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KOLUZE MONOGRAFICKÉHO SLOVA

Úvod knihy je důležitou částí, která má za úkol zaujmout čtenáře 
a představit téma a atmosféru, které kniha nabídne. Úvod by měl být 
náležitě přitažlivý a přesvědčivý, aby čtenáře motivoval k dalšímu čtení. 
Zde je několik základních prvků, které by měl úvod knihy podle konvence 
AI zahrnovat:

ZAUJETÍ POZORNOSTI 
(PŘEDSTAVENÍ TÉMATU)
Sousloví Oddělení malby jsem použil pro jednu ze svých 

prvních výstav v roce 2009. Její kritickou reflexi, ponejvíce přirovnávající 
vystavené obrazy a objekty jako artefakty k muzejnímu cyklu Marcela 
Broodthaerse Oddělení orlů z konce 70. let minulého století, sepsal Jan 
Zálešák. Jméno Broodthaers jsem si návazně dogoogloval.

Pojem „oddělení“ symbolicky vymezuje podskupiny v území různě 
seskupených množin. To, co v době mého studia působilo jako 
definitivní postkonceptuální obrat, jenž svrhne médium malby do 
konečného propadliště dějin, samo pozvolna koroduje pod vlivem 
institucionalizované dekonstrukce sama sebe a skrze zkratkovitý jazyk 
sociálních sítí. Globální oběh umění si dnes žádá více než fyzické galerijní 
adresy, stabilní připojení a virtuální datová centra. I proto sám pro sebe 
stále vyhledávám pomalá média malby, sochy a navazující instalace.

NASTAVENÍ ATMOSFÉRY 
A NÁSTIN STRUKTURY KNIHY
Ambicí knihy není vyčerpávající biografický přehled, ale 

entropicky řízený chaos. Její tempo určuje především pohyb kolem 
předmětu malířství ohledávaného z perspektivy své mediální podstaty, 
limitů formalismu a racionální interpretace. Projekty spojené primárně 
s architekturou a veřejným prostorem zůstávají záměrně upozaděny.

Předkládaná introspekce posledních dvou dekád pro mne samotného 
s odstupem nepůsobí jako pohled do existenciální propasti, ale spíše jako 
kubrickovské párátko hluboko zaražené do oka rozpínajícího se vesmíru. 
Knihy jsem se obával, roky jsem ji odkládal, ale dnes mi nezbývá než z ní 
mít radost. První ráno po její publikaci vstanu, opařím se čajem a začnu 
v duchu svých obsesí připravovat knihu novou. Lepší, větší a směřující 
ještě k mnohem spektakulárnějším selháním.

KRÁTCE UVEDENÍ HLAVNÍCH POSTAV 
NEBO KONFLIKTŮ
Monografie vedle starších textů spojených s interpretací mé 

práce zahrnuje i dva zcela nové texty Chirurg, interpret a mág v pohybu 
napínání (2023) Andrey Průchové Hrůzové a Slovník problémů (2023) 
Václava Hájka. Oba se k mé velké radosti uvolili do knihy přispět z (ne)
zainteresovaných pozic vizuálních studií a estetiky umění. Existující text 
Manifesty, nebo aforismy z roku 2019 laskavě doplnil a pro účely této 
knihy upravil Marek Meduna, se kterým v posledních letech sdílím nejen 
vedení ateliéru Malba IV na Akademii výtvarných umění v Praze.

Poslední text v knize chybí. Jeho autorem by mohl (měl a zenově není) být 
Zdeněk Porcal, neoddělitelný souputník na poli fotografické interpretace 
mé práce. Publikace by bez něho v aktuální podobě nikdy nevznikla.

Aktuálně jde, slovy jednoho z mých nejoblíbenějších cyklistů na světě 
Jana Šerých, o „nejlepší ze všech špatných řešení“.1 

1   Jan Šerých, Nejlepší ze všech špatných řešení, Galerie města Blanska, 13. 11. – 5. 12. 2010

COLLUSION OF THE MONOGRAPHIC WORD

The introduction of the book is an important part, as it 
is supposed to engage the reader and introduce the theme and 
atmosphere offered by the book. The introduction should be properly 
appealing and convincing to motivate the reader to continue reading. 
Here are some basic elements which, according to the AI convention,  
an introduction to a book should include: 

ATTRACTING ATTENTION 
(INTRODUCING THE TOPIC)
I used the term the Department of Painting for one of my 

first exhibitions in 2009. Jan Zálešák wrote a critical reflection of the 
exhibition, mostly comparing the exhibited paintings and objects as 
artefacts referring to Marcel Broodthaers’ museum series entitled the 
Department of Eagles from the late 1970s. I then googled the name 
Broodthaers. 

The term “department” symbolically defines subgroups within the 
territory of variously grouped units. What at the time of my study seemed 
like a definitive post-conceptual turn that would topple the medium of 
painting into the final abyss of history is itself slowly disappearing under 
the influence of institutionalised deconstruction of itself and through the 
succinct language of social media. The global circulation of art today 
requires more than physical gallery addresses, stable connections, and 
virtual data centres. That is why I am always looking for slow media of 
painting, sculpture, and related installations. 

THE SETTING OF THE ATMOSPHERE 
AND AN OUTLINE OF THE BOOK’S STRUCTURE 
The ambition of the book is not to provide an exhaustive 

biographical overview, but an entropically controlled chaos. Its pace 
is mainly determined by the movement around the subject of painting 
viewed from the perspective of the media essence, the limits of 
formalism, and rational interpretation. Projects primarily related to 
architecture and public space remain deliberately neglected. 

The introspection of the past two decades does not strike me as 
a glimpse into the existential abyss, but it still tastes like a Kubrick-style 
toothpick stuck deep into the eye of the expanding universe. I was 
afraid of the book; I was putting it off for years, but today I can’t help 
but be happy about it. The first morning after its publication, I’ll get up, 
scald myself with tea, and start preparing a new book in the spirit of my 
obsessions. Better, bigger and leading to even more spectacular failures. 

BRIEF INTRODUCTION OF MAIN FIGURES 
OR CONFLICTS 
In addition to older texts related to the interpretation of my 

work, the monograph also includes two brand-new texts: Surgeon, 
Performer and Magician in the Movement of Tension (2023) by Andrey 
Průchové Hrůzové and Glossary of Problems (2023) by Václav Hájek. To 
my great pleasure, the two authors haves volunteered to contribute to 
the book from their (im)partial positions in visual studies and aesthetics 
of art. The existing text Manifestos, or Aphorisms from 2019 was kindly 
supplemented and adapted by Marek Meduna, with whom I have shared 
the management of the Painting IV Studio at the Academy of Fine Arts  
in Prague in recent years. 

The last text in the book is missing. Its author could (was supposed to 
and is not following the zen approach) be Zdeněk Porcal, an inseparable 
companion in the field of photographic interpretation of my work. The 
publication would never have been produced in its current form without 
him.

Currently, in the words of one of my favourite cyclists in the world,  
Jan Šerých, it is “the best of all bad solutions”.1 

1   Jan Šerých, The Best of the Bad Solutions, Blansko City Gallery, 11/13 – 12/5/2010
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ASYMETRICKÁ ROVNICE (213,81 + 0 0 255)  
SPOLU S JANOU BERNARTOVOU

ETCETERA ART, PRAHA, 2023
KURÁTORKA TEREZA JINDROVÁ ASYMETRICKÁ ROVNICE

PD           Není vaše odpověď poněkud plytká?

 

PD           Zkusíme to jinak. Kolik váží umělecké dílo Mona Lisa?

 

PD           Odkazujete k vnímání sebe sama na pozadí společenské 
konstrukce?

PD           Pamatujete si svoji fyzickou váhu? Kolik z vašeho těla tvoří 
kosti, kolik měkké tkáně a kolik tekutiny? Cítíte, jak se vaše tělo 
(jedno a to samé) mění v čase podobně jako samotné fyzično – 
nepevné, přehlížené, fetišizované, komodifikované, limitní?

(POTENCIÁLNÍ PŘÍČINY A TIPY)213,81 KG AI           Jsem softwarový program vyvinutý společností OpenAI, 
takže nemám fyzické tělo, váhu ani smyslové vnímání. Nemohu 
cítit, měnit se nebo mít fyzickou existenci. Jsem pouze virtuální 
entita, schopná zpracovávat a generovat text na základě vzorů 
a dat, která jsem byla vyškolena zpracovávat. Obrazy obvykle 
nepoměřujeme měřítkem váhy, ale vlastní, fyzickou výškou diváka 
nebo divačky. Hmotnost Země je asi 5,972 × 10^24 kg 
 (kilogramů). Abstrahované měřítko. Imaginace významu. 
Tělesnost umění. Fyzično prázdna. Automatizované identity. Kosti, 
tkáně, tekutiny – a neurony. Znaky – hluboký hlas, zvětšení svalů, 
ochlupení obličeje a těla, a také vývoj genitálií. Androgeny. Použití 
testosteronu může narušit přirozenou hormonální rovnováhu 
v těle a ovlivnit normální funkci endokrinního systému. Virtualita 
umění, zhoršení kvality spermií, ustrnutí.

PD           Mluvíme o významném uměleckém cyklu 213,81 Kg 
(Pocentiální příčiny a tipy)?

AI           Je mi líto, ale do mého datového zářezu v září 2021 nejsou 
zahrnuty konkrétní umělecké díla nebo události, které by se mohly 
týkat Cyklu 213,81 Kg (Potenciální příčiny a tipy). Pokud jde o toto 
konkrétní umělecké dílo, nemohu poskytnout informace o něm, 
pokud nebylo veřejně známé před datem mého posledního 
aktualizace.

AI           Ano, správně jste to vyjádřil. Mluvím o vnímání sebe 
sama na pozadí společenské konstrukce. Toto téma se často 
zkoumá v oblasti sociologie, psychologie a filozofie a týká se 
toho, jak se naše identita a vnímání sebe sama formují a ovlivňují 
společenskými normami, hodnotami, kulturou a očekáváními.

PD           Raději ne. Mám už teoretických textů o umění plné zuby.

 

AI           Rozumím vašemu stanovisku. Pokud budete mít 
v budoucnu jiné otázky nebo témata, na která byste se 
chtěl/a zaměřit, rád vám s čímkoli pomohu. Buďte v klidu a pokud 
se někdy rozhodnete pokračovat v diskusi, budu tu pro vás.

AI:           Omlouvám se, pokud moje předchozí odpověď nebyla 
dostatečně detailní nebo pokud neodpovídala vašim očekáváním. 
Vím, že toto téma může být velmi komplexní a hluboké, a nemohu 
do ní zahrnout veškeré detaily a nuance v jedné odpovědi. Pokud 
máte konkrétní dotazy nebo chcete prozkoumat toto téma více, 
rád vám poskytnu další informace nebo se pokusím o hlubší 
analýzu.

PD           Kolik naopak váží umělecké dílo Portrait of V. I. Lenin by  
V. Charangovitch in the style of Jackson Pollock III , 1980?

AI           Pokud máte zájem o konkrétní informace o váze tohoto 
uměleckého díla, doporučuji kontaktovat relevantní uměleckou 
instituci, galerii nebo aukční dům, který má toto dílo ve sbírce nebo 
prodává. Tam by měli mít přesné informace o díle a jeho fyzických 
parametrech.

AI           Mona Lisa, také známý jako La Gioconda, je malba olejem 
na plátně a váha takového obrazu se může lišit v závislosti na 
použitých materiálech, typu plátna, technice malby a dalších 
faktorech. Nicméně, obvykle se odhaduje, že váha obrazu Mona 
Lisa je někde kolem 18 kg až 20 kg. Nicméně existují náznaky, že 
da Vinci byl kritický vůči tradičním náboženským představám a že 
měl zájem o vědecký a filozofický přístup k životu. Jeho zájem 
o přírodu, vědu a zkoumání světa kolem sebe mohl ovlivnit jeho 
pohled na náboženství. Některé jeho poznámky naznačují zájem 
o filozofické a hermetické myšlenky. 
Celkově lze říci, že Leonardo da Vinci se identifikoval jako člověk 
s nekonečnou touhou po poznání a objevování, a to jak v umění, 
tak ve vědě. Jeho multifacetní přístup k životu ho činí jedním 
z nejvýznamnějších a nejzajímavějších postav renesance.

PETR DUB ISBN 978-80-908472-7-9 76
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PD           Isn’t your answer a bit shallow? PD           Let’s try it another way. How much does  
the Mona Lisa weigh?

PD           Are you referring to the perception of self against the 
background of social construction?

PD           Do you remember your physical weight? How much of 
your body is bone, how much is soft tissue, and how much is fluid? 
Can you feel your body (one and the same) changing over time, 
similarly to the physical itself – fragile, overlooked, fetishised, 
commodified, or limiting?

(POTENTIAL CAUSES AND TIPS)213.81 KG AI           I’m a software programme developed by OpenAI, so I don’t 
have a physical body, weight or sensory perception. I cannot feel, 
change or have a physical existence. I am simply a virtual entity, 
capable of processing and generating text based on patterns and 
data which I have been trained to process. We usually measure 
images not by the scale of weight, but by the viewer’s own 
physical height. The mass of the Earth is approximately 
5.972 × 10^24 kg (kilograms). An abstracted measure. Imagination 
of meaning. The corporeality of art. The physicality of emptiness. 
Automated identities. Bones, tissues, fluids, and neurons. Traits 
– a deep voice, muscle enlargement, facial and body hair, as well 
as genital development. Androgens. The use of testosterone 
may disrupt the natural hormonal balance in the body and affect 
the normal function of the endocrine system. Virtuality of art, 
deterioration of sperm quality, and a deadlock.

PD           Are we talking about the important artistic 213.81 Kg Cycle 
(Potential Causes and Tips)?

AI           I’m sorry, but my September 2021 data notch does not 
include specific artworks or events that might relate to the 213.81 
Kg Cycle (Potential Causes and Tips). Regarding this particular 
artwork, I cannot provide any information about it unless it was 
publicly known before the date of my last update.

AI           Yes, you put it right. I’m talking about the perception of 
self against the background of social construction. This topic 
is often explored in the fields of sociology, psychology, and 
philosophy and concerns how our identity and self-perception 
are shaped and influenced by societal norms, values, culture, and 
expectations.

PD           I’d rather not. I’m fed up with theoretical texts about art. AI           I understand your point. If you have any other questions or 
topics you would like to focus on in the future, I will be happy to 
help you with anything. Try not to worry and if you ever decide to 
continue the discussion, I’ll be here for you.

AI:           I apologise if my previous answer was not detailed enough 
or if it did not meet your expectations. I know this topic may be 
very comprehensive and deep, and I cannot include all the details 
and nuances in one answer. If you have specific questions or 
would like to explore this topic further, I would be happy to provide 
additional information or attempt a more in-depth analysis.

PD           On the other hand, what is the weight of the artwork 
entitled Portrait of V.I. Lenin by V. Charangovitch (1970) in the style 
of Jackson Pollock III, 1980?

AI           If you are interested in specific information about the 
weight of this artwork, I recommend contacting the relevant art 
institution, gallery or auction house which has this work in its 
collection or is selling it. They should have precise information 
about the work and its physical parameters.

AI           The Mona Lisa, also known as La Gioconda, is an oil 
painting on canvas and the weight of any such painting may 
vary depending on the materials used, the type of canvas, the 
painting technique, as well as other factors. However, it is usually 
estimated that the weight of the Mona Lisa painting is somewhere 
around 18 kg to 20 kg. However, there are indications that da 
Vinci was critical of traditional religious ideas and that he was 
interested in a scientific and philosophical approach to life. 
His interest in nature, science, and exploring the world around 
him may have influenced his view of religion. Some of his notes 
indicate an interest in philosophical and hermetic ideas. 
Overall, Leonardo da Vinci identified himself as a man with  
an endless thirst for knowledge and discovery, both in art and 
science. His multifaceted approach to life makes him one of the 
most important and interesting figures of the Renaissance.

PETR DUB ISBN 978-80-908472-7-9 98
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TEORETIČKA, KRITIČKA, HISTORIČKA, 
 KUSTODKA NEBO KURÁTORKA?

153.           Bonnet, Louise*****

158.           MgA. Corse, Mary, PhD. 162.           Eisenman von Nicole

174.           Krausová, D, 179.           Haras, SacuL

191.           Říhová, Bety 193.           Sceránková, Pavla Lucie

198.           Šedá, Kačenka

THEORETICIAN, CRITIC, HISTORIAN,  
CUSTODIAN, OR CURATOR?

154.           Bourgeois, Lujza

159.           Dela Cruz, Angela 163.           Gaži-ová, Ladislava

175.           Kvade, Alicia 180.           Chal8nkov8, Vendul8

192.           Saville – Jenny 194.           Sceránková, Lucie Pavla 195.           Sobotičová, Sláva!

151.          Beecroft, Vanesa 155.           Brätsch & Kerstin

160.           Dumas, Marlenedóttir 164.           HHllaaddeekkoovváá, KKaattaarriinnaa

176.           Kusama, Iaioy 181.           New York, Judy

199.           Whiteread, Rejčl

196.           Součková, Adéla

152.           Bernartová, Jana 156.           Bro/wn, Cecily

161.           Emin, Tracey Yba 165.           Holzer, Jenny

178.           Lasssnig, Mariaáá 182.           Mal., Pav.

200.           Ž_kov_, Monik_

197.           Tuček, Marie

157.           FC Cornaro, Isabelle 154.           Bourgeois, Lujza

166.           Holzinger, Florentin/a 170.           Jernygan, Candi

183.           (McLean, Rachela) 187.           Othová, Markréta

158.           MgA. Corse, Mary, PhD. 155.           Brätsch & Kerstin

167.           Hulačová: Anna 171.           Kahloová, Frida

184.           Mitríková, Jarmila^^^ 188.           Pirici, Alexan Dr.A.

159.           Dela Cruz, Angela 156. Bro/wn, Cecily

168.           Horn, Rebeccc#a 172.           Kotzmannová, Alena

185.           Nikitinová, Alice Krabice 189.           Reihana, Lízunka

160.          Dumas, Marlenedóttir 157.           FC Cornaro, Isabelle

169.           Jáchim-ová, Markéta  173.           Karlíková, Olgaová

186.          Owens, Laura a její tygři 190.           Rist + Pipilotti = Elisabeth

PETR DUB ISBN 978-80-908472-7-9 1716
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DEUS VULT
DEUS VULT GALERIE KAPLE, VALAŠSKÉ MEZIŘÍČÍ, 2022 KURÁTORKA LENKA SÝKOROVÁ

PETR DUB ISBN 978-80-908472-7-9 2322

2322



1,000,000 YEARS, 1,000 LIKES:  200–250

208.           Bůh žádá mravní čistotu – Myslíte, že do Božího 
království se dostane někdo hříšný?

216.          Přijď, Duchu síly, a posilni naši statečnost a odvahu, 
abychom se nebáli překážek a s tvou pomocí vykonali, co od 
nás Bůh žádá.

224.           Bůh to asi tak chce. – Ano. – Dobře.

232.           Bůh žádá spravedlnost: Měsíc bude brzy potřísněn 
krví.

201.          Tak žádá Bůh.

209.           Tak žádá Bůh – Jean-Michel Sakka v 2 obchodech 
na Zboží.cz. Srovnejte ceny, přečtěte si recenze, najděte 
podobné produkty a příslušenství.

217.            A přichází nejtěžší zkouška jeho víry – Bůh žádá: 
obětuj mi svého syna. Upal ho na obětním oltáři.

225.           Bůh však chce, aby muž jednal se svou ženou tak, 
jako Kristus jedná s církví – má ji ctít.

233.           Můžeme zde také slyšet ono Hospodinovo „neboj 
se,“ kdy nás Bůh žádá, abychom se nestrachovali a měli 
naději v Něho samotného.

202.           Bůh tě žádá, abys dělal/a to, co pro tebe chce.

210.           Listen to Buh Si To Zada by Bast, 47 Shazams.

218.           Ježíš jim odpověděl: „Toto je skutek, který žádá Bůh: 
abyste věřili v toho, koho on poslal.“

226.           Nyní vás Bůh žádá, abyste Jej realizovali. Můžete říci, 
že starat se o vaše děti je božská úloha, protože Bůh je v nich 
samotných. Kdo to může popřít?

234.           Spatřil totiž ve sněhu stopy bosého mnicha. Tehdy 
pochopil, že po něm Bůh něco žádá, ale nevěděl co.

203.            Bůh žádá mravní čistotu.

211.           Sign up for Deezer and listen to Buh Si to Zada by 
Bast and 90 million more tracks.

219.           Bůh nejprve zachraňuje svůj lid, jako při přechodu 
Rudým mořem, a teprve až poté žádá jeho důvěru a dává mu 
přikázání, která jsou slovy milujícího otce, jako na hoře Sinaj.

227.           Práci svého povolání máme konati svědomitě 
a poctivě, i když nás představení nevidí, máme ji považovat za 
službu, kterou od nás žádá Bůh.

235.           Bůh to tak asi chce, říkáme si ctnostně, určitě má pro 
to nějaký důvod, možná je to zkouška.

204.           Bůh mu řekl, že potřebuje čtvrté soukromé letadlo. 
Kazatel žádá věřící o 54 milionů, aby mohl po světě šířit své 
myšlenky.

212.           Přemýšlel/a jsem někdy o tom, co Bůh po mně žádá, 
nebo jen chci, aby On plnil moji vůli, moje přání?

220.           Může Bůh odpustit duši v pekle, žádá-li o milost? 
Odpověď: Hmm, ano. Nicméně, je zde „ale“. Pojďme si to 
vyjasnit – ŽÁDNÁ DUŠE V PEKLE NEMŮŽE být…

228.           Bůh žádá, abychom ho napodobovali v lásce,  
jako děti napodobují své rodiče.

236.           Potom nás Bůh žádá, abychom tento nový život žili 
v podmínkách každodenního života navzdory zmatku, odporu 
a starostem všeho druhu.

244.           Když Bůh pracuje v srdci člověka, tak chce člověk 
přijít k Bohu.

240.           Kdo chce plnit Boží vůli, pozná ji. I když je to někdy 
proces, plný omylů.

248.           Deus vult (latinsky „Bůh to [tak] chce“) bylo 
spontánní zvolání lidu po promluvě papeže Urbana II. na 
koncilu v Clermontu, kterou roku 1095 vyhlásil první křížovou 
výpravu.

205.           Tak žádá bůh v okrese Ústí nad Labem, cena 50 Kč,  
od cesalky2 na Sbazar.cz. Popis: Kniha je použitá, další 
informace na dotaz.

213.            Bůh žádá naši důvěru. Nemůžete milovat někoho, 
komu nevěříte.

221.           Teleti je třeba obětovat zlato, kdežto Bůh žádá od 
Izraelců především pokoru, schopnost přiznat si vinu.

229.           Člověk chce pro Boha to dobré tehdy, když žije bez 
smrtelného hříchu, a tak chce pro Boha to, co chce Bůh sám.

237.           Koho chce Bůh zničit, toho nejprve připraví o rozum.

245.           Nuže, Izraeli, co od tebe žádá Hospodin, tvůj Bůh?241.           Bůh žádá ode všech lidí, aby se podřídili církevní 
autoritě, neboli, aby Církev poslouchali.

249.           加州山机动 ab 如山如 w 征的可以 ba DO ofwjcenj 
s nebe , abys porozuměl , co čtes , a poznal , čeho Bůh žádá 
od tebe , a ipo : lu sobě umjnil , wůli Boži

206.           Bůh dává i žádá lásku.

214.           Bůh pomsty si žádá krev.

222.           Starejte se jako pastýři o Boží stádce u vás, ne 
z donucení, ale dobrovolně, jak to Bůh žádá, ne z nízké 
zištnosti, ale s horlivou ochotou, ne jako páni nad těmi, kdo 
jsou vám svěřeni, ale buďte jim příkladem.

230.           A tak z toho důvodu i po nás Bůh žádá, abychom 
s ním byli pořád, abychom byli jeho učedníky.

238.           V reakci na výše zmíněný průzkum si klade otázku, 
jaký smysl dává pro Chada odpověď, že Bůh ho chce smrtí 
jeho ženy něco naučit.

246.           Tak žádá Bůh· Vatikánem otřásl výbuch.242.           Proč Bůh žádal takovou věc?

250.           Jak chce Bůh, tak buď!

207.           Bůh žádá nejvyšší oběť: dát syna.

215.           Člověče, bylo ti oznámeno, co je dobré a co od tebe 
Bůh žádá: jen to, abys zachovával právo, miloval milosrdenství 
a pokorně chodil se svým Bohem.

223.           Bible to po nás žádá v 1 Timoteovi 5,3–6.deus vult.

231.           Kdo se modlí za svého nepřítele, protože to tak chce 
a přikazuje Bůh, dostane v nebi velkou odměnu.

239.           Ačkoli první křesťané věděli, že Bůh žádá skutky 
víry, dnešní křesťané se většinou domnívají, že návštěva mší 
a jiných církevních rituálů jsou jejich dostatečnou službou 
Bohu.

247.           Ale musím hledat, co Bůh chce.243.           Z bible víme, že Bůh chce, aby byli spaseni všichni lidé.
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208.            God demands moral purity – Do you think that 
a sinful person will enter God’s kingdom?

216.            Come, Spirit of strength, and strengthen our 
bravery and courage so that we are not afraid of obstacles 
and with your help we do what God asks of us.

224.            I guess God wants it that way. –Yes. –Good.

232.            God demands justice: The moon will soon be 
stained with blood.

201.           Thus God demands.

209.            So God Asks – Jean-Michel Sakka in 2 stores on 
Zboží.cz. Compare prices, read reviews, find similar products 
and accessories.

217.            And the hardest test of his faith comes – God asks:  
sacrifice your son to me. He burned him on the sacrificial 
altar.

225.            However, God wants a man to treat his wife as 
Christ treats the church – he should honour her.

233.            Here we can also hear the Lord’s “do not be afraid,” 
when God asks us not to be afraid and to have hope in Him 
alone.

202.            God asks you to do what He wants for you.

210.            Listen to Buh Si To Zada   by Bast, 47 Shazams.

218.            Jesus answered them: “This is the deed which God 
requires: that you believe in him whom he has sent.”

226.            Now God is asking you to realize Him. You can say 
that taking care of your children is a divine task because God 
is within them. Who can deny that?

234.            For he saw the footprints of a barefoot monk in the 
snow. It was then that he understood that God was asking 
something of him, but he did not know what.

203.            God demands moral purity.

211.            Sign up for Deezer and listen to Buh Si to Zada   by 
Bast and 90 million more tracks.

219.            God first saves his people, as when crossing the 
Red Sea, and only then asks for their trust and gives them 
commandments, which are the words of a loving father, as 
on Mount Sinai.

227.            We should do the work of our profession 
conscientiously and honestly, even if the performance 
does not see us, we should consider it as a service that God 
asks of us.

235.            God probably wants it that way, we tell ourselves 
virtuously, he must have a reason for it, maybe it’s a test.

204.            God told him he needed a fourth private jet. The 
preacher asks believers for 54 million to spread his ideas 
around the world.

212.            Have I ever thought about what God is asking of me, 
or do I just want Him to fulfill my will, my wishes?

220.            Can God forgive a soul in hell if it asks for mercy? 
Answer: Hmm, yes. However, there is a “but”. Let’s get this 
straight – NO SOUL IN HELL CAN BE…

228.            God asks us to imitate him in love as children imitate 
their parents.

236.            Then God asks us to live this new life in the 
conditions of everyday life despite confusion, opposition and 
worries of all kinds.

244.            When God works in a person’s heart, a person 
wants to come to God.

240.            Whoever wants to fulfill God’s will will know it. 
Although it is sometimes a process, full of mistakes.

248.            Deus vult (Latin for “God wills it [so]”) was the 
spontaneous exclamation of the people after the speech of 
Pope Urban II at the Council of Clermont, which in 1095 he 
announced the First Crusade.

205.            So asks God in the Ústí nad Labem district, price 
CZK 50, from cesalka2 on Sbazar.cz. Description: The book 
is used, more information on request.

213.            God demands our trust. You can’t love someone 
you don’t trust.

221.            Gold must be sacrificed to the calf, whereas God 
asks of the Israelites above all humility, the ability to admit 
guilt.

229.            Man wants what is good for God when he lives 
without mortal sin, and thus wants for God what God himself 
wants.

237.            Whoever God wants to destroy, he first deprives 
him of his reason.

245.            Well, Israel, what does the Lord your God ask of 
you?

241.            God asks all people to submit to Church authority, 
that is, to obey the Church.

249.           加州山机动 ab 如山如 w 征的可以 ba DO ofwjcenj 
with heaven to understand what you read and know what 
God asks of you, and ipo : lu umjnil to yourself, the will of God

206.            God gives and demands love.

214.            The God of Vengeance demands blood.

222.            Take care as shepherds of God’s flock among you, 
not under compulsion, but voluntarily, as God asks, not out of 
low selfishness, but with a zealous willingness, not as lords 
over those entrusted to you, but be an example to them.

230.            And so, for that reason, God asks us to be with him 
always, to be his disciples.

238.            In response to the survey mentioned above, he 
wonders what sense the answer that God wants to teach him 
through his wife’s death makes for Chad.

246.            Thus God demands· An explosion shook the 
Vatican.

242.            Why did God ask such a thing?

207.            God asks for the highest sacrifice: to give a son.

215.            Man, you have been told what is good and what God 
requires of you: only that you observe justice, love mercy, and 
walk humbly with your God.

223.            The Bible asks us to do this in 1 Timothy 5:3–6.deus vult

231.            Whoever prays for his enemy, because God so wills 
and commands, will receive a great reward in heaven.

239.            Although the first Christians knew that God 
requires works of faith, today’s Christians mostly believe that 
attending mass and other church rituals are their sufficient 
service to God.

247.            But I must seek what God wants.

243.            We know from the Bible that God wants all people 
to be saved.
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BŮH SI TO ŽÁDÁ                         Doba, ve které žijeme, je typická nadužíváním 
kulturních historických symbolů, z kterých se stávají prázdné fráze. Impulsy, 
z ní plynoucí, poukazují, že křesťanská tradice, která je součástí naší evrop-
ské identity, je již mnohdy jen neprocítěným prázdným obratem. Instalace 
Petra Duba zpracovává tento moment vyprázdnění kulturních vzorců 
vztažených k tématu maskulinního dobývání žen na pozadí středověké 
rytířské kultury.

Petr Dub nezvykle vedle obrazů prezentuje i celou řadu prefab-
rikátů, tzv. ready made, které se odkazují ke konzumní společnosti. Vytváří 
prostor pro historické a kulturní odkazy při ohledávání kulturního a ideového 
prázdna, kterým jsme obklopeni. Vizuální komunikace, v niž jsme zavaleni 
nekonečným proudem informací a vizuálních podnětů, je pro nás stále 
složitější pro správné čtení významů a jejich uchopení. Sebeidentifikace se 
tak stává stále složitějším procesem a hledání nových kulturních vzorců nás 
mnohdy svádí na cesty alternativních světů. Současně se instalací nese 
prvek eskapismu, který protéká jednou vrstvou části objektů, jež odkazují 
k současné estetice zdánlivě nekonečných fantasy seriálu, larp kultuře či 
neoromantismu v současném umění.

Jisté obracení se k historickým zdrojům, konkrétně fascinace 
středověkým soubojem slova a obrazů s tématem rytířství a zobrazování 
mužství a ženství se stalo klíčovým východiskem výstavy DEUS VULT – 
BŮH SI TO ŽÁDÁ. Petr Dub se zde přímo volně odvolává k provolání papeže 
Urbana II. na koncilu 1095, který v Clermontu odstartoval křížovou výpravu. 
Autor si klade kruciální a otevřeně utopisticko-bezradné otázky vztažené 
k současnosti: Co si bůh žádá nyní? Jaké nové autority se nabízejí?

V kontrastu s generací „sněhových“ vloček, kterou vztahuje 
k současnému uchopení mužství v západní kultuře, tak autor otevírá témata 
spojená se současným uchopením feminismu. Maskulinní role dobývání, 
ale současné ochrany je tak dávána do kontrastu s pozicí ženství, které je ve 
své podstatě křehké, ale současně silné v rámci nově vydobytých spole-
čenských pozic. Výstavu lze číst jako hledání nových interpretačních polí. 
Médium obrazu je tak Petrem Dubem eliminováno na jistý rám, ve kterém 
se apropriací historických středověkých obrazů dostává až na samotnou 
podstatu uchopení adorace k ženám.                   

 Lenka Sýkorová
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GOD WILLS IT                         The times in which we live are characterised by the overuse of cultural historical symbols 
becoming empty phrases. The resulting impulses show that the Christian tradition, which is part of our European 
identity, is often an nonchalant empty phrase. Petr Dub’s installation processes this moment of emptying cultural 
patterns related to the theme of masculine conquest of women against the background of medieval chivalric 
culture.

In addition to paintings, unusually, Petr Dub presents a number of prefabricated, so-called ready-made 
works referring to consumer society. He creates a space for historical and cultural references while looking at 
the cultural and ideological void we are surrounded by. Visual communication, in which we are inundated with an 
endless stream of information and visual stimuli, makes it increasingly difficult for us to read meanings and grasp 
them correctly. Self-identification thus becomes an increasingly complex process and the search for new cultural 
patterns often leads us down paths of alternative worlds. At the same time, the installation carries an element of 
escapism that flows through one layer of the part of the objects referring to contemporary aesthetics of seemingly 
endless fantasy series, larp culture, or neo-romanticism in contemporary art.

A certain turn to historical sources, specifically a fascination with the medieval juxtaposition of words and 
images with the theme of chivalry and the depiction of masculinity and femininity, became the key starting point 
of the exhibition DEUS VULT – GODWILLS IT. Here, Petr Dub makes a direct and loose reference to Pope Urban 
II’s proclamation at the Council of 1095, which launched the Crusade at Clermont. The artist asks the crucial and 
openly utopian and helpless questions related to the present: What does God demand now? What new authorities 
are on offer?

In contrast to the generation of “snowflakes”, which he relates to the contemporary grasp of masculinity 
in Western culture, the author opens up themes related to the contemporary grasp of feminism. The masculine role 
of conquest but simultaneous protection is thus contrasted with the position of femininity, which is inherently fragile 
but at the same time strong within newly won social positions. The exhibition can be read as a search for new fields 
of interpretation. The medium of the painting is thus eliminated by Petr Dub to a certain frame, in which the appropri-
ation of historical medieval images reaches the very essence of the grasp of adoration towards women.                        

Lenka Sýkorová
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DVOJÍ STAVY V OBRAZOBJEKTECH PETRA DUBA
1.1                         Umělecká práce Petra Duba je často nahlížena ve 

vztahu k malbě a jejímu kritickému zkoumání. Jakkoliv v kontextu Dubova 
osobního vývoje nejde o neopodstatněné ukotvení, mohli bychom si při po-
hledu na tvorbu z posledních let položit několik otázek, které nám jej přinej-
menším rozvolní. Proč vlastně Dubovo dílo považujeme za obrazy? Protože 
jsou závěsné? Protože v některých z nich je přítomný odkaz k expresivnímu 
roztírání barevných past štětci a štětkami? Protože jednu ze svých výstav 
nazval „Další ze způsobů, jak nemalovat obrazy“, druhou „Mezery mezi 
obrazy“ a další „Antiteze malby“, zatímco naopak v žádném nezaznělo nic 
o jiných výtvarných médiích? Kvůli tomu, že v čase své soubory nazýval 
antimalbami, podmalbami či repetitivními obrazy?

Není navzdory těmto nepopiratelným odkazům k malbě možné 
suše konstatovat, že díky jejich trojdimenzionální povaze a technologic-
kému provedení jde povětšinou o reliéfy, tedy tradičně vzato díla spíše 
sochařského charakteru? Nebylo pro Duba klíčovým okamžikem, když na 
sklonku minulého desetiletí dal plátnu a výztužím spodních rámů možnost 
vzepřít se roli poslušně čekajícího malířského pokladu – a tak opustit i svou 
jednoznačnou identitu? A co to znamená? Pokládáme-li si takové zpochy-
bňující otázky, patří se navrhnout, proč by Dub dělá. Třeba i prostřednictvím 
dalších otázek: Je možné, že Dubovou ambicí je, aby jeho díla byla zároveň 
obrazy a zároveň se od obrazů odkláněla? Mají setřít rozdíly mezi malbou 
a objektem/sochou, a stát se obojím? Jakýmsi obrazobjekty? A lze podo-
bou ambici nalézt ještě v jiných oblastech Dubova přístupu k uměleckým 
dílům?

1.2                         V uplynulých stu letech byla malba tím nejvyhledá-
nějším otloukánkem výtvarného umění. Její dominantní postavení mezi 
uměleckými disciplínami bylo zpochybněno jak „rozšířením pole“ umění, tak 
i navracejícími se polemikami o jejích společenských funkcích. V současné 
situaci, kdy jako překvapivě vitální zombie okupuje všechny sféry umě-
leckého provozu, se však jakékoliv tance na jejím hrobě jeví jako poněkud 
anachronický rituál. Petr Dub přesto trvá na tom, že malbu a obraz bude zpo-
chybňovat. Uvědomuje si, že za aktuálním návratem malby na výsluní stojí 
velkou měrou trh s uměním a zejména rozšířená – i když povětšinou nejspíše 
neuvědomovaná – touha sběratelů přiblížit se svými akvizicemi originálních 

a exkluzivních děl statusu šlechtických a později měšťanských sběratelů.  
Například Dubovy nedávné práce z širšího souboru Repetitivních obrazů 
jako by tato očekávání naplňoval a zároveň znejišťoval. Tyto kruhové obruče 
s prázdnými středy nejenže v duchu jeho dříve vzniklých děl jsou rámy 
i obrazovými plochami v jednom. Důležitou součástí jejich koncepce však je, 
že kombinují aspekty ojedinělosti a nenapodobitelnosti s aspekty seriálnosti 
a zaměnitelnosti vzájemně identických kopií. To, co na nich působí jako auto-
rův fyzický vklad, je ve skutečnosti odlito z formy, a to, čím se díla mezi sebou 
liší, Dub omezil pouze na volbu barevného odstínu povrchové úpravy.

