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Vyfarbi si svoju Ceciliu! 
Kresba podľa busty z mramoru zobrazuje Ceciliu Gonzagu z mantovského 
vládnuceho rodu Gonzagovcov. Vytvoril ju s veľkou pravdepodobnosťou 
Donatello v polovici 15. storočia.
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Den první: hmat a tělo 
 
Za kurátorskou preambuli výstavy označila kurátorka M. Ptáčková expozici v Kolektiv- 
ním domě (dříve Alternativa), která také sloužila jako útočiště doprovodných programů, 
přednášek.  
	 Zde se vstupním objektem stala dvojice světelných panelů s fotografickým diptychem 
Tvář a tělo z projektu ateliéru Reklamní fotografie FMK. Téma těla je zde explicitně 
nastoleno v neukotvené záři světelného prostoru. Jako by se těla vznášela v prostoru 
lidské mysli v očekávání, že budou teprve uchopena a usazena do svých přechodných 
rolí a úloh. Mapování vlastního těla kousek po kousku, jako neúplného, v odděleném 
detailu i odcizující siluetě, marné hledání typu a role, do které by se vešlo nějaké úplné 
a celé já – toto intimní a iniciační téma je introdukcí přehlídky. Působivé a pečlivě 
vybrané černobílé fotografie studentů ARF záměrně těžko rozpoznatelných zákoutí 
lidské materiality představují náhle tak rozmanitou krajinu těla jako dosud velmi ne-
dbale probádanou zónu. Z pedagogů zde vystavuje svůj soubor olejomaleb Jana Farma-
nová, kroj pojatý jako schrána dokonale překrývající tělo až do podoby robotické 
extenze zachycuje dílo Jiřího Kuděly. Práce Radima Langere, Marka Ciny, Karola  
Ruszaly a Martina Prachaře postupně rozkládají tělo do útržkovitých sekvencí,  
Radek Petříček a Martin Čada se každý svým způsobem vracejí k tradiční evropské 
ikonografii a gestickému afektu. Práce studentů z plzeňské Fakulty designu a umění 
Ladislava Sutnara představují figurální malbu v jejím širokém spektru od expresivní 
mluvy barvou po zrádnou věrohodnost hyperrealismu. 
 
Den druhý: uvnitř zkušenosti 
 
Do středu prostoru bývalé továrny budovy 94 mezi studentské kresby na jedné straně  
a soubor maleb, grafik a fotografií pedagogů naproti umístil Kamil Koláček prstencovou 
instalaci Vladimíra Kovaříka Past II. Do světla přicházejícího z horizontálních oken 
z obou stran velkého prostoru vstupovali sochařské a světelně prostorové projekty 
Libora Novotného, Zdeňka Tománka, Petra Stanického, Benedikta Tolara, Marka 
Galbavého a Matúša Maťátka.  
	 Výsledný obraz má charakter oblouku spojujícího vnitřní zkušenost generace 
umělců a pedagogů devadesátých a nultých let s generací, která vybavena zděděnou 
znalostí kresby, ale také zkušeností zprostředkovanou jinými technologiemi vstupuje 
na scénu právě teď. Mísí se tak ironický humor s tichou meditací, radikální gestika 
s abstrahovanou vizualizací vjemu, hedonistická senzualita s nedůvěrou k tělesné 
konzistenci a tělu jako primárnímu zprostředkovateli vnějšího světa. 
 
Den třetí: zrcadlo aneb pohled Druhého 
 
V prosvětleném prostoru budovy rektorátu univerzity bylo k vidění několik instalací, 
sestavených výhradně z tvorby studentů FMK. Studenti ateliéru Grafického designu 
zde rozpohybovali digitální reprezentace, motivy těla na vysokých obrazovkách. Prová-
zel je voiceover spředený ze studentských anotací Janou Vyoralovou do působivého 
celku. Na jedné straně instaloval tým studentů Tvorby prostoru dle návrhu Kamila 
Koláčka příhodně řady pokřivených zrcadel, kterým se nastavovaly znepokojivé modely 
z projektu studentů ateliéru Design oděvu No man's land. Na druhé straně promlouvala 
digitální torza z obrazovky o oné propasti mezi osobní zkušeností jedince a jeho  
sebeutváření k obrazu, jenž společnost žádá nebo očekává. Fáze zrcadla a identifikační 
štěrbina, coby prastaré pojmy francouzské psychoanalytické školy, zde doslova vyvstá-
vají před očima diváka realizovány designéry nejmladší generace. 
	 K výstavě byl vydán katalog, který, bohužel, nezahrnuje studentské projekty.  
Ty by totiž mnohem intenzivněji podtrhly téma ročníku a osvěžily by jej také po stránce 
mediální rozmanitosti (oděv, fotografie, nová média), obraz výstavy tak směřuje spíš  
ke konceptu tradičních členských výstav než ke konkrétnímu ročníku bienále. Přitom 
instalace výstavy a kurátorský výběr děl téma rozhodně akcentovaly. 
	 V dějinách evropského umění si s materialitou těla spojujeme tradičně renesanci, 
budeme-li důslední, najdeme ji v každé epoše jako fenomén longue durée. Jednou 
z podstatných kapitol tohoto tělesného zkoumání byl žánr dance macabre a vanitas, 
tedy téma smrti, které tváří v tvář odhalujeme svou materiální podstatu, která je perso-
nifikací proměny a zániku těla, která stojí na konci tří lidských věků, a ty všechny 
nejčastěji reprezentuje tělo. Tělo, které vystupuje v násobených rolích: tří věků, dvou 
postav – života a smrti. Obrazy těl vedou k distanci, nahlížení našeho způsobu bytí 
v hmotě (našeho neuvědomělého body self), fragmentárnosti vlastního sebeuchopení. 
	 Vidět fragmenty našeho těla, ve všech jeho záhybech a formách, uvažovat jaký jeho 
cíp je naší extenzí, co jsme ještě my, je-li na nás což konstantního, nebo se každý kou-
sek, každá vrstva stále proměňuje s majákem našich očí kdesi uprostřed nejasného 
pole naší identity – to je podívaná, velmi komorní a intimní, kterou přináší zlínské 
bienále každým svým dílem. 
 
Zpráva (nejen) o umění i pro veřejnost 
 
Ve chvíli, kdy se z hlubin obrazových databází vynořují takříkajíc z lidové tvořivosti  
na generátorech AI znovu ony člověka uzurpující stereotypy lidského těla a potvrzují 
traumata a sebehanu nejmladších generací, je právě taková přehlídka pro veřejnost 
terapeutickým nástrojem. Aby jej bylo použito rozvážně a ohleduplně k věku malého 
diváctva, připravil ateliér Arts Management pod vedením Jany Ovčáčkové speciální 
programy přizpůsobené potřebám středoškolské i mladší skupině návštěvníků. 
	 Nedávný pokus přiblížit české veřejnosti vysoké umělecké školství filmem Zkouška 
umění (2022) vyústil v rozpačitou diskusi o jeho smyslu (a, bohužel, i o jeho financování). 
Vznikl poněkud nešťastný obraz do sebe uzavřené skupiny, která poptává svérázně 
výstřední individua a vytváří elitu, jejíž výkony se uzavírají do tajnosnubných interpre-
tací pouze zasvěceným. Vzniká tak přirozeně podezření, že král je nahý. V jakémsi 
závěsu za tímto dojmem pak stojí další akce typu pražského bienále nebo nakonec  
i mezinárodní iniciativy typu kasselské Dokumenty, byť jejich angažmá (i rozpočty) se 
v mnohém zásadně liší. 
	 Naproti tomu zlínské bienále nese charakteristiky regionalismu a školství v dobrém 
slova smyslu. Ačkoliv prezentuje středoevropské edukační instituce a výrazné umělec-
ké osobnosti, nevynáší jména a výkony, propojuje profesionály se studenty, volí obecně 
srozumitelné, nadčasové (aktualizované) téma, zdůrazňuje proces nad výsledkem, 
navazuje na kulturní dědictví oboru a vytváří dojem, že prostor umění není výsadou 
elitní skupiny komplikovaně vybíraných jedinců, ale široká oblast, která dokáže 
pojmout nejednoho „amatéra“, vyučit jej „klasickému“ řemeslu a po záslužné době 
zkoumání, experimentování a revidování přinést kýžený „společenský přínos“ ba apli-
kovatelný transfer, jehož se tak hlasitě dožadují bonifikační indexy.

