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Vďakabohu, že existuje 
Institut tvůrčí fotografie  
VM: Pre dejiny fotografie sú kľúčové 
nielen výstavy, bez ktorých by nebola 
diskusia o umení, ale aj knihy, ktoré 
hovoria o kontexte, významoch 
a o jednotlivých autorských 
rukopisoch a všetkom, čo patrí do 
dejín umenia. 

ZP: Základný a zásadný problém 
máme v oblasti teoretických odborov. 
Na Univerzite Komenského zanikol 
magisterský stupeň odboru dejiny 
umenia (?), na VŠVU vznikol, ale 
zameriava sa primárne na voľné 
umenie, a podobne je to aj na 
Trnavskej univerzite, kde po odchode 
prof. Rusinovej opäť absentuje 
záujem o fotografické médium. 
Podobne je tomu na Akadémii umení 
v Banskej Bystrici či v Košiciach. Za 
posledné tri-štyri roky by sme na 
celom Slovensku mohli nájsť 2 či 3 
absolventské práce, ktoré sa venujú 
najmä dejinám slovenskej fotografie. 

VM: Vidím problém aj na strane 
pedagógov. Ak aj majú v prednáškach 
témy slovenskej fotografie, tak sú 
obvykle len okrajové a až na pár 
výnimiek nerobia ani výskum, 
ani nepublikujú. Nie je potom nič 
zvláštne na tom, že nepresviedčajú 
študentov dejín umenia, aby si na 
záverečné práce vyberali témy z dejín 
technického média. O fotografii 
nepíšu ich pedagógovia, prečo by 
mali študenti? Ako riešenie by sa 
ponúkala filozofia Inštitútu tvorivej 
fotografie v Opave, ktorý sa venuje 
výchove a vzdelávaniu umelcov. 

ZP: Presne tam som chcela smerovať. 
Problém je v nastavení systému, 
pozerám sa na to aj zvnútra  
ako bývalá študentka fotografie. 
Poslucháč píše teoretickú prácu, 
ktorá je priamo previazaná s jeho 
praktickou časťou. Čo na jednej 
strane podporuje a prehlbuje 
myšlienky o jeho praktickom 
výstupe a tvorbe, a zároveň si vie 
lepšie obhájiť svoje dielo. Nikdy to 
nie je rozdelené na dve samostatne 
oddelené časti, kde sa teoretická 
časť zaoberá určitým historickým 
problémom a praktické dielo zasa 
iným. 

VM: Chápem to ako trend 
k „učňovke“ na vysokej škole, keď 
sa kladie dôraz na remeselnú 
zručnosť, výrečnosť, ale zanedbáva sa 
poznanie histórie vlastnej disciplíny. 
Obuvník nepotrebuje poznať dejiny 
obuvníctva, stačí , že vie poriadne 
upnúť kožu na kopyto. 

ZP: A tu vzniká to okno, o ktorom 
hovoríme, pretože nevznikajú 
historické práce (bakalárske, 
magisterské, dizertačné) 
o fotografoch, výstavách, 
publikáciách, galériách atď., tak sa 
rozširuje pomyselná „čierna diera“ 
histórie. 

VM: Keby nebolo umeleckej školy 
typu Inšitutútu tvorivej fotografie 
Sliezskej univerzity v Opave, tak by 
budúci historici slovenskej fotografie, 
„horko zaplakali“. Nemali by žiadne 
podporné prípravné štúdie, ocitli 
by sa v role Ľudovíta Hlaváča v 80. 
rokoch, ktorý si musel sám všetko 
spracovať, urobiť „na kolene“, čo by 
bol v dnešnej dobe anachronizmus. 
V ITF za posledné obdobie obhájili 
študenti práce s témami: Drahotín 
Šulla, Filip Vančo, Jozef Ondzik, Táňa 
Hojčová, Fotografie obalov platní 
Opus, Fotografické výstavy v SNG, 
Fotonoviny, Andrej Bán, Slovenská 
nová vlna, Jaroslav Žiak, Časopis 
Výtvarníctvo, fotografia, film, Béla 
Petrik, Fotoklub Retina,Vladimír 
Koštial, 50. roky v dokumentárnej 
fotografii na Slovensku, Pavel Pecha, 
Martin Kollár, Zuzana Pustaiová, 
Slovak Press Photo, Boris Németh, 
Anton Sládek, Jena Šimková, 
Peter Korček. Magisterské práce 
o Stredoeurópskom dome fotografie 
a časopise IMAGO vyšli aj knižne. 
Všetky práce sú verejnosti prístupné 
na www.itf.cz.

Neviem však, aké je riešenie. Pokúšali 
sme sa to už viackrát zmeniť, avšak 
nikto v inštitúciách na to nereaguje. 
Vysoké umelecké fotografické školy, 
ktoré sú na Slovensku (Bratislava, 
Banská Bystrica, Košice), a odbory 
na pedagogických fakultách majú 
k dispozícii desiatky študentov, 
pedagógovia by im rovnako ako na 
ITF mohli zadávať záverečné práce, 
ktoré sa venujú dejinám slovenskej 
fotografie. Určite by to bolo jedinečná 
skúsenosť aj pre poslucháčov, ale 
obrovský prínos pre historiografiu. 
Tento potenciál sa u nás nevyužíva, 
v Česku áno. Možno by po skončení 
školy aj sem-tam napísali nejaký 
článok. 

VM: A navyše tu sa nedá rátať s tým, 
že predaj vráti podstatnú časť 
investovaných peňazí. Tá predajnosť 
je strašne nízka. 

ZP: Tá kniha si nedokáže sama 
na seba zarobiť. Potrebuje mať 
grant, sponzora a neraz je ešte 
dofinancovávaná prostredníctvom 
crowdfundingových kampaní. 
A častokrát tu všetko stojí a padá na 
financiách. V súčasnosti knihy, ktoré 
u nás vznikajú, sú predovšetkým 
obrazové publikácie so sprievodnými 
textami, nikdy to nie teoretická 
publikácia, ktorú dopĺňa obraz, ale je 
to obrazová publikácia, ktorú dopĺňa 
text. 

VM: Najhoršie je, že mám pocit,  
že tu niet riešenia. Ale na druhej 
strane, a sledujeme to obaja, rozrastá 
sa sieť festivalov, k tradičným – 
Mesiac fotografie, Festival _OFF,  
Dni fotografie Levice – pribudli 
Martin, Banská Štiavnica, chystá  
sa Trenčín. 

ZP: Tie vznikajú ako huby po daždi 
a fungujú skvele. 

VM: Ale život na vysokých 
umeleckých školách akoby fungoval 
vo vlastnej bubline, ktorá fotografiu 
vytesňuje. Trochu mi to pripomína 
90. roky, keď sa tvrdilo, že maľba je 
mŕtva, už sa bude len „inštalovať“.  
Na VŠVU v Bratislave po odchode 
Ľuba Stacha na jeho miesto prijali 
Tomáša Rafu, z ktorého diela  
sa na webe pripomínajú hádam 
dve desiatky filmových reportáží, 
ale ani jediná fotografia, resp. 
fotografická výstava. Na Akadémii 
umení v Banskej Bystrici po odchode 
Miloty Havránkovej pred štyrmi 
rokmi zanikol ateliér Fotomédia 
a v súčasnosti je k dispozícii študijný 
program Intermédiá – Digitálne 
médiá – Priestorová tvorba. 
V Košicach na TUKE je situácia 
obdobná. 

ZP: To sú také dva rozdielne svety. 

VM – Václav Macek, 
historik fotografie, pedagóg

ZP – Zuzana Pustaiová, 
fotografka, šéfredaktorka

ZP: Tých, ktorí píšu, je ako šafranu. 
Keď skladáme číslo, to presne 
vidíme, že nám chýbajú ľudia, 
ktorí majú záujem o písanie. 
Tentoraz sú pod textami podpísaní 
autori/ky, v ktorých CV nájdeme 
absolvovanie fotografie v zahraničí 
(UK, ČR), filmovej vedy v Olomouci, 
archívnictva (Betliar)... a tri 
absolventky fotografie VŠVU 
(vrátane mňa) a novinára. Aj naši 
prispievatelia sú ľudia, ktorí pôsobia 
často v českom prostredí, aj keď sú 
to Slováci; kurátori alebo fotografi. 
Dôležité je však, aby sme našli do 
budúcnosti ľudí, ktorí majú záujem 
o písanie, a najmä kritickú reflexiu 
fotografického diania a histórie.

VM: Keď našu situáciu začneme 
porovnávať s inými kultúrami, je 
to desivé. Stačí sledovať, koľko sa 
toho publikuje v Poľsku alebo Česku, 
aká je tam úroveň spracovania 
a premýšľania o vlastnej fotografii, 
tak za nimi zaostávame o hviezdne 
roky. Majú doktorandov, docentov, 
profesorov, študentov, ktorí robia 
podporné práce, u nás sme blízko 
bodu mrazu. 

ZP: My sme akoby zaspali dobu.

VM: Keby fotograf a historik Jozef 
Sedlák nevydal pred dvomi rokmi 
mimoriadne knihy o amatérskej 
fotografii a Bélovi Petrikovi a v tomto 
roku Lucia Almásiová poctivo 
spracovanú tému Divalda, tak by 
sme sa museli vrátiť až do roku 
2020 k poslednej knihe o Antonovi 
Šmotlákovi už neexistujúcej 
autorskej dvojice Aurel Hrabušický 
a Filip Vančo. 

ZP: Pri tých knihách často zlyhávame 
nielen na textovej teoretickej časti, 
ale celkovo na komplexnej produkcii. 
Ak si vezmeme, že máme finančne 
pokryť výskum témy, honoráre 
autorom za texty, grafický dizajn, 
korekcie a samotnú tlač, tak sa 
bavíme pokojne o 20 000 eurách. 
A potom nastáva moment, že aj ľudia, 
ktorí majú chuť a energiu a išli by do 
projektu, tak z neho vystúpia, lebo 
problémom sú financie.

VM: To môže byť dôvod. Človek ak 
aj dostane štipendium na písanie 
a výskum, tak potom je otázka, ako to 
dostať do finálnej podoby. 

ZP: Presne, iba samotná tlač je 
enormne finančne nákladná, pokiaľ 
chceme mať kvalitne technologicky 
spracované publikácie, tu sa bavíme 
rádovo na tisíckach eur. 
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A načo teda?

Je málo zbytočnejších činností, ako 
písať o fotografii. Alebo na nás 
fotografia prenesie autorov zámer/
posolstvo, alebo nejaký iný vnem, alebo 
nás nechá ľahostajnými. Tisíce 
grantových peňazí preletelo 
korupčnými schémami umeleckých 
fondov, tisícky stromov padli na knihy 
plné textov, ktoré ničomu nepomohli. 
Sme schopní interpretovať akýkoľvek 
obraz, len aby sme sa pridali k píšucim 
mudrlantom, ktorých texty čítajú len 
podobne postihnutí jedinci, ktorí by sa 
chceli ocitnúť na našom mieste 
publikačného reťazca. Načo niekomu 
vnucovať interpretáciu? Keď má niekto 
v hlave nasraté, nepomôže mu náš 
blábol, a keď nie, vytvorí si vlastný, a ak 
je slušne vychovaný, neobťažuje s ním 
okolie. V čase, keď vo vládnych 
inštitúciách sedia sociopatickí 
plochozemci, vezmime si napríklad 
fotku z pristátia na Mesiaci. Koľko 
obrazoviek textu by sme vedeli 
vygenerovať? Ale načo? Sme v 21. 
storočí, ktorého výdobytky presakujú aj 
do Horných Uhier na Plochej zemi. 
Umelá inteligencia v podaní ChatGPT 
to spraví za nás.

Použitý „prompt“: Napíš krátku 
umenovednú, filozofickú esej 
o fotografii Buzza Aldrina z misie 
Apollo 11 na Mesiac. Vygenerovaný 
výsledok: 
Fotografia Buzza Aldrina z misie Apollo 11, 
na ktorej stojí na povrchu Mesiaca s jasným 
horizontom za sebou a sťaženou gravitáciou 
na svojich pleciach, je nielen technickým, ale 
aj filozofickým majstrovským dielom. Táto 
snímka, zachytená Neilom Armstrongom, 
predstavuje viac než len dokumentáciu 
historického okamihu; je to vizuálna 
meditácia o našom mieste vo vesmíre 
a o povahe samotnej ľudskosti.

Fotografia Aldrina je zarážajúca v mnohých 
ohľadoch. Po prvé, predstavuje človeka 
v prázdnote, v cudzom svete, kde život, ako 
ho poznáme, neexistuje. Aldrin, oblečený 
v bielom skafandri, je na snímke nielen 
prítomný, ale je aj stelesnením ľudského 
úsilia prekonať hranice, ktoré nám príroda 
stanovila. Jeho obraz je odrazom nekonečnej 
túžby po objavovaní a po porozumení našej 
existencii. Slnkom osvetlený povrch 
Mesiaca, na ktorom stojí, kontrastuje 
s čiernym prázdnom vesmíru, ktoré ho 
obklopuje. Tento kontrast vyvoláva pocit 
osamelosti a izolácie, ktorý je prítomný 
v každom veľkom čine ľudstva.

Filozoficky možno túto fotografiu chápať 
ako symbol prechodu od pozemského 
k transcendentnému. Aldrin, a tým aj celé 
ľudstvo, sa v tomto okamihu ocitá mimo 
hraníc svojho pôvodného domova – Zeme.  

No title

Vidím presne vymedzený priestor. Jeho 
charakter je daný stavebnými prvkami 
a líniami. Tieto línie vyberá a zdôrazňuje 
oko fotografa. Fotografiu na štvorhran-
nom papieri vnímam ako oblú, aj keď 
viem, že sa vedľa nachádza ďalší 
štvorhranatý objekt – bazén, no predsa 
len vnímam túto zmäkčujúcu líniu. Aj keď 
je dlažba štvorcová, vidím oblosť, 
mäkkosť priestoru.
Z vymedzeného priestoru vnímam aj čas. 
Najskôr obdobie, možno rok alebo aspoň 
desaťročie. Nie, vlastne v tomto si nie som 
istá. Čo však viem isto, je čas, hodina. To, 
aké je desaťročie, mi prezrádza oblečenie 
postáv. Informácia o čase je ukrytá 
v svetle. Je silné slnko, chvíľku po obede, je 
leto, určite prázdniny. Chcel sa v prázdni-
nách zastaviť aj fotograf?
Jeho hra so svetlom sa chce podeliť 
o ďalšie detaily zachyteného momentu. 
Svetlo vymedzí tmu, nakreslí tiene. Hrá 
sa s tieňmi, ktoré sú súčasťou obrazu ako 
samostatné postavy či objekty. Nie je tu 
len hojdacia sieť, ale aj jej tieň. Ako môže 
byť tieň zachytený tak zreteľne, ako to, že 
nie je rozmazaný, keďže húpanie je 
o pohybe? Je možné, že tento dynamický 
objekt má statický tieň? Iné tajomstvo sa 
však v ňom neukrýva, môjmu vnímaniu 
nevysiela ďalší signál. Zato samotná sieť, 
tú cítim na tele. Cítim textúru pleteného 
povrazu, cítim, ako mi je príjemný na 
pokožke. Uzle siete ma tlačia na chrbte 
a sedacích svaloch. Zisťujem teda, že 
postava v sieti je živá, dynamická. Väčšina 
predmetov má svoj tvar, hĺbku, ostrosť, 
línie, svoj dynamický odkaz vo svojom 
statickom fotografickom momente.
A aký má vlastne názov? Dúfam, že pod 
fotkou nenájdem info „No title“. Tieto 
názvy fotografií ma totižto dosť často 

(Ne)konečnosť ciest

„... znovu som si prečítal celé dielo a moja 
domnienka sa potvrdila. V každom 
vymyslenom príbehu môže mať človek na 
výber viacero možností, ale rozhodne sa 
pre jednu a ostatné vylúči. V príbehu, 
napísanom takmer nepreniknuteľným 
Čchuej Penom, sa rozhodne súčasne pre 
všetky. Takto vytvára rozličné budúcnosti, 
rozličné sledy, a aj tie sa množia 
a rozvetvujú. Preto je román taký 
rozporuplný.“ (J. L. Borges: Záhrada 
s chodníkmi, ktoré sa rozvetvujú)

Fotografia zachytáva dve dievčatá, 
mladé ženy. V pomerne jednoduchej 
kompozícii sa tak rozvíja zdanlivo 
banálny príbeh možno až tesnej 
blízkosti, zviazanosti a prepojenia 
týchto dvoch dievčat. Dievčat 
s Downovým syndrómom, ktorý celý 
príbeh fotografie obsahovo a aj 

Je zaujímavé pridať si do portfólia svojich životných skúseností likvidáciu aj toho mála, čo v našej kultúre posledné roky fungovalo. Predviedli nám to s arogantným primitivizmom a s výsledkom posledných volieb v rukáve. Čo budeme 
robiť? Uzavrieme sa do seba, budeme si upokojovať ego angažovanými statusmi a hľadať si iné možnosti financovania projektov? Budú mať protesty relevantný výsledok? Veď s rovnakým chladným ksichtom, nacvičeným úsmevom 
a korupčne preplneným účtom predsa reaguje na kritiku aj naša predsedníčka Európskej komisie. Platónovi s Aristotelom sa už pod tou našou nebesne-hviezdičkovou zástavou nechce ani v hrobe obracať. Áno, dejinami vždy hýbala 
chamtivosť a túžba po pohodlí a pôžitkoch. Nič nové a nečakané sa nedeje. Je úplne jedno, či vo výtvarnom umení práve dominujú realistické, abstraktné alebo konceptuálne tendencie, či tvoríte tendenčne alebo si idete vlastnou cestou. 
Všetci potrebujeme mať plnú chladničku a pocit dôležitosti. Koniec koncov, budovať kultúru v našej nekultúrnej krajine vždy chcelo veľa odvahy. Je to tu skrátka pre veľkých optimistov. Len sme si v tomto upotenom letnom marazme zasa 
raz uvedomili, že sme krehké škatuľky kostí, v ktorých sa motá vedomie a neúprosná zodpovednosť za to, ako strávime čas svojho života. Niektorí sa ho snažíme sprostredkovať prostredníctvom fotografie – no ako, keď fotografia už dávno 
nie je výnimočnou udalosťou, každý ňou sprostredkováva svoje zážitky a snaží sa zaujať? 

Veronika Marek Markovičová, fotografka a kurátorka

Je to moment, keď sa človek fyzicky 
a metaforicky odpútal od svojej kolísky,  
aby sa postavil do nového, neznámeho sveta. 
Tento krok predstavuje prechod od známeho 
k neznámemu, od obmedzeného 
k neobmedzenému, od pozemského 
k univerzálnemu. Fotografia tak zachytáva 
chvíľu, keď sa ľudstvo začína vnímať nielen 
ako súčasť Zeme, ale aj ako súčasť 
kozmického poriadku.

V reflexii tejto snímky môžeme vidieť aj 
otázku identity. Kto je človek, keď stojí 
mimo svojho prirodzeného prostredia, 
odtrhnutý od všetkých kultúrnych 
a sociálnych kontextov, ktoré ho formovali? 
Aldrin, stojaci na Mesiaci, predstavuje 
človeka v najčistejšej podobe, zbaveného 
všetkých pozemských nálepiek. Je to človek 
ako bytostná entita, ktorá sa konfrontuje 
s neznámym vesmírom, s otázkou vlastnej 
existencie a miesta v nekonečnom kozme.

Táto fotografia nás napokon núti zamyslieť 
sa nad tým, čo vlastne znamená byť 
človekom. Ak sme schopní prekonať tak 
obrovské vzdialenosti a vystúpiť na povrch 
iného nebeského telesa, čo všetko ešte 
môžeme dosiahnuť? Sme obmedzení len 
fyzickými hranicami alebo aj mentálnymi 
a duchovnými? Fotografia Aldrina na 
Mesiaci nám ponúka nielen pohľad na náš 
potenciál, ale aj výzvu, aby sme sa neustále 
snažili prekračovať naše limity – či už 
fyzické, intelektuálne, alebo duchovné.

V konečnom dôsledku fotografia Buzza 
Aldrina je viac než len obrazom. Je to 
filozofická a umelecká výpoveď o ľudstve 
ako druhu, o našej nekonečnej zvedavosti 
a o našom mieste v univerze, ktoré je možno 
ešte väčšie, než si dokážeme predstaviť.

Dobré, ne? Spomeňte si na to pri 
textoch, ktoré vám budú vysvetľovať, čo 
vlastne vidíte, čo by ste mali vidieť a čo 
by ste si o tom mali myslieť, aby ste boli 
akceptovaní v dave. Nestrácajme čas. 
Tvorme! Alebo...? Alebo nabudúce 
vygenerovaná esej o vygenerovanej 
fotografii? Vanitas vanitatum et omnia 
vanitas.