Pochopitelně i Dubovy obrazobjekty jsou předmětem tržní směny. 
Jejich vizuální atraktivita je přitom vystupňována na maximum volbou tako-
vých barevných řešení, které si tradičně spojujeme s luxusem a bohatstvím. 
Není proto divu, že jsou často vnímány jako lesknoucí se výtvarné šperky 
stimulující divákovu poživačnost. V druhém plánu ovšem tyto artefakty 
přeci jen polemizují samy se sebou, když vedle sebe, nebo snad i přes sebe 
kladou funkce povrchní „ozdoby“ a kritické analýzy faktorů jako originalita, 
význam fyzického účasti na vzniku díla apod. V tomto smyslu je jeho tvorba 
hybridní, vzniklá křížením.

2.1                         Na výstavě B.I.G. prezentujeme dvě odlišné, avšak 
vzájemně příbuzné sady artefaktů. Paralely, které mezi nimi vznikají, jsou 
aspekty „síly“, „ideálu“ a „kontroly“ vtělené do abstraktní formy. Zohýbané 
tvary obrazobjektů ze souboru Pain & Gain navozují dojem, že jsou výsled-
kem intenzivního tělesného (nebo snad strojového?) tlaku. Ve skutečnosti 
ale nevznikla uplatněním (de)formující síly, ale opět skrze kontrolovaný 
proces odlévání do předem připravené matrice. Mohli bychom o nich říct, že 
nejsou destruované, ale konstruované… což ovšem nic moc nemění na tom, 
že si od nich aspekt „násilí“ jen těžko odmýšlíme.

Vnímané jevy nám lidská mysl na základě rozpoznaných znaků 
spojuje s již uloženými poznatky. Tento povětšinou nápomocný, ale chybu-
jící a na předpokladech založený mechanismus dovoluje pozdější korekce, 
avšak jde o proces obtížný a jen zčásti úspěšný. Petr Dub jako by tématizo-
val vrstvení informací přes sebe, vznikání směsi neslučitelných, rozporných 
či oponentních „názorů“. Podle mého názoru mu přitom nejde o akcentaci 
ošidnosti lidského mínění či o triviálně simulovanou skutečnost, ale o fakt 
existence dvou paralelních stavů.

Podobně chybně můžeme vnímat i „prázdno“ orámované odlitky 
kruhových Repetitivních obrazů, které tvoří druhou složku jeho výstavy. Je 
opravdu prázdným, vynechaným místem? Dívali jste se pořádně? A nebo 
jste vyšli z předpokladu, že je prázdným, protože v základních rysech 
odpovídá podobě okolních omítek?

2.2                         Omítky uvnitř kruhů byly kvůli výstavě otlučeny, na-
hozeny a nabíleny. Na první pohled jsou k nerozeznání od ostatních. Jejich 
plochy jsou ovšem nepoškozené galerijním provozem. Jsou proto jejich 
ideálním stavem? A když na ně pohlédneme jinak, můžeme o nich stále 
uvažovat jako o prázdných místech?

Také v případě nových omítek v kruzích Dubových obrazobjektů 
se jedná o akt kontroly nad vymezenou plochou a o její budování se zámě-
rem posouvat se směrem k představě ideálu. Paradoxním naplnění této 
představy by ale v tomto směru de facto byly absurdní galerie, ve kterých 
se umění nevystavuje. V konceptuální rovině tudíž Dubovo gesto lze chápat 
jako naplňování/nenaplňování této představy. Podobně obojetná, jako když 
daná místa zbavil prázdna a naplnil prázdnem.

2.3                         Fotografie ženských muskulatur mohou na výstavě 
vyznívat pouze jako doplňky estetické robustních obrazobjektů Pain & 
Gain. V rámci Dubem aktivizovaných významových her výstavy jsou ale 
podstatné. Nezachycují ladné ženské křivky, ale posilováním vypracovanou 
svalovinu, která nezasvěcenému pozorovali může připadat spíše mužskou.

Kulturistika obecně je spěním k ideálu založeném na kontrolova-
ném využívání tělesné síly. Jejím cílem není mít síly víc, ale formovat (kon-
struovat) lidské tělo rozvinutím potenciálů jeho vlastní tkáně. V tomto směru 
je formou ovládnutí sebe samého. Nesměřuje tedy ven – jako například 
u úder pěstí během hospodské rvačky, ale soustředí se dovnitř těla samého.

Pro Duba je ženská kulturistika přitažlivá jak tím, že rozrušuje 
všeobecnou představu o vnějších odlišnostech mezi femininním a mas-
kulinním tělesným ideálem, tak i skutečností, že prvek síly není cílem, ale 
prostředkem, i když z neznalosti můžeme jedno s druhým snadno zaměnit. 
Obdobně jako můžeme zaměnit rám za obraz, obraz za objekt, malířské 
gesto za sochařskou modelaci, konstrukci za destrukci nebo konceptuál-
nost se senzuálností… pokud nepřijmeme fakt, že všechny tyto polarity jsou 
součástí sítě stavů, v nichž se jeho díla vyskytují zároveň.

2.4                         Z výše uvedeného by se mohlo nazdávat, že Dubův 
umělecký program je jakousi vulgární postmoderní relativizací, která nedo-
voluje diferenciaci a jasná stanoviska rozmazává v kaši všehochuti. Takový 
postoj ale Dub nezastává, a už vůbec ne v oblasti mimo umění samotné. 
Jestliže k nám ale výtvarnými prostředky promlouvá o universálnějších 
tématech lidského myšlení, tak o nesnadnosti vyhodnocování smyslové 
zkušenosti, nebezpečích samozřejmosti a potřebě nazírat skutečnost 
nikoliv jako danost, ale jako problém k tázání.

3.1                         Do vrcholících příprav Dubovy výstavy vstoupila 
na počátku listopadu loňského roku smutná zpráva o úmrtí emeritního 
rektora Masarykovy univerzity Eduarda Schmidta. Ten nejenže patřil mezi 
významné podporovatele výtvarných umělců a současného umění v Brně, 
ale vstoupil i do života Petra Duba jako vůbec první, kdo si od něj, ještě coby 
studenta brněnské FaVU, zakoupil umělecké dílo. Na prvního sběratele se 
nezapomíná, stejně jako se nezapomíná na většinu prvních, nových a někdy 
i zlomových okamžiků umělecké dráhy. Nezanechá-li totiž po sobě první 
prodej pachuť vykořisťování nebo zneužití, což se naneštěstí také stává, 
bývá důležitým vyslovením důvěry v mladého člověka a jím nastoupenou 
cestu. Petr Dub vzpomíná na profesora Schmidta právě takto. Spolu 
s Petrem Kamenickým z Galerie Pitevna jsme se mu proto rozhodli tuto 
výstavu dedikovat.                         

Jiří Ptáček
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DOUBLE STATES IN PETR DUB’S ICON-OBJECTS
1.1                         Petr Dub’s artistic work is often perceived in relation 

to painting and its critical examination. While this is not an unwarranted 
anchoring in the context of Petr Dub’s personal development, we might ask 
ourselves a few questions when looking at his work from recent years that 
will at least loosen it up. Why do we consider Petr Dub’s work to be paintings 
in the first place? Because they are suspended? Because some of them 
feature a reference to the expressive strokes of paint pastes with brushes 
and paintbrushes? Because he titled one of his exhibitions “Another Way 
Not to Paint Paintings”, while another “The Gaps Between Paintings”, 
and another “The Antithesis of Painting”, while, conversely, none of them 
expressed anything about other artistic media? Because of the fact that in 
time, he has called his cycles anti-paintings, under-paintings or repetitive 
paintings?

In spite of these undeniable references to painting, is it not possi-
ble to state perhaps dryly that due to their three-dimensional nature and 
technological execution, they are mostly reliefs, i.e. traditionally speaking, 
works of a rather sculptural character? Was it not a key moment for Petr 
Dub, at the end of the last decade, when he provided the canvas and the 
reinforcements of the lower frames with the opportunity to defy the role 
of the obediently waiting painting treasure and thus also to abandon its 
unambiguous identity? And what does this mean? If we raise such challen-
ging questions, it is worth suggesting why Petr Dub would do so. Perhaps 
through other questions: Is it possible that Dub’s ambition is for his works 
to be both paintings and to depart from paintings at the same time? Are 
they to blur the distinction between the painting and object/sculpture, and 
become both? A kind of icon-objects? And can a similar ambition be found 
in other areas of Dub’s approach to works of art?

1.2                         For the past hundred years, painting has been the 
most sought-after and “bullied” child of the visual arts. Its dominance 
among artistic disciplines has been challenged both by the “expansion of 
the field” of art and by the recurring controversy over its social functions. In 
the current situation, however, when it occupies all spheres of artistic acti-
vity in a form of a surprisingly vital zombie, any dancing on its grave seems 
like a somewhat anachronistic ritual. Nevertheless, Petr Dub insists on 

questioning the painting and the picture. He is aware that the current return 
of painting to the limelight is largely due to the art market and especially to 
the widespread (though mostly probably unconscious) desire of collectors 
to bring their acquisitions of original and exclusive works closer to the 
status of aristocratic and later bourgeois collectors. For instance, Petr 
Dub’s recent works from the larger Repetitive Paintings series seem to both 
fulfil and frustrate these expectations.

Not only in the spirit of his earlier works, these circular hoops with 
empty centres serve as frames and picture surfaces in one. An important 
part of their concept, however, consists in the fact that they combine the 
aspects of singularity and inimitability with the aspects of seriality and 
the interchangeability of mutually identical copies. What appears to be 
the artist’s physical stake in them is in fact cast from the mould, and what 
distinguishes the works from each other is limited by Petr Dub to the choice 
of colour shade of the finish.

Understandably, Dub’s icon-objects are also subject to market 
exchange. Their visual attractiveness is maximised by the choice of colours 
that we traditionally associate with luxury and wealth. It is therefore no 
wonder that they are often perceived as glittering art jewels stimulating the 
viewer’s indulgence. In a secondary sense, however, these artefacts do 
contradict themselves when they place alongside, or perhaps even over 
one another, the functions of superficial “decoration” and critical analysis 
of factors such as originality, the importance of physical participation in the 
creation of the work, etc. In this sense, his work is a hybrid and created by 
hybridisation.

2.1 The B.I.G. exhibition showcases two different yet 
related sets of artefacts. The parallels arising between them are aspects 
of “power”, “ideal” and “control” embodied in an abstract form. The bent 
shapes of the icon-objects in the Pain & Gain cycle give the impression 
that they are the result of intense bodily (or perhaps machine?) pressure. 
In reality, however, they were not created through the application of a (de)
formative force, but again through a controlled process of casting into 
a pre-prepared matrix. It could be said of them that they are not destroyed, 
but constructed… which, however, does not change the fact that it is hard to 
disassociate the aspect of “violence” from them.

The human mind associates perceived phenomena with already 
stored knowledge on the basis of recognised features. This mostly helpful 
yet flawed and assumption-based mechanism allows for later corrections, 
even though it is a difficult and only partially successful process. Petr Dub 
seems to be thematising the layering of information over itself, the emer-
gence of a mixture of incompatible, contradictory or opposing “opinions”. 
In my opinion, his point is not to accentuate the fallacy of human opinion 
or a trivially simulated reality, but the fact of the existence of two parallel 
states.

Similarly, the “emptiness” framed by the casts of the circular 
Repetitive Paintings, which form the second component of his exhibition, 
may also be misperceived. Is it really an empty, omitted space? Did you take 
a closer look? Or did you start from the assumption that it is empty because 
it corresponds in its basic features to the form of the surrounding plaster?

2.2                         The plaster inside the circles was beaten, painted 
and whitewashed for the purposes of the exhibition. At first glance, they are 
indistinguishable from the others. Their surfaces, however, are undamaged 
by the gallery operation. Do they thus represent their ideal state? And if we 
look at them differently, can we still think of them as empty places?

Also in the case of the new plaster in the circles of Petr Dub’s icon-
-objects, it is an act of control over the defined area and its construction 
with the intention of moving towards the image of the ideal. However, the 
paradoxical fulfilment of this idea would de facto consist in the absurd 
galleries in which art is not exhibited. On a conceptual level, Dub’s gesture 
can therefore be understood as the fulfilment/non-fulfilment of this idea. 
It is similarly ambivalent, as if he stripped the particular places of their empti-
ness and filled them with emptiness.

2.3                         Photographs of female musculatures may only 
appear in the exhibition as accessories to the aesthetic of the robust Pain 
& Gain icon-objects. However, they are essential within the exhibition’s ac-
tivated meaning games. They do not capture graceful female curves, but 
weight-worked musculature which, to the uninitiated observer, may appear 
rather masculine.

Bodybuilding in general is a movement towards an ideal based on 
the controlled use of physical strength. Its goal is not to have more strength, 

but to shape (construct) the human body by developing the potentials of 
its own tissue. In this sense, it is a form of self-mastery. It is not directed 
outwards – as, for example, with a fist punch during a pub fight – but con-
centrates within the body itself.

Petr Dub perceives women’s bodybuilding as attractive both be-
cause it upsets the general idea of external differences between feminine 
and masculine body ideals, and because the element of strength is not the 
objective but the means, even though we can easily confuse one with the 
other through ignorance. Similarly, we can confuse a frame with a painting, 
a painting with an object, a painter’s gesture with a sculptural modelling, 
a construction with a destruction, or the conceptual with the sensual… 
unless we accept that all these polarities are part of a network of states in 
which his works occur simultaneously.

2.4                         From the above, one might think that Petr Dub’s arti-
stic programme is a kind of vulgar postmodern relativisation not allowing di-
fferentiation and blurring clear positions in a mishmash of all sorts of things. 
Yet the author does not take any such position, and certainly not in the 
field outside of art itself. However, if he speaks to us through artistic means 
about the more universal themes of human thought, it is about the difficulty 
of evaluating sensory experience, the dangers of complacency and the 
need to view reality not as a given fact but as an issue to be questioned.

3.1                         At the beginning of November last year, the sad news 
of the death of Eduard Schmidt, Rector Emeritus of Masaryk University, 
entered the peak of preparations for Dub’s exhibition. Not only was he one 
of the most important supporters of visual artists and contemporary art in 
Brno, but he also entered Petr Dub’s life as the very first person to purchase 
a work of art from him, still being a student at the Faculty of Fine Arts of the 
Brno University of Technology. The first collector is not forgotten, just as 
most of the first, new and sometimes turning points in an artist’s career are 
not forgotten, either. Unless the first sale leaves an aftertaste of exploitation 
or abuse, which unfortunately happens, it is an important vote of confidence 
in the young person and the path they have taken. Petr Dub remembers 
Professor Schmidt in this way. Together with Petr Kamenický from the 
Pitevna Gallery, we have therefore decided to dedicate this exhibition to him.                          

Jiří Ptáček
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NON DEEP BLUE XXXL 4.           Hranice (sebe)identifikace.

16.          Pojmy komunikace. 20.           Izolace. Sdílení. Distance. 
Láce.

32.           1, 000 000 let neo dějin. 36.           Záblesky rozpoznání.

48.           Jaký rozměr má mít 
obrázek: 1080px na šířku a 1080px 
na výšku.

1.           1,000 000 let dějin. 5.           Ema má botox.

17.           Zuckerberg vs Zoidberg. 21.           Kubistický dnešek. 
Zmuchlaný do tvarů ideologií.

33.           10 000 znaků na A4. 37.           Absence poznání.

49.           PIN: 1234.

2.           10 000 znaků*ček na A4. 6.           Absence. Mezery. Průzory.

18.           Algoritmus státu. 22.           Držitelé know-how versus 
držitelky vědomí.

34.           Mantinely štěstí. Hranice 
spokojenosti.

38.           Vzorce porozumění.

50.           Dalších 1,000 000 met.

3.           Mantinely sdělení. 7.           Přítomné znaky.  
Chybějící pozadí.

19.           Absolutní gram.  
Absolutní Instagram.

23.           Parciální odpovědi  
na komplexní otázky.

35.           Mezní hranice  
(sebe)identifikace.

39.           Chybějící znaky.

8.           Míhání obrazů.  
Chybějící hrany.

12.           Znak – mák v poli.

24.           Chapadla teorie umění. 28.          Historie jako memy.

40.           Míhání obrazů. 44.           Rozdílnost v nerovnosti.

9.           Fyzično umění. 13.           Destilace. Redukce. 
Mnohost.

25.           Mamon zpřítomnění. 29.           Rovnost a rozdílnost.

41.           Parciální odpovědi na 
komplexní otázky.

45.           V mezeře sdíleného.

10.           Rozostření vrásek. 14.           Host do domu – rozbor díla.

26.           Tektonické desky 
poznání. Vzájemné vydírání.

30.           Umělecká blábolivost.

42.           Destičky poznání. 46.           Teorie znásilnění dějin.

11.           Izolovaný index. 15.           Mašina očekávání.  
Stroj na předobrazy.

27.           Dominance přítomnosti 
u mikrofonu dějinného okamžiku.

31.           Rezistence na základech 
celku.

43.           Historie repetice. 
Terabajty kliků.

47.           Umění jako úložiště 
neřešitelných otázek.
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NON DEEP BLUE XXXL 4.           Boundaries of (self) 
identification.

16.           Concepts of 
communication.

20.           Insulation. Sharing. 
Distance. Cheapness.

32.           1, 000 000 years of neo 
history.

36.           Recognition flashes.

48.           What size should the 
image be: 1080px landscape and 
1080px portrait.

1.           1,000,000 years of history. 5.           Ema has botox.

17.           Zuckerberg vs Zoidberg. 21.           Cubism today. Crumpled 
into the shapes of ideologies.

33.           10,000 characters on A4. 37.           Absence of knowledge.

49.           PIN: 1234.

2.           10,000 characters waiting 
for A4.

6.           Absence. Gaps.  
Sight glasses.

18.           State algorithm. 22.           Holders of know-how 
versus holders of consciousness.

34.           Borders of happiness. 
The limits of satisfaction.

38.           Patterns of 
understanding.

50.           Another 1,000,000 met.

3.           Communication guidelines. 7.           Present characters. 
Missing background.

19.           Absolute gram.  
Absolute Instagram.

23.           Partial answers to 
complex questions.

35.           Boundaries of (self) 
identification.

39.           Missing characters.

8.           Flickering of images. 
Missing edges.

12.           Character – poppy in the 
field.

24.           Tentacles of art theory. 28.           History as memes.

40.           Flickering of images. 44.           Difference in inequality.

9.           Physical art. 13.           Distillation. Reduction. 
Plurality.

25.           Mamon of presence. 29.           Equality and difference.

41.           Partial answers to 
complex questions.

45.           In the shared gap.

10.           Blurring of wrinkles. 14.           Guest to the house – 
analysis of the work.

26.           Tectonic plates of 
knowledge. Mutual blackmail.

30.           Artistic nonsense.

42.           Plates of knowledge. 46.             Theory of raped history.

11.           Isolated index. 15.           The expectation machine. 
Machine for previews.

27.           Dominance of presence 
at the microphone of a historical 
moment.

31.           Resistance on the basis of 
the whole.

43.           History of repetition. 
Terabytes of clicks.

47.           Art as a repository of 
unsolvable questions.

PETR DUB ISBN 978-80-908472-7-9 5352

5352 GALERIE BUBEC, PRAHA, 2021NON DEEP BLUE XXXL



KNIHOVNA VZORŮ – SPOLU S ALŽBĚTOU ŘÍHOVOU GALERIE KVALITÁŘ, PRAHA, 2021, KURÁTOR MILAN MIKULÁŠTÍK

KNIHOVNA VZORŮ                         Práce Petra Duba i Alžběty Říhové osobitým způsobem rozvíjí estetiku představitelů amerického minimalismu či 
evropského konkrétního umění. Petrovi i Alžbětě je společné konceptuální přemýšlení o obraze, práce s geometrií, monochromií, ale také multipli-
kací, serialitou, variabilitou, modulárností. Východiskem je médium závěsného obrazu, které však v pojetí Duba a Říhové expanduje do prostoru – je 
současně obrazem, objektem i variabilní prostorovou instalací. Důležitou roli hraje také povrchové zpracování, které je oběma autorům příležitostí 
pro experiment s nejrůznějšími, často spektakulárně efektními materiály.

Petr Dub se prezentuje sérií rozměrných abstraktních maleb neobvyklého formátu prstence – toroidu. Obrazy vznikají komplikovaným 
postupem, během kterého Petr Dub nejprve klade a upevňuje na plátno akrylátové či sádrové odlitky pastózních malířských tahů. Systém funguje 
jako stavebnice s různými opakujícími se komponenty, vzory, ze kterých umělec s rozmyslem sestavuje na první pohled zdánlivě expresivní ab-
straktní kompozici. Z výsledné asambláže je zhotovena silikonová forma, která slouží k produkci identických betonových odlitků, jež jsou autorem 
polychromovány. Vzniká tak série variací identického obrazu, které jsou však odlišně zbarveny. U některých obrazů jsou barevně odlišeny a pečlivě 
vybarveny jednotlivé reliéfní stopy štětce, jindy je zvoleno zpracování monochromní a vyniká tak skulpturální účinek malířských tahů. Vystavování 
v sériích je pro tato díla důležité, protože až pečlivým vzájemným porovnáním lze rozpoznat šálivost „expresivních maleb“, které jsou ve skutečnosti 
racionálně vystavěnými plastikami. „V teorii umění není nic reálného. Vše je vzdálené. Vše je kopií kopie kopie!“ přibližuje svoje tvůrčí postoje 
 Petr Dub.

Zdrojem inspirace pro tvorbu Alžběty Říhové je autorčin zájem o historickou architekturu a zkušenost s restaurátorským řemeslem. 
Alžbětiny geometrické kompozice působí na první pohled jako výřezy z fasád kubistických, art-dekových či funkcionalistických budov. Autorka 
pracuje s opakujícími se geometrickými vzory, odlišnou hrubostí povrchu, barvou materiálů. Na Alžbětiných reliéfních obrazech se setkáme s nej-
různějšími omítkami a cementy, imitací leštěného kamene, až veristickou nápodobou keramických kachliček. Stejně jako v práci Petra Duba, i zde 
je přítomen systém stavebnice, který se však více uplatňuje u samotné galerijní prezentace obrazů, které Alžběta Říhová sestavuje do rozevlátých 
prostorových instalací využívajících stěn i podlah výstavního prostoru. “Důležitý v mé práci je okamžik, kdy můžu s tradičním formátem obrazu pra-
covat netradičním způsobem a to jak při jeho povrchové úpravě, tak i při jeho instalaci.” říká o své tvorbě Alžběta Říhová. Hybridní ne-obrazy Petra 
Duba a Alžběty Říhové nabízejí bohatý pramen významů, signifikací, citací a odkazů do historie umění i architektury a současně nabízejí divákovi 
jemně ironické zamyšlení nad médiem závěsného obrazu.

Kurátor výstavy Knihovna vzorů Milan Mikuláštík pojal svou funkci netradičně a obvyklý kurátorský text nahradil obrazovou esejí.  
Na obrazovce u vstupu do expozice se promítá slide-show obrázků, jejichž výběr a skladba funguje jako referenční a interpretační rámec výstavy. 
Kurátor výstavu nekomentuje textem, ale obrazem.                          

Milan Mikuláštík

KNIHOVNA
VZORU
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LIBRARY OF PATTERNS                           The work of both Petr Dub and Alžběta Říhová develops the aesthetics of 
representatives of American minimalism and European concrete art in a distinctive way. Both Peter and Alžbětová 
share conceptual thinking about the image, working with geometry, monochromy, as well as multiplication, serial-
ity, variability, and modularity. The painting as a medium serves as a starting point, which in Petr Dub and Alžběta 
Říhová’s 
interpretation expands into space, i.e. being at the same time a painting, an object, and a variable spatial installation. 
Surface treatment also plays an important role, providing both artists with an opportunity to experiment with various, 
often spectacularly effective materials.

Petr Dub presents a series of large abstract paintings in an unusual ring format: a toroid. The paintings are 
created through a complicated process in which Petr Dub first places and fixes acrylic or plaster casts of impasto 
strokes on the canvas. The system works like a kit with various repeating components or patterns from which the 
artist deliberately assembles a seemingly expressive abstract composition. The resulting assemblage is used to 
make a silicone mould which then serves to produce identical concrete casts polychromed by the artist. This results 
in a series of variations of an identical image, yet coloured differently. In some of the paintings, the individual relief 
brush marks are distinguished and carefully coloured, while in others a monochrome treatment is chosen to give 
the sculptural effect of the artist’s strokes. Exhibiting in series is important for these works, since only by careful 
comparison with each other can one detect the shabbiness of the “expressive paintings”, which are in fact rationally 
constructed sculptures. “There is nothing real in art theory. Everything is distant. Everything is a copy of a copy of 
a copy!” explains Petr Dub his creative attitude.

The source of inspiration for Alžběta Říhová’s work is the artist’s interest in historical architecture and her 
experience with the restoration craft. At first glance, Alžbeta’s geometric compositions look like cut-outs from the 
façades of cubist, art-deco or functionalist buildings. The artist works with repetitive geometric patterns, different 
surface roughness, and colour of materials. Alžběta’s relief paintings feature various plasters and cements, imitation 
of polished stone, or even a veristic imitation of ceramic tiles. As in the work of Petr Dub, there is a system of the con-
struction set, yet it is applied more in the actual gallery presentation of the paintings, which Alžběta Říhová assem-
bles into sprawling spatial installations using the walls and floors of the exhibition space. “An important moment in my 
work is when I can work with the traditional format of a painting in a non-traditional way, both in its surface treatment 
and in its installation,” says Alžběta Říhová about her work.

The hybrid non-paintings by Petr Dub and Alžběta Říhová offer a rich source of meanings, significations, 
quotations, and references to the history of art and architecture, while at the same time offering the viewer a gently 
ironic reflection on the medium of the painting itself.

Milan Mikuláštík, the curator of the Library of Patterns exhibition, has taken an unconventional approach 
and replaced the usual curatorial text with a pictorial essay. A slide show of images is projected on the screen at the 
entrance to the exhibition, the selection and composition of which functions as a reference and interpretive frame-
work for the exhibition. The curator does not comment on the exhibition with text, but with images.                          

Milan Mikuláštík
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TABULA RASA BREACH                          Otevřeme list a předpokládejme jeho 
naplnění i prázdnotu. Předpokládejme, že je černý stejně jako bílý – to je 
podstata a cíl této výstavy, která se zabývá nejednoznačností.

Společný stylistický přístup spojuje práci obou umělců,  
Petra Duba a Josefa Mladějovského. Lépe řečeno společné expresivní 
prvky jako minimalistické formy překrývají hranice obrazu a objektu. Je to 
malba, která vytváří objekt, nebo se v jeho pozici sama nachází?

Oba autoři prostřednictvím výstavy s názvem Tabula Rasa 
Breach spojují své dovednosti, aby pokročili a mohli se věnovat zkoumání 
vlastní práce, která ústí do spletence společného díla reprezentovaného 
pojmem – sloup. A právě zde se nachází výše zmíněná víceznačnost a poru-
šení konceptu „tabula rasa“. Nejde o samotnou práci umělců, ale o definici 
možností společného elementárního výzkumu.

Vakuum. Téměř nezřetelná všudypřítomnost plného a prázdného. 
Narušení prázdnoty, která neustále připomíná to, co leží za ní, nebo před 
ní. To jsou pojmy, které jsou patrné v práci Petra Duba. „Bílý list“, který 
pramení z opakujících se objektů, a naopak cyklické zacházení s objekty. 
Obsedantní forma a opakované tahy štětcem vedou ke stavu fúze, ve 
kterých se malba stává objektem a materiál se stává formou.

Práce Josefa Mladějovského se naopak zaměřuje zejména na 
koncept pravdy. Na právo sdělení pravdy prostřednictvím uměleckého 
díla, či v rámci předpokládaného záměru, že se tak stane. Víceznačnost 
přetrvává ve hře s pravdou samotnou. Zneužití pravdy a její pokřivení může 
vést k nivelizaci její síly i podstaty. Boj za pravdu o současném světě se zdá 
drolit v době, která překypuje nejasností.

Sloupy vyrůstají z tohoto substrátu mnohoznačnosti, ve kterém se 
formy reformují a koncept zpochybňuje tváří v tvář své historické platnosti. 
Sloupy, do kterých umělci vkládají minulost, šeptají vlastní archetypy 
a rozdrobují základní události vývoje civilizace. Autoři parafrázují funda-
mentální historii humanity, vytvářejí sochy evoluce ateistických principů 
a zpochybňují současnost. Odpovědí jim nejsou přímo díla sloužící jako orá-
kulum budoucnosti, ale spíše pilíře, které mohou být čteny odspoda nahoru 
či opačně – v nekonečném procesu konstrukce a dekonstrukce nových 
jazyků, znovuobjevených znaků a opakovaného konceptu „tabula rasa“.                          

Domenico de Chirico

TABULA RASA BREACH                          Open a sheet and assume its fullness as 
emptiness, assume its being black as being white: there is the focal point of 
what this exhibition is supposed to investigate, there is its objective turned 
to ambiguity.

The work of both artists Petr Dub and Josef Mladějovský has 
a common stylistic approach, or rather common expressive elements such 
as minimal shapes and the overlaying of painting and object. Is it the painting 
that makes the object or does it stand on the object?

By means of this exhibition, entitled Tabula Rasa Breach, the two 
artists combine their artistic skills to work on a next step which is represent-
ed by the research of both as well as by the intrinsic links between their work 
as well as the entanglements that result from it until we conceive a common 
point of reflection that is merely represented by the columns.

And here’s the point where the ambiguity mentioned above, this 
violation of the “tabula rasa”, makes its way in the work of the two artists – in 
this common element of research.

Surely the emptiness, the indistinct persistence of the full and the 
empty, the violation of the emptiness that remembers all the time what is 
behind and what is in the front, this white sheet springing from the cyclicality 
of the objects are evident in the work of Petr Dub, especially in the way he 

treats the shape and objects resulting from his work: the obsessive form 
and repeated brushstrokes lead to a state of fusion where the painting 
becomes the object and the material becomes the form.

The work of Josef Mladějovský is mainly focused on the concept 
of truth, the prerogative of telling the truth through the artistic work or on 
the alleged intentionality that this happens. The ambiguity persists here in 
playing with the truth. The abuse of the truth can lead to cancellation of its 
power and it the same time, the struggle for truth in the contemporary world 
seems to crumble in the face of the unclearness of our times.

From this substrate of ambiguity where the form is reformed and 
the given concept falters in the face of its own historical validity, there arise 
the columns in which the artists tell about the past, whisper the archetypes 
and break the fundamental events of the history of humanity, they sculpt the 
evolution of atheist principles, question the present not to obtain the mon-
uments for an oracle but rather the columns that can be read from down to 
the top and vice versa in a continuous coming and going of constructions 
and deconstructions of new languages, of reinvented signs and repeating 
“tabula rasa”.                                               Domenico de Chirico
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OKAMŽIKY, KTERÉ SE V HISTORII NIKDY NESTALY                         
Segment autorského cyklu Historie opakuje sama sebe sestává 
z instalace čtyř kopií antických sloupů v prostorách mateřské školky 
pražského sídliště Vlasta. Povrch akrylátových sloupů je zpracován di-
gitální klíčovací barvou odkazující k absenci dějinného kontextu v rámci 
dnešní funkce budovy. Virtuální modrá demonstruje prázdná místa na 
mapě naší vlastní, nepříliš vzdálené historie. Sloupy využívají originálních 
nosníků a cíleně zakrývají původní průmyslové vzezření. Průčelí školky 
na několik měsíců s nadsázkou propůjčuje charakter řecké agory – 
shromaždiště svobodných občanů, která byla klíčovým urbanistickým
prvkem řeckých městských států, jejich řízení, obchodu i demokracie.

Dílo využívá specifické architektonické nestylovosti budovy 
a její vazby na kdysi velkoryse pojednané sídliště, vzdálené prakticky 
jen několik desítek minut od historického centra Prahy. Mateřská školka 
Magnitogorská se metaforicky nachází ve stínu pyramidy překotných 
dějin. Stojí v sousedství historické továrny Koh-i-noor, navazuje na 
prostor rakousko-uherských Vozatajských kasáren Vršovice (během 
II. světové války obsazených nacistickou armádou) a stala se i součástí 
nuceného odsunu 3 500 obyvatel (převážně rodin vojáků z povolání) 
z obce Milovice v důsledku sovětské okupace po roce 1968.

Dnešní sídliště definuje zateplovací háv různobarevného 
polystyrenu nad rozpadajícím se utopistickým podloubím, opuštěné 
umělecké plastiky, neudržovaná zeleň, ale i přibližující se zájem develo-
perů, zatímco jeho veřejný prostor jsme společně opustili, nebo nikdy 
nezabydleli(?).                                            Petr Dub

MOMENTS IN HISTORY WHICH NEVER HAPPENED                        The work 
from the artist’s cycle History Repeats Itself consists of the installation of 
four copies of ancient columns in the kindergarten of the Vlasta housing 
estate in Prague. The surface of the acrylic columns is treated with a digital 
keying paint referring to the absence of a historical context within the 
current function of the building. Virtual blue demonstrates blank spaces on 
a map of our own, not too distant history. The columns use original beams 
and purposefully cover the original industrial look. For several months, the 
facade of the kindergarten gives with exaggeration the character of the 
Greek agora – a gathering place for free citizens, which was a key urban 
element of the Greek city-states, their management, trade and democracy.

The work uses the specific architectural lack of style of the 
building and its association to the once generously conceived housing 
estate, only a few tens of minutes from the historical centre of Prague. 
Magnitogorská Kindergarten is metaphorically located in the shadow of 
the pyramid of rapid history. It is located in the vicinity of the historic Koh-
i-noor factory, being adjacent to the Austro-Hungarian Chariot Barracks 
in Vršovice (occupied by the Nazi army during World War II), while it also 
became part of the forced removal of 3,500 inhabitants (mostly families 
of professional soldiers) from the municipality of Milovice as a result of the 
Soviet occupation after 1968.

The current housing estate is defined by the insulation gown of 
multi-coloured polystyrene above a crumbling utopian arcade, abandoned 
artistic sculptures, unmaintained greenery, but also the approaching inter-
est of developers, while its public space has been left by everybody, 
 or has never been settled(?).                   

Petr Dub

OKAMŽIKY, KTERÉ SE  
V HISTORII NIKDY NESTALY
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AMOCE ETCETERA GALLERY, BRNO, 2019, KURÁTOR MARCEL FIŠERAMOCE

AMOCE / THE EYE IS BLACK / BLACK EYE                           Série, na které Petr 
Dub pracoval zhruba poslední rok a již nyní poprvé prezentuje na veřejnosti, 
se logicky vřazuje do jeho předchozí tvorby, a zároveň v ní představuje nový 
jasně definovaný úsek. Kontinuita spočívá v tom, že stejně jako několikrát 
předtím jde i v tomto případě o díla, v nichž absentuje nějaký na první 
pohled zřejmý konvenční obsah a důraz je položen na jejich formální kvality, 
dále o obrazy expandující směrem k reliéfu a objektu, a konečně o průzkum 
samotných předpokladů existence obrazu jako takového. A naopak rozdíl 
by se dal popsat následujícím posunem: Jedním z ústředních problémů, 
které Dub sledoval ve svých starších pracích, byly materiální hranice 
tohoto média, vymezující, kdy lze ještě hovořit o obrazu. Někdy mačkal 
monochromní, malířsky zcela tradičně pojednaná plátna bez slepého rámu 
do amorfních struktur zavěšených na stěnu, v posledních letech naopak 
plátna vypínal na dřevěné konstrukce a přidával jim třetí rozměr. Nyní 
ovšem jde v tomto průzkumu dál, doslova „za obraz“.

Vlastním tématem vystavených prací je totiž samotné vizuální vní-
mání jako de facto ta nejzákladnější podmínka existence obrazu v našem 
světě. Pro jeho intelektuální přístup k umění je charakteristické, že si přitom 
do hloubky nastudoval fyziologii zraku od dopadu světelného paprsku na 
sítnici po konstrukci obrazu vnější reality v příslušné části mozku. Dvojice 
očí v něm hraje stejnou roli jako naše vizuální paměť, a plastický obraz 
v naší mysli tak není mechanickým odrazem reality, spíše její specifickou 
rekonstrukcí. Petr Dub tento proces problematizuje tím, že nám předkládá 
zdvojenou realitu ve formě podobných, zároveň však zřetelně odlišných 
diptychů. V první rovině tak můžeme jeho současné obrazy vnímat jako 
jakési optické testy, analogii Rorschachových testů na poli vizuálního 
vnímání.

Zároveň jsou to však stále vizuální díla svého druhu, složená ze 
dvou základních komponent klasického malovaného obrazu: z vypnu-
tého plátna jako tradiční malířské podložky a z barev v široké škále typů. 

Špičkové současné materiály na bázi akrylu, u nichž využívá vysoké visko-
zity k jejich třírozměrnému formování, kombinuje s lacinými průmyslovými 
barvami stejně jako s klasickými barvami olejovými. Někdy je dále gesticky 
„modeluje“ štětcem, jindy používá nástroje, kterými surovou malířskou 
hmotu pouze krájí a stříhá, a často je na plátno nanáší v podobě amorfních 
blobů.

Různobarevné nánosy čistých barev působí na první pohled 
jako čirý chaos, spíše jako paleta než obraz, avšak jistý řád je v nich vždy 
přítomen. Každý z nich působí odlišně a v mysli diváka, který je soustředěně 
pozoruje, evokují určité vizuální vzpomínky – někdy jako bychom se ocitli 
uprostřed ostrova plovoucích plastů, jindy zase v sladké krajině maršmelou-
nů, v kabině kosmické lodi nebo v animovaném filmu. Jsou to zkrátka obrazy, 
které vzbuzují jisté emoce (viz název výstavy) a rozjíždějí vizuální fantazii 
do různých směrů, ovšem vždy spojených s různými sférami současné, či 
dokonce futuristické vizuality.

