 
2012, vlevo Dana Sahánková, bez názvu (IV–IV), 
tuš na plátně, 210 x 510 cm, 2012–2013, vzadu 
Michal Drozen, Míša č. 5, 8, 12, 13 a 22, olej na 
plátně, kresba na zdi, 200 x 100 cm, 2012–2013, 
fotografie: Radek Jandera

David Böhm a Jiří Franta, Skoro nic není úplně, kresba pastelem na plátno, video, od 
2010, fotografie: Radek Jandera
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Petra Herotová, Různé druhy, série kreseb, propiska na kancelářském papíře, A4, 30 x 21 cm, od 2008, fotografie: Radek Jandera

Libor Novotný, Flower Architecture, intervence 
vytvořená přímo pro výstavu, 2014, fotografie: 
Radek Jandera

Jan Pfeiffer, Tlak v zádech, foto 
tapeta, černobílý digitální tisk, 2014, 
fotografie: Radek Jandera

Animační dílna s Janem Pfeifferem 
pro studenty FUD UJEP v Ústí nad Labem v rámci výstavy Nulla Dies 

Sine Linea: Postkonceptuální přesahy v české kresbě, dne 9. 4. 2014, Galerie 

Emila Filly a Armaturka v Ústí nad Labem

Jan Pfeiffer používá tužkovou gumovanou animaci, povětšinou jako 

nástroj k rozpohybování předmětů a věcí, které se nehýbají či hýbat ani 

nemohou, posouvá a přestavuje domy, mění podoby cest. V jeho ani-

macích pozorované předměty vznikají, proměňují se a zanikají. Technika 

tužkové animované kresby umožňuje přirozenou nepřerušovanou tvor-

bu, záznam probíhá souběžně, nenápadně. Během dílny vznikla kolek-

tivní tužková animace – podle principu Open formy – akce reakce.



2. 2
ALTáN KLAMoVKA V PRAzE
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ALTáN KLAMoVKA V PRAzE
Kurátorka: Lenka Sýkorová
www.aug.cz/altan-klamovka-praha

Miroslav Hašek, Portrét umělce, 1. 6.–22. 6. 2014, záznam 

performance (video 3:50, spolupráce s Tomášem Hercogem,  

www.miroslavhasek.cz/artworks/portret-umelce-2014)

Fotografie: Lenka Sýkorová

Miroslav Hašek je znám svojí videoartovou tvorbou, která má již 

určitý rukopis založený na vizuální a postprodukční bohatosti. 

Petra Herotová, chvíli na Klamovce, spolupráce  
s Tomášem Uhnákem, 18. 9.–12. 10. 2014, záznam performance
Fotografie: Markéta Bendová

Petra Herotová pracuje převážně s médiem kresby, které vnímá 

jako svébytné, a to v kontextu postkonceptuálního myšlení. 



96 97

Mira Gáberová, Všetky kvety sveta,  
14. 10.–16. 11. 2015, záznam performance a pohled do výstavy 
(reportáž na Artycok.tv http://artycok.tv/lang/cs-cz/27255/vsetky-
-kvety-svetaall-flowers-world)
Fotografie: archiv autorky

Mira Gáberová se intermediálně pohybuje mezi videoartem, 

performancí, instalací, fotografií a kresbou. Její tvorba je vědomě či 

nevědomě založena na transformaci osobních zážitků do výtvarné 

formy.

Pavla Gajdošíková, zahrádka, 
 29. 4.–25. 5. 2014, animace 2min (https://vimeo.com/92135798)

Pavla Gajdošíková je na české výtvarné scéně již známou 

umělkyní, která ve své tvorbě využívá velmi obratně média 

kresby. Fascinuje ji jak samotná architektura – exteriér i interiér, 

tak i tzv. životní prostor, který obýváme a subjektivně prožíváme.

Markéta Hlinovská:  
Nikdo neví, co se tady stalo 
1.–27. 4. 2014
Reportáž (http://artycok.tv/
lang/cs-cz/25633/nikdo-nevi-co-
-se-tady-stalonobody-knows-
-happened)

Pro tvorbu Markéty Hlinovské 

je typické zaujetí přepisem 

reálného světa do obsahových 

zkratek a zjednodušených 

výrazových forem.
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Conrad Armstrong, Cathartic Array,  
28. 4.–24. 5. 2015 
(reportáž na Artyčok.tv  
http://artycok.tv/lang/cs-cz/28481/cathartic-array)
Fotografie: archiv autora

Tvorba Conrada Armstronga je intermediální, pracuje s malbou, 

kresbou, objektem, instalací a performancí. Jeho projekt pro Altán 

Klamovka vycházel z možnosti procesuálně vrstvit kresby, které 

vycházely z principu asociací. Instalace zde představila sérii kreseb, 

které měly autobiografický podtext. 

Matěj Smetana, Říp
26. 5.–21. 6. 2015

Zajímá mě práce se znakovými systémy, zabývám se souvislostmi 

mezi uměním a vědou, rád bych porozuměl tomu, jak funguje 

lidské vnímání. 

Dana Sahánková: odraz světla, odraz tmy 
4.–30. 3. 2014

Rozhovor s Karlem Oujezdským (www.rozhlas.cz/mozaika/

vytvarne/_zprava/srst-svetlo-hmota-a-prostor-na-kresbach-

dany-sahankove--1327125)

Bohatá vnitřní struktura děl Sahánkové, která vzniká mnohahodi-

novou automatickou kresbou, působí na diváka svým expresivním 

charakterem.
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Jan Pfeiffer, Pohyb železa,  
7. 3.–29. 3. 2015, záznam performance 
(video 7:04 http://janpfeiffer.info/pohyby-zeleza/)
Fotografie: Barbora Kleinhamplová

Jan Pfeiffer ve své tvorbě zkoumá prostor a především pak vztah 

člověka v prostoru. Jeho vyjadřovacími prostředky jsou kresba, 

animace, objekt, instalace a video.

Petr Dub, Asociativní utkání 
31. 3.–26. 4. 2015
Fotografie: Petr Dub

Petr Dub je na české scéně znám zkoumáním malířského média. 

V Altánu Klamovka je prezentována instalace z cyklu KNOW-HOW, 

skrze konfrontaci různých filozofických  perspektiv.  
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2.3 PRoFILY UMěLCů

Dana Sahánková, Bez nazvu VI, tuš, tužka, zlatý akryl na sololitu, detail, 240x240cm, 2014
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CoNRAD ARMSTRoNG 
Anna Vartecká

Conrad Armstrong (1980, Nairobi, Keňa) je americký umělec, který žije 

a tvoří v Praze od roku 2004. V roce 2010 se stal finalistou Ceny kritiků 

za mladou malbu. V letech  2011–2014 působil jako asistent Mileny Do-

pitové ve Visual Arts Master´s Program na VŠUP v Praze. Jeho tvorba je 

intermediální, pracuje s malbou, kresbou, objektem, instalací a perfor-

mancí. Zabývá se krajinou, životním prostorem a pamětí v lidské kultuře 

a historii. V této souvislosti vytváří digitální krajinomalby z paměti. Jiná 

rovina jeho tvorby je zaměřena více sociálně, kriticky reflektuje napří-

klad dopad sociálních sítí na náš současný život, jindy s lehkým humo-

rem zkoumá vztah mezi automobily a alternativními možnostmi dopra-

vy, anebo prostřednictvím topografických papírových objektů mapuje 

školní třídu jako kreativní prostor. 

Kresba je pro Armstronga především asociativním a komparativním 

médiem, prostřednictvím kterého se snaží o konfrontaci vnější reality 

světa se svým vnitřním obrazem o světě. Zajímá se o způsoby, jakými se 

učíme, jak si zapamatováváme informace a fakta, jaké paměťové tech-

niky používáme a jak přitom zacházíme se samotnou kresbou. Poprvé 

se s přístupem jednoduché asociativní kresby u nás představil na kolek-

tivní výstavě Nulla Dies Sine Linea: Postkonceptuální přesahy v české 

kresbě v roce 2014 v Galerii Emila Filly v Ústí nad Labem. O rok poz-

ději rozpracoval podobný aspekt tvorby v projektu pro Altán Klamov-

ka v Praze. Prezentoval tam sérii 264 menších kreseb, (Cathartic Array, 

2015), přičemž každá kresba formálně vycházela z vnějšího lineárního 

fragmentu té předchozí. Kresba Armstrongovi poskytuje prostor pro 

spontánní improvizaci, katarzi vycházející z neomezeného spektra ná-

mětů, ale nepřímo také odkrývá určitá schematicky se opakující témata, 

strategie jejich zobrazení a vztahy mezi nimi.  Autor ji proto vnímá jako 

nástroj myšlení, jako médium, kterým člověk poznává a prozkoumává 

svět, učí se mu rozumět, orientovat se v něm a ztvárňovat ho. Vypovídá 

však mnohé o nás samotných, o našem vztahu ke světu, právě pro svou 

bezprostřednost a automatičnost. 

Studium:

 

1998–2002 studium malby na Rhode Island School of Design, USA 

2007–2010 Vysoká škola uměleckoprůmyslová v Praze (Ateliér Intermediál-

ní konfrontace Jiřího Davida)

Draw Me: I Pay 1 Kč a minute, video, 8:19, 2012

Gloucester Journal (1 of 29), pero na papíře, variabilní rozměr, 2012

Cold River, South Tamworth, NH, digitální kresba, 
variabilní rozměr, 2013

A Hundred from One, digitálně vrstvená 
kresba, variabilní rozměr, 2014
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CYRIL BLAŽo A MARTIN KoCHAN 
Viktor Čech

V posledních letech rozvíjená spolupráce slovenských umělců Marti-

na Kochana (1981) a Cyrila Blaža (1970) se vyvinula z původního vztahu 

učitele a žáka. Vedle kooperace na performančních intervencích se so-

chami v městském prostoru, zachycených na sérii fotografií (Podobizny, 

2012), se jejich společná tvůrčí hra projevila i v postupně rozvíjené sérii 

kreseb, označované souhrnně názvem Pub Art. Už tento název odkazuje 

k tradici zdánlivě rozmarných, ale současně i subverzivních her rozvíje-

ných umělci v prostředích osvěžovacích zařízení (kupř. hospoda). I tato 

aktivita umělecké dvojice má vlastně performativní charakter, kde se 

oba vzájemně střídají a reagují na podněty toho druhého. Performance 

začíná jejich vstupem do hospody a končí jejím opuštěním. Jako výcho-

diska jejich kreseb jim často slouží ilustrace ze starých časopisů, knih 

apod., do nichž zasahují vkreslováním nových, či úpravou existujících 

prvků. Tato hra je svou poetikou využití fragmentů minulého světa a je-

jich aktualizací často absurdně vyznívajícími prvky v lecčems blízká tra-

dici vycházející z hrátek modernistů, dadaistů a surrealistů, současně si 

s sebou však někdy nese i náboj odkazující na mnohé i dnes aktuální 

sociální či politické momenty. Využití intuitivně uvolněné techniky kres-

by za pomoci tlusté stopy fixy tvoří svou naivní bezprostředností a vý-

razností protipól technicky reprodukovanému obrazu, na němž vzniká. 