Peter Marek 
fotograf a cynik

Marinka Masséus | Chosen (not) to be | 2020

Neil Armstrong | Buzz Aldrin na Mesiaci | 1969 | 
zdroj: NASA

Martine Franck | Bathers by the Pool,
Provence, France | 1976

sklamú. Som rada, že sa autor v tomto 
prípade podelil aspoň o miesto, kde 
fotografiu odfotil. Názov fotky je pre mňa 
ako reklamný titulok alebo ako nadpis 
v novinách či na webe. Je to nadpis pre 
príbeh, ktorým sa myseľ diváka môže 
ďalej vydať vlastnou cestou. Samozrejme, 
ak by sa fotografia volala „Bazén“ alebo 
„Leto“, tiež by to znamenalo sklamanie. 
Bolo by to až moc zrejmé a môj vlastný 
príbeh by to nikam neposunulo. Táto 
fotka má však dobrý názov. Viem, že 
postavy aj fotograf v nejakom momente 
ich života boli na juhu Francúzska. A byť 
na juhu Francúzska vo mne vyvoláva 
samé dobré pocity: pocit leta, odpočinku, 
chuť francúzskeho vína na jazyku, 
gurmánske pôžitkárstvo, možno kniha, 
možno intelektuálny rozhovor, možno 
sen, ktorý sa nestal. 
Na chvíľu zavriem oči a predstavím si, že 
by fotografia bola bez ľudských postáv. 
Aký by bol tento esteticky pôsobiaci 
priestor bez postáv? Chcem si potvrdiť 
dojem, že ony sa mojej predstavy 
nezúčastňujú. Užívajú si svoju každoden-
nosť alebo svoju prázdninovú výnimoč-
nosť. Ja však poznám len ich polohu. 
Nevidím tváre, čo mi ako pozorovateľke 
dáva slobodu. Sú to ženské postavy 
a vzadu sú deti. Deti sú aspoň perspek-
tívne vzdialené a tak účastníčky v popredí 
fotografie majú dosť osobného priestoru 
na oddych. Oddych pasívny na hojdacej 
sieti či aktívny v jogovej pozícii „pes 
tvárou dole“. Tretia ženská postava má 
predlaktie položené cez tvár. Je to 
statická, stabilná poloha. Moje telesné 
prežívanie stotožňujem s aktérkou deja 
na fotografii. Vlastne, akoby som bola 
v tele všetkých troch. Povedané naopak: 
viem sa cítiť aspoň telesne ako každá 
z nich. Ak mi teda fotografia umožní 
zosobnenie, vtiahne ma do deja, do 

príbehu, je schopná sa zapáčiť?
Ešte sa mi páči hra s predlaktiami. 
Neviem, či to bol úmysel, ale zdá sa mi, 
že to do obrazu vnáša zábavný prvok. 
Akoby autor chcel trochu pobaviť 
pozorovateľa. Zároveň tak postavy 
komunikujú medzi sebou a opäť cítim 
premenlivosť statického momentu 
v dynamický. Zábavné sú aj guľaté 
objekty: lampy či lízatká, či bezfarebné 
semafory umiestnené práve v priestore 
nad deťmi. Dôraz na ženské telo by 
niekomu mohol prekážať, možno by 
niekoho mohol provokovať. Mne tento 
estetický spôsob veľmi vyhovuje. 
Špeciálne, keď si pomyslím a porovnám 
to s dnešnou „insta produkciou” 
fotografií zobrazujúcich ženy či 
ženskosť. 
Často sa mi stáva, že pri pohľade na 
fotografie ľudských tvárí či ľudí 
všeobecne chcem odhaliť ich sociálny 
status, chcem vidieť aj ich myšlienkový 
svet a ich úvahy, trochu prečítať ich 
túžby. Táto fotografia ma od tak 
záväzných úvah oslobodzuje, je na nej 
docieleného viac futuristického dojmu 
a vízie.
Až teraz pozerám na meno autora, je to 
vlastne autorka. Som rada, že je to žena 
a že ma jej fotografia zaujala. Že je to 
ženská fotografka, čo mi umožnila 
komunikovať so sebou samou. Pozerať 
sa na jej fotografiu bola pre mňa cesta, 
ako počuť svoj vnútorný hlas. 

Natália Bačíková
lekárka

sémanticky rámcuje. Dievčatá sú späté 
a prepojené rovnakým druhom 
mentálneho postihnutia, ktoré akoby 
predurčuje ich (spoločné) smerovanie 
či orientáciu v každej oblasti života. 
Borgesovými slovami si ako čitateľ 
románu vyberáme len jednu z mož-
ností, ktorá nazeranie na fotografiu 
prináša, ktorá vytvára len „jednu 
budúcnosť“ protagonistiek príbehu, 
a teda aj celej fotografie. Je krehkým, 
no súčasne pomerne surovým 
vyjadrením vzájomného vzťahu ľudí 

s hendikepom, jednoduchým 
spojením rovnakých znakov. Ak však 
prijmeme súčasne všetky možnosti 
(opäť vnímané Borgesovou optikou), 
príbeh fotografie je príbehom takmer 
nekonečných možností, ktorými sa 
životy oboch dievčat vzájomne 
prelínajú, rôzne kombinujú, prepájajú 
a rozvetvujú. Mentálne postihnutie 
tak ďalej príbeh obsahovo výrazne 
nerámcuje, je len symbolom „vopred 
daného a určeného, vzájomného 
a spájajúceho“ vo svojej výrazovej línii. 
Obsahovo je však prepojením oveľa 
hlbším, je leitmotívom spoločných 
životov v (ne)konečnosti ciest 
a cestičiek (ne)obyčajných ľudských 
príbehov.

Zuzana Špániová
špeciálna pedagogička
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Martin Parr CBE (nar. 23. mája 1952) je jedným z najprestížnejších a najvplyvnejších britských fotografov našej doby. Je známy svojimi fotografickými projektami, ktoré sú intímnym, satirickým 
a antropologickým pohľadom na aspekty moderného života. Dokumentuje sociálne triedy v Anglicku a v širšom ponímaní bohatstvo západného sveta. Zaujímajú ho témy konzumu, globalizácie a sociálnej 
stratifikácie. V rokoch 1970 až 1973 študoval fotografiu na Manchester Polytechnic. Parr sa v roku 1988 stal pridruženým členom a v roku 1994 plnohodnotným členom Magnum Photos. Od roku 2013 do 2017 
bol prezidentom tejto prestížnej fotografickej agentúry. Založil nadáciu Martin Parr Foundation, ktorá v roku 2017 otvorila svoje priestory v Bristole. Nadácia spravuje Parrov archív a je centrom pre 
výstavy, prednášky, projekcie a rôzne podujatia. Počas svojej kariéry získal množstvo ocenení. Nedávno získal ocenenie Lammerhuber Photography Award za celoživotné dielo na festivale La Gacilly-Baden 
Photo, kde je otvorená aj jeho výstava pod názvom The Chronicler.

Martin Parr | Musíte byť posadnutí
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„Nepamätám si, čo tam je. Zvyčajne 
robím výber s kurátorom alebo 
editorom. Vyberali sme s Loisom (Lois 
Lammerhuber, zakladateľ festivalu 
La Gacilly-Baden Photo Festival). 
Chcel to najlepšie z čierno-bielej a to 
najlepšie z farebnej fotografie, čo je 
podľa mňa v poriadku. Mali by ste sa 
opýtať jeho, čo vybral.“ Táto odpoveď 
fotografa, ktorý je najznámejším 
žijúcim britským fotografom, 
zaneprázdneným prípravou mnohých 
výstav svojich diel, publikovaním kníh, 
kurátorovaním a riadením vlastnej 
nadácie, ma neprekvapila. Výsledný 
výber viac ako 50 fotografií z Early 
Works, The Last Resort, Bad Weather 
a Cakes & Balls je veľmi kvalitný a je 
prístupný do 13. októbra v krásnych 
záhradách kúpeľného mesta Baden 
pri Viedni. Uvidíme ho v novembri 
aj v Bratislave počas festivalu Mesiac 
fotografie.

Bol to Tony Ray-Jones, kto hlboko 
ovplyvnil Martina Parra. Parrova 
fotografia je akýmsi pokračovaním 
diela Ray-Jonesa, najmä pokiaľ ide 
o spoločenskú satiru, sociologický 

Jeho fotografie sú istým spôsobom 
forenzné; používa humor ako formu 
spoločenskej kritiky, s typickým 
britským prístupom: „Život je vtipný, 
a keď sa naň pozriete, nemôžete 
si pomôcť, ale musíte sa smiať. 
Pristupujem k tomu rovnako, tiež sa 
viem smiať, a ten humor vkladám do 
svojich fotografií.“

Keď sa v roku 1994 uchádzal o plné 
členstvo v Magnum Photos, veľkým 
oponentom jeho prijatia bol 
fotoreportér Philip Jones Griffiths, 
známy svojimi fotografiami z vojny vo 
Vietname. Griffiths veril, že fotografia 
môže byť nástrojom sociálnych zmien. 
Parr s tým nesúhlasí. „Dokonca aj on 
by to priznal, ale už sa ho to nemôžeme 
opýtať, lebo je mŕtvy. Moje fotografie 
môžu ľudí pobaviť, nezmenia nikoho 
názor. Ak ich prinútia o niečom 
premýšľať, je to bonus, ale nie je to 
nevyhnutné. Môže sa to stať. Nie som 
tu na to, aby som vedel, čo si ľudia 
myslia.“ Zvyčajne sa s ľuďmi, ktorých 
fotografuje, nerozpráva. „Nemusíte 
to robiť. Stretávam a spoznávam veľa 
ľudí. Keď pracujem v komunitách, ako 
napríklad v rámci cyklu Black Country, 
je to iný druh fotografie. Pri fotení 
na turistických miestach sa naozaj 
s nikým rozprávať nemusíte.“

Debutová séria Martina Parra 
s názvom The Last Resort obsahuje 
prvok kontroverzie, ktorý je prítomný 
aj v jeho ďalších dielach. Práve vďaka 
tomuto prvku sa stal celosvetovo 
známym. Svoj objektív zameral na 
plážové letovisko New Brighton 
v Liverpoole. V tomto robotníckom, 
postindustriálnom prostredí našiel 
príležitosť dokumentovať živú plážovú 
kultúru v kontraste s nekonvenčnými 
ruchmi. Na jednej fotografii leží muž 

prvok a surrealistický humor. 
Všetky tieto prvky nájdete v dielach 
oboch fotografov. „Bol géniom 
v umiestňovaní vecí, v správnom 
rozmiestnení prvkov v priestore na 
fotografii a ukázal mi, čo je možné vo 
Veľkej Británii fotografovať,“ hovorí 
Parr. Je špecificky hrdý na svoje čierno-
biele dedičstvo. Jeho pätnásťročný 
fotografický projekt vyústil do knihy 
Early Works, ktorá bola nedávno znovu 
vydaná. „To najlepšie z čiernobielej,“ 
komentuje ju. Je tu však obrovský 
rozdiel v štýle, akým pracovali. Ray-
Jones svoj fotoaparát ukrýval do plášťa, 
čo je pre Parra nepredstaviteľné. 
„Nemôžem sa schovať. Som príliš 
vysoký a môj fotoaparát je príliš 
veľký. Zakrádam sa, správam sa 
a pohybujem sa tak, že vyvolávam 
dojem, že ľudí nefotografujem. Je 
to jednoduché. On mal malé Leiky, 
takže pre neho bolo jednoduchšie sa 
ukryť za mac.“ (Mackintosh plášť, 
skrátene mac, je druh nepremokavého 
plášťa vyrobeného z pogumovanej 
látky.) Parr na rozdiel od neho často 
používa externý blesk, s ktorým 
začal experimentovať v období svojej 

čiernobielej tvorby. Stále ho používa 
na zvýraznenie farieb vo svojich 
fotografiách, čo ich robí okamžite 
rozpoznateľnými.

Parr sa zaujíma predovšetkým o ľudí. 
Fotografuje ich, keď telefonujú, jedia, 
nakupujú, oddychujú na pláži, alebo 
jednoducho vtedy, keď sa nudia. 
Jeho ďalšou obľúbenou témou je 
jedlo, či už sú to sendviče, obrovské 
viedenské rezne, hot dogy, zmrzlina 
alebo lízanky. Parr ich fotografuje 
tak, že vyzerajú umelo a nechutne. 
Fotografuje aj objekty a priestory, 
napríklad obývačky s všadeprítomnými 
kvetinovými kobercami, tapetami... 
Jeho témy počas všetkých tých rokov sú 
veľmi originálne. Hľadá veci, ktoré sú 
výrazne britské, skúma britskú identitu 
v každom zmysle, či už v dobrom, alebo 
zlom. „Neviem, čo znamená byť Britom 
alebo čo znamená britskosť, snažím 
sa to pochopiť cez moje fotografie. Ak 
ich všetky dáte na jednu kopu, zistíte, 
čo som našiel. Británia je excentrické 
miesto, máme v sebe istý druh 
humoru a drsnosti, čo je zaujímavé. 
Pri komunikácii sa radi navzájom 

podpichujeme. Keď sa ma pýtate na 
obsahový význam fotografie, je to 
na vás, aby ste sa rozhodli. Ja robím 
fotografie a vy ste publikum.“

Britský humor môže byť ťažko 
pochopiteľným kultúrnym aspektom. 
Takmer nepostrehnuteľný sarkazmus, 
ťažká sebairónia a zlomyseľné 
komentáre sú v britských rozhovoroch 
bežné. Kľúčom k pochopeniu britského 
humoru je vedieť nebrať sa príliš vážne. 
Berie sa Martin Parr vážne? „Áno aj nie, 
som šťastný, keď môžem ľudí svojimi 
fotografiami baviť.“ V jeho fotografiách 
sa však odohrávajú aj iné veci, ktoré 
odhalíte, ak sa rozhodnete na ne 
vnímavejšie pozerať – vo vnútri jeho 
zjavne vtipných fotografií je vážnejšie 
posolstvo. Parr odhaľuje každodennú 
povrchnosť v živote spoločnosti, ktorá 
je čoraz viac poháňaná spotrebou 
a globalizáciou. Vtipne poukazuje na 
niektoré globálne problémy. „Ak sa 
pozriete dosť pozorne, nájdete tam 
odkazy na myslenie ľudí. Nie je to 
niečo, o čom by som hovoril nahlas. 
Ale je to tam, ak chcete hľadať. Ak 
nechcete, tak to tam nie je,“ hovorí. 

Martin Parr | Veľká Británia, Anglicko, New Brighton | 1983 – 85 Martin Parr | Španielsko, Benidorm | 1997

Martin Parr | Taliansko, Benátky | 2005Martin Parr | Rakúsko, Viedeň, Kaffeesiederball | 2016
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na pláži (kde je viac cementu než 
piesku) a opaľuje sa, zatiaľ čo sa jeho 
dcéra hrá s hračkami. Vedľa nich 
stojí bager. Martin Parr rád ukazuje, 
ako blízko k sebe umiestňujeme 
protichodné veci. Podľa jeho vlastných 
slov hľadá ľudí a veci, ktoré sú 
svojím spôsobom zaujímavé, aj keď 
sú trochu nudné. „Kontroverzia 
môže byť prospešná. V mojej práci 
bolo veľa kontroverzie, ale nikdy 
mi to neublížilo,“ odpovedá, keď ho 
požiadam, aby rozviedol tento pojem. 
Na otázku, o čom premýšľa, keď 
fotografuje, odpovedá: „Myslím, že je to 
komplikované. Nedokážem to vysvetliť. 
Preto stále fotografujem. Nedá sa to 
vysvetliť, je to nemožné.“

Fotografia je svojou podstatou 
zneužívajúca. Zaujíma ma, či je 
zvedavým človekom. „Áno. Ale ak 
zneužívam ľudí, robím to zodpovedne. 
Občas sa stáva, že niekomu prekáža, 
že ho fotografujem, je to nevyhnutná 
súčasť mojej práce. Nikdy ma však 
nikto nezbil ani nikto nepožadoval 
stiahnutie mojej knihy. Niektorým 
ľuďom sa nepáči, ako sú zobrazení. Ale 
to zažívajú všetci fotografi. V tomto 
nie som ničím výnimočný.“ Keď 
The Last Resort vyšiel, bol rozsiahlo 
kritizovaný. Fotografie, ktoré boli vtedy 
odsudzované, sa dnes považujú za 
veľmi demokratické, možno dokonca 
aj láskavé a humorné. Pri pohľade späť 
na toto obdobie Parr hovorí: „Ľudia 
sú príliš cynickí a vnímali ma ako 
stredostavovského fotografa, ktorý 
fotografuje robotnícku triedu, čo sa 
im zdalo povýšenecké a arogantné. 
Musíte naozaj dobre hľadať, aby ste 
tú kritiku dohľadali, dnes mnoho ľudí 
sériu chváli. Teraz sme na siedmom 
vydaní tejto knihy, čo o niečom 
svedčí. Je to najpopulárnejšia kniha, 
akú mám.“ Pokračujeme v diskusii 
o zmenách v spoločnosti a správaní 
ľudí. Zhodujeme sa, že predsudky hrajú 
obrovskú rolu v tom, ako sa na veci 
pozeráme. Ľudia často bez ďalšieho 
skúmania alebo overenia faktov 
komentujú veci, o ktorých nič nevedia. 
Martin Parr pozoruje a fotografuje ľudí 
už viac ako 50 rokov, predpokladám 
teda, že ich dobre pozná. Prečo sú 
podľa neho odsudzujúci? „Všetci 
máme svoj názor a ľudia buď moju 
prácu majú radi, alebo nie. Je to kvôli 
ich predchádzajúcim predsudkom 
alebo z iných dôvodov.“ Samozrejme, 
musíme sa dotknúť témy propagandy. 
„Sme ňou obklopení. Práve sa pozerám 
na tretí zväzok, ktorý som urobil 
s Gerrym Badgerom (The Photobook: 
A History, Vol. 3), je tam kapitola 
o propagandistických knihách. 
Propaganda je všade. Časťou mojej 
práce je proti nej bojovať. Bojujem tak, 
že ukazujem niečo iné.“

The Last Resort predstavoval zmenu 
v jeho fotografickom prejave nielen tým, 
že začal fotografovať farebne. Zaujímavé 
je, že zakladateľ Magnum Photos, Henri 
Cartier-Bresson, nemal rád farbu v jeho 
fotografii. Farba bola vtedy viac o móde 
ako o dokumentárnej fotografii. Mám 

pocit, že Parr sa začal menej zaujímať 
o kompozíciu a detaily na fotografiách. 
Ako keby našiel určitú slobodu viac 
skúmať a experimentovať. Zaujíma ma, 
či jeho fotografie čítam správne? „Keď 
hovoríte o experimentovaní, myslím, že 
môj štýl bol iný, pretože som sa dostal 
bližšie. Bola to farba a farebná paleta 
a blesk, ktorý som často používal, čo 
vytvorilo iný efekt. Môžete povedať, že 
som experimentoval, užíval som si, čo 
som robil, a myslel som si, že som na 
niečo prišiel.“ Kniha bola aj o zmene 
technickej stránky jeho fotografie 
a nastavila nový trend v dokumentárnej 
fotografii. Parr zmenu priznáva, použil 6 
x 7 fotoaparát a experimentoval s farbou, 
čo bola vzhľadom na to, že predtým 
pracoval s 35 mm Leicou a čierno-bielou 
fotografiou, veľká zmena; „Možno 
povedať, že to bol experiment, ktorý 
fungoval. S radosťou to oznamujem.“ 
V súčasnosti techniku veľmi nemení. 
„Mal som Canon, ktorý používam stále, 
stále mám makroobjektív s kruhovým 
bleskom, a teleobjektív, takže fotoaparát 
je viac-menej rovnaký. Rád tieto dva 
formáty kombinujem do jedného 
projektu, čo som urobil aj vo Viedni.“ 
Hovoríme o zákazke od Kunst Haus 
Wien, ktorá vyústila do knihy s názvom 
Cakes & Balls. „Sú tam detailné zábery 
na zákusky a tiež fotografie ľudí, ktorí 
tancujú, užívajú si život.“ Pri rozhovore 
o jeho posadnutosti jedlom hovorí, že 
je v podstate posadnutý fotografiou. 
„Fotografia je môj život. Vďaka nej som 
mal veľmi dobrý život. Ľudia mi platia 
za to, že sa venujem svojmu hobby, čo je 
dosť dobré.“

Posadnutosť fotografiou viedla Parra 
k zberateľstvu fotografických kníh. 
Kedysi mal jednu z najrozsiahlejších 
zbierok fotografických publikácií na 
svete. V roku 2017 od neho londýnska 
Tate Gallery získala viac ako 12 000 
kníh, ktoré zhromažďoval od 80. 
rokov minulého storočia. „Vždy som 
bol zberateľ. Druhú zbierku mám 
v nadácii, takže o knihy nemám núdzu. 
Zbieram knihy a printy britských 
fotografov, čo je pravdepodobne 
moja hlavná posadnutosť. Patria do 
zbierky nadácie, ale mám aj vesmírnu 
kameru, hodinky Saddáma Husajna, 
ďalšie rôznorodé bizarné objekty.“ Parr 
spomína svoju zbierku náramkových 
hodiniek s podobizňou Saddáma 
Husajna, ktorá bola vystavená na 
festivale Rencontres d'Arles vo 
Francúzsku v roku 2004 a vyšla aj 
v knižnej podobe. Jeho zvedavosť 
a posadnutosť svetom z neho robia 
úžasne produktívneho fotografa. „Môj 
archív pozostáva zo 750 000 fotografií, 
mám printy 25 x 30. Väčšina z nich 
sú nepodarky (smiech). Dokonca aj 
tie, ktoré nie sú ikonické, majú určitú 
hodnotu, je to dokumentárna práca. 
Fotím veľa. Ak dnes pôjdem fotiť, 
urobím 100, možno aj 300 snímok, 
záleží od situácie. Keď ich začnem 
upravovať, väčšina zmizne, ale vždy 
si ich všetky ukladám. Na stránke 
Magnum mám asi 50 000 fotografií, to 
sú tie, ktoré som vybral. Je medzi nimi 
niekoľko ikon.“ Jednou z ikonických 

snímok, o ktorých hovorí, je fotografia 
bývalej kráľovnej, ktorú odfotografoval 
zozadu. Zaujímalo ma, prečo robí 
takéto fotografie. „Pretože sú 
zaujímavé. Kráľovná je pravdepodobne 
jediná osoba na svete, ktorú spoznáte, 
aj keď je odfotografovaná zozadu. 
Často fotím ľudí zozadu. Ak to vyzerá 
zaujímavo, odfotím to. Niekedy to 
jednoducho funguje.“ Nikdy nedostal 
zákazku urobiť kráľovnin oficiálny 
portrét, ale fotografoval ju často. 
„Fotografoval som ju v ten deň na 
nejakej akcii asi hodinu, ale nie 
oficiálne. Fotografovať kráľovnú je 
príliš nebezpečné (smiech). Nebol 
som oficiálne pozvaný kráľovnou, 
ale robil som to pre iných ľudí.“ Tá 
fotografia sa stala ikonickou. Mnohé 
z jeho fotografií sú dobre známe. 
Podľa jeho vlastných slov má možno 
50 ikonických snímok, ak má šťastie. 
„Chce to trochu šťastia, tvrdú prácu, 
schopnosť rozpoznať príležitosti, mať 
projekt, ktorý vás baví. Potom to môže 
fungovať. Vždy hľadáme ikonické 
zábery, ale len zriedka sa nám ich 
podarí zachytiť.“ Keď fotí, nemá v hlave 

žiadny program ani konkrétne plány, 
čo chce fotografovať. „Možno idem 
na nejakú akciu alebo na pláž. Ak je 
to akcia, pozerám sa okolo, snažím sa 
nájsť miesta, ktoré vyzerajú zaujímavo, 
a veci, ktoré by mohli vytvoriť dobrú 
fotografiu. Sledujem ich a vraciam sa 
k nim. Sledujem, čo mám pred sebou, 
a fotografujem to. Komponujem telom. 
Pohybujem sa tak, aby som našiel to 
najlepšie miesto.“

Okrem fotografovania sa venoval aj 
kurátorstvu, vyučoval, tvoril filmy 
a vydal približne 120 fotografických 
kníh, čo je pôsobivé číslo. S humorom 
sa ho pýtam, či sa snaží konkurovať 
japonským fotografom Arakimu 
a Moriyamovi. „Nie, pretože oni sú 
o stovky kníh predo mnou. Araki 
má teraz asi 450 kníh a Daido tiež. 
Nesúťažím s nikým. Proste mám dielo 
a je dobré ho publikovať.“ Trochu 
pritlačím a opýtam sa, ako je možné 
mať 120 kníh, a on so smiechom 
odpovedá: „To znamená, že niektoré 
z nich nie sú dobré.“

Napriek tomu, že mu v roku 2021 
diagnostikovali myelóm, zostáva veľmi 
motivovaný a optimistický: „Som 
pripravený na svoju smrť. Vyriešil som 
si svoje záležitosti. Myslím na to, čo 
po mne zostane, keď už tu nebudem. 
Mám zbierku, mám knihy a mám 
fotografie, ktoré, ako dúfam, budú 
žiť ďalej. Mojou prioritou je fotiť, 
kým môžem. Zbieram fotografie pre 
nadáciu. To ma poháňa ďalej.“ Chcel by 
niečo povedať svojmu mladšiemu ja? 
„Povedal by som mu, aby pokračovalo, 
to je polovica tajomstva. Väčšina ľudí 
prestane. Odchádzajú a robia niečo iné, 
pretože sú leniví. Musíte byť skutočne 
posadnutí. Musíte nájsť svoj hlas.“ 
Nedávno vytvoril Manifest Martina 
Parra (v spolupráci s WeTransfer), 
ktorý obsahuje 10 pravidiel pre 
začínajúcich fotografov. Pravidlo číslo 
9 je: „Nepraj si, aby si sa stal slávnym 
fotografom,“ a posledné: „Ak to spravíš, 
zlyháš – nesprávne priority.“ Tomu 
úprimne tlieskam!