Od 7. do 30. března 2025 se na třech místech ve Zlíně uskutečnil první ročník Mezi- 
národní bienále výtvarného umění (MBVU). Uspořádala jej Fakulta multimediálních 
komunikací (FMK) Univerzity Tomáše Bati ve spolupráci s Galerií Václava Chada  
a mezinárodním spolkem uměleckých vysokých škol FIGURAMA. Zúčastnilo se ho  
48 umělců a 10 vysokých uměleckých škol zemí Visegrádu. Kurátorky Lívia Kožušková  
a Miroslava Ptáčková se jím pokusily „redefinovat, co může znamenat umělecká pře-
hlídka“. A nyní, v květnu, bude výstava pokračovat v Bratislavě. 
 
Identita o mnoha figurách 
 
Téma identity je v poslední době často skloňovaným fenoménem, jenž rámuje nejeden 
kulturní projekt. Jak již dlouho víme, je to fenomén tekutý, můžeme se donekonečna 
znovu ptát sami či kolektivně, kdo jsme, tváří v tvář sobě, druhým, strojům či náhle se 
zjevivšímu spojenci či nepříteli. Tělo je v těchto tázáních nástrojem a metaforou pro 
způsob, jak o tématu uvažujeme, jak jej dokážeme vyslovit, vyjádřit či zobrazit. První 
ročník MBVU ve Zlíně se právě na tělo zaměřuje a prozrazuje tak i kořeny identity své, 
totiž základ přehlídky v personální a organizační síti umělců a institucí propojených se 
spolkem Figurama, prozkoumávající už dvacet pět let figurální kresbu. 
 
Idea evropského výtvarného setkávání a vzájemného ovlivňování 
 
Bienále cílilo zejména na propojení jednotlivých pedagogů a škol visegrádské čtyřky, 
sdílení zkušeností, metod, přístupů i příslibů k další spolupráci. Výstava jako veřejná 
prezentace tohoto sdíleného procesu tak mohla představit publiku vysoké umělecké 
školství konečně jinak, než se tomu v poslední době děje zprávami o neshodách, nedů-
věře a odchodech pedagogů a funkcionářů z té které místní instituce. Nemalý význam 
má také fakt, že mezinárodní přehlídka probíhá ve Zlíně, tedy v nejvýchodněji poloho-
vaném sídle českého uměleckého vysokého školství, odkud je do zemí Visegrádu blíž. 
	 Iniciativa vzešla od pedagožky FMK Lívie Kožuškové a kurátorky Galerie Václava 
Chada Miroslavy Ptáčkové, které jsou hlavními pilíři pořádané akce. Na projektu se 
ovšem velkou měrou podíleli také ateliéry FMK zlínské univerzity, zejména Grafický 
design, Reklamní fotografie, Tvorba prostoru, Oděvní design a Arts Management.  
 
Kresba a (s)mysl 
 
Bienální téma Sobě smyslem je v katalogu výstavy interpretováno Martinem Schwar-
zem jako hledání smyslu kresby a kresbou. Jinými slovy umělec je v pozadí přehlídky 
uchopen nikoliv jako vyhraněná, názorově ostentativně vybočující identita, nýbrž jako 
člověk, který zkoumá a je vyučován zkoumat svět kolem sebe vizuálními nástroji, pří-
kladně zde kresbou. Skupinu umělců kolem bienále sdružuje totiž mimo jiné zájem  
o kognitivní povahu kreslení a kresebného gesta jako poznávací i badatelské metody 
(např. Michal Jelínek). 
	 Účast Borise Jirků, ústřední postavy mezinárodního festivalu figurální kresby Figu-
rama, by mohla vést k domněnce, že také MBVU ve Zlíně je jakousi odnoží festivalu, 
nebo k závěru, že jde o jakousi přehlídku konzervativní či tradiční vrstvy současné 
umělecké produkce svázané s kresbou coby kotevním lanem tradičního uměleckého 
školství, ba snad až akademismu. 
	 Dvacetipětiletá zkušenost Figuramy ovšem potvrzuje, že kresba je na uměleckých 
školách opečovávaná stále častěji nejen jako svébytný umělecký výstup, ale také jako 
jedna z profesních metod umělce či designéra. Stále je však třeba si připomínat a vy-
světlit, že nejde o relikt démonizovaného akademismu. Kontinuálním prostupováním 
poznatků z tzv. mimouměleckých oblastí s tzv. uměleckými se vždy znovu a znovu 
vynořuje kresba jako obecná lidská dovednost, součást myšlení, vizuální jazyk a pozná-
vací nástroj. Je to metoda, kterou umělecké obory dlouhodobě ovládají, rozvíjejí  
a vyučují jejich možnosti aplikace.  
	 Nesmíme se nechat zmást stereotypní zvyklostí spojovat skicování výhradně s vý-
tvarníky. Je totiž překvapivě často součástí metodiky, kterou využívají vědci či badatelé 
ze zdánlivě vzdálených oblastí lidského poznávání. Potřeba kinestetické modelace 
významů pohybem, kresbou či gesty je základní součástí obecně lidského myšlení a je 
zejména potřebná tam, kde se rodí nové koncepty, ideje, nápady a jejich metaforické 
formulace (které pak zevšední do obecně sdíleného jazyka). 
	 Bienále vyrůstá právě z tohoto procesu, z primární a klíčové fáze tvoření a její 
sdílení může být pro zúčastněné jak intimní výpovědí o jejich práci, tak velmi 
užitečnou praktickou a učenou „disputací“ o metodách a přístupech. Proto bylo také 
součástí bienále uspořádání kresebné dílny s Borisem Jirků a proto byla součástí výstavy 
také prezentace studentských kreseb, které vznikly v oněch deseti zúčastněných 
školách. 
	 Téma těla jako výtvarného motivu, primárního média vnějšího světa a místa (sebe)
identifikace se ve vystavených pracích však objevuje v různých podobách i médiích, 
nejedná se tedy výhradně o figurální tvorbu, o pouze kresbu a malbu, jak by dědictví 
Figuramy mohlo nabízet. 
	 Připravenost, rozvíjení studentů kreativních oborů výukou kresby, se netýká jen 
tradičních specializací (malba, sochařství). Už charakter profesního zaměření vystavu-
jících pedagogů naznačuje, že bienále představuje potřebu figurální kresby také u dal-
ších oborů – např. ilustrace (Martin Schwarz), game design, průmyslový design (Mike 
Jelinek), animovaná tvorba (Kukel), design skla (Petr Stanický, M. Ptáčková), produk-
tový design (Vladimír Kovařík), grafický design a ilustrace (Katarína Hutníková, Matúš 
Maťátko, Róbert Makar), mediální tvorba (Michal Pietrzak), performance, intermedia 
(Olena Matoshniuk). 
 
Putování výstavou 
 
Vernisáž otevřela téma těla velmi ambiciózně, totiž provedením výrazné inscenace 
Schubertovy Labutí písně v autorské interpretaci barytonisty a multimediálního umělce 
Petra Mazalána. Je to jeho už několikátý experiment na hraně koncertního a zcela 
osobitě pojatého performativního uchopení reflexe lidské existence (předcházely jej 
Mahlerovy Písně o mrtvých dětech, Bachovo Ich habe genug, nejnověji prováděné  
Wagnerovy Wesendock Lieder). Multimediální opus vnesl do syrového prostoru budovy 
94 emocemi nabitou atmosféru melancholického rozvažování, kdy se na jazyk dere 
klasická otázka, co je člověk, z čeho sestává a co pomine, když selhává tělo?  
	 Pro potřeby tohoto programu vytvořil architekt výstavy Kamil Koláček půlkruho-
vou scénu. Večerní nasvícení výstavy v industriálním prostoru tak proměnilo místo 
v dějiště mystérií, které zanechalo v divácích značný pocit nejistoty, potřebu velkorysé 
otevřenosti, jinými slovy, ideální nastavení k putování hustým lesem uměleckých děl. 
V budově 94 byla prezentována většina maleb, kreseb a sochařských prací a tvořila tak 
jádro bienále.  
	 Řazení výstavních sekcí (v Kolektivním domě, v tovární budově 94, v univerzitní 
novostavbě rektorátu U13) vykazuje prvky charakteristické pro fáze lidského sebe- 
poznávání. 
 

Helena Maňasová Hradská
Sobě smyslem?! Hledání identity skrze smysly – materialita těla. 

Mezinárodní bienále výtvarného umění Zlín – Bratislava
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Podpora

Úvodník
Juraj Čarný

Milí priatelia! 
 