Podobně výrazný charakter mají ale i kresby, které autoři vytvořili samo-

statně na čistém papíru. Zjevná grotesknost a jistá surovost jejich výra-

zu je vlastně dobrým zrcadlem sociálního prostoru hospody či výčepu, 

se vší jejich vulgárností, poetikou a veřejnosti poodhalenou intimitou, 

které z nich činí jakýsi mikrosvět odrážející stejně jako zmíněné kresby 

minulost i současnost společenské situace.     

Studium:

Martin Kochan 

2008–2010 Fakulta výtvarných umění Vysokého učení technického v Brně 

(Ateliér sochařství Michala Gabriela)

Cyril Blažo

1988–1994 Vysoká škola výtvarných umění v Bratislavě, Slovensko 

 

Topánky + nohy, dokreslený obrázek z knihy, 
21 x 29 cm, 2014

Kresba, dokreslený obrázek z knihy, 
21 x 29 cm, 2014

Kalmár, dokreslený obrázek z knihy, 21 x 29 cm, 2014
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DAVID BÖHM a JIŘÍ FRANTA 
Eva Mráziková

Tvorba autorské dvojice David Böhm (1982) a Jiří Franta (1978) se v širo-

kém záběru zabývá zkoumáním média kresby. Vzepření se jejímu tradič-

ně chápanému pojetí jako studijního a přípravného prostředku se proje-

vuje v překračování hranic tohoto média. V jejich podání je prostorovou 

záležitostí (nástěnné kresby, kresby jako součást site-specific instalace 

v konkrétním prostoru galerie atd.), performancí, událostí ve veřejném 

prostoru, experimentem nebo angažovanou ilustrací. 

Ve svých experimentech zkoumají možnosti realizace jejího samotné-

ho procesu (kresba bagrem, motorkou atd.) nebo kresebné prostředky 

(přírodní živly, vyrobené kresebné náčiní s nadsazenými rozměry) a plo-

chy. Řada experimentálních etud zkoumá možnosti kresby při překoná-

vání různých překážek nebo omezení (kresba realizovaná dírou ve zdi, 

kresba se zasádrovanou rukou). V těchto experimentech tvoří výraznou 

složku humorná nadsázka, vyvolání a využití  absurdní situace, přehna-

nost forem. Zároveň taková díla vyzývají diváka k opakování nebo ná-

sledování experimentu – rozvíjí tedy komunikativní a participativní rovi-

ny uměleckého díla. 

Experimentální performativní kresebné etudy jsou prezentovány ne-

jen jako výsledné dílo, ale také jako videozáznam akce, fotografická do-

kumentace nebo slovní popis. Charakter samotné kresby je inspirován 

dětským projevem, komiksovou produkcí a důležitou roli hraje také za-

pojení textu. Tematicky se autorská dvojice vztahuje ke kritické reflexi 

masovosti, k tabuizovaným společenským tématům, k manipulaci se 

stereotypy, ale také k banalitě a pokleslosti. Přítomný sarkasmus a iro-

nická kritičnost je vlastní těm cyklům, kde se Böhm s Frantou zamýšlí 

nad rolí a pozicí umělce, umění a jeho produkce. 

Studium:

David Böhm

2003–2009 Akademie výtvarných umění v Praze (Ateliér malířství Vladimíra 

Skrepla a Jiřího Kovandy a Ateliér grafiky Vladimíra Kokolii)

Jiří Franta

2001–2007 Akademie výtvarných umění v Praze (Ateliér malířství Antonína 

Střížka a Ateliér malířství Vladimíra Skrepla a Jiřího Kovandy)

www.bohmfranta.net

„…ZAS NĚJAKÉ TISÍC LET NEPLATNÉ POŘEKA-
DLO“, ODPOVĚDĚL PIETRO S NEPŘEHLÉDNU-
TELNÝM POHRDÁNÍM…, tužka na papíře  
99 x 90cm, 2014 

Všechny psací potřeby z této galerie, Oblast-
ní Galerie Liberec, 2015, fotografie: archiv 
autorů

Z cyklu Skoro nic není 
úplně, Veletržní palác, 
Praha 2012, fotografie: 
Petr Králík
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JAN BRoŽ
Viktor Čech

Jan Brož (1988) je absolvent AVU v Praze v Ateliéru malířství Vladimíra 

Skrepla a Jiřího Kovandy. Kresba je v jeho tvorbě dlouhodobě základním 

vyjadřovacím prostředkem, tvořeným v provázaných souborech. I když 

za jeden ze základních principů kresby bývá pokládáno její založení na 

vztahu linie vůči ploše, v jeho dílech se setkáme s jejím poněkud jiným 

chápáním. Důležitou roli zde hraje samotná plocha a její zpracování kre-

sebným procesem, který má svou specifickou výrazovou sílu právě v oné 

pracnosti vyplnění plochy pomocí linie. Tento aspekt ještě zdůrazňuje 

autorovo časté použití větších formátů. Na rozdíl od řady svých před-

chůdců, kteří konceptualizovali moment vyplnění, Brož do svých kreseb 

přenáší konkrétní formy a často staví i na mimetických motivech. Zdán-

livá ornamentální indiference jeho výtvorů je však ve skutečnosti jenom 

rouškou, za níž se vrství systém převzatých vizuálních motivů, jejich vý-

tvarná apropriace a následné zapojení do nové hry významů v novém 

kontextu daného cyklu. Často se zde vyskytují jak reference k umělecké 

tradici, tak také v novějších pracích rovněž odkazy k současné politické 

situaci, kultuře pozdního kapitalismu apod. (především cyklus SSSSSS, 

2014). Tento moment přenosu forem se v Brožově tvorbě uplatnil i pře-

sahy mezi autonomní plochou kresby a oblastí užitého umění, jak tomu 

bylo v jeho projektu Nezvaný host (2011–2013). Řada zmíněných aspektů 

Brožovy tvorby ostatně souvisí i s jeho činností v oblasti grafiky, jíž se 

věnuje od roku 2013 v experimentálním grafickém studiu Parallel Practi-

ce. Celkově by šla Brožova tvorba jistě chápat v kontextu postkonceptu-

álního chápání média a významu, nicméně nalezeme zde i další roviny, 

např. chápání „volného“ a „užitého“, i otázku zdánlivé komplementarity 

političnosti a formalistického přístupu, či hledisko předmětnosti a arte-

faktu v médiu kresby.  

Studium:

od 2013 doktorandské studium, Vysoká škola uměleckoprůmyslová v Praze

2007–2013 Akademie výtvarných umění v Praze (Ateliér malířství Vladimíra 

Skrepla a Jiřího Kovandy)

www.janbroz.cz

SSSSSS, výstava ve Fait Gallery MEM v Brně, tuha a sítotisk na archivních pa-
pírech, 6 x 220 x 120 cm, 2014, fotografie: Martin Kacvinsky
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NIKoLA ČULÍK
Lenka Sýkorová

Tvorba Nikoly Čulíka (1983) je typická svým intimním charakterem 

a originalitou výrazu. Jeho dominantním médiem je kresba. Dále expe-

rimentuje s jinými médii – instalací, malbou a performancí. Rád v rámci 

výstav vstupuje do prostoru. Kresby vytváří klasicky za pomoci tužky 

a papíru, které mnohdy doplňuje dalšími kresbami a texty na zdech ga-

lerie. Spojení bodů a linií mu poskytuje svobodu pro vyjádření nejniter-

nějších lidských emocí. V jeho díle se současně objevují tendence kritic-

kého pohledu, a to v podobě textů, poezie či kurátorství. Určitou snahu 

o institucionální kritiku nalezneme jak v odhalování procesu tvorby již 

v hotovém díle, tak především v komentářích k uměleckému provozu. 

Nikola Čulík vytváří emocionálně silné kresby v nekonečných sériích 

malého formátu. Jsou zde i stopy studií reality, které jsou přetaveny do 

originálního autorského rukopisu. Kresebný projev nese známky dení-

kového charakteru a výtvarného uchopení autentických událostí z au-

torova života a společnosti. Sociálně-politické události tak projektuje do 

osobních příběhů. Imaginativně silné kresby jsou jakýmsi obrazovým 

románem z jeho života. Laboratoří tvůrčího experimentu by se daly 

nazvat Čulíkovy výstavy, ve kterých velkou roli hraje samotná instala-

ce a vstupy autora. Celkové dílo má pak charakter mnohovrstevnatého 

celku. Zkoumá kresbu formou interakce s diváky, což ho nově inspiruje 

pro další tvorbu.

Dílo a život Nikoly Čulíka se prolínají a vypovídajícím způsobem jsou 

určitým typem arteterapie s tím, že v kontextu Čulíkovy tvorby tento 

pojem vybočuje, protože se v jeho případě jedná o projev vystudova-

ného umělce vystavujícího v nezávislých i v oficiálních galeriích. 

Studium: 

2005–2011 Akademie výtvarných umění v Praze (Ateliér kresby Jitky Svobo-

dové, Ateliér intermediální tvorby Miloše Šejna a Ateliér grafiky Vladimíra 

Kokolii)

Krotitelka ohně, tužka na papíře, 21 x 30 cm, 
2009

Na tripu, tužka na papíře, 
63 x 88 cm, 2009

Dialog, tužka na papíře, 30 x 42 cm, 2006

Život a dílo, pohled do instalace z výstavy v Staroměstské radnici, GHMP, Praha, 2013, fotografie: Tomáš Souček

Intimní požár, pohled do instalace, Dům U Zlatého prstenu, GHMP, Praha, v rámci Start Up, 2009, fotografie: archiv GHMP
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Pokušení, pyrografie na překližce, kolorová-
no lazurami na dřevo, 62,5 x 85 cm,  2014

DÁVID DEMJANOVIČ A JARMILA MITRÍKOVÁ 
Lenka Sýkorová

Umělecká dvojice Dávid Demjanovič (1985) a Jarmila Mitríková 
(1986) je velmi aktivní nejen na domácí slovenské umělecké scéně. 
Jejich autorská spolupráce začala v roce 2009, kdy si vytvořili velmi 
specifický rukopis založený na principech vycházejících z kutilství 
a slovenské národní historie. Využívají techniku pájkování do 
překližky, kde hraje velmi důležitou roli samotná kresebná linie 
vypálená technikou pyrografie, která je následně kolorována různými 
mořidly a nakonec pro umocnění stínování prohloubena použitím 
horkovzdušné pistole. Spojení techniky vycházející z amatérské 
tvorby a lidové slovenské tradice je pro jejich tvorbu signifikantní. 
Vnášejí tak do současného umění prvek tradiční řemeslné techniky. 
Náměty svých děl nacházejí v samotné lidové amatérské tvorbě 
a slovenské národní mytologii. Na výsledném díle spolupracují 
dohromady od přípravných skic až po hotový artefakt. 