Důležité je i to, že na rozdíl od předchozích hladce vypjatých 
reliéfních pláten lesklých tónů nejsou prvoplánově líbivé. V něčem připo-
mínají rané syrové monochromní Antipaintings, v nichž Petr Dub zkoumal 
potenciál malířského gesta a malbu redukoval na její podstatu. Zde je toho 
však naopak k vidění tolik, až z toho přechází zrak. Ten zrak, o nějž tu jde 
především.                                             Marcel Fišer
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AMOCE / THE EYE IS BLACK / BLACK EYE                        The series on which 
Petr Dub (1976) has been working on for roughly the past year and is now 
being presented to the public for the first time is logically integrated into 
his previous work, and at the same time it represents a new clearly defined 
section. The continuity lies in the fact that, as many times before, these 
are works in which there is a lack of obvious conventional content. The 
emphasis is put on their formal qualities. Paintings expand towards reliefs 
and objects, and finally explore the very assumptions of the existence of 
the image itself. On the contrary, the difference could be described by the 
following shift. One of the central problems that Dub was observing in his 
earlier works was the material boundaries of this medium, defining when 
we can still speak of a painting. Sometimes he squeezed the monochrome, 
traditionally conceived canvas without a blind frame into amorphous struc-
tures hung on the wall. In recent years, he stretched canvases on wooden 

structures and added a third dimension to them. However, he now goes 
further into this survey, literally “beyond image”.

The actual theme of the exhibited works is visual perception itself 
as the de facto most basic condition for the existence of the image in our 
world. His intellectual approach to art is characterised by the fact that he 
thoroughly studied the physiology of vision from the impact of the light beam 
on the retina to the construction of the image of external reality in the rele-
vant part of the brain. The pair of eyes plays the same role in it as our visual 
memory, so the plastic image in our mind is not a mechanical reflection of re-
ality, but rather its specific reconstruction. Petr Dub challenges this process 
by presenting us with a dual reality in the form of similar but clearly different 
diptychs. On the first level, we can perceive his contemporary images as an 
optical test, an analogy of Rorschach’s tests in the field of visual perception. 

At the same time, however, they are still visual works of its kind, 
composed of two basic components of a classic painting: a stretched can-
vas as a traditional painter’s pad and colours in a wide range of types. Petr 
Dub combines top-class acrylic-based materials using their high viscosities 
to form three-dimensional shapes with cheap industrial paints as well as 
classic oil paints. Sometimes he “gestures” them with a brush, another 
time he uses cutting tools by which he cuts raw painting material and often 
applies it to the canvas in the form of amorphous blobs.

At first glance, the multicoloured depositions of pure colours 
appear as pure chaos – rather as a palette than an image – but a certain 
order is always present in them. Each looks different and in the mind of the 
viewer watching them they evoke certain visual memories – sometimes as if 
we are in the middle of an island of floating plastics, sometimes in the sweet 
landscape of marshmallows, in the cabin of a spaceship or in an animated 

film. In short, they are images that evoke certain emotions (see the title of 
the exhibition) and set off visual fantasy into different directions, but always 
associated with different spheres of contemporary or even futuristic visuals.

It is also important that, unlike previous smoothly stretched em-
bossed canvases of shiny tones, they are not primarily attractive. In some 
ways they resemble early raw monochrome Antipaintings, in which Petr Dub 
explored the potential of a painting gesture and reduced it to its essence. On 
the other hand, there is so much to see. The sight, this is what matters most..                           
                      Marcel Fišer
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VĚTY PO KONCEPTUÁLNÍM UMĚNÍ SBOR KNĚZE AMBROŽE, HRADEC KRÁLOVÉ, 2020

VĚTY PO KONCEPTUÁLNÍM UMĚNÍ                        Umělec Petr 
Dub se mimo jiných témat dlouhodobě zabývá interpretací slova a obrazu. 
Často k tomu využívá chitekturu, která do jeho tvorby vstupuje jako důstoj-
ná a trvalá platforma pro vyřknutí polemických, ironických, nestálých nebo 
etablovaných vrstev, nových vizuálních a obsahových informací.

Podobnou strategii zaujal v projektu Věty po konceptuálním 
umění, který vytvořil pro interiér Sboru kněze Ambrože Církve českoslo-
venské husitské v Hradci Králové. Jedná se o specifickou sakrální stavbu, 
navrženou architektem Josefem Gočárem, která byla postavena v letech 
1926–1929 v asketickém duchu nastupujícího modernismu. Tato architek-
tura ukazuje Gočárův vývoj směrem od strukturované a cihlové individuali-
stické moderny k jasným a ostrým úhlům a plochám funkcionalismu. Chrám 
je součástí většího souboru, postaveného na půdorysu nepravidelného 
trojúhelníku a obklopeného budovami diecéze, fary a kolumbária. V samot-
ném cípu se nachází kostel, který svou zužující se lodí a kruhovými okny 
symbolicky připomíná loď.

Petr Dub vstupuje do interiéru s respektem ke Gočárově archi-
tektuře a ve snaze o vytvoření nových souvislostí. Ve své práci využívá 
esenciální text o konceptuálním umění – Věty o konceptuálním umění, který 
na konci šedesátých let formuloval americký minimalistický sochař  
Sol LeWitt, jehož umění má mimochodem k architektuře velmi blízko.  
Kromě geometricky konstruovaných objektů a kreseb, navazujících na 
vídeňskou secesi a radikální redukci tvarů v tvorbě Josefa Hoffmanna 
a další modernistů, se LeWitt zabývá v teoretických úvahách i významem 
konceptuálního umění. Sám návazně patří ke generaci definující význam 
konceptualismu pro druhou polovinu 20. století.

LeWittovy racionální i spekulativní výklady konceptuálního umění 
promítá Dub do struktur přísné modernistické architektury a zachycuje tak 
dogmata výtvarného umění minulého století v dnes již stejně dogmaticky 
chápané architektuře. Autor se záměrně vyhnul pokusu věty aplikovat 
do fyzické architektury. Na projetu proto spolupracuje se svým kolegou, 
fotografem Zdeňkem Porcalem, který interiér kostela více než dokonale 
fotograficky zachycuje, aby vzniklý materiál v postprodukci návazně upravil 
Pavel Vinter, profesně zběhlý v architektonických vizualizacích. Vzniká tak 
řetězec významových i vizuálních vrstev bez toho, aniž by se věty skutečně 
v architektuře objevily. V myšlenkové rovině se jedná o různé výseče reality, 

jakési profesní iluze, se kterou si autor záměrně pohrává v následnosti 
skutečná architektura – slovo – vizualizace – reprodukce a postprodukce. 
V tomto smyslu se nabízí paralela k samotnému avantgardnímu umění, ve 
kterém přetrvává víra ve vlastní nedotknutelnost, zachovávající součas-
ně právo na zpochybňování veškerých společenských úmluv. Autor se 
odvolává na použití současných architektonických nákresů a vizualizací, 
které jsou obecně chápány jako způsob zobrazení „reality“, zároveň jí však 
vyjadřují jen částečně a v mnoha případech zcela nepřesně či záměrně 
zavádějícím způsobem.

Petr Dub neposouvá věty pouze ve smyslu vizuálním, ale i význa-
movém, když slova „umění“ a „umělec“ zaměňuje v LeWittových větách za 
slova „víra“ a „věřící“. Myšlenky získávají zcela nový obsahový rámec a v kon-
textu sakrálního architektonického prostoru se posouvají do obecné roviny 
společenských, kulturních a spirituálních hodnot současné společnosti 
a jejich proměny a případného rozkladu.

Umělec současně pracuje s motivem písma v architektonickém 
prostoru. Text jako takový se během dvacátého století stal zásadním 
výtvarným médiem. Od čistě funkčního nositele obsahu se písmo dostalo 
do vizuálního kontextu, a to například s příchodem moderní typografie 
a reklamy, jejíž pionýři pracovali ve stejném duchu a době jako architekti 
funkcionalismu. Věty a jazyk jako čistě výtvarný prvek se později objevují 
i v architektuře – v precizně vyrobených vývěsních štítech komerčních 
značek i v koncepci architektury jako takové. V dílech kalifornského hnutí 
Supergraphics a jeho hlavní představitelky Barbary Stauffacher Solomon 
se písmo mění ve výrazný pop-artový dekor, zatímco v tvorbě uruguay-
ského architekta Maria Payssé Reyese nese písmo, podobně jako u Duba, 
až posvátný obsah. Plastickými křesťanskými nápisy z cihel například 
dekoroval fasádu kostela Seminario Arquidiocesano v Montevideu.

Petr Dub ve svém novém projektu opět propojuje střípky mozaiky 
dějin umění a architektury a jejich přestavěním se vrací ke starým tématům 
a zároveň otevírá nová.                        

Adam Štěch

VĚTY PO KONCEPTUÁLNÍM UMĚNÍ 
Sol LeWitt, 1969

1.           Věřící jsou spíše mystici než racionalisté. Dosahují 
závěrů, které logika nemůže pojmout.

2.           Racionální úvahy opakují racionální názory. 3.           Iracionální názory vedou k novým zkušenostem.

12.           Pro každý akt víry, který se stává hmotným, existuje 
mnoho jeho variací, které hmotné nejsou.

13.           Akt víry může být považován za vodič mezi myslí 
věřícího a Boha. Nikdy by ale k Bohu neměl doopravdy 
dosáhnout a také by nikdy neměl opustit mysl věřícího.

14.           Slova jednoho věřícího k druhému mohou vyvolat 
myšlenkový řetězec, pokud spolu sdílejí společný koncept. 
představu.

15.           Protože žádný projev víry není ve své podstatě 
důležitější než ostatní projevy, věřící může rovným dílem 
používat jakoukoliv formu víry od slovního vyjadřování 
(ať mluvou či písmem) až k fyzické realitě.

6.           Pokud věřící změní svůj názor v průběhu utváření víry, 
kompromituje výsledek a opakuje v minulosti dosažený efekt.

7.           Vůle věřícího je v procesu iniciace až ukončení 
víry druhořadá. Vůle věřícího může být pouze projevem 
jeho ega.

4.           Formální víra je nevyhnutelně racionální. 5.           Iracionální myšlenky by měly být následovány 
rozhodně a logicky.

8.          Pokud jsou používána slova jako liturgie a rituál, 
implikují celou tradici a předpokládají následné přijímání této 
tradice. Tím kladou omezení na věřícího, který tudíž váhá při 
osvojování víry, která by tato omezení přesahovala.

9.           Náboženství a víra jsou dvě různé věci. Náboženství 
obsahuje všeobecný směr, zatímco víra je komponent. Víra 
uskutečňuje náboženství.

10.           Myšlenky mohou být projevy víry; jsou ve vývojovém 
řetězci, který případně může zaujmout nějakou podobu. 
Všechny myšlenky nemusí být nezbytně nutně fyzicky 
vykonané.

11.           Poznání nemusí nezbytně nutně přicházet v logickém 
pořadí. Může se vyvíjet nečekanými směry, nicméně akt 
uvěření musí být v mysli dokončen před tím, než se zformuje 
poznání následující.

18.           Lidé se obvykle snaží pochopit náboženství minulosti 
tak, že na něho aplikují současné konvence, z čehož vzniká 
neporozumění náboženství minulosti.

19.           Konvence náboženství jsou pozměňovány projevy víry.16.           Pokud jsou používána slova a pokud vznikla 
z myšlenek o víře, potom jsou pouze vírou a nikoliv 
náboženstvím, stejně tak, jako čísla nejsou matematikou.

17.           Všechny myšlenky jsou vírou, pokud se vírou zabývají 
a pokud spadají do konvenčního pojetí víry.

24.           Vnímání je subjektivní. 25.           Není nezbytně nutné, aby věřící rozuměl své vlastní 
víře. Jeho vnímání není ani lepší ani horší než vnímání 
ostatních.

26.           Věřící může vnímat vyznání ostatních lépe než 
vyznání vlastní.

27.           Koncept náboženství může zahrnovat podstatu víry 
nebo proces, při kterém je vytvářena.

20.           Úspěšná víra mění naše porozumění konvencím tak, 
že mění naše vnímání.

21.           Vnímání myšlenek vede k novým myšlenkám. 22.           Věřící si nemůže představit svou víru, a nemůže ji 
pochopit, dokud není úplná.

23.           Věřící může špatně pochopit víru (porozumět jí 
jinak než jiný věřící), nicméně stejně může být sveden 
svým vlastním nesprávně vyloženým myšlenkovým 
řetězcem.

30.           Víra obsahuje mnoho různých prvků. Ty nejdůležitější 
jsou také nejzřejmější.

28.           Pokud je myšlenka víry stanovena v mysli věřícího a je 
rozhodnuto o její konečné formě, je celý proces dokončen 
pouze naslepo. Existuje mnoho vedlejších podnětů, které 
věřící nemůže pojímat. Tyto podněty však mohou být využity 
jako myšlenky pro nové projevy víry.

31.           Pokud věřící používá stejný přístup ve více 
projevech víry a mění použitý přístup, lze předpokládat, 
že záměr věřícího tento přístup zahrnuje.

29.           Proces je mechanický a nemělo by s ním být 
manipulováno. Měl by se vyvíjet svévolně.

33.           Je složité zpackat dobrý nápad. 34.           Když se věřící naučí věřit příliš, vytváří povrchní víru.32.           Banální myšlenky nemohou být zachráněny 
nádherným provedením.

35.           Tyto věty jsou poznámkami o víře, nejsou však vírou 
samou o sobě.
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SENTENCES AFTER CONCEPTUAL ART 
Sol LeWitt, 1969 

1.           Believers are mystics rather than rationalists. They leap 
to conclusions that logic cannot reach.

2.           Rational judgements repeat rational judgements. 3.           Irrational judgements lead to new experience.

12.           For each act of faith that becomes physical, there are 
many variations that do not.

13.           An act of faith may be understood as a conductor from 
the believer’s mind to God. But it may never reach God or it 
may never leave the believer’s mind.

14.           The words of one believer to another may induce an 
idea chain if they share the same concept or idea.

15.           Since no expression of faith is intrinsically superior to 
another, the believer may equally use any form of faith, from 
an expression of words (written or spoken) to physical reality.

24.           Perception is subjective. 25.           The believer may not necessarily understand their 
own faith. Their faith is neither better nor worse than that 
of others.

26. A believer may perceive the faith of others better than 
their own.

27.           The concept of religion may involve the matter of the 
faith or the process in which it is made.

6.           If the believer changes their mind in the course of 
creating their faith, they compromise the result and repeats 
the effects achieved in the past.

7.          The believer’s will is secondary to the process of 
initiation to completion of the faith. The believer’s wilfulness 
may only be an expression of their ego.

4.           Formal faith is essentially rational. 5.           Irrational thoughts should be followed absolutely  
and logically.

8.           When words such as liturgy and ritual are used, they 
connote the whole tradition and imply the consequent 
acceptance of this tradition, thus placing limitations on the 
believer who would be reluctant to acquire the faith that goes 
beyond the limitations.

9.           The religion and faith are different. The religion implies 
a general direction while the faith is the component. The faith 
implements the religion.

10.           Ideas can be expressions of faith; they are in a chain 
of development that may eventually find some form. All ideas 
need not be made physical.

11.           Ideas do not necessarily proceed in logical order. 
They may set one off in unexpected directions, but an idea 
must necessarily be completed in the mind before the next 
one is formed.

18.           One usually tries to understand the religion of 
the past by applying the convention of the present, thus 
misunderstanding the religion of the past.

19.           The conventions of the religion are altered by the 
expressions of faith.

16.           If words are used, and they proceed from ideas about 
faith, then they are merely faith and not religion; the same 
a numbers are not mathematics.

17.           All ideas are faith if they are concerned with faith and 
fall within the conventions of faith.

20.           Successful faith changes our understanding of the 
conventions by altering our perceptions.

21.           Perception of ideas leads to new ideas. 22.           The believer cannot imagine their faith, and cannot 
perceive it until it is complete.

23.           The believer may misperceive the faith (understand it 
differently from another believer) but still be set off their own 
chain of thought by that misconstrual.

30.           There are many elements involved in the faith. The 
most important are the most obvious.

28.           Once the ides of the faith is established in the 
believer’s mind and the final form is decided, the process 
is carried out blindly. There are many side effects that the 
believer cannot imagine. These may be used as ideas for the 
new expressions of faith.

31.           If a believer uses the same approach in multiple 
expressions of faith and changes the approach applied, 
one would assume that the believer’s intent involved the 
approach.

29.           The process is mechanical and should not be 
tampered with. It should run its course.

33.           It is difficult to bungle a good idea. 34.           When a believer learns to believe too much, they 
create a superficial faith.

32.           Banal ideas cannot be rescued by beautiful 
execution.

35.           These sentences comment on faith, yet are not faith.

SENTENCES AFTER CONCEPTUAL ART                         Among other topics, 
the artist Petr Dub has long been involved in the interpretation of words and 
images. For this purpose, he often uses architecture which enters his work 
as a dignified and permanent platform for uttering polemical, ironic, unstable 
or established layers of new visual and content information.

He adopted a similar strategy in the project Sentences  after 
Conceptual Art, which he created for the interior of the Church of Priest 
Ambrose of the Czechoslovak Hussite Church in Hradec Králové. It is a spe-
cific sacral building, designed by the architect Josef Gočár, which was built 
in 1926–1929 in the ascetic spirit of the emerging modernism. This architec-
ture shows Gočár’s development from structured and brick individualistic 
modernity to clear and sharp angles and areas of functionalism. The temple 
is part of a larger ensemble, built on the ground plan of an irregular triangle 
and surrounded by the buildings of the diocese, parish office and columbari-
um. At the very end, there is the church, which symbolically resembles a ship 
with its narrowing nave and round windows.

Petr Dub enters the interior with respect to Gočár’s architecture 
and in an effort to create new connections. In his work, he uses an essential 
text on conceptual art, Sentences  on Conceptual Art, formulated in the 
late 1960s by the American minimalist sculptor Sol LeWitt, whose art is, as 
a matter of coincidence, very close to architecture. In addition to geometri-
cally constructed objects and drawings following the Viennese Art Nouveau 
and the radical reduction of shapes in the work of Josef Hoffmann and 
other modernists, LeWitt also deals with the importance of conceptual art 
in theoretical considerations. He himself belongs to the generation defining 
the meaning of conceptualism for the second half of the 20th century.

LeWitt’s rational and speculative interpretations of conceptual 
art are projected by Petr Dub into the structures of strict modernist ar-
chitecture, thus capturing the dogmas of the fine arts of the last century 
in today’s equally dogmatically perceived architecture. The author delib-
erately avoided attempts to apply the theorems to physical architecture. 
Therefore, he collaborates on the project with his colleague, photographer 
Zdeněk Porcal, who captures the interior of the church more than perfectly 
photographically, so that the resulting material is subsequently modified 
in post-production by Pavel Vinter, professionally versed in architectural 
visualisations. This creates a chain of semantic and visual layers without the 

sentences  actually appearing in the architecture. At the level of thought, 
these are various sections of reality, a kind of professional illusion, with which 
the author deliberately plays, followed by the actual architecture: word – 
visualisation – reproduction and postproduction. In this sense, a parallel is 
offered to avant-garde art itself, in which the belief in one’s own inviolability 
persists, while at the same time preserving the right to challenge all social 
conventions. The author refers to the use of contemporary architectural 
drawings and visualisations, generally understood as a manner of depicting 
“reality”, yet at the same time expressing it only partially and in many cases 
completely inaccurately or in an intentionally misleading manner.

Petr Dub does not shift the sentences  only in the visual sense, but 
also in the semantic sense, when he replaces the words “art” and “artist” in 
LeWitt’s sentences  with the words “faith” and “believer”. The ideas acquire 
a completely new content framework and in the context of the sacral 
architectural space, they transcend to the general level of social, cultural 
and spiritual values of contemporary society and their transformation and 
possible decomposition.

At the same time, the artist works with a font motif in the architec-
tural space. The text as such became an essential art medium during the 
twentieth century. From a purely functional bearer of content, the writing 
came into a visual context, for example, with the advent of modern typog-
raphy and advertising whose pioneers worked in the same spirit and time 
as the architects of functionalism. Sentences and language, as a purely 
artistic element, later appear in architecture as well: in precisely manufac-
tured signboards of commercial brands and in the concept of architecture 
as such. In the works of the Californian movement Supergraphics and its 
main representative Barbara Stauffacher Solomon, the font changes into 
a distinctive pop-art decor, while in the work of the Uruguayan architect 
Mario Payssé Reyes, the font carries even a sacred content, similar to Petr 
Dub’s approach. For example, he decorated the façade of the Seminario 
Arquidiocesano Church in Montevideo with plastic Christian brick 
inscriptions.

In his new project, Petr Dub again connects the fragments of the 
mosaic of the history of art and architecture and by rebuilding them, he 
returns to old themes and at the same time opens new ones.                         

Adam Štěch
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MYSLET JINAK – HOMMAGE JIŘÍMU VALOCHOVI TIC, BRNO, 2019, KURÁTORKA MARIKA KUPKOVÁ
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MYSLET JINAK – HOMMAGE JIŘÍMU VALOCHOVI                        Zadáním pro intervenci do nového prostoru kultur-
ně-informačního centra v Brně byla potřeba oživit prostor sloužící ke koordinaci různých funkcí. Prostory slouží 
jako konferenční místnost, otevřené kanceláře a informační recepce zároveň. Jejich dispozice je ovšem definována 
nejen společenskou funkcí, ale i historickou architekturou spojenou s členěním prostoru pomocí výrazné obloukové 
klenby. Do rekonstrukce architektonického studia Element jsem se rozhodl vstoupit v duchu brněnské konceptuální 
tradice. Projekt Myslet jinak recykluje různé firemní slogany činící náš život „chytřejším, efektivnějším a šťastnějším”, 
než je běžná realita. Zajímalo mne, zdali se jejich interpretace a copyright změní, pokud se objeví v prostoru nabíze-
jící služby čistě neziskového sektoru. Textový posun je pro mne osobně nejen intelektuálně řízenou provokací, ale 
i poctou dílu významného brněnského umělce a teoretika – Jiřího Valocha.                                

Petr Dub

THINK DIFFERENT – HOMMAGE TO JIŘÍ VALOCH                        The brief for the intervention in the new space of the
cultural and information centre in Brno was the need to liven up the room used for coordination of various functions. 
The premises serve as a conference room, open offices and an information desk at the same time. Their layout, 
however, is defined not only by the social function, but also by the historical architecture connected with the division 
of the space by means of a distinctive arched vault. I decided to intervene in the reconstruction of the Element 
Architectural Studio in the spirit of Brno’s conceptual tradition. The project Think Different recycles different 
corporate slogans making our life “smarter, more efficient and happier” than the normal life is. I was wondering if their 
interpretations and copyrights would change if they appeared in a space offering services of a purely non-profit sec-
tor. For me, the text shift is not only intellectually driven provocation, but also an hommage to the work of a significant 
Brno artist and theorist – Jiří Valoch.                        

Petr Dub
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DOČIŠTĚNÍ ALŠOVA JIHOČESKÁ GALERIE, HLUBOKÁ NAD VLTAVOU, 2019 KURÁTOR HYNEK LÁTAL DOČIŠTĚNÍ 

DOČIŠTĚNÍ     
Rozhovor Hynka Látala s Petrem Dubem  
v rámci intervence do výstavy  Meziprůzkumy

THE CLEANING     
An interview with Petr Dub by Hynek Látal  
(Intersurveys/Collection of AJG 1300 – 2017)

2B.           Určitě se nejedná o specifickou kritiku AJG. Mám dojem, že většina domácích institucí se potýká s definicí výstavních standardů 
a případných nadstaveb, ale rozhodně si nemyslím, že za všemi problémy jsou peníze. Už roky udržuji takový zvyk. Vždy, když jdu na výstavu 
do Veletržního paláce, mířím od pokladny k Rodinově soše Balzaca a prstem zkouším kolik je na ní prachu. Ještě se mi nestalo, že bych se 
neušpinil – bez ohledu na osoby ve vedení NG. A ono čištění nápisu nad dveřmi Jízdárny je trochu podobné gesto… 
Na samotném vchodu do galerie mi přišlo fascinující jak je retrográdní a nevýrazný, čehož důsledkem je i fakt, že ho zástupy turistů 
proudících prohlídkou místního zámku docela míjí. Ale to je pochopitelně  jenom jeden z detailů komplexní situace. Nápis nad vchodem do 
galerie  je navíc výjimečný ve své jazykové skladbě – Alšova jihočeská galérie. Používá všechny možné atributy sebeurčení. Alšova; jiho; 
česká; galerie – a navíc s regionálním přízvukem, který v době instalace nápisu byl jistě jazykově zcela za zenitem.

2B.           I certainly do not criticise AJG. I have the impression that most domestic institutions are struggling with the definition of exhibition 
standards and possible superstructures, but I certainly do not think that the problems are all about the money. I’ve been keeping this 
custom for years. Every time I go to an exhibition in the Trade Fair Palace, I head out from the cash desk to the Rodin’s statue of Balzac and 
I try with my finger how much dust is on it. It has never happened that I would not be soiled – regardless of the people in the NG leadership. 
And the cleaning up of the inscription above the Riding School door is a bit a similar gesture … 
At the very entrance to the gallery, I was fascinated by the fact how retrograde and insignificant the entrance is, which is the result of the 
fact that the crowds of tourists are passing through the local castle without notice. But of course, this is just one of the details of a complex 
situation. Additionally, the inscription above the entrance to the gallery is exceptional in its language composition – Alšova jihočeská 
galérie. Uses all possible self-determination attributes. Alšova; jiho; česká; galérie – and, moreover, with a regional accent that was certainly 
linguistically behind the zenith at the time of the inscription installation.

1B.           Impulzů bylo hned několik. Za prvé mě dlouhodobě zajímá 
obecný stav výtvarných institucí u nás (jejich organizační zázemí, 
program a fyzický provoz) a za druhé pro mne Meziprůzkumy 
znamenaly nový zájem o dění v regionální galerii typu AJG. Na 
moji návštěvu výstavy před dvěma roky pak přirozeně navázalo 
přemýšlení o nastavení Jízdárny jako celku ve vztahu k sousedící 
turistické atrakci – zámku na Hluboké. Navíc tím, že jsem o věci 
přemýšlel relativně dlouho, jsem měl možnost rozšířit její význam 
o aktuální politické chvění.

1B.           There were many impulses. First, I am interested in the 
general state of art institutions in our country (their organisational 
background, programme, and physical operation), and secondly, 
Meziprůzkumy meant for me a new interest in events held in 
regional galleries of the AJG type. After visiting the exhibition 
two years ago I naturally kept thinking about the setting up of the 
Riding School in relation to the neighbouring tourist attraction – 
the castle Hluboká. In addition, since I have been thinking about 
this relatively long I had the opportunity to extend its meaning to 
current political vibe.

3A.           Zůstaňme ještě u toho nápisu a postupu jeho čištění. 
V první fázi jsi odkryl slovo “galérie”, jak to půjde dál? Máš pevný 
plán, koncept, nebo je to otevřené a naopak bys to prozrazovat 
nechtěl?

3A.           Let’s stay with that inscription and its cleaning up process. 
In the first phase you uncovered the word “galérie”, how will it go 
on? Do you have a firm plan, a concept, or is it open and you would 
not want to give it away?

1A.           S nápadem na letošní intervenci jsi za námi přišel sám do 
sebe. Můžeš prosím krátce popsat, co tě k tomu nápadu vedlo?

1A.           You’ve come with the idea of this year’s intervention by 
yourself. Can you briefly describe what inspired you?

2A.           A jak vlastně souvisí čištění názvu se stavem instituce? 
Resp. měl jsi tedy pocit, že AJG potřebuje očistit, nebo máš 
pocit, že regionální galerie jsou všechny ve stejném stavu. Tím 
ale neříkám, že jsou všechny ve špatném stavu. Proč zrovna ten 
výrazný nápis s názvem? Co tě na něm přitahovalo?

2A.           And how much is the cleaning up of the title related to 
the state of the institution? Or have you ever had the feeling that 
AJG needs to be cleaned up or do you feel that regional galleries 
are all in the same state. But I’m not saying that everyone is in 
a bad state. Why that distinctive inscription with the name? What 
attracted you to it?

3B.           Celá věc se motá kolem pojmu “domácí slepoty”, kdy 
často nevidíme naši denní realitu nebo ji naopak politizujeme dle 
aktuálních potřeb. V prvním sledu se tedy zajímám o sebeurčení 
instituce jako místa pro umění – galerie, tedy prostoru, kde je 
vše institucionalizováno jako umění. Performance by ovšem 
měla mít více vrstev a pokračovat v průběhu výstavy jako “tekutá 
interpretace”.

3B.           The whole thing is moving around the concept of “home 
blindness,” when we often do not see our daily reality or, on 
the contrary, politicize it according to current needs. In the 
first sequence, I am interested in the self-determination of the 
institution as a place for art – the gallery, a place where everything 
is institutionalised as art. Performance should, however, have 
multiple layers and continue throughout the exhibition as a “fluid 
interpretation”.

4A.           Vraťme se nyní k samotné expozici Meziprůzkumy, 
kterou jsi zmínil výše a v jejíž souvislosti by tvá intervence 
měla být také vnímána. Nechci, abys nám s Martinem nějak 
pochleboval, ale máš tedy pocit, že by mohla být návodem pro 
expozice v ostatních českých výstavních institucích, nebo je příliš 
specifická místně i charakterem sbírky AJG?

4A.           Let us now return to the exhibition Meziprůzkumy 
itself, which you mentioned above and in which context your 
intervention should also be perceived. I do not want you to 
flatter me or Martin, but do you feel like it could be a guide for 
expositions in other Czech exhibition institutions or is it too 
specific by the location or the character of the AJG collection?

5A.           Potěšilo mě, že i když k AJG nemáš asi takový domácký, 
lokálpatriotický vztah jako my s Martinem, tak že jsi ve své 
intervenci zvolil stejný přístup jako my, tedy ukázat, nebo 
navázat na “starou slávu” AJG. Bylo by skvělé, kdyby výsledky 
tvé intervence nakonec do galerie přilákaly i ty, kteří budou 
vystupovat z prohlídky zámku, nebo se jen jdou podívat do zimní 
zahrady. Chceme v budoucnu také více spolupracovat s novým 
vedením zámku. Jak tedy vidíš do budoucna spojení atrakce-
zámku s galerií...?

5A.           I am pleased that even though you do not have such 
a domestic, local patriotic relationship as we do, you have chosen 
the same approach as we, you wanted to show up, or build on the 
“old glory” of AJG. It would be great if your intervention eventually 
brings a positive effect for the gallery and would attract those 
who would come from the tour of the castle, or just go to the 
winter garden. We also want to cooperate more with the new 
management of the castle in the future. So how do you see the 
connection of the castle - with the gallery in the future …?

4B.           Já myslím, že tohle téma je velmi zajímavé a ohromně  
ve vzduchu. Osobně jako umělec vlastně docela dost řeším 
fakt, že vedle vytváření významu umění znamená jeho produkce 
i hromadění tisíců objektů, které se umístěním do depozitu stávají 
docela zmrtvělým artefaktem. V naší společensko-kulturní 
realitě panuje obrovská propast mezi naším kulturním odkazem 
a způsobem jak na něho plnohodnotně navázat, protože 
žijeme v době, kdy se zdá, že vysokou kulturu obecně příliš 
nepotřebujeme. Pro mne jsou bez nadsázky Meziprůzkumy 
silným mostem mezi reflexí minulosti a schopností programovat 
otázky přítomnosti. Navíc jsem sám instalačním fetišistou a váš 
způsob práce mne baví i po formální stránce.

4B.           I think this topic is very interesting and it hangs in the air. 
Personally, as an artist, I quite fairly solve the fact that beside 
the creation of the meaning of art, its production also means the 
accumulation of thousands of objects, which, by placing them 
in the warehouse, become dead artefacts. In our socio-cultural 
reality, there is a huge gap between our cultural legacy and the 
way to make full use of it, because we live in a time when we do 
not seem to need a high culture in general. For me, Meziprůzkumy 
is a strong bridge between the reflection of the past and the ability 
to program the questions of presence. Besides, I’m an installation 
fetishist, and your way of working is fun to me even from the 
formal perspective.

5B.           Galerie pro mne jsou, byly a budou pracovní laboratoří, 
bez ohledu na to jestli jde o Brno, Prahu, Londýn nebo New 
York. Současné umění je znakový jazyk s globálním významem 
a v tomto ohledu je docela jedno, kde se odehrává. Jinou věcí je 
pozice diváka. Postmoderna diváky prakticky vyloučila z vlastního 
vesmíru a uzavřela se do koluzního dialogu. Nic to ovšem nemění 
na faktu, že bez diváka je umění zchromlou a docela marnou 
disciplínou. V kontrastu se začátkem této odpovědi, jsem ovšem 
přesvědčený, že je třeba hledat lokální formáty a odpovídající 
řešení. Uvědomuji si, že jde o obecné konstatování, ale žádná 
univerzální pravidla hry mne pro situaci AJG nenapadají.  
V kontextu tvé otázky si navíc uvědomuji, že mne v rámci 
provozu domácí umělecké scény často napadá, jestli je “pouze” 
neadekvátně elitářským nebo docela jednoduše xenofobně 
nesnášenlivým vůči okolnímu světu?

5B.           The gallery for me is, was and will be a lab, no matter if it 
is Brno, Prague, London or New York. Contemporary art is a sign 
language with global significance, and in this respect, it does not 
matter where it takes place. Another is the position of the viewer. 
The postmodern practically expelled the audience from their 
own universe and closed itself into a collusive dialogue. But it 
does not change the fact that without a viewer, art is a shabby and 
quite a vain discipline. In contrast to the beginning of this answer, 
however, I am convinced that it is necessary to search for local 
formats and solutions. I realise that this is a general statement, 
but I am short of universal rules of the game for the AJG situation. 
In addition, in the context of your question, I realise that in the 
context of the domestic art scene, I often wonder whether it is 
“only” inadequately elite or quite simply xenophobic intolerant to 
the outside word?
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PROJEKTIVNÍ TEST – SPOLU SE ZDEŇKEM PORCALEM GALERIE NOD, PRAHA, 2019, KURÁTOR PAVEL KUBESA

PROJEKTIVNÍ TEST                        „Dějiny jsou vlastně postupným překódováním obrazů v pojmy, postupným vysvětlováním představ,  
postupným od-magičtěním, postupným procesem chápání. Stanou-li se však texty nepředstavitelnými, pak už není co vysvětlovat a dějiny jsou u konce.“    
                    Flusser, V. Za filisofii fotografie, Praha, Édition Fra, 2013.

PROJECTIVE TEST                        “Both those taking snaps and documentary photographers, however, have not understood ‘information.’  
What they produce are camera memories, not information, and the better they do it, the more they prove the victory of the camera over the human being.”

Flusser, V. Za filisofii fotografie [Towards A Philosophy of Photography], Prague, Édition Fra, 2013.

PROJEKTIVNÍ TEST 
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GALERIE MĚSTA TŘINCE, TŘINEC, 2018 
KURÁTORKA KATARINA KLUSOVÁPROSTORY MEZI OBRAZY

PROSTORY  
MEZI OBRAZY

obraz  ∙  definice  ∙  meziprostor  ∙  foto  ∙  dokumentace  ∙  rám  ∙  galerie  ∙  vidět  
zátiší  ∙  krajina  ∙  nezobrazivý  ∙  plátno  ∙  malba  ∙  statut  ∙  psychologie  ∙  divák 

realita  ∙  modrá  ∙  mezera  ∙  varianta  ∙  dokončenost  ∙  bílá  ∙  iluze
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image   ∙   definition   ∙   inter   ∙   spaces   ∙   photo   ∙   documentation   ∙   frame   ∙   gallery  
see   ∙   still   ∙   life   ∙   landscape   ∙   nonimaging   ∙   painting   ∙   canvas   ∙   status   ∙   psychology   ∙   viewer   ∙   reality 

blue   ∙   space   ∙    variation   ∙   finished   ∙   screening   ∙   white   ∙   illusion
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HERMANN R. NENÍ DOMA OBLASTNÍ GALERIE LIBEREC, LIBEREC, 2018



HERMANN R. NENÍ DOMA                        Dílo Hermann R. není doma je vě-
nováno otázce, jak je utvářena naše smyslová a rozumová zkušenost. 
V připravované instalaci pro ART WEEK autorovi nejde ani tolik o vytvoření 
kompletního a kontrolovaného zážitku, jako spíše o mezery mezi informace-
mi, které sice přenáší lidské oko, ale interpretuje náš mozek. Dub pro tento 
experiment využívá abstraktní monochromatické obrazy a kombinuje je 
s významem modré barvy využívané pro tvorbu digitálních triků a efektů. 
Situace díla v galerii není pro autora finálním řešením, ale vlastním diváckým 
záznamem nekonečné variace možností. Oním Hermannem R. v názvu 
intervence totiž není nikdo jiný než tvůrce slavného Rorschachova testu 
používaného v psychologii k rozboru osobnosti.                          

Jana Bernartová (výňatek z tiskové zprávy Art Week Liberec, 2018)

HERMANN R. IS NOT AT HOME                        The artwork Hermann R. is Not 
at Home addressed the question of how  a sensory and rational experience 
is made.  The author feels that in the prepared installation for ARTWEEK it 
is not about the created complex and controlled experience but about the 
gaps between information which are captured by the human eye and the in-
terpretation our brain provides. Dub uses abstract monochromatic pictures 
for this experiment and combines them with the meaning of blue colour 
used for creating digital tricks and effects. The placement of the artwork in 
the gallery is not the final solution for the artist  but is in itself a never-ending 
variation of the spectator’s perception. The Hermann R. mentioned in the 
title of the artwork is no other but the inventor of the well-known Rorschach 
test, used in psychology to evaluate human personality.                         

Jana Bernartová (excerpt from the Art Week Liberec press release, 2018)
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@AVU POLOŽKA Č. 248

projekt  ∙  dvatisicedvacet  ∙  let  ∙  AVU  ∙  vyroci  
polozka  ∙  cislo  ∙  dvestectyricetosm  ∙  @jirikovanda

project  ∙  twohundredtwenty  ∙  years  ∙  AVU #anniversary  
item  ∙  number  ∙  twohundredfortyeight  ∙  @jirikovanda

Artist‘s contribution to the publication 220 Places of the Academy of Fine Arts (Anna Hrabáková, Zuzana Krišková,  
Pavlína Morganová, Dagmar Svatošová [ed.], published by the Academy of Fine Arts, Prague 2019)

Autorský příspěvek do publikace 220 míst AVU (Anna Hrabáková,  Zuzana Krišková,  Pavlína Morganová,  Dagmar Svatošová [ed.], 
vydala Akademie výtvarných umění, Praha 2019)
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REALITY BOX?                          Allegory of the cave is perhaps the best known 
parable by which we express our conviction of the existence of true nature 
of reality and our (in)ability to discover it one day.