Revue Jazdec vydávame od roku 2009 už 17 rokov. Koncepcia časopisu sa postupne vyvíjala 
a spolu s ňou aj grafická koncepcia nášho dlhoročného kolegu a spolupracovníka – dizajnéra 
Stana Masára. Tentokrát sme však k pomerne radikálnej zmene museli pristúpiť nedobrovoľne 
– vinou finančnej situácie. Komisia FPU nám pridelila grant, ktorý neumožňuje pokryť 
náklady na tlač v takom formáte, ako sme vychádzali doteraz. A nie – revue o výtvarnom 
umení by nemalo vychádzať bez farby. Ak sme však chceli zachovať tento ročník, nemali 
sme na výber. Podpora FPU postupne od roku 2022 klesala. Najprv zo 17 000 € na 10 000 € 
(2023 a 2024) a aktuálne na 6 500 €. 
 
Ak si aj vy myslíte, že naša práca má zmysel, dajte nám, prosím, o tom vedieť. Tešíme sa na 
ďalší rok s vami!

2025, Žilina
V Žiline sa na konci mája objavili dva no-
vinové stánky (péenesky). Retro novinové 
stánky, známe ponukou čerstvých novín, 
časopisov, pohľadníc, známok, tabaku a i. 
predstavujú diela výtvarníkov, hudobníkov, 
poetov, performerov, sociológov a aktivistov. 
Nájdete nás v Žiline pred Novou synagógou 
a Stanicou-Záriečie každý deň až do 30. 
septembra.
Autor a iniciátor projektu: Stano Masár 
Koncepcia a dramaturgia: Marek Adamov/
Nová synagóga, Stanica-Záriečie, Juraj Čarný/
Curatorial Studies Institute, Stano Masár 
Vystavujúce autorky a autori: Artis Omnis, 
Katarína Balúnová, Gabriela Birošová, Ladislav 
Čarný, Anton Čierny, Mária Čorejová, Samuel 
Daniš, Dávid Demjanovič & Jarmila Mitríková
Martin Derner, Dano Dida, ​Peter Pyppo 
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„Poetika kódovania osciluje medzi osvieteneckým znepokojením a okultným snením, 
a vyvoláva opojné vízie vnútorného sveta.“ 
	 Nadim Samman: Poetika kódovania. Umenie v technocéne, 2025 
 
Michaela Šuranská je autorkou najmladšej generácie s výraznou prítomnosťou najmä 
v stredoslovenskom kultúrnom priestore. Vizuálna umelkyňa s profesijným vzdelaním 
získaným na Fakulte výtvarných umení Akadémie umení v Banskej Bystrici je zároveň 
kurátorkou a organizátorkou podujatí vizuálneho umenia v Banskej Bystrici a Banskej 
Štiavnici. Východiskovou pozíciou Šuranskej tvorby je expandované (rozšírené) pole 
maľby, ktoré je (aj) v slovenskom kontexte od 90. rokov diskutovanou stratégiou 
umeleckej produkcie. Prirodzene súvisela s dobiehaním intermediálnych foriem  
objekt-orientovanej tvorby, ktorú štátna kultúrna normalizácia 80. rokov vytesnila  
a marginalizovala. Slovenskí teoretici*čky konceptuálne umenie posúvajú do úvahy 
o tzv. smrti maľby. Argumentuje sa prítomnosťou nových médií – najmä videa a foto-
grafie – ktorá potláča nutnosť anatomického realizmu v témach. Téza paradoxne  
obracia pozornosť na štrukturálne prvky maľby – na povrchy a pigmenty, ktoré sú 
medzigeneračne obnoviteľné. Autorka je exemplárnym príkladom.  
	 Umelkyňa predstavuje svoju aktuálnu tvorbu na dvoch paralelných výstavách 
Odseknuté, vytrhnuté v Galérii A7 v Banskej Bystrici (kurátorka Kristína Hermanová) 
a Stopy záhonov, prekročené polia v Mestskej galérii v Rimavskej Sobote (kurátorka 
Viktória Pardovičová). Prezentačný komplex dopĺňa site-specific performatívne podu-
jatie Dupanie hliny, ktoré sa uskutočnilo v Rozkvet Gallery – UM, Centre nezávislého 
umenia v Banskej Bystrici. Obe tieto výstavy sú komplexnými inštalačnými environ-
mentmi, ktoré zdieľajú množstvo prvkov charakteristických pre Šuranskej tvorbu  
vychádzajúcu z kontinuálneho výskumu. Programová práca s prírodnými zemitými 
materiálmi a apropriovanými textúrami je dôsledkom záujmu o analytický vizuálny 
prepis vonkajšieho priestoru do umeleckých diel. Generačný posun sa tu materializuje 
do dlho diskutovanej dichotómie koláž – koncept. Rozhodujúcou kvalitou je priama 
angažovanosť a autenticita umelkyne. Vlastný pohyb autorky v prírodných systémoch 
má povahu terénneho až archeologického zberu materiálov, ktoré umožňujú záznam 
vrstiev nielen do foriem maliarskych plôch, ale otvorených miestošpecifických prost-
redí. Práca s hlinou, doslovne utilitárna fyzická forma výroby akoby prvotnopospolných 
dlaždíc, nepredstavuje úplné opustenie maliarskych výrazov, keďže syntetické farebné 
gesto sprejom ju zasadzuje do súčasného kontextu. V priznaní priestorových štruktúr 
celtovín, textílií, zemín vytvára aktualizované obsahové sedimenty, medzipriestory 
pôvodného a syntetizovaného ekosystému. Takto komponovaný objekt má potenciál 
nielen kultúrneho, ale aj kultového artefaktu. Autorkin vizuálny jazyk zahŕňa úvahy 
nad pôvodnými aj privlastnenými materiálmi, najmä variabilné formy prírodnín. 
Umožňuje tak na báze vonkajšej podobnosti aj vnútornej členitosti hovoriť o oboch 
výstavách ako o ekosystémoch. Sprievodné texty kurátoriek výstav kontextuálne  
reagujú na povahu diel jazykom obsahujúcim termíny z príbuzných odborov, ako topo-
grafia, geológia, a citlivo dotvárajú celkové pôsobenie projektov pre diváctvo. 
	 Okrem vyššie spomínanej teórie expandovaného poľa maľby je kľúčovou stratégiou 
terénna archeológia vybraných priestorov krajiny. Pre autorku sú to familiárne priestory 
obce Tlmače, Štiavnické Bane či ostrov Sardínia – miesta vyrastania, bývania, zdieľa- 
nia, oddychu. Obracanie sa do priestorov prírody, ktoré umožňuje mestská adaptácia 
na život, je od moderny trópom umenia fascinujúcim nové generácie umelcov. Výzvou 
pre individualizáciu záznamu a autorskú interpretáciu je forma, akou externalitu, 
historicky spojenú s plenérovou maľbou, umelec*kyňa autentizuje pre interiérový 
priestor galérie. Autorka ponúka cestu vrstvených kódov, určitú sedimentáciu pozoro-
vaní a apropriovaných materiálov. Pôvodný predobraz redukuje farebnou škálou 
a gestickou dekonštrukciou s vyzdvihnutím textúrnych a haptických kvalít. Vyhýba sa 
zámeru vytvárania vizuálnych dvojníkov na báze vonkajšej podobnosti, čo zároveň 
vyzýva k prehodnocovaniu a upovedomuje o nestálosti našej vlastnej percepcie. Vyššie 
naznačené dichotómie priestoru a prírody sa u autorky manifestujú aj v metafyzickom 
výraze diel. Zrkadlí sa kontemplácia vs. meditácia. Teória objektov a afektov vracia do 
súčasnej estetiky vnímanie tvorivého aktu ako spodobovania objektu zvnútra navonok, 
introspektívny mysticizmus „zamýšľaných priestorov“. Viac prežitie, dívanie sa, nie 
manifestácia ega tvorcu. Hľadanie pokoja v samote, putovaní, objavovaní pôvodných 
svetov a samotnom dívaní sa. Jednotlivé diela sú tu aktom objektifikácie duševných 
procesov spojených s hľadaním harmónie. Introspektívny prepis a poetizácia priestoru 
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Antropo-topografie. Vizuálne aparáty krajiny v tvorbe Michaely Šuranskej