Pro jejich tvorbu je také důležitým inspiračním zdrojem mysticismus 
a religionistika. Vytvářejí fiktivní příběhy, a proto má jejich dílo blízko 
k malbě nebo až k ilustraci. Právě za malířské kvality byli oceněni 
cenou Malba roku 2011 a stali se finalisty na Zlínském salonu 
mladých roku 2012. Jejich dílo je ceněno především za ideovou 
koncepci. Příběhy, které se nezakládají na reálných událostech, 
vycházejí z prostředí tradičního lidového vyprávění předávajícího se 
z generace na generaci. Podstatná je zde rovina paměti a její možná 
manipulace. Jejich dílo tak nese prvky reinterpretace a dekonstrukce 
národních mýtů, a to formou přidání autorského komentáře, který je 
v  případě umělecké dvojice Dávida Demjanoviče a Jarmily Mitríkové 
nesen v rovině ironie a nadsázky. V jejich díle je tak cítit strach až 
náznak lidového hororu, který je nám něčím blízký, ale zároveň nás 
zneklidňuje. 

Studium:
 
Dávid Demjanovič 
od 2011 doktorandské studium 
Vysoká škola výtvarných umění, 
Bratislava, Slovenská republika 
(Ateliér APK + Antona Čierneho) 
2005–2011 Vysoká škola 
výtvarných umění, Bratislava, 
Slovenská republika  
(Ateliér APK + Antona Čierneho) 
Jarmila Mitríková 
2005–2011 Vysoká škola 
výtvarných umění, Bratislava, 
Slovenská republika (Ateliér 
keramiky Ivice Vidrovej, IV. Ateliér 
Ivana Csudaia)

www.jarmilamitrikova.com

Účesy, pyrografie na překližce, kolorováno lazurami 
na dřevo, 105 x 65 cm, 2015

Relikviár, pyrografie na překližce, kolorováno lazurami na 
dřevo, 125 x 88 cm, 2013
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MICHAL DROZEN   
Romana Veselá

MIchal Drozen (1989) se považuje především za malíře, ale médium 
kresby tvoří významnou součást jeho práce. Chápe ji jako rychlý 
záznam, spontánní sdělení zůstávající na papíře.  V současné době 
kresebně zpracovává pseudo-deníky – sešity, které později převádí 
xeroxem to tištěné formy, anebo je zvětšuje na plátna. K striktnímu 
oddělení kresby a malby dospěl při realizaci své diplomové práce 
(Indie Hero, 2014), z níž se jeho aktuální práce odvíjí.  

V jeho tvorbě můžeme objevit určitou tematickou návaznost. Pro 
zobrazování denně prožívané skutečnosti, jakou je prostředí, ve 
kterém žije (kniha Panelák 1+2), nebo obyčejné věci (Ovoce, zelenina, 
2011), se stal dalším východiskem autoportrét. Tím Michal Drozen 
vstoupil nejvíce do povědomí veřejnosti. Upřímné malby jedna ku 
jedné, v tomto případě tedy 200 cm vysoké, aby se do nich vtěsnala 
Michalova postava v životní velikosti 193 cm, vznikající ve velkých 
cyklech, se objevily na výstavě Start up End down v Galerii hlavního 
města Prahy v Domě U Zlatého prstenu (2015), v A.M.180 Gallery 
(2013), na 7. ročníku Ceny kritiky (2014) v Praze i na výstavě Nulla dies 
sine linea: Postkonceptuální přesahy v české kresbě v ústecké Armaturce 
v Galerii Emila Filly (2014). Těmito cykly se zabýval i ve své diplomové 
práci. Petr Vaňous o Drozenových autoportrétech píše: „Jeho 
absolventská práce s názvem Indie Hero zobrazuje Michala v nadživotní 
velikosti, jde o jakýsi osobní lifestylový deník, kde můžeme číst záznamy 
prostřednictvím různých módních kreací …“.1 Jsou to kreslené deníkové 
záznamy, rychlé automatické skici, kde pro upřímnost výrazu 
neexistuje hranice mezi kresbou a textem. 

Studium: 

2008–2014 Akademie výtvarných umění v Praze (Ateliér kresby Jitky 
Svobodové a Jiřího Petrboka) 
2011 a 2013 stáže v Ateliéru ilustrace a grafiky na Vysoké škole 
uměleckoprůmyslové v Praze  
2012 stáž v Ateliéru malby Vaasta Colsona, Koninklijke Academie 
Schone Kunsten v Antwerpách

www.drozeno.com

1 Tisková zpráva k výstavě Little Heroes 
v galerii Dole v Ostravě, 2015

Profilovky, malba, 2015

Libereckej sešit, kresba na papíře,2014–15

LUŽ-REC, kresba na papíře, audio nahrávka, kombinovaná technika, 
2015



118 119

PETR DUB 
Lenka Sýkorová

Pro tvorbu Petra Duba (1976) je podstatná práce se specifickou 
materialitou, skrze kterou zkoumá klasická média – malbu, sochu 
a kresbu. Podstatným vyjadřovacím prostředkem je pro autora mal-
ba, která je založena na narušování klasického obrazového formátu 
čtverce a obdélníku závěsného obrazu prostřednictvím více či méně 
kontrolovaného „přerámování“. Dubův zájem o fenomén malířského 
rukopisu nezůstává výhradně v praktické rovině, ale věnuje se mu 
průběžně i po teoretické stránce. V rámci doktorandského studia na 
FaVU VUT v Brně vydal v roce 2012 publikaci Vybrané postkonceptuální 
přístupy v současné české malbě. Dílo Petra Duba má často procesuální 
povahu. Vedle zájmu o materii, kdy autor hledá hranice, co je ještě 
akceptovatelné v rovině uměleckého rukopisu, je pro něho důležitý 
i určitý komentář ke společenské situaci a vztahu současného umění 
ke společnosti. Zatímco fyzicky autor pracuje s předměty vycházejí-
cími z jeho ateliéru (zbytky rámů, pláten, náčiní k malování atd.), po 
ideologické stránce čerpá intelektuální podněty z řady filozofických 
a sociologických zdrojů. Ateliérové artefakty doplňuje nálezy ze své-
ho okolí (od industriálních materiálů, přes různé předměty odkazující 
ke konzumní společnosti až po motivy současných komerčních a po-
litických symbolů), které následně rekontextualizuje jejich přesunem 
do galerijního prostředí. Výsledkem jsou tak nové, a mnohdy nečeka-
né významy, kontexty či asociace. 

Malby Petra Duba často expandují do prostoru a hraničí až se so-
chařským výrazem. Tematizace prostorové povahy díla, jeho vizuál-
ního dojmu, proporci a celkové instalaci, je klíčová pro pochopení  
a čtení Dubovy práce. Jeho tvorba je založena na myšlence, že umění 
nemůže zaniknout, ale je nutné ho prověřovat skrze programované 
sdílení, autorský diktát a nastolení nových diváckých podmínek. Dub 
je známý svojí důkladnou adjustací, která tvoří podstatnou základnu 
pro interpretaci jeho díla. Bylo tomu tak i v instalacích, které mají blíz-
ko ke kresbě – potažmo vyvedením linie do prostoru pomocí silono-
vého lanka nebo v rámci doslovného kreslení hřebíky po stěně gale-
rie či ateliéru. Mluvíme například o díle Kustodka z roku 2011 v Galerii 
hlavního města Prahy v rámci cyklu Start Up, kdy autor tematizoval 
podmínky galerijního provozu a zkoumal principy konkrétního vý-
stavního prostoru. Vytvořená silonová síť protínala prostor a znemož-
ňovala tak volný průchod galerií, přesně tak jak to mnohdy činí hlí-

Studium: 

2009–2012  doktorandské studium, 
Fakulta výtvarných umění 
VUT v Brně (Ateliér intermédia, 
doktorandský program, Václav 
Stratil) 
2003–2009 Fakulta výtvarných 
umění Vysokého učení technického 
v Brně (Ateliér malířství 1–3, Petr 
Kvíčala, Martin Mainer, Petr Veselý)

www.petrdub.cz

Lampa – Friedrich Nietzsche k multikulturalis-
mu, Cyklus Know-How, Kunstraum Kreuzberg, 
Německo, akryl, hřebíky, plátno, dřevo, 2010, 
fotografie: archiv umělce

DISNEYfication, Cyklus Know-How, Egon Schiele Art Centrum, Český Krumlov, akryl, 
hřebíky, plátno, dřevo, 2010, fotografie: archiv umělce

Kustodka, cyklus Know-How, instalace pro cyklus Start up, GHMP, kombinovaná techni-
ka, 2011, fotografie: archiv umělce

Kustodka, cyklus Know-How, detail, instalace 
pro cyklus Start up, GHMP, kombinovaná 
technika, 2011, fotografie: archiv umělce

dající kustodky. Její podobizna byla v daném případě vytvořena ze 
surového plátna s podobou Jeana Baudrillarda, díky kterému se divák 
přenesl k poststrukturalistické teorii simulaker. Práce s materií, změ-
nou kontextu, revizí závěsného obrazu a kompozičního rámce Petra 
Duba řadíme do postkonceptuálního proudu současného umění. 



120 121

SVETLANA FIALoVá
Slavomíra ondrušová 

Svetlana Fialová (1985) je mladá slovenská autorka, čerstvá držitelka 

doktorátu na VŠVU v Bratislavě a laureátka prestižní ceny za kresbu Jer-

wood Drawing Prize ve Velké Británii. Autorka má osobitý kreslířský 

jazyk, používá jasnou a výraznou linii. Její odvážný rukopis, blízký ko-

miksové kresbě, podporuje různorodou povahu námětů, které si vybírá 

a které zobrazuje. Pracuje hlavně s figurálními motivy, které nám zpro-

středkovávají její zvláštní mytologii, zážitky, vizuální vjemy z interneto-

vých subkultur, pocit nudy, apatie v kontrastu s rychle se měnícím lon-

dýnským velkoměstským prostředím, ve kterém dlouho žila. Ve svých 

kresbách se nebojí narušovat perspektivu, přirozenou hierarchii viděné-

ho a s kreslenými motivy zachází jako s volně plynoucím textem. Ukládá 

je na sebe a vedle sebe, vrství, zmenšuje a zvětšuje, podřizuje je potře-

bám své výpovědi. Efektivně pracuje s relativitou času a prostoru ve „vy-

právění“ svých představ a pomocí mixování zdrojů z „vysokého umění“ 

a fotografií z mobilního telefonu, sociálních sítí a internetu. 