Our perception of the world is always mediated by our senses, 
which is why the world in which we live is also, rather than being the ob-
jective manifestation of reality, a sum of subjective experiences perceived 
by variously situated individuals. Their perception of the world reflects 
interactions with concepts that have, in the course of their lives, become 
part of our cognitive apparatus and through which we not only discover the 
world around us, but also experience, describe, and share it.

What lends these concepts, ideas, and ideologies the sense of 
tangible substance and appearance of reality is, above all, the process of 
our self-identification with the meaning attributed to such concept by our 
environment, tied to the context, in which we live. This tendency is entirely 
automatic, which is the reason why our reactions are pre-conditioned, so to 
speak. Our perception of the world may then be compared to dreaming of 
reality – we feel that we authentically perceive reality, but in fact we merely 
reproduce models which have, over time and with our gradual socialization, 
become landmarks on our cognitive horizon.

Is it even possible to discern the real actuality, if such a thing even 
exists, or are we, right from our childhood, condemned to infinite movement 
in space delineated by the images of our forebears and our inability to step 
outside their bounds? Do we really dwell inside Plato’s cave, chained to our 
rock so that we cannot shift our gaze, forced to watch mere reflections and 
shadows of dummys and other objects projected onto the wall before us? 
Is our cognition of the world a mere participation in the conjurer’s perfor-
mance of shady theatre, during which those confounded to the cave do not 
realize that what they see is nothing more than shadows of objects shifting 
in front of the eternal fire, do not even know that the objects are just poor 
representations of the real things existing outside the cave, as described 
through Plato by Socrates?

But what if everything is little more complicated that what Plato 
presumed? Sure, the seeming eternity and certainty with which ideas 
and ideologies occupy the field of vision of our lives begin to crumble the 
moment we start to question them. Very soon do we realise that they are all 
but empty forms with no inherent meaning. Allegory of the cave stems from 
the conviction that there is such a thing as true reality, and only because we 
are incapable of perceiving it as other than a mere refraction, we create in 
our minds false idols which we, by mistake, consider to be true.

Allegory of the cave also implies that, one day, somebody will 
come and be able to turn around to see what actually takes place in the 
cave, escape the cave and glimpse an insight into the true nature of exist-
ence. Therefore this allegory also presumes that there existis some external 
neutral point of reference from which we can securely compare the actual 
reality to its misrepresented perception, the reflection on the cave wall. 
However, the presence of idea of the higher truth in our cognitive field that 
can be seen by glancing beyond the bounderies of the ordinary comes with 
one fatal consequence.

If the fundamentals of our world are freed from the framework 
which determines its content and meaning, and are to be found outside this 
world, then it is no longer clear how we are to evaluate various testimonies 
on the nature of things. The same staement could be understood as either 
true, or false. Concepts of the world essence, or any universals, can in the 
end be nothing but false interpretations of existence, based on the idealistic 
illusion that categories of thinking are not conditioned by social, historical, 
and material context in which they are placed. The same goes for the idea 
that it is precisely the human activity, human mind, our dreams and desires, 
which produce the real image of the world. And, after all, the same could be 
said for the current installation by Petr Dub.                                                Petr Agha

REALITY BOX?                          Alegorie jeskyně je možná nejznámější a nejuží-
vanější podobenství, prostřednictvím kterého vyjadřujeme naše přesvěd-
čení o existenci pravé povahy skutečnosti a naší (ne)schopnosti jí jednoho 
dne poznat.

Naše vnímání světa je vždy zprostředkováno našimi smysly 
a proto i svět, který prožíváme je spíše než objektivní manifestací reality, 
subjektivním prožitkem různě situovaných jedinců. Jejich vnímání světa 
odráží interakci s koncepty, jenž se v průběhu života staly a stávají součástí 
našeho kognitivního aparátu a prostřednictvím kterých svět kolem sebe 
nejen poznáváme, ale také prožíváme, popisujeme a sdílíme.

To, co těmto konceptům, idejím a ideologiím dodává pocit 
hmatatelné substance a zdání reality, je především proces naší sebe-iden-
tifikace s významem, který je takovému konceptu připisován naším okolím 
a který se váže s kontextem, v němž žijeme. Tato tendence je zcela auto-
matická a také proto jsou naše reakce jakoby podmíněny, předem dány. 
Naše vnímání světa lze potom přirovnat ke snu o realitě, máme pocit, že ji 
autenticky vnímáme, ale ve skutečnosti jen reprodukujeme modely, které se 
staly v průběhu času a naší postupnou socializací do společnosti součástí 
našeho kognitivního horizontu.

Je vůbec možné poznat skutečnou skutečnost, pokud vůbec 
existuje, nebo jsme již od dětství odsouzeni k nekonečnému pohybu v pro-
storu vykolíkovaném obrazy našich předků a neschopností vykročit mimo 
jejich hranice? Opravdu žijeme v Platónově jeskyni, přikováni řetězy tak, že 
se nemůžeme hýbat a jsme nuceni hledět pouze na odrazy a stíny loutek 
a jiných předmětů, vržené na stěnu před námi? Je naše poznávání světa 
pouhou účasti na kejklířskému představení stínového divadla, ve kterém si 
ti, kteří jsou v této jeskyni uvězněni, neuvědomují, že to, co vidí, jsou jen stíny 
předmětů před ohněm, nevědí ani, že tyto předměty znázorňují skutečné 
věci existující venku mimo jeskyni, jak líčí ústy Platona Sokrates?

Co když je vše ještě o trošku složitější než předpokládá Platón? 
Jistě, zdánlivá věcnost a samozřejmost s jakou ideje a ideologie okupují 
zorné pole našeho života, se počne rozpadat ve chvíli, kdy je začneme zpo-
chybňovat. Velmi rychle zjistíme, že se jedná o prázdné formy, které nemají 
inherentní význam. Alegorie jeskyně však vychází z přesvědčení, že existuje 
něco jaká pravá realita, a pouze proto, že ji nejsme schopni nahlédnout jinak, 
než jako pouhý odraz, vytvářejí se v naší mysli falešné modly, které omylem 
považujeme za skutečnost.

Alegorie jeskyně také hovoří o tom, že se jednoho dne najde 
někdo, kdo se dokáže otočit a uvidět, co se v jeskyni skutečně odehrává, 
z jeskyně uniknout a nahlédnout tak pravou podstatu existence. Tato ale-
gorie tedy zároveň předpokládá, že existuje něco jako vnější neutrální bod, 
ze kterého můžeme bezpečně porovnávat skutečnou skutečnost s jejím 
zkresleným vnímáním, či odrazem na stěně jeskyně. Přítomnost ideje vyšší 
pravdy v našem kognitivním poli, kterou lze poznat právě díky úniku z žité 
reality, nahlédnutím za hranice běžného, má však jeden zásadní důsledek.

Pokud jsou fundamenty našeho světa zbaveny rámce, který 
stanovuje jeho obsah a významy, a jsou nalézány mimo tento svět, pak není 
jasné, jakým způsobem posuzovat různé výpovědi o podstatě světa. Táž 
výpověď může být pochopena jako falešná nebo jako pravdivá. Koncept 
esence světa či jakýchkoliv univerzálií, může nakonec být pouhým falešným 
výkladem existence, který se zakládá na idealistické iluzi, že kategorie 
myšlení jsou nepodmíněné sociálním, historickým a materiálním kontextem, 
ve kterém se vyskytují. Podobně na tom může být i myšlenka, že je to právě 
lidská praxe, lidská mysl, naše sny a touhy, které produkují skutečný obraz 
světa. Stejnou demonstrací je nakonec i aktuální instalace Petra Duba.                        

Petr Agha
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WHITEOVER GALERIE DUKLA, OSTRAVA, 2018, KURÁTOR TOMÁŠ KNOFLÍČEK

WHITE OVER                          Specifický formát Galerie Dukla slouží Petru 
Dubovi především jako demonstrativní hranice mezi otevřeným veřejným 
prostorem a uzavřeným světem současného vizuálního umění. Jeho projekt 
cílí na dva zdánlivě disparátní fenomény, jimiž jsou rasismus a kritika galerijní 
situace. Bílou barvu, objevující se v názvu výstavy, lze proto číst jak v kontex-
tu etnicity, tak v souvislosti s tradiční formou galerijní prezentace symbo-
licky zosobněnou bílou galerijní kostkou. Nejde však jen o slovní hříčku. 
Dubovo úsilí je soustředěnější, neboť je motivováno touhou obnažit mezi 
oběma jevy skryté vazby a poukázat na možnost jejich společných kořenů. 
Stejně jako je totiž ze své podstaty vylučující jakákoli teorie o nadřazenosti 
jedné rasy nad jinou, je ve svém základu vylučující i modernistický koncept 
umění, jenž je výmluvně shrnut právě v konceptu „bílé kostky”. Ačkoli byl 
tento prostor od samotného počátku proklamován jako neutrální, nikdy 
nemohl tohoto kýženého stavu dosáhnout. Spíše naopak, což se také 
zřetelně vyjevilo v průběhu času. V těchto prostorech je zkrátka až příliš 
silně akcentován zárodečný podnět, dle něhož mělo umění zaplnit mezeru, 
kterou v duších moderních lidí představovalo odmítnutí Boha, a tím i dosa-
vadní religiózní povahy společnosti. A i když tato základní premisa nebyla 
nikdy naplněna, neboť umění má ve srovnání s náboženstvím mnohem 
omezenější portfolio nabídky v oblastech spásy, proces jeho sakralizace 
pokračoval i v době, kdy přišlo o většinu trumfů, ba dokonce se skrze „white 
cube” způsoby prezentace, umocňující ikoničnost a transcendentální 
charakter děl, ještě zintenzivnil. Z muzeí a galerií se staly chrámy umění, jimž 
je z podstaty věci do vínku svěřena jistá míra povýšenosti, jakož i vědomé 

odtažitosti od zbytku žité reality. Právě v exkluzivní „bílé kostce” se zřejmě 
nejvýmluvněji vyjevuje potlačující aparát modernistického systému. A právě 
tady se také nejzřejměji vyjevují styčné body mezi mnohdy pouze prokla-
mativně otevřeným galerijním prostředím a uzavřeným polem současného 
rasismu.

Původně měla výstava nést název White Cub Terror, v němž 
anglický termín “cube” metamorfoval do podoby „cub”, označující mládě 
šelmy. Odtud komerční fototapety s motivy roztomilých zvířat, jež se 
v expozici střetávají s textovou parafrází vycházející z diskuzních fór hájících 
“práva bílé většiny” a sterilitou galerijního prostoru odtrženého od pozor-
nosti běžného člověka. Autor vědomě vrší klišé. Na jedné straně instalace 
odvozená z médií a reklamy (zvířecí mládě, výlohové polepy, opakování), na 
druhé z galerijního prostředí (minimalistické prázdno, práce s abstraktními 
znaky, neonový nápis, ad.) a bere tak na sebe tíhu a zacyklenost součas-
ných komunikačních strategií. Ať už ale Dubovu instalaci vnímáme jako nový 
impuls do poněkud skomírajícího postkoloniálního diskurzu, odtažité gesto 
akademika bez potřeby reflexe či jako provokaci směřující do vlastních 
řad, nelze jí upřít samozřejmost a lehkost (nikoli však povrchnost), s nimiž 
se dotýká zásadních problémů současné společnosti i umění. To, k čemu 
směřuje především, je totiž snaha naznačit odvěký konflikt krásy a významu 
(a)politického umění. White Over.                          

Tomáš Knoflíček

WHITE OVER                          The specific format of the Dukla Gallery serves 
Petr Dub primarily as a demonstrative boundary between the open public 
space and the closed world of contemporary visual art. His project aims at 
two seemingly disparate phenomena, such as racism and criticism of the 
galley situation. The white colour appearing in the name of the exhibition 
can be read both in the context of ethnicity and in connection with the 
traditional form of the gallery presentation represented by the white gallery 
dice. Dub’s effort is more focused because it is motivated by the desire to 
show off between the two phenomena of hidden bonds and to point out 
the possibility of their common roots. Just like any theory of the superiority 
of one race over another is contradictory by its very nature, the modernist 
concept of art, which is eloquently summarized in the concept of the “white 
dice”, is also contradictory. Although this space has been proclaimed neutral 
since its very beginning, it has never been able to achieve this desired state. 
Rather on the contrary, which has also clearly been manifested over time. 
In these spaces, the embryonic impulse, according to which the art had to 
fill the gap originated in the souls of modern people by the rejection of God, 
and thus by the rejection of the religious nature of the society, is emphasized 
too strongly. Although this basic premise has never been fulfilled, as art has 
a much more limited portfolio of offerings within salvation than religion, the 
process of its sacralization continued even when most of the triumphs were 
lost, or even through the “white cube” modes of presentation, enhancing the 
iconic and transcendental character of the works, the process of sacral-
ization has intensified. Museums and galleries have become art temples, 

which have been attributed to a certain degree of pride, as well as conscious 
detachment from the rest of living reality. It is in the exclusive “white cube” 
that the suppressing apparatus of the modernist system appears to be the 
most eloquent. It is just here where the liaisons are obviously manifested 
between, often only for show, a pro-open gallery and a closed field of 
contemporary racism.

Originally, the exhibition was called White Cub Terror, in which 
the English term “cube” metamorphosed into a “cub”, marking a cub of 
a beast. Thence commercial photo wallpapers with motifs of cute animals 
confronting with a text paraphrase resulting from the discussion forums 
advocating “rights of the white majority” and the sterility of the gallery space, 
which has been separated from the attention of ordinary people. The author 
consciously piles up clichés. On the one hand, the installation derived from 
the media and advertising (animal cubs, shop window stickers, repetitions), 
on the other hand from the gallery environment (minimalist void, work with 
abstract characters, neon sign, etc.) and takes the weight and cyclicity of 
current communication strategies. Whether we view Dub’s installation as 
a new impulse in somewhat dull postcolonial discourse, the seclusive ges-
ture of an academician without the need for reflection or as a provocation 
towards his own rows, it can not be denied its obviousness and lightness 
(but not superficiality) affecting the fundamental problems of contemporary 
society or art. The installation is primarily aimed at to indicate the eternal 
conflict of beauty and the meaning of (a) political art. White Over.                         

Tomáš Knoflíček
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DO DICHOTOMIE OBRAZU GALERIE JELENÍ, PRAHA, 2017, KURÁTORKA EDITH JEŘÁBKOVÁ

DO DICHOTOMIE OBRAZU                          Zvláštní prostor, kde se nenáhodně 
sejdou pozvaní lidé. Jen málo z nich je nepozvaných. Většinou přijdou první 
den, aby si mohli promluvit a popovídat, a pokud nemají vlastní téma, výsta-
va jim podnět k úvaze nabídne. Ukáže věc, která zaměstnala umělce prací 
a myšlením. Galerie může být jakýkoliv prostor, který se za galerii označí, 
vyjme se ze zcela veřejného nebo zcela privátního určení. Galerie Jelení, 
přestože spadá pod etablovanou nezávislou instituci, pořád svým názvem 
vzpomíná na své původní místo, a nese si s sebou intimní povahu setkávání 
české umělecké scény s pohostinnou atmosférou vaření vína a bramboráků 
smažených na dvorku. Takováto galerie, přestože je otevřeně i statutárně 
veřejná, stále v sobě uchovává důvěrnost a bezpečí domácího prostředí 
pro mladou generaci. Obecně řečeno, jednoznačnost určení veřejného 
a soukromého je nedohledatelná. Snažíme-li se vstoupit do veřejného 
prostoru, končíme u lamentací nad jeho privatizací, mizením a ztrátou, což 
stejnou měrou platí také naopak, pokud se snažíme ukrýt před problémy 
společnosti v jen zdánlivě apolitické domácnosti.

Oxymóron Kolonie svobody (název přejatý z projektu bytové vý-
stavby vil a domů v rondokubistickém stylu na rozhraní Vršovic a Vinohrad), 
jedné z posledních výstav Petra Duba v galerii Kvalitář, se přenáší na 
výstavu v Galerii Jelení, tentokrát však ne na příkladu exteriéru, ale interiéru 
domu. Obsazení veřejného prostoru, přivlastnění si ho barvou, “odvážný 
názor” vyjádřený majitelem fasády prostřednictvím barevné škály odpozo-
rované z pohledu do krabičky lentilek – názor který se zdrcnul, “zabstraho-
val” do barvy fasády. Výmalba jednoho z interiérů galerie Kvalitář odvozená 
z fasád devadesátých, ale i dnešních let, měla pojmenovat atomizovanou 

společnost. V jiné místnosti návratem ke starým jistotám národa, národního 
stylu a vůle, Gemeinwillen, umělec nevyjadřoval pohoršení nad ztrátou 
hodnot, ale ukazoval jím spíše k uspořádání věcí tak, jak fungovalo v době 
geograficky strukturované společnosti na počátku demokratické éry 
v názorném srovnání s její polistopadovou neoliberální variantou. Dub 
pojmenovává simulakrální povahu reprezentací (obrazů) skrze výraz fasád 
domů, skrze jejich barevnost. Díky své analytické povaze dekóduje fasády 
jako zbytky oblastí, kde se uplatňuje reprezentace majitele nemovitosti 
směrem ven do veřejného prostoru a vyjadřuje se (ne)příslušnost k místní-
mu prostředí a politice.

Stejně tak ale tyto pozůstalosti reprezentací najdeme ve struktu-
rách domácností. Interiéry soukromých bytů mohou být čteny a chápány 
také jako kolonie svobody. Jejich barvy kůže, tapet, které vytvářejí pozadí 
domácích scén, směřují k neutralitě a indiferenci. Produktový či umělecký 
design je jen velmi zdánlivě esteticky příjemným dekorem, jeho abstraho-
vané pojetí totiž může vést k formálnímu maskování politických obsahů. 
Abstrakce dovede stejně dobře stínit, jako je v jiném případě schopna 
průzračného kritického odhalení. Ani rodinná dovolená nepřináší do do-
mácnosti s radostným suvenýrem z cest po Evropě a Africe jen vzpomínku 
na soukromé prožívání. Táhne za sebou tíhu historického vývoje s jeho sou-
časnými důsledky, jež na mramorové poličce zestarožitněly do sentimen-
tální podoby, která zakrývá jejich problematičnost každodennímu uživateli. 
Ale jako pozvaná návštěva si této diskrepance máme šanci všimnout, v bytě 
známých, rodičů, v Galerii Jelení. 

Petr Dub ale nezachází jen s předměty, jako analytika ho zajímají 
metody! Jestliže parafrázuje Flusserovu klasiku Do universa technických 
obrazů, pak ho zajímá změna, která se s obrazem děje, když obraz ztrácí 
svou reprezentativní funkci a je stále více polem pro “kalkulování a kom-
putování”, pro “kosmický telematický dialog“. Čtyři různé tapety umělec 
řeže a skládá do geometrického obrazce, zajímají ho hraniční místa spojů 
a vztah celku a části. Komplikovaná, diskutovaná a dynamická prostupnost 
a střetávání se osobního a veřejného je zobrazena v samotné konstrukci 
celkového obrazu, který se v galerii, tak jako autorovy předchozí obrazy/
objekty, skládá z levé a pravé strany směrem do středu a hledá své těžiště. 
Otevřená série obrazů/objektů započatá v roce 2014 Vlevo a vpravo od 
středu názorně vypovídá o Dubově potřebě angažovanosti a současně 
soustředěné ateliérové práce s geometrií objektů a obrazů. Abstrahováním 
vytlačuje z obrazu vyprávění, které přesouvá mimo obraz do názvů. Příběh 
transformoval do hry s fyzikálními vlastnostmi obrazu/objektu, s gravitací, 
vyvažováním hmot účastnících se na konstrukci obrazu, prvků, ze kterých je 
obraz/objekt komponován jako nějaký předstupeň či představitelný model 
technických obrazů, jejichž mód umělec stále ještě prověřuje ve vztahu 
k reálnému světu, vázán pocitem občanské zodpovědnosti.

Konfrontaci reálného jevu a filozofického problému Dub věnuje 
další z prvků skládajících celkový obraz instalace – domácí návod na 
testování tvrdosti krunýře želvy, který odkazuje k Zenónovým paradoxům. 
Toto zatěžování filozofie a teorie uměleckou praxí může působit účelově, 
případně těžkopádně, nicméně ukazuje na stálou mezeru v interdisci-
plinárním dialogu vědy, filozofie a umění, která ovšem může být nejen 

nedorozuměním, ale také dynamickou silou pro další vývoj problematiky. 
Elektronický formát návodu chce rozvinout diskuzi o průniku, respektive 
stálé přítomnosti veřejného chatu v privátní zóně domova. Dub se v Galerii 
Jelení nepokouší navodit atmosféru rodinného krbu, nýbrž neiluzivními pro-
středky, a přesto pomocí obrazů, složit informaci o vztahu domova k veřejné 
rozpravě. A na závěr kousek autorovy milované klasiky: „Přistoupí-li totiž lidé 
k telematice nikoli s tím, aby je rozptylovala, nýbrž aby jim pomáhala k roz-
hovorům, pak technické obrazy náhle změní svou povahu. Stanou se náhle 
povrchy, na nichž se budou připravovat informace a skrze něž povedou lidé 
dialog. Hrají pak náhle onu meditativní roli, kterou dříve hrály lineární texty 
při korespondenci. Stanou se z nich ‚dopisy‘. Rozdíl je jen v tom, že obrazy 
mohou přenášet nekonečně větší množství informací než texty. Plochy 
totiž sestávají z nekonečně mnoha řádků. ‚Umění‘ psát dopisy se téměř 
vytratilo. Telematicky ovládané obrazy mohou pomoci, aby se vynořilo ještě 
netušené umění, totiž obrazový dialog, který je nekonečně bohatší, než 
kdy mohly být lineární, ‚historické‘ dialogy. Takto vzájemně prostřednictvím 
obrazů dialogizující společnost by byla společností umělců.“ (Vilém Flusser, 
Do universa technických obrazů, OSVU, Praha 2001, s. 82.)                          

Edith Jeřábková
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INTO THE DICHOTOMY OF AN IMAGE                          It is a special place where 
invited people meet not coincidentally. Only a few of them are not invited. 
They usually come on the first day in order to discuss and chat together 
and if they do not have their own topic, the exhibition provides them with 
stimulation for contemplation. It presents the thing that had occupied the 
artist with work and thought. A gallery can be any type of space that labels 
itself a gallery, space taken out (extracted) from its entirely public or, on the 
contrary, entirely private function. Although Jelení Gallery is officially an 
established independent institution, its name continues to remind us of its 
original location (on Jelení Street) and bears the intimate character of joining 
the Czech art scene with the hospitable atmosphere were mulled wine was 
made and potato pancakes were fried in the courtyard of the former gallery. 
This gallery, although it is openly and statutorily public, continues to maintain 
the intimacy and security of a homely environment for the young generation. 
Generally speaking, the definiteness of the establishment of public and 
private is unfindable. If we are striving to enter the public space, we end up 
lamenting over its privatisation, vanishing and loss, which goes the other 
way around, in case we are trying to hide from the problems of society in our 
only seemingly apolitical household.

The oxymoron Kolonie svobody (Colony of Freedom) (a title 
adopted from the housing development project constructing villas and 
houses in the Rondocubistic style on the boundary of Vršovice and 
Vinohrady, one of Petr Dub’s last exhibitions in Kvalitář Gallery, is being 
transferred to the exhibition in Jelení Gallery. This time, however, it is not 
using the example of the exterior but the interior of a house. The occupation 
of public space, appropriation of it with colour, the “bold opinion” expressed 
by the owner of the façade with a range of colours observed when looking 
into a box of Smarties – the opinion that condensed itself and was “de-
duced” into the colour of the façade. The painting of one of the interiors 
of Kvalitář Gallery derived from the facades of the 1990s but also current 
years, was supposed to denominate our atomized society. In another 
room the artist returned to old national securities, national style and will, 
Gemeinwillen, with which he did not express offence over the loss of values, 
but rather pointed to the organisation of things as they used to be in the time 
of a geographically structured society at the beginning of the democratic 
era in an illustrative comparison with its post-November neoliberal version. 
Dub addresses the simulacral character of the representations (images) 
through the expression of building facades, through their colour. Thanks to 
his analytical nature he decodes facades as the remains of areas, where the 
representation of the real estate owner is utilized in the outward direction 
towards public space and (non)affiliation to local environment and politics is 
expressed.

Similarly, we can find these remains of representations in house-
hold structures. The interiors of private flats can be read and perceived 
also as colonies of freedom. The colours of their skin – the wallpapers that 
create the background of home scenes, point to neutrality and indifference. 
Product or artistic design is only very seemingly an aesthetically pleasant 
decore, its abstract conception can actually lead to formal masking of polit-
ical contents. Abstraction has the ability to cast a shadow just as well as in 
another case to make a clear, critical revelation. A fun souvenir from a family 
vacation in Europe or Africa does not just bring a memory of a private 
experience; it hauls the weight of historical development with its current 
consequences, sitting on a marble shelf, that have turned into an antique 
sentiment, which conceals their disputability to the daily user. But as invited 
visitors we get a chance to notice this discrepancy in the flat of our friends, 
parents, in the Jelení Gallery.

Peter Dub, however, does not only work with objects, as an 
analytic he is interested in methods! If he paraphrases Flusser’s classic 
Into the Universe of Technical Images, then he is interested in the change 
that takes place in the image when it loses its representative function and 
becomes increasingly more a field for “calculating and computing”, for 
“cosmic telematic dialogue”. The artist cuts four different types of wallpaper 
and assembles it into a geometric figure; he is interested in the bordering 
points of connection and the relationship between the whole and the part. 
Complicated, discussed and dynamic penetrability and clashing of the 
personal and public is portrayed in the actual construction of the overall 
image, which in the gallery, similarly to the artist’s previous paintings/objects, 
consists of a left and right side towards the centre and searches for its 
centre of gravity. The open series of paintings/objects started in 2014 On 
the Left and Right from the Centre illustratively testifies about Dub’s need 
to be publicly involved and at the same time about his concentrated studio 
work with the geometry of objects and paintings. Through abstraction he 
pulls a story out of a painting which he shifts outside of the painting into his 

titles. He transformed the story into a game with physical characteristics of 
a painting/object, with gravitation, by balancing the materials participating 
in the construction of the painting, the elements that the painting/object is 
composed of as some first level or imaginable model of technical images the 
status of which the artist is still verifying in relation to the real world, bound 
by the feeling of social responsibility.

Dub devotes another element comprising the overall image of 
the installation – homemade manual for testing the hardness of the shell of 
a tortoise, which refers to Zeno’s paradoxes – to the confrontation of a real 
occurrence with a philosophical problem. This burdening of philosophy 
and theory with artistic practice may appear to be intentional, perhaps 
graceless, nevertheless it points to the constant gap in the interdisciplinary 
dialogue between science, philosophy and art, which can be, however, not 
only a misunderstanding, but also a dynamic force for further development 
of an issue. The electronic format of the manual tries to develop a discus-
sion about penetration, actually the constant presence of a public chat 
in the private zone of a home. In Jelení Gallery, Dub is not trying to evoke 
an atmosphere of a family fireplace, but, using non-illusive tools, yet with 
the help of images, he is trying to piece together information about the 
relationship of a home and public discussion. In conclusion an excerpt from 
the artist’s favourite classic: “Should people approach telematics not for 
the purpose of being entertained but to help them with conversations, then 
technical images suddenly change their character. They suddenly become 
surfaces, which will be used to prepare information and through which 
people will carry dialogue. They suddenly play that meditative role, which 
was earlier played by linear texts in correspondence. They become “letters”. 
The only difference is that images can carry infinitely greater amount of 
information than texts. Surfaces actually consist of an infinite number of 
lines. The “art” of writing a letter is almost obsolete. Telematically controlled 
images can help in revealing yet unsuspected art – image dialogue, which is 
infinitely richer than when there used to be linear, “historical” dialogues. This 
type of society creating mutual dialogue through images would be a society 
of artists.” (Vilém Flusser, Into the Universe of Technical Images, OSVU, 
Prague 2001, p. 82)                                  

 Edith Jeřábková
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POLE REZONANCE GALERIE MODERNÍHO UMĚNÍ V ROUDNICI NAD LABEM,  
ROUDNICE NAD LABEM, 2016, KURÁTORKA NINA MICHLOVSKÁ

POLE REZONANCE

POLE REZONANCE (BOŠTÍK – DUB – ŠKODA)                          Roudnická 
galerie připravuje každoročně výstavu, jejímž prostřednictvím umožňuje 
divákům nahlédnout do svých sbírek. V uplynulých letech prezentovala 
několik autorských kolekcí prací na papíře i stěžejní soubory, jež tvoří 
fundament sbírkového fondu instituce. V minulém roce si výjimečnou 
kolekcí umění 60. let 20. století představenou výstavou Schránka pro ducha 
připomněla dobu, kdy začala fungovat jako profesionální instituce v nově 
zrekonstruovaném sídle. Reprezentativní přehlídku oživily vstupy výrazných 
mladých tvůrců, kteří se ve svých pracích dotkli postupů a principů umělec-
ké produkce 60. let a poukázali tak na myšlenky a přístupy, které zůstávají 
v umění uplynulého půlstoletí stále živé. Pestrou směsici různorodých 
uměleckých výpovědí jedné generace tak proměnili v živý, mezigenerační 
dialog.

Výstava pole rezonance na tento způsob práce navazuje. Ze 
sbírkového fondu galerie jsem vybrala obraz Václava Boštíka Zakřivený 
prostor. Dílo, které vzniklo v roce 1970 během Mezinárodního malířského 
sympozia Roudnice 70´, patří mezi Boštíkovy vrcholné práce a zároveň 
mezi nejcennější akvizice roudnické sbírky. K účasti na výstavě jsem 
přizvala vizuálního umělce Petra Duba a původem českého sochaře žijícího 
ve Francii Vladimíra Škodu. Petr Dub na výstavě představí práci Cheyenne 
Silver (2013) oscilující na pomezí malby a objektu, v níž se podobně jako 
Václav Boštík, ale zcela po svém vyrovnává s problémem obrazové plochy 

a směřováním tradičního závěsného obrazu. Právě setkání s malbami 
Petra Duba z cyklu Porn Star Selection na výstavě Další ze způsobů jak 
nevytvářet obrazy v chebské galerii na podzim roku 2015, se pro mě stalo 
podnětem k úvahám o výstavě, jež by zprostředkovala dialog prací obou 
malířů. Setkání s obrazem Cheyenne Silver ve mně vyvolalo pocit, jako by 
mi před očima ožil Boštíkův obraz Zakřivený prostor, jako kdyby se pulzující 
barevné body z jeho plátna pokusily vyvázat z daného řádu a proniknout 
hlouběji do prostoru. Velmi na mě tehdy zapůsobilo, že přesto, že tvorba 
obou autorů stojí na zcela odlišných ideových pilířích, dospěli k obdobným 
vizuálním formám. Nedlouho poté následovalo další nečekané setkání. 
Odehrálo se v ostravské galerii, kde jsem měla poprvé možnost osobně se 
setkat s dílem Vladimíra Škody. Škodovy objekty mě zasáhly svou monu-
mentalitou a oproštěnou, minimalistickou formou, ale i ideovým pozadím, 
které v mnohém rezonuje právě s tématy, jimž se ve své tvorbě kontinuálně 
věnoval Václav Boštík. Zaujalo mě především Škodovo vibrující zrcadlo 
z leštěné nerezové oceli, které lze z jisté perspektivy chápat jako zachycení 
(Boštíkovy) myšlenky energetického pole v prostoru a hmotě. Přivedlo mě 
k rozhodnutí, že výstava, by neměla být jen dialogem, ale setkáním tří prací 
tří autorů rozdílných generací, pomyslným polem rezonance rozdílných 
uměleckých přístupů a myšlenek, které se však v určitých aspektech 
protínají…                                 

Nina Michlovská

RESONANCE FIELD (BOŠTÍK – DUB – ŠKODA)                        Each year the 
gallery holds an exhibition giving visitors an insight into its collections. In 
recent years these exhibitions have presented a number of sets of individual 
artists’ works on paper, as well as series of works that comprise the essence 
of the gallery’s collections. Last year the exhibition A Casket for the Soul 
showed some remarkable art from the 1960s, recalling the time when the 
Gallery began operating as a professional institution in its newly recon-
structed home. This overview was accompanied by works from notable 
young artists whose art draws on processes and principles from the 1960s, 
showing how certain ideas and approaches have remained viable in art over 
the last half century. In this way an exhibition of the highly diverse art of one 
generation became a lively dialogue between two generations.

Resonance Field takes a similar approach. From the Gallery’s col-
lections I chose Václav Boštík’s painting Curved Space, created in 1970 
at the International Painting Symposium Roudnice ’70, which is one of his 
finest works and one of the Gallery’s most precious acquisitions. I then 
invited the visual artist Petr Dub and Vladimír Škoda, a Czech-born sculptor 
who lives in France, to take part in the exhibition. Petr Dub presents here 
Cheyenne Silver (2013), a work oscillating on the boundary between 
painting and object, in which like Boštík, but in an entirely original way, he 
addresses the picture plane and the directions the traditional painting can 
take. I had encountered Petr Dub’s paintings from the Porn Star Selection 

series at his Another Way of Not Painting Paintings exhibition in Cheb in the 
autumn of 2015, and that started me thinking about an exhibition that would 
be a dialogue between these two painters’ art. When I saw Cheyenne Silver 
I felt as if Boštík’s Curved Space had come to life, as if the pulsing points 
of colour from the canvas were trying to break out of their given order and 
reach into the third dimension. I was very struck by the way that both artists 
had ended up with similar visual forms, although their art was based on quite 
different ideas. And not long afterwards there was another unexpected en-
counter, this time in Ostrava, when I first had an opportunity to see Vladimír 
Škoda’s work. His objects impressed me with their monumentality and 
their austere, minimalist forms, and also with the ideas behind them, which 
in many respects resonated with the themes that Václav Boštík explored. 
I was most taken with Škoda’s vibrating mirror made of polished stainless 
steel, which from a certain perspective can be understood as capturing the 
concept of an energy field in space and matter, like Boštík’s painting. I decid-
ed the exhibition should be not just a dialogue but an encounter between 
three works by three artists from different generations, a resonance field of 
different approaches and ideas that nevertheless have certain aspects in 
common…                                   

Nina Michlovská
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O OBRAZU, JEHO FORMĚ A PODIVNÝCH NÁZVECH 
 
M                        Na tvé loňské výstavě Další ze způsobů, jak nemalovat obrazy 
v Galerii výtvarného umění v Chebu jsem poprvé viděla vystavené obrazy 
Jordan Green a Cheyenne Silver z cyklu Porn Star Selection (2013–2015). 
První, co mě při pohledu na ně napadlo, bylo: Zakřivený prostor. Připomněly 
mi obraz Václava Boštíka, který důvěrně znám z roudnické galerie. Jako 
by se pulzující body na jeho obraze rozprchly na všechny strany, snažily se 
uvolnit z plochy plátna a proniknout hlouběji do prostoru. Shodou okolností 
bylo tehdy o patro výš, ve stálé expozici chebské galerie, vystaveno další 
ze čtyř Boštíkových pláten Obraz pole, které vytvořil v létě 1970 během 
roudnického sympozia. Tento silný vizuální zážitek mě okamžitě přivedl 
na myšlenku vystavit tvé dílo pospolu právě s obrazem Václava Boštíka 
Zakřivený prostor. Připravit tak komorní výstavu, jež by se nezakládala na 
konfrontaci, ale na dialogu. Dialogu dotýkajícím se ryze malířských témat, 
jako je forma (a v tvém případě taky formát) závěsného obrazu či řešení 
obrazové plochy. Tedy témat, kterými se dlouhodobě zabýval Václav Boštík, 
jak o tom ostatně svědčí i jeho poznámky v katalogu k jeho roudnické výsta-
vě uspořádané v roce 1967 a zároveň otázek, jimiž se dlouhodobě zabýváš 
v rámci své malířské tvorby také ty. 

Když jsem o vystavených malbách přemýšlela, rozhodně mě 
nenapadlo, že by byly Boštíkovým obrazem inspirované. To ani v nejmenším. 
Zapůsobilo na mě to, že přesto, že jsou východiska vaší tvorby diametrálně 
odlišná, dospěli jste k obdobným vizuálním formám. Když jsme se potkali 
v tvém ateliéru a společně si prohlíželi obrazy z cyklu Porn Star Selection, 
mezi které patří i Jordan Green a Cheyenne Silver, řekl jsi mi, že ten, kdo se 
zabývá abstraktní malbou, dříve nebo později na Boštíka „narazí“. Jak jsi to 
tehdy myslel? Myslíš, že se oba soustředíte na obdobné „malířské“ otázky?

D                        Já myslím, že je to docela přesný popis. Plánovaná výstava 
pro mne představuje srovnání formálně podobných výstupů, které jsou 
ovšem založeny na docela jiných pilířích. Osobně čtu Boštíka jako lyrika, 
až zenového mistra, zatímco já sám se ve svých věcech snažím opisovat 
aktuální neklid doby. Statut obrazu i umění jako takového se ve společen-
ském kontextu za poslední století značně zkomplikoval a nakládat dnes 

s formalisticky abstraktním vyjadřováním pro mě znamená rozehrávat 
intelektuální hru s řadou pojmů „za obrazem“. Od historických kontextů až 
k současné situaci, kdy „pro oči nevidíme“.

M                        Vzpomeneš si, kdy ses poprvé setkal s Boštíkovým dílem? A jak 
na tebe zapůsobilo?