možno bunečnými jadrami, zárodkami hmoty, ktoré sa na seba naivne ukladajú, 
skladajú či prilepia, či ešte len budú uložené, organizované a spojené. Zatiaľ len voľne 
plávali či vznášali sa v tekutine či v inom zárodočnom médiu. Výtvarným odrazom 
tohto princípu je akoby nesmelá detská kresba autorky a svetlá farebnosť ladená do 
troch základných zosvetlených farieb – vzdušnej svetlomodrej, telovoružovej – neurčito 
mäsovej a svetelnej svetložltej – v osobitnej spoločnej látke či vzore ukladania (Pôvabná 
aktivita v bunkách, 2024; Kŕmim moje vajíčko, 2024; Vodu zadržiavajúce očká, 2024). 
Tvarový, materiálny a symbolický základ je v elementárnom tvare „O“ – jadra, popre-
hýbaného, tvárneho a mäkkého, avšak prirodzeného a samozrejmého. Sú tu ako  
vnemy ukladané do vrstiev do priestorov, kde sa stretávajú s hmotou, a teda sú ešte 
v pohybe, pevne nedefinovateľné a neukončené, nedotvorené.  
	 Prečo nemať radosť z hmoty a jej neustálej obnovy? Záhadného rastu? Prečo 
prekrývať svoj pohľad pesimistickými výzvami súčasných a budúcich apokalýps? Prečo 
skryť skrytú radosť z obnovujúceho a množiaceho sa bunečného jadra? Keď pozorujem 
O výstavbu a jej narastanie, je krehká, až veľmi – ale je realitou. Vyrástla, vytvorila sa, 
žije, „prehĺta“ živiny a vzduch. Táto krehkosť, nekonfliktnosť a plynutie, ponorenie do 
meditácie o vzniku hmoty, prináša v dielach Evy Moflárovej nové definície. Znakovosť 
koží, blán, membrán, skladaných do štruktúr fyzična, vyjadrených ako lesky, matnosti, 
prechody obrazových plôch vyjadrujú budovanie hmoty najprv zo chcenia, potom 
z vajíčka. „O“ procesy zviditeľňuje aj akoby detská kresba, primitívna, jednoduchá 
a zámerná, ktorá korešponduje so stavom ešte možno neistého, ale dravo sa prejavu-
júceho zrodu.  
	 Posun ku analytickejšiemu pohľadu, ktorý je však priznaný ako fragmentárny, 
čiastkový, stále však s plnou láskavosťou autorky voči tvoreniu a ukladaniu hmoty  
do vrstiev, predstavuje v ďalšej fáze (alebo to bolo naopak?) fokusovanie ucelených 
jednoliatejších tvarov v geometricky koncipovaných obrazoch okrúhlych tvarov a pevne 
definovaných pásov. Používa farebnosť, ktorá ju spája s organickým ukladaním hmôt  
a matérie. Tie tvary hľadá a zameriava akoby v hľadáčiku, vlastnom vybranom priezore 
ku skutočnosti, kde podľa svojho videnia zaostruje a definuje vrstvy fyzična hmoty  
a svetla v optickom vneme (Šošovka, Nastavovanie svetla, Zameraný fragment,  
Zaostrené svetlo, všetky 2024). Ucelený kruh s plastickými mäkkými bodmi pevne 
a jednoznačne vymedzuje pokojné, už pevné hranice (Meditácia o stelesnení, 2024).  
	 Výtvarne aplikuje autorka slobodne a voľne jazyky viacerých druhov abstraktného 
umenia v neomodernistickej pozícii. Sochárskou syntézou tvaru v ploche využíva aj 
arpovský princíp, lyrickou abstrakciou akceleruje vnemovú kvalitu maľby a jej efe- 
mérnosť, a geometrickou zase upevňuje nájdené štruktúry na síce stále fragmentárne, 
ale stálejšie a ukončenejšie definície. 
	 Dlhodobý výskum umelkyne sa týka skúmania samej seba a svojich častí vnútor- 
ného ja vo veľmi intímnych dimenziách ženskej existencie. Je to hľadanie vlastného  
vnútorného dieťaťa, obrazu samej seba, fokusovanie samej seba vo vlastnom pohľade, 
ale aj pri pohľade zvonku, z diaľky, vo forme postupne a dlhodobo formulovaného 
znaku figúry (Fókus – ženská postava (Mária), 2012 – podnes). Tomu slúžia v tvorbe 
autorky opäť rôzne výtvarné médiá, ako je okrem kresby aj „mäkká“ textilná všívaná 
tapiséria, predstavená v poslednej miestnosti výstavy (Môj kúsok I. a Môj kúsok II., 
Pokojné hranice, 2024), ktorá výstavu uzatvára. Odvaha, s akou ide do „obyčajných 
tém“ a ako lapidárne až priamočiaro a zároveň znakovo ich definuje, to je poloha,  
v ktorej sa stretáva intímna výpoveď s tou univerzálnou, miestom, kde sa rôzne výtvar- 
né jazyky spájajú s jej vnútorným zámerom. 
 
1	 Narodená v Liptovskom Mikuláši v roku 1981, umelecky dlhodobo účinkuje v Košiciach, kde od 
	 roku 2006 až podnes pedagogicky pôsobí na Fakulte umení Technickej univerzity v Košiciach,  
	 v Ateliéri súčasného obrazu. 
2	 O vznik galérie sa zaslúžila rodina Vindt, ktorá sa rozhodla využiť priestory v prospech umenia  
	 a podpory predaja umeleckých diel. Galéria Mīna Art Space začala svoju výstavnú činnosť v roku  
	 2021. V spolupráci s etablovanými umelcami tu vzniká priestor pre prezentáciu a spoznávanie  
	 rôznorodých umeleckých prejavov (cit. z katalógu autorky k výstave).

V súkromnej galérii Mīna Art Space v Košiciach sa v apríli 2025 zrealizovala výtvarne 
okrúhla, zaoblená a zároveň ucelená výstava maliarky a sochárky Evy Moflárovej1 pod 
názvom „O“. Nie je to však O v zmysle zacyklenia sa, ale ako hovorí kurátorka výstavy 
Gabriela Garlatyová: „Výstava ,O‘ je o oblej forme, o kruhu, o vajci, o oku, o oblohe, 
obmývaní oblých tvarov, o obrazoch svetla, ale i o ochrane života. Myšlienkou výstavy  
je koncept úžasu nad životom. ,Ó!‘ je priam zvolaním. Je transcendentálnou úvahou  
o živote, jeho formách, ale aj o jeho chemických, biologických a fyzikálnych prejavoch.“ 
	 Galéria Mīna Art Space sa nachádza v historickom dome na Kováčskej ulici č. 11 
v Košiciach2. Za sebou radený trakt zaklenutých priestorov viedol diváka do hĺbky  
a do jadra tém autorky a tiež im pomohol gradovať, poskytoval zákutia, steny, výklenky 
a kúty, a sám nakoniec vnem z výstavy zaoblil a scelil. Ako odhalil už prvý pohľad na 
výstavný priestor, bolo zrejmé, že ťažisko výstavy autorky tentokrát nie je v sochárskom 
prejave, ale v maľbe. Sochárske akcenty dominovali len na začiatku a uzavierali výpo- 
veď autorky. V úvodnej scénografii výstavy diváctvo vnímalo ležiace vajce, pokojné  
a horizontálne orientované, nevýbojné ako meditatívnu možnosť, ktorá bude možno 
využitá – dielo: Egg/Vajíčko, 2014. Je to však veľmi konkrétne definovaná a fyzicky 
vyjadrená možnosť zrodu, sploštená do znaku. V hĺbke priestoru, na jeho konci, však 
už stálo zrodené dieťa v plienkach ako výzva na akékoľvek ďalšie možnosti: Baby Icon 
II., 2019. Je to forma plastiky rýchlo rozložiteľnej na jednotlivé tvarové elementy zhoto-
vené z farebnej preglejky, skladobnosťou pripomínajúcej detskú papierovú vystriho- 
vačku. Takáto fyzická elementárnosť prvkov (u Evy však v plošnom znakovom výraze) 
a zároveň prepojenie so symbolikou univerzálnych statusov hmoty pripomína myšlien- 
kové postupy tvorby inej, v Košiciach v nedávnej minulosti pôsobiacej sochárky Márie 
Bartuszovej. 
	 Kde sa obmýva a premýva hranica hmoty s jej odhmotnením, rozpúšťaním alebo 
preložením do vnemu, tam sa pohybuje Eva Moflárová ako doma. Tu autorka ponúka 
jadro výstavy, kde aktuálna séria diel – malieb predstavuje nekonfliktné strety obra-
zových vnemov s hmotou, a najmä s jej neznesiteľne pôvabným tvorením. Základom 
abstraktných obrazových štruktúr je nevyhnutná výstavba sprevádzaná „O“ tvarmi, 