Svetlana Fialová prošla několika stadii při formální práci na kresbě. Na 

počátku své tvorby, v souvislosti s grafikou, kterou studovala, se zajíma-

la spíše o techniky a způsoby kreslení, ilustrace a tisku. Začínala linoryty, 

které pokládala (také) na podlahu galerie (Project for 1k15 gallery, 2009), 

site-specific malbami na stěny či malbou fosforem na chodník v out- 

doorovém košickém prostředí (La Nuit Blanche, Košice, 2010). Její kolážo-

vité uvažování se projevilo i v dalších pracích, ve kterých linoryty kom-

binuje s malbou sprejem nebo s fotografií, object trouvés či objekty, 

které staví přímo z linoleových podkladů. Aplikovala také kresbu černou 

nití na stěnu a ve spolupráci s Věrou Mičkovou vytvořila sérii tapiserií. 

Bohatá škála přístupů svědčí o autorčině chuti experimentovat a obje-

vovat nekonvenční způsoby zobrazování. Momentálně se vrací k papíru 

jako ke klasickému podkladu pro kresbu, a štětci či spreji s barevným 

akcentem.

Kresba pro ni představuje přímý, rychlý a autentický moment zazna-

menávání. Objevuje se u ní často kresba, která je vlastně malbou nebo 

grafikou – podle toho, jaký nástroj zvolí. Co však spojuje její tvorbu je 

právě výrazná linka, typická pro kresbu, a inklinování ke skicovitému zá-

znamu (jako je skicovitý a rychlý „dnešní“ životní styl).

Studium: 

2011–2015 doktorandské studium, 

Vysoká škola výtvarných umění 

v Bratislavě, Slovenská republika 

(Ateliér +–XXI Daniela Fischera)

2007–2010 Akademie výtvarných 

umění v Praze (Ateliér malířství 

Vladimíra Skrepla) 

2004–2008 Fakulta umění, Technic-

ká univerzita v Košicích, Slovenská 

republika (Ateliér grafiky a experi-

mentální tvorby Rudolfa Sikory)

www.svefialova.blogspot.co.uk

www.svetlanafialova.com

Selfie III (Circle the Drain), tuš na papíře, 206 x 150 cm, 2014

Nothing Is Wrong, tuš, akryl a foukací fixy na papíře, 150 x 200 cm, 2015



122 123

MIRA GáBERoVá
Slavomíra ondrušová

Mira Gáberová (1979) se pohybuje v různých výtvarných polohách. Je 

laureátkou Ceny Oskára Čepana 2012. Věnuje se videu, objektu, pracu-

je s instalací, blízké jsou jí také malba, fotografie a kresba – médium, 

se kterým intenzivně pracuje a intermedializuje ho. Většina jejích prací 

jsou z určitého hlediska i performativní gesta, často s přesahem do par-

ticipativní akce, videa či public-artu, anebo, právě naopak, introspektiv-

ně reagují na izolované podněty z autorčina osobního života.

Kresba tvoří důležitý vyjadřovací prvek v celé linii její tvorby, objevu-

je se u ní jako stopa na papíru uchovávající ideový záznam, finální dílo 

ve své celistvé výpovědi, prostředek vyrovnávání se s každodenností 

a životními úskalími, anebo ji používá jako nástroj komunikace silných 

osobních zážitků směrem k divákovi. 

V jejích starších kreslených pracích (Heroes, 2005 a Ikea, 2006) se ob-

jevuje humorný prvek. Mira Gáberová experimentuje a hraje si se za-

užívanými vizuálními ikonami – návod na složení nábytku z Ikeje bere 

jako omalovánku a kreslením se snaží přivlastnit si objekty. Nebo knižní 

reprodukce antických soch hrdinů, kterým navrací mužnost tím, že je 

dokresluje ve snaze změnit naše zaužívané vidění věcí. V dalších dílech 

se inspiruje flórou – rostlinstvem, které kreslí, stříhá, a tak množí (Cut out 

Flora, 2004). Známé jsou i její vrstvené časové kresby, ve kterých kopíru-

je různorodé motivy (Copy Drawings, od 2007).

Určitým způsobem flóra, reprezentující živost, vitalitu a růst, ale také 

smutek či vzpomínku, ji fascinuje dodnes. Ve svých posledních pracích 

I have become a mirror, All Flowers of the World for the One, 2014) kreslí, 

otiskuje, množí růže a „všecky květy světa“ a tak se, v intimním proce-

su kreslení, vyrovnává se ztrátou vlastní matky. Skládané papíry přitom 

samy vytvářejí objekty – květy na stěnách, které vystupují do prostoru 

a tím se o to více diváka dotýkají.

Studium:

2000–2006 Vysoká škola výtvarných umění v Bratislavě, Slovenská republi-

ka (Ateliér malby a nových médií Daniela Fischera)

http://miragaberova.org/com   

Heroes, kresba na papíře, 21 x 30cm, 2005

I have become a mirror, All Flowers of the World for the One, kresba, objekt, variabilní velikost, 2014
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JURAJ GáBoR 
Slavomíra ondrušová

Juraje Gábora (1985) zajímá široká škála práce s vizuálním obrazem – 

od bodu vzniku, přes výstavbu, nadstavbu, obsah, kompozici až po di-

váckou interpretaci. Zabývá se tím, jak a co člověk pozoruje, vidí a vnímá. 

V jeho tvorbě je také důležitý fenomén místa. Pro účely poznávání pro-

storu, ve kterém tvoří, využívá kromě map, schémat a půdorysů i vlastní 

tělo. Juraj Gábor pro své vyjádření vždy volí výtvarné médium v závis-

losti na konkrétním problému. Nejlépe se mu to daří pomocí instalace, 

a to prostřednictvím sochy, objektu, performance, videa či kresby. Ta je 

pro něj poznávacím nástrojem různých jevů, kterým se snaží porozumět 

(soubory kreseb Gradácia, 2013 a Vlnenie, 2014). Prostřednictvím kresby 

zaznamenává ideje nebo načrtává budoucí objekty.

Kresby Juraje Gábora, jakkoliv se zdají být „přípravné“, což v tomto 

případě znamená technicky zdatné a připravené pro další postup, pře-

sahují definici kresby jako technického média. Je to způsobeno tím, jak 

se k nim autor staví a chová, jsou rovnocenné s jeho ostatními pracemi 

detailním zpracováním a přísnou precizností. Vědomě se snaží o očiš-

tění díla od možných stop ruční práce a tuto představu uskutečňuje až 

do stadia, kdy je zásah ruky skoro neviditelný a oko diváka v rozpacích. 

Používání pauzáku a rýsovacího pera či pentilky je pro něj typické. Vy-

užívá tedy nástrojů, které najdeme u konstruktérů, architektů, designé-

rů. Kreslí „designérsky“, zajímá ho konstrukce a fungování strojů, jevů 

a systémů. Plynule dokáže přecházet z plochy papíru do prostoru, ať 

už fyzickým budováním svých konkrétních návrhů nebo přeneseně po-

mocí atypických stavebních materiálů, tedy grafitové tuhy z pentilky. Tu 

zapichuje do desky pantografu v určité hustotě a vytváří náhodně vzni-

kající strukturu vpichů po připínáčcích, anebo do kousku červotočivého 

dřeva, kde díry zaplňuje právě grafitovou tuhou (Bez pozadia, 2015). 

Autorův poměrně složitý výtvarný jazyk často vyžaduje soustředěné 

čtení a pohroužení se do jeho děl. V ideálním případě může jeho dílo 

vyvolat uvědomění si sebe sama.

Studium:

2005–2011 Vysoká škola výtvarných umění v Bratislavě, Slovenská republika 

(Ateliér prostorových komunikací + Antona Čierneho)

www.works.io/juraj-gabor 

X túh do pentelky v doske pantografu II, 
detail, fotografie: Dominika Jackuliaková

Bez podkladu, z výstavy CZXSK v galérii 
Gagarinka, Bratislava, 2015, fotografie: 
Adam Šakový

Vlnenie, kresba technickým perem na papíře, velikost A2, 2014, 
fotografie: Dominika Jackuliaková

X túh do pentelky v doske pantografu II, pohled do instalace výstavy Dívka před domem, Krajská galerie výtvarného umění ve Zlíně, 2014, 
fotografie: Dominika Jackuliaková
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PAVLA GAJDoŠÍKoVá
Viktor Čech

Pavla Gajdošíková (1980) je absolventka pražské AVU v Ateliéru Vladi-

míra Skrepla. Ve svých kresbách, malbách a instalacích se často dotýká 

otázky architektury jak ve smyslu zachycení architektonických forem, 

tak také z hlediska uchopení obytného prostoru jako rámce, jejž obý-

vají naše těla v naší každodenní existenci. Zatímco ve starších malbách 

se věnovala především zachycování konkrétních architektonických děl 

a prostředí, její novější práce často vedle kresby přesahují i do prosto-

rových forem instalace a rozebírají spíše obecné vlastnosti architektury 

a městského urbánního prostoru (Habitat, 2011).  Svět jejích kreseb je 

především právě oním intimním místem pobytu lidského těla, to samot-

né se ale v jejích pracích nevyskytuje. Plochy jejích kreseb plní různorodé 

všední fragmenty domácnosti a předmětů, s nimiž sdílíme náš prostor. 

Akcentováním těchto všedních objektů se její práce někdy přibližuje až 

otázce hranice fetiše, ohledávání specifických vlastností blízkého před-

mětu. Ono intimní, blízké, vnímané z obdobně osobní perspektivy se 

zde stává cílem zostřeného pohledu autorky. Výsledkem zde ale není 

pouhý realismus, autorka tuto svoji „věcnost“ kombinuje se střídmým 

využitím základního vyjadřovacího prostředku kresby, totiž linie. Ta je 

zde ve své roli akcentována využitím výrazné a jasně ohraničené sto-

py černé fixy, která se stala základním konstrukčním prvkem autorčina 

vyjádření. Soubory jejích kreseb tím získávají jistou míru distance, kde 

zmíněná výtvarná technika umožňuje jakýsi strukturovaný pohled přes 

žaluzii do intimního světa drobných reálií za ní.    

Studium:

1999–2005 Akademie výtvarných umění v Praze (Ateliér malířství Vladimíra 

Skrepla a Jiřího Kovandy a Ateliér nových médií Veroniky Bromové)

www.pavlagajdosikova.com

Ze série I am staring at the corner, kresba na papíře, 30 X 42 cm, 2006–2010
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PETRA HERoToVá 
Anna Vartecká

Petra Herotová (1980) je česká výtvarná umělkyně, která se takřka vý-

hradně věnuje médiu kresby. Vsazuje ji do neobvyklých forem, jakými 

jsou objekty, instalace a performance, anebo ji kombinuje s textovým 

komentářem, systematicky si však udržuje určitý nezaměnitelný ruko-

pis. Významná část její tvorby se věnuje konfrontaci klasické kresby 

s různými problematickými aspekty technické a mechanické reproduk-

ce. V jejich další kritické analýze objevuje opět prostřednictvím kresby 

absurdní řešení, která často překračují tradiční rámec kresby, zároveň 

však oscilují i na hranicích vážnosti a vtipu (série A, 2013; Spinning, 2007).  