D                        Je to docela zvláštní, ale s touto otázkou jsem si uvědomil, že 
mne k Boštíkovu dílu přivedly reinterpretace jeho díla od Václava Stratila. 
Se začátkem studia na FaVU v Brně jsem narazil na Václavovy fotografické 
reprodukce z cyklu Boštík (1997) a přišly mi neobvykle zneklidňující. Mám 
za to, že Boštíkův odkaz byl před dvaceti lety vnímán docela jinak než dnes, 
a Václav Stratil byl v tomto ohledu prorokem. Zahlédl krátký meziprostor 
v objevování autora, ze kterého se dnes mimo jiné stala komerční ikona 
domácích aukcí, a dokázal si z něho vzít svůj kus, dokud to bylo ještě možné. 
V mém prvním setkání s Boštíkem je tedy podobně jako ve velké části mé 
práce konceptuální zápletka.

M                        Za dílem Václava Boštíka se skrývá hluboká reflexe vlastní 
tvorby i obecně vztahu umění k okolnímu světu. V době, kdy na roudnickém 
sympoziu namaloval obraz Zakřivený prostor, soustředil se především na 
problematiku obrazové plochy a prostoru. Na rozdíl od jeho generačních 
souputníků, jako byl třeba Jan Kotík, řešil problematiku prostoru a obrazové 
plochy vždy čistě malířskými prostředky, nikdy nepřistoupil k tomu, že by 
se vydal cestou pokoušení hranic závěsného obrazu směrem k trojrozměr-
nému objektu, což je pro tebe již po několik let velké téma. Jak jsi k němu 
dospěl?

D                        S koncem studia na vysoké škole jsem procházel autorsko-exis-
tenční krizí. Období proběhlých šesti let se mi zdálo jaksi „zadarmo“ a rozho-
dl jsem se proto zatřást krabicí, obrátit ji na ruby a vysypat z ní něco nového, 
nebo ji celou zahodit. Výsledkem byla několikaletá pauza, ve které jsem se 
věnoval více site-specific instalacím z cyklu Unframed a Know-how, kdy 
jsem pracoval s plátnem aretovaným přímo na zeď mimo malířský rám, jenže 
s časem jsem si uvědomil, že jsem na ateliérové práci mentálně závislý. 

Přirozeně jsem se vrátil ke své bakalářské práci s názvem Reframed a začal 
jsem studentské věci na pomezí obrazu a objektu formálně očišťovat. Měl 
jsem tou dobou už i zkušenosti z toho, jak se obraz chová „mimo rám“, což 
mi pomohlo oprostit se od představy, že povrch obrazu musí být pojed-
nán specifickým rukopisem, nebo dokonce konkrétním motivem. Tímhle 
obratem jsem si tak otevřel docela novou kapitolu, ve které jsem začal obraz 
vnímat více jako společenský symbol, než jako formální čtvercovou plochu, 
kterou je třeba vyřešit malířským způsobem. Posun k třídimenzionálnímu 
objektu pak byl pouze logickým řešením, jak si vytvořit vlastní abecedu 
znaků.

M                        Tvé výstavy, někdy i jednotlivá díla, resp. cykly často nesou dost 
nezvyklé názvy, které odkazují k nejrůznějším společenským fenoménům 
jako například Rehabilitace v podmínkách mimosoudního vyrovnání 
spotřebitelských sporů (galerie Kvalitář, Praha) nebo Estetika svádění 
(Galerie Dům, Broumov). Týká se to ostatně i cyklu Porn Star Selection. 
Na výstavách ale návštěvník najde abstraktní, často až minimalistická díla. 
Chápu to správně, že pracuješ s určitou formou metafory, prostřednictvím 
které poukazuješ na problematické společenské fenomény nebo témata 
uměleckého provozu?

D                        Významná část mé tvorby stojí na přesvědčení, že žijeme ve 
spektakulární době, a přesto jsme ztratili schopnost číst obrazy. Paul Virillio 
mluví o „estetice mizení“, tedy o tom, že mediální obrazy našeho všedního 
života se střídají tak rychle, že z nich nedokážeme vytvářet trvalé zkuše-
nosti. Tento konflikt mne extrémně zajímá. V podstatě pracuji s minimálním 
a abstraktním výrazem, protože mne baví nutit diváka koukat do prakticky 
vyprázdněné plochy a hledat smysl vztahů spojených s podobným 
vyjadřováním v dnešní době, kdy je abstrakce na jednu stranu považována 
za mrtvou a na stranu druhou zažívá nečekanou renesanci. Obraz je pro 
mne referenční pole, ve kterém se mohu poměřovat s tělesnou a mentální 
schránkou diváka, ale pochopitelně i s obecnými společenskými pravidly. 
Názvy cyklů, instalací nebo jednotlivých objektů pro mne proto představují 
nezbytné nastavení správného úhlu zrcadla. V podstatě jde o nastavení 
celkové trajektorie možného výkladu díla, až o manipulaci s divákem. 
Obrazy mohou jistě existovat bez textu, ale na to, abychom o nich mohli 
mluvit a následně je interpretovat, stále potřebujeme slova. Důležitá je pro 
mne navíc v celém problému časovost malby jako „pomalého média“.

M                        „Časovost malby“ a „pomalé médium“. Co si pod tím představit? 

D                        Často si při práci v ateliéru uvědomuji, že se malby stále držím, 
protože mne nutí zpomalit moji přirozenou hyperaktivitu. Musím ovlád-
nout spoustu materiálu, pracovat ve vrstvách, čekat, až barvy zaschnou, 
pozorovat a kontrolovat provázanost jednotlivých děl v cyklech atd. Jde 
o docela jiný prožitek než s konceptuálními projekty, které pochopitelně 
mohou v čase trvat mnohem déle než namalování obrazu, ale jejich realiza-
ce obvykle pro autora představují průběžný zážitek, ke kterému se ovšem 
zpětně vracíme výhradně na základě zpětné (re)konstrukce. Umělecký 
objekt pochopitelně naopak stále obsahuje onen pro mne důležitý moment 
kumulace určitého typu energie, o kterém se můžeme fyzicky přesvědčovat 
stále znovu. Malba je v podstatě systémem fyzického vrstvení vzpomínek. 
Podle Jamese Elkinse pak existuje obecný předpoklad, že při pohledu na 
obraz můžeme vždy znovu a znovu zažívat stejné fyzické chvění. Elkins 
ovšem píše tak pateticky, že jsem se rozhodl proti podobnému patosu 
bojovat, a odtud pramení i pojem „antibarva“, který si spojuji s používáním 
stříbrné barvy. Ta pro mne na jednu stranu představuje důležitou kvalitu 
vytvářet cosi jako odrazovou desku, která diváka nepouští dovnitř obrazu, 
a na stranu druhou substanci ředící sytost ostatních barev. Proces běž-
ného malířského vrstvení tak navíc komplikuji schopností kontroly nad 
konkrétním lomem světla. Metaforicky jde o snahu komplikovat právě onu 
schopnost kumulovat vzpomínky a jde vlastně o řízené popírání malby jako 
expresivního média. Stříbrná pro mne navíc zvláštním způsobem postrádá 
schopnost reprezentace – ale o podobných věcech bychom se mohli bavit 
hodiny.

M                        Proč jsi pro svá plátna zvolil právě názvy Jordan Green 
a Cheyenne Silver a celý cyklus jsi pojmenoval Porn Star Selection?

D                        Celý cyklus je v podstatě poctou dílu Jana Šerých s názvem 
Indexy. Janovy práce sleduji dlouhodobě a tento diptych z roku 2008 
představuje citaci hesel z porno stránek, které jsou autentické, ale neobsa-
hují explicitní sexuální výrazy. Na obou obrazech mne vždy fascinovalo, kolik 

emocionálního sdělení může vyjádřit čistý konceptuální text na černém 
podkladu. Počátkem nultých let jsem se poprvé začal zajímat o práci Ona 
Kawary, a když jsem později o jeho díle mluvil s Janem, vyrazilo mi dech zjiš-
tění, že jeho věci neznal – a právě tyto „paralelní umělecké existence“ v kom-
binaci s jeho Indexy se staly inspirací pro cyklus obrazů pojmenovaných po 
uměleckých pseudonymech pornohereček. Každý z obrazů si přivlastňuje 
název určité barvy podobně jako ony. Samotná díla ovšem nikdy nevznikají 
s předobrazem konkrétní osoby; některé z hereček jsem zcela upřímně 
ani nikdy neviděl. Pracuji totiž s podobnými textovými daty jako Šerých. 
Důležitý pro mne zůstává postprodukční triangl a snaha o hledání nové 
interpretace za názvy barev. Žádná z hereček pochopitelně není modrá, 
zelená, stříbrná nebo dokonce zlatá, ale i přesto lze za jejich pseudonymy 
chápat cosi mnohem hlubšího ze vztahu estetiky a podprahového vnímání. 
Dodávání smyslovosti něčemu, co je založené na čistém spektáklu, je podle 
mne přesným odrazem naší doby.

M                        Porn Star Selection je na první pohled cyklus zdánlivě mo-
nochromatických maleb kruhového formátu. Proč jsi zvolil právě kruh?

D                        Kruhový formát mne poslední dva roky doslovně fascinuje. 
Na rozdíl od obdélníku či čtverce má tu vlastnost, že nutí oko přemýšlet 
o objektu jako o středobodu nebo tečce na zdi. Kruh je geniální v tom, že se 
přirozeně soustředíme na jeho střed, ale naše pozornost plynule kontroluje 
jeho kontinuální hranu, kterou se osobně pokouším ve své práci tematizo-
vat. Jde vlastně o takový geometrický Uroboros, který okamžitě funguje 
prakticky v jakékoli architektuře.

D                        A pokud bychom měli mluvit specificky o cyklu Porn Star 
Selection, můžeme kruh vnímat jako vztahující se k různým částem lidského 
těla. Nešlo mi nutně o ilustraci genitálií nebo jiných tělesných partií, ale zpět-
ně jsem si uvědomil, že naše fyziognomické vzezření je vždy měkké, protože 
na těle máme minimální množství pravoúhlých znaků. Zkuste si jenom 
přenášet kruh na místo obdélníku a uvědomíte si, jak příjemně se nám bere 
do ruky, protože je v něm obsažena mnohem větší tělesnost než v pravoúh-
lé geometrii, kterou považuji především za výsledek racionálního uvažování 
člověka. Vlastně mne napadá, že mne v daném problému zásadně ovlivnily 
knihy Petra Rezka Tělo, věc a skutečnost a Architektonika a protoarchi-
tektura. Současně se tato rovina mé práce zvláštním způsobem dotýká 
sochařství, za které část okolí mou tvorbu považuje.

M                        Výrazové možnosti barvy, forma a malířský rukopis – to jsou 
tedy základní konstanty, které – mám-li parafrázovat název jedné z tvých 
výstav – jsou prakticky spojené s tou věcí, kolem které se motáš?

D                        Ano i ne. Moji učitelé ze mne chtěli mít malíře, teoretici a kurátoři 
uvozují texty o mé práci slovem „postkonceptuální“, zatímco já sám se 
považuji za vizuálního umělce, protože mi ani jedna z kategorií není nijak 
milá, nebo ještě lépe – dostačující. Z pohledu zvenčí se může zdát, že jde 
o schizofrenní pozici, ale pro mne je jednoduše malířství příliš omezenou 
kategorií, a naopak konceptuální umění příliš rozbředlou disciplínou. 
Docela jsem si oblíbil anglický pojem „framework“. Jednoduše bychom 
ono kouzelné sousloví rám-práce přeložili jako „rámec“, ale k jeho překladu 
patří i pojmy „soustava“, „struktura“, „kostra“ nebo „konstrukce“. Moje práce 
je pak trochu jako bungee jumping. Když už jsem jednou skočil, snažím se 
pohybem nahoru a dolů dostat – dopředu.

Rozhovor Niny Michlovské s Petrem Dubem  
v rámci výstavy Pole rezonance
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ON THE PAINTING, ITS FORM, AND BIZARRE TITLES
 
M                        Your exhibition Another Way of Not Painting Paintings at the 
Gallery of Fine Arts in Cheb last year was the first time I saw your Jordan 
Green and Cheyenne Silver paintings from the Porn Star Selection series 
(2013–2015). The first thing I thought of was Curved Space. They reminded 
me of Václav Boštík’s painting, which I know very well from the Roudnice 
Gallery. In his painting, it’s as if the pulsing dots have scattered in all direc-
tions, trying to escape the canvas and go deeper into space. Purely by 
chance on the next floor up, in the permanent exhibition in Cheb, was the 
Picture of a Field, another of the four canvases Boštík painted in the summer 
of 1970 at the symposium in Roudnice. It was a powerful visual experi-
ence, and I immediately thought of showing your work alongside Václav 
Boštík’s Curved Space, in a small exhibition that would be about dialogue 
rather than confrontation. A dialogue about things purely to do with painting, 
like the form (and in your case the format) of a painting and the treatment of 
the picture plane. Things that Václav Boštík was always interested in, as we 
can see in his notes for the catalogue to his 1967 exhibition in Roudnice, and 
things that you too have been working on in your paintings.

When I was thinking about the paintings at your exhibition, I defi-
nitely didn’t think they were inspired by Boštík’s painting. Not in the slightest. 
But I thought that although the starting points for your and his art were 
diametrically different, you both ended up with similar visual forms. And then 
when we met in your studio to see the Porn Star Selection paintings, includ-
ing Jordan Green and Cheyenne Silver, you said that anyone working in 
abstract painting sooner or later runs up against Boštík. What did you mean 
by that? Do you think you both focus on similar questions about painting?

D                        I think that’s a pretty accurate description. For me the planned 
exhibition is a way of comparing outputs that are formally similar but are 
based on entirely different foundations. Personally, I read Boštík as a lyrical 
poet, almost a zen master, while in my work I’m trying to capture our contem-
porary unease. Over the past 100 years, the status of the painting and art 
as such in society has become fairly complicated, and for me working with 
formalistic abstraction nowadays means playing an intellectual game with 
a multitude of concepts “beyond the painting”. From the historical contexts 
to the present situation, when “we have eyes but fail to see”.

M                        Can you remember when you first came across Boštík’s work? 
What impression did it make on you?

D                        It’s funny, but now you ask I realise it was Václav Stratil’s reinter-
pretation of his work that led me to Boštík. When I started studying at the 
Faculty of Fine Arts in Brno, I came across Václav’s photographic reproduc-
tions from the Boštík series (1997), and I found them strangely unsettling. 
I think Boštík’s legacy was seen quite differently twenty years ago, and in 
that respect Václav Stratil was a prophet. He saw a brief interval before 
the discovery of an artist who has now become a commercial icon at art 
auctions in this country, and he managed to take something from him while 
it was still possible. So as with much of my work there was a conceptual 
element behind my first encounter with Boštík.

M                        Behind Václav Boštík’s work, there are profound reflections 
on his art, and more generally on the relation between art and the world 
around it. When he painted Curved Space at the Roudnice symposium, 
he was mainly thinking about the picture plane and picture space. Unlike 
his contemporaries such as Jan Kotík, he always tackled the issue of the 
picture space and picture plane purely through painting, and he never tried 
to go beyond the painting and produce three-dimensional objects, which 
has been a major theme for you for several years now. How did you come up 
with the idea?

D                        When I left university, I had an artistic and existential crisis. I felt 
I’d been coasting for the last six years, so I decided to give the box a good 
shake, turn it upside down and tip out something new, or just throw it all 
away. The result was an interval of several years when I worked more on 
site-specific installations in the Unframed and Know-How series, when 
I worked with canvas fixed directly on the wall without a frame, but eventual-
ly I realised I was mentally addicted to working in the studio. So I went back 
to my degree project, Reframed, and I started formally purifying things I’d 
done as a student that were somewhere between paintings and objects. 
By then I’d experienced how paintings behave “outside the frame”, and 
that helped me get past the idea that the surface of a painting has to be 

done in a specific style or even with a concrete motif. And it opened a new 
chapter when I started seeing the painting more as a social symbol than as 
a formal square plane that has to be worked by painting it. The transition to 
a three-dimensional object was then just a logical way of creating my own 
alphabet of symbols.

M                        Your exhibitions and sometimes also individual works and series 
often have quite unusual titles referring to various social phenomena, such 
as Rehabilitation in the Context of Out-of-Court Settlements of Consumer 
Disputes (Kvalitář Gallery, Prague) and The Aesthetics of Seduction (Dům 
Gallery, Broumov). That’s also true of Porn Star Selection. But at your 
exhibitions, visitors find abstract and often almost minimalist works. Am 
I right in thinking that you work with a kind of metaphor you use to point to 
problematic social phenomena, or how the art world works?

D                        A substantial part of my work is based on my conviction that 
we’re living in spectacular times but have lost the ability to read paintings. 
Paul Virilio talks about the “aesthetics of disappearance”, that media 
images of our daily lives change so quickly that we’re unable to turn them 
into lasting experiences. I’m extremely interested in that conflict. Basically, 
I work with minimalism and abstraction because I like forcing the viewer to 
look at a practically empty space and find the meanings associated with 
a similar approach in the present day, when on the one hand abstraction is 
considered dead and on the other it’s having a surprising renaissance. For 
me a painting is a reference field where I can measure myself against the 
viewer’s mind and body, and obviously against the general rules of society 
too. The titles of my series, installations and objects are an essential way 
of holding the mirror at the correct angle. Basically, it’s about defining the 
overall trajectory for the potential interpretation of an artwork, to the point 
where it’s manipulating the viewer. Obviously, paintings can exist without 
any text, but we still need words if we’re to talk about them and interpret 
them. What’s also important for me in all this is the temporality of painting as 
a “slow medium”.

M                        The “temporality of painting” and “slow medium”. What does that 
mean?

D                        When I’m working in the studio, I’m often aware that I’ve stayed 
with painting because it makes me slow down my natural hyperactivity. 
I have to control lots of materials, work in layers, wait for the paint to dry, 
check how the individual works in a series relate to one another and so 
on. It’s quite different with conceptual projects, which can of course take 
much longer than painting a picture, but for the artist their creation is usually 
a continuous experience to which we can return solely on the basis of 
(re)construction. But an art object always has that moment that’s still so 
important for me, the accumulating of a certain kind of energy, and we can 
always physically convince ourselves of that again. Painting is essentially 
a system for the physical layering of memories. According to James Elkins, 
there’s a general assumption that when looking at a painting we can always 
experience the same physical trembling time and time again. But there’s so 
much pathos in what Elkins writes that I decided to fight this kind of pathos 
and that’s the source of my concept of “anti-colour” that I associated with 
using silver paint. For me on the one hand, it’s got the important quality of 
creating something like a reflector that doesn’t let the viewer get inside the 
painting, and on the other it’s a substance that dilutes the richness of the 
other colours. Thus, I complicate the process of layering paint by adding the 
ability to control the refraction. Metaphorically, it’s an attempt to complicate 
the capacity to accumulate memories, and it’s really about the deliberate 
denial of painting as an expressive medium. And for me silver in some way 
lacks the capacity for representation – but we could spend hours talking 
about things like this.

M                        Why did you choose names like Jordan Green and Cheyenne 
Silver for your canvases, and why did you call the whole series Porn Star 
Selection?

D                        The whole series is basically a tribute to a work by Jan Šerých 
called Indexes. I’ve been following Jan’s work for many years, and this dip-
tych from 2008 quotes words from porn websites. The words are authentic 
but all sexually explicit words have been left out. What’s always fascinated 
me about these two paintings is how much emotion purely conceptual 
text on a black background can express. In the early 2000s I became 
interested in On Kawara’s work, and later when I was talking about his work 

with Jan I was amazed he didn’t know his work, and these “parallel artistic 
existences” combined with Jan’s Indexes were my inspiration for this series 
of paintings named after pornstars’ professional names. Like them, each 
painting adopts the name of a particular colour. The paintings are never 
produced with an image of the specific person, and I’ve never actually seen 
some of the pornstars. I work with similar textual data as Šerých. What’s im-
portant for me is the post-production triangle and the attempt to find new 
interpretations for the names of colours. Obviously none of the pornstars 
are blue, green, silver or gold, but behind their professional names you can 
find something much more profound in the relation between aesthetics and 
subliminal perception. I think adding sensuality to something that’s based on 
pure spectacle is an exact reflection of our times.

M                        At first sight, Porn Star Selection is a series of what seem to be 
monochromatic paintings with a circular format. Why did you choose the 
circle?

D                        The circular format has literally fascinated me for the past 
two years. Unlike rectangles or squares, it forces the eye to think about 
the object as a focal point, or a dot on the wall. The circle is brilliant in the 
way we naturally focus on its centre, but our attention keeps checking its 
continuous boundary, which I’m trying to make a theme in my work. It’s a sort 
of geometrical Ouroboros that works immediately in practically any kind of 
architecture.

And talking specifically about Porn Star Selection, we can see 
how the circle relates to various parts of the human body. I wasn’t necessari-
ly concerned with illustrations of genitals or other aspects of the body, but in 
retrospect I realised that our physiognomy is always soft, because our bod-
ies have a minimal number of right angles. Just try picking up a circle instead 
of a rectangle and you realise how nicely it fits into our hands, because the 
circle has much more corporeality than right-angled geometry, which I think 
is primarily the outcome of rational thought. Actually, it’s just occurred to me 
that I’ve been fundamentally influenced here by two of Petr Rezek’s books 
– Tělo, věc a skutečnost (Body, Thing and Reality) and Architektonika 
a protoarchitektura (Architectonics and Proto-Architecture). This aspect of 

my work also in a way touches on sculpture, and some people think my art is 
sculpture.

M                        The expressive potential of colour, form and style: these are 
the fundamental constants that – if I can paraphrase the title of one of your 
exhibitions – are practically associated with the bush you’ve been beating 
about?

D                        Yes and no. My teachers wanted me to be a painter, and critics 
and curators introduce essays on my work with the word “post-conceptual”, 
while I consider myself to be a visual artist because I don’t really like either 
category or, more accurately, think they’re adequate. From the outside, it 
may seem to be a schizophrenic position, but for me painting is too limited 
a category and conceptual art is too sloppy a discipline. I quite like the 
English word “framework”. We could take it in the literal sense, but it also 
encompasses the idea of a system, a structure, a skeleton or a construction. 
My work is bit like bungee jumping. Now that I’ve jumped, I’m trying – by 
moving up and down – to get ahead.

An interview with Petr Dub by Nina Michlovská  
within the Field of Resonance exhibition
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VÝBĚR ZE SVISLÉ TVORBY                        Jakkoli zní název výstavy jako 
prvoplánový vtip, má své opodstatnění. Přesto, že je v něm obsažena jistá 
ironie, přibližuje mediální identitu tvorby Petra Duba. Autor dlouhodobě 
zkoumá (fyzické) limity závěsného obrazu, buduje faktické i mentální napětí 
mezi povrchem a vnitřní konstrukcí, řeší otázky jeho smyslového i paradig-
matického vnímání.

Petr Dub uvažuje o obrazu v souvislostech, které jsou definovány 
jednak architekturou konkrétního prostoru, v němž je instalován, jednak in-
stitucionálním a kulturně společenským rámcem. Sám často uvádí, že obraz 
je „nejupřímnější“ v ateliéru. (Je třeba připomenout, že Petr Dub představuje 
typ „ateliérového“ umělce, jehož umělecká činnost není výlučně podmí-
něna výstavními příležitostmi.) Další přesuny obrazu už totiž vytvářejí jiné 
interpretační pole – kritik i teoretik své výklady formulují právě a jen v režimu 
nastaveném galerijním provozem, konstituovaném na základě oborového 
konsensu. Ironie v názvu výstavy tedy souvisí s Petrovými dlouhodobými 
hrátkami s výtvarnými žánry; s tradičními mediálními kategoriemi, které jsou 
obvykle stavěny do protikladu, jako je obraz a objekt nebo plošná a prosto-
rová tvorba. Opakované transfery mezi těmito úrovněmi pak opodstatňují 
možnost použití (zdánlivě) nejapného označení „svislá tvorba“, aniž bychom 
popírali jeho humorný podtón.

Autor testuje potenciál obrazu, protože jak sám zdůrazňuje, 
vylučuje zavedené klišé, že v obrazovém poli se musí něco dít, „aby se bylo 
na co dívat“. Naopak pracuje s periferním viděním diváka, pojednává prostor 
galerie komplexně a soustředí se i na jinak neviditelný aparát celé instituce 
jako je například technické a personální zajištění jejího provozu. Rozšíření 
pozornosti mimo centrální pozici obrazu se projevuje i architektonickými 
zásahy do galerijní expozice. Nejde o to přizpůsobit ji adekvátnímu vyznění 
vlastní umělecké tvorby, ale využít ji k demonstrování precizně vybraných 
a důkladně řešených společensko politických témat. I v této místně spe-
cifické rovině si ale autor ponechává abstrahující rétoriku, která disponuje 
nadhledem a zobecněním. Před nedávnem tento přístup dovedl do kraj-
nosti na své výstavě Kolonie svobody (Možnosti Nového národního stylu) 
v galerii Kvalitář, kde výstavní instalací simuloval dekorování domovních 
fasád a komentoval tak povahu vizuální kultury a projevy české mentality 
v čase nastolování nového politického systému (nejprve v roce 1918, potom 
po roce 1989). Malířským pojednáním celého interiéru zprostředkoval 
koncentrovanou typologii transformační reprezentace. Materializoval tak 
typicky české myšlení o funkci architektury a hmotné kultury při konstru-
ování politické identity. „Naše, národní umění“ je zde příznačně oděno do 
odpovídajících barev pohybujících se na ose červená – modrá – bílá, která 

se v devadesátých letech překlápí k oranžové, lila a zelené, přetrvávajících 
do dneška.

S prostupováním kategorií veřejného, soukromého a polove-
řejného autor pracoval i na své dosud poslední výstavě s názvem Do 
dichotomie obrazu. V Galerii Jelení rovněž pojednal celý výstavní prostor, 
ale v opačném gardu: zaměřil se na reprezentaci privátní sféry. Instalaci 
komponoval jako „domov“, byt představující izolovaný ostrov svobody. Ten 
je však apolitický pouze zdánlivě, jak dokládají relikty koloniálního myšlení 
ztělesněné policemi zabydlenými suvenýry z cest, za které by nám Edward 
Said asi nepoděkoval.

Na přítomné výstavě autor pracuje s principem ready-made, 
s matriálem z hobby marketů nebo s odpadem z truhlářské dílny, s „před-
nastavenou“ situací, což jej provází celou jeho tvorbou. Tyto polotovary 
přenáší do „světa umění“ malířskou intervencí – nikoli však prostou 
polychromií povrchu, ale různými postupy jako je přetahování klasickým 
malířským plátnem tak, aby podtrhl anatomii skryté konstrukce a kontrast 
mezi minimalismem a expresivní gestickou malbou, nebo dokonce orna-
mentikou. Pro autora je zásadní technické řešení, kdy až s pedantickou 
pečlivostí vybírá a kombinuje výtvarné a průmyslové matriály a technologie. 
Vystavené objekty pokrývá vrstvou připomínající olejový papír z předsádek 

starých knih, která stojí v opozici vůči jednolitému zlatému povrchu, na nějž 
je navázána takřka strojově přesným spojem – švem mezi dvěma entitami. 
V přesně promyšlené konfiguraci tvoří novou kvalitu prostoru, ale i jakýsi 
soupis malířských technik a přístupů, jež představuje autorovu vlastní verzi 
„syntetizujících dějin umění“.

Za efektním designem se nečekaně skrývá i didaktický rozměr 
– každý divák si chce prostřednictvím připodobnění k vlastní zásobnici 
zkušeností obraz/objekt/dílo, a obecně každý artefakt, nějak přisvojit a vylo-
žit. Petr Dub pracuje na principu „inverzní“ nebo též „osmotické“ abstrakce. 
Nejde o postup, kdy umělec vychází z reálného jevu, z předmětné skuteč-
nosti, kterou abstrahuje, ale naopak z abstrakce, kterou „zeskutečňuje“.

Důležitou a interpretačně opomíjenou kvalitou tvorby Petra Duba 
je její politický rozměr, který nárokuje divákovo kritické myšlení. Ačkoli 
programově nepoužívá srozumitelný rejstřík symbolů a odkazů a nenabízí 
ani klasickou naraci, vytrvale útočí na zaužívané způsoby vnímání a poro-
zumění umění i sociální realitě. Pokud si uvědomíme tuto dimenzi autorova 
přístupu, pochopíme spojitost mezi jeho „ateliérovými díly“ v pozici artefaktů 
nebo komodit a aktivistickými projekty s reálným dopadem; spojitost mezi 
jeho politickou angažovaností, spolkovým životem a postminimalistickým 
jazykem.                               

Markéta Žáčková
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VERTICAL ARTWORK SELECTION                        The exhibition title might 
feel like a joke, but it has its merit. Despite the fact that it contains some 
irony, it explains the media identity of Petr Dub’s work. The author has been 
examining for a long time the (physical) limits of the suspension picture: 
he is creating a factual and mental tension between the surface and the 
inner structure, addressing the questions of its sensory and paradigmatic 
perception.

Petr Dub considers the picture in context, which is defined both 
by the architecture of a specific space in which it is installed, and by the 
institutional, cultural and social framework. He himself often states that the 
picture is “the most sincere” in the studio. (Petr Dub represents the type of 
a “studio” artist whose artistic activity is not exclusively conditioned by exhi-
bition opportunities.) Transports of a picture create another interpretation 
frame – the critic and the theoretician formulate their interpretations solely 
in the mode set by gallery operation, constituted on the basis of professional 
field consensus. The irony in the title of this exhibition is therefore related 
to Petr’s long-time playing with visual art genres: such as image and object, 
or surface and spatial artwork, traditional categories, which are usually put 
into contrast. Repeated transfers between these levels then justify the use 
of (seemingly) inane title “vertical artwork” without denying its humorous 
undertone.

The author tests the potential of a picture, as he emphasises, by 
eliminating the established cliché that there must be something happening 
in the image field, so that there would be “something to look at”. On the con-
trary, he works with the peripheral vision of the viewer, deals with the gallery 
space in a comprehensive way, and concentrates on the otherwise invisible 
apparatus of the whole institution, such as the technical and personnel 
aspects of its operation. Expansion of attention beyond the notion of the 
picture’s central position, is also reflected by architectural interventions in 
the gallery exposition. It is not about adapting it to the adequate expression 
of his own artwork, but to use it to demonstrate meticulously chosen and 
thoroughly addressed socio-political issues. Even at this site-specific 
level, however, the author retains his abstracting rhetoric, accompanied by 
perspective and generalisation. Recently, he has brought this approach to 
the extreme at his exhibition A Colony of Freedom – Possibilities of the New 
National Style in the Kvalitář Gallery, where the installation simulated the 
treatment of the facades and commented on the nature of the visual culture 
and manifestations of the Czech mentality at the time of establishing a new 
political system (first in 1918, then after 1989). Through painting of the entire 
interior, he mediated the concentrated typology of the transformation rep-
resentation. He thus materialised typical Czech thinking about the function 
of architecture and material culture in the design of political identity. “Our, 
national art” is distinctively dressed in the corresponding colours oscilating 
on the axis of red – blue – white, which has leaned in the nineties to orange, 
lilac and green.

He worked with a fusion of public, private and semi-public 
categories also at his latest exhibition titled Into the Dichotomy of an Image. 
At the Jelení Gallery, he also took over the entire exhibition space, but from 
an opposite perspective: he focused on the representation of the private 
sphere. Installed as a “home”, he composed the space to be an apartment 
representing an isolated island of freedom. But the absence of politics is 
a mere illusion, as evidenced by the relics of colonial thinking embodied 
by shelves filled with souvenirs from travels that would make Edward Said 
frown.

For the present exhibition, the author works with the ready-made 
principle, the material from hobby markets or scraps from the joinery 
workshop, with a “pre-set” situation. This stock material is transported to the 
“art world” by painting intervention: not just by simple surface polychromy, 
but by various techniques, such as tensioning the classic canvas over the 
material, in order to underline the anatomy of the hidden construction and 
the contrast between minimalism and expressive gesture painting, or even 
ornamentation. For the author, the technical solution is fundamental, when 
he selects and combines artistic and industrial materials and technologies 
with almost pedantic care. The exhibited objects are covered by a layer 
reminiscent of oil paper from the old books’ front endpapers and inside 
cover pages, which stands in opposition to the unified golden surface, to 
which it is connected with a machine-like precision – the seam between 
the two entities. In a well-conceived configuration, a new quality of space 
is created, as well as a collection of painting techniques and approaches, 
which represents the author’s own version of “synthesizing art history”.

Unexpectedly, there is a didactic dimension behind the compelling 
design – each viewer wants to appropriate and explain an image/object/
artwork, and in general any artifact, through comparison to their set of ex-
perience. Petr Dub works on the principle of “inverse”, or let’s say “osmotic” 
abstraction. Rather than depicting a real phenomenon, a subject matter in 
an abstract way, he bases his process on the abstraction that he “makes 
real”.

The important and interpretatively neglected quality of Peter 
Dub’s art is its political dimension, which claims audience’s critical thinking. 
Although he does not use a comprehensible index of symbols and referenc-
es and does not offer a classic narrative, he steadily attacks the established 
ways of perception and understanding of art and social reality. If we realize 
this dimension of the author’s approach, we will understand the connection 
between his “studio works” in the position of artifacts or commodities, and 
his activist projects with a real impact; the connection between his political 
involvement, associaition engagemnt, and the postminimalist language.                      

Markéta Žáčková
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KOLONIE SVOBODY – MOŽNOSTI NOVÉHO NÁRODNÍHO STYLU                        
Projekt Kolonie svobody se vztahuje k urbanistickému vývoji městské části 
Praha – Vinohrady, zejména k okolí stejnojmenné zástavby v národním stylu 
z první poloviny dvacátých let v ulici Na Šafránce, v jejíž blízkosti autor bydlí, 
a dále k nedalekému sídlišti Vlasta ve Vršovicích, které vzniklo v sedmdesá-
tých letech zejména pro obyvatele obce Milovice. Ti byli ze svých domovů 
vystěhováni v souvislosti s ubytováním sovětské armády. Dub přirozeně 
vnímá postupnou transformaci obou míst v čase a pozdější, mnohdy necitli-
vé zásahy do původní stavby – například na první pohled patrné nové pojetí 
fasád nebo naopak nenápadné deformování rondokubistického prvku. 
„Obě místa vzdálená pěší chůzí pouhých pár stovek metrů reprezentují 
dvě diametrálně rozdílná architektonická období, a scházet z ulice Korunní 
směrem k Moskevské je jako cestovat časem. S ubíhajícími metry směrem 
z kopce se fascinujícím způsobem proměňuje metr za metrem nejen archi-
tektonický ráz města, ale především sociální segment obyvatel. Na kopci 
vládnou domy béžové, pískově hnědé až temně rudé. Kazašská, Tádžická, 
Magnitorská a její okolí odpovídají jahodovo-meruňkovou náladou, pokou-
šejíce se „originálně“ odlišit od okolních domů. Započatou ideologickou 
bitvu o životní prostor pomyslně dělí Gočárův kostel sv. Václava oděný 
v bílé. Jako by víra v jednoduše bílý ideál spojovala oba nesmiřitelné tábory,“ 
popisuje autor své dojmy. Devalvací historických staveb se Dub zabýval v již 
zmíněném projektu pro Galerii Nika. Jako předobraz mu tehdy sloužil zatep-
lováním znehodnocený funkcionalistický dům v Kotlářské ulici v centru 
Brna. Výstavou In-sue-lie v Galerii 207 zase reagoval na zanedbaný stav 
místních galerijních stěn a na bydlení pro nižší sociální vrstvy; vedle videa 
zde prezentoval českou vlajku v barvách růžové, pistáciové a krémově žluté, 
tedy v barvách, jež se objevují rovněž v instalaci Kolonie svobody.

Dub zkoumá oba rozličné architektonické fenomény jako 
společensko-psychologické projevy reflektující určité potřeby daného 
historického období. Nejnovější instalace v Kvalitáři vychází z pozorování 
a z reflexe necitlivého používání barev v architektuře. Dub pracuje se vzor-
níkem jedné malířské firmy a vybrané odstíny intuitivně aplikuje v reálném 
architektonickém prostoru výstavních sálů této galerie. Nátěry kopírují 
některé její místně specifické prvky – barvou jsou opatřeny stěny, výklenky 
i zaklenutý strop. Důraz klade na celistvost, přičemž interiér se ve výsledku 
stává komplexní malířskou kompozicí. „Můj záměr instalace reflektuje 
pojednávání architektonických povrchů v dominantních barevných tónech, 
ať již spojených s konkrétním architektonickým stylem, tvarem či různou 
historickou érou architektury. Kde začíná funkce architektury jako národní 
identity? Kde končí individuální svoboda a začíná kolektivní odpovědnost za 
společně sdílený veřejný prostor? A jaká bude barva české budoucnosti?“ 
říká o svém úmyslu s nadsázkou autor.

V první místnosti Dub reaguje na národní styl – rodinné domy 
a dvojvily Na Šafránce, které vznikaly podle návrhu tehdy začínajícího 
architekta Františka Alberta Libry. Zachovalý územní plán je údajně vytvoře-
ný perem a neuvádí žádné informace o záměru užívání barvy na fasádě. 
Současní majitelé či nájemníci si tak průčelí budov a někdy i jádro staveb 
přizpůsobují vlastní představě o tehdejší podobě nebo se řídí osobním 
vkusem. V ulici s atmosférou maloměsta (v době vzniku tato lokalita byla 
skutečně předměstím) sledujeme dnes tedy mnohdy bizarní výkony – 
domy rozpůlené na půl v barevném provedení fasád i vůbec fascinující 
výběr barevných odstínů, které přišly spolu s devadesátými léty. Zajímavým 
momentem je zmíněný rondokubistický prvek; známe jej například ze 
zdobení uliční fasády pražské Legiobanky ze stejného období (1921–1923). 

Na Šafránce se objevuje v nesčetných podobách, různě deformován 
a používán na odlišných místech. Najdeme ho na plotě stejně jako na fasádě 
nebo na betonovém sloupku. Dub v jeho volné interpretaci pokračuje v první 
místnosti galerie; symbol je zahrnut do téměř dekorativní výmalby v červe-
no-modré kombinaci jako variaci na pojetí barev v období národního stylu. 
Znak se zde stává jakousi reminiscencí na svoji původní, avšak nepřesně 
známou podobu a význam.