Zuzana Labudová
Eva Moflárová – „O“. Nehmotné ťažiská – pohyblivé jadrá

Eva Moflárová (sprava): Môj kúsok I, II, 2024; Baby Icon II, 2019. Foto: Šimon Babej
Pohľad do výstavy Michaela Šuranská: ODSEKNUTÉ VYTRHNUTÉ, A7 Gallery, Banská Bystrica. Foto: Ján Kostaa

Eva Moflárová: Vajíčko, 2014. Foto: Eva Moflárová

má povahu abstrahovanej maľby, ktorá sa nesnaží o vytváranie náročných naratívov. 
Naopak, svojou subtílnosťou sa vymedzuje voči stratégiám spektakularity, akcentuje 
banalitu každodennosti, ktorá sa vizuálne prejavuje ako polointencionálna stavba 
materialistického sveta. Heidegger vo svojom popise metafyziky definuje človeka ako 
„básnicky bývajúcu bytosť“, aby zdôraznil rozmer profánnej spirituality ako predpokladu 
pre bytie. Autorka skrze abstraktné pôsobenie farieb rozohráva vizuálnu výmenu  
pocitov a dojmov, medzipriestorov fyzickosti a mysle.  
 
Umiestnenie redefinuje obraz. 
 
Za intuitívnu snahu autorky môžeme považovať objektifikáciu plošných štruktúr.  
Týka sa to samotného povrchu diel, z ktorých vystupujú apropriované látky, šnúrky 
a variabilné syntetiká. Rovnako tak zavesenie diel – obrazy sú priznane priestorovými 
šikminami alebo stoja voľne opreté o stenu. Diváctvo to navádza k vnímaniu širšieho 
radenia a usporiadania diel, k sústredeniu sa na komunikáciu vertikálnych a horizon-
tálnych formátov. Rovnako je to v umiestnení videa, kvetináčov a vreciek so živými 
kvetmi či autentických zemín. Skrze podvratnú estetiku zemitosti, bahna či hrubých 
vrstiev rúžu na pery konfrontuje klasické závesné médium a vytvára v podstate 
inštalačnú alegóriu „svojho“ priestoru, ktorý je tak súkromný, ako aj verejný. Dôležitú 
úlohu tu má aj výstavný priestor. V porovnaní vizuálnych kvalít dvoch paralelných 
výstav musíme konštatovať, že čistejší „white-cube“ v A7 Gallery umocňuje vyznenie 
Šuranskej diel podstatne lepšie, pôvodná drevená podlaha v Mestskej galérii 
v Rimavskej Sobote pôsobí na inštaláciu tlmene. 
	 Okrem maliarskych diel na plátne (Líščie diery & Hra na výkop, Prelamovanie 
sekcií I. a II.), ktoré spája redukovaná farebnosť, vizuálna skratka až skicovitosť, zauj- 
me performatívny projekt Dupanie hliny. Participatívne dielo, na ktorom spolupraco-
vali Lucia Bielik, Jakub Cmarko a Magdaléna Masárová, je v rimavskosobotskej galérií 
relokalizované v podobe videoartu (záznamu procesu) a fragmentu. Zachytávajú 
fyzický pohyb po mäkkom podklade, ktorý je vo výsledku reflexiou premeny a pamäti 
hmoty. Hlinené dlaždice sú aj súčasťou inštalácií Even Clay is Warm (2024 – 2025) 
a Landmarks (2023), ktoré sa čiastočne prikláňajú k spektakularizácii prostredníctvom 
svetla a povrchovej úpravy rúžmi na pery. Archetypálny fundament diel ostáva celistvý, 
zemitý až muzeálny, s rukopisom senzibility umelkyne pri interpretácii materiálov  
a schopnosti vytvárať im topografické kontexty. Všetky diela v nás indikujú autorkinu 
autentickú návštevu lokalít, ktorá umožnila záznam do foriem otvorených miesto- 
špecifických prostredí. U Šuranskej je krehkosť materiálových vrstiev, ktoré vysúšaním 
praskajú, varovná pripomienka neistôt, ktoré prebývajú pod jej zdanlivým povrchom. 
Výsledné umelecké diela sú tak nielen estetickými, ale až kultovými objektmi – pamät-
níkmi. V autorkinej tvorbe opakovane nachádzame odvolania na teóriu heterotópií 
Michela Foucaulta, ktoré pomáhajú pochopiť kumulovanú muzeálnu, a zároveň  
otvorenú inštalačnú stratégiu. Aparáty krajiny vo výstavách sú v jednom momente 
utopické aj vitálne. Sú o prežívaní bytia, rituáloch, ktorými ho obohacujeme (čím si 
vytvárame individuálnu mytológiu), sú zamýšľaním sa nad preberaním pozorovaných 
vzorcov, ako aj osobným výberom učenia a poznávania. Núti nás polemizovať nad 
povahou tzv. banality ako umeleckej stratégie. Zastavenie pri bežnosti je otázkou 
verejného scitlivovania, ako aj osobnou meditáciou pre možný potenciál ľudstva.  
Kritický rozmer ostáva – práve na akcentovaní banality ho možno identifikovať ako 
vymedzenie proti dehumanizačným efektom súčasného systému, ktorý rozrušuje hrany 
medzi súkromným bohatstvom a osobnou hodnotou, kým život stratí svoju absolútnu 
cenu. Umenie v ére planetárnej krízy sa snaží vymedziť voči „nekonečnej tvorbe zdan-
livo singulárnych udalostí, sériovej produkcii novostí, kde umeleckú profesiu určuje 
nepretržitá prítomnosť“. 

 

Šuranskej záznam života je nespektakulárny, vitálny, nosný, uveriteľný, empatický 
 
1	 GERŽOVÁ, Jana (ed.). Maľba v kontextoch, kontexty maľby: zborník z česko-slovenského sympózia  
	 venovaného problémom súčasnej maľby. Bratislava: Slovart – Vysoká škola výtvarných umení, 2012. 
2	 FOUCAULT, Michel. Of Other Spaces: Utopias and Heterotopias, 1984. 
3	 STEYERL, Hito. Umění bez daně: umění v éře planetární občanské války. Preložil Vít BOHAL.  
	 Edice VVP AVU. Praha: Akademie výtvarných umění v Praze, Vědecko-výzkumné pracoviště, 2023.