Běžně používá barevné propisovačky, aby jimi hyperrealisticky překres-

lila obalové designy, a prezentuje je jako autonomní kreslené originály 

důstojně zarámované na stěně (cyklus Různé druhy, od 2008). Autorka 

vynakládá obrovské úsilí na to, aby obsahově zcela prázdný motiv pový-

šila na předlohu k uměleckému zpracování. Vědomě tak popírá umělec-

ký motiv sám pro sebe, zároveň zpochybňuje jakýkoliv mediální přenos 

a reprodukční technologie a relativizuje jejich hodnotu. 

Další linie díla Petry Herotové vychází z jejího nejbližšího okolí, při-

čemž autobiografické aspekty ve své tvorbě posouvá směrem k obec-

nějším sociálním výpovědím. Kresbu vnímá jako médium, jehož pro-

střednictvím se dá adekvátně vyjádřit schematismus lidských činností 

a procesů, které se v určitém období a v jistých souvislostech jeví jako 

problematické. V těchto cyklech používá kresbu, která je svou povahou 

výrazně odlišná od předcházejících realistických přepisů. Evokuje for-

mu kreslených gagů či anekdot. Cykly Taťkovy výroky (2005–2006) a Po-

hledy z Blanska (2008–2009) jsou postavené na zkratkovité kresbě a na 

doprovodném citovaném textu. Petra Herotová laskavým, empatickým 

a vtipným přístupem sleduje a interpretuje mužský svět, konfrontuje 

jeho schémata s tím, jaké stopy zanechávají v jejím životě ženy, dcery, 

matky. Stereotypy různých společenských rolí autorka podrobuje kriti-

ce, přičemž pro výsledné řešení jejích děl bývá klíčový právě netradiční 

postkonceptuální přesah kresebného média. 

Ze série Taťkovy výroky, propiska na kance-
lářském papíře A4, 102 kreseb, 2005–2006

Ze série A, propiska na kancelářském papíře 
A4, 35 kreseb, 2013

Studium:

2004–2007 Vysoká škola umě-

leckoprůmyslová v Praze (Ateliér 

intermediální konfrontace Jiřího 

Davida)  

1998–2004 Fakulta výtvarných 

umění Vysokého učení technického 

v Brně (Ateliér grafiky  Margity Titlo-

vé-Ylovsky) 

www.petraherotova.com

Pohled do výstavy AAAA (s Janem Nálevkou), Galerie 35 m2, 2013, foto: Petra Steinerová

Pohled do výstavy Bis bald!, Kunstmuseum Bonn, 2014, fotografie: Reni Hansen
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MARKÉTA HLINoVSKá
Lenka Sýkorová

Markéta Hlinovská (1978) je autorkou s typickým zaujetím přepisem 

reálného světa do obsahových zkratek a zjednodušených výrazových 

forem. Její tvorba balancuje na hraně reálného a fantazijního světa. 

Tvorbu vnímá jako součást života, jako způsob komunikace. Vizuál-

ně komentuje dění kolem sebe. Soustředí se na zastavení a zachycení 

momentu tady a teď. Výrazovým prostředkem je pro ni kresba ve své 

podstatě linie, která jí umožňuje rychlý záznam a zjednodušení reality. 

Markéta Hlinovská ve svém díle přesahuje do experimentální roviny (3D 

instalace, šablony, plastové folie atd.). Její vyjadřovací formy odkazují na 

fragmenty každodenní reality. Své první stříkané šablony udělala již na 

studiích na pražské Akademii výtvarných umění, kdy si v měřítku 1 : 1 

vytvořila přepis reálné kuchyně, kterou si nastříkala na netkanou textilii. 

Technika jí tak umožnila zpředmětnit věci, které postrádáme nebo po 

kterých toužíme, aby si navodila iluzi domova v novém prostředí zahra-

niční stáže. Průnik dějů do vnitřku země a na jejím povrchu pak dovedla 

mistrně převést grafickou technikou vyřezávání do černé fólie na výsta-

vě Podzemí ve Vernon Projektu v Praze v roce 2009. Tato její poloha díla 

nepostrádá humor a nadsázku a dokazuje její smysl pro grafické myšlení 

a práci s galerijním prostorem.

Její dílo je založeno na grafických principech a má blízko k ilustraci, 

protože Markéta Hlinovská se ráda staví do role vypravěčky příběhů. Au-

torka si často klade existenciální otázky, jejichž odpovědi pak symbolic-

ky výtvarně zhmotňuje na pozadí prolínání zvířecího světa do lidského 

pomocí personifikovaných zvířat. Tak tomu bylo na výstavě Nikdo neví, 

co se tady stalo v Altánu Klamovka, 2014. V poslední době se její dílo 

posouvá z obecné roviny do osobní.

Studium:  

2002–2008 Akademie výtvarných umění v Praze (Ateliér grafiky Jiřího Lin-

dovského)

www.hlinovska.com

Kmen, sprej na papírové roli, 9 x 125 cm, 2012

Z cyklu Vybavení, galerie Půda, Jihlava, pohled do výstavy, foto Michal Novotný, vznik cyklu 2007, výstava 2010, fotografie: archiv autorky

Z cyklu Křídla jsou v peřinách, galerie k.art.on, Praha. akvarel na papíře, 
černé papírové šablony, 2014, fotografie: archiv autorky
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DANIELA KRAJČoVá
Slavomíra ondrušová

Daniela Krajčová (1983) se ve své tvorbě věnuje především tématům 

se sociálním podtextem, která formálně zpracovává v ručně kreslených 

ilustracích a animovaných filmech, interaktivních instalacích či různých 

participativních projektech. Umělecké projekty Daniely Krajčové a celou 

její tvorbu doprovází intenzivní zájem o osudy jednotlivců, často v sou-

vislosti s jejich problematickou situací z historického, politicko-právní-

ho, kulturního nebo sociálního hlediska. Kresba se v jejím podání stává 

kritickým nástrojem, kterým připomíná negativní události našich dějin, 

oživuje osobní vzpomínky a paměť konkrétních lidí vkládáním kresle-

ných komentářů (často pohyblivých částí) do reálného prostředí (static-

ké obrazy) a tvoří tak jakési alternativní formy památníků. Zároveň ale 

také upozorňuje i na aktuální problémy marginalizovaných skupin oby-

vatelstva, ve kterých se soustřeďuje na problematiku začlenění Romů 

(např. projekt Karavan, 2014) nebo imigrantů do společnosti (ManualSK: 

Storyboards, 2014).

Kresba v tvorbě Daniely Krajčové hraje důležitou roli, má dokumentač-

ní a zaznamenávací funkci v iniciační, paměť odkrývající fázi, a ve finá-

le je to prostředek mnohovrstevnatého vizuálního a estetického vjemu 

odkazující k problému rozebíranému v konkrétním díle. Autorka cílevě-

domě pracuje s vizuálními a produkčními vlastnostmi kresby a materiá-

lů, kterými a na které kreslí. Používání vrstev pokreslených pauzáků spo-

lečně s orálním záznamem v animaci (Zničené fotografie, 2015) divákům 

evokuje jakoby zamlžování vzpomínek trváním času, nejasné rozpomí-

nání se, relativitu nahlíženého. Animaci křídou na černou tabuli, smývání 

a překreslování (Místo pro hosta, 2014) využila jako prostředek rychle se 

měnících útržků z konverzace u štědrovečerního stolu s hostem z Afriky 

k tomu, aby poukázala na rozdíly a podobnosti jiných kultur. Každoden-

ním kreslením lidí pracujících na trhu v Mexiku – aktivní účastí na chodu 

trhu – (Mercado Morelo, 2011) se snaží zpřítomnit a zaznamenat míst-

ní atmosféru, která se změní zbouráním trhu a následnou výstavbou 

supermarketu na tomtéž místě. Používání těchto a dalších kreslířských 

principů ukazuje na zralost formálního vizuálního vyjadřování. Její za-

ostření na často kontroverzní témata, která divákům zprostředkovávají 

velmi potřebný „reality-check“, přináší schopnost vypointovat obsah.

 

Studium:

2009–2014 doktorandské studium, 

Vysoká škola výtvarných umění 

v Bratislavě, Slovenská republika (Ka-

tedra intermédií a multimédií, Anna 

Daučíková)

2008–2010 Vysoká škola Múzických 

umění v Bratislavě, Slovenská re-

publika (Katedra animace, František 

Jurišič, Vladimír Málik)

2000–2008 Vysoká škola výtvarných 

umění v Bratislavě, Slovenská repub-

lika (Architektonická tvorba, Imro 

Vaško, Pavol Paňák, Ján Miroslav 

Bahna, Grafika a jiná média, Vladi-

mír Popovič, Intermédia a multimé-

dia, Anton Čierny)

www.krajcovadaniela.com

Salamandry, křída na tabuli, animace, 2012, 
fotografie: Jewgeni Roppel

Marketplace Morelos, kresba na papíře, animace 13:06, 2011
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VáCLAV MAGID
Viktor Čech

Václav Magid (1979) je na české umělecké scéně poněkud výjimečnou 

osobností. Vedle své pozice aktivního umělce je také činný jako teoretik 

a kurátor současného umění. Tomu odpovídá i jeho vzdělání, které zahr-

nuje vedle studia na uměleckých školách také studium filozofie. Mezi zá-

sadní otázky, které řeší jak ve své umělecké, tak také teoretické praxi pa-

tří otázka političnosti umělecké tvorby, kořeny současné situace v teorii 

i praxi modernismu atd.  I když většina autorových uměleckých prací 

je i díky tomu spíše konceptuálního, možná by šlo říci i intelektuálního 

rázu, ve velké části z nich se uplatňuje i výtvarná složka, vycházející rov-

něž z autorova původního klasického výtvarného školení. Zatímco v ně-

kterých z nich použil techniku realistické malby (například Alegorická 

krajina, 2011), ještě výrazněji se v jeho pracích vyskytuje kresba (napří-

klad Situations, 2009, kde kresba hraje spíše ilustrativní roli doprováze-

jící text, nebo From the Aesthetic Education Secret Files, 2013, kde získává 

volnější pozici,  která je ovšem také zasazena do narativní linky autorova 

vyprávění). Zmíněná přítomnost narativního přístupu, či někdy i prá-

ce s odkazy symbolického charakteru vedle sebe často paralelně staví 

vyjadřovací schopnosti kresby a textu (například Atlanti, 2010), jakožto 

doplňujících se možností vyjádření.  Ona klasická východiska autorova 

školení se projevují v precizním technickém podání kresby, vycházejícím 

z tradičního akademického realismu. Pro autora je i proto adekvátním 

partnerem v jeho práci s textem jako precizně formulovanou myšlenko-

vou strukturou. Jistá rigoróznost, která v tomto ohledu z prací Václava 

Magida na diváka nepochybně působí, je však ve výsledku posunuta do 

přesně zacílené pozice přítomností jisté dávky ironie. 