Pravá zeď místnosti je opatřena heslem Gemeinwillen – teoretik 
architektury, profesor Jindřich Vybíral překládá tento pojem jako „společná 
vůle“ národa. Dub zde naráží na národní styl jako na problematický jev nejen 
ve vztahu ke kvalitě architektury, ale také k ideologii a důvodu jeho vzniku. 
Národní styl je důsledkem tehdejší atmosféry v československé společnos-
ti hledající rychle po roce 1918 prostředky pro vyjádření příslušnosti k určité 
etnické skupině. Klíčovou roli v procesu sebeuvědomování hrála právě 
kultura a umění, do značné míry jako výsledek racionálního konstruktu. 
Umělec nehovořil sám za sebe, ale programově vytvářel společné hodnoty, 
mnohdy přiblížením se vkusu širšího publika, přestože bylo zřejmé, že 
v tehdejším nově vzniklém státě došlo k promíchání několika etnik. Jakousi 
neopodstatněnou potřebu po vymezování se můžeme spatřovat také dnes, 
kdy ve společnosti rostou nacionalistické nálady, kdy se snažíme uhájit své 
křesťanské hodnoty před vpádem cizí kultury. Přitom nevíme, co ty naše 
hodnoty přesně znamenají a zda vůbec obsahují něco hlubšího.

V prostřední místnosti se nachází upravená projekce ikonického 
filmu Playtime francouzského režiséra Jacquese Tatiho z roku 1967. Je 
jakýmsi spojníkem v čase, satirou o podobě a funkčnosti moderní architek-
tury; poslední místnost totiž naplno využívá potenciál zmíněného součas-
ného barevného vzorníku. Tady se při výběru odstínů autor inspiroval i jejich 
bizarními názvy, které nelze ve vzorníku přehlédnout a o jejichž důvodu užití 
můžeme dlouho přemýšlet. Objevuje se například pikantní gazpacho, tibet-
ské roucho, písková mandala, slunečné sárí, modrý nekonečný oceán atd. 
Tyto barvy, používané hojně na venkovních fasádách, jsou postaveny do 
role nových národních barev vypovídajících ledaco o charakteru současné 
české společnosti.                                  

Monika Čejková

A COLONY OF FREEDOM – POSSIBILITIES OF THE NEW NATIONAL 
STYLE                        The “A Colony of Freedom” project is related to the urban-
istic development of the Vinohrady neighbourhood of Prague, especially 
around the area of the buildings of that name that were constructed in the 
National Style of the first half of the 1920s in Na Šafránce Street near where 
Dub himself now lives. It is also related to the nearby Vlasta housing estate 
in the neighborhood of Vršovice, which was created during the 1970s espe-
cially for the inhabitants of the village of Milovice. Those people were moved 
out of their homes in order for the Soviet Army to be accommodated in that 
village. Dub naturally perceives the gradual transformation of these places 
over time and the later, very often insensitive interventions into the original 
constructions – for example, what is at first glance an apparently new 
concept of a façade, or the unobtrustive deformation of a Rondo-Cubist 
element. “Both sites are just a couple of hundred meters away from each 
other, but they represent two diametrically different architectonic periods 
and to walk from Korunní Street towards Moskevská Street is like traveling 
through time. As one orbits, meter by meter, down the hill, what changes, in 
a fascinating way, is not just the architectonic tone of the city, but primarily 
the social segment of its inhabitants. Up on the hill the buildings are pre-
dominantly beige-coloured, sandy brown or dark red. Kazažšská, Tádžická, 
Magnitorská Streets and their environs correspond to an apricotstrawberry 
mood that is attempting to ‘originally’ distinguish itself from the surrounding 
buildings. The beginning of an ideological battle over living space is notion-
ally staked out by Gočár’s Church of St. Wenceslas, dressed in white. It is 
as if faith in a simple, white ideal connects both irreconcilable camps,” Dub 
describes his impressions.

Dub previously investigated the devaluation of historical buildings 
in his above-mentioned project for the Nika Gallery. For that project, what 
served as a prototype was a Functionalist building on Kotlářská Street in the 
center of Brno, devalued by the insulation of its façade. His exhibition “In-
sue-lie” at Galerie 207 responded to the neglected state of the local gallery 
walls and to housing for the lower class; in addition to videos, he presented 
the Czech flag in the colours of pink, pistachio, and a creamy yellow, i.e., the 
shades that also show up in the “A Colony of Freedom” installation.

Dub is researching both of these different architectonic phe-
nomena as psychosocial phenomena reflecting certain needs of a given 
historical period. His installation for Kvalitář comes out of his observations 
and reflections on the insensitive use of colour in architecture. Dub works 
with the samples of a particular paint company and intuitively applies the 
chosen shades to the surface of the actual architectural volume and spatial 
configuration of the gallery halls. «The intention of the installation reflects the 
dialogue between architectonic surfaces in these dominant colour tones, 
whether connected with a specific architectonic style, form, or various 
historical eras of architecture. The gallery is therefore painted in a combina-
tion of façade colours and signs demonstrating the transition among various 
ways of handling colour in architecture. Where, basically, does individual 
freedom end and collective responsibility for the public space begin? What 
will be the colour of the Czech future?” Dub exaggeratedly asks when 
describing the project overall. The coats of paint follow locally specific 
elements, including the alcoves and the vaulted roof. Empty parts of the 
walls become equal elements of the resulting “painting”. The emphasis is on 
integrality even as the interior becomes a painted composition.

In the first room, Dub is responding to The National Style – to the 
single-family homes and semi-detached houses of Na Šafránce Street, 

which were created according to the designs of the then-beginning archi-
tect František Albert Libra. The preserved territorial plan for the buildings is 
allegedly drawn in pen and ink and does not include any information about 
the planned use of colour on the façades. The current owners or tenants, 
therefore, adapt the fronts of the buildings and sometimes even the interiors 
of the buildings to their own imaginations with respect to what they might 
have looked like, or base their choices on personal taste. In this street, 
with its small-town atmosphere (when this neighbourhood was created it 
actually was the city outskirts) we can see many bizarre creations today – 
buildings divided in half in terms of the colour of the façade, or fascinating 
choices of shades of colour that arrived during the 1990s. An interesting 
moment is the Rondo-Cubist element mentioned above, and we know an 
example of this from the decoration of the façade of the street-facing wall of 
Prague’s Legiobanka from the same period (1921- 1923). Na Šafránce Street 
turns up in numerous forms, deformed in various ways and used in different 
places. We can find it in a fence or on a façade or a concrete column. Dub, 
in his own loose interpretation, continues this in the first room of the gallery; 
the symbol of this here is included in paintings that are almost decorative, in 
a blue-and-red combination like a variation on the conception of colour dur-
ing the National Style period. Here the sign becomes a kind of reminiscence 
of their original (of course not precisely known) form and significance.

The right wall of the room is dedicated to the slogan of 
Gemeinwillen, a concept translated by architecture theorist Professor 
Jindřich Vybíral as the “common will” of a nation. Dub here is referencing 
The National Style as a problematic phenomenon, not just in relation to the 
quality of architecture, but also to ideology and the reason that something 
is created in the first place. National Style is a consequence of the atmos-
phere that once predominated in Czechoslovak society, which was rapidly 
seeking a way to express its affiliation with a certain ethnic group after 1918. 
A crucial role in the process of this self-awareness was played precisely by 
art and culture, to a marked degree as a consequence of a rational con-
struct. The artist did not speak for himself, but programmatically created 
common values that very often approximated the taste of the broader 
public. Despite this, it was apparent that in that newly-created state, several 
ethnic groups were mixing together. We can see some sort of unjustified 
need for separate self-definition today as well, when nationalistic sentiment 
is growing in society and when we are doing our best to defend our Christian 
values against an invasion by foreign cultures. At the same time, we do not 
know what our own values exactly mean, or whether they contain some-
thing deeper at all.

In the central room we find an adapted projection of the iconic film 
“Playtime” by the French director Jacques Tati from 1967. This is a kind of 
hyphen between eras, a satire on the form and function of modern archi-
tecture, and the last room fully exploits the potential of the contemporary 
colour samples that have been mentioned. Here, when choosing shades, 
the artist was inspired by their bizarre names, which cannot be ignored, and 
the reason for their use is something we can reflect on for a long time. What 
turns up here, for example, is “Spicy Gazpacho”, “Tibetan Robe”, “Sand 
Mandala”, “Sunny Sari”, “Wisdom of the Endless Ocean”, etc. These colours, 
used abundantly in outdoor façades, are placed in the role of new national 
colours telling us something about the character of contemporary Czech 
society.                                    

Monika Čejková
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NUANCE BARVY V ARCHITEKTUŘE                        Barvy použité v architektu-
ře i na architektuře automaticky vzbuzují emoce, vytvářejí atmosféru. Nelze 
je nevnímat, protože na nás působí i v případě, že stavby pociťujeme jako 
bezbarvé.

Architektura 20. století procházela dynamickým stylovým vývo-
jem a každá epocha měla svůj specifický vztah k barevnosti budov a jejím 
významům. Přímou asociaci jistě vyvolává „bílý“ funkcionalismus a „šedivá“ 
sídliště, ale i další, méně obecně známé styly měly svůj intenzivní vztah 
k barvě, protože se jedná o jeden ze základních výrazových prostředků, se 
kterým architekti pracují a ke kterému se jejich klienti velmi rádi vyjadřují.

Národní styl (známý také jako rondokubismus), jehož zrod se 
pojí se vznikem Československa v roce 1918, reprezentuje zakladatelská 
dvojice architektů Pavel Janák a Josef Gočár. Nijak úzkoprsé zacházení 
s barvou v lidové kultuře se stalo důležitým inspiračním zdrojem nejen 
pro tyto dva průkopníky nových směrů, ale v mnoha ohledech pro českou 
poválečnou uměleckou scénu. A není nijak náhodné, že tento předobraz 
se znovu objevil i po druhé světové válce, kdy zdejším kruhům povinně do-
minoval socialistický realismus. I ten totiž musel nutně vycházet z místních 
národních tradic.

Inspirace lidovými motivy ve spojení s pestrou barevností přitom 
nebyla nijak náhodná. Na jedné straně vycházela z rozšířeného zájmu 
o místní tradice a s ním spojeného sběratelství artefaktů lidového umění 
a řemeslných produktů, které bylo velmi populární na přelomu 19. – 20. 
století. Ostatně tento fenomén nejlépe dokládá i Slovenský (tzv. Výšivkový) 
salon na Pražském hradě, který navrhl Josip Plečnik do bytu prezidenta 
Tomáše Garrigua Masaryka, kde sbírka výšivek osazených do stěn tvořila 
hlavní výzdobný prvek. Zároveň se ale orientace na lidovou kulturu pojila 
s pobělohorským traumatem českého národa a s ním spojeným vnímáním 
vysoké kultury reprezentované zejména aristokracií a městským patriciá-
tem jako cizorodý vpád na naše, slovanské území.

Zároveň se živá, možná až živelná barevnost národního stylu 
snažila reagovat na šedivý historismus 19. století, jak se o předchozí epoše 
vyjadřovali protagonisté poválečného dekorativního projevu. Po období 
syté barevnosti baroka a valérových odstínů rokoka totiž nastoupil uměře-
ný, tlumený kolorit klasicismu a biedermeieru. V 19. století však také způsobil 
doslova mezinárodní senzaci objev archeologů, kteří v rámci pečlivého 
studia antických památek objevily na objektech z antiky stopy původní 
polychromie. Tento pro mnohé šokující nález vyvrátil mýtus o řeckých 
a římských stavbách budovaných pouze v odstínech přírodního kamene. 
A za následek měl intenzivní aplikování barev především ve veřejných 
stavbách z druhé poloviny 19. století. Nejlepším příkladem jsou monumenty 
na vídeňské Ringstrasse.

Dalším důvodem k používání bezprecedentní barevnosti a bohat-
ství dekorativních prvků na stavbách v národním stylu byla jistě celospole-
čenská euforie ze založení samostatného Československa. A architekti se 
tehdy rozhodli národní hodnoty manifestovat použitím dvojice národních 
barev, tedy kombinace bílé a červené. Dnes to není na omšelých fasádách 
příliš zřejmé, ale ve dvacátých letech se jednalo doslova o barevnou invazi. 
Ta navíc pokračovala mnohdy i do interiérů, především veřejných staveb, jak 
si mohou návštěvníci dodnes prohlédnout v útrobách Legiobanky v Praze 
Na Poříčí anebo v intimnějších prostorách zámku Bartoňů z Dobenína 

v Novém Městě nad Metují, který se navzdory všem politickým transforma-
cím dochoval v nevídaně autentické podobě do dnešní doby.

Po období na barevnost velmi bohaté sorely, tedy české verze 
socialistického realismu z přelomu čtyřicátých a padesátých let, nastoupila 
masová výstavba sídlišť. A s ní i fenomén šedivých paneláků. Neutěšená 
realita těchto obytných souborů a nelehký život v nedostavěném provi-
zoriu mnohých z nich se staly snadným terčem kritiky veřejnosti, ale také 
odborných a politických kruhů. Avšak stereotypní vnímání paneláků jako 
šedé hmoty popírá různorodou skutečnost.

Paneláky stále navrhovali architekti, byť byla jejich profese 
nesnadná a výrazně okleštěná diktátem stavebních podniků a místních 
betonárek se svou omezenou nabídkou prefabrikovaných prvků. Přesto 
i v těchto ztížených podmínkách je veřejný prostor sídlišť obohacován 
uměleckými díly. A samotné paneláky pak zpestřuje rytmus okenních 
otvorů, střídání balkonů s lodžiemi, dřevěné obklady anebo velkoformátový 
grafický navigační systém. I betonové panely však někdy získaly barvu, 
byť v redukované míře. Poměrně oblíbené bylo zabarvování meziokenních 
polí, barevné zvýraznění lodžií nebo v kontrastním odstínu pojaté štítové 
stěny. Při bližším pohledu zjistíme, že některé paneláky bývaly barevné ještě 
v době před masivním zateplováním.

V dnešní době, kdy v kultuře, módě i ve společnosti padají veškeré 
konvence, tabu i hranice, se také medium architektury stává čím dál 
častějším nositelem individuálního výrazu. Vzhledem k současné dostup-
nosti domů, starších i těch zcela nových, se přání majitelů mnohdy uplatňují 
přímočařeji a radikálněji než ve vizích profesionálních architektů. Barva, 
zejména na venkovní fasádě, se zde projevuje jako bezpochyby nejvýraz-
nější projev „osobního vkusu“ majitelů.

Pokud bylo možné vizuální opulentnost devadesátých let chápat 
v souzvuku s doznívající postmodernou jako ryzí výron životní radosti a opo-
jení po letech direktivního omezování i materiálního nedostatku, současný 
stav už pak vypovídá pouze o obecné absenci vkusu.                        

Vendula Hnídková (doprovodný text k výstavě Kolonie svobody)

THE NUANCE OF COLOUR IN ARCHITECTURE                        Colours utilized 
on and within architecture automatically incite emotion, create an atmos-
phere. They are unavoidable, impressive, even if we perceive structures as 
colourless.

Every epoch in the dynamic evolution of style the architecture of 
the 20th century had undergone showed a different relation to the colour 
schemes of buildings and their significance. The “white” functionalism or 
the “grey” panel social housing can emerge in a direct association. Other 
less commonly known styles too, however, had an intense affinity for colour, 
which remained one of the basic means of expression architects can work 
with and one that is easily accessible for the clients to comment on.

The National Style (otherwise known as Rondo-Cubism), co-
nnected by birth to the inception of Czechoslovakia in 1918, is represented 
by the two founding architects, Pavel Janák and Josef Gočár. The in no 
manner narrow handling of colour in folk culture became a major source 
of inspiration, not only for these pioneers of new directions, but in many 
respects for the whole of Czech postwar art scene. It was also no coinci-
dence that the same aesthetic precursor reappeared after World War II, 
when the mandatory Social Realism dominated local circles, itself perforce 
drawing on vernacular national traditions.

The inspiration found in folk motives, together with gaiety of co-
lour, was not, however, random. Partly, it arouse from a widespread interest 
in topical traditions and the affiliated collecting of folk art and craft products 
and artifacts, popular during the turn of the 20th century. Moreover, this 
phenomenon is best documented in the Slovak (Embroidery) Salon in the 
presidential apartment in Prague Castle, designed for Tomáš Garrigue 
Masaryk by Josip Plečnik, where a collection of needlework mounted on 
the walls constituted the main decorative component. At the same time, the 
Czech national trauma of the lost battle at White Mountain manifested itself 
in the orientation towards vernacular culture, with a reserved perception 
of high culture, represented especially by the aristocracy and the town 
patriciate as an alien invasion of our Slavic territory.

Meanwhile, the lively, nearly elemental palette of the National 
Style strived to respond to the Grey Historicism of the 19th century, as was 
the previous epoch was called by the protagonists of the postwar decorati-
ve expression. For after the saturated colours scheme of the Baroque and 
the more subtle variety of Rococo came the restraint, subdued colours of 
Neoclassicism and Biedermeier. The archeologists’ discovery of traces of 
the original polychromy on antique edifices, made through a rigorous study 
of a number of monuments, had given rise to an international sensation. 
Staggering many, the myth about the Greek and Roman structures being 
built strictly in natural stone tonality was debunked. This resulted in an 
intense application of colour, most importantly in public buildings of the se-
cond half of the 19th century, with the best examples found on Ringstrasse 
in Vienna.

The society-wide euphoria from the foundation of the sovereign 
Czechoslovakia constituted another reason for the unprecedented use 
of colours and an abundance of decorative elements on buildings in the 
National Style as well. In the pair of the national colours, red and white, the 
architects resolved to manifest national values. What is not very apparent 
on the weather-worn facades today, made up a literal invasion of colours in 

the 1920s, often continuing to the interiors of mainly public edifices. Visitors 
can still observe this inside the Bank of the Czechoslovak Legion on Na 
Poříčí, Prague, or in the more intimate quarters of the Bartoň of Dobenín 
family’s castle in Nové Město nad Metují, which despite of all the political 
transformations has survived in an incomparable state of authenticity.

A colour-rich period of Sorela, a Czech version of Social Realism 
at the turn of the late 1940s and early 1950s, was superseded by a mass 
social housing developments, accompanied by the grey panel house phe-
nomenon. Readily targeted, the disconsolate reality of these estates and 
the uneasy life in the many incomplete provisoria were criticised by both the 
public and the expert and political circles. Yet the stereotypical reception of 
the panel houses as a grey mass contradicts the diverse truth.

Although architects went on to design panel houses, the dicta-
te of the centralised construction firms and the local concrete plants 
supplying a limited number of prefabricated components severely impeded 
them professionally. Regardless of the difficult conditions, the public space 
in the estates was being enriched by artworks, while rhythms of window 
openings, balcony and loggia alternations, wooden veneers or large-scale 
graphical navigation systems variegated the panel houses themselves. 
Even the concrete panels occasionally acquired a particular hue, albeit in 
a tempered intensity. Tinting the walls between windows, colour accentua-
ting the loggias and painting the gable walls in contrasting tones was quite 
popular. On closer inspection we discover that some habitation units were 
in fact colourful well before the insulation frenzy.

In the day of toppling all conventions, boundaries and taboos 
in culture or fashion, the medium of architecture also becomes more 
frequently a vehicle of individual expression. With regard to current availa-
bility of houses, older and brand new, owners often assert their wishes in 
a more radical, straightforward manner than they come out in the visions of 
professional architects. A “personal taste” thus doubtless manifests most 
markedly in colour, particularly on a façade.

If one can understand the visual pomp of the 1990s in accord with 
the fading Postmodernism as a pure effluence of dazzle and joy of life after 
years of directive constraint and material deprivation, the contemporary 
state of affairs testifies only a general absence of taste.                        

Vendula Hnídková (accompanying text 
 to the exhibition A Colony of Freedom)
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ŠŤASTNÍ A VESELÍ
GALERIE LAUBY, OSTRAVSKÉ MUZEUM, OSTRAVA, 2016 
KURÁTOR TOMÁŠ KONFLÍČEK ŠŤASTNÍ A VESELÍ

ŠŤASTNÍ A VESELÍ                        Na bariéru mříže v podloubí si většina návštěvníků Ostravského muzea zvykla a přijala jí jako samozřejmost, bez toho aniž by 
se zamýšlela, proč vůbec vznikla. Zeď, která zde nově přes noc vyrostla v rámci projektu Petra Duba, se jejich pozornosti pravděpodobně dočká, a to nejen 
proto, že je nová, neokoukaná, ale i proto, že se o ni uchází mnohem nesmlouvavěji. Nejenže svou polohou a rozměry přímo omezuje chod instituce a zne-
snadňuje vstup do budovy, ale na své okolí působí i tím, že na sebe ostentativně bere podobu zdi zavlečené do centra odkudsi z periférie či sídelní kaše. Tak 
by alespoň měla kolemjdoucímu velet zkušenost, neboť na centrálním ostravském náměstí, z jehož rohu zívá chřtán nejposlednějšího parkoviště odkudsi 
z okraje města, je celkem logické se domnívat, že je tato zeď jen dalším z úspěchů periferizace, dalším z jejích četných záborů v zákopové válce s ostrav-
ským centrem.

Bariéra, kterou Petr Dub uprostřed podloubí vztyčil, ale skýtá více než tento významový syžet. Zvláště čelní pohled z náměstí, odkud se zeď jeví 
jako zcela neprostupná a muzeum uzavřené, směřuje i k úvahám nad současnou rolí kulturních zařízení, jako jsou muzea či galerie. Jakou úlohu ve společ-
nosti plní, jakým způsobem komunikují s veřejností, a do jaké míry je právě styk s veřejností náplní jejich aktivit. Vybudování zdi, oddělující fyzický i mentální 
prostor mezi vnitřkem a vnějškem, mezi muzeem a běžným světem, v daném případě odkazuje ke snaze definovat přechod mezi pozorností či zájmem 
diváka a povinnostmi provozovatelů kulturních institucí. Problém totiž nespočívá jen ve skutečnosti, že se většina populace návštěvy těchto institucí podvě-
domě obává, ale i v tom, že jejich představu o nedobytné (kulturní) tvrzi hojně přiživují i samy instituce svojí komunikační neobratností, přezíravostí, myšlen-
kovým zapouzdřením či anachronickou koncepcí prezentace sbírek. Vzájemné odtržení je tak pohodlné pro obě strany a z překážky je rázem ochranný 
prvek, což ironicky glosuje i název instalace „Šťastní a veselí“, referující o stavu mysli lidí žijících na jedné či druhé straně zdi.

Ani tím se ale hra významů nevyčerpává. Stačí rozšířit kontext a zeď můžeme vztáhnout i k současné geopolitické situaci spojené s pohybem 
migračních skupin po území Evropy a se snahami o kontrolu tohoto procesu. Zeď se rázem stává symbolem společnosti, jež se v rámci domnělého bezpečí 
vzdává svých práv a svobod a dobrovolně se nechává spoutat osidly represe stávajícího mocenského aparátu. Nakonec český národ má se životem za 
„zdí“ více než čtyřicetiletou zkušenost.                                               

Tomáš Knoflíček

THE MERRY AND THE HAPPY                        While most visitors of Ostrava Museum have gotten used to the grating placed in the arcade, taking it for granted 
without really contemplating its purpose, the wall, which had sprung up overnight there as part of the project by Petr Dub, is likely to get their attention – not 
only because it is new and fresh, but also because it seeks their attention in a much more uncompromising fashion. Not only does it, by its size and location, 
directly limit the operation of the institution and makes more difficult entry into the building, but it also has effect on its surroundings by ostentatively taking 
the appearance of a wall dragged up into the city centre from some periphery, or a housing estate sludge. Or at least that is what experience should dictate 
to the passer-by, since, being at Ostrava’s central square, with a gaping mouth of the dreary parking lot as if from the furthest backwaters of the town placed 
right in its corner, it is only logical to expect that this wall is simply one more success in the gradual process of peripherization, yet another occupied territory 
in its trench warfare against the Ostrava city centre.

The barrier erected by Petr Dub in the middle of the arcade offers more than this semantic syuzhet. Especially the frontal view from the square, 
from which the wall appears to be completely impervious and the museum to be open, also leads to reflections on the contemporary role of cultural institu-
tions, such as museums or galleries. What role do they play in the society, how do they communicate with the public, and to what degree their public relations 
form the contents of their activities. Building a wall, dividing both the physical and the mental space between the inside and the outside, the museum and the 
ordinary world, in this case refers to the effort to define the transition between attention and the ignorance of the viewer and the obligations of the opera-
tors of cultural institutions. Namely the problem does not lay merely in the fact that the majority of the population is subconsciously afraid of visiting those 
institutions, but also in the fact that their ideas of unassailable (cultural) fortress are profusely fed by the institutions themselves by their lack of communi-
cation skills, arrogance, rigidity of ideas, or anachronistic conception of presentation of their collections. The mutual detachment is thus comfortable for 
both parties and the obstacle in turn becomes a protective element, which is sarcastically reflected in the title of the exhibition “The Merry and the Happy”, 
referring to the state of mind of the people dwelling on either side of the wall.

But the play of meanings is not yet exhausted. If we only broaden the context, we can relate the wall to the current geopolitical situation regarding 
movement of groups migrating over the lands of Europe, and to attempts of controlling this process. The wall now becomes a symbol of a society which, 
under a supposed threat, gives up its rights and freedoms and voluntarily allows itself to be bound by the toils of repressions of the current power apparatus. 
After all, the Czech nation has more than forty years of experience of living “behind the wall”.                                           

Tomáš Knoflíček
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A SURVIVOR’S DIARY                        Petr Dub is a (post) conceptual artist. He systematically examines the medium of 
hanging painting, or rather the current position of painting. Dub’s paintings are indeed indisputable results of manual, 
and let us add, often very challenging and sophisticated activity, yet the used verb “examine” is not a meaningless 
synonym for “painting” in his artistic practice. It primarily refers to the conscious mental activity that precedes the ac-
tual process of painting. Petr Dub is also the author of one of the few, if not the only Czech written theoretical study, 
which reflects the local post-conceptual painting in the context of the current discourse of art. The book, published 
under the title Selected Post-conceptual Approaches in the Contemporary Czech Painting, was the output of his 
PhD. studies at the Faculty of Fine Arts in Brno. Studying in Petr Kvíčala and Milan Houser‘s studio in Brno as well as 
a one-year internship at the Prague Academy of Arts Architecture & Design of Jiří David and Milan Salák were not 
in Dub’s case only a formal fulfilling of duties. Petr Dub managed, in confrontation with outstanding, but artistically 
and humanly different personalities, distill for himself a personal lesson, which forms a compact foundation of his 
current artistic trajectory. In gastronomy, which was actually the artist’s first career choice, it would be an analogy to 
the format of “fusion cuisine” combining the strong background of Brno conceptualism and the heritage of Prague 
postmodernism.

The title of the exhibition, A Survivor’s Diary, offers as one of the ways to read it, a commentary on the 
current situation. As the Survivor, for the reading subject is kept secret, we may appoint the Painting. The conceptual 
thinking and painting are in local stereotypes considered to be antagonistic directions. The defenders of paintings 
blame the conceptual approach not only for “incomprehensibility” of contemporary art, but also from the direct 
participation in the proclamation of the “end of painting”, which was mainly understood as an attempt to destroy the 
competition. In 1997 in Prague’s Rudolfinum Gallery there took place a programme exhibition focused on the current 
situation of painting called The last painting. Since then, the post-apocalyptic jargon has been a mandatory part of 
the rhetorical arsenal used to reflect the current status of painting. For Petr Dub, who exists on the tectonic breaking 
point of two irreconcilable worlds, similar references make flirtatious game. He winks to both sides, but he has already 
decided to remain single. He acts similarly in his artistic practice. He does not leave the field of traditional hanging 
painting on purpose. At the same time, however, he applies the strategies that in the history of at least the last fifty 
years, gradually led to its questioning and rejection. Sci-fi literature works with the possibility of time travel, the inter-
vention in history could change, or rather reverse the present danger. Petr Dub does not seek a revision of history. He 
knows too much for that. It seems that he rather tries to use the potential that remained fallow in the past on the altar 
of rapid, avantgarde method. The hybrid status, when an art work contains also the genetic code of its own end and 
(re) birth represents for us, the survivors, one of the relevant reasons to continue to seriously deal with art. 

                       Ondřej Chrobák (Exhibition Press Release)

DENÍK PŘEŽIVŠÍ                        Petr Dub je (post)konceptuální umělec. Systematicky zkoumá médium závěsného 
obrazu, respektive aktuální pozici malby. Dubovy obrazy jsou sice nezpochybnitelným výsledkem manuální 
a dodejme, často velmi náročné a rafinované aktivity, přesto použité sloveso „zkoumá“ není v jeho umělecké praxi 
bezobsažným synonymem pro „maluje“. Odkazuje především k vědomé mentální aktivitě, která předchází tvorbě 
obrazů. Petr Dub je rovněž autorem jedné z mála, pokud ne jediné česky psané teoretické studie, která reflektuje 
lokální postkonceptuální malbu v kontextu aktuálního diskurzu umění. Práce, která vyšla knižně pod titulem Vybrané 
postkonceptuální přístupy v současné malbě, byla výstupem doktorského studia na brněnské FaVU. Studium 
v brněnském ateliéru Petra Kvíčaly a Milana Housera, stejně jako roční stáž na pražské umprumce u Jiřího Davida 
a Milana Saláka nebyly v Dubově případě pouze formální splnění povinnosti. Petr Dub dokázal v konfrontaci s výraz-
nými, ale umělecky i lidsky rozdílnými osobnostmi pro sebe vydestilovat osobní lekci, která tvoří kompaktní základ 
jeho současné umělecké trajektorie. V gastronomii, což byla ostatně umělcova první profesní volba, by se jednalo 
o analogii k formátu „fusion cuisine“ kombinujícímu silné zázemí brněnského konceptualismu a odkaz pražského 
postmodernismu.

Název výstavy Deník přeživší nabízí jako jednu z variant čtení komentář k současné situaci. Za onu 
v podmětu zamlčenou přeživší může být dosazena Malba. Konceptuální myšlení a malba bývají v lokálních stere-
otypech vydávány za antagonistické směry. Obhájci malby viní konceptuální přístupy nejen z „nesrozumitelnosti“ 
současného umění, ale rovněž z přímé účasti na proklamaci „konce malby“, který byl pochopen především jako 
pokus o likvidaci konkurence. V roce 1997 proběhla v pražské Galerii Rudolfinum programová výstava věnovaná 
aktuální situaci malby nazvaná Poslední obraz. Postapokalyptický žargon bývá nejpozději od té doby povinnou 
součástí rétorického arsenálu sloužícího k reflexi aktuálního postavení malby. Pro Petra Duba, který se pohybuje na 
tektonickém zlomu dvou nesmiřitelných světů, představují podobné odkazy koketní hru. Mrká na obě strany, ale už 
se rozhodl, že zůstane singlem. Analogicky si počíná ve své umělecké praxi. Programově neopouští pole tradičního 
závěsného obrazu. Paralelně však na něj aplikuje strategie, které v historii posledních nejméně padesáti let postup-
ně vedly k jeho zpochybnění a zavrhnutí. Sci fi literatura pracuje s možností cestovat časem, kdy je možné zásahem 
do historie změnit či spíše zvrátit přítomnou hrozbu.

Petr Dub neusiluje o revizi historie. Na to ví příliš mnoho. Zdá se, že se spíše snaží využít potenciál, který 
zůstal v minulosti na oltáři překotného, avantgardního postupu ladem. Hybridní status, kdy umělecké dílo zároveň 
obsahuje genetický kód svého zániku i (znovu)zrození, představuje pro nás přeživší jeden z relevantních důvodů 
dále se vážně zabývat uměním.                                  

Ondřej Chrobák (tisková zpráva výstavy Deník přeživší)
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DALŠÍ ZE ZPŮSOBŮ, JAK NEVYTVÁŘET OBRAZY GALERIE VÝTVARNÉHO UMĚNÍ V CHEBU, CHEB, 2014

DALŠÍ ZE ZPŮSOBŮ, JAK NEVYTVÁŘET OBRAZY                        Výtvarná 
díla, která Petr Dub (1976) vytváří v posledních několika letech, mají podobu 
vysokých reliéfů s měkkými přechody, takže v kombinaci s barvou apliko-
vanou stříkáním připomínají detaily karosérií aut opalizujících metalíz nebo 
abstraktní počítačové vizualizace povrchu nějaké planety. Jejich základem 
je však stále ještě plátno a také způsob jejich prezentace na zdi je stejný 
jako u závěsného obrazu. Jinak se však velmi liší od toho, co si většina lidí 
vybaví pod pojmem obraz. Ten může nabývat nesčetných podob (tj. stylů, 
obsahů, technik, materiálů atd.), jejichž společným jmenovatelem je právě 
a jedině prostorové vymezení. Nízká podložka pravidelného, většinou 
pravoúhlého formátu donedávna představovala univerzální základ, na němž 
se pak odehrával vlastní příběh dějin umění, který už psaly barvy. Dílo Petra 
Duba dokládá slavnou tezi teoretika abstraktního expresionismu Clementa 
Greenberga (a zároveň s ní polemizuje) o tom, že každé médium směřuje 
svým vývojem k uvědomění si sama sebe a svých nejvlastnějších prostřed-
ků, což pro Greenberga byla cesta od iluzivnosti a literárních obsahů k ploš-
né nezobrazující malbě, jejímž obsahem a smyslem je jen ona sama. Dubovy 
obrazy/objekty k tomu dodávají, že jedna z možností, jak v tomto příběhu 
dále pokračovat, spočívá v tom, že médium se v jistém hraničním okamžiku 
obrátí proti sobě, začne mutovat, případně narušovat a posouvat své vlastní 
hranice. Jak dokládá název výstavy, právě to je tématem Dubovy práce.

Když se podíváme, co těmto dílům v jeho tvorbě předcházelo, zjis-
tíme, že se konsekventně zabývá určitými tématy a že napětí mezi obrazem 
a jeho zpochybněním či dekonstrukcí u něj hraje roli zásadní. Už během stu-
dia jej zaujalo téma abstraktního obrazu, konkrétně monochromu, a speci-
ficky malířské problémy, jako je např. práce s gestickým rukopisem. Jestliže 
jeho pozdější díla jsou formálně velmi efektní a vizuálně atraktivní, ta první by 
mohla být příkladem „bad painting“ v kategorii abstraktního obrazu; on sám 
je nazýval Antipaintings. Zdá se, že autor si zde testoval možnosti abstrakt-
ního obrazu a zároveň hledal své téma, kterým se nakonec paradoxně stalo 
ono testování samotné.

Dokládá to další cyklus Unframed, který k němu poprvé přitáhl 
pozornost odborné veřejnosti. „Unframed“ – tj. „bez rámu“ – zde znamená 
nejen bez tradičního rámu, kterého se moderní obraz zbavil již dávno 
předtím, ale hlavně bez rámu napínacího neboli slepého, jakési materiální 
kostry obrazu. Plátna nepravidelných tvarů byla někdy zavěšena přímo na 
stěně a připomínala barevné skvrny, jindy je navíc zmuchlal, takže vytvářela 
nepravidelné amorfní struktury. Od nich pak vedla přímá cesta k pracím, 
které zachovávají princip obrazu jako reliéfního objektu, nepravidelnosti 
a zborcení však nahradil hladký vypnutý tvar. Jeho díla tedy jsou na jedné 
straně působivými estetickými objekty, na straně druhé výstupy kompli-
kovaného přemýšlení o obrazu jako specifické uměleckohistorické entitě, 
přemýšlení, které se odehrává tady a teď. Právě proto lze o nich říci, že ač 
zdánlivě zcela autonomní a jakoby stojící mimo realitu současného světa, 
zároveň jsou jeho adekvátním, byť možná podvědomým výrazem – třeba 
už jen důrazem na hladký „designově“ působící povrch nebo zaměřením 
na subtilní umělecké problémy, které se objevuje právě v obdobích, kdy 
skutečnost je natolik komplikovaná, že jí přestáváme rozumět.                        

Marcel Fišer

ANOTHER WAY HOW NOT TO CREATE PAINTINGS                        Artworks 
created by Petr Dub (1976) in the past few years take a form of high reliefs 
with soft transitions, such that in combination with the colour applied by 
spraying they resemble details of bodyworks of opalescent metallic paint 
or abstract computer rendering of the surface of a planet. However, their 
basis remains in a canvas and they are also hung on a wall, like paintings. 
Otherwise, they differ greatly from what most people imagine when hearing 
the word “painting”, which may include many variations (i.e. styles, contents, 
techniques, materials, etc.), yet the common denominator is its spatial defini-
tion, or special limitations. A sheet-like shape of regular, mostly rectangular 
format, until recently represented the universal basis within which the story 
of art history had been written in paint. Petr Dub´s artwork supports the 
famous thesis of the theorist of abstract expressionism Clement Greenberg 
(while at the same time he is in conflict with him) which states that each 
medium is directed toward the development of its awareness of itself and its 
innermost resources, which for Greenberg was the journey from illusion and 
literary contents to universal non-representative painting, whose content 
and purpose lies in the painting itself. Dub’s images/objects add to that one 
of the ways in which to continue the story and lies in the fact that the media 
at some breaking point turn against each other, begin to mutate, or interfere, 
and push their own boundaries. As the exhibition title illustrates, this is the 
theme of Dub’s work.

When we look back at what has preceded these elements in his 
work before, we find that he consistently addresses some issues and that 
the tension between the artwork and its deconstruction or disputation 
plays a principal role for him. Already during his studies he was intrigued 
by abstract image, especially by monochrome, and specifically by painting 
problems, such as work with gestic style. If his later works are formally very 
impressive and visually appealing, the former could be an example of “bad 
painting” in the category of abstract painting; he called them Antipaintings. It 
seems that the author had tested the possibilities of abstract painting while 
looking for a theme, which eventually and paradoxically became the testing 
itself.