generácie pôsobia v akademickom umeleckom prostredí, obzvlášť ak je ich tvorba 
feministického charakteru. V Galérii Artotéka predstavila maľby dievčaťa mieriaceho 
brokovnicou.
	 Názov The Doctors pohrávajúci sa s paralelou titulu Artis Doctor a ľudovým 
zaužívaním slova doktor pre medicínske profesie bol príznačný pre výstavu v galérii 
Artotéka. Skôr ako o aktuálne komunitné, performatívne a rituálne formy umenia 
zaoberajúce sa liečením, výstava pracovala s metaforickým uvažovaním nad úlohou 
doktorandského študentstva v umení a v občianskej spoločnosti. Kurátorka v texte 
výstavy s podtitulom Umenie lieči a vzdeláva pripomenula liečivý potenciál umenia, 
upozornila však aj na zraniteľnosť umeleckej praxe, ktorej význam je v „prevádzke 
praktického života“ na prvý pohľad takmer neviditeľný.
	 Prítomné tu boli diela so zámerom priamo aktivovať návštevníkov*čky výstavy  
a povzbudiť ich k intelektuálnemu a senzuálnemu prežívaniu. Gabriela Birošová 
preniesla svoju vizuálnu poéziu do formátu pohľadníc, ktoré sa z klasického pohľad- 
nicového stojanu sami ponúkali návštevníkom*čkam a tým mohli preniknúť von  
z galérie, do „reálneho“ sveta. Intermediálne dielo Adama Englera – From Thinker  
To Observer – poskytovalo okrem fotografického projektu v spolupráci so slovinskou 
autorkou Jatun Risba audionávod, metódu vnímania prítomného momentu v kríze 
všadeprítomného vizuálneho a významového zahltenia. Obrat k senzuálnemu až 
kontemplatívnemu spoznávaniu kvalít okolitého prostredia a prírody sme na výstave 
opäť mohli nájsť u maliarky Jany Čepy.
	 K témam telesnosti a tela, u Englera prítomného vo fotografiách performatívneho 
situovania sa v prostredí či v objekte textilného matraca, sa vzťahovali aj iné diela, 
napríklad maľby ženských bytostí transformujúcich sa s animálnym elementom od 
Jany Farmanovej, aj staršia autoportrétna maľba Natálie Šimonovej, kde autorka 
začínala metaforicky narábať s hrdzou ako symbolom pokožky, zraniteľnosti a inakosti. 
S podobnou ruptúrou povrchu a významu pracoval Peter Decheť, ktorého fototransfery 
historických fotografií rodu Stummer aplikované na nájdené nábytkové fragmenty tu 
predstavovali akúsi podkožnú pamäť miesta, regresnú terapiu. Martin Bízik, pracujúci 
so sonifikáciou hodnôt oxidu uhličitého v prostredí, akoby sledoval symptómy zdravot- 
ného stavu planéty. Symptómy súvisiace so súčasným domácim politickým kontextom 
predstavovali grafiky Matúša Maťátka. Autor narába s hravým jazykom „posterového 
aktivizmu“, vizuálne a obsahovo transformuje symboly novej rétorickej nekultúry, 
absurdity a deštruktívnej politickej činnosti v oblasti kultúry. 
	 Závažnosť tém a ich vyznenie vo vzťahu medzi jednotlivými navzájom komuniku- 
júcimi dielami bola trochu potláčaná priestorovými možnosťami podkrovnej galérie 
slúžiacej tiež iným kultúrnym aktivitám Mestskej knižnice. Možno by pre tému 
„liečenie“, ktorá si vyžaduje koncentrovanejší vnem, bolo prostredie trebišovskej 
Galérie KC – BEREHOVO, ŠUM dosť svojské. Priestory boli pôvodne mestskou 
galériou, neskôr obchodom s kobercami, obuvou, a dnes sú kultúrnym centrom a opäť 
galériou. V prípade výstavy s odkazom Nežnej revolúcie však takýto typ priestoru, 
špecifický pre oblasť nezávislej kultúry, pôsobil tematicky. V tomto kontexte je 
dôležité, aby sa umenie tematizujúce demokratické hodnoty ocitalo v regionálnych 
nezávislých kultúrnych priestoroch, nielen preto, že ich existencia je vážne ohrozená, 
ale aj preto, že umenie lieči a vzdeláva.

Počas minulej jesene a tohtoročnej jari sa uskutočnila dvojica výstav so zjednocujúcim 
pomenovaním The Doctors (1.0 a 2.0). Hravý názov, na prvý moment asociujúci popu- 
lárne TV show z medicínskeho prostredia, predstavil vybrané diela, témy, koncepčné  
a tvorivé princípy doktorandského študentstva Fakulty výtvarných umení Akadémie 
umení v Banskej Bystrici. Skupinové výstavy spolu deviatich autorov a autoriek 
kurátorsky koncipovala Gabriela Garlatyová. Projekt bol realizovaný na dvoch od seba 
pomerne vzdialených miestach – v Galérii Artotéka Mestskej knižnice v Bratislave  
a v trebišovskej Galérii KC – BEREHOVO, ŠUM, ktorej dramaturgiu a produkciu 
zabezpečuje tím galérie Koniareň. 
	 Napriek riziku roztrieštenosti, ktorá môže vzniknúť pri zámere spojiť autorov*ky 
na základe spoločného pracovného či pedagogického prostredia, bola dvojica výstav 
uchopená zaujímavým spôsobom. Kurátorka spolu s iniciátorkou projektu a jednou  
z vystavujúcich autoriek, Gabrielou Birošovou, predstavili autorské koncepcie nielen  
z pohľadu individuálnych umeleckých programov, ale najmä z kontextu aktuálnych 
politických, psychologických, sociálnych a environmentálnych okolností. Presnejšie, 
ako to definujú aj podtituly jednotlivých výstav (Nežná; Umenie lieči a vzdeláva),  
išlo o tému slobody a tému liečenia, vlastného či spoločenského.
	 Výstavy vzišli zo študentskej iniciatívy. Gabriela Birošová sa intenzívne angažuje  
aj v oblasti umeleckého a občianskeho aktivizmu, ktorých elementy boli prítomné  
v spôsobe uvažovania nad oboma výstavami. Prvá z nich, s poetickým názvom Nežná, 
odkazovala k Nežnej revolúcii a konala sa príznačne v novembri, k čomu sa priamo 
vzťahovali výstražne zlomené prsty ruky ukazujúcej gesto peace na plátne Matúša 
Maťátka a textartový miestnešpecifický výstup Gabriely Birošovej, ktorý myšlienkovo 
zjednocoval výstavu v Galérii KC (texty: R(evolúciu) nezastavíš!; Demokracia Demo- 
verzia; nežná evolúcia a i.). Vybrané diela narábali s kritikou mocenských princípov  
a ich dosahov, ako v maľbe Petra Decheťa vyňatej zo širšieho cyklu Mocní, kde autor 
pracoval s témou nebezpečia maskulínnej suverenity, vo videozázname akcie  
a v maliarskej interpretácii Robertkovia vo vani Natálie Šimonovej (Róbertovia Fico  
a Kaliňák v kúpeľnej kompozícii Milana Lasicu a Júliusa Satinského od fotografa 
Tibora Huszára) či vo fotografii Adama Englera, ktorý cez symbol chaoticky nahro- 
madených starých školských stoličiek hovoril o problematike školstva. Súčasťou diela 
bol audiozáznam rozprávania študentov*iek stredných škôl o ich budúcom povolaní. 
Dvojica stoličiek v dialógovej pozícii sa objavila aj v interaktívnom zvukovom diele 
Martina Bízika.
	 Výstava tiež predstavila mäkké (soft), ľudské a kontemplatívne prírodné stratégie, 
aké vznikajú v súčasnom umeleckom prostredí a subjektívne by sme ich mohli 
pociťovať ako protipól k aktuálnej politickej (ne)kultúre. Zastúpené boli v dvoch 
akvareloch maliarky Jany Farmanovej, ktorá je aj pedagogičkou na Katedre maľby  
a grafiky, a v maľbách lesných mikropriestorov Jany Čepy. Umelecké polohy oboch 
autoriek sa vyznačujú stíšením, introspekciou či osobnou prítomnosťou v prírodnom 
prostredí. Skúmaním vnútorných svetov ukazujú „sebaterapiu“ ako nutnosť pre 
prežitie v súčasnom „obhrubnutom“ kultúrno-politickom priestore. Tieto princípy 
akoby predznamenávali niektoré východiská v poradí druhej výstavy v galérii 
Artotéka.
	 Nežnosť spomenutá v názve, skloňovaná v kurátorskom texte a tiež v Birošovej 
textartových intervenciách do výstavného priestoru, bola vo výstavnej koncepcii 
prehodnotená aj z odvrátenej optiky, keď ju kurátorka Gabriela Garlatyová popisuje 
ako aspekt stereotypne prisudzovaný ženám. Tým spôsobom, naratívnym prevzatím 
dievčenských „emblémov“ a sladkej estetiky z mainstreamu vizuálnej kultúry alebo 
popkultúry a kinematografie, a ich hyperbolizovaním v maľbe, narážajú vybrané  
diela Dominiky Kováčikovej na rodové stereotypy. Je pozitívne, keď autorky mladej 

Michaela Šuranská
The Doctors

Peter Decheť: Afterimag, fototransfer na nájdených fragmentoch nábytku, 2024; The Doctors 2.0 
– Umenie lieči a vzdeláva, Galéria Artotéka, Bratislava, 2025. Foto: Ivana Rožková

Z vernisáže výstavy The Doctors 2.0 – Umenie lieči a vzdeláva; Adam Engler s Jatun Risba: 
From Thinker to Observer, 2024, Galéria Artotéka, Bratislava, 2025. Foto: Ivana Rožková

Maľba Dominiky Kováčikovej: Barn girl, 2023; na stene dielo Gabriely Birošovej: textartová  
intervencia do kolektívnej výstavy Nežná – The Doctors 1.0, instantná poézia, 2021 – 2024; 
Galéria KC – BEREHOVO, ŠUM a Koniareň – priestor pre súčasné umenie, Trebišov, 2024. 
Foto: Gabriela Birošová 

Z vernisáže výstavy The Doctors 2.0 – Umenie lieči a vzdeláva; Natália Šimonová: 
Vitiligo, 2018, Galéria Artotéka, Bratislava, 2025. Foto: Ivana Rožková

Tradícia a kontinuita 
 
Výstava Liptovské hole nadväzuje aj na tradíciu slovenského sochárstva druhej polovi- 
ce 20. storočia, ktoré sa posunulo od oficiálneho realizmu k angažovanej, materiálovej 
a osobnej výpovedi. Juraj Meliš, u ktorého Biarinec študoval, kládol dôraz na kritické 
myslenie a dôveru v materiál ako nositeľa významu. Jeho pedagogický prístup formo- 
val študentov k autentickému postoju skôr než k štýlovej uniformite. Aj preto pôsobí 
Biarincova výstava ako dielo zakorenené – nie trendové, ale presvedčivé. 
 