Studium: 

2008–2013 Filozofická fakulta Univerzity Karlovy v Praze (obor Filozofie)  

2001–2006 Fakulta humanitních studií Univerzity Karlovy v Praze (Studia 

humanitní vzdělanosti)  

2003–2005 Vysoká škola uměleckoprůmyslová v Praze (Ateliér sochařství 

Kurta Gebauera a  Ateliér intermediální konfrontace Jiřího Davida) 

1999–2001 Akademie výtvarných umění v Praze (Ateliér malířství 

Zdeňka Berana a Ateliér vizuální komunikace Jiřího Davida)

www.vaclavmagid.com/

Z tajných složek estetické výchovy, tuš, akvarel, 39,5 × 52,5 cm,  
39,5 × 42,5 cm, 2012–2013

Atlanti, akvarel, vystřihovánky,  
29,7 × 42 × 29,7 cm, 2010
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JAN NáLEVKA
Eva Mráziková

Tvorba Jana Nálevky (1976) se děje ve dvou liniích – v jedné se autor 

vyjadřuje angažovaným způsobem a zkoumá každodenní manipulace 

našeho světa, mediální realitu globalizované společnosti nebo se kritic-

ky dotýká samotné instituce umění. Tato linie jeho tvorby je realizována 

prostřednictvím instalací, digitální manipulované fotografie nebo pro-

střednictvím technologických experimentů s počítačovými strategiemi. 

Druhá linie Nálevkovy práce představuje kresebné cykly konceptuální-

ho charakteru, které mnohdy prozkoumávají samotné médium kresby 

na jeho dřeň. I v této linii se objevuje tematika každodennosti, banality 

a nekonečnosti. V jednom z kresebných cyklů autor například pokrýval 

plochu obrazu soustavným šrafováním grafitové tuhy postupně všemi 

tvrdostmi. Výsledkem byly monochromní plochy grafitové černi lišící se 

jemným valérem antracitové, která dovolovala nebo skrývala jednotlivé 

tahy. Podobně pokračoval Nálevka ve zkoumání dalšího kresebného ná-

činí – kuličkových propisek. Nálevkovy kresby tohoto období se vyjad-

řují nejen k všednodennosti obyčejné práce (kategoricky), ale znamenají 

také uvažování o konečnosti/nekonečnosti, serialitě a opakování umě-

leckého gesta, procesu a díla samotného. 

Tvorba Jana Nálevky se posouvá dále směrem ke zkoumání prázdné 

plochy (a prostoru) na straně jedné, a ke zkoumání vlastních fyzických 

a psychických limitů v souvislosti s tvůrčím procesem na straně druhé. 

Ve svých pracích z pozdějších let vytváří rukodělně pomocné linie linko-

vaných nebo čtverečkovaných papírů, které jsou na první pohled k ne-

rozeznání od těch strojově vyrobených. Cykly mají různé varianty – v ně-

kterých linkuje čisté papíry, v jiných používá záznamové lepené sešity, 

mezi jejichž natištěné linie dorýsovává své vlastní. Tento mechanický 

proces je prováděn na hranici únosnosti a obsahuje v sobě na jedné 

straně zmíněnou meditativnost hraničící s obsesí, v druhém plánu pou-

kazuje na nekonečnou neuzavřenost uměleckého gesta, stejně jako na 

možnou zbytečnost lidského konání tváří v tvář velikosti světa. 

Studium:

1994–2000 Fakulta výtvarných umění Vysokého učení technického v Brně 

(Ateliér konceptuálních tendencí/Ateliér intermédií – Peter Rónai, Petr Kvíča-

la, J. H. Kocman, Ateliér kresby – Václav Stratil)

http://jan.nalevka.sweb.cz

ISO 216, instalace, bílý provázek, 2014, foto-
grafie: Bruno Lopes

Myšlenky moderních sochařů, xerox, kresba modrou propiskou, kancelářský papír, formát A4, 302 ks, 2013, fotografie: Martin Polák

. (tečka), kresby modrou propiskou, 
papír, 150 x 170 cm, série 9 ks, 2011,  
fotografie: Martin Polák
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LIBoR NoVoTNÝ   
Romana Veselá

Libor Novotný (1979) působí v Ostravě, kde pořádá festival Kukačka, 

založil Galerii Kaluž, ale především působí jako odborný asistent v Atelié- 

ru kresby spolu s vedoucím Josefem Daňkem na Fakultě umění Ostrav-

ské univerzity v Ostravě. V tomto ateliéru se studenti i pedagogové vě-

nují kresbě jako výchozímu bodu, který se může a nemusí systematicky 

rozvíjet do dalších médií. Kresba je zde nástrojem výtvarného myšlení 

a v procesu tvorby díla se může dále proměňovat.  

Stejným způsobem chápe a uplatňuje ve své práci kresbu i Libor No-

votný. Je začátkem procesu vizuálního myšlení, jenž se v jeho dílech vel-

mi často přetváří do sochařských intervencí. Libor svými díly nejčastěji 

vstupuje do veřejného prostoru, kde vytváří překvapivé, neskutečné 

i ironické situace a pracuje s konkrétními podmínkami a možnostmi pro-

storu, na které se soustředí. V jeho intervencích se často objevuje text, 

jako v případě díla Amen (2012), kde se postupným vysycháním kaluže 

objevuje tento existenciální nápis. V díle Zařízení (2006) vrhá černý nápis 

Black stín White a u intervence Fandíme našim (2007) jako by nad vcho-

dem stadionu Baníku vyrostla větev ve tvaru slova Sparta. 

Linie a přírodní materiály, s imitací růstu mimo jejich možnosti nejen 

v městském prostředí, použil při intervencích miniaturních struktur im-

plantovaných na městskou zeleň v ulicích Manhattanu a v Central Parku 

v New Yorku – Flower Architecture, Tree Architecture, Puddle Architecture 

a Squirrel Architecture, 2013. 

Chyby v matrixu, absurdní situace popírající fyzikální zákony a pokou-

šení přírodního růstu vycházející z konkrétní atmosféry, místa i nabíze-

ných možností jsou projevy, kterými Libor Novotný zkouší naši ostraži-

tost. Zároveň nás provokuje k novému promýšlení všedních okamžiků, 

ze kterých vytváří zážitky a připomíná nám, že naše vnímání, názory 

i prostředí nejsou zdaleka tak samozřejmé a jasné, jak se zdají.

Studium:

2009–2014 doktorandské studium, Fakulta umění a designu Univerzity J. E. 

Purkyně v Ústí nad Labem

2005–2007 Institut pro umělecká studia v Ostravě (Ateliér intermediálního 

umění)

2002–2005 Institut pro umělecká studia v Ostravě (Ateliér volné grafiky)

Trees architecture, kombinovaná technika: 
plast, fotografie, 2012

Malus Demestica (Jan Steklík), kombi-
novaná technika: dřevo, čtyři stromky 
jabloně obecné (malus domestica), 
2015,  fotografie: archiv autora

Jak nakreslit horizontálu II  ( 20 dkg Serry, 30 dkg Kintery), kombinovaná technika: pingpongový míček, silon, vysavač, sololit, dřevo, 2015,   
fotografie: archiv autora



140 141

JAN PFEIFFER
Lenka Sýkorová

Jan Pfeiffer (1984) ve své tvorbě intenzivně zkoumá vztah člověka 

k prostoru. Hlavní je pro něj myšlenka, kterou se snaží dobře uchopit, 

a to různými médii. Vyjadřuje se jak kresbou, tak i animací, objektem, in-

stalací a videem. Spojujícím článkem je tvarosloví, podoba věcí ve vzta-

hu k významům, tzv. politikum každodenních věcí. Jan Pfeiffer zkoumá 

mechanismy, které ovlivňují svět kolem nás. Kupříkladu se soustředí na 

interpretaci a symboliku oblouku v historickém a současném kontextu. 

Sociálně-kulturně-politické vztahy autor umí mistrně intermediálně pře-

vést do uceleného symbolického systému formou jednoduchých zkra-

tek – linií. A v tomto procesu mu slouží médium kresby nejlépe, protože 

pokud chce těmto vztahům přijít na kloub, pak kresba mu umožňuje 

rychle se vyjádřit jak formou skici, tak v pohybu – animací nebo v pro-

storu – objektem či inscenovanou choreografií.

Kresbu vnímá jako autonomní výtvarné médium, které v posledních 

letech infiltrovalo do všech možných uměleckých disciplín. V jeho začát-

cích ho nejvíce ovlivnilo dílo Jihoafričana Williama Kentridge. A to pře-

devším v jeho zájmu o kresbu v pohybu s gestickým nasazením. U Jana 

Pfeiffera je však ještě důležité jeho postkonceptuální myšlení, kdy si zá-

měrně dává určité mantinely a tím si proces tvorby ztěžuje. Klade důraz 

na narušení sebekontroly a dodržování pravidel, aby mu vznikla kres-

ba nezatížená formou, která je pod diktátem jejího tradičního chápání 

vztahujícího se k historii umění. Rád se tak pohybuje ve vzduchoprázd-

nu, kdy si hraje hru mantinelů, které mohou být třeba dané pravidly rý-

sované kresby podle paměti nebo fantazie. Zde se třeba objevuje zájem 

o kresebný záznam města Sofie, ve kterém autor předtím nikdy nebyl 

a při jeho tvorbě kresby-animace pod přísným informačním embargem 

odhaduje jeho reálnou podobu – dílo Předtím než jsem tam byl, 2008. 

Nebo když vzpomíná na místa v díle Vše přichází ze tmy, 2014, kde již byl 

a se zavázanýma očima bílou tužkou na černém papíře vytváří sérii 300 

kreseb na hraně automatické kresby a racionální kontroly. Co je však ob-

divuhodné, že i při těchto ztížených podmínkách vznikají kresby, které 

si udržují racionální pravidla měřítek, úhlů a perspektivy. Ty jsou totiž již 

zakořeněny v autorově podvědomí akademickým vzděláním.

Studium:  

2006–2011 Akademie výtvarných 

umění v Praze (Ateliér intermediální 

tvorby Jiřího Příhody a Ateliér hostují-

cího pedagoga Zbigniewa Libery) 

2010 Cooper Union, New York,  

USA – semestrální stáž

http://janpfeiffer.info

Některé věci unikají, instalace, 150 cm dél-
ka tyčí, železo, 3x, 2012, fotografie: Tomáš 
Souček

Opěrné body II, performance v Slezském muzeu Katovice v rámci projektu Metropolis 
Support, snímky z videa 2:06, 2015

Některé věci unikají, snímek z videa, aktér Jan Pfeiffer 
nejstarší, 2012

Okázalá abstrakce, snímek z videa 8:40, 2014
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RASTISLAV PoDHoRSKÝ
Slavomíra ondrušová

Malby Rastislava Podhorského (1990) mají kresebný charakter a z kre-

seb, tedy z „jednotlivostí“ nebo „zárodků“ (jak nazývá své přípravné 

kresby) vykračují zase k malbě. Podstatný moment v jeho tvorbě je ne-

ustálá snaha o formulaci a přenos myšlenky do vizuálního světa pro-

střednictvím příznačných, takřka jednoduchých kompozic s nečekanou 

„zápletkou“. 