Jana Rajcová
fotografka a publicistka

Martin Parr | Írsko, Dublin, Most O’Connell | 1981

Marti Parr | Elland, z cyklu Zlé počasie | 1978
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Zatímco loni na světoznámém 
fotografickém festivalu Rencontres 
d'Arles stála v centru pozornosti 
ohromná výstava americké fotografky 
Diany Arbusové, letos budí mezi 
jednačtyřiceti expozicemi z oficiálního 
programu přímo v jihofrancouzském 
městě a dalšími deseti v okolních 
městech (a také 96 dalšími z Off 
festivalu) největší zájem retrospektiva 
její krajanky Mary Ellen Markové  
(1940 – 2015).

V dílech Arbusové a Markové najdeme 
řadu paralel. Obě se zabývaly otázkami 
identity, obě fotografovaly lidi nějakým 
způsobem vydělené z většinové společ-
nosti, ale obě se také věnovaly poulič-
ním momentkám a portrétům celebrit. 
Obě také často navazovaly bližší kon-
takty s fotografovanými a empa-
ticky prožívaly jejich osudy, nezřídka 
zobrazovaly jejich osobní traumata, 
ale u Markové přece jenom najdeme 
více optimismu. Arbusová se zabývala 
reportážní fotografii jenom na začátku 
své tvorby, kdežto Marková po celý 
život pracovala na ucelených reportáž-
ních a dokumentárních cyklech pro 
časopisy Life, Vanity Fair nebo Rolling 
Stone či pro různé instituce. Mnohé její 
práce z dlouhodobých projektů nako-
nec vyšly knižně. Takové taky dominují 
na výstavě v Arles. Při fotografování 
dětí, přebývajících na ulicích Seattlu, 
si získala důvěru několika z nich a po 
mnoho let sledovala jejich další život. 
K práci na cyklu Ward 81 z roku 1986, 
zachycujícím s ohromným porozumě-
ním, taktností a citlivostí pacientky 
oddělení pro duševně nemocné v Ore-
gonské státní nemocnici, ji přivedlo 

Názov: Rencontres de la photographie d'Arles
Miesto: Arles, Francúzsko

Dátum: 1. júl – 29. september 2024

ARLES PO PĚTAPADESÁTÉ  
MEKKOU FOTOGRAFIE

stylu barevných snímků s usmívajícími 
se modelkami a modely.

Francouz Stephen Dock se v expo-
zici Ozvěny vrací k záběrům, které 
před více než deseti lety pořídil v Sýrii, 
Iráku, Libanonu a dalších zemích 
a které zachycují tamní zdevastované 
ulice, přeplněné nemocnice, demon-
strace i běžný život. Většinu z nich 
nějak pozměnil – ořezal, rozpixelo-
val, zvýraznil jejich zrno. Přidal k nim 
videoinstalaci z různých interneto-
vých zdrojů ukazující výbuchy, detaily 
křičících úst, postavy bloudící pouští. 
Metaforický konec představují foto-
grafie, které znovu a znovu procházejí 
kopírkou, až se stávají zcela nečitel-
nými. Dockova výstava nepředstavuje 
realisticky zachycené skutečnosti, ale 
je to výrazně subjektivní autorské dílo 
s široce otevřenou možností individu-
ální divácké interpretace, kdy u foto-
grafií chybí konkrétní údaje o místech 
a datech jejich vzniku, aby o to více 
vyniklo zobecňující symbolické varo-
vání před stavem současného světa.

Libanonská multimediální uměl-
kyně Randa Mirzaová v sugestivním 
souboru Bejrútopie ukazuje politickou, 
sociální a finanční krizi, kterou  
už dlouho prochází její kdysi kvetoucí  
země. Tématu migrace, globalizace, 
ekologie a života v rozvojových zemích 
je věnována větší část souboru expo-
zic dokumentárních fotografií v Nadaci 
Manuela Rivery-Ortize. 

Fúze médií a nové technologie
Na letošním festivalu, opět vedeném 
ředitelem Christophem Wiesnerem, 
je obecně letos mnoho expozic, které 
představují rozličné kombinace foto-
grafií s jinými médii nebo ukazují 
netradiční možnosti reinterpretace 
starších snímků, nové formy instalací či 
možnosti využívání umělé inteligence. 
Výstava francouzského fotografa a fil-
maře Stéphana Duroye vyniká nápa-
ditou instalací, kombinující rozličné 
velikosti snímků, barevné a černo-
bílé humanistické dokumenty, sociální 
fotografie, fragmenty krajin a měst-
ského prostředí nebo portréty z Anglie, 
východní Evropy, Berlína a Spojených 
států, pořízených v průběhu téměř 
poloviny století. A opět v ní nechybí 
i multimediální prvky – přemalované 
fotografie, koláže, výstřižky z novin, 
projekce. Fúze vlastních fotografií, uka-
zujících migranty putující z Mexika do 
USA či členy různých drogových kar-
telů, s různými archivními materi-
ály, hracími kartami, reinterpretacemi 
starších děl a s inscenovanými snímky 
najdeme na gigantické výstavě španěl-
ské fotografky Cristiny De Middel. 
Montáž mnoha rozličných exponátů 
někdy vytváří nečekané paralely a kon-
trasty, ale někdy také odvádí pozornost 
od toho nejdůležitějšího – samotných 

předchozí fotografování pro Formanův 
film Přelet nad kukaččím hnízdem. 
V barevných snímcích ze souboru  
Falkland Road ukázala děsivé pod-
mínky, v jakých se musí svým zákaz-
níkům věnovat prostitutky z levných 
nevěstinců v Bombaji. Ale ani v nich 
nechybí empatie a soucit. Smysl Mar-
kové pro objevování mnohdy až sur-
reálně působících momentů i pro 
mimořádně výtvarně působící kompo-
zice vyniká v jejích fotografiích z indic-
kých cirkusů i v sugestivních portrétech 
dvojčat. Celá rozsáhlá expozice, obsa-
hující i filmové záběry, korespondenci 
nebo osobní poznámky, vyznívá jako 
hold jedné z nejvýznamnějších americ-
kých fotografek. Je třeba připomenout, 
že velkou výstavu Markové, která obsa-
hovala většinu cyklů představených 

v Arles, bylo možno už v roce 2002 vidět 
v pražské Leica Gallery, která tehdy síd-
lila v rozsáhlých prostorách přímo na 
Pražském hradě. 

Méně nadšení vyvolává výstava 
dalšího klasika americké dokumentární 
fotografie Leeho Friedlandera. Za 
nepříliš šťastný výběr převážně dosti 
formálních snímků z jeho tvorby může 
filmový režisér Joel Coen, který se 
svým bratrem Ethanem natočil řadu 
ikonických filmů, ale ve fotografii se asi 
příliš neorientuje. Jestliže retrospektiva 
Markové neobsahovala jedinou slabou 
fotografii, na Friedlenderově výstavě 
je až překvapivě mnoho banálních 
záběrů spoléhajících jenom na kdysi 
netradiční kompozice. Naopak 
výborný pohled na řadu významných 
děl z historie i současnosti fotografie 

poskytuje rozsáhlá přehlídka Když 
se obrazy učí mluvit ze sbírky Astrid 
Ullens de Schooten Whettnall, 
která se zaměřuje na rozsáhlejší 
soubory propojující dokumentární 
a konceptuální fotografii.

Války, katastrofy, krize
Řada výstav je věnována různým váleč-
ným konfliktům, armádě, katastrofám 
a krizím. Američanka Debi Cornwal-
lová na své výstavě ukazuje dva kri-
tické pohledy na současné Spojené 
státy se sílícími populistickými a mili-
taristickými tendencemi. První z nich 
s názvem Nezbytné fikce vytvořila 
v deseti vojenských výcvikových tábo-
rech, v nichž jsou postaveny repliky 
afghánských a iráckých vesnic. Foto-
grafovala tam americké vojáky trénující 
bojové situace, simulující těžká zranění 
nebo cvičící zatýkání nepřátel, které 
absurdně často představují najatí figu-
ranti z řad utečenců z Afghánistánu, 
Iráku a dalších zemí postižených vál-
kou. Při jejich prohlížení jsou mnozí 
diváci šokování drastičností barevných 
snímků uřezaných nohou, krve prýštící 
z poraněných hlav či urputných bojů 
a až po čase zjistí, že jde o simulace. 
Ale znepokojivý dojem zůstává dále, 
obzvlášť když je podpořen fotografiemi 
z druhého autorčina souboru Vzorní 
občané s někdy až sarkastickými záběry 
z různých akcí amerických naciona-
listů vášnivě podporujících Donalda 
Trumpa. Celkový dojem ještě umoc-
ňují montáže úryvků z hollywoodských 
filmů a záznamy ze soudních procesů. 
Americká armáda stojí v centru pozor-
nosti výstavy Armádní móda. Je ses-
tavena z výběru z více než 14 tisíc 
barevných negativů z nedávno otevře-
ného archivu ukazujících návrhy 
na rozličné typy vojenských unifo-
rem a ochranných obleků do růz-
ných prostředí a pro různé příležitosti, 
přileb, brýlí a bot. Vše ve stereotypním 

Randa Mirzaová | z cyklu Bejrútopie | 2006

Debi Cornwallová | z cyklu Nezbytné fikce | 2018
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silných fotografií současné prezidentky 
proslulé agentury Magnum. Proslulá 
francouzská konceptualistka Sophie 
Calle vystavuje fotografie náhrobků, 
ale i různé objekty typu ženských šatů 
a bot ve vlhkých arleských katakom-
bách, kde nepochybně podlehnou 
zkáze – s tou autorka ovšem předem 
počítá, celou expozici Je to na tobě, 
krásko pojímá jako metaforu pomíji-
vosti. Lucemburčan Michel Medinger 
představuje v podmanivém prostředí 
starého kostela mimořádně invenční 
instalaci černobílých a barevných foto-
grafií a rozličných objektů včetně sta-
rých dětských hraček, koster ptáků, 
sušených květin nebo porcelánových 
figurek. Celek, u něhož si není možno 
nevzpomenout na klasiky holandské 
malby, meziválečné surrealisty a Jana 
Švankmajera, se také v symbolické 
rovině zabývá pomíjivostí, ale činí to 
s velkou dávkou humoru. 

Na stále aktuálnější téma pravdivosti 
fotografií a nebezpečí dezinformací 
vtipně reaguje výstava Nový farmář, 
v níž v Berlíně žijící Bruce Eesly vytvořil 

za pomocí umělé inteligence fotografie 
gigantických dýní, cibulí, hlávek zelí 
a dalších výpěstků zemědělců z 50. a 60. 
let, údajně publikovaných v dobovém 
farmářském časopise nebo v letácích 
vybízejících ke zvyšování úrody za 
pomocí nových hnojiv. Zaslouženým 
vítězem Ceny Discovery se stal 
Francouz François Bellabas za projekt 
Elektronické dědictví. Spojil v něm práce 
ze tří období. V roce 2016 fotografoval 
lesní požár v Kalifornii. Později vložil 
pět tisíc vzniklých fotografií do GAN, 
umělé inteligence první generace. 
A loni použil snímky z této databáze 
prostřednictvím ChatGPT, Mid-
Journey a Dall-E k vytvoření strhující 
instalace hořících krajin. Vytvořil tak 
dokonalý příklad propojení ekologické 
tématiky a využití nejnovějších 
technologií. 

Hodně Japonska a Číny, minimum 
střední Evropy
Na letošním 55. ročníku nejstaršího 
fotografického festivalu, probíhajícího 
od začátku července až do 29. září, je 

Grzegorz Przyborek | Souvenir Arles | 1991 Mary Ellen Marková | Národní cirkus ve Vietnamu | 80. léta (Howard Greenberg Gallery, New York)

bohatě zastoupena japonská a čínská 
fotografická tvorba. Z té zaujala pře-
devším výstava Jsem pouliční pes, kte-
rou Číňan Mo Yi sestavil z expresivních 
pouličních záběrů z psí perspektivy 
vzniklých pomocí dálkové spouště nebo 
z autoportrétů fotografovaných apa-
rátem připevněným na jeho paži nebo 
na holi, kterou držel nad hlavou. Roz-
sáhlá přehlídka Jsem tak rád, že jsi tady. 
Japonské fotografky od 50. let do součas-
nosti zahrnuje řadu kvalitních děl, ale 
zastoupených autorek je příliš mnoho 
a mnohé fotografie stojí hluboce pod 
úrovní těch nejlepších. Překvapivě málo 
je v Arles zastoupena fotografie z Afriky 
či Latinské Ameriky (nepočítáme-li 
skvělou multimediální výstavu Wil-
liama Kentridge z Jihoafrické repub-
liky, která byla ovšem uvedena v Nadaci 
LUMA mimo vlastní festival). A bohužel 
už tradičně má minimální zastoupení 
fotografie ze střední Evropy. Sloven-
skou tvorbu v Arles letos vůbec nenaj-
deme. Polsko je v oficiálním programu 
reprezentováno výstavou fotogra-
fií nápaditých objektů, které Grzegorz 

Przyborek už celá desetiletí skládá ve 
svém ateliéru v Lodži. Výstava ovšem 
neprobíhá přímo v Arles, ale v rámci 
festivalové sekce Grand Arles Expres 
je uvedena ve Fotografickém centru 
v Marseille. Ale několik mladších foto-
grafů z Polska nebo polského původu 
se výborně uplatňuje v neoficiálních 
částech festivalu – například Nata-
lia Kepesz a Emilia Martin v soutěži 
Prix Dior Umění barvy, určené mladým 
talentům, či v Polsku žijící Běloruska 
Katerina Kouzmitcheva na skupi-
nové výstavě Pod povrchem, pořádané 
německým časopisem Profi Foto. Skvěle 
se osvědčil Polský brunch, uspořádaný 
Polským institutem v Paříži a Fotofesti-
valem v Lodži. Jeho návštěvníci si mohli 
prohlédnout přes devadesát polských 
fotografických knih i řadu projekcí. 

Akcent na adekvátní zastoupení žen 
pomohl v roce 2019 české fotografce 
Libuši Jarcovjákové k tomu, že na fes-
tivalu mohla mít jednu z největších 
a nejúspěšnějších výstav, v níž upou-
tala mezinárodní pozornost svými 
syrovými atoreflexivními díly. Letos se 

Jarcovjáková do Arles vrátila prostřed-
nictvím projekce filmu Ještě nejsem, 
kým chci být, který za použití tří tisíc 
fotografií z různých peripetií jejího 
života invenčně natočila režisérka 
Klára Tasovská a který už slavil úspěch 
na festivalech v Berlíně a v Karlových 
Varech. Projekce tohoto filmu bohu-
žel je spolu s jednou fotografií Viktora 
Koláře na výstavě o sportu a výsta-
vou snímků pouličních demonstrací 
v Londýně od studenta Institutu tvůrčí 
fotografie Slezské univerzity v Opavě 
Davida Sládka, uvedenou v rámci para-
lelního Off festivalu, jediným letošním 
českým zastoupením v Arles. 

(Rozšířený text z Lidových novin  
12. 8. 2024)

Vladimír Birgus
fotograf, historik fotografie, 

kurátor a pedagóg
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F E S T I V A L

Získala som príležitosť na job 
shadowing v rámci Erasmus+ a tak 
som sa rozhodla ju využiť naplno 
a nájsť si európsky fotofestival, na 
ktorom by som mohla načerpať nové 
pohľady na fotografiu, kurátorovanie 
či samotnú organizáciu festivalu 
a ktorý by zároveň rezonoval s mojím 
hodnotovým nastavením. Nakoniec 
z toho vyšiel Fotofestiwal v Lodži, na 
ktorého návštevu som mohla využiť 
zelenú dopravu (8 hodín rýchlikom) 
a ktorý ako jeden z mála veľmi 
otvorene komunikuje svoju snahu 
o udržateľnosť (ich plán udržateľnosti 
a environmentálnej zodpovednosti  
je dostupný na webe fotofestiwal.com/ 
2024/en/sustainability/ ).

Napriek tomu, že som naskakovala 
do už rozbehnutého vlaku, keďže 
som prišla na festival len deň pred 
jeho otvorením, som veľmi vďačná 
za príjemné prijatie a príležitosť 
získať hlbší vhľad do bežného 
pracovného chodu kolektívu v rámci 
najvyťaženejšej časti roka, keď sa 
podľa mojich skúseností ukazujú 
pravé charaktery ľudí a málokto býva 
nadšený zo zvedavého pozorovateľa.

Fotofestiwal vznikol v roku 2001 ako 
jedno z prvých fotografických podujatí 
v Poľsku. Odvtedy sa rozrástol na jeden 
z najvýznamnejších fotografických 
festivalov v Európe s poslaním nielen 
prezentovať fotografiu vo všetkých jej 
podobách, ale zároveň otvárať debaty 
o dôležitých spoločenských témach. 
Uvedomujúc si vyčerpanosť, ťažobu 
doby, traumu a túžbu po bezpečí sa 
v tomto ročníku rozhodli ponúknuť 
liečivý priestor na načerpanie síl, 
vydýchnutie a oslobodenie sa ako 
hlavnú tému tohto ročníka. Počas 
desiatich dní (13. až 23. júna) sa 
predstavilo 29 fotoprojektov a nabitý 
sprievodný program, ktorý zahŕňal 
mnoho vernisáží, koncertov, filmových 
premietaní, diskusií a neformálnych 
stretnutí. 

Jednou z najvýznamnejších súčastí 
festivalu bol tradične PHOTOMATCH, 
ktorý poskytuje platformu na 
prepojenie ľudí z oblasti fotografie.  
Na rozdiel od bežne známeho 
konceptu portfolio review 
je Photomatch založený na 
demokratickom a inkluzívnom modeli, 
v ktorom majú odborníci/odborníčky 
a tvorcovia/tvorkyne rovnaký priestor 
na zdieľanie a prezentovanie svojich 
skúseností, diel, motivácií či priameho 
pomenovania toho, čo ponúkajú 
alebo koho momentálne hľadajú 
(napr. fotoeditorka nemeckého Stern 
magazínu, Rahel Zander, hľadala 
fotografické projekty zamerané 
na krimi prípady, ktoré by mohla 
zviditeľniť v Stern Crime). Je dôležité 

Názov: Fotofestiwal 2024 – Oslobodenie 
Miesto: Lodz, Poľsko

Dátum: 13. – 23. jún 2024

FOTOFESTIWAL 2024 – OSLOBODENIE 

spomenúť, že recenzenti nedostávajú 
žiadny finančný honorár a účastníci 
neplatia za účasť, jedinou odmenou pre 
obe strany je príležitosť na vzájomnú 
spoluprácu. 

V rámci prvého dňa sa postupne 
odprezentovali všetci dvadsiati 
recenzenti/recenzentky (redaktorky 
časopisov, vydavatelia, kurátorky 
a kurátori festivalov, galérií a pod.) 
a dvadsiati účastníci a účastníčky 
rôzneho veku a zameraní, 
od začínajúcich talentov po 
skúsené umelecké dvojice. Ich 
prezentácie boli prístupné aj 
širokej verejnosti prostredníctvom 
krátkych päťminútových vstupov 
pripomínajúcich Pecha kucha (veľká 
sála, veľké plátno, mikrofón). Zažitý 
stres a mierny diskomfort z verejných 
prezentácií mnohým neskôr pomohol 
lámať ľady pri neformálnych debatách 
počas spoločného obeda, po ktorom 
nasledoval návrat do sály, kde každý 
v aplikácii označil, s kým by sa chcel 
na ďalší deň stretnúť. Ak sa záujem 
potvrdil na oboch stranách a obe 
osoby mali voľné miesto, čakali ich 
intenzívne individuálne konzultácie, 
ktoré sú aj pre mnohé introvertnejšie 
povahy o niečo príjemnejšie. Citlivosť, 
s akou sa organizátori dokázali naladiť 
na potreby účastníkov, je pre mňa 

fascinujúca. Nielen Photomatch, 
ale celý festival vyniká množstvom 
bezpečného a tvorivého priestoru 
na prepájanie ľudí, ktorých zaujíma 
fotografia. Neformálne stretnutia 
v príjemnom prostredí s dobrým 
jedlom a pitím (festival mal svoje 
vlastné vegetariánske menu a aj 
festivalový drink) prispeli k vytvoreniu 
skvelej atmosféry, ukázali, že sú 
dokonalou platformou pre objavovanie 
nových príležitostí, myšlienok či pre 
nadväzovanie spoluprác. 