Limity inštitucionálneho priestoru 
 
Výstava bola nainštalovaná v neveľkých až komorných miestnostiach, čo nečakane 
umocnilo jej pôsobenie – tesnosť priestoru podporila emóciu naliehavosti a pocit 
skľúčenosti, ktoré s dielom silno rezonovali. Táto stiesnenosť nepriamo dotvorila  
atmosféru: dielo pôsobilo o to intenzívnejšie, že divák sa ocitol priamo v jeho blízkosti, 
takmer v kontakte s jeho telesnosťou. 
	 Zároveň však priestoru chýbali technické podmienky, ktoré by umožnili dielu plne 
rozvinúť svoj potenciál – čo je dôsledkom všeobecne známej finančnej situácie sloven-
ských kultúrnych inštitúcií. Nevhodné osvetlenie narúšalo jemnosť objektov a oslabo- 
valo ich emocionálnu silu. Citlivejšie svetelné riešenie by výrazne umocnilo atmosféru 
a rytmus inštalácie. V tomto prípade však podmienky neumožnili priestoru reagovať 
na potreby diela tak, ako by si zaslúžilo. 
	 Technický stav priestoru poukazoval na známe a dlhodobé problémy, ktorým 
kultúrne inštitúcie na Slovensku čelia – nielen ako vizuálny nedostatok, ale ako 
dôsledok poddimenzovania, ktoré prežívajú často len vďaka osobnému nasadeniu 
svojich pracovníkov. Nejde o kritiku konkrétneho miesta, skôr o ukážku dlhodobého 
poddimenzovania, v ktorom musia mnohé inštitúcie fungovať – často vďaka veľkému 
zaangažovaniu svojich zamestnancov. 
 
Čo s tým? 
 
V súčasnosti čelíme na mnohých frontoch výzvam, ktoré nie sú nové, ale každý deň 
nás prekvapuje ich intenzita. Hovoriť o nich nestačí – dôležité je pýtať sa, čo s tým 
vieme urobiť. Ak chceme, aby kultúrne inštitúcie plnili svoju funkciu, musíme neustále 
apelovať na vytváranie podmienok, ktoré im to umožnia. Ani v čase krízy neprižmu- 
rovať oči. Preto je dôležité neospravedlňovať status quo, ale hľadať riešenia. „Niet 
peňazí“ nemôže byť univerzálna odpoveď. Skutočná otázka znie: čo chceme, aby 
kultúra v spoločnosti znamenala – a tomu by mali zodpovedať aj rozhodnutia a pod-
pora, ktorú jej poskytujeme. 
	 O to viac, že súčasné vedenie ministerstva kultúry kultúru absolútne deštruuje –  
grobianskym, papalášskym spôsobom, pohŕdavým voči všetkému, čo by si zasluhovalo 
tichú pozornosť a starostlivosť. 
	 Predstavujem si, aké by to bolo, keby samosprávy dokázali túto situáciu vyvážiť –  
podporovať kultúru aktívne a systematicky tam, kde štát zlyháva – mohlo by to 
priniesť konkrétnu a citeľnú zmenu. Taký posun by kultúrnym inštitúciám umožnil 
fungovať stabilnejšie a udržateľnejšie.

V čase, keď miznú lesy a krajina sa premieňa na priemyselnú kulisu, vstupuje výstava 
Liptovské hole do Liptovskej galérie P. M. Bohúňa ako naliehavé, no zdržanlivé gesto. 
Drevo tu nie je dekor, ale telo, kýpeť, ktorý ešte dýcha. Inštalácia Rastislava Biarinca 
pôsobí ako koncentrovaný záznam prostredia, kde vietor neúnavne opracúva všetko, 
čo stojí v ceste. A práve v tom spočíva jej sila: nepôsobí upokojujúco, ale naliehavo.  
Je to výstava, ktorá neukazuje krásu lesa – ale jeho zraniteľnosť. 
	 Stojím v galérii a mám pocit, že stojím na holi. V strede krajiny, kde vietor nemi-
losrdne ohlodáva všetko, čo mu stojí v ceste. Táto fyzická prítomnosť vetra – jeho  
rytmus, tlak, chlad – sa v inštalácii prejavuje cez usporiadanie dreva, jeho naklonenie, 
dynamiku línie. Kompozícia je síce presná, takmer liturgická, no zároveň z nej sála 
neistota. Čosi sa tu stalo, čosi sa rozpadá, niečo sa ešte drží pokope, ale už to krehne. 
	 Biarinec vytvára priestorovú kresbu z drevených kmeňov a latiek – ako gesto, ktoré 
nesie v sebe stopy prostredia, z ktorého materiál pochádza. Pre niekoho, kto častejšie 
navštevuje galérie než lesy, sa táto výstava stáva zásadným kontaktom: drevo sem 
prichádza namiesto krajiny, ktorá sa stráca. A možno – ako tichá výzva – môže táto 
výstava prilákať do galérie aj tých, ktorí chodia častejšie do lesa, aby tu videli jeho 
fragment v sterilných, izolovaných podmienkach. V lese takéto drevo ešte splynie  
s celkom – no v galérii, izolované a obnažené, pôsobí naliehavejšie. 
 
Priestor pre interpretácie 
 
Dielo Liptovské hole ponúka viacero interpretačných rovín. Environmentálny rozmer 
je v ňom silne prítomný, no nemožno ho chápať ako jediný kľúč k čítaniu. Dielo môže 
pôsobiť aj ako meditácia o plynutí času, o zániku a obnove, o vnútorných stratách  
a nádejach. Práca s prírodným materiálom – drevom a kovom v ich surovej podobe –  
evokuje archetypálne vrstvy významu, ktoré sa menia v závislosti od skúsenosti diváka. 
Každý prvok nesie stopu svojho pôvodu a premeny: drevo je tu telom, ktoré prešlo 
vetrom, dažďom, hnilobou či ohňom. 
	 Reflexia odcudzenia od prírody je ďalšou možnosťou čítania. V dobe, keď sa naše 
telá čoraz viac vzďaľujú od krajiny, môže byť tento kontakt s materiálom vzácnym 
momentom spomalenia a návratu. Izolácia dreva a kovu v galerijnom priestore môže 
zároveň vyvolať otázky o potrebe nového prepojenia s vonkajším svetom i samými 
sebou. V kontexte klimatickej krízy sa tak inštalácia dá vnímať ako tichý výkrik –  
nie manifest, ale jemné pripomenutie toho, čo mizne pomaly, no nezvratne. 
 
Zmyslový a priestorový zážitok 
 
Vôňa dreva, ktorá sa v priestore šíri, pridáva k vizuálnemu aj ďalší zmyslový rozmer. 
Kurátor Richard Gregor upozorňuje, že v dobe zahltenej rýchlymi vizuálnymi impulz- 
mi je takáto príležitosť spomaliť a byť skutočne prítomný vzácna. Dielo pozýva k teles- 
nej prítomnosti, k spomaleniu dychu, k návratu k materiálu, ktorý dýcha, vonia, 
starne. 
	 Usporiadanie prvkov vytvára napätie medzi kontrolou a spontánnosťou, medzi 
trvácnosťou a pominuteľnosťou. Práve táto „monumentalita dočasného“, ako ju 
Gregor nazval, je pre Biarinca príznačná. Diela, ktoré pôsobia veľkolepo, no zároveň 
vedome podliehajú času, v divákovi rezonujú ako paralela k vlastnému životu. Autor 
necháva priestor aj náhode – tomu, čo vznikne „medzi“, čo sa nedá naplánovať. 
	 V diele je prítomná aj silná priestorová kompozícia – prvky nie sú len „uložené“, 
ale organizované v napätí, ktoré dýcha. Vzniká tak dialóg medzi statickým a dynamic- 
kým, medzi ľudským zásahom a prírodnou silou. Tento dialóg nie je ilustračný, ale 
pocitový – pôsobí telom. A možno ešte dôležitejšie: dielo sa nenechá len „pozerať“. 
Nechce sa premiestniť. Nechce sa predávať. Je pominuteľné. Tak ako všetko, čo je 
späté s lesmi, ktoré ustupujú. 
 