Hlavními aktéry jeho obrazů jsou obyčejní, neexcentričtí lidé žijící 

svůj každodenní život v anonymních prostředích. Na obrazech jsou čas-

to zobrazeni v určité konkrétní, možná na pohled nepřirozené poloze 

nebo situaci, která je vytrhává z běžného chodu věcí a dne. Najednou 

se ocitají zastaveni, nehybní, kdesi „uprostřed“ každodenních činností 

a provádějí „zvláštní“ úkony. 

Vývoj jednotlivých sérií a jejich samotné kreslení/malování je u Rasti-

slava Podhorského komplexní myšlenkový a fyzický proces. Jeho tvor-

ba přirozeně vychází z vnitřního dialogu se sebou samým, otázky, které 

klade a na které se snaží nacházet odpovědi nám sice nejsou dokonale 

a doslova odhalené, ale skrze obrazy k nim máme „nakročeno“. Jako by-

chom je měli někde v sobě, leží nám na jazyku, ale neumíme je vyslovit. 

V dialogu autor pokračuje i v momentu fyzického kreslení či malování. 

Prožívání vypodobněného, reálný dotyk s matérií (myšlenka se dotkne 

empirického světa) je důležitým aspektem jeho práce. 

V sériích kromě figur zobrazuje také objekty, či „věci“ běžného použi-

tí – dveře, stoly, okna, křeslo, které podporují zvláštní situace, a chleba 

nebo pepř, které jsou metaforami. V posledním souboru děl s názvem 

(S dychom po korení, 2015) se inspiroval básnickou sbírkou Korenie od 

Jána Ondruše. Z přítomnosti pepře na obrazech, který se velmi poma-

lu rozptyluje a sype z rukou, tašky, anebo je umístěn na hromádce, se 

dá tušit interpretace různými způsoby. Může to být zapomenutý prvek 

v tašce, nasbíraná hromada prázdnoty nebo poklad. Důležitá je zde in-

terakce s osobou na obraze a citlivost diváka.

Studium:

2009–2015 Vysoká škola výtvarných umění v Bratislavě, Slovenská republika 

(Ateliér +–XXI Daniela Fischera)

 

Bez názvu II, olej a pigment na styroduru, 
cca 40 x 30 cm, 2015

Oddych po korení, olej a pigment na styroduru, 270 x 180 cm, 2015

Práca, tužka na papíře, 29,7 x 21 cm, 2015
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DANA SAHáNKoVá
Lenka Sýkorová

Hlavním vyjadřovacím médiem pro Danu Sahánkovou (1984) je kres-

ba. Její kresby jsou rozpoznatelné velkým formátem a černobílým pro-

vedením s bohatou vnitřní strukturou. Předchází jim dlouhodobý pro-

ces tvorby, kdy na jedné kresbě tráví kupříkladu dva měsíce. Na začátku 

tvoří základní skicu, kterou postupně vyvíjí a určuje tak další budování 

kompozice a celkový formát kresby. Poslední tahy jsou pro ni velmi dra-

matické, protože při nich hledá celistvou formu daného výjevu. 

Obsahem jejího díla je každodenní realita. Při studiích na pražské Aka-

demii výtvarných umění v ateliéru Jitky Svobodové si našla dnes již dob-

ře rozpoznatelný autorský rukopis. V letech 2006 až 2008 pracovala na 

kresbách, ve kterých se vypořádávala jak se zvířecí říší, tak s tou lidskou. 

Hledala způsob a prostor pro vlastní interpretaci světa. Kresba Smeč-

ka je autoportrétem, kdy autorka sedí mezi psy. Postupem času přešla 

v kresbu Rodina, kde již byla obklopena rodinnými příslušníky, kteří byli 

pokrytí srstí. Srst je kresbou přitom velmi těžce zachytitelná. Právě ona 

nesnadnost se stala pro Danu Sahánkovou výzvou a díky ní buduje ve 

svých kresbách prostor. 

Využívá principů černých a bílých ploch, kdy bílá v podkladu tvoří mís-

ta pro odrážení světla. Tento princip je pro výklad jejího díla velmi dů-

ležitý především s odkazem na  evropský historický kontext v malířství. 

Ten nejvíce ovlivnil dílo pro výstavu Odraz světla, odraz tmy pro Altán 

Klamovka v roce 2013, kde tvořila na dřevěnou desku se zlatým podkla-

dem, která odkazovala k středověkým předlohám, kdy docházelo k bu-

dování prostoru v obraze nikoliv perspektivou, ale odrazem světla od 

zlaté podkladové plochy. Celkově je kompozice díla Sahánkové založe-

na na skrumáži věcí, lidí a zvířat, podivně prorostlých srstí. Mezilidské 

vztahy, city, emoce na pozadí zvířecí smečky jsou pro ni inspirativním 

zdrojem. V její tvorbě se můžeme setkat s oscilací mezi realitou a fanta-

zií. Kresby Dany Sahánkové jsou dobře rozpoznatelné svým expresivním 

charakterem.

Studium:  

2005–2011 Akademie výtvarných umění v Praze (Ateliér kresby Jitky Svobo-

dové)

www.sahankova.com

Z cyklu Vyslanci chaosu, tuš, tužka na 
papíře, 21 x 15 cm, 2012

Bez názvu VII–I, tuš, zlatý akryl na plátně, 200 x 140 cm, 2014
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MATěJ SMETANA
Lenka Sýkorová

Matěj Smetana (1980) svůj postkonceptuální přístup uplatňuje v in-

stalacích, v objektech, ve videích a v animacích. V jeho tvorbě kupř. 

u animací nalezneme zájem o nové uchopení média kresby v kontextu 

nových technologií (Je to jenom film, 2004). Vzhledem k tomu, že pro-

šel i krátkým studiem estetiky na Filozofické fakultě Karlovy univerzity 

v Praze, vnímá teorii umění a konceptuální umění v souvislosti s hlubším 

studiem filozofických textů také jako důležitou součást své tvorby. Ma-

těj Smetana vystudoval na Fakultě výtvarných umění Vysokého učení 

technického v Brně malbu. Zde se vykrystalizoval jeho rukopis vycháze-

jící z minimalismu, konceptuálního umění a uměleckého výzkumu. Jeho 

principy tvorby jsou založeny na hledání nových možností a zpětném 

sledování, kde se objevují společné prvky. Matěj Smetana si často kla-

de otázku: „Co se stane, když se ignoruje význam věcí?“. Jeho dílo tak 

odkazuje k procesu vědeckého výzkumu. Zajímá se o hlubší socio-kul-

turně-politický kontext věcí, které vytrhává z jejich přirozeného prostře-

dí chápání. Tento princip uplatňuje v hledání prostoru pro chybu a ve 

významovém posunu kupř. v díle Vlajky (česká, německá, francouzská, 

španělská), 2003, kdy objekty svými barvami a proporcemi vypadají jako 

vlajky, ale prostřednictvím umělecké formy se z nich autor snaží odfiltro-

vat politický a nacionální kontext. 

Animace a digitální kresba je pro Matěje Smetanu výzvou. Zkoumá 

hranice chápání kresby mezi realitou a virtuální realitou. Kresbu chápe 

jako předěl mezi dvěma objekty, něco co určuje tvary a je důkazem in-

teligence, proto často mluví o „uvažování kresbou“, které je mnohým 

výtvarným umělcům velmi vlastní. Pomocí linií rozvíjí kontury tvarů pře-

devším pak ve svých animacích. Sekvenční obrazy vycházející z animace 

pak převádí do galerijního prostředí, kde je jim věnován nový význam 

vnímání. Plotterové tisky představující utopickou antickou architektu-

ru (Antika II, 2011) lze chápat jako variaci na nové rozvinutí neomeze-

né struktury. Dešifrování díla Matěje Smetany je pro jeho tvorbu velmi 

důležité, protože nám jeho tvorba umožňuje podívat se na známé věci 

z nového úhlu pohledu.

Studium:  

2008–2011 Akademie výtvarných 

umění v Praze, doktorandské stu-

dium (Ateliér intermediální tvorby 

Jiřího Příhody)  

2001–2007 Fakulta výtvarných 

umění Vysokého učení technického 

v Brně (Ateliér intermédií, Ateliér 

malířství Petra Kvíčaly) 

www.matejsmetana.net

Taylorismus 1, video, 16:9 HD, 20” smyčka, 2013
Instruoval jsem přátele, aby si nacvičili sérii libovolných jednoduchých 
pohybů a opakovali je. Na základě těchto pohybů jsem jim do rukou na-
animoval kreslený útvar. Série Taylorizmus tématizuje pracovní činnost. 
Zajímá mě vztah mezi tayloristickou rutinou a frame-by-frame animací, 
mezi produkcí výrobků a sekvencí filmových políček.

Prach, digitální kresba na papíře, detail, 400 x 90 cm

Jeskyně, 9x digitální kresba, vyvolaná jako fotografie, rozměry 
variabilní, 2015
Sekvenční fotografická série křivkových kreseb Jeskyně sleduje 
tektonický proces nesmírně pomalého zarůstání jeskyně kráp-
níky až k úplnému zaplnění prostoru.
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ADÉLA SoUČKoVá 
Lenka Sýkorová

Adéla Součková (1985) se intenzivně pohybuje na hraně média kres-

by, videoprojekce a performance. Její poloha je založena na archety-

pálnosti, rituálnosti, tělesnosti a snaze dostat se prostřednictvím kresby 

k nejpřímějšímu sociálnímu sdělení. Na rozdíl od malby, která je mnoho-

vrstevnatá a stála na začátku její tvorby, je v kresbě schopná vyjádřit nej-

přímější sdělení s využitím toho, že technika kresby disponuje možností 

redukovatelnosti reality. Adéla Součková dokáže složitý myšlenkový mix 

převést do výtvarné formy s plností pocitů a zážitků, které jsou přenosi-

telné na diváka silným emocionálním nábojem. Pracuje s existenciální-

mi tématy – láskou a smrtí, bytím či nebytím. Využívá klasické výtvarné 

techniky, které kombinuje s každodenními předměty, jako je například 

popel, čaj, stará prostěradla, která zdědila po babičce atd. 

Moment přítomnosti a soustředěnosti je pro Adélu Součkovou klíčový. 

Zajímá se proto o tradiční východní myšlenkové směry, které uchopuje 

v rámci západních výrazových prostředků. Kupř. k čínské kaligrafii ji vedl 

zájem o kresbu. Zde pracuje se stavem mysli, ze které dostává impul-

zy k tvorbě. Soustředí se na moment přítomnosti. Hledá gesto, které je 

začátek i konec současně. Z čínské kaligrafie si vyjímá techniku spojení 

polarit tenkou linií, kdy umělec zároveň ví a neví, co chce udělat. Pracuje 

s tenzí i uvolněním. Kresbě tak nechává svobodu a jen ovlivňuje míru 

soustředění. Další polohou jsou aforismy, které reflektují autorčin život 

a společnost. Jsou to koncentrované záznamy. Deníková intimní rovina 

kresby je v její tvorbě přítomna, ale je tam důležitý společenský rozměr 

a přímočará komunikativnost. 