Uvoľnenosť na stretnutiach 
vyvažovali návštevy výstav, ktoré 
otvárali neľahké témy vyrovnávania 
sa s osobnými či spoločenskými 
výzvami prostredníctvom fotografie. 
V hlavnom festivalovom centre sa 
predstavilo šesť individuálnych 
výstav od medzinárodných umelcov, 
medzi ktorými sme mali aj slovenské 
zastúpenie – fotografa a filmára 
Martina Kollára s projektom „After“, 
ktorým ma zasiahol intenzívnym, 
no zároveň intímnym pohľadom na 
skúsenosť so stratou blízkeho. Zatiaľ 
čo som pri jeho fotografiách zažívala 
mrazivú ťažobu, stačilo prejsť za 
stenu a tam ma čakalo prekvapivé 
útočisko „Soft Spot“ od Michaliny 
Kacperak. Vo svojom projekte (nielen 
vo fotografiách, ale aj pri vytváraní 

inštalácií) spolupracuje so svojou 
mladšou sestrou, ktorej detská izba 
sa mení na metaforický priestor ich 
vnútornej transformácie. Projekt je 
intímnou reflexiou dysfunkčnej rodiny, 
kde alkoholizmus a emocionálna 
neprítomnosť rodičov vytvorili 
prostredie plné osamelosti a neistoty, 
v ktorom sa stala imaginácia a tvorivosť 
jediným útočiskom. Fotografická 
tvorba Michaliny je hýbateľkou 
liečebného procesu v rodine, ktorý 
dokumentuje citlivo a hravo, pričom 
bezpečné prostredie na to potrebné 
vytvára aj v rámci výstavy, kde 
fotografie a kresby po stenách ružovej 
izby s hebkým chlpatým kobercom 
umožňujú jednoduchšie prepojenie 
s naším vlastným vnútorným dieťaťom. 
S rodinným prostredím pracoval 
aj Peter Puklus, ktorý vo svojich 
fotografiách a inštaláciách „Hero 
Mother – How to build the house“ 
spochybňuje tradičné stereotypné roly 
v rámci rodiny, pričom v najnovšom 
projekte „The Hero Father“ skúma 
najmä úlohu muža v spoločnosti.
Téma oslobodenia bola prítomná aj 
v diele španielskej umelkyne Glorie 
Oyarzabal, ktorá sa zaoberala úlohou 
múzeí v udržiavaní koloniálneho 
odkazu Západu. Švajčiarsky umelec 
Lukas Hoffman pozval návštevníkov 
na kontemplatívne zážitky svojimi 
precíznymi pozorovaniami stôp 
človeka. Kritiku kresťanských vplyvov 
v mexickej kultúre sme mohli vidieť 
v diele Diega Morena, pri ktorom 
ma bavili nielen samotné fotografie 
a vtipné zásahy do nich, ale aj emócie 
návštevníkov, lebo zrejme nachádzali 
uvoľnenie z vlastných poľských 
kresťanských reálií. 
Jedným z hajlajtov tohtoročného 
Fotofestiwalu bola interaktívna výstava 
„Fotografia je všadeprítomná“, určená 
bola deťom vo veku 7 až 12 rokov, ale 
aj hravým dospelým. Kurátorky Marta 
Szymańska, Katarzyna Sagatowska 
a Monika Szewczyk-Wittek sa rozhodli 
predstaviť fotografiu z úplne nového 
uhla pohľadu, kladúc otázky ako: Čo 
by sme nikdy nevedeli bez fotografií? 
Výstava ukázala fotografie z archívov 
NASA, ale aj diela umelcov ako Irmina 
Walczak & Sávio Freir, Carolle Benitah 
a Gabriele Galimberti a ďalších, pričom 
návštevníkom priblížili fascinujúci svet 
fotografie v prepojení s vedou či naším 
každodenným vnímaním. 

Významnou súčasťou festivalu bola 
aj prítomnosť Ukrajiny a Bieloruska. 
Tento rok sa zamerali na výstavu 
fotokníh, ktoré reflektujú súčasné 
spoločenské a politické kontexty týchto 
krajín. Odessa Photo Days priniesla 
prednášku o úlohe vernakulárnej 
fotografie počas vojny na Ukrajine, 
zatiaľ čo Minský mesiac fotografie 
predstavil diskusiu o umeleckých 

praktikách v Bielorusku. Projekt 
„New home #Lodz“ Yulie Shablovskay 
ako výsledok workshopu prepájajúci 
deti a teenagerov z Poľska, Ukrajiny 
a Bieloruska nám ponúka vhľad do 
života mladých, ktorí boli nútení 
emigrovať, prežiť túto skúsenosť 
a prostredníctvom fotografie 
nachádzať nových priateľov a domov 
v meste Lodž. 

Tento ročník veľmi svedomito a hĺbavo 
pracoval s potrebou vydýchnutia, 
načerpania síl, oslobodenia sa, a to 
nám sprostredkovali nielen formou 
fotoprojektov, ale aj v sprievodnom 
programe, ktorý obsahoval napr. 
online stretnutie venované smútku 
nad stratou milovanej osoby s Anjou 
Franczak ako súčasť výstavy „NO’AM” 
Grzegorza Wełnickiho či zdieľania 
príbehov fotografií na KOŁO ZDJĘCIA 
s psychoterapeutkou Agnieszkou 
Furtak. Výborne vyriešená bola aj 
zóna s fotoknihami kontrastujúca 
s oddychovou zónou, tulivakmi, 
hamakmi, kde sa na jednej stene 
v slučke premietali ľúbivé scenérie 
dažďových pralesov či vodopádov 
a kde sa okrem raňajok s knihami 
a diskusiami odohral záverečný 
koncert Silence, ktorý ponúkol čas 
na kontempláciu a stíšenie sa od 
vizuálnych vnemov.

Oceňujem dramaturgiu festivalu, kde 
sa ťaživé striedalo s uvoľnením a kde 
premýšľali o prístupnosti výstav pre 
každého (komentované prehliadky 
boli v poľštine, angličtine a dokonca 
aj v posunkovej reči). Jediné, čo mi 
v rámci festivalu chýbalo, bol katalóg, 
ktorý by som si mohla odniesť 
ako pripomienku tohto výborne 
zvládnutého ročníka. Financie však 
nepustia, a preto dúfam a držím palce, 
aby sa organizátorom dodatočne 
podarila aspoň netlačená online verzia. 

Skúsenosť z Fotofestiwalu 2024 mi 
pomohla oslobodiť sa od predstavy, že 
organizovanie festivalu potrebuje hie-
rarchickú štruktúru s direktívnym prí-
stupom jedného človeka. Namiesto toho 
som zažila, aké osviežujúce je vidieť 
nehierarchickú kolektívnu spoluprácu 
nadšených odborníčok a odborníkov, 
ktorých prepája spoločný zámer nám 
každoročne priniesť skvelé fotografické 
projekty so sprievodným programom, 
ktorý nielen zaujme svojím vizuálom, 
ale aj hĺbkou reflektovania aktuálnych 
tém a problémov, na ktoré proaktívne 
hľadá riešenia a ide nám príkladom. 

Lena Adamčáková
odborná pracovníčka pre fotografickú 

tvorbu v NOC

Peter Puklus | The Hero Father | 2024
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Priaznivci fotografie mali počas 
leta výnimočnú príležitosť vidieť 
výstavu najvýraznejšieho vojnového 
fotografa 20. storočia Roberta 
Capu. Sprístupnili ju verejnosti 
v rámci desiateho festivalu Viac 
ako sused – Týždeň maďarskej 
kultúry v Bratislave. O to sa zaslúžilo 
Veľvyslanectvo Maďarska a jeho 
Inštitút Liszta, v ktorom bola 
výstava. 

„André Kertész, Martin Munkácsi, 
Lucian Hervé a Robert Capa sú 
známe mená pre milovníkov umenia 
nielen doma, ale aj vo svete. Spája 
ich vášeň pre fotografiu, ikonické 
čiernobiele snímky, maďarský pôvod 
a celosvetové renomé. Spoločné majú 
aj to, že Inštitút Liszta fotografie 
každého z nich už v Bratislave 
predstavil,“ na slávnostnej vernisáži 
výstavy s kultúrnym programom 
povedal riaditeľ inštitútu Pál 
Venyercsan. Tesne pred vernisážou 
bola divadelná inscenácia 
o Capovom živote a tvorbe.

Podľa kurátora výstavy, riaditeľa 
Maďarského múzea fotografie 
Pétra Bakiho, počas svojho života 
Robert Capa mnohokrát dokázal 
svoju odvahu na bojisku aj mimo 
neho. Najznámejšie fotografie 
z jeho tvorby sa spájajú s bojiskom, 
hoci sám vždy tvrdil, že by chcel 
byť nezamestnaným vojnovým 
korešpondentom. A dobre vedel, 
o čom hovorí. Videl množstvo 
zmrzačených ľudí aj ich smrť, a to 
nielen obrazne, ale v holej realite. 
Pritom stále tvrdil, že je reportérom, 
ktorý nie je súčasťou záberu, čiže 
nezasahuje do vytvárania okamihu 
ani do života postáv na snímkach. 
V dnešnej fotožurnalistike sa to už 
takmer vyžaduje, ale v Capovej dobe 
to ešte nebolo samozrejmosťou. 

Na výstave som ocenil texty 
k fotografiám, ktoré boli až 
trojjazyčne (anglicky, maďarsky, 
slovensky). Keďže boli datované, 
mohli byť zoradené chronologicky. 
Vo výbere čiernobielych dokumentov 
z rokov 1936 – 1954 dominovala 
vojnová tematika s titulnou 
fotografiou na plagáte Smrť 
revolucionára (5. 9. 1936), kedy 
strelou do hlavy zasiahnutý muž 
padá k zemi a z vystretej pravej 
ruky mu letí puška. Rovnako slávne 
sú Capove ikonické, hoci neostré 
zábery z vylodenia spojeneckých 
vojsk počas operácie Overlord na 
plážach francúzskej Normandie (6. 
6. 1944). Tie inšpirovali amerického 
režiséra Stevena Spielberga na 
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FOTOGRAFIE ROBERTA CAPU PRIPOMENULI 80. VÝROČIE 
VYLODENIA VOJSK V NORMANDII

vytvorenie scény vylodenia v takmer 
trojhodinovej filmovej akčnej dráme 
v hlavnej úlohe s Tomom Hanksom 
Zachráňte vojaka Ryana (1998), ktorá 
získala piatich Oscarov. Výstava 
bola aj pripomienkou veľkolepého 
80. výročia tohto dňa D, dôležitej 
udalosti druhej svetovej vojny, 
ktorou sa otvoril západný front. Na 
trojdňových oslavách francúzsky 
prezident Emmanuel Macron 
privítal viac ako 20 prezidentov, 
ďalších vrcholných predstaviteľov 
a významných hostí z rôznych krajín 
sveta. Neostrá fotografia Omaha 
Beach dokumentuje historické 
vylodenie v Normandii aj pripomína 
tento ocenený film. Vedľa nej bol na 
výstave optimistický vojenský portrét 
usmievajúceho sa Roberta Capu 
s prilbou na hlave, akoby ani netušil, 
akých životu nebezpečných situácií 
bude opäť svedkom. Tento vojnový 
fotograf bol vždy v prvej línii, čo 
pripomína aj názov výstavy, no jeho 
fotografie nikdy neboli plné krvi či 
drastické, ale skôr emotívne. Ako 
napríklad plačúce ženy v Neapole 
na snímke Pohreb dospievajúcich 
partizánov (1943) alebo obyvatelia 
Bilbaa s obavami sa pozerajúci na 
oblohu (Letecký poplach na Gran 
Biu, 1937), ako rozhnevaný dav na 
ulici prenasledujúci ženu s dieťaťom 
na rukách (Opovrhovanej žene sa 
narodilo dieťa s nemeckým vojakom, 
1944), ako päťčlenná rodina stojaca 
bezradne pred zbúraným domom 
v Norimbergu (Nemecká rodina 
na ulici, 1945), vojak lúčiaci sa 
s dievčaťom na zábere Odchod vojsk 

na front, Barcelona, 1936, sediaci 
pilot v kokpite stíhacieho lietadla 
pred štartom uvažujúci, či sa vráti 
živý (Americký pilot, Tunisko, 1943) 
alebo ako visiaci padák zachytený 
na drôtoch elektrického vedenia 
a pod ním ležiaci vojak (Parašutista, 
1945). Emotívne momentky sú aj na 
fotografiách: Dieťa s papierovým 
tankom po prehliadke 4. apríla 
1948 vo Városligete, Americkí 
vojaci na svätej omši na pobreží St. 
Laurent Sun Mer, 1944, Večerný čaj 
v protileteckom kryte, 1941, Koniec 
vojny, ruiny varšavského geta, 
1948, či záber Nahmid, Indočína, 
21. 5. 1954, ktorý vznikol štyri dni 
pred Capovou smrťou. Výstava 
bola spestrená ďalšími snímkami 
civilistov počas vojny i dvoma 
s kultúrnou tematikou, ktorej 
sa autor tiež venoval. Fotografia 
Najnovší film Charlie Chaplina, 1948, 
transparentom cez ulicu a davom 
ľudí dokumentuje jeho premiéru. 
Druhá je oddychový záber v kresle 
sediacej Ingrid Bergman počas 
nakrúcania filmu Víťazný oblúk, 
1946. Táto herečka bola treťou 
krátkou láskou fotografa. 

Robert Capa, vlastným menom 
Endre Friedmann, sa narodil 22. 
10. 1913 do židovskej krajčírskej 
rodiny v Budapešti. Jeho matka Júlia 
Henrietta Berkovits pochádzala zo 
slovenských Veľkých Kapušian a otec 
Dávid Friedmann z transylvánskej 
dediny Ciucea v Rumunsku. Endre 
študoval v Budapešti na Evanjelickej 
škole a na Gymnáziu Imreho 

Madácha. Začal fotografovať ako 
samouk, chcel sa stať žurnalistom, 
zaujímal sa o dianie v spoločnosti. 
Zúčastnil sa na demonštráciách 
proti režimu admirála a politika 
Miklósa Horthyho. V roku 1931 
bol maďarskou tajnou políciou 
zatknutý, zbitý do bezvedomia 
a uväznený za radikálnu politickú 
činnosť. Manželka policajného 
úradníka, ktorá poznala Capovu 
rodinu, vybavila jeho prepustenie 
s podmienkou, že ihneď opustí 
Maďarsko. Čiže z politických 
dôvodov odišiel z vlasti v júli 
1931. Peštianska židovská obec 
mu poskytla financie na cestu 
cez Viedeň, Brno, Prahu do 
Berlína. Keď sa Adolf Hitler 
stal nemeckým kancelárom, 
sen o štúdiu žurnalistiky sa pre 
mladého Friedmanna skončil. 
Od augusta 1933 skúšal šťastie 
v Paríži. To ho stretlo po ťažkom 
období v takmer úplnej chudobe, 
keď v nasledujúcom roku spoznal 
úspešného krajana André Kertésza, 
ktorý ho učil fotografovať aj mu 
pomohol nájsť prácu. Friedmann 
sa profesionálnym fotografom stal 
v parížskych novinách Regards. 
Pri práci sa zoznámil so svojou 
prvou láskou, nemeckou židovskou 
utečenkou Gerdou Pohorylle, ktorú 
Endre učil fotografovať. Vytvorili 
úspešný pár pod pseudonymami 
Gerda Taro a Robert Capa. Stalo 
sa to v roku 1936, keď už bol Endre 
vyťažený prácou a vtedy bol v Paríži 
iný fotograf menom Friedmann. 
Vo Francúzsku sa Capa vydával 

za amerického fotografa aj preto, 
aby o jeho zábery bol väčší záujem. 
Dokumentami z občianskej vojny 
v Španielsku (1936) sa dostal do 
popredia svetového fotožurnalizmu 
a začal spoluprácu so známym 
americkým časopisom Life. 
Španielske reportérske cesty Capu 
sa skrížili s vojnovým spravodajcom 
Ernestom Hemingwayom a ďalším 
výnimočným fotografom – 
Slovákom Dežom Hoffmannom, 
ktorý sa výrazne zaslúžil o slávu 
anglickej hudobnej skupiny The 
Beatles. Koncom 30. a začiatkom 
40. rokov Capa striedavo vytváral 
reportáže s politickou, vojnovou, 
sociálnou i športovou tematikou. Po 
vypuknutí 2. svetovej vojny pracoval 
ako fotoreportér časopisov Life 
a Collier’s v Európe a severnej Afrike. 
V roku 1944 nafotil spomínané 
zábery z vylodenia vojsk spojencov 
v Normandii. Jeho obetavá 
a neopakovateľná práca bola takmer 
zničená, keď zaslané negatívy 
nedbalo spracovali v agentúrnom 
fotolaboratóriu, zachovalo sa 
iba 12 záberov, aj to technicky 
menej vydarených. Capa v Paríži 
založil s Davidom Seymourom, 
Henri Cartier-Bressonom, 
Georgeom Rodgerom a Williamom 
Vandivertom medzinárodnú 
fotografickú agentúru Magnum 
Photos (1947), o štyri roky sa stal jej 
prezidentom. Okrem agentúrnej 
práce sa venoval cestopisnej 
literatúre a portrétnej fotografii. 
Stretával sa s Pablom Picassom, 
Ernestom Hemingwayom, Johnom 
Steinbeckom a inými známymi 
umelcami. Od konca 40. rokov písal 
cestopisné reportáže pre Holiday 
a iné časopisy. Príležitostne sa vracal 
k práci vojnového reportéra, čo sa 
mu stalo osudným. Zomrel 25. mája 
1954 počas dokumentovania bojov za 
oslobodenie francúzskej Indočíny, 
keď stúpil na nášľapnú mínu.  
Zomrel s fotoaparátom v ruke 
vo veku 40 rokov. Dočasne bol 
pochovaný v Hanoji, jeho zvyšky 
previezli do USA, kde mal trvalý 
pobyt. Je pochovaný na cintoríne 
Amawalk Friends v New Yorku 
vedľa svojej matky a brata Cornella. 
Maďarsko si v roku 2013 storočnicu 
Capu uctilo vydaním poštovej 
známky. 

Pavol Erdziak 
publicista

Robert Capa | Smrť militaristu | 1936
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R E C E N Z I A  –  V Ý S T A V A

Milota Havránková (1945) študovala 
na filmovej fakulte FAMU v Prahe, kde 
sa stala prvou ženskou česko-sloven-
skou absolventkou novovzniknutého 
odboru fotografie. Bola prvou profesor-
kou v odbore fotografie na Slovensku 
(2006). Spoluzakladala Katedru foto-
grafie a nových médií VŠVU v Brati-
slave (1993). Takmer 50 rokov formovala 
mladých fotografov ako pedagogička. 
Autorkina tvorba predstavuje insceno-
vanú a výtvarnú fotografiu i významné 
presahy do médií dizajnu, módy, 
architektúry, videa a experimentál-
neho filmu. Silné umelecké podhubie 
60. rokov štúdia na FAMU, v ktorom 
sa sformovala československá nová 
vlna, malo zásadný vplyv na autorkinu 
tvorbu a život. Najmä v jej ranných die-
lach je citeľný vplyv surrealistov (Man 
Ray), konštruktivistov ruskej avant-
gardy i českej moderny.

V priestoroch Mirbachovho paláca 
GMB prebieha v súčasnosti rozsiahla 
retrospektívna výstava Modrá stre-
cha, kde môžeme vidieť prierez tvor-
bou MH, ktorú predstavujú analógové 
i digitálne fotografie, objekty, video. 
Leitmotívom výstavy sa stala Milo-
tina pôvodná drevenica na samote 
v stredoslovenskom kraji Drábsko, 
ktorá je desaťročia pre autorku azy-
lom, druhým domovom. Trávi tam leto 
aj momenty, keď potrebuje byť sama, 
s rodinou a priateľmi, vzdialená ruchu 
civilizácie.

Výraznou modrou farbou, ktorou pred 
rokmi Milota natrela strechu, svieti 
drevenica jasným názorom do diaľky 
a vytvára v kraji novú tradíciu. Nepre-
hliadnuteľnú a svojskú. 

Tvorba Miloty Havránkovej je plná 
vnútornej geometrie a vizuálno-ob-
sahových metafor. Je to miestami 
surová poézia, kde surová neznamená 
krutá. Pomenúva čosi archetypálne, 
bytostné, vyvierajúce z jadra, zbavené 
banálneho.

Dôležitou líniou autorkiných diel je 
téma rodiny, téma vzťahov a väzieb. 
Nemenej dôležitou je otázka ženskej 
identity (Mýtus, 1972; Stratený mýtus, 
1975; Introspekcia, 1975; Ponorená 
sebou, 1975; Moje zbrane, 1965; Oži-
venie, 1979; Socha, 1970; Závoj, 1980). 
Autorka spochybňuje vnímanie ženy 
ako akejsi mýtickej postavy. Neži-
vého objektu, nedotknuteľnej busty 
uloženej na vyvýšenom piedestáli. 
Reflektuje tento mýtus s cieľom naň 
poukázať, narušiť ho, rozbiť. 
Milota Havránková kóduje obraz svo-
jich fotografií vlastným silným pozna-
ním, kde skúsenosť i kritické myslenie 
spolu s intuíciou nestoja v rozpore, ale 
v prirodzenom, vzájomne prepojenom 
dialógu.