Greta Grega
Rastislav Biarinec – Liptovské hole. Divokosť prírody a možný význam diela

Rastislav Biarinec: Liptovské hole, 2025. Foto: Peter Poljak
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či „sedia“ na starom kresle. Galéria sa stáva dočasným domovom, ktorý ponúka 
pomalú reflexiu v chránenom prostredí citlivo osvietenom stolnými a stojacími lam-
pami nesúcimi stopy času. 
	 Každé dielo je obrazom samým osebe, ako aj článkom reťaze tej istej ľudskej 
skúsenosti. Na obrazoch obvykle nájdeme jednu postavu alebo dvojicu, čo vypovedá 
o psychickej introspekcii, ako aj o téme vzťahov. Nakoľko je samota naším existenciál-
nym údelom? Navzájom sa dotýkame, ohmatávame si telá a duše, a predsa sa nepoz- 
náme. Samota môže byť chápaná negatívne, ako pocit izolácie a nepochopenia, ale má 
aj pozitívne konotácie. Autor poukazuje na prežívanie samoty ako autentického stavu 
existencie, kde človek konfrontuje svoje bytie vo svete a nachádza priestor pre zamýš- 
ľanie sa. Dielo Môj stredobod všetkého je občas kút ukazuje našu krehkosť a potrebu 
„ukryť sa“ do chráneného priestoru. Kút je pomyselnou perifériou, ktorá sa však môže 
stať centrom prežívania a objavovania sveta v sebe samom. Dielo Samota bohatá na 
nekonečné množstvo možností odkazuje na možnosť vnímať samotu práve ako poten-
ciál rastu a miesta slobody. Odhaľuje, že samota nie je deficitom, ale privilegovaným 
priestorom, kde sa človek stáva architektom vlastnej reality. Naša objektívna a subjek-
tívna realita je však ovplyvnená tým, v akom prostredí sme sa narodili a vyrastali, 
udalosťami, ktorých sme, často bez vlastného pričinenia, boli súčasťou.

Realita sveta, ktorú skúsenosť a rozum chápu zmätene, je zrazu vyrezanou Magrittovou 
fajkou, ktorá sa stáva nie práve najdôveryhodnejším ďalekohľadom. To, čo cezeň 
uvidíme, je dôsledkom našich činov a predzvesťou našich očakávaní. Dielo Je ťažké 
posudzovať koniec, ak nepoznáš začiatok hovorí o potrebe pochopenia realít nás 
samých aj tých druhých. Líniu osudu si splietame často nevedome a bez náležitého 
uváženia je ľahké ocitnúť sa na pokraji pomyselnej priepasti. Na obraze Sedieť naprieč 
rozvrstvením vidíme dve figúrky sediace na okraji vyrezaných dier vo viacvrstevnom 
plátne. Dielo nesie viaceré významy, pričom reflektuje pozíciu jednotlivca v kompliko- 
vanej štruktúre života a spoločnosti. Práve v zlomových okamihoch, Keď do sveta 
veriaceho na krásu neustále veje hrôza z neľudských zlepšovateľov ľudstva, je viac ako 
inokedy dôležité ostať konzistentným, verným samému sebe. Úspech nemôže zahŕňať 
sebazradu, nemôže sa priečiť morálnym hodnotám, inak je iba páchnucim sebakla- 
mom. Žiaden úspech, či už finančný, alebo spoločenský, nám predsa nezaručí to 
najdôležitejšie, a teda fungujúce vzťahy. Dielo Jediné živé, čo po nás ostane, sú vzťahy 
je radikálnym filozofickým postulátom. Ak sme to, čo prežije v druhých, potom naša 
jediná skutočná nesmrteľnosť je schopnosť milovať a byť milovaný.

Samostatná výstava umelca Martina Knuta Diery do svetla v kurátorskej koncepcii 
Petra Uličného bola sprístupnená v Galérii Schemnitz od 15. 3. do 28. 4. 2025. Expozícia 
je súčasťou výstavnej trilógie naprieč Slovenskom, pričom rovnaké diela sú zakaždým 
reinterpretované iným kurátorom, v dialógu s aktuálnym výstavným priestorom. Prvá 
z troch samostatných výstav bola prezentovaná pod názvom Izby // Rooms v košickom 
Múzeu Vojtecha Löfflera pod vedením kurátorky Gabriely Garlatyovej. Posledná 
výstava Duševňa Martina Knuta bude otvorená koncom júna v galérii Umelka  
v Bratislave kurátorom Jurajom Čarným. 
	 Výstavu Martina Knuta Diery do svetla som si pozrela v banskoštiavnickej Galérii 
Schemnitz hneď po návšteve banského múzea. Podzemie banskej šachty, rovnako ako 
diela v priestoroch galérie, som objavovala s pomocou mihotavého svetla ručnej baterky, 
ktorá sa tak stala fyzickým aj metaforickým nástrojom na prieskum skrytých vrstiev 
reality. Podzemné bludisko a zákutia ľudskej duše sa prepojili, skúsenosti storočí sa 
vzájomne prekryli v nedopovedaných otázkach. Svetlo načas ozrejmilo niektoré sku- 
točnosti, dostavil sa pocit pochopenia, ktorý však prekvapil krátkosťou trvania.  
V Platónovej jaskyni je svetlo symbolom poznania, keď opustenie temnoty vedie  
k pochopeniu skutočnosti. Perforované diery v plátnach obrazov fungujú ako „okná“ 
prenikajúceho svetla do tmavého priestoru jaskyne. Hranica medzi ilúziou (tieňmi)  
a skutočnosťou (svetlom poznania) je krehká. Svetlo umožňuje prekračovanie hraníc: 
medzi povrchom a hĺbkou, medzi ilúziou a pravdou. Divák sa stáva aktívnym dejateľom, 
rozohráva tieňohru večnej existenciálnej drámy ukrytej za fasádou všednosti. 
	 Martin Knut je umelec, ktorý sa dlhodobo venuje zviditeľňovaniu nevideného, 
reflexii základných otázok ľudskej existencie. Ako spoluzakladateľ Ligy za duševné 
zdravie prenáša do svojej tvorby témy zlomových okamihov ľudskej psychiky, načiera 
do jazera podvedomia, snaží sa pochopiť príčiny a dôsledky emočných zlyhaní. 
Komplexnosť otázok pritom vyjadruje v minimalistickom vizuálnom zjednodušení.  
Na anonymných farebných plochách ožívajú drobné figúry, ktorých gestá pripomínajú 
zábery z animovaného filmu. Výjavy sú často doplnené krátkymi textami, ktoré, aj keď 
do určitej miery predurčujú význam diela, nezbavujú ho viacznačnej interpretácie. 
Niektoré slovné hry či názvy obrazov sú skôr úsmevné, ako napríklad Vyzerám lepšie, 
než sa cítim, Zmrzlinu našu každodennú daj nám dnes, Zlým smerom je lepšie ísť pomaly 
alebo Som šťastný, aj keď sa nikto nepozerá, vo svojej krátkej údernosti však navodzujú 
oveľa hlbšie filozofické úvahy. Autor pripomína, že hľadanie zmyslu života sa môže 
odohrávať nepozorovane, v tichu a intimite domova, k čomu odkazujú tak jednotlivé 
výjavy, ako aj celková expozícia výstavy. Obrazy a obrázky sa zhlukujú a vystupujú zo 
stien, predeľujú priestor, okupujú okná galérie, vznášajú sa nad domáckym kobercom 

Katarína Balúnová
Martin Knut: Osvetľovanie neznáma 

Pohľad do inštalácie výstavy Diery do svetla, 2025, Galéria Schemnitz, 
Banská Štiavnica. Foto: Víťazoslav Šakový

Pohľad do inštalácie výstavy Diery do svetla, 2025, Galéria Schemnitz, Banská Štiavnica. Foto: Víťazoslav Šakový

Martin Knut: Hľadám sám seba v priestore medzi tým, čo hovorím,	 a tým, 
čo mi v mojich slovách uniká, 2012. Foto: Víťazoslav Šakový