Procesualita je pro Adélu Součkovou stejně důležitá jako kresba. Pou-

kázání na to, jak její dílo vzniká, je i přiznáním, že dělá chyby, s čímž do 

tvorby vstupuje lidský rozměr. Otevírá se tak určité lidské sounáležitosti. 

Snaží se redukovat všechny psychologické koncepce a nánosy, které má 

společensky dané. To se projevuje především v performativní rovině její 

tvorby.

Studium: 

Od 2014 Hochschule für Bildende 

Künste (HfBK), Drážďany, Německo

2007–2014 Akademie výtvarných 

umění v Praze (Ateliér malířství Vladi-

míra Skrepla a Jiřího Kovandy)

2012–2014 Stáž HfBK, Ateliér Raula 

Kerbacha a Ulrike Grossarth, Drážďa-

ny, Německo

www.adelasouckova.com

Starci u pramene, kresba uhlem na zdi, 
videoprojekce, objekt, 2015, ze stejnojmen-
né výstavy, Galerie Kostka, Praha, fotografie: 
Tomáš Souček 

Poslední soud, kresba uhlem na 
zdi, 2014, z výstavy Absolventen, 
Oktagon, HfBK Drážďany, Německo, 
fotografie: Robert Vanis

Analýza anonymity, kresba na ubruse, 
2015, z výstavy Hry v globus, Kabinet T, 
Zlín, fotograf: Petr Willert
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MAGDA STANoVá
Viktor Čech

Magda Stanová (1981) je původem slovenská umělkyně, která je ab-

solventkou VŠVU v Bratislavě a San Francisco Art Institute. Častým mo-

mentem v práci Magdy Stanové je prezentace myšlenky, teze, sdělení 

konceptualizované zkušenosti či interpretace daného fenoménu. Její 

práce má blízko k výzkumným strategiím humanitních věd, spojeným se 

strukturovaným a analytickým uvažováním nad daným tématem, přesto 

však její přístup k realitě není primárně založen jen na textu či řeči. Jed-

ním z jejích oblíbených formátů je performativní přednáška, během níž 

prezentuje svou tezi nejen prostřednictvím slov, ale především za po-

moci živě vytvářené kresby. Zkratovité vyjádření pomocí kresby a sché-

matu je pro umělkyni tím nejpřirozenějším způsobem sdělení zkuše-

nosti. V jejích dílech se často vyskytují epistemologické otázky, spojené 

jak s její pozicí umělkyně, otázkami umělecké tvorby (Algorithms in Art, 

od roku 2010), ohledávání světa kolem ní, tak také s její situací cestova-

telky a setkávání se s různými fenomény (Travel Guide, od roku 2005), 

či třeba řešení specificity média fotografie (V tieni fotografie, 2007). Její 

kresby, ať již jsou součástí performativního projektu, či jsou samostatné, 

se vyznačují svým důrazem na sdělení informace, tento sklon k sche-

matické ilustrativnosti však má svou protiváhu ve snaze umělkyně o co 

nejpreciznější artikulaci smyslu i významu. To její práce vzdaluje od po-

zice pouhého kresleného vtipu směrem k mentálním obrazům jako k al-

ternativě logocentricky chápané myšlenky. Počátky tvůrčí dráhy Magdy 

Stanové v oboru fotografie se odrážejí nejen v jejím zájmu o ohledávání 

vlastností tohoto média, ale také od z toho odvozeném obecném zájmu 

o charakter poznání a našeho vnímání tohoto světa. 

Studium:

od 2011 doktorandské studium Akademie výtvarných umění v Praze (Ateliér 

intermediální tvroby Tomáše Vaňka)

2008–2010 San Francisco Art Institute, San Francisco, USA (Obor nové žánry)

1999–2007 Vysoká škola výtvarných umění, Bratislava, Slovenská republika 

(Obor fotografie, Milota Havránková)

www.magdastanova.sk
Přednáška a panelová diskuze na Sympoziu Školy umění, AVU v Praze, 8. 11. 2012, fotografie: Lenka Sýkorová

Dobré, z performativní přednášky Algoritmy vo 
fotografii, fix na transparentní fólii,   
29,7 x 21 cm, 2012

Ausgebildete Leute, kresba do knihy Caprez,  
A. et al.: No Credits.  
Themenheft zu Kunstausbildung und  
«Repräsentation», Zurich, 2005
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VÍT SVoBoDA
Viktor Čech

Vít Svoboda (1984) je povoláním architekt, absolvent VŠUP v Praze 

a spoluzakladatel architektonického Studia 0.5. Současně však dlouho-

době působí v oblasti tvorby graffiti, dlouho se jím zabýval především 

v rámci tvůrčího uskupení CAP  (crew against people). Způsob, jakým 

toto uskupení vystupovalo v rámci graffiti scény, byl ovšem založen na 

porušování kodifikovaných pravidel tohoto prostředí a na specifickém 

výrazném stylu. I když ze členů tohoto uskupení jediný Vít Svoboda ne-

byl svým školením výtvarný umělec, právě v jeho samostatné tvorbě, 

projevující se vedle graffiti především právě v oblasti kresby, nalezneme 

řadu momentů navazujících na vizuální řeč CAPu. Pokud architekt často 

hledá ve svých primárních náčrtech elementární gesto, které určí výraz 

jeho projektu, tak Vít Svoboda ve svých s gustem črtaných kresbách, 

vytvářených v různorodých technikách od uhlu a tuše až po barevný 

akvarel či sprejování přes řezanou šablonu, experimentuje s nadhoze-

ním vizuálního gagu. Předmětné a sociální situace, do nichž se dostávají 

předměty a entity jeho výjevů, za mnohé jistě vděčí populární tradici ka-

rikatury a kresleného humoru, současně často nesou i hodnotu samot-

ného výtvarného gesta, která se někdy, třeba u tuší vytvářených kreseb, 

přibližuje spíše zenovému přístupu východní malby. Ikonografie jeho 

prací využívá humorných, pitoreskních či někdy i poněkud neslušných 

prvků, převzatých jak z lidové symboliky, jakou nalezneme na mnoha 

dveřích na veřejných záchodcích, tak také naopak prvků vztahujících 

se i k současné politické a ekologické problematice. Výsledná forma si 

s sebou nese osobitou poetiku spojující bezprostřední vtip myšlenky se 

sofistikovanou hravostí výtvarného gesta.

Studium:

2004–2010 Vysoká škola uměleckoprůmyslová v Praze (Ateliér architektury 

Jindřicha Smetany)

Pat a Mat, Guggeheim, kresba přes kopírák, ilustrace k článku 
časopisu Živel 2014, Perspektivy muzeí v Číně, 2014

Bez názvu, tuš na papíře, 2014

153
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ALEKSANDRINA YoRDANoVA
Viktor Čech

Aleksandrina Yordanova (1987) je absolventkou VŠUP v Praze. Ve svých 

starších pracích často využívala jazyk a psaný projev. Její pozice Bulhar-

ky, léta žijící v českém prostředí, ale stále se nacházející v rozostřené po-

zici mezi oběma jazyky, se pro ni stala nosným tématem. Její projev byl 

definován kombinací fragmentů rukopisu s apropriovanými vizuálními 

prvky. Ambivalence jazyka a sématických vazeb zde často vedla k jem-

nému humoru (Bílá jsem bílá, junáka, 2012). Postupně se však její výraz 

přesunul do komplexněji pojatého kresebného projevu, v němž zájem 

o předmětnost reality nahrazuje kódování jazyka, i když i s fragmentár-

ním uchopením vizuální reality někdy pracuje způsobem analogickým 

lingvistickým hrám. Její technika je spíše zdrženlivá ve svém výrazu 

a precizní ve svém technickém podání, často využívá barev. Mnohé z  

jejích kreseb jako by byly analýzou vizuálních situací, variace dané struk-

tury apod. (viz soubor kreseb prezentovaný pod názvem Tam, kde panny 

přinášely božstvům oběť na znamení smíru, je krám s tabulkou: Prodej sýrů, 

2014). Ona analytická poloha se někdy až přibližuje poloze blízké vědec-

ké ilustraci, nicméně zbavené jejího popisného kontextu. Důležitou roli 

v těchto kresbách stále hraje humor a vtip. Ten však již není primárně 

verbální a možná by šel s jistou nadsázkou označit za „humor forem“.

Studium:

2011–2014 Vysoká škola uměleckoprůmyslová v Praze (Ateliér malby Jiřího 

Černického)

2007–2011 Fakulta umění a designu Univerzity J. E. Purkyně v Ústí nad La-

bem (Ateliér přírodní materiály Jaroslava Prášila) 

Člověk, papír a pastelky, 35 x 50 cm, 2015

Ikona, papír a pastelky, 35 x 50 cm, 2015

Okna, papír a pastelky, 35 x 50 cm, 2015
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GESToR – ochranný svaz autorský 

je kolektivním správcem autorského práva na odměnu při opětném prodeji 
originálu výtvarného díla uměleckého dle § 24 zákona č.121/2000 Sb.,  
v platném znění /resale law, droit de suite/ v České republice. Ochranný autorský 
svaz GESTOR existuje již od roku 1997 a spravuje autorské odměny pro české  
i zahraniční autory.

Originálem díla uměleckého se pro tyto účely rozumí zejména originální obraz, 
kresba, malba, koláž, tapiserie, rytina, litografie či jiná grafika, socha, keramika, 
autorský šperk, fotografie nebo autorská rozmnoženina, která je podle zvyklostí 
považována za originál.

Činnost GESTORu se řídí právními předpisy platnými a účinnými v České 
republice, zejména autorským zákonem a Stanovami GESTORu v platném znění, 
případně i příslušnými mezinárodními smlouvami.

Autorský svaz GESTOR je oprávněn k výkonu kolektivní správy uvedeného 
autorského práva na základě rozhodnutí – oprávnění Ministerstva kultury ČR 
již od roku 1998, přičemž poslední oprávnění bylo vydáno dne 24. 5. 2002 pod 
č.j. 5106/2001. GESTOR je výhradním kolektivním správcem práva na odměnu 
při opětném prodeji v ČR, tedy jediným na území České republiky. Tuto správu 
autorských odměn není oprávněn vykonávat jiný subjekt, ani přímo autoři, či 
dědicové sami.

Kontakty

GESTOR – ochranný svaz autorský

Šítkova 1/233, 110 00, Praha 1

IČO: 67774440

DIČ: CZ67774440

tel: (420) 224 934 819

fax: (420) 224 934 742

email: gestor@gestor.cz

www: http://www.gestor.cz
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