FOTOGRAFIA NIE JE IBA ZÁZNAM,  
JE TO LATENTNÁ REVOLÚCIA

Ranná fotografická tvorba autorky 
je plná experimentu s rôznymi for-
mami analógového technologického 
procesu, ktorý podľa svojich pred-
stáv ohýba a prispôsobuje si (Premeny, 
1965 – 1968). No potreba modifikovať 
a pretvárať svet okolo seba je zjavná 
aj v dielach ďalších období. Ako pre-
cízny chirurg v svojom vlastnom vnú-
tornom laboratóriu preparuje, strihá, 
zošíva, pridáva iné materiály, dokres-
ľuje (Rodinný album, 2005).
Minulosť. Uchovanie. Narúšanie. 
Mýtus. Piedestál. Identita. Skúma-
nie. Zraniteľnosť. Zvedavosť. Mutácia. 
Túžba a nutnosť prekopať sa k jadru. 
Krása. Bolesť. Bytostná, existenciálna. 
Uchvátenie tvorbou. Obsesia. Hlboký 
vnútorný poryv. Tichý vzdor. Plynu-
tie. Čas, jeho zastavenie, jeho ukotve-
nie aj popretie.

Inscenované výtvarné fotografie 
Miloty Havránkovej na prvý pohľad 
zaujmú svojou expresívnou vizualitou. 
Dojem dotvára sugestívna architek-
túra priestoru, ktorej dominuje čierna 
farba v kontraste s bodovým osvetle-
ním. Majestátnosť divadelného. Pod 
touto vrstvou je však skrytých ešte nie-
koľko ďalších. Krehkosť, senzitivita, 
zložitá spleť vnútorného makrokozmu 
aj komplexné konceptuálne, inte-
lektuálne a kontextuálne rozhrania. 
Vnútorné drámy pretavené cez prie-
zor objektívu a vlastnej prizmy vní-
mania reality. Fotografia, analógová 
aj neskôr digitálna, sa stáva osobnou 

alchýmiou i spôsobom existencie, 
zaznamenáva hĺbku životnej skúse-
nosti, skúsenosti, ktorá je subjektívna, 
no zároveň sa ne/priamo dotýka spo-
ločenského, politického, vonkajšieho. 
Svojím vlastným spôsobom vzdo-
ruje a často sa i nenápadne, niekedy 
podvedome búri voči zažitým stereo
typom spoločnosti. Vrstvy jednotli-
vých fotografických príbehov hovoria 
o seba-objavovaní, seba-uvedomovaní, 
seba-nachádzaní a seba-prežívaní pro-
stredníctvom tvorby.

Výstava Modrá strecha nie je iba 
o fotografiách a artefaktoch. Ich pôso-
benie umocňuje priestor galérie pre-
tavený v organicky kompaktný celok, 
ktorý vznikol v spolupráci s českým 
architektom a vizuálnym umelcom 
Richardom Loskotom.

Hneď v prvej miestnosti galérie je 
inštalovaný priestorový objekt (Modrá 
strecha, 2009), levitujúca maketa 
domu s modrou strechou, ktorá sa 
tiahne až kamsi k oblohe. V inej mies
tnosti galérie nájdeme metaforu sku-
točného domu, rozmernú priestorovú 
inštaláciu z hutného starého dreva aj 
expresívne rodinné portréty. Tento 
dom má pevné korene, korene uple-
tené z generácií, tých minulých aj tých 
súčasných. Tie držia základy domu, 
kotvia ho, robia ho dom-ovom. 
Možno nás nabáda k poznaniu, že 
všetci sme vlastne také „domy” – „Ty 
si aký dom?” Počujem, ako by sa pýtal 

imaginárny hlas. „Aký priestor pred-
stavuješ? Pre seba a pre iných?”
Korene minulých generácií kotviace 
dom predstavujú čosi archetypálne, 
zhustené a primárne. Naopak, levitu-
júca strecha makety drevenice v galé-
rii túto hutnosť popiera, zjemňuje, 
oslobodzuje. Načrtáva tak priestor 
kdesi na pomedzí dvoch svetov, toho 
pozemského aj toho, čo sa vynára za 
jeho hranicou. Priestor nezaťažený 
koreňmi, ktorý nemá dno ani nosný 
systém. Stáva sa tak čímsi voľným, 
efemérnym. Vnútorná sloboda je ako 
tá levitujúca modrá strecha. Dá sa 
v nej ukryť. Nájsť azyl.

Milota Havránková vstúpila na 
výtvarnú scénu v časoch temnej nor-
malizácie 70. rokov minulého storočia, 
v dobe, ktorá vôbec nepriala slobod-
nému sebavyjadreniu. Napriek tomu 
si autorka vedela udržať a vytvárať 
vlastné ostrovy slobody, ktoré neboli 
napadnuteľné perzekúciami von-
kajšej moci. A to zároveň ako jedna 
z mála ženských fotografiek v inak 
prevažne mužskom svete fotografov 
tej doby. Byť ženou umelkyňou v stále 
ešte patriarchálne nastavenej spoloč-
nosti nie je ľahké. Byť osobitou soli-
térkou s jasnou víziou, ktorá stiera 
hranice, nikam nezapadá, vytvára 
vlastné súostrovia a narúša tým zabe-
hané stereotypy, je celoživotná výzva. 
O to väčšmi, ak umelkyňa žije a tvorí 
na Slovensku. 

Milota Havránková je vesmírom sama 
osebe. Jej vesmír silno gravituje a vťa-
huje, vibruje odvahou experimentovať, 
nazerať na svet z rôznych perspektív 
a posúvať hranice poznaného. Tvorba 
je pre Milotu Havránkovú zrkad-
lom, viacvrstevná mapa vnútorného 
labyrintu, v ktorom skúma, pretvára, 
preparuje, analyzuje. Zviditeľňuje 
neviditeľné sama sebe a neskôr aj 
svetu okolo. Prostredníctvom svojej 
tvorby vťahuje diváka do inej reality. 
Táto realita však napriek imaginá-
cii nie je imaginárna, je možno sku-
točnejšia ako tá objektívna. Zbavená 
prizmy každodennosti, akú sme 

zvyknutí denne vnímať voľným okom, 
zaostruje fotografka na to, čo pova-
žuje za podstatné. Zdôrazňuje to aj 
spôsobom inštalácie výstavy. V prítmí 
galérie mieri bodovým osvetlením na 
obrazy a artefakty, ktoré sa vynárajú 
zo šera miestnosti ako dôležité útržky 
pamäte, fragmenty, na ktoré sa neza-
búda. 
Naprieč celou svojou tvorbou ostáva 
v pohybe času. Nehľadí sentimen-
tálne do minulosti, má potrebu dívať 
sa vpred. Možno aj preto bola Milota 
prvou slovenskou fotografkou, ktorá 
začala fotografovať na digitál. Svoje 
staré analógové fotoaparáty nechala 
odliať do sadry, striebra a zlata. Takto 
vzniknuté spätne odfotila a vystavila 
v galérii (Next page, 2014). Vzdala im 
náležitú dôležitosť, a úctu a zároveň 
ich pretvorila na artefakt. 
Žijeme na prahu post-digitálnej éry, 
ktorá je stále viac zahltená obrazom 
a fotografiami. Denne ako na bežia-
com páse vznikajú milióny aj celkom 
vyprázdnených banálnych fotogra-
fií a záberov. Zároveň žijeme vo svete, 
kde si málo ľudí skutočne dopraje ten 
luxus spoznať samých seba, myslím do 
hĺbky pochopiť, kým sme. Autorkina 
tvorba je o tejto hĺbke.

Pre svoju osobitosť bola Milota Hav-
ránková pre mnohých kunsthistorikov 
roky enigmou. Nevedeli ju uchopiť ani 
zaradiť. Svietila do diaľky ako modrá 
strecha v kraji Drábsko, ktorú si každý 
všimne, no nevie, čo si o nej vlastne 
myslieť. 

MH: „Som svoja tvorba.“ Magnetická, 
neprehliadnuteľná aura a identita 
Miloty Havránkovej splývajú s jej tvor-
bou v jedno. Jej esencia a osobnosť sa 
premietajú do všetkého, čo robí a čím 
žije: do jej tvorby, do jej pedagogic-
kej činnosti, do komplexného rázu jej 
výstav/y, dokonca aj do interiéru jej 
obydlí a samotného výzoru autorky. 
Všetko, čoho sa dotkne, v sebe nesie 
ikonický punc značky Milota. 
Jej odkaz však presahuje hranice ume-
nia. Hovorí o príbehu jedinečnej 
a silnej ženy-umelkyne, jednej z najvý-
raznejších postáv slovenskej fotografie 
druhej polovice 20. storočia po súčas-
nosť, ktorá mala odvahu ísť za vlast-
nou víziou a robiť to, čo chcela ona 
sama, a to aj v prostredí, ktoré tomu 
nie vždy prialo a rozumelo.

Andrea Juneková
vizuálna umelkyňa a fotografka

bývalá študentka  
prof. Miloty Havránkovej

Milota Havránková | Nová miera | 2006 | foto: Andrea Juneková

Milota Havránková | Oživenie | 1979 | foto: Andrea Juneková

Milota Havránková | Torzo | foto: Andrea Juneková
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Názov výstavy: Károly Divald a jeho 
synovia. Z Prešova do Budapešti. 
Trvanie: 28. 6. – 6. 10. 2024
Miesto: Slovenská národná galéria, 
Vodné kasárne, 1. poschodie – sála I
Kurátorka: Lucia Almášiová
Grafický dizajn výstavy a katalógu: 
Eva Šimovičová

Osobnosť fotografa Karola Divalda 
pochádzajúceho z územia dnešného 
Slovenska je jednou z nosných 
osobností dejín fotografie 19. 
storočia bývalého Horného Uhorska. 
Napriek tomu mu bola venovaná 
iba malá pozornosť predstavujúca 
parciálne štúdie o jeho tvorbe alebo 
tvoriaca heslá v rôznych publikáciách 
o dejinách fotografie na Slovensku. 
Tento nedostatok sa snaží odstrániť 
výstava, ktorá je výsledkom viac ako 
desaťročného bádateľského úsilia jej 
kurátorky. Vzniká tak projekt, ktorý 
sa snaží vnímať Divalda nielen ako 
fotografa Tatier, ale zameriava sa na 
všetky jeho fotografické počiny, zákazky 
a sféry záujmu, ako aj na ďalších členov 
patriacich k „fotografickej dynastii“ 
Divaldovcov. 
Kurátorka zbierok moderného 
a súčasného umenia, zbierky fotomédií 
SNG Mgr. Lucia Almášiová, PhD. 
systematicky bádala a zhodnotila 
fotografickú pozostalosť Karola 
Divalda s presahom na Slovensko 
a zbierky SNG. Okrem Slovenskej 
národnej galérie bolo najviac fotografií 

Károly Divald a jeho synovia.  
Z Prešova do Budapešti. 

Matúš Zajac
Vzdialená blízkosť

v prospech prvých troch synov 
Karola, Ľudovíta a Adolfa, ktorí sa 
snažili pokračovať v odkaze svojho 
otca a významným spôsobom tiež 
prispeli k zachovaniu obrazu krajiny 
Horného Uhorska okolo a po roku 
1900. Obohacujúcim vkladom 
výskumnej činnosti Lucie Almášiovej 
je aj zaradenie portrétov učňov 
a zamestnancov v Divaldovom ateliéri, 
ktoré ilustruje nielen význam ateliéru, 
ktorý mal viac pobočiek, ale dokladá 
aj význam mravčej práce rôznych 
fotografických procesov a úkonov, 
ktorá stojí za úspechom tohto 
podnikateľského subjektu. Okrem 
vystavených diel je súčasťou výstavy aj 
biografia Karola Divalda, rodokmeň 
jeho rodiny a získané ocenenia.
Veľkým plusom tejto dočasnej výstavy 
je vznik monografie, ktorá je graficky 
kvalitná, na čo sme už v podstate u SNG 
zvyknutí (v tom najlepšom zmysle 
slova). Výstava s publikáciou tak tvoria 
základný pilier každého budúceho 
bádania nielen o významnej osobnosti 
Karola Divalda a jeho fotografickej 
dynastie, ale aj o vývoji fotografie  
19. storočia na Slovensku. Je jedným 
z mála monografických vkladov 
slúžiacich ako odraz pri štúdiu tvorby 
prvých fotografov na našom území 
a verím, že nie posledným.
Katalóg k výstave: ALMÁŠIOVÁ, Lucia. 
Károly Divald a jeho synovia.  
Z Prešova do Budapešti. Bratislava: 
Slovenská národná galéria, 2024, 173 s., 
ISBN 978-80-8059-274-5.

Katarína Bányászová
archivárka a kurátorka fondu historickej 

fotografie SNM – Múzea Betliar

zapožičaných z Magyar Nemzeti 
múzea a svoje originály zapožičali 
aj múzeá, galérie, knižnice a archívy 
z Viedne, Krakova, Budapešti, Brna, 
ako aj slovenské inštitúcie a súkromní 
zberatelia, u ktorých sa jednotliviny 
alebo aj súbory fotografií dodnes 
zachovali. Možnosť výberu tých 
kvalitnejších a obsah doplňujúcich 
fotografií tak umožnilo autorke výstavy 
voliť si, nielen z toho umeleckého, ale 
najmä komplexnejšieho historického 
hľadiska, tematicky koncepčné diela 
ilustrujúce široký záber fotografa 
známeho najmä krajinárskou 
fotografiou. Koncepcia výstavy 
sleduje Divaldovu kariéru v celkovo 
chronologickom slede s vymedzením 
záujmov fotografa – cez prvý ateliér 
a tvorbu portrétov po fotografovanie 
krajiny, šírenie pohľadníc a albumov, 
vrátane konkrétnejšieho vybočenia 
z týchto sfér, až po prebratie pobočiek 
ďalšou generáciou.
Výstava mapuje začiatky Divaldovej 
osobnosti koreniace v Banskej Štiavnici, 
kde pôsobil ako lekárnik. Záujem 
o fotografiu vyústil v priebehu 60. rokov 
19. storočia do kariéry, ktorú začal ako 
portrétny fotograf v Bardejovských 
Kúpeľoch a Prešove. Od začiatku 70. 
rokov sa z neho stal jeden z prvých 
fotografov Tatier. V tomto záujme 
bol podporovaný aj spoluprácou 
s novozaloženým Uhorským 
karpatským spolkom a aj vďaka 
tomu sa dostal aj k fotografovaniu 

Titul: Distant Proximity
Autor: Matúš Zajac
Grafický dizajn: Martin Česanek
Formát: 272 x 208 mm, 162 strán,  
77 fotografií
Vydavateľstvo: self-published
ISBN: 978-80-570-5228-9

Z blízkej vzdialenosti som pozorovala 
vznik diela Matúša Zajaca, ktoré je 
nielen presvedčivým dokumentom, ale 
zároveň osobnou výpoveďou človeka 
plného empatie a schopnosti zachytiť 
špecifické momenty, ktoré sú nám 
také vzdialené. Matúš sa vydal na 
vyčerpávajúcu cestu, ktorou sa uberá 
len veľmi málo fotografov, a to z dôvodu 
jej náročnosti, ťaživosti, stigmatizácii, 
tabuizovania a limitovaného prístupu. 
Ocitol sa v čase, ktorý zamrzol. 
V prostredí, ktoré je desaťročia 
nezmenené. Za uzatvorenými dverami, 
v „cul de sac”, na konci slepo končiacej 
ulice, kam nikto z nás dobrovoľne 
nezabočí. 
Matúš do svojej v poradí štvrtej knižnej 
publikácie vložil množstvo energie. 
Nehovorím len o výbere papiera, 
použitej tlači či grafike. Listujem ňou 

východných Karpát a Pienin. 
V súvislosti s fotografiou krajiny 
a propagáciou regiónu vznikali v jeho 
ateliéroch aj pohľadnice so zábermi 
na kúpeľné mestá, jaskyne a rôzne 
prírodné pozoruhodnosti. Často boli 
jeho pohľady na Tatry a krajinu formou 
pohľadníc reprodukované v ateliéroch, 
ktoré zdedili jeho synovia s minimálnou 
obmenou, inokedy kolorované alebo 
reprodukované formou tlače. Už v roku 
1878 založil v Prešove jednu z prvých 
svetlotlačiarní a neskôr si otvoril aj 
pobočku v Budapešti.
Známe a po pamäťových inštitúciách 
rozstrúsené sú aj Divaldove portrétne 
fotografie, ktoré vtedy prirodzene 
tvorili istý základ pre odbyt 
podnikateľskej činnosti a reklamu 
každého fotografa. Vo svojich 
začiatkoch nemal v okolí Bardejova 
Divald žiadnu konkurenciu a od jeho 
ateliéru je v tomto prostredí Slovenska 
starší už len košický ateliér Imricha 
Rotha (od 1853) a Lazára Letztera 
(od 1855). Výstava mapuje aj rozvoj 

vybavenia ateliéru, použitých techník 
a pracovných postupov ateliéru a snaží 
sa aj o identifikáciu portrétovaných 
členov z radov aristokracie či 
významných lokálnych osobností, ktorí 
pózovali v Divaldovom ateliéri.
Širší rozsah Divaldovho záujmu 
predstavuje fotografovanie 
šľachtických panstiev, kaštieľov 
a priemyselných prevádzok, ktoré 
vznikali na objednávku ich vlastníkov. 
Nakoľko ide neraz o nedochované 
sídla, tvoria tieto fotografie unikátny 
pohľad do exteriérov a interiérov 
nenávratne zaniknutej architektúry, 
ktorá predstavovala na tú dobu 
najmodernejšie sídla aristokratov. 
Zaujímavá je aj Divaldova podpora 
Prešova po požiari a fotografické 
zdokumentovanie tejto živelnej 
katastrofy. Prestíž každého fotografa 
zvyšovala aj účasť na svetových 
a krajinských výstavách, ktorých sa 
zúčastňoval aj Karol Divald, čo tvorí 
ďalší okruh jeho činnosti. 
V roku 1890 sa vzdal svojich podnikov 

už niekoľký raz a vťahuje ma čím ďalej, 
tým intenzívnejšie. Do sveta, ktorý 
nepoznám. Do desivého a zároveň 
odzbrojujúceho sveta plného ľudskosti. 
Do sveta tých, ktorí sú chorí. Presne 
takto ľudí s mentálnym postihnutím 
definoval Anders Petersen, Matúšov 
veľký fotografický vzor, keď hovoril 
o svojom diele z prostredia sociálnych 
zariadení. Povedal, že sú to naše sestry, 
naši bratia. Sú rovnakí, len chorí. 
Napriek tomu ich ukrývame tam, kam 
nikto nedovidí. Čo ich okrem choroby 
definuje? Matúš si pri odpovedi na túto 
otázku pomáha priamymi portrétmi, 
zátišiami, vymedzeným prostredím, 
vzťahmi, objatiami, ktoré všetci tak 
veľmi potrebujeme. 
Matúš sa hlboko ponára do života 
portrétovaných, zachytávajúc ich 
boje a odolnosť s úrovňou intimity 
a empatie, ktorá je v dokumentárnej 
fotografii zriedkavá. Jeho práca je 
svedectvom sily fotografie, ktorá nebola 
vytvorená len na pozorovanie, ale aj 

na angažovanie sa, pričom prináša 
do popredia skúsenosti tých, ktorí 
sú často spoločnosťou prehliadaní. 
Sociologické pozadie Matúšových 
fotografií je kľúčové pre pochopenie 
hĺbky tohto diela. Zameriava sa na 
komunity, ktoré existujú na okraji 
spoločnosti – či už kvôli kategorizácii, 
etnicite alebo sociálnemu vylúčeniu. 
Tým, že sa ponoril do týchto prostredí, 
Matúš dokázal získať dôveru svojich 
postáv, čo si vyžadovalo nielen čas 
a trpezlivosť, ale aj hlboké pochopenie 
komplexných dynamík. Výsledkom je 
zbierka fotografií, ktoré sú rovnako 
o kontexte, v ktorom boli vytvorené, ako 
aj o jednotlivcoch na nich zobrazených. 

Matúš čelil počas práce na Distant 
Proximity mnohým výzvam. Samotná 
povaha projektu znamenala, že musel 
čeliť citlivým situáciám. Získanie 
dôvery fotografovaných nebolo 
jednoduché; vyžadovalo si to starostlivú 
rovnováhu medzi tým byť outsiderom 
a empatickým pozorovateľom. Matúš 
sa musel vysporiadať s etickými 
otázkami o reprezentácii, súkromí 
a potenciálnom využívaní svojich 
subjektov. Jeho prístup je však plný 
hlbokej úcty a pokory, pričom sa vyhýba 
akémukoľvek náznaku voyerizmu alebo 
senzáciechtivosti. Jeho používanie 
svetla a tieňa, v kombinácii so zrnitou 
textúrou čiernobieleho filmu, evokuje 

emocionálnu hĺbku a maliarske 
kvality piktorializmu. Zároveň surový, 
intenzívny emocionálny výraz, ktorý sa 
nachádza v mnohých jeho fotografiách, 
nesie znaky expresionizmu. Táto 
kombinácia vplyvov vytvára vizuálny 
jazyk, ktorý je nadčasový a zároveň 
hlboko pôsobivý, čo mu umožňuje 
sprostredkovať tvrdú realitu života 
jeho postáv a zároveň zdôrazniť ich 
vnútornú silu a ľudskosť. 
Etické otázky sú v Distant Proximity 
na poprednom mieste. Matúšova 
práca otvára dôležité otázky o úlohe 
dokumentárneho fotografa – kde sa 
nachádza hranica medzi zachytávaním 
reality a jej narúšaním? Ako zabezpečiť, 
aby boli fotografovaní zobrazení 
dôstojne a neboli redukovaní na 
symboly utrpenia? Matúš tieto otázky 
rieši s veľkou starostlivosťou, pričom 
používa svoj fotoaparát ako prostriedok 
svedectva. 
Distant Proximity nie je obyčajná 
fotografická kniha; je to sociologický 
prieskum, etická otázka a umelecké 
dielo. Schopnosť Matúša Zajaca 
prepojiť tieto prvky do uceleného 
a silného príbehu je svedectvom jeho 
zručností ako fotografa a rozprávača. 
Slúži ako silná pripomienka spoločnej 
ľudskosti, ktorá nás všetkých spája bez 
ohľadu na naše okolnosti.