This is also illustrated by the next cycle Unframed that has, for 
the first time, drawn the attention of the expert public. “Unframed” – i.e. 
“frameless” – in this context means not only without a traditional frame, 
which modern painting has gotten rid of long before, but, furthermore, 
without stretching frame, a kind of primordial material skeleton of a painting. 
Canvases of irregular shapes were sometimes hung directly on the wall, 
looking like patches of colour, sometimes they were also crumpled, hence 
creating irregular amorphous structures. From there it was not a long way 
off to creating works that preserve the principle of a painting as a relief 
image object, but the irregularities and collapse were substituted by smooth 
stretched shape. His works are therefore on the one hand impressive 
aesthetic objects, yet, on the other, the result of complicated thinking about 
painting as a specific entity in the art-historical context, of thinking that takes 
place here and now. Therefore it could be said about them that although 
seemingly autonomous and as if standing outside the reality of our con-
temporary world, they are at the same time its adequate, though perhaps 
subconscious, expression – if only by the emphasis on smooth, design-like 
surface or by the focus on subtle artistic problems emerging in times when 
reality is so complicated that we cease to understand it.                       

Marcel Fišer
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DALŠÍ ZE ZPŮSOBŮ, 
JAK NEVYTVÁŘET OBRAZY

KURÁTOR MARCEL FIŠER
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TŘETÍ HRADNÍ NÁDVOŘÍ, PRAŽSKÝ HRAD, PRAHA, 2014
GALERIE PRÁDELNA BOHNICE, PRAHA, 2014
KURÁTORKA ZUZANA JAKALOVÁMONUMENT NEBO INSTRUMENT

HANDLE WITH CARE AND CRITICISM
S MATĚJEM AL-ALI A TOMÁŠEM MORAVCEM

MONUMENT  
NEBO INSTRUMENT

HANDLE WITH CARE  
AND CRITICISM

MONUMENT NEBO INSTRUMENT?                              Symbol tradičního obe-
lisku,  na kterém lze optimálně demonstrovat rozpory mezi společenskou 
zakázkou a jeho reálnou architektonickou (ne)funkčností. Tvarovou formu 
původního egyptského sloupu ukončenou pyramidem nalezneme ve formě 
monumentu prakticky na každém kontinentu. Jeho přítomnosti nakonec 
neuniklo ani druhé nádvoří Pražského hradu. V prostranství národní archi-
tektonické dominanty můžeme pozorovat modernistické použití momentu 
symbolické piety, které ovšem nebylo realizováno za využití nově hledané 
a nalézané architektonické prostředky, nýbrž skrze historizující artefakt, 
připomínající více demonstraci záboru či značkování určitého. Obelisk 
historicky dobrým příkladem situace, kdy se z architektury stává nosič 
vyprázdněných informací – nejen v estetickém slova smyslu, ale především 
ve smyslu hledání odpovědné funkce soudobé architektury. Síla kapitálu 
často vytváří arteficiální, zchromlé produkty, vznikající na základě společen-
ské poptávky určené k uspokojení různých psychologických potřeb. Má být 
architektura monumentální či instrumentální?                            

Petr Dub

HANDLE WITH CARE AND CRITICISM                         Výstava zkoumá vnímání 
veřejného prostoru jako pole formovaného různými socioekonomickými 
zájmy – snahou o zvyšování efektivity realitního trhu, vyjadřování spo-
lečenské prestiže skrze architektonické produkty, ale současně i coby 
oblast podléhající běžným provozním podmínkám stavitelství. Autoři v sérii 
videoinstalací a objektů intuitivně rozkrývají vrstvy mezi motivy současné 
developerské výstavby a virtuálními modely budoucích staveb. Citlivým, ale 
stále kritickým způsobem upozorňují na konflikty spojené s našimi před-
stavami o ideálním životě v architektuře s definitivně novou a perfektní tváří. 
Všední celospolečenská realita v jejich podání ovšem vyznívá především 
jako soubor konstantních stavitelských provizorií.

Ústředním znakem zkoumaného problému se pro autory stává 
symbol tradičního obelisku, na kterém lze optimálně demonstrovat rozpory 
mezi společenskou zakázkou a jeho reálnou architektonickou (ne)funkč-
ností. Tvarovou formu původního egyptského sloupu ukončenou pyrami-
donem nalezneme ve formě monumentu prakticky na každém kontinentu. 
Jeho přítomnosti nakonec neuniklo ani druhé nádvoří Pražského hradu. 
V prostranství národní architektonické dominanty můžeme pozorovat 
modernistické použití momentu symbolické piety, které ovšem nebylo 
realizováno za využití nově hledané a nalézané architektonické prostředky, 
nýbrž skrze historizující artefakt, připomínající více demonstraci záboru 
či značkování určitého. Z perspektivy autorů je obelisk historicky dobrým 
příkladem situace, kdy se z architektury stává nosič vyprázdněných infor-
mací – nejen v estetickém slova smyslu, ale především ve smyslu hledání 
odpovědné funkce soudobé architektury.

Al-Ali, Dub a Moravec ve svém posledním projektu dokládají, 
že síla kapitálu často vytváří arteficiální, zchromlé produkty, vznikající na 
základě společenské poptávky určené k uspokojení různých psychologic-
kých potřeb. Podobně jako v předchozích společných projektech se autoři 
od spoluodpovědnosti za tento stav nedistancují, ale aktivně s k němu 
hlásí. Otázkou pro ně zůstává, jak se vyrovnat se stavem, kdy se z archi-
tektonických monumentů staly vyprázdněné instrumenty, přičemž tento 
model dotazování lze pochopitelně velmi snadno překlopit na prověřování 
podmínek provozu současného umění.                              

Zuzana Jakalová

MONUMENT OR INSTRUMENT?                              The symbol of the traditional 
obelisk, on which the differences between the social contract and its real 
architectural (non) functionality. The shape of the original Egyptian column 
ended with a pyramid can be found in the form of a monument on every con-
tinent. And so, it is also in the case of the courtyard of Prague Castle. In the 
area of   the national architectural dominance, we can observe the modernist 
use of the moment of symbolic piety, which, however, was not realised using 
the newly sought and found architectural means, but through a historicising 
artefact, reminding rather of the demonstration of an occupation or the 
branding of a particular. The obelisk is historically a good example of a situ-
ation where architecture becomes a carrier of empty information – not only 
in the aesthetic sense of the word, but above all in the sense of a search for 
a responsible function of contemporary architecture. The power of capital 
often produces artefacts as shattered products originated from the social 
demand to meet different psychological needs.                            

Petr Dub

HANDLE WITH CARE AND CRITICISM                         The exhibition exam-
ines the perception of public space as a place determined by different 
socio-economic interests – the aim to increase the effectiveness of the real 
property market, the presentation of social prestige through architectural 
products and at the same time also a field influenced by common working 
requirements and conditions of civil engineering. In a series of video-instal-
lations and objects, the artists instinctively uncover layers between motives 
of contemporary urban development and virtual models of future buildings. 
In a sensitive yet critical way, they draw attention to conflicts associated with 
our ideas of an ideal life in architecture with a definitely new and perfect face. 
However, the every-day reality in their presentment looks mainly as a set of 
constant building makeshifts. 

For the authors, the central feature of the issue under study 
becomes the symbol of the traditional obelisk, which can optimally demon-
strate the contradictions between the social order and its real architec-
tural (in)functionality. The form of the original Egyptian column ending in 
a pyramidion may be found in the form of a monument on practically every 
continent. Even the second courtyard of Prague Castle has not escaped 
its presence. In the space of the national architectural landmark, we can 
observe a modernist use of the moment of symbolic piety, which was not, 
however, realised using newly sought and found architectural means, but 
through a historicising artefact, more reminiscent of a demonstration of the 
occupation or marking of the particular. From the perspective of the authors, 
the obelisk is historically a good example of a situation in which architecture 
becomes a carrier of emptied information – not only in the aesthetic sense, 
but above all in the sense of the search for a responsible function of contem-
porary architecture.

In their last project Al-Ali, Dub and Moravec show that the power 
of capital often creates artificial, crippled products, which originate on the 
basis of social demand in order to satisfy different psychological needs. 
Similarly as in their previous joint projects, the artists do not disavow from 
feeling co-responsible for this state of affairs; on the contrary, they nail 
their colours to the mast. The question for them remains how do we cope 
with this state in which architectural monuments have become empty 
instruments, while this model of questioning may naturally easily turn into 
checking the conditions of contemporary art functioning.

Zuzana Jakalová
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STEZKA ODVAHY SOCHA PRO PLZEŇ

PSÁRY – DOLNÍ JIRČANY, 2012
PLZEŇ, 2012
 KURÁTOR ROSTISLAV KORYČÁNEK

STEZKA ODVAHY, INTERVENCE VE VEŘEJNÉM PROSTORU   
S MATEJEM AL-ALI A TOMÁŠEM MORAVCEM

SOCHA PRO PLZEŇ
S MATEJEM AL-ALI A TOMÁŠEM MORAVCEM

STEZKA ODVAHY                         „Ku příležitosti kongresu v Římě v roce 1936 Le 
Corbusier „architektonickou vycházku“ popsal jako prostředek k zakoušení 
architektury. Z architektury získáváme skrze vycházku pocit a médiem to-
hoto pocitu je otřes“. Petr Rezek, Architektonika a protoarchitektura, 2009

V sobotu dne 3. 11. 2012 byl na pražském předměstí v obci Práry-
Dolní Jirčany zahájen provoz permanentní umělecké intervence s názvem 
Stezka odvahy. Stezka věnovaná problematice „sídelní kaše“ vznikla 
na základě autorské spolupráce Matěje Al-Aliho, Petra Duba a Tomáše 
Moravce v rámci projektu Cultural Acupuncture Treatment For Suburb. 
CULBURB je organizován pod záštitou Centra pro současnou architekturu. 
Předmětem projektu je aktivace sociálního prostoru pěti evropských před-
městí (Bratislavy, Budapešti, Lublaně, Prahy a Vídně) skrze „akupunkturní 
zásahy“.

Stezka odvahy konkrétně sestává ze třinácti zastavení lokalizo-
vaných v běžné zástavbě obce, přičemž její podoba vychází z klasického 
formátu naučných stezek. Jednotlivá zastavení však nepopisují historické 
pamětihodnosti či přírodní úkazy, jelikož ty v daném místě jednoduše 
chybí. Informační panely naproti tomu opisují místní dispozice „typického 
městského satelitu“ a prostřednictvím nevšedního způsobu zveřejnění 
citací vybraných textů z teorie současného urbanismu či situačních analýz 
reflektují vývoj suburbanizace v ČR po roce 1989. Svou formou stezka 
zprostředkovává střet dvou prakticky oddělených světů – realitu všedních 
dní obyvatel obce a provoz odborné urbanistické teorie. Z obce se tak 
stalo „živé muzeum“ a galerie zároveň, přičemž stezku lze s ohledem na její 
charakter modelově přenést na jakékoli obdobné místo.                         

Matej Al-Ali, Petr Dub, Tomáš Moravec 
(výňatek z autorského textu projektu)

SOCHA PRO PLZEŇ                         V dubnu 2015 byl z plzeňského DEPA 
v rámci výstavy Město jako výstava vypraven objekt s názvem „Socha pro 
Plzeň“ trojice autorů Matěje Al-Aliho, Petra Duba a Tomáše Moravce do ně-
meckého Regensburgu. Místo bylo náhodně vybráno ze sítě partnerských 
měst Plzně za přítomnosti veřejnosti. Záměrem zahájené diplomatické mise 
bylo nalezení anonymní výstavní organizace, jež by umožnila bezprostřední 
hostování Sochy pro Plzeň ve vlastních výstavních prostorách.

Socha se pro nás stala metaforou k tématu výstavy hledající nové 
způsoby využití městského prostoru a symbolem testování autenticity me-
zilidské komunikace nezatížené byrokratickým aparátem v rámci oficiálních 
partnerských vztahů dvou mezinárodních partnerů. Pokusili jsme se vyjádřit 
přesvědčení, že nic jako univerzální socha pro veřejný prostor neexistuje 
a rozpoutat na dané téma diskuzi různých zainteresovaných stran včetně 
neodborné veřejnosti a politické reprezentace.

Po šesti měsících hostování objektu v Historiches Museu 
Regensburg byla socha navrácena do majetku města Plzně. Zatímco 
v Regensburgu našla své místo během několika hodin, její plzeňský zůstává 
po ukončení projektu Plzeň – Evropské hlavní město kultury 2015 – překva-
pivě nejasný.                         

Matej Al-Ali, Petr Dub, Tomáš Moravec 
(výňatek z autorského textu projektu)

TRAIL OF COURAGE                         “On the occasion of the 1936 Congress 
in Rome, Le Corbusier described the “architectural walk” as a means of 
experiencing architecture. Through a walk, the architecture provides us 
with a feeling which is mediated by shock.” Petr Rezek, Architectonics and 
Protoarchitecture, 2009 
On Saturday, 3 November 2012, a permanent artistic intervention entitled 
the Trail of Courage was inaugurated in the Prague suburb of Práry- Dolní 
Jirčany. The trail dedicated to the issue of “settlement mash” was creat-
ed by Matej Al-Ali, Petr Dub and Tomáš Moravec as part of the Cultural 
Acupuncture Treatment For the Suburb project. CULBURB is organ-
ised under the auspices of the Centre for Contemporary Architecture. 
The project aims to activate the social space of five European suburbs 
(Bratislava, Budapest, Ljubljana, Prague, and Vienna) through “acupuncture 
interventions”. 

The Trail of Courage specifically consists of thirteen stops located 
in the normal built-up area of the community, while its design is based on the 
classic format of nature trails. However, the individual stops do not describe 
historical landmarks or natural phenomena, as these are simply absent from 
the site. The information panels, on the other hand, describe the local layout 
of a “typical urban satellite” and reflect the development of suburbanisation 
in the Czech Republic after 1989 through an unusual way of publishing 
quotations from selected texts from the theory of contemporary urbanism 
or situational analyses. In its form, the trail mediates the clash of two practi-
cally separate worlds, i.e. the reality of everyday life of the inhabitants of the 
community and the operation of professional urban theory. The community 
has thus become a “living museum” and a gallery at the same time, while the 
trail may serve as a model to be transferred to any similar site.                         

Matej Al-Ali, Petr Dub, Tomáš Moravec 
(excerpt from the exhibition press release)

SCULPTURE FOR PILSEN                          In April 2015, an object entitled 
“Sculpture for Pilsen” by the trio of Matej Al-Ali, Petr Dub, and Tomáš 
Moravec was transported from DEPA in Pilsen to Regensburg, Germany, 
as part of the exhibition entitled The City as an Exhibition. The location 
was randomly selected from the network of Pilsen’s partner cities in the 
presence of the public. The intention of the diplomatic mission was to find an 
anonymous exhibition organisation that would enable the immediate guest 
appearance of the Sculpture for Pilsen in its own exhibition space. 
The sculpture has become for us a metaphor for the theme of the exhibi-
tion seeking new ways of using urban space and a symbol of testing the 
authenticity of interpersonal communication unencumbered by bureau-
cratic apparatus within the official partnership relations of two international 
partners. We have attempted to express our conviction that there is no such 
thing as a universal sculpture for public space and to spark a discussion on 
the topic among various stakeholders, including the non-expert public and 
political representation. 

After six months of exhibiting the object in the Historiches Museu 
Regensburg, the sculpture was returned to the property of the city of Pilsen. 
While it found its place in Regensburg within a few hours, its Pilsen location 
has remained surprisingly unclear after the end of the project Pilsen – 
European Capital of Culture 2015.                         

Matej Al-Ali, Petr Dub, Tomáš Moravec 
(excerpt from the project text) 
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(RE)FRAMED                         The Kvalitář Gallery confirms its identity as a meet-
ing point of contemporary art, architecture and design through the project 
of of authors of Petr Dub and Zdeněk Porcal. The exhibition’s concept 
represents appropriation approaches associated with a new attitude to the 
interpretation of Petr Dub’s long-running series entitled Reframed.

The central theme of this series consists in primarily the work 
or “reformatting” the medium of the classical suspension painting into an 
object on the borderline of a painting and object. The resulting work of art 
examines the current technical possibilities of the painting medium, openly 
reflecting the layout of the exhibition or architectural space with different 
social functions. In the instant case, however, searching for an optimal 
relationship between the arrangement of three-dimensional objects and 
specific installation possibilities goes beyond simple variations of different 
perspectives.

Petr Dub is well aware that the subsequent photographic doc-
umentation has only a limited capacity to mediate the viewer’s physical 
situation and becomes permanently independent as an autonomous form 
of the interpretation of reality. He does not perceive the moment when the 
photographer steps on stage as uniquely mechanical, and in this respect, 
he also understands the uniqueness of the activity of his colleague Zdeněk 
Porcal, with whom he has been cooperating on the Reframed series since 
2011. Mutual cooperation has ultimately led to purely photographic out-
puts in which Zdeněk Porcal interprets the whole series reversely using 
a simple figure of reading the figure and background. He uses the wooden 
lath coated with his colleague’s canvas in the series of dozens of shots as 
a photographic aid to measure the landscape and architecture.

The (RE)FRAMED exhibition finally reunites both approaches with 
an architectural (non-)solution of architect Marek Habr, co-founder of the 
“Kvalitář” Gallery and Studio. In the final installation, Marek Habr abandons 
the initial idea of the specific construction presenting the original “model and 
picture”, leaving the gallery space seemingly empty to facilitate understand-
ing of different realities. As presented by the trio, the dimly lit gallery turns 
into a trap to reality, becoming a screening room where the still moments of 
the real world are confronted with their immediate artistic reflection.                         

Jana Bernartová (excerpt from the exhibition press release)

(RE)FRAMED                         Projektem autorské dvojice Petr Dub a Zdeněk 
Porcal potvrzuje Galerie Kvalitář svou identitu prostoru pro setkávání 
současného umění, architektury a designu. Koncept výstavy představuje 
apropriační přístupy spojené s novou interpretací Dubova letitého cyklu 
s názvem Reframed.

Ústředním námětem této série je především práce s „přeformáto-
váním“ média klasického závěsného obrazu do formátu plastického objektu. 
Výsledné umělecké dílo zkoumá aktuální technické možnosti média malby 
a otevřeně reflektuje dispozice výstavních či architektonických prostor 
s různou sociální funkcí. Hledání optimálního vztahu mezi uspořádáním 
třídimenzionálních objektů a konkrétními instalačními možnostmi ovšem 
v daném případě nekončí pouze u variování různých perspektiv.

Dub si dobře uvědomuje, že následná fotodukmentace fyzickou 
situaci divákovi zprostředkovává pouze omezeně a sama se trvale osa-
mostatňuje jako autonomní forma interpretace reality. Moment, kdy na 
scénu vstupuje fotograf, nepovažuje za výhradně mechanický a v tomto 
ohledu chápe i výjimečnost působení svého kolegy Zdeňka Porcala, se 
kterým na cyklu Reframed spolupracuje od roku 2011. Vzájemná spolu-
práce nakonec vedla i k čistě fotografickým výstupům, ve kterých Porcal 
interpretuje celý cyklus reverzně pomocí jednoduché techniky čtení figury 
a pozadí. Dřevěnou lať potaženou malířským plátnem svého kolegy používá 
v sérii desítek snímků jako fotografickou pomůcku k poměřování krajiny 
i architektury.

Ve výstavě (RE)FRAMED se nakonec potkávají oba přístupy 
s architektonickým (ne)řešením architekta Marka Habra, spoluzaklada-
tele studia a galerie Kvalitář. Habr ve finální instalaci ustupuje počáteční 
představě specifické konstrukce prezentující původní „vzor a obraz“ 
a prostor galerie nechává zdánlivě prázdným pro pochopení různých realit. 
Spoře osvětlená galerie se v podání trojice stává pastí na realitu – projekční 
místností, ve které se střetávají zastavené momenty reálného světa a jejich 
bezprostřední umělecká reflexe.                         

Jana Bernartová (výňatek z tiskové zprávy k výstavě)
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(RE)FRAMED                         Fialová vertikála z cyklu Reframed o výšce 177 cm odpovídající fyzické velikosti Petra Duba 
se stala předmětem fotografického zájmu Zdeňka Porcala. Fotosérie z období 2011–2014 s titulem Framed staví 
na jednoduchém principu. Objekt se vždy nachází ve středu kompozice. Cyklus fotografií čítající necelé tři stovky 
snímků spontánně ukončila krádež díla v rámci výstavy autorů v pražské galerii Kvalitář. 

(RE)FRAMED                         A purple vertical from the Reframed series with a height of 177 cm corresponding to the 
physical height of Petr Dub became the subject of photographic interest of Zdeněk Porcal. The photo series from 
the period 2011-2014 with the title Framed is based on a simple principle. The object is always in the centre of the 
composition. The cycle of almost three hundred photographs was spontaneously ended by the theft of the work 
during the exhibition of the authors at the Kvalitář Gallery in Prague.
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ESTETIKA SVÁDĚNÍ GALERIE DŮM, BROUMOV, 2015, KURÁTOR PETR VAŇOUS ESTETIKA SVÁDĚNÍ

ESTETIKA SVÁDĚNÍ                         Žijeme v době, která nejenom že nepřeje 
kontemplaci, rozjímání, usebrání, meditaci, ale ve svém zrychlení oslabuje 
a rozpouští i samotné funkce kritických nástrojů, potřebné pro pouhou 
základní orientaci ve světě. Za vším stojí technická reprodukovatelnost, 
rychlost jejího naplňování a – jako důsledek – absence totožnosti ve sple-
titosti různosměrných vztahů. V době informačního zrychlení (slovy Paula 
Virilia) jsou ohroženy způsoby dosavadního vnímání, neboť není prostor 
a čas na to vypořádat se prostřednictvím reflexe s neustále bytnícím 
informačním smogem. Tato situace blokuje sebereflexi na obou stranách – 
u umělce i u diváka (potažmo společnosti). Mění se způsoby jejich vzájemné 
komunikace. Problematizují se. Jak něco přijmout či něco odmítnout, jak se 
rozhodovat a „mít na něco názor“ v době plné svodů, neověřených neustále 
se převrstvujících informací a rozptylujících strategií? Status pozornosti 
a s ním kritické hledisko jsou z podstaty ohroženy jako příliš statické. Mění 
se v jinou, nečistou protože operacionální kvalitu. Jsou kontaminovány 
nepřijatou, neznámou cizorodostí, která ohrožuje existenci jakékoliv 
pracovní, natož tvůrčí koncentrace. Lidská práce stejně jako tvůrčí akt 
jsou člověku odcizovány s takovou rychlostí, že se sám musí zamýšlet nad 
jejich smyslem. Vše se až příliš rychle a snadno buď ujme, nebo propadne 
nezájmu. Svět kulturní produkce a vizuální kultury se podobně jako společ-
nost pohybuje ve vyostřených polaritách a ty zpětně ovlivňují jeho podobu 
a formy existence. To je, zdá se, také hlavní problematika, kterou ve své 
práci tematizuje Petr Dub.

Aby obešel formát obrazu v jeho statičnost, vstupuje Petr Dub 
do oblasti vizuální kultury jako do prostoru proměnlivých mediálních 
podmnožin. Charakteristická je tu vzájemná prostupnost spojená s proto-
-tvárnými principy tekutosti – analogickými proudícím datovým kanálům, 
jež se ustalují do hybridních forem (oproti euklidovské ideální geometrii 
racionalizující a racionalizací podvazující prostor). V nich potom tato 
„prostupnost“ modelově tuhne. Každý moment takovéto „tvárné situace“ 
odkazuje především na samotný proces ustalování světa forem a realizuje 
se tak jako jedna z nekonečné řady příkladů-situací. Aby tato „nekonečnost“ 
byla narušena, přivlastněna, nikoliv ale spektáklem nýbrž autorem, a nestala 
se jednak entropickou jednak samoúčelnou, vkládá autor do procesu jako 
svůj autorský kód různé principy předem stanovené racionalizace – princip 
selekce na základě tvarové podobnosti, konstrukční stejnorodosti, barev-
ného ozvláštnění, princip orientace, vztahové konstelace apod. Výsledkem 
jsou množiny prací, které jsou si na základě předdefinovaných vlastností 
sobě-podobné. Vytvářejí „grupy“ (pojem užívaný Jeanem Piagetem). Tyto 
grupy jsou potom nositeli vlastností, jež generují, vyjevují, zmnožují a rozši-
řují v řetězcích a variabilních konstelacích. Konstruktivní principy vložené 
do základů těchto prací-elementů, jsou podrobovány další fázi průzkumu 
tím, že je s nimi demonstrativně manipulováno (výstava) a na základě 
těchto modelových manipulací jsou odhalovány a zkoumány další roviny 
prostorových vztahů (fotodokumentace jako čistý rezultát beze slov; šíření 
vztahových vazeb do prostoru). Celý proces tvorby je přísně střežen proti 
kontaminaci ideologickými složkami dobového spektáklu. Autor jde kriticky 
po jeho formě – po „konstrukci“ a „konstruování“, které se snaží zpřítomnit. 
Paralelně s touto praktickou rovinou činnosti probíhá její zpětná reflexe 
vedoucí k teoretickým otázkám po způsobech metodického popisu díla 
a po smyslu a kapacitě interpretace samotné práce podílející se na funkční 
komunikaci s divákem. Je tato komunikace v nějakém konsensu vůbec 
možná? A pokud ano, do jaké míry má právě falešnou povahu spektáklu? 
Autor uvažuje o své práci v pojmech. Udržuje si tak vědomě odstup od 
tvorby, kterou vyvíjí na způsob experimentování s předem stanoveným 
konceptem. Metodicky instrumentalizuje samotný způsob práce. Tím se 
dostává „dovnitř“ spektáklu a odhaluje i jeho další konstituční příčiny. Naráží 
na současný problém obecného diskurzu, na platnost samotných pojmů 
a interpretačního jazyka, které v době tzv. postmediální situace charak-
terizované permanentními datovými vstupy a vizuálními intervencemi 
do lidského vědomí podléhají buď nečitelnosti jako důsledku zrychlené 
a permanentní distribuce, významové vágnosti (převrstvení významu), nebo 
procesu kontaminace různými ideologiemi sledující své účely a své zájmy. 
Z interpretačního (kritického) jazyka se stává jazyk operacionální (účelo-
vý). Umělecké dílo obecně jako by dnes do sebe od počátku integrovalo 
tuto skutečnost a bylo svou strukturou otevřeno různým druhům vnější 

manipulace, z prostého důvodu, aby v konkurenci tzv. obstálo. Čím více se 
artefakt vzdaluje autorovi, tím více se přibližuje produktu. Přebírá jeho mi-
mikry. Míra odosobnění díla odpovídá míře sledování co nejvíce obecných 
principů v oblasti mezilidské kultury, jejíž součástí jsou různé druhy vztahů, 
produkce a komunikace. Co zůstává patrné, je skutečnost, že Dubova první 
umělecká zkušenost vychází z formátů malby a obrazu. Odtud dialogický 
vztah k obrazovému rámci, který je východiskem k jeho „předem manipu-
lovaným“ posunům a deformacím, a vztah ke stěně, vůči které jsou mani-
pulace především vyvíjeny. Současný autorův zájem směřuje k otázkám 
po mediální kapacitě, tj. schopnosti absorpce, obsahu, pojmu toho kterého 
média, ovšem ve smyslu nikoliv statickém ale procesuálním. Dub je tedy 
oslovován dynamickými procesy a možnostmi absorbování, obsáhnutí, 
pojmutí, vstřebání, tím, co a jakým způsobem se do média obrazně řečeno 
vejde, co ho tvoří, konstruuje – zevnitř i navenek – v jeho platnosti/čitelnosti, 
co ho jako náplň definuje, ale také co ho již destruuje, přetváří, proměňuje 
a odcizuje v jeho vlastní podstatě. Tematizován je tu tedy jak mediální pře-
sah, tak – negativně – rovněž mediální rozhraní, moment, demonstrovaný 
autorem nejčastěji na proměně obrazu v objekt. V procesuálnosti a v jejím 
metodickém akcentování lze spatřovat negativní otisk Dubových původních 
malířských zkušeností, neboť malba a její způsob realizace není ničím jiným 
nežli sledem operativních fází, která korigují předešlé obrazy-záznamy, jež 
díky tomu mizí. Výsledný obraz je velkým množstvím překrývajících se stop, 
z nichž povstává nově formovaný řád s různě nastavenými konotacemi. 
Záleží na míře odosobnění a odstupu od média, aby se obnažil jeho funda-
mentální základ – konstruktivní princip. Po smyslu tohoto „konstruktivního 
principu“, stejně jako po smyslu „konstruovaných pojmů“, které tento princip 
„společensky usazují“, se Dub ptá. Autorova díla a jejich konstelace odpo-
vídají objektům-kvízům, jež v jiné podobě, více odpovídající současnosti, 
v určité analogii odkazují na tradiční otázky kladené bájnou Sfingou.

Co je pro současnost umělecké dílo, jak se formátuje (formát, 
rám), čím je jeho kapacita a jak a čím je kontaminovaná? Jednu z od-
povědí nabízí Mario Periola, když píše o „sex appealu neorganického“: 
„Neorganický totiž není pouze nerost, ale i to, co je mrtvolné, mumifikované, 
technologické, chemické, obchodovatelné a také fetiš. Takto se odhmotní, 
stane se něčím abstraktním a netělesným, aniž se však proto promění v cosi 
imaginárního a ireálného; naopak za všemi těmito podobami neorganického 
působí vzor toho, co je nanejvýš reálné a účinné, totiž peníze.“ Také Periola 
se vrací ke slavné studii Waltra Benjamina Umělecké dílo v době své tech-
nické reprodukovatelnosti, když poukazuje na proměnu tradičního umělec-
kého díla s jeho neopakovatelnou identitou v moderní formy uměleckého 
vyjádření: „Benjamin tento jev popisuje jako ztrátu aury a kultovní hodnoty; 
jejich místo zaujala hodnota vystavovací, tj. zdůraznění spektakulárního 
rozměru díla, jež posléze zastíní jeho estetickou specifičnost.“

Petr Dub právě tím, že podpořil v díle samotný proces, tedy 
časový princip, rychlost, která modeluje, a konstelační proces, v němž 
zaznívá právě „vystavovací hodnota“ expozičního celku, rozkrývá a nahlíží 
samotné principy spektáklu mimo jeho konkrétní ideologické usazení. Autor 
se pohybuje v oblasti prvotní, zakládající koncepce a konstrukce spektáklu. 
Poodhaluje nám tak v evokovaných modelových situacích skryté zázemí 
toho, co se v současné vizualitě projevuje jako manipulativní, a čím jsme 
sváděni ve svém vnímání z cesty svého reálného času do vše-pohlcujícího 
času virtuálního.                                        

Petr Vaňous
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 THE AESTHETICS OF SEDUCTION                         We live in the age that is not 
only hostile to contemplation, reflection, rumination, meditation, but that, 
in its quickening pace, weakens and dissolves the very functions of critical 
tools necessary for even the basic knowledge of the world. Behind all this 
lies technical reproducibility, the speed of its realisation and – as a result 
– the absence of identity in the tangle of multidirectional relationships. In 
the age of information acceleration (in the words of Paul Virilio) the present 
ways of perception are in jeopardy as we have no time nor the room for 
reflection in order to take measure of the constantly swelling information 
smog. This situation blocks self-reflection on both ends – the artist, as well 
as the audience (if not the society as a whole). Ways of their mutual commu-
nication are changing, growing more problematic. How to accept, or refuse, 
something, how to decide and to “have an opinion on somethingˮ in the 
age replete with temptations and unconfirmed, constantly superimposing 
information and diverting strategies? The status of attention and, along 
with it, the critical angle, are essentially in danger, being too static. They are 
transformed into another, impure – for being operational – quality. They are 
contaminated by unaccepted, unknown heterogeneity which endangers 
existence of any working, let alone creative, concentration. Human work, 
just like the creative act, is becoming estranged from man at such speed that 
one must wonder about their purpose. Everything either gets taken up, or 
falls into an oblivion, all too fast. The world of cultural production and visual 
culture, like society, moves in sharpened polarities and they in turn influence 
its shape and forms of existence. This, so it seems, are also the main matters 
thematized by Petr Dub in his work.

In order to get around painting in its staticity, Petr Dub enters 
the realm of visual culture treating it as a space of variable media subsets. 
Characteristic here is the mutual perviousness in conjunction with pro-
to-formative principles of liquidity – analogically flowing data channels 
which solidify into hybrid forms (unlike the idealized Euclydian geometry 
which rationalizes space and binds it through this rationalisation). In these 
forms the “perviousnessˮ solidifies. Each moment of such a “formative sit-
uationˮ refers above all to the very process of establishment of the world of 
forms and it is thus realized as one of infinite number of examples-situations. 

In order for this “infinity to be adapted, appropriated, yet not by the 
spectacle but by the author so that it will not become either entropic nor 
purposeless, the author puts into the process as his authorial code various 
principles of pre-determined rationalization – the principle of selection on 
the basis of shape similarity, constructional homogeneity, colour enhance-
ment, principle of orientation, relationship constelation, etc. The result are 
sets of works which are self-similar based on pre-defined properties. They 
form “groupsˮ (term used by Jean Piaget). These groups are then carriers 
of properties which they generate, reveal, multiply and expand in chains 
and variable constellations. Constructive principles entered into the bases 
of these works-elements are subjected to another phase of research by 
being demonstratively manipulated (the exhibition) and, based on these 
formal manipulations, further levels of spatial relationships are revealed 
and examined (photo documentation as a pure outcome without words; 
distribution of relationship ties in space). The entire creation process is 
strictly guarded against contamination by ideologic elements of a period 
spectacle. The author critically goes after its form – after “construction, and 
“construction-making, which he attempts to make more present. Parallel 
with this practical side of activity there also takes place its retroactive 
reflection leading to theoretical questions asking about ways of methodic 
description of the work and the purpose and the capacity of interpretation 
of the work as such participating in functional communication with the 
audience. Is is even possible to reach a consensus in this communication? 
And if so, to what degree does it possess the false nature of a spectacle? 
The author thinks about his work in concepts. He thus consciously keeps 
his distance from work which he creates in a manner of experimentation 
with a pre-determined concept. He methodically instrumentalizes the work 
process itself. In this way he gets “insideˮ the spectacle and also reveals 
its other constitutional causes. He touches upon the current problem of 
general discourse, validity of the terms themselves, and the interpreta-
tional language, which are, in the age of the so-called post-media situation, 
characterized by permanent data entries and visual interventions into 
human consciousness, and subjected to either incomprehensibility as 
a result of accelerated and permanent distribution, semantic vagueness 

(overstratification of meaning), or the process of contamination by various 
ideologies which follow their own interests and agendas. The interpreta-
tional (critical) language turns into operational (teleological) language. The 
work of art in general today seems to have from the beginning integrated 
into itself this actuality and through its structure has been open to various 
forms of external manipulation for the simple reason that it wants to remain 
capable of being competitive.

The further the artefact moves away from the author, the closer 
it gets to becoming a product. It takes over its mimicry. The level of dep-
ersonalization of artwork corresponds to the level of following as many 
general principles as possible in the area of interhuman culture, part of 
which are different kinds of relationships, production, and communication. 
What remains apparent is the fact that Dub‘s initial artistic experience stems 
from the format of painting. From there comes the dialogic relationship to 
the painting framework that is the outlet to his “pre-manipulatedˮ shifts 
and deformations, and the relationship to the wall, against which especially 
are the manipulations pursued. The current interest of the author leads 
toward questions of media capacity, ie. ability to absorb, contents, terms 
of a particular medium, yet in a processual, rather than static, sense. Dub 
is thus fascinated by dynamic processes and possibilities of absorption, 
encompassment, containment, assimilation, by that which, so to speak, 
fits in within a given medium, and how, what it is composed of, constructed 
by – from both the inside and the outside – in its validity/comprehensibility, 
what defines it as its contents, but what also destroys it, transforms, alters 
and estranges in its own essence. What is being thematized here are both 
the media overlap, and – negatively – also the media demnarcation line, 
a moment, most often demonstarted by the author through the transfor-
mation of a painting into an object. The negative imprint of Dub‘s original 
painter‘s experiences can be perceived In processuality and its methodic 
accentuation, since painting and its way of realisation is nothing other than 
succession of operational phases that correct former images – records 
which disappear as a result. The consequent painting is a large number of 
superimposed impressions out of which arises a newly formed order with 
variously set connotations. It depends on the level of depersonalisation and 

distance from the medium in order to expose its fundamental base – the 
constructive principle. Dub is asking about the meaning of this “constructive 
principle, as well as the meaning of “constructed terms which “socially 
establish this principle. The author‘s works and their constellations cor-
respond to objets-quizes which, in a different form, more relevant to the 
present, refer to traditional questions asked by the mythical Sphinx. What is 
a work of art today, how is it formed (format, frame), what is its capacity and 
how and with what is it contaminated? One of the answers is proposed by 
Mario Periola when he writes about the “sex appeal of the unorganic: “The 
unorganic is not merely a mineral but also that which is cadaverous, mummi-
fied, technological, chemical, tradeable, and also a fetish. Thus it becomes 
insubstantial, turns into something abstract and incorporeal, without turning 
into something imaginary or unreal; on the contrary, behind all these facets 
of the unorganic there is at work a paradigm of that which is utmost real and 
effective, namely money. Periola too returns to the famous study by Walter 
Benjamin The Work of Art in the Age of Mechanical Reproduction when 
he points out the transformation of traditional work of art with its unique 
identity into modern forms of artistic expression: “Benjamin describes this 
phenomenon as a loss of aura and cultic value; their place has been taken by 
the exhibitory value, ie. emphasis on the spectacular aspect of the artwork 
which consequently upstages its aesthetic specificity.

It is precisely because Petr Dub supports the process itself in 
a work of art, that is, the time principle, speed, which models, and the con-
stelational principle, in which resonates the “exhibitory value of the exposi-
tionary whole, that he unfurls and decodes the very principles of a spectacle 
beyond its concrete ideologic fixation. The author operates in the realm of 
the primal, fundamental conception and construction of a spectacle. He 
thus unveils for us in his evocative model situations the hidden background 
of that which in today‘s visuality manifests itself as manipulative and by 
which we are seduced in our perceptions away from the course of our real 
time into the all-absorbing virtual time.                         