Jana Rajcová
fotografka a publicistka

Bez názvu | Untitled | z cyklu Vzdialená blízkosť | from the series Distant Proximity | 2022

pohľad do výstavy Károly Divald a jeho synovia | foto: Martin Deko - SNG
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Názov: Festival La Gacilly-Baden Foto 2024. Prírodné dedičstvo
Miesto: Baden, Rakúsko

Trvanie: 13. jún – 13. október 2024

Už siedmy rok ožili fotografiou ulice 
a parky kúpeľného mesta Baden 
len pár kilometrov pod Viedňou. 
Festival La Gacilly-Baden Photo opäť 
ponúka široké spektrum fotografií, 
pri ktorých si každý návštevník 
festivalu alebo len návštevník mesta 
nájde to svoje. Festival sa tiahne na 
trase 7 kilometrov a je rozdelený 
na dva okruhy. Od festivalového 
centra na námestí Brusattiplatz sa 
môžete vydať dvomi smermi. Kratšia, 
mestská trasa obsahuje 10 výstav, 
pričom tzv. záhradná trasa, ktorá 
prechádza mestskými parkami, 
predstavuje výstav až 21. Na verejnom 
priestranstve je tak vystavených 
približne 1 500 veľkoformátových 
fotografií od svetových fotografov.

Téma tohto ročníka sa zameriava 
na prírodné dedičstvo a zaoberá 
sa predovšetkým témami ako 
biodiverzita, manipulácia prírodných 
zdrojov, znečistenie životného 
prostredia či dôsledkami urbanizácie 
veľkých metropol sveta. Jednou 
z dôležitých tém sa stala problematika 
globálneho otepľovania, ktoré sa 
dotýka celej populácie. Generálny 
tajomník OSN António Guterres 
na valnom zhromaždení OSN 
v septembri minulého roka varoval 
všetkých politikov a vedúcich 
predstaviteľov podnikov a aktivistov 
pred hrozivými dôsledkami čoraz 
extrémnejších prejavov počasia 

MESTO AKO GALÉRIA

a poznamenal, že „ľudstvo otvorilo 
brány do pekla“. 

Súčasťou každého ročníka festivalu 
v Badene je takzvaná „dlhá noc 
fotografie” organizovaná pri 
príležitosti medzinárodného dňa 

fotografie, ktorý každoročne pripadá 
na každoročne na 19. augusta. Dlhá 
noc fotografie prináša zástupcom 
médií a fotografom prednášky od 
vystavujúcich autorov a autoriek 
a odovzdávanie niekoľkých cien. 
Medzi hviezdu tohto ročníka patril 

Martin Parr, ktorému bola odovzdaná 
cena za celoživotné dielo a prínos vo 
fotografii. Martin Parr je známy ako 
kronikár svojej doby a so sebe vlastným 
humorom zachytáva život strednej 
vrstvy v Anglicku, ktorej je aj on sám 
súčasťou. 

Ocenenie Hansa Hassa, priekopníka 
podmorskej fotografie, získal pár 
David Doubilet a Jennifer Hayes za 
dlhodobý prínos v oblasti podmorskej 
fotografie. I keď sme si vedomí 
postupnej degradácie podmorského 
sveta, nikdy nás nič nezasiahne 
tak ako priame porovnanie zmeny 
v krátkodobom horizonte. Práve 
tieto zmeny zachytili aj dlhoročný 
fotograf pre National Geographic 
David Doubilet (*1946, USA) a jeho 
partnerka Jennifer Hayes (*1962, USA), 
keď počas pandémie Covid-19 začali 
postupne navštevovať miesta, ktoré 
pred niekoľkými rokmi až desiatkami 
rokov nafotografovali. Umieranie 
koralových útesov, tzv. Coral bleaching, 
tak zachytili v časovom horizonte 
približne 10 rokov. Práve tento časový 
horizont je alarmujúci. Doubilet 
divákom predstavuje strhujúcu prácu 
dokumentovania podmorského sveta 
počas piatich dekád. Vďaka jeho práci 
sa podarilo zvýšiť povedomie verejnosti 
o témach ako napríklad topenie ľadovej 
prikrývky v dôsledku globálneho 
otepľovania, ktoré ma za následok 
postupné vymieranie tuleňov. 

Richard Ladkani je nezávislý rakúsky 
režisér a kameraman pochádzajúci 
z Badenu. Spolu s manželkou založili 
v roku 2015 spoločnosť Malaika 
Pictures, ktorá sa zameriava na tvorbu 
filmov, ktoré vrhajú pálčivé svetlo na 
rôzne ekologické a politické problémy 
našej doby. Dni ohňa (Days of Fire) 
prinášajú príbeh o Amazonskom 
pralese a boji amazoniek proti 
ničeniu ich pralesa. Dokument sa 
zameriava na boj proti ilegálnej ťažbe 
zlata, odlesňovaniu a chamtivosti 
spoločnosti, ktorá spôsobuje masívnu 
deštrukciu pralesa. Ich film bude 
možné vidieť v blízkej budúcnosti na 
Netflixe. 

Kým Richard a Anita Ladkani 
zachytávajú pustošenie Amazonky 
a zverstvá na nej páchané, na 
druhej strane stojí veľkolepý projekt 
brazílskeho fotografa, ktorý šesť 
rokov križoval túto tropickú oblasť 
a dokumentoval jej nedotknuté krásy. 
Sebastião Salgado v projekte Amazonia 
zachytáva tropickú oblasť svojej rodnej 
krajiny: pralesy, vodné toky, hory, 
domorodé národy, ktoré stále žijú 
v harmónii s týmto rajom na zemi. 
Francúzska fotografka Lorraine Turci 
(*1981, Francúzsko) strávila určitý 
čas na dvoch rybárskych lodiach po 
boku námorníkov, kde sa takmer stala 
súčasťou tímu. Vďaka tomu vytvorila 
dynamické zábery zachytávajúce život 
a prácu na rybárskej lodi a jej snímky sú 
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tak blízko k svojim objektom, až z nich takmer 
cítime morskú hmlu, naftové výpary, hrdzavý 
kov, čerstvé ryby a cigaretový dym.
Okrem mnohých ďalších sa medzi 
dokumentárnymi snímkami objavuje Alain 
Schroeder (*1955) s projektom o záchrane 
orangutanov, za ktorý získal v roku 2020 
ocenenie World Press Photo, či Pascal Maitre 
(*1955, Francúzsko), alebo Nadia Ferroukhi 
(*1970, Francúzsko).

Festival v Badene prepája všetky žánre 
fotografie, a preto neprináša len 
dokumentárne projekty, ale i množstvo 
kreatívnych a výtvarných spracovaní témy. 
Cássio Vasconcellos (*1965, Brazília) je známy 
svojimi fotomontážami, kde dostáva diváka 
do zneistenia. Jeho dielo sa pohybuje na 
pomedzí abstrakcie a hyperrealizmu. Jeho 
diela pozostávajú z precízne komponovaných 
scén, ktoré skladá z tisícok fotografií 
zachytených z vtáčej perspektívy, aby vytvoril 
dokonalú kompozíciu. Na festivale v Badene 
môžu diváci vidieť jeho dielo Over, ktoré 
predstavuje 27 metrov dlhú tlač, čo umožňuje 
divákovi priblížiť sa a pozorovať detailný 
odkaz ľudskej nadprodukcie. Over sa skladá 
z tisícok leteckých fotografií, ktoré autor 
vytvoril počas svojich ciest nad skládkami 
v São Paule, ako aj nad cintorínmi lietadiel 
v USA. Dielo tak reaguje na nadbytok všetkého 
okolo nás. Predmetov, ktoré vyrábame, 
plytvania, hluku, priestoru. 
Sasha Goldberger (*1968, Francúzsko) používa 
vizuálny jazyk filmu podobne ako Gregory 
Crewdson. Jeho séria Alien Love prináša 

pohľad na Zem po útoku mimozemšťanov. 
Jeho príbeh sa odohráva na okraji kalifornskej 
púšte a mimozemšťania útočia na zem 
prostredníctvom kuchynského náčinia 
či pomocou fénu premieňajú mužov na 
kaktusy. Mimozemšťan v jeho príbehu je 
zvodca, ktorý nechá žiť iba jednu ženu. 
Súčasťou exteriérovej expozície v Badene 
je okrem samotných fotografií aj inštalácia 
veľkorozmerných kaktusov. 

Medzi výtvarnejšími polohami majú diváci 
možnosť vidieť koláže od Nazli Abbaspour 
(*1975, Irán) pracujúce s témou pamäti, 
rodinného albumu a reinkarnácie či snové 
obrazy od Joany Choumali (*1974, Pobrežie 
Slonoviny). Autorka v projekte Alba’hian 
(„prvé svetlo dňa“ v jazyku Anyin) pracuje so 
svojou každodennou rannou rutinou, keď sa 
v čase medzi 5. a 7. hodinou ráno vydala na 
prechádzku. Počas nej fotografovala svoje 
okolie a prostredníctvom koláže, fotomontáže, 
výšivky a quiltovania vytvára snové obrazy, 
ktoré žijeme ešte niekoľko hodín po 
prebudení. Sú to diela na pomedzí reality 
a fikcie. Austrálska fotografka Vee Speers 
(*1962, Austrália) skúma úvahy o ženskom tele 
a od roku 2000 je stálou súčasťou jej tvorivej 
práce. Prostredníctvom symbolov vytvára 
silné sugestívne príbehy, ktoré odkazujú na 
plynutie času, spomienky a jemný pátos.
Festival La Gacilly Photo Baden prináša opäť 
obrovské množstvo fotografií a množstvo 
sprievodných programov. Baden sa preto 
oplatí navštíviť. 

Zuzana Pustaiová
fotografka, šéfredaktorka
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34. MESIAC FOTOGRAFIE OPÄŤ OŽIVÍ JESEŇ ZVUČNÝMI 
MENAMI DOMÁCEJ A SVETOVEJ FOTOGRAFIE

Difuzionisti | Diffusionists | 2023

Kai Brüninghaus
Súbor DIFUZIONISTI sa zaoberá ubúdajúcou autentickosťou fotografií a zároveň 
nastoľuje otázky o vzťahu medzi spoločnosťou, vedou a technológiami. Súbor 
ukazuje fotogenický svet obrázkov vytvorených prostredníctvom cieleného 
a kontrolovaného používania umelej inteligencie generujúcej obrázky, a súčasne sa 
venuje aj sociálnym aspektom nových prevratných technológií a vyzýva na kritické 
preskúmanie tém pokroku, ľudskosti a dôvery vo vedu a techniku.

O svetovom prírodnom dedičstve 
musíme hovoriť neustále, možno 
viac než o kultúrnom dedičstve. 
Bez uchovania prvého nemôže byť 
druhé. Preto sme za centrálnu tému 
34. ročníka Mesiaca fotografie zvolili 
tému ochrany biodiverzity, podporu 
väčšej citlivosti voči dôsledkom 
klimatickej zmeny. Skladbu tohto 
programového bloku sme postavili 
nielen na apokalyptických dôsledkoch 
antropocénu, ale zahrnuli sme aj diela 
autorov, ktorí prebúdzajú u diváka 
povedomie a schopnosť údivu nad 
zázrakmi prírody. Téma vody vyplynula 

Anonym (Nemecko) | Anonymous (Germany) | Akty pri vodopáde, ručne kolorovaná tlačená stereofotografia |  
Nudes at the Waterfall, hand-coloured printed stereo photograph, okolo roku 1905 | around 1905

Kolorovaná fotografia 2
Výstava predstavuje fenomén kolorovania stereofotografií, kde sa vnášanie farby uplatňovalo zo všetkých fotografických 
techník počas prvých sto rokov fotografie najčastejšie. Práve kolorovanie pri stereofotografiách umocňovalo priestorový  
vnem a dávalo ilúziu skutočnosti. Bohatosťou námetov sa stereofotografia nevyhla žiadnej z ľudských činností, začlenila  
sa do oblasti populárnej kultúry, bola prvým fotografickým prostriedkom tvoreným pre masovú spotrebu.

Bez názvu | Untitled | z cyklu Vzdialená blízkosť | from the series Distant Proximity | 2021

Matúš Zajac
Projekt Distant Proximity začal vznikať v r. 2003 a je venovaný mentálne 
postihnutým žijúcim v uzavretých priestoroch ústavov sociálnych služieb 
a odkázaným na pomoc ostatných, čo už samo osebe u väčšiny verejnosti 
vzbudzuje nechuť, ba aj strach do tohto prostredia čo i len nahliadnuť. Zajac však 
diváka rýchlo vyvádza z omylu a dáva mu šancu prežiť čosi neobvyklé až zázračné, 
to, čo má aj nemá s naším svetom niečo spoločné. Svoj prístup k projektu definuje 
osobným krédom: „Byť prítomný nestačí, človek musí byť osobne zúčastnený.“

Bufflesdriftský baobab, Južná Afrika | Bufflesdrift Baobab, South Africa

Beth Moon
V centre pozornosti americkej 
fotografky Beth Moon sú drevení obri. 
Aby strom upútal jej pozornosť, musí 
byť nezvyčajne veľký, výnimočne starý 
alebo mať mimoriadne pozoruhodný 
príbeh. V priebehu rokov ju tento 
projekt zaviedol pri hľadaní lesných 
obrov do rôznych kútov sveta: USA, 
Európy, Ázie, na Stredný východ či 
do Afriky. Keď sa pozeráme na tieto 
siluety a predstavíme si, ako pozorujú 
východ slnka nad oveľa mladším 
svetom, zdajú sa nám, podobne ako 
Beth Moon, nesmrteľné. 

Max Kandhola | Čistenie mojich nôh | Jemná 
rovnováha | Cleaning my feet | A Fine Balance | 2022 
– 2024

Max Kandhola
Stelesnenie starnúceho mužského tela je, slovami autora, štúdia 
o krehkosti prezentovaná prostredníctvom série autoportrétov. 
Maskulinita, introspektívne skúmanie starnúceho muža, 
diskriminácia, „ageizmus“ a istota smrti sú hlavné témy, ktoré 
zdôrazňujú prirodzenú zraniteľnosť mužov. Fotografia skúma 
fyzickú premenu mužského tela, pričom zvažuje a objavuje témy 
sebagrotesknosti, estetiky, úpadku tela, starnutia, prirodzenej 
krehkosti mužskosti a kontemplácie o smrteľnosti. 

z jej esenciálnej i symbolickej, kľúčovej 
roly pre život človeka a prírody – 60 % 
nášho tela tvorí voda, 70 % mozgu 
je voda. Voľba výnimočných diel 
zahraničných autorov Beth Moon 
(USA), Cássia Vasconcellosa (BR), 
Geralda Mansbergera (A), Markusa 
Eisla (A) a Michala Konrada (PL) 
organicky nadväzuje na výber diel 
slovenských autorov – Michala Hubu, 
Petra Áča a Vladimíra Kampfa. Časť 
výstav sme umiestnili do exteriérov 
preto, aby sa ich posolstvo dostalo 
k čo najširšiemu publiku, vrátane tých 
divákov, ktorí galérie nenavštevujú.

Z rovnakého dôvodu sme na Námestie 
slobody prichystali výstavu o CERN-e, 
špičkovej vedeckej inštitúcii na 
území troch krajín – Nemecka, 
Francúzska a Švajčiarska, ktorá skúma 
najjemnejšie štruktúry hmoty. Tak ako 
treba obhajovať prírodné dedičstvo, 
rovnako treba brániť vedu v čase, keď 
sa často darí najmä šarlatánom. A vedu 
treba popularizovať v čo najširšej 
verejnosti, čomu skvele slúži exteriér 
okolo obnovenej fontány.
Druhý blok zastrešuje titul Vojdi 
do prázdna – o duševnom zdraví. 
Zvolená téma reaguje na dnes čoraz 

citeľnejší spoločenský problém. 
Diela autorov Matúša Zajaca (SK), 
Maxa Kandholu (UK) a Andersa 
Petersena (S) rozprávajú nielen 
o ťaživých dôsledkoch zdravotného 
postihnutia, ale aj starnutia a o realite 
života v domove sociálnych služieb. 
Našou ambíciou je vyvolať pocit 
spolupatričnosti s tými, ktorí 
prechádzajú podobnými problémami 
ako hrdinovia autorov. Projekt 
dopĺňajú filmové projekcie a diskusia 
s odborníkmi o probléme duševného 
zdravia. Najväčší priestor sme vyčlenili 
retrospektíve Martina Parra, britského 

fotografa, člena skupiny Magnum, 
ktorý vyše 50 rokov zásadne ovplyvňuje 
podobu svetovej dokumentárnej 
fotografie. Oproti prvej prezentácii 
v Bratislave spred takmer dvoch 
desaťročí súčasná výstava ponúka 
komplexný prehľad jeho diela od 
čiernobielych snímok zo 70. rokov až 
po komentovanie módy selfies z roku 
2015.
Už tradične aj tento ročník dopĺňajú 
sprievodné podujatia – súťaž 
fotografických kníh, workshopy, 
diskusie, masterclassy, výstavy 
v Budapešti, vo Viedni či v Berlíne.



1969/24

F E S T I V A L

Michal Huba
Výstavný projekt Chronotopy a chronotoky je pokusom o nadväzovanie dialógu medzi krajinou 
videnou v jej dynamickej, tekutej, iba zdanlivo stabilizovanej tvárnosti a silami, procesmi 
či udalosťami pôsobiacimi pri genéze fotografických obrazov na úrovni ich fotochemickej 
a materiálovej podstaty. 

Marek Musil
Fotograf Marek Musil sa vo svojej voľnej tvorbe zameral na fenomén amerického umeleckého festivalu 
Burning Man, ktorý sa koná od druhej polovice osemdesiatych rokov uprostred nevadskej púšte, 
presnejšie v lokalite Black Rock Desert. Hovorí sa o ňom ako o svetovej udalosti, ktorá drží prvenstvo 
v obťažnosti zúčastniť sa jej. Provizórne mesto Black Rock City víta každý rok rôznorodú zmes ľudí 
z celého sveta. Pre množstvo umelcov znamená prezentácia ich diela v nevadskej púšti splnený sen, 
pre väčšinu návštevníkov je účasť na festivale životným zážitkom a osobnostným posunom. Musilove 
fotografie v obsiahlom fotografickom súbore Dust and Light zachytávajú slobodomyseľnú atmosféru 
festivalu.

Zrkadlenie | Mirrored, z cyklu | from the series Burning Man | 2017Miami Beach | 2019

Vladimír Birgus
Vladimír Birgus bol už na začiatku 80. rokov jedným z prvých českých fotografov, ktorí sa snažili 
premyslene využívať emotívne a psychologické účinky farieb v subjektívne pojatých dokumentárnych 
snímkach, ktoré vznikali paralelne s jeho čiernobielou tvorbou. Vladimír Birgus nearanžuje a spolieha sa 
na objavovanie prízračných okamihov zdanlivo obyčajných scén, v ktorých sa spája reálne so surreálnym. 
V mnohých konfrontáciách ľudí s prostredím či v reakcii na rôzne koexistujúce príbehy autor cizeluje 
mikropríbehy ľudského bytia.

Bez názvu | Untitled, z cyklu Teraz nie je ten správny čas | 
from the series Now Is Not the Right Time | 2023

Peter Pflügler
Rakúsky fotograf Peter Pflügler je vizuálny rozprávač príbehov. Vo svojej práci sa zameriava na dynamiku 
tajomstiev a medzigeneračnú traumu, pričom sa snaží odpovedať na otázky typu: „Keď skúmame svoj 
rodostrom žiaľu, kde sa začínajú jeho korene?“ Jeho projekt Teraz nie je ten správny čas sa zaoberá 
transformačnou silou ticha v rodine. Východiskom je pokus jeho otca o samovraždu, o ktorom sa v rodine 
dlhé roky mlčalo. „Toto nie je len príbeh o pokuse o samovraždu,“ hovorí Pflügler. „Je o nemožnosti 
uchovať tajomstvá, o tom, čo povieme, keď sa niečo snažíme skryť. Je o bolesti spôsobenej z lásky, 
o zložitosti mlčania a o nevysvetliteľnom smútku chlapca.“ 

Bez názvu | Untitled | 2024
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Rôzni autori pracujúci s portrétom a 
médiom fotografie zasadení do kontextu 
dokumentárneho obratu a novej inscenácie
O fotografickom portréte
Nakoľko sa mi sami stávame tým 
obrazom, ktorý bol zachytený 
prostredníctvom fotografie? 
A nakoľko je to zobrazenie pravdivé, 
keďže sa naša tvár vie v okamihu 
zmeniť? Mení sa pod vplyvom 
emócií, odlišného svetla, ktoré na ňu 
dopadá, poveternostných podmienok, 
momentálneho zdravotného stavu, 
nálady, času...
Fotografický portrét sa stáva akýmsi 
derivátom portrétovanej osoby, čímsi 
neúplným. Ilúziou, ktorá predstiera, 
že je autentickým zobrazením, 
no v skutočnosti je iba okamihom 
vyňatým z behu času. Barthes definuje 
fotografovaného: „Portrétny záber 
je uzatvorené pole síl. Pretínajú sa 
v ňom nezhody a navzájom deformujú 
4 imaginárne momenty. Pred 
objektívom som zároveň ja ako ten, 
za ktorého sa považujem, ja ako ten, 
za ktorého chcem byť považovaný, 
ja ako ten, za ktorého ma považuje 
fotograf, a ja ako ten, ktorého 
fotograf používa, aby predviedol 
svoje umenie.“ Fotograf pracuje 
s tvárou ako „maskou“ (spoločnosti), 
záleží na ňom, ktorý zo štyroch 
momentov opísaných Barthesom bude 
dominovať. 

Dokumentárny obrat 
Od 90. rokov dvadsiateho storočia 
po súčasnosť má v tvorbe autorov 
zaoberajúcich sa médiom fotografie 
vplyv smerovanie známe pod pojmom 
documentary turn – dokumentárny obrat. 
Dokumentárny obrat výrazne 
ovplyvnil smer aj vnímanie súčasnej 
fotografie. Vytvoril priestor 
pre zásadnú zmenu paradigmy 
v spôsobe, akým umelci – fotografi 
začali pristupovať k zachytávaniu 
a prezentácii reality. Snahou 
dokumentárnych fotografov bolo 
v minulosti čo najobjektívnejšie, 
vecne a nezaujato tlmočiť realitu. 
V 90. rokoch minulého storočia začali 
mnohí prehodnocovať tieto prístupy 
a integrovať nové metódy a techniky, 

ktoré zahŕňali nejednoznačnosť, 
naráciu, subjektivitu, cielené 
manipulovanie snímok a novú 
inscenáciu. Odklon od prísnej snahy 
o objektivitu reflektoval premisu, že 
úplná objektivita je často nemožná 
a subjektívne pohľady môžu ponúknuť 
hlbšie a komplexnejšie spodobenie 
reality. Dôraz sa upriamil na kontext 
a kritický diskurz, ideu, ktorú má 
fotografia sprostredkovať niekedy 
aj na úkor vizuálneho prevedenia. 
Nastalo i prirodzené oslabenie hraníc 
medzi vysokým umením a bežným 
životom. Do popredia umelcov 
pracujúcich s médiom fotografie 
sa dostávali celospoločenské témy 
ako vplyv globalizácie, migrácia, 
urbanizácia, životné prostredie, 
globálne otepľovanie, nacionalizmus, 
queer komunita, psychické zdravie, 
patriarchát, naďalej identita a vzťahy. 
V ostatných rokoch i aktuálna téma 
pandémie, vojen, kyberšikany, 
dezilúzie, globálnej apokalypsy a Al. 
Autori prostredníctvom svojich 
diel nezriedka poukazujú na dané 
oblasti s cieľom otvoriť danú tému 
a inšpirovať spoločnosť k zmene. 

Problematika autenticity fotografie
Problematika autenticity fotografie 
je aj vďaka ľahkej manipulovateľnosti 
digitálneho obrazu už desaťročia 
diskutovanou témou na poli 
fotografie, a bola ňou ešte pred 
rozšírením umelej inteligencie 
AI, ktorú v tomto texte rozoberať 
nebudem. Digitálna éra dala autorom 
mnoho možností, ako ľahko a rýchlo 
manipulovať obraz a prispôsobovať 
želanú realitu. Čo bolo a čo nebolo 
inscenované? – otázka, ktorú si divák 
kladie veľmi často, a zároveň na 
ňu nie vždy vie nájsť jednoznačnú 
odpoveď. Subjektívny dokument, 
inscenovaný dokument, inscenovanie 
s prvkami dokumentu, tieto formy 
fotografického zobrazenia zotreli 
hranicu medzi dokumentárnou 
a inscenovanou fotografiou.

Nová inscenácia
priniesla výrazný posun v oblasti 
inscenovanej fotografie, kde sa 
inscenovaná fotografia objavuje často 
na rozhraní bežného fotografického 
dokumentu alebo záznamu, 
ktorý sa zdanlivo javí objektívne 
a neinscenovane.
Autori cielene využívajú prvky narácie 
a modifikovania reality s cieľom 
vytvoriť a ukázať divákovi realitu takú, 
akú autor chce, aby divák uvidel.

Problematika transformácie identity
Veľmi častou témou je naďalej otázka 
hľadania identity hojne reflektovaná 
vo viacerých odvetviach vizuálneho 
umenia. Princíp transformácie 
identity sa v umení výraznejšie 
uplatnil v rámci postmodernej estetiky 
osemdesiatych a deväťdesiatych 
rokov. Verejnosti sú dobre známe 
portréty Cindy Sherman infiltrujúcej 
sa do scén béčkových filmov, hororov, 
rovnako tak preberanie na seba 
identity rôznych osôb ženského 
i mužského pohlavia z historicky 
významných plátien velikánov. 
S problematikou identity a portrétu 
je spätá aj celá tvorba francúzskej 
„enfant terrible“ performerky Orlan, 
ktorá sa nechávala fotiť pred, počas 
a po drastických operatívnych 
premenách zovňajška, ktorými počas 
rokov modifikovala svoju podobu 
a vizáž do nezriedka bizarných 
a znepokojivých rozmerov a podôb. 

Dita PEPE (1973)
K výrazným predstaviteľkám 
inscenovanej portrétnej fotografie 
v česko-slovenskom kontexte, ktorá 
sa pohrávala s premenami vlastnej 
identity, patrí česká fotografka 
Dita Pepe. Jej fotografické začiatky 
sú spájané s dokumentárnejšími 
čierno-bielymi portrétmi ľudí 
z jej bezprostredného okolia či 
humanisticky poňatým dokumentom 
z ústavu pre mentálne postihnutých. 
Pre autorku typické výtvarné 
smerovanie sa naplno prejavilo až 
prácou Autoportréty so ženami (1999 – 
2002) a neskôr i súborom Autoportréty 
s mužmi (2002 – 2014), realizovanými 
ako veľkorozmerné farebné printy. 
Pepe inscenovala dvojportréty 
so ženami rôzneho veku, výzoru, 
profesií, životného štýlu i sociálnej 
vrstvy v ich prirodzenom, domácom 
prostredí (spálňa, obývačka). 
Zaujímavým momentom týchto 
fotografií je fakt, že sa do obrazu sama 
infiltrovala v podobe akejsi zdvojenej 
identity dotyčnej portrétovanej. 
Vidíme ju chameleónsky 
metamorfovať raz ako „ošuntelú“ 
punkerku, groteskne sentimentálnu 
dvojníčku ženy obklopenej gýčovými 
predmetmi, nezaťažené dieťa, 
zanietenú precvičovateľku aerobiku, 
konzervatívnu pani v rokoch, 

sú zabudnutou minulosťou. Spôsob, 
akým Pepe fotí seba aj mužov, je 
stoický a po formálnej stránke sa 
vždy opakuje. Ide o čelnú pózu 
smerom k objektívu. Zachytáva 
samu seba v cudzom prostredí 
s cudzím partnerom, v póze, ktorá 
naznačuje latentnú intímnu blízkosť 
a spätosť. Autorka vytvára iluzórny 
vizuálny archív možných vzťahov 
a príbehov, akýsi katalóg paralelných 
životov a realít, ktoré sa mohli udiať. 
V pokračovaní série Autoportréty 
s mužmi vstupuje aj do intímnych 
priestorov, obydlí daných mužov, kde 
sa dokonale zabývala. Súčasťou scény 
sú nielen byt a artefakty interiéru, ale 
často aj samotné deti portrétovaných, 
ktoré si autorka pre tento okamih 
privlastňuje. Pepe sa presvedčivo 
identifikuje so svojou úlohou. 
Nič na jednotlivých fotografiách 
nenaznačuje, že sa v skutočnosti 
jedná o podvrh. Ukazuje nám celú 
škálu možných realít, akúsi hru 
na skutočnosť, no narába s ilúziou 
a fikciou.

Emily Jane MAJOR (1971)
je vizuálna umelkyňa z Veľkej 
Británie, ktorej tvorba sa 
nešpecializuje len na jedno médium. 
Skúma súhrn biologických, 
spoločenských a kultúrnych 
vplyvov, ktoré determinujú život 
človeka a jeho charakter. Medzi jej 
umelecké prvotiny patrili denníkové 
fotografické záznamy dopĺňané 
osobnou korešpondenciou a fotkami 
z rodinných albumov. Jej tvorivá 
činnosť nakoniec vyústila do 
istej formy recyklácie vybraných 
artefaktov. Vo svojich prácach sa 
nezriedka necháva inšpirovať svetom 
médií – kinematografiou, televíziou, 
novinovými článkami, internetom. 
Rozsiahly mailový projekt Láska 
je... (2004 – 2006) predstavuje 
interaktívnu hru s neznámym 
divákom, v rámci ktorej využila 7000 
väčšinou portrétnych záberov z filmu 
Posledné tango v Paríži. Vytlačila ich 
ako pohľadnice a osobne hodila do 
schránky rovnakému počtu náhodne 
vybratých ľudí po celom Londýne. 
Prostredníctvom týchto pohľadníc, 
na ktorých bola uvedená spiatočná 
adresa, žiadala respondentov 
o reakciu na výjav, ktorý pohľadnica 
zobrazuje. Z celej série sa jej vrátilo asi 
1000 pohľadníc, ktoré potom vystavila.
Časozberný proces vytvárania variácií 

striptérku, intelektuálku.
To, čo umocňuje premenu 
a presvedčivé hranie roly „tej druhej“, 
je dôraz kladený na čo najvernejší 
účes, make-up, zvolené gesto, výraz 
či voľbu štýlovo vhodného oblečenia, 
ktoré si Pepe vypožičiavala od 
samotných žien. Na fotografiách tak 
dokonale zapadá do špecifického 
vizuálu sveta jednotlivých žien, 
ktoré portrétuje a ku ktorým sa 
chameleónsky vzťahuje. Vzniká 
tak svet akéhosi „sisterhoodu“, 
spojenectva. Až po lepšom prizretí sa 
divák zistí, že na cykle obrazov čosi 
„nesedí“, a teda to, že druhá žena 
je vždy Pepe. Cyklus Autoportréty 
so ženami môžeme tiež vnímať ako 
zaujímavú sociologickú sondu do 
sveta žien začiatku 21. storočia, kde 
nám ukazuje škálu rôznorodých typov 
žien, rôznych zamestnaní, životov 
aj autentických obydlí. Portréty 
balansujú na hrane inscenačnej 
grotesky, no sama autorka vraví, 
že k práci pristupovala maximálne 
úprimne. „Mám pocit, že všetko 
v živote je relatívne. Keď sa obzriem 
späť, stačilo málo a ja som mohla 
byť úplne niekto iný, ako som teraz.“ 
Fotografický cyklus Dity Pepe tak 
rozpráva o jednotlivých ženách 
i o samotnej autorke. Ďalší cyklus, 
Autoportréty s mužmi, realizovala 
Pepe v priestoroch exteriéru, „ktorý 
je miestom vonkajšej reprezentácie 
a vystavovania na obdiv”. Jedná sa 
vždy o exteriér daného muža. Priestor, 
ktorý dokresľuje jeho charakter, 
štýl života či sociálne postavenie. 
Autorka sa nám tak predstavuje ako 
romantická nevesta, extravagantná 
tanečnica, turistka v joggingovom 
či niekoľkonásobná matka. Autorka 
sa samu seba snaží vpasovať do 
roly možnej vyhovujúcej partnerky 
a svojím vizuálom aj postojom 
dokresliť, podporiť špecifický štýl 
muža a načrtnúť kompatibilitu 
fiktívneho vzťahu. Predkladá nám 
tak akúsi ideálnu variantu zohraného 
páru. Sama hrá rolu pasívnu, keď 
sa priam chameleónsky snaží vteliť 
do úlohy ženy, ktorá by sa najlepšie 
hodila do života, rodiny, priestoru 
daného muža tak, aby príliš nevytŕčala 
a nepútala na seba pozornosť. Chce 
pôsobiť kompatibilne, čím kriticky 
poukazuje i na stereotypy o postavení 
ženy vo vzťahu a rodine, ktoré 
poznáme skôr z dôb minulých, no 
stále ešte v mnohých prípadoch nie 

John Trotter Brain injuries | 1999 – 2000

Lucia Nimcová | 2004
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na vybraný materiál, plne závisiaci 
na odozve a spolupráci cudzích 
ľudí, je jadrom tohto súkromného 
prieskumu. Akýsi druh asociačnej 
hry. Samotný význam použitého 
filmu rozkúskovaného na jednotlivé 
zábery tak ustupuje do úzadia 
a vytvára priestor pre vznik nových 
významov. A je to práve „posun 
významu“, o ktorý sa autorka usiluje 
i pri ostatných projektoch. Vo svojom 
fotografickom cykle Marie Claire 
RIP (2004 – 2005) na dvanástich 
portrétnych snímkach rekonštruuje 
proces rozpadu osobnosti až po jej 
definitívny zánik. Téma identity, 
autentickosti, času významovo 
posunutá samotnou autorkou. Na 
počiatku celého projektu bol krátky 
článok s policajnými fotografiami 
v rovnomennom časopise, ktorý 
informoval o tragickom osude 
anonymnej narkomanky. Tá sa 
v priebehu pár rokov pod vplyvom 
drog a kriminálneho života premenila 
z mladého dievčaťa na bytosť 
bojujúcu o prežitie, čo dokumentovali 
jej bežné portrétne preukazové 
snímky. E. J. Major sa pokúsila 
o vernú rekonštrukciu fotografií až 
po dievčininu smrť, kde ako model 
použila samu seba. Snažila sa o čo 
najautentickejšie napodobenie 
celého vizuálno-psychologického 
procesu, a tak strávila mesiace 
hľadaním identického oblečenia, 
vernej štylizácie účesu, make-upu, 
výrazu. Vznikla tak séria obrazov 
veľmi podobná tej skutočnej. Na 
jednotlivých snímkach je jasne 
viditeľný proces rozpadu osobnosti, 
postupná strata identity, vitálnosti 
napriek tomu, že ide o inscenáciu. 
Portréty pôsobia veľmi mrazivo, 
doslova vidieť, akoby z dotyčnej 
postupne vyprchával život. Na prvej 
fotografii datovanej rokom 1983 
vidíme usmiate dievča, ktorého vizuál 
ani výraz tváre ničím nevybočujú zo 
štandardu bežného mladého človeka. 
Pod fotografiou je drobný záznam 
„did not cry / neplakala“, ktorý nám 
aj v ďalších prípadoch oznamuje čosi 
o jej vnútornom stave a rozpoložení. 
Od snímky k snímke sa situácia mení. 
Okrem postupne pustnúceho vizuálu, 
meniaceho sa účesu – od dlhých 
pestovaných vlasov cez neupravené 
až po splstnatenú masu – vidíme 
i zmenu a zanedbanosť v oblečení. 
Azda najsilnejším momentom je 
meniaci sa výraz a pohľad, kde sa 
z mierne šibalských očí plných života 
(prvá snímka) postupne vytráca 
všetok esprit. Na fotografiách v strede 
cyklu sa už dívame do sklenených 
očí, z ktorých vyprchala akákoľvek 
emócia, pohľad je mdlý, nezúčastnený. 
Na snímkach o rok neskôr vidíme, že 
pohľad začína byť stále viac desivý, 
odzrkadľujúci peklo heroínového 
zúfalstva aj života prežitého na ulici. 
Major sa podarilo až neobyčajne 
znepokojivo verne napodobiť celkovú 
degradáciu osobnosti, miznutie 
ľudskej duše z tela ovládaného 
heroínom. Na posledných dvoch-
troch fotkách rekonštrukcie reálnych 
záberov vidíme už len vetchý 

tieň pôvodného dievčaťa, z ktorého 
vyprchávajú posledné zvyšky života. 
Dívame sa tvárou v tvár cudzej, 
neodvratne sa blížiacej smrti, smrti, 
ktorá sa skutočne stala. Nemáme 
dôvod pochybovať. Napriek tomu sa 
po prečítaní textu dozvieme, že to, na 
čo sa celý čas pozeráme, je fikcia, verná 
napodobenina skutočnosti. 
Autorka našla osobitú polohu 
v dnes veľmi frekventovanej 
oblasti fotografického portrétu. Jej 
fotografický cyklus Marie Claire RIP 
nie je samoúčelnou sebaštylizáciou, ale 
dokonalým spodobením reálnej situácie, 
navodením maximálne presvedčivej 
atmosféry, vytvorením akéhosi „corpus 
delicti“, ktorý pôsobí možno „vernejšie“ 
ako pôvodné zábery. Práve Major okrem 
iného nastoľuje otázky vierohodnosti 
fotografického zobrazenia portrétu 
a prispieva k polemike o otázke 
autentickosti a fikcie vo fotografii. 
Zároveň sa i samotná autorka pohráva 
s vlastnou identitou a jej relatívnosťou.

Subjektívny dokument
Pojem dokument vo svojom klasickom 
význame predstavoval prívlastky 
ako objektívny, verný, skutočný. Vo 
fotografii zachytávajúc „čistý záznam 
reality“. Klasici dokumentaristiky 
zameriavali v dobách minulých svoj 
záujem na tradičné humanistické témy, 
vytvárajúc tak záznamy nestrážených 
momentov ľudí a ich rôznorodých 
činností, apelujúc na nápaditosť, 
ľudskosť či jemnú nadsádzku. 
V celosvetovej fotografii dlhodobo 
prevládala snaha vytvoriť akýsi 
konglomerát záznamu, ktorý v sebe 
zahŕňa príťažlivosť dejovej informácie, 
dobrej kompozície, zaujímavej vizuality 
a emocionálnej odozvy. Až posledné 
desaťročia sa s nebývalo výraznou 
mierou objavujú snahy pôvodnú 
metódu dokumentu využívať na 
vyjadrenie osobného konceptu. Ťažisko 
sa tak presúva od zberu materiálu 
zachycujúceho objektívnu skutočnosť 
k osobnému záujmu a výpovedi autora, 
ktorý prostredníctvom fotografovaného 
sleduje vlastné ciele, tézy.

Lucia NIMCOVÁ (1977)
je slovenská autorka, ktorej celé 
doterajšie dielo spadá pod označenie 
subjektívny dokument, no je 
charakterizované aj ako „na pomedzí 
sociálneho dokumentu a výtvarnej 
fotografie“. Nimcová je osobitý 
zjav na poli slovenskej fotografie. 
Systematicky sa venuje mapovaniu 
bežného života bežných ľudí v bežných 
situáciách. Táto bežnosť neraz v sebe 
skrýva istú dávku tragikomična, vtipu 
i nadsádzky, absurdity. A to natoľko, 
že niektoré z fotiek pôsobia takmer 
ako zinscenované. Silným prvkom v jej 
fotografiách je okrem ľudí prostredie. 
Najmä rôzne postsocialistické interiéry 
kultúrnych domov, gýčové zákutia 
súkromných bytov, obyčajne-neobyčajné 
interiéry i exteriéry. Nevkus, ktorý 
pôsobí fotogenicky a dotvára špecifickú 
atmosféru fotografií. Nimcová 
nezriedka využíva princíp kontrastu 
na umocnenie výrazu i istej bizarnosti 
fotografie. Svet žien sa stal vďačným 

inšpiračným zdrojom pre viaceré jej 
fotografické cykly. Konceptuálne ladený 
dokumentárny súbor O ženách (2001 – 
2003), snímaný v prostredí ich vlastných 
príbytkov, zachytáva vždy jednu ženu 
v sekvencii štyroch fotografických 
záberov. 
Ženy na fotografiách sú nahé, 
polonahé, v uvoľnených pózach. 
Akt v tomto prípade nemá za úlohu 
zobraziť ženské telo v úlohe akéhosi 
estetického či sexuálneho objektu, je 
prejavom zachytenia väčšej intimity 
a autonómnosti danej ženy v danom 
prostredí. Má nám i lepšie pretlmočiť 
osobný príbeh, ktorý každá žena 
vypovedá. Upriamuje pozornosť na 
to, kde práve žijú, s problémom, ktorý 
práve riešia, nahé do tej miery, ako 
sa chcú samy odhaliť. Cez štvorice 
fotografií autorka postupne odkrýva 
prežívanie ženy a jej životnú etapu, 
v ktorej sa práve nachádza, čo opisne 
nezobrazuje, no necháva nás tušiť. 
Nimcová v téme ženy pokračovala aj 
v nasledujúcej sérii fotografií. Keď 
získala v 2003 grant Inštitútu pre 
verejné otázky, vytvorila obrazový 
cyklus Slovenské ženy, s akcentom 
na zobrazenie žien rozličného veku 
v slovenskej spoločnosti. Zameriavala 
sa na ženu mestskú a súčasnú, blúdiacu 
v labyrinte jej sveta, niekde medzi 
stereotypmi a predstavami o tom, 
ako má žiť, o čo sa má zaujímať, aký 
životný štýl zdieľať. Mnohé z Nimcovej 
fotografií pôsobia, akoby vznikali bez 
prítomnosti fotografa a objektívu 
v miestnosti. Intímne momentky 
skupinových či solitérnych portrétov 
predstavujú mix všehochuti, ktorá 
dokopy vytvára rozsiahle súborné dielo, 
akýsi sociologický prieskum spoločnosti 
alebo aspoň jej časti. 
Spôsob, akým Nimcová pracuje, 
môžeme rozdeliť na dva rozličné 
prístupy. 
V prvom prípade sa jedná o druh 
nachádzania súzvuku špecifického 
miesta, situácie a času, „keď pracuje za 
pochodu ako lovec, zberač“. Cieľom je 
vytvorenie čo najautentickejšej snímky, 
ktorá vypovedá o danej problematike. 
V druhom prípade ide o vytváranie 

bol hendikepovaný rovnako ako tí, 
ktorých portrétoval. V čase, keď sa 
fyzicky i mentálne indisponovaný 
liečil z mnohonásobných zranení 
mozgu na rehabilitačnej klinike, po 
tom, ako ho pri fotení na ulici napadla 
skupina neznámych výtržníkov. 
Na svojich sugestívnych 
dokumentárnych snímkach série 
Brain injuries / Mozgové poškodenia 
(1999 – 2000) pôsobivo zaznamenáva 
rutinný každodenný život v liečebni 
s ľuďmi s mozgovým postihnutím. 
Modelmi sú mu ľudia trpiaci stredne 
silným až silným poškodením 
mozgu, ľudia s krátkodobou pamäťou 
neschopní si náležite uvedomiť, 
že ich ktosi portrétuje. Rovnako 
tak hendikepovaný fotograf musel 
vynaložiť nemalé úsilie na vytvorenie 
každého jedného záberu. Fotografie 
zaujmú okrem zvláštnej vypätej 
emocionality zobrazovaných, ktorej 
príčina nie je divákovi spočiatku 
zrejmá, aj sugestívnym osvetlením. 
Snímky pôsobia na prvý pohľad ako 
inscenované, miestami až prehnane, 
to najmä vďaka výrazu jednotlivých 
portrétovaných. Strnulé pózy, pohľady 
uprené do objektívu alebo len tak 
do stratena signalizujú prítomnosť 
akejsi traumy. Záhada sa rozlúšti 
hneď, ako sa dozvieme, že sa jedná 
o ľudí s rôznymi stupňami mozgového 
postihnutia, ktorí sa snažia vrátiť 
späť do normálneho života. Fotoséria 
odkrýva veľmi komorný príbeh. Sme 
svedkami tichého boja, ktorý krok po 
krôčiku zdolávajú títo ľudia na ceste 
späť do normálnejšieho života. Života, 
ktorý viedli pred tým, ako sa sem 
dostali. 
Na snímkach vidíme okrem portrétov 
aj zábery interiérov a osobné 
predmety, ktoré majú silný výpovedný 
charakter a pôsobia ako „predĺžená 
ruka portrétu“ (napr. fotka z izby, 
na prvý pohľad banálny záber steny, 
kde je pod nápisom Zoznam úkonov 
pre Sue jej fotografia v čase, keď ešte 
fungovala ako vitálna a zdravá žena, 
a nie ako ktosi, komu zoznam musí 
pripomínať poradie bežných činností).
To, čo autorovu sériu oddeľuje 
od iných dokumentárnych prác 
zhotovených v liečebných a iných 
ústavoch, je práve ich intímny 
denníkový ráz. Autentickosť, ktorej 
azda môžeme veriť, že nebola 
inscenovaná. Pre autora bola zároveň 
i istým druhom terapie, spôsobom 
spracovania zážitkov pomocou 
známeho prístroja fotoaparátu. 
Zároveň i jedinou možnosťou 
uchovania si spomienok, keďže to, čo 
prežíval, zostávalo živé, nezabudnuté 
len prostredníctvom fotografického 
záznamu.