Petr Vaňous
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CO VŠECHNO BYCHOM MOHLI UDĚLAT,  
POKUD BYCHOM NEVĚDĚLI JAK

GALERIE TIC, BRNO, 2013, KURÁTORKA MARIKA KUPKOVÁ

CO VŠECHNO BYCHOM MOHLI DĚLAT, 
POKUD BYCHOM NEVĚDĚLI JAK

CO VŠECHNO BYCHOM 
MOHLI DĚLAT, POKUD 

BYCHOM NEVĚDĚLI JAK

CO VŠECHNO BYCHOM MOHLI DĚLAT, POKUD BYCHOM NEVĚDĚLI JAK                        Intervence na interpretaci autorských pojmů „ideologická paměť“ 
a „sociální nevědomí“. Instalace odkazují k dílu britského sociologa Davida Harveyho, který se věnuje převážně výkladu postmoderních politických a eko-
nomických procesů. Harveyho práce pro Duba představuje inspirační zdroj postihující globální provoz a aktuální krizi kapitalistického systému, který autor 
využívá pro demonstrování konfliktu mezi zobrazovací metodou a abstrahováním v současném umění, v obecnější rovině také konfliktu mezi zdrojovými 
texty a jejich „svévolnou“ interpretací či mytizací.                                                 

Marika Kupková

WHAT ALL WE COULD DO, IF WE DIDN’T KNOW HOW TO                        Intervention on the interpretation of the author’s concepts of “ideological memory” 
and “social ignorance”. The installation refers to the work of a British sociologist David Harvey, who focuses mainly on the interpretation of postmodern poli-
tical and economical processes. For Petr Dub, Harvey’s work represents an inspirational source affecting global operation and present crisis of capitalistic 
system which is used by the author as a means for the demonstration of the conflict between visualisation method and abstraction in contemporary art, in 
more general level, also, between source texts and their “willful” interpretation or mythisation.                                           

Marika Kupková
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HANDICAP NA 9HANDICAP NA 9                        Golf kromě samotného sportovního prožitku přináší i bohaté společenské aktivity a kontakt s přírodou. Vnímáme ho jako sport 
pro každého, jako sport, který lidem umožňuje sdílet společné zážitky bez ohledu na věk, pohlaví či sociální status. Ve světě už golf dávno není brán jako 
sport pro společenskou smetánku a my bychom rádi dosáhli podobného posunu v myšlení i u nás. Golf posiluje vztahy a komunikaci mezi lidmi, rozvíjí 
smysl pro fair play, učí otevřenosti a podporuje ohleduplný přístup k přírodě. Domníváme se, že tyto hodnoty jsou společensky důležité, sami je vyznáváme, 
a proto jsme si vybrali golf. (Stratex Communication)

HANDICAP DOWN TO A 9                        Golf, apart from the sporting experience, provides a rich social activity and contact with nature. We consider it a sport 
for everyone, one that enables people to share common experiences, regardless of age, gender or social status. Around the world, golf is no longer seen 
as a sport for high society and we would like to achieve a similar shift in thinking also in our country. Golf strengthens the relationship and communication 
between people, develops a sense of fair play, openness to learning, and promotes a thoughtful approach to nature. We believe that these values are socially 
important, as we ourselves believe in them, and therefore we have chosen golf. (Stratex Communication) HANDICAP NA 9 BERLÍNSKEJ MODEL, PRAHA, 2014, KURÁTOR RICHARD BAKEŠ

PETR DUB ISBN 978-80-908472-7-9 199198

199198



NEKONEČNÝ MYSLIVEC  A SAMOLIBÝ KARTOGRAF
NEKONEČNÝ MYSLIVEC A SAMOLIBÝ KARTOGRAF                        Tento 
rozhovor měl být původně směřován k právě probíhající výstavě Petra 
Duba v pražské galerii Kvalitář. Aktuálně však vyšla autorova monogra-
fická studie – disertační práce obhájená na FaVU VUT v Brně – Vybrané 
postkonceptuální přístupy v současné české malbě, která by mohla mít 
zlehčený podtitul „Jak se to chová“ nebo „Jak se to hraje“. Prostřednictvím 
problematické pozice „starého“ média malby autor charakterizuje povahu 
současného českého vizuálního umění a místního institucionálního pros-
tředí. Nedalo se odolat. Následující rozhovor se vztahuje nejen k Dubovým 
uměleckým postojům, ale také k jeho názorům na „to“. Tedy na obecnější 
soustavu současných uměleckých a výkladových trendů, viděnou však 
z předpojaté pozice insidera. K „tomu“ ostatně odkazuje i název výstavy 
v Kvalitáři: Rehabilitace v podmínkách mimosoudního vyrovnání spotřebitel-
ských sporů.         

K                        Zadala jsem si krkolomný název tvé výstavy do vyhledávače, 
abych zjistila, k čemu se odkazuješ. Vyjely mi komentáře k současné legis-
lativě EU v rámci zjednodušování reklamace nákupu a odstoupení od kupní 
smlouvy. Pokud správně chápu tuto metaforu, kdy můžeme umění zaměnit 
za produkt a recipienta za spotřebitele, pak narážíš na nedostatečnou 
schopnost současného umění uspokojit diváka?

D                        Správně – Google odpověď! Několik posledních let trpím 
obsesivní představou, že naše společnost ztratila schopnost dešifrovat 
nebo vytvářet nové informace. Ale o to více dohledáváme referenční pole, 
které by umožňovalo podobné odcizení popřít a legitimizovat dnešní vizuální 
dyslexii. A o tom jsou všechny mé pokusy vyrovnat se s kategoriemi jako 
„malba“ nebo „umění“. Během instalace této výstavy se v galerii zdržel 
člověk, který zapojoval novou elektroinstalaci. Když vypozoroval, že k vys-
taveným objektům patřím, osmělil se a řekl mi: „No, nic moc. My jsme s touhle 
reflexní textilií v televizi pracovali už před několika lety.“ Měl tím pochopitelně 
na mysli běžné malířské plátno, okolo kterého chodil celý den. Jen o několik 
hodin později mne pak na vernisáži diskrétně upozornil rodinný právník, že 
z legislativního hlediska nedává název výstavy smysl. Na chvíli jsem se jako 
autor cítil náležitě hrdě, jak dovedu svoje objekty programovat, kolik iluze 
a možného prostoru interpretace dokážu vytvořit. Později ale přijde zákonitě 
ona kocovina, ve které si nelze než přiznat, že role současného umění je 
mezi celospolečenskými výzvami velmi sporná, a to zejména s ohledem na 
tradiční chápání (ne)odpovědnosti umění.

K                        Jaké současné celospolečenské výzvy máš na mysli? 
 A existují vůbec?

D                        Kdysi mne zaujal komentář Václava Bělohradského, ve kterém 
tvrdí, že naše společnost už nové výzvy nepřijímá, „že nám nejde o to, letět 
na Mars, ale mít doma chytřejší lednici než tu současnou…“ Jenže tvoje otáz-
ka je jako nastavené vidle. Před uměleckým vzděláním jsem rok studoval 
arteterapii a v kruhu bylo běžné, že když jeden z nás nepřinesl domácí úkol, 
selhala celá skupina. Tenhle vztah mezi osobním a kolektivním se snažím 
si v sobě až pedanticky podržet. Za zásadní výzvu pro naši společnost 
považuji vědomí hodnoty individuality a odpovědnosti za správu kolektivu. 
Rozpoznání vlastní sociální role. Výzvou je nebýt „pornopolitikem“, nebo 
například umět v české restauraci uvařit kvalitní jídlo a přinést ho hostovi na 
stůl s úsměvem, podobně jako být burzovním makléřem, který neprodává 
vlastním klientům „sračky“ jen proto, aby mohl svůj byt na Manhattanu 
posunout o dvacet pater výš… Podle mě je západní svět společností bez 
respektu k sociálním funkcím, ze kterých je tato společnost složená, a o to 
více je zavazující vědomí jejího globálního propojení.

K                        Vraťme se ještě k titulu výstavy. Tato výpůjčka stylizuje autorskou 
výstavu aktuálních prací Petra Duba do náročnějších kulturologických 
odkazů. Její užití mi připomíná „nekonečnou“ etiketu, kde sedící myslivec drží 
v ruce láhev se stejným vyobrazením sedícího myslivce atd. Tento příměr má 
dvojí uplatnění: jednak upozorňuješ na jev, který ale sám příkladuješ právě 
tím, jakým způsobem na něho poukazuješ; jednak se týká tvého výrazně 
sebereflexivního přístupu k umění.

D                        A co se vlastně cyklí? Umělecký provoz? V domácím prostředí 
jsme si navykli na stav, ve kterém existuje profesionální obec v různých 
kmenových příslušenstvích (ateliéry, galerie, teoretická pracoviště atd.), 
jež neřeší, že existují alarmující měrou mimo běžnou společenskou realitu. 
Politickým reprezentacím naopak nepřijde zvláštní, že nemalá část resortu 
kultury funguje jaksi setrvačně a sama o sobě. Považuji tuto situaci za velmi 
nebezpečnou pro obě strany, ale protože profesně patřím do umělecké 
obce, je mi vždy milejší kritizovat její nedostatky či vlastní umělecký provoz 
než obecně brblat o tom, jak u nás nefunguje kulturní politika státu. Co tedy 
vlastně současné umění dělá? Zdobí? Baví?

K                        Ani jedno z toho.

D                        Zaplňuje galerie, byty, živí své vykladače, kurátory, obchodníky 
s uměním nebo dokonce naplňuje parametry „aplikovaného výzkumu“ ve 
snaze stát se rovnocenným partnerem vědeckých oborů? Ale hlavně: Co 
by optimálně dělat mělo? Na podobné otázky jistě jen těžko odpoví politici 
nebo kulturní strategie státu. Tvůj dotaz lze ovšem vztáhnout i na mnou 
tematizovaný problém „jak naložit se současným obrazem“. Komu patří? 
Autorovi, galerii, divákovi, teorii umění, nebo dokonce pouze případnému 
kupci? V každém případě je hybridní komoditou v různém slova smyslu, 
a jestli je podle mého mínění třeba v domácím prostředí něco „rehabilitovat“, 
pak především relevanci různých perspektiv.

K                        Co by umění „mělo dělat“? Některé tvé umělecko-noetické 
otazníky jako by vyskočily z první poloviny minulého století.

D                         Fakt, že se nějaký problém nepodaří vyřešit, přece neznamená, 
že přestane existovat! Být umělcem je docela zvláštní mix ojedinělé svo-
body a egoismu. Ten navíc často zahrnuje nutnou dávku pokrytectví, scho-
pnost nevidět, neslyšet nebo jaksi vědomě zapomenout. Jakkoli nesdílím 
představu některých mých kolegů, že jsou na rozdíl od zbytku společnosti 
vyvolení, nedokážu se oprostit od potřeby ptát se po základních pravidlech 
hry. Předpokládám, že se většina chirurgů před operací nemodlí, ale docela 
jasně vědí, co mají a budou v následujících minutách dělat. Na rozdíl od nás 
si navíc nemohou dovolit onen luxus ptát se, proč vůbec léčit. A teď bychom 
mohli začít od nuly tvrzením, že umění přece žádnou jasnou společenskou 
funkci dávno nemá. Boris Groys tvrdí, že otázka, co je současné umění, 
implikuje otázku, co je současnost, a pojem současnosti podle něho přiro-
zeně reprezentuje potřebu prodloužit reflexi, nebo docílit odkladu analýzy. 
Takže současnost je podle něho nakonec „potenciálně neurčitou periodou 
odkladu“.

K                        Po nekonečném myslivci mě napadá další příměr, tentokrát 
k textu tvé disertace, která je věnována současným malířským přístupům. 
Jsi kartograf: tvoříš mapu uměleckého provozu, v níž mísíš různé záznam-
ové metody. Trochu samolibý kartograf. Sociologii a filozofii o světě umění 
a komparační rozbory děl vybraných malířů doplňuješ vlastním mírně 
ironickým manifestem „Jak namalovat postkonceptuální obraz“. Tvoje 
mapování vlastně směřuje k vymezování tvé vlastní pozice v mapě, i když ses 
do ní nezaznačil.

D                         Pro pořádek: mou disertační práci nelze zaměňovat za knihu, 
která vychází v edici FaVU. Text vznikal jako doplněk mé autorské práce, 
vlastních výstavních aktivit a organizace přednáškového cyklu REWIND ve 
spolupráci s Moravskou galerií v Brně. Navíc se jedná o exemplární případ 
textu, kdy se umělec rozhodne spasit svět svým „osvícenectvím“. Ale vážně, 
samotný systém doktorandského studia logicky vyžaduje formalizovaný 
výstup a v mém případě tak na jeho konci stojí kniha, jelikož uspořádat jako 
výstup Ph.D. studia autorskou výstavu by mi připadalo jako zbabělost. Za 
text se ovšem mohu postavit do té míry, do které napadá černá místa na 
mapě. Ať už jde o samotný pokus upozornit na dílčí schodek interpretace 
současného obrazu nebo jednoduchou referenci k zajímavým světovým 
autorům. Ze školního prostředí jsme ještě stále navyklí na hodnocení 
a hledání optimálních parametrů, jenže právě ony se mohou stát cestou 
do tmy. Domácí kritika pro mne selhává především ve schopnosti být 

opravdu kritickou, což ve své podstatě nevytváří dialog, ale hlučné ticho, 
zatímco umělci zase selhávají ve schopnosti proklamovat. Jako by se ony 
tradiční role vyměnily – umělci se zaobírají mravenčí prací posunout kuličku 
o milimetr směrem do kopce a teoretici snahou o legitimizaci něčeho, co 
sami dávno prohlásili za mrtvé. Obávám se, že když ve svých přednáškách 
promlouval o současném umění Jean Baudrillard nebo – abychom neod-
bíhali z domácí situace – Miroslav Petříček či Václav Bělohradský, zastali 
ve vší úctě mnohem více práce, než celoroční výkon redakce časopisu 
Ateliér. Problém nicméně není pouze v médiu, ale pochopitelně v reakčnosti 
sdělení, nebo lépe řečeno v jeho dosahu. Obdivuji filozofii pro její schopnost 
vymezení konfliktu, která by nakonec měla být vlastní i umění. Podobně jako 
víc, než na teorii umění věřím v budoucnost vizuálních studií.

K                        Už podruhé si v našem rozhovoru použil přívlastek „optimální“.  
To nebude náhoda nebo jen slovní vycpávka.

D                        Vrátím se k příměru samolibého kartografa. Na mapě si špend-
líkem označuje místa, která nikdy sám neviděl, ale musí se spolehnout na 
dostupné informace těch, kteří vytvořili mapy cizích krajů před ním. Podle 
mne existuje obrovská propast mezi uměleckým dílem a jeho interpretací. 
Teoretiky či historiky svazují pravidla – umělce pouze očekávání. A „optimál-
ní“? Jedna z mých starších věcí se jmenuje Tunning. Jde o tři dřevěné desky, 
které běžně slouží jako školní podložky pro namočený papír oblepený 
páskou, na který se pak podle zadání kreslí nebo maluje zátiší s lebkou, 
nahá modelka atd. Myslím, že celý tvůrčí proces lze snad brutálně, ale o to 
upřímněji zredukovat na vztah mezi tou čistou (startovací) plochou, proce-
sem „ladění“ a předpokládaným výsledkem. Jeden z prvních triků, který tě 
jako malíře naučí, je nepoužívat bílé pozadí, což lze ve své podstatě označit 
za podvod, protože tím okamžitě vytváříš impresi a jako autor manipuluješ 
divákem. Takže v mém podání jsou na těch dřevěných deskách natažena 
a na hřebících napnuta plátna s centrálními monochromními pruhy ze 
syntetických laků, které se používají pro zdobení závodních aut, přičemž 
reference k těmto objektům nespočívá ani tak ve hře se změnou nebo trans-
formací formátu a materiálu, ale ve stereotypu, který běžně vídáme v jiném 
profesním prostředí. Velká část mé práce je založena na hledání poměru 
mezi abstraktním a konkrétním sdělením – odtud i názvy mých cyklů, jako 
jsou TRANSFORMERS nebo HYPER-HYBRIDY. Jsem smířený s tím, že 
nelze ignorovat obsah obrazu, který podle mne stojí vždy mimo jeho reálnou 
podobu.

K                        V rámci zmíněného kvazi manifestu „Jak namalovat post-
konceptuální obraz“ stanovuješ rozdíl mezi konceptuálním a postkon-
ceptuálním. Vytváříš si na sebe past užití konsensuálních pojmů bez 
dostatečné návaznosti na historický kontext. Za každou činností navíc 
stojí nějaká koncepce. Nebylo by vhodnější nahradit (post)konceptuálnost 
sebereflexivitou?

D                        Spálil jsem spoustu času hledáním exaktního předělu či události, 
která by ve světovém umění určovala „před“ a „po“. A odpovědně mohu 
říci, že docela marně, protože jsem nenarazil na jediný výklad, který by měl 
v podobné klasifikaci jasno. Samotný název knihy je tak do značné míry 
zavádějící. Pokusil jsem se proto alespoň sestavit modelové relace autor-
ských přístupů, na kterých lze demonstrovat především posun interpre-
tačního kontextu od konceptuálního umění. To pochopitelně tradiční malbu 
odmítlo. Ale za posledních šedesát let – skrze různé hybridní formy něk-
terých malířských přístupů – dokázala malba ve své podstatě obdivuhodně 
absorbovat proběhlou revoluci v postmoderním umění a vrátit se zpátky 
zadními dveřmi. Výsledkem je tvrzení, že současná malba se nenachází 
v o mnoho větší krizi než současné umění jako celek. Vynikajícím příkladem 
může být působení dvojice Michael Baldwin & Mel Ramsden, která pod 
značkou Art & Language obratně zacházela s malbou i v době, kdy byla 
teoretickým tabu. Určitá nečasovost jejich práce je v diskutovaném kontextu 
fascinující a přiznáme-li možnost konceptuálního osvobození od historické 
tradice malby při využití malířského slovníku, pak už chybí jenom krůček 
k malbě Daniela Richtera nebo k výstavám Personal Structures. Celý vlastní 
text jsem ovšem od počátku vnímal jako příležitost udělat si sám jasno 

v pojmech, které kolem nás běžně plují, ale nejsou nijak ukotvené. Cílem mé 
práce nikdy nebylo vytvořit novou klasifikaci, ale především upozornit na to, 
jaké malířské formy mohou plnohodnotně koexistovat v rámci celé skupiny 
umění.

K                        Hranice mezi teoretiky, kurátory a umělci je čím dál vágnější. 
Přesto je stále působivá legenda třeba o francouzské nové vlně ve smyslu 
„z teoretika umělcem“. Její příslušníci odmítali konzervativní vysokoškolské 
vzdělání a vytvořili si vlastní publikační platformu, která předurčila jejich 
následnou, a navrch úspěšnou uměleckou činnost. Jak ovlivnila poměrně 
rozsáhlá formulace úvah o médiu malby tvou uměleckou činnost? Víš teď 
lépe, jak na to?

D                        Před několika dny jsem začal sestavovat žádost o stipendium 
Pollock–Krasner a hned na titulním indexu jsem narazil. Poprvé jsem 
závazně vyplňoval titul Ph.D. do formuláře, který spravuje organizace 
působící v odlišném kulturním prostředí, což pro neznámého hodnotitele 
posouvá kontext mé práce spíše do oblasti teorie než umělecké praxe. 
U daného stipendia se navíc paradoxně jedná více o handicap než o výhodu, 
protože nadace podporuje pouze specifické oblasti volného umění, a nikoli 
video, intermédia, konceptuální projekty atd. Podobně absurdně ve mně ut-
kvěla upřímná otázka Davida Kořínka pro březnový Artmix: „Hele, proč jsou 
najednou všichni malíři chytrý?“ Osobně považuji oba stavy za poněkud 
trpké vítězství. Na FaVU jsem se dostal v době, kdy se do malířských ateliérů 
hlásilo v průměru na sedmdesát uchazečů. Většina z nich uměla malovat 
výrazně lépe než já a na škole jsem v tomto duchu zažíval první tři roky peklo. 
Za posledních deset let se ale systém změnil natolik, že hrozí implozí rozu-
mu. Vizi nadcházející reality, kdy se na vysokých uměleckých školách budou 
pohybovat výhradně pedagogové olepení tituly, považuji za stejně smutnou 
jako stav, ve kterém jsem začínal já – „prostě maluj a ono se to ukáže!“ Na 
jaře letošního roku jsem měl možnost navštívit několik uměleckých škol 
v New Yorku, kde je běžnou praxí, že škola stojí na práci malého interního 
akademického kolektivu, zatímco krev do žil jí pumpují významní světoví 
umělci z praxe, kteří považují působení s propůjčeným titulem za prestižní 
stejně jako za přirozeně časově omezené. Tamní prostředí navíc nepovažuje 
za sektářské a nepřijatelné, aby člověk vedle dráhy umělce – která je pro 
běžného Američana srovnatelně, a ne-li více, finančně náročná jako ostatní 
obory – zvažoval i jiné životní možnosti. Přijde mi o to zajímavější, že se 
i přesto někteří lidé – například Mathew Barney – nakonec rozhodnou pro 
dráhu umělce, a nikoli pro kariéru plastického chirurga. Všechno, co jsem 
řekl, ovšem nic nemění na faktu, že současné umění je více než čímkoli jiným 
institutem. Nejenže neexistuje bez přítomnosti diváka, ale navíc potřebuje 
proces permanentního dokládání oprávněnosti vlastní existence. V dobrém 
i zlém slova smyslu.

K                        Jakou „jinou životní možnost“ než tu uměleckou vidíš pro sebe?

D                        Je to zvláštní, ale doktorát pro mne znamenal především určité 
usmíření se sebou samotným a o to více mne baví „postavit se k roli umělce 
čelem“. Dlouho mi trvalo sžít se s představou, že bych měl být „pouze 
umělcem“. Léta jsem pracoval ve vrcholové gastronomii, vedl jsem univer-
zitní oddělení vnějších vztahů a marketingu, pro FaVU jsem několik let psal 
projekty, prošel jsem několika funkcemi v rámci různých akademických 
senátů a Rady vysokých škol. Obecně jsem jaksi postižen něčím, co bych 
mohl nazvat „obsesivním organizačním tikem“ – kdekoli se zabydlím, začnu 
být nervózní z věcí, které by podle mého mohly fungovat lépe. Před spaním 
se občas u počítače trápím novinkami z české kotliny a ráno se pak probou-
zím s pocitem, že bych alespoň na čtrnáct dní mohl být skvělým ministrem 
kultury.

Interview Mariky Kupkové s Petrem Dubem, publikováno
na www.artalk.cz pod názvem Umění živí své vykladače, 2013
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THE ENDLESS HUNTER AND THE SMUG CARTOGRAPHER                        
This interview was originally supposed to be focused on the current exhi-
bition of Petr Dub in Prague’s Kvalitář Gallery. However, the author’s mon-
ograph (a dissertation defended at the Faculty of Fine Arts of the Brno 
University of Technology) entitled Selected Post-conceptual Approaches 
in Contemporary Czech Painting has just been published, which could be 
subtitled “How it behaves” or “How it plays out”. Through the problematic 
position of the “old” medium of painting, the author characterises the nature 
of contemporary Czech visual art and the local institutional environment. 
It was impossible to resist. The following conversation relates not only to 
Dub’s artistic positions, but also to his views on “it”. This means, on a more 
general set of contemporary artistic and interpretive trends, seen, how-
ever, from the biased position of an insider. After all, the title of the current 
exhibition in the Kvalitář Gallery, Rehabilitation in Terms of Out-of-court 
Settlement of Consumer Disputes, refers to “it”.                  

K                        I put the over-complicated exhibition title into the web search 
engine to find out what you are referring to. I got many commentaries to 
current EU legislation discussing claim proceedings and right to withdraw 
within the cooling-off period. If I understand this metaphor well, when art be 
can exchanged for a product and recipient for a consumer, then do you refer 
to the incapability of contemporary art to satisfy a viewer?

D                        Right – Google answer! During last few years I have been 
suffering from an obsessive imagination that our society has lost the 
capability to decode or create new information. But, as a result, we look 
more and more for referential fields that would enable us to deny similar 
estrangement and to legitimise current visual dyslexia. And this appears 
in all my attempts to cope with categories as “painting” or “art”. During the 
installation of this exhibition, a man who was connecting the wires stayed 
behind. When he noticed that I belonged to the exhibited artworks, he dared 
to tell me: “Nothing special. We worked with this kind of reflexive textile in the 
television a few years ago.” Of course, he was thinking of a common painting 
canvas that he was walking around all day. Only a few hours later, a family 
lawyer warned me discretely that from the legal point of view, the exhibition 
title did not make any sense. For a while, I felt quite proud of how I was able 
to programme my objects, or how much illusion and possible space for 
interpretation I was able to create. Later on, hangover inevitably comes, 
after which it is not possible to do anything else than to admit that the role of 
contemporary art is very controversial among the whole society, mainly with 
respect to the traditional (non)responsibility of art.

K                        Which contemporary social challenges do you have in mind? 
And do they even exist at all?

D                        Once I was intrigued by Václav Bělohradský’s comment, in which 
he claims that our society does not accept our challenges, “that we do not 
want to go Mars but our goal is to have an even smarter fridge at home”… 
However, your question is something of a pitchfork turned in my direction. 
Before I started to study art, I studied art therapy and in the circle, it was 
quite usual that when one member did not come prepared, the whole group 
failed. I try to retain within me this relationship between the individual and 
the collective, maybe too anxiously. What I consider the most significant 
challenge for our society is the awareness of the value of individuality and 
the responsibility of an administration for the collective. One’s own recog-
nition of their own social role. The challenge is not to be a “porn-politician” 
or, for instance, to cook good quality meal in a Czech restaurant and serve 
it with a smile on one’s lips, just like an stock-exchange broker who does not 
sell his clients “shit” only in order to be able to move 20 floors higher up on 
the Manhattan. In my opinion, the Western society is a society that lacks 
respect of social functions on which this society is built, and that is why the 
awareness of its global interconnection is more committing.

K                        Let’s return to the title of the exhibition. This borrowing stylises 
the author’s exhibition of current works by Petr Dub into more demanding 
culture-logical references. Its use reminds me of the „infinite” label on a bot-
tle on which there is a hunter with a bottle with the same image of a hunter in 
his hand, etc. This simile has two applications: on the one hand you point out 
a phenomenon, which you exemplify by the way you are referring to it; on the 
other, it relates to your extremely self-reflexive approach to art.
D.: And what is it that in fact cycles? Artistic operation? In the domestic envi-
ronment, we get used to a state in which there is the professional communi-
ty in different tribal affiliations (studies, galleries, theoretical working places, 

etc.), which are not concerned with the fact that they exist to an alarming 
extent away from ordinary social reality. Political representations on the 
contrary do not see as strange the current state of culture, the fact that the 
cultural resort works somehow in a state of inertia. I consider this situation 
very dangerous for both parties. However, I belong to the artistic community, 
for me it is more pleasant to criticise its imperfections or the artistic opera-
tion itself than to complain about that the cultural state policy does not work 
at all. What does contemporary art do? Does it decorate? Does it entertain?

K                        None of the above.

D                        It fills up galleries, flats, feeds its interpreters, curators, art entre-
preneurs, or even does it fit the parameters of applied research in an effort 
to become an equal partner of scientific fields? But above all: What should 
be optimally done? Such questions can hardly by addressed by politicians 
or cultural state strategies. Your question can also be applied to the problem 
I thematise, which is “how to treat the contemporary image”. Who does it 
belong to? To an author, gallery, viewer, theory of art, or a potential buyer? 
In every case, it is hybrid commodity in various sense of word and if there is 
a necessity, in my opinion, to rehabilitate something in the domestic environ-
ment, then it is especially the relevance of various perspectives.

K                        What should art do? Some of your artistic noetic questions seem 
as if they sprung up from the first half of the last century.

D                        The fact that a certain problem cannot be solved does not mean 
that it has ceased to exist! To be an artist is a strange mix of original free-
dom and egoism. The latter one, moreover, includes a necessary dose of 
hypocrisy, ability not to see, hear or somehow consciously forget. However, 
I do not share the view of some colleagues of mine that they are exceptional 
unlike the rest of the society; I am not able to free myself from the necessity 
to ask for the basic rules of the game. I suppose that the majority of sur-
geons do not pray before an operation, but they certainly know what they 
should do in the minutes to come. Unlike us, they can’t afford this luxury to 
ask why to heal. Now we could start at the point one with the claim that art 
does not have any social function. Boris Groys claims that the question of 
what contemporary art is implies questions what contemporariness is and 
the concept of contemporariness according to him naturally represents the 
necessity to extend reflection and to reach the postponement of analysis. 
So, the presence according to him is a “potentially nonspecific period of 
postponement”.

K                        After The Endless Hunter, I can think of another simile, this time 
to the text of your dissertation, which focuses on contemporary painting 
approaches. You’re a cartographer: you create a map of artistic practice, 
mixing different recording methods. A somewhat complacent cartographer. 
You complement your sociology and philosophy about the art world and 
comparative analyses of selected painters’ works with your own slightly 
ironic manifesto “How to Paint a Post-conceptual Painting”. Your mapping is 
actually aimed at defining your own position in the map, even if you haven’t 
marked yourself in it.

D                        For the record, my dissertation is not to be confused with 
the book published by the Faculty of Fine Arts. The text was written as 
a supplement to my author’s work, my own exhibition activities and the 
organisation of the REWIND lecture series in cooperation with the Moravian 
Gallery in Brno. Moreover, it is an exemplary case of a text where an artist 
decides to save the world with his “enlightenment”. Seriously, the system 
of PhD studies itself logically requires a formalised output, and in my case, 
a book stands at the end of it, since to organise an exhibition as an output 
of PhD studies would seem like cowardice to me. I can, however, stand 
behind the text to the extent that it challenges the black spots on the map. 
Whether it is a mere attempt to point out a partial deficit in the interpreta-
tion of contemporary painting or a simple reference to interesting world 
artists. From the school environment, we are still used to evaluation and the 
search for optimal parameters, but they can become a path to darkness. 
For me, domestic criticism fails above all in its capacity to be truly critical, 
which inherently creates not a dialogue but a noisy silence, while artists in 
turn fail in their capacity to proclaim. It is as if these traditional roles have 
been reversed, with artists engaged in the ant-like work of moving the ball 
a millimetre uphill and theorists trying to legitimise something they them-
selves have long since declared dead. I am afraid that when Jean Baudrillard 
or (not to digress from the domestic situation) Miroslav Petříček or Václav 

Bělohradský speak about contemporary art in their lectures, they are, in 
all due respect, doing much more work than the annual editorial board of 
Ateliér magazine. However, the issue is not only in the medium, but of course 
in the responsiveness of the message, or better said, in its reach. I admire 
philosophy for its capacity to define conflict, which should ultimately be in-
herent in art as well. Similarly, I have more faith in the future of visual studies 
than in art theory.

K                        This is the second time you have used the adjective “optimal” in 
our conversation. It’s not a coincidence or just a word padding.

D                        I’ll return to the simile of the smug cartographer. He uses a pin 
to mark places on his map that he has never seen himself, but he has to rely 
on the available information of those who have made maps of foreign lands 
before him. In my opinion, there is a huge gulf between a work of art and its 
interpretation. Theoreticians or historians are bound by rules, while artists 
only by expectations. And the “optimal”? One of my older things is called 
Tunning. It’s three wooden boards that commonly serve as school mats 
for wet paper taped over, on which one then draws or paints a still life with 
a skull, a nude model, etc., as assigned. I think the whole creative process 
can perhaps be brutally, but all the more honestly, reduced to the relation-
ship between that blank (starter) surface, the process of “tuning” and the 
intended result. One of the first tricks you learn as a painter is not to use 
a white background, which can be inherently called cheating, because by 
doing so you immediately create an impression and manipulate the viewer 
as an artist. So, in my rendition, the canvases are stretched and nailed on 
these wooden panels with central monochrome stripes of synthetic paint 
used to decorate race cars, and the reference to these objects is not so 
much in the play with change or transformation of format and material, 
but in the stereotype that we normally see in other professional settings. 
Much of my work is based on the search for a relationship between the 
abstract and the concrete message – hence the titles of my series such as 
TRANSFORMERS or HYPER-HYBRIDS. I’m resigned to the fact that one 
cannot ignore the content of an image, which in my opinion always stands 
outside its real form.

K                        In your ironic manifesto “How to Paint a Post-conceptual 
Painting”, you define the difference between the conceptual and the 
post-conceptual. You create a trap for yourself by using consensual 
concepts without sufficient relation to historical context. There is a concept 
behind every activity. Wouldn’t it be more appropriate to substitute (post) 
conceptuality by auto reflection?

D                        I spent a great deal of time searching for an exact divide or an 
event that would separate the “before” and “after” in the world art. And 
I could responsibly say that my efforts were in vain because I didn’t find one 
single explanation that would be clear with respect to the classification. The 
title of the book itself is misleading. Therefore, I tried to compose model re-
lations of author approaches, on which I could demonstrate mainly the shift 
of interpretation context from conceptual art. That understandably denied 
traditional painting. However, during last sixty years – through various hybrid 
forms of some artistic approaches – painting has actually reached out to 
absorb the completed revolution in postmodern art and to return through 
the back door. The result is a claim that contemporary painting does not find 
itself in much bigger crisis than contemporary art as a whole. An excellent 
example can include the work of the duo Michael Baldwin & Mel Ramsden, 
which under the trademark Art & Language treated the painting at the time 
when it was theoretical taboo. Certain timelessness of their work is at the 
discussed context fascinating and if we admit the possibility of concep-
tual liberation from the historical tradition of painting by the use of artistic 
dictionary, then we are just one step away from the painting of Daniel Richter 
or the exhibitions of Personal Structures. I perceive my whole text as an 
opportunity to be clear about the concepts around us, which, however, are 
not firmly anchored. The goal of my work has never been to create a new 
classification, but mainly to show which painting forms can fully coexist 
within the whole group of art.

K                        The divides between theoreticians, curators and artists are 
increasingly vaguer. Although the legend about the French new wave in 
the sense “from a theoretician to an artist” is very impressive, its members 
rejected conservative university education and created their own publish-
ing platform that predetermined their following and their successful art 
activities. How has the quite large formulation of ideas about the medium 

– painting – influenced your artwork? Do you now know better what to do?

D                        A few days ago, I began putting together a Pollock-Krasner 
scholarship application and right on the index page I had encountered 
a problem. The first time I filled obligatorily Ph.D. into a form that manages 
an organisation working in different cultural environments, which for an 
unknown evaluator shifts the context of my work into the theory rather than 
artistic practice. In addition to the scholarships, paradoxically, this is more 
of a handicap than an advantage, because the foundation supports only 
specific areas of free art and not video, intermedia, conceptual projects, 
etc. Similarly, the honest question of David Kořínek in the March Artmix 
programme stayed with me: “Hey, why are all the painters smart all of a sud-
den?” Personally, I think that both states are a bitter victory. I started to study 
the Academy of Fine Arts in Brno at the time when 70 applicants a year 
asked for the studies. Most of them knew how to paint much better than me, 
therefore my first three years were hell for me. Over the last ten years, the 
system has changed so much that there is an implosion of reason. Vision of 
upcoming reality, where the art colleagues will move exclusively between 
educators with titles, is the same as the sad state in which I started: “Just 
paint and you will get there!” This year in spring I had the opportunity to visit 
several art schools in New York, where it is common practice that the school 
is based on the work of a small internal academic team, while world’s major 
artists pump blood into the veins of the system. They consider work at art 
schools with a lent title prestigious, but naturally, time-limited. The local en-
vironment will not consider it sectarian or unacceptable that an artist would, 
besides his artistic career, which is, as far as salary goes, comparable to, 
or even higher, than that of an average American, consider other life paths 
in order to earn money. I think it interesting that despite all that I said above 
some people – for instance Mathew Barney – they finally embark upon the 
career of an artist, instead of a plastic surgeon. All that I mentioned does not 
change anything on the fact that contemporary art is, more than anything 
else, an institution. Not only does it not exist without the presence of a view-
er, but moreover, it needs a process of permanent evidence of one´s own 
existence. In both good and bad sense of the word.

K                        What other life possibilities other than art do you see for 
yourself?

D                        It is very strange, but for me the PhD degree was a kind of recon-
ciliation with my own self and that is why “I like to face my role of an artist “. 
For a long time, I have been fighting with the idea of being “only an artist”. For 
a long time, I have worked in top gastronomy, I have been the head of a uni-
versity department of public relations and marketing, I have been writing 
projects for several years for the Faculty of Fine Arts in Brno, I have been in 
charge of several functions in the academic senates and University coun-
cils. Generally, I would say that I suffer from something that could be called 
“obsessive organisational tic”– wherever I live, I start to be nervous about 
things that could work better. Before going to bed, I often torment myself by 
watching the news from Czech lands and in the morning, I wake up with the 
feeling that, for at least 14 days, I could be a great minister of culture.

The Endless Hunter and the Smug Cartographer 
(interview between Marika Kupková and Petr Dub, published in a shortened 

version at www.artalk.cz under the title: Art Feeds its Interpreters, 2013) 
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OKOLO ČEHO SE MOTÁME?                        Ve svém pravidelném sloupku 
na Artalku – In_margine s podtitulem Nejen o kritice – reagovala Milena 
Bartlová na přednášku Jazykový smog ve výtvarném umění Vladimíra 
Justa, v níž tento divadelní historik a publicista kritizoval rozšířenost 
jazykových floskulí a nadužívání cizích slov v současných žurnalistických 
textech o výtvarném umění. V Bartlové reakci se pojil souhlas s přebujelostí 
odborného žargonu a formulačních klišé s poukazem na polehčující sku-
tečnost, že popis mimojazykových oborů, mezi něž patří i výtvarné umění, je 
pohybem „na hranici, kde na něj (tj. pisatele) jako na pašeráka střílejí z obou 
stran“. Autorka zdůrazňuje nutnost rozlišování jazykové mlhy od využívání 
ustálených konstrukcí, které „jsou stopami poctivého boje o převod viditel-
ného do slov“.

Název výstavy Petra Duba Je to prakticky spojený s tou věcí, 
kolem které se motáš je příkladně neurčitou a bezobsažnou formulací, 
kterou můžeme vykázat do kategorie jazykové mlhy. I když… Nejedná se 
o mechanické použití ustáleného spojení