Text vznikol ako časť teoretickej 
diplomovej práce autorky Zaostrené 
na súčasný portrét na Katedre 
fotografie a nových médií VŠVU, 2010.                             

Mgr.art. Andrea Juneková
autorka textu je vizuálna umelkyňa 

a fotografka, absolventka odboru Fotogra-
fia a nové médiá VŠVU

www.andreajunekova.com

Dita Pepe |Autoportréty so ženami | 1999 – 2002

priestoru pre záber, teda oslovovanie 
zaujímavých ľudí s cieľom fotiť ich 
v ich privátnom prostredí. 
Tak vznikla aj jej séria portrétov 
jednej ženy, ktorá vyšla v ručne 
viazanej knižke Máriine modely 
(2007). Stredobodom záujmu 
fotografky je 53-ročná žena, ktorá 
sa svojou záľubou v nevšednom, 
vlastnoručne vyrobenom oblečení 
vymedzuje z bežného prostredia 
slovenského vidieka, kde celý život 
žije. Dotyčnú fotí autorka oblečenú 
v rôznych modeloch v jej byte. 
Podobne ako kedysi Dianne Arbus, 
snaží sa aj Nimcová pretaviť do 
svojich fotografií čo najviac z akéhosi 
„typicky netypického“ sveta. Mnohé 
z jej záberov, balansujúc na pomedzí 
grotesky a tragiky, na nás dýchajú 
svojou neopakovateľnou autentickou 
atmosférou.
Fotografie Lucie Nimcovej majú v sebe 
často ironický podtext, no zároveň 
z nich cítiť i úprimnosť a ľudskosť. 
V cykle WC Ladies (2005 – 2007) 
portrétuje pracovníčky na verejných 
záchodoch všade tam, kde sa práve 
nachádza. Portrétne fotografie týchto 
dám nám približujú rôzne toaletné 
priestory tak, ako ich poznáme, no 
portrétované na nich nepôsobia nijak 
dehonestujúco. Nimcová im dala punc 
dôležitosti, povýšila ich na umelecký 
objekt. Sama autorka o tomto cykle 
vraví, že keďže často cestuje sama, sú 
práve ony niekedy jediným človekom, 
s kým sa môže ľudsky stretnúť 
a porozprávať. Tam možno hľadať i jej 
humanizujúci prístup k foteniu.

John TROTTER (1969)
Osobitú kategóriu v rámci žánru 
subjektívny dokument zosobňuje 
sanfranciský fotograf John 
Trotter, pôvodne reportážny 
a dokumentaristický fotograf. 
V minulosti vytvoril početné série 
čiernobielych i farebných fotografií 
zachytávajúcich momentky ľudí 
v uliciach veľkomiest.
Svoju najpôsobivejšiu „životnú“ sériu 
portrétov, za ktorú získal mnoho 
ocenení, vytvoril až v dobe, keď 
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Demokratizácia  
fotografie
Akonáhle to pokrok vo vývoji 
fotografickej techniky a scitlivovaní 
negatívov umožňoval, začali sa 
vyrábať prístroje, ktoré nebolo 
potrebné upevňovať na statív, ale 
dalo sa s nimi fotografovať priamo 
z ruky. Koncom 80. rokov 19. storočia 
začali zaplavovať trh kamery, ktoré 
sa vyznačovali malým rozmerom, 
malou hmotnosťou a jednoduchou 
manipuláciou. Boli stavané pre menšie 
formáty ako cestovné prístroje, od 
4,5 x 6 cm do 9 x 10 cm. Súbežne 
s remeselnou výrobou drevených 
kamier sa začala v 90. rokoch 19. 
stor. presadzovať továrenská výroba 
kovových prístrojov. Lisovaním 
a odlievaním kovu, resp. plastu, do 
požadovaného tvaru sa výroba týchto 
prístrojov zrýchlila, zlacnela, a tým 
pádom sa stala prístupná pre širšie 
publikum.
Vývoj ručných kamier išiel niekoľkými 
cestami. Podľa konštrukčných znakov 
vznikli skrinkové zásobníkové (tzv. 
detektívky), sklopné, vzperové, 
zrkadlové a maloformátové typy 
prístrojov.

1. Sklopné fotografické 
prístroje
Konštrukcia ručných sklopných 
prístrojov vzišla z konštrukcie 

V novembri 1970 sa konal prvý otvorený ateliér, po ktorom 
nás Milan Adamčiak oslovil, aby sme sa zapojili do vianočnej 
výzvy s názvom „Pax et Gaudium”. Na Vianoce sme išli do 
Zvolena, odkiaľ pochádzala moja manželka. 24. decembra bolo 
hrozné počasie, lialo, ale o polnoci sa úplne zmenilo a do rána 
nasnežilo. Napadlo mi, že spravím na Adamčiakovu výzvu 
akciu, pri ktorej pôjdem zo špinavého mesta, nad ktorým sa 
v zimnej inverzii tlačila čiernota, do čistej bielej prírody. Boli 
sviatky, všetky obchody boli zatvorené, ale svokra mala doma 
červený pigment na maľovanie. Vystrihol som do papiera 
obrovskú 3-metrovú šípku a okamžite sme išli von. Manželka 
Eugénia zavolala priateľov, zobrali sme dva a polročného 
syna Martina a išiel s nami aj Ladislav Pavle, ktorý všetko 
nafotil. Spravili sme 9 zastavení a na každom sme vysypaným 
pigmentom nakreslili šípku ukazujúcu smer z mesta do 
prírody. Nakoniec sme prišli k jednému stromu a tam sme 
zapálili prskavku – tam vznikla desiata, samostatná fotografia. 
Na druhý deň sme urobili aj fotografiu so šípkou nad mestom 
s písmenami NQ, L. To sú súradnice akéhokoľvek miesta na 
svete. Tá fotografia sa stala slávnou a dokonca sa dostala aj 
na obálku knihy Klausa Groha Aktuelle Kunst aus Osteuropa 
mapujúcej súčasné tendencie východoeurópskeho umenia 
vznikajúceho za železnou oponou. 

Výsledky Adamčiakovej výzvy „Pax et Gaudium”, do ktorej 
sa zapojili aj Marián Mudroch alebo Jana Želibská, sa už 
v normalizačnom období nepodarilo odprezentovať, ale 
tento príspevok je jedným z mojich prvých diel venovaných 
životnému prostrediu a ekológii.

Rudolf Sikora
výtvarník

Dejiny fotografickej  
techniky (3. časť)

Rudolf Sikora: 
Z mesta von I., 1970

cestovných prístrojov. Rozdiel bol 
v ich veľkosti, keďže sklopné prístroje 
používali menšie obrazové formáty, 
najčastejšie 9 x 12 cm. Zložený 
fotoaparát mal tvar kvádra, ktorého 
bočná stena bola iba o niečo väčšia ako 
sklenená doska, ktorá sa doň vkladala. 
Prístroj sa otváral prostredníctvom 
sklopného predného panelu, po 
ktorom sa potom vysúval objektív 
pripevnený k matnici koženým 
mechom. Spočiatku boli telá týchto 
prístrojov drevené, neskôr sa vyrábali 
z kovových kusov potiahnutých kožou. 
Išlo o technicky veľmi prepracované 
kamery a ich výroba sa udržala až do 
druhej svetovej vojny.
Po nástupe celuloidových zvitkových 
filmov koncom 80. rokov 19. stor. 
sa sklopné kamery prispôsobovali 
tomuto médiu. Sklopné kamery boli 
veľmi rozšírené a obľúbené a počas 
celej histórie ich výroby vzniklo 
nespočetné množstvo rôznych typov 
a značiek. Boli to prvé prístroje, ktoré 
sa sériovo vyrábali vo veľkých počtoch 
a priblížili tak médium fotografie 
širokým masám.

2. Vzperové kamery
Súčasne so sklopnými kamerami 
sa vyrábali aj prístroje vzperové. Na 
rozdiel od sklopných prístrojov, kde 
bolo treba po otvorení predného 
krytu vysunúť po drážkach celý 

Reklama na vreckový sklopný fotoaparát Kodak 3A Folding Pocket, 1903

Rudolf Sikora | Z mesta von I. | 1970

HEAG O/A, sklopný fotografický prístroj  
na dosky formátu 9 x 12 cm, 1912

systém s objektívom, v prípade 
vzperových prístrojov bol hneď po 
otvorení krytu fotoaparát v snímkovej 
pohotovosti. Princíp spočíval v tom, 
že sa objektívová doska, spojená 
so skrinkou kamery odpruženými 
vzperami, jedným ťahom vysunula 
do požadovanej pozície, tam zapadla 
a bolo možné prístroj ihneď použiť. 
Zaostrovalo sa buď jemnou zmenou 
roztvorenia vzpier alebo pomocou 
skrutkovej objímky objektívu. 
Pohotovosť vzperových kamier 
a uzávierky dovoľujúcej veľmi krátke 
expozičné časy predurčila tieto 
prístroje pre fotografickú reportáž, 
obzvlášť športovú fotografiu. Po 
skončení používania sklenených 
dosiek tieto prístroje takmer vymizli, 
ale ich modifikácie na zvitkový film sa 
udržali ešte dlho potom.  

3. Skrinkové kamery – boxy
George Eastman (1854 – 1932) vynašiel 
v roku 1884 zvitkový film, ktorý stál na 
počiatku dovtedy nevídanej revolúcie 
vo fotografii. V roku 1888 založil 
Eastman firmu Kodak a v tom istom 
roku predstavil prvý model svojho 
fotoaparátu (Kodak No. 1), ktorý 
dokázal naexponovať na zvitkový 
film až 100 záberov. Dokonalým 
marketingom a priekopníckou 
myšlienkou, zosobnenou sloganom 
„Vy stlačíte spúšť, my sa postaráme 
o to ostatné”, sa podarilo firme Kodak 
sprístupniť fotografovanie širokým 
masám. Fotografia prestala byť 
záležitosťou profesionálov a dostala 
sa do rúk bežného človeka. Ten 
už nemusel riešiť relatívne zložité 
procesy expozície a vyvolávania. 

Eastmanove skrinky (boxy) boli 
uspôsobené na čo najjednoduchšie 
zaobchádzanie, dokonca nebolo 
potrebné takmer nič nastavovať. Po 
naexponovaní všetkých políčok sa celý 
fotoaparát poslal do fabriky, kde boli 
snímky spracované a box s novým 
filmom pripraveným na použitie bol 
doručený naspäť zákazníkovi. Prvé 
boxy boli vyrobené z dreva, neskôr 
sa vyrábali z kovu alebo plastu. Tieto 
prístroje vyrábali rôzne firmy až do 
druhej svetovej vojny, ale udržali sa aj 
po nej v podobe lacných jednoduchých 
prístrojov pre začiatočníkov. 

Martin Kleibl 
kurátor Múzea fotografie

Úryvok z knihy Počiatky fotografie  
na Slovensku: 1839 – 1918
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TEMATICKÉ KURZY V RÁMCI 
MESIACA FOTOGRAFIE 2024
9. 11. 2024
Masterclass s Tomášom 
Pospěchom
AUTORSKÁ KNIHA:  
Cieľom workshopu je oboznámiť 
účastníkov s aktuálnymi trendmi 
autorských fotografických kníh 
a ukázať im cestu, ako si knihu 
sami editovať alebo zorganizovať 
cestu k jej vzniku. Vysvetlíme si, 
ako si nájsť príbeh, spracovať 
vlastný fotografický projekt, ako 
si vybrať fotografie a previesť 
ich do podoby autorskej knihy. 
Priblížime možnosti malotlače, 
grantov alebo vydania knihy vo 
vydavateľstve.

P
H

O
TO

: F
R

A
N

C
ES

C
A

 C
A

TA
ST

IN
I

Foto k workshopu Tomáša Pospěcha

1. Rastislav Topolski (k masterclassu Akt klasický a experimentálny)

 Gabriela Teplická (k masterclassu Portrét v prirodzenom svetle)

9. 11. 2024
Workshop s Kamilom Vargom
PHOTOSHOP PRE FOTOGRAFOV: 
Základná orientácia v programe, 
spracovanie RAW súborov, farebné 
a tonálne korekcie a manipulácie, 
retušovanie, výbery, vrstvy, masky 
a i. Kurz je vhodný pre začiatočníkov 
aj pokročilých.

10. 11. 2024
Masterclass s  
Kamilom Vargom
AKT KLASICKÝ  
A EXPERIMENTÁLNY:  
Na kurze si ukážeme 
klasické ateliérové svietenie 
a modelovanie tela svetlom, ale 
tiež experimentálnejšie prístupy 
s využitím luminografie, t. j. 
maľovania svetlom na telo.

16. 11. 2024
Masterclass s Gabrielou Teplickou
PORTRÉT V PRIRODZENOM 
SVETLE: Na kurze si objasníme 
spôsob tvorby portrétu 
v prirodzenom svetle z teoretického 
aj praktického hľadiska, so 
zameraním na zobrazenie príbehu.

INDIVIDUÁLNE KURZY
Na mieru šitý kurz len pre 
vás. Zdokonalíte sa v téme 
a problematike podľa vašich 
preferencií – ateliér, reportáž či 
fotografia krajiny. Odporučíme 
vám vhodného lektora a zariadime 
všetko potrebné.

Kontakt: 
Samuel Horňáček, 
kurzy@sedf.sk, tel: 0905 127 185.
Viac info a prihlasovanie na kurzy: 
www.domfotoskola.sk
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BRATISLAVA

České centrum
Prepoštská 6

10. 11. 2024 – 10. 1. 2025
Vladimír Birgus (CZ) 
Tiché príbehy
kurátor: Václav Podestát

Dočasný kultúrny priestor
Rovniankova 5

8. 11. – 1. 12. 2024
Michal Huba 
Chronotopy a chronotoky
kurátor: Norbert Lacko

Dom umenia
nám SNP 

6. – 30. 11. 2024
Rudolf Koppitz (AT) 
Photogenie
kurátori: Johannes Faber (AT),  
Lois Lammerhuber (AT)

Martin Parr (UK)
kurátori: Lois Lammerhuber (AT), 
Florence Drouet (FR)

FOG 
Kúpeľná 1

 do 23. 11. 2024
Bára Prášilová / Circles
kurátor: Dušan Kochol

5. 12. 2024 – 22. 2. 2025
Ľuba Lauffová a Miro Trubač /  
Pocta svetlu
kurátor: Dušan Kochol

KALENDÁRIUM Galéria Artotéka
Mestská knižnica
Kapucínska 1

8. – 30. 11. 2024
Judit Szabó (HU)
Východoeurópsky pohľad
kurátor: Péter Baki (HU)

Galéria F 19
Lazaretská 19

4. 11. – 29. 11. 2024
Marián Mudroch
Potichu smerom do vnútra
kurátor: Juraj Mojžiš

Galéria F7
Františkánske nám

9. – 30. 11. 2023
Michał Konrad (PL)
Rieka 
kurátor: Arkadiusz Gola (CZ)

Galéria na 1. poschodí
Zichyho palác 
Ventúrska 9

8. – 30. 11. 2024
Max Kandhola (UK)
Stelesnenie starnúceho  
mužského tela

Galéria mesta Bratislavy 
Pálffyho palác
Panská ul.

7. 11. 2023 – 30. 1. 2024
Ivan Pinkava, Jan Ďurina, Josef Mach
Connections Unbroken
kurátorka: Anna Vartecká

Mirbachov palác
Františkánske nám.

 do 10. 11. 2024
Milota Havránková
Modrá strecha
kurátorka: Anna Vartecká

Múzeum fotografie 
Prepoštská 4 

 do 3. 11. 2024  
Teodor Andreas: Emócia a trik 
kurátorka: Lena Jakubčáková 

7. 11. 2024 – 28. 2. 2025 
Kolorovaná fotografia II – 
Stereofotografie 
kurátori: Pavel Scheufler,  
Lucia Horucková 

Múzeum mesta Bratislavy
Stará radnica

10. 11. – 30. 11. 2024
Mesto
Inštitút tvorivej fotografie Opava
kurátor: Vladimír Birgus

Námestie Slobody

11. 10. – 14. 11. 2024
CERN (CH, DE, FR)
Kód vesmíru
kurátor: Lois Lammerhuber

Open Gallery
Baštová 5

8. – 30. 11. 2024
Po-malosť
Ateliér nových médií Košice
kurátori: Lena Jakubčáková,  
Erik Sikora, Boris Vaitovič

Poľský inštitút
Nám. SNP 27

11. – 30. 11. 2023
Grzegorz Przyborek (PL)
Pamäť vecí
kurátor: Andrzej Florkowski (PL) 

Rakúske kultúrne fórum
Hodžovo nám. 1

11. 11. 2024 – 10. 1. 2025
Peter Pflügler (AT) 
Teraz nie je ten správny čas
kurátor: Thomas Licek (AT)

Slovenská výtvarná únia
Dostojevského rad 2 

6. 11. – 24. 11. 2023 
Beth Moon (USA)
Nesmrteľnosť stromov
kurátori: Lois Lammerhuber (AT), 
Florence Drouet (FR)

Cássio Vasconcellos (BRA) 
Mimo reality
kurátori: Lois Lammerhuber (AT), 
Florence Drouhet (FR)
 
Gerld Mansverger,  
Markus Eisl – eoVision (AT)
Ľudská stopa
kurátori: Lois Lammerhuber (AT), 
Florence Drouhet (FR)

Slovenská výtvarná únia
Dostojevského rad 2 (plot)

6. 11. – 30. 11. 2024
Peter Áč
Z druhej strany hladiny

Staromestské kultúrne centrum
Pistoriho palác
Štefánikova 25

9. – 30. 11. 2024
Michal Kalhous (CZ)
To či ono
kurátorka: Štěpánka Bieleszová

Stredoeurópsky dom fotografie
Prepoštská 4

Galéria Martina Martinčeka

2. 10. – 3. 11. 2024
Jakub Jaraba
Keď pôjdeš horou
kurátorka: Lenka Ligocká

7. 11. – 22. 12. 2024
Kai Bruninghaus (DE)
Difuzionisti
kurátor: Denis Brudna (DE)

Galéria Profil

2. 10. – 3. 11. 2024 
Ľubomír Štecko
kurátor: Václav Macek

7. 11. – 22. 12. 2024
Matúš Zajac 
Vzdialená blízkosť
kurátorka: Daniela Mrázková

Anders Petersen (S) 
Nikto to nevidel všetko

Umelecký klub Studňa

3. 10. – 3. 11. 2024
Pavel Rabas (CZ)
Čiernobiele tajomstvo
kurátorka: Lenka Trčková

9. 11. – 22. 12. 2024
Vladislav Galgonek (CZ)
Majstri volantu 
kurátorka: Štěpánka Bieleszová

Univerzitná knižnica
Výstavná sieň 
Michalská 

9. 11. – 22. 11. 2024
Marek Musil (CZ)
Dust and Light – the Burning Man 
Collection

MARTIN 

Festival amatérskej fotografie  
AMFO 2024

Slovenská národná knižnica
25. 10. 2024 – 31. 1. 2025
Celoštátna výstava AMFO 2024
kurátor: Lenka L. Lukačovičová

Turčianska galéria 
24. 10. 2024 – 31. 1. 2025
Predstavujeme vám porotu  
a lektorov AMFO 2024
kurátori: Jakub Jančo, Lena Adamčáková

3. 10. 2024 – 31. 3. 2025
FOTOGRAFIA V MESTE  
(arch. WOVEN)
TELO 
kurátor: Jana Hojstričová

Slovenské komorné divadlo – foyer
18. 10. – 1. 12. 2024
44. ročník Národní soutěže fotografie
kurátor: Milan Sedláček 

Stena SKD
18. 10. – 15. 11. 2024
Nadácia Milana Šimečku
HUMANS OF [FJÚŽN] (2020 – 2024)

Turčianske kultúrne stredisko  
v Martine
26. 10. 2024 – 31. 01. 2025
New Home Project – Poľsko/
Bielorusko/Ukrajinská výstava  
o skúsenosti s migráciou

Slovenské národné múzeum 
24. 10. – 15. 11. 2024
Kvet Nguyen – Leftover bodies/
Zostávajúce telá (2024) 
a Boris Németh – PREMENY 
SLOVENSKA – KRAJINA

U Novanského 
18. 10. – 31. 3. 2025
Kvet Nguyen – Leftover bodies/
Zostávajúce telá (2024)

Nhabe 
18. 10. – 15. 11. 2024
Boris Németh – PREMENY 
SLOVENSKA – KRAJINA

Art Gate Pasáž
18. 10. – 31. 12. 2024
Fotoklub TuFoTím x Just a Natruc / 
CUDZINEC

Pešia zóna
26. 10. – 30. 12. 2024
Fotografia 2024 – Fotoklub  
Karola Plicku Martin

TRENČÍN 

Kultúrno-kreatívne centrum Hviezda
Kniežaťa Pribinu 197/3

7. 10. 18:00 
4. 11. 18:00 
Fotokáva
Fotokáva je živá diskusia  
nad naozajstnými fotografiami
uvádzajú: Peter Marek,  
Radovan Stoklasa

SPIŠSKÁ NOVÁ VES

Galéria umelcov Spiša
Zimná 46

do 1. 12. 2025
Ján Kekeli
Plávajúca podlaha
kurátorka: Lucia Benická
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Alexandra Keselicová | Z cyklu Inkurzie | 2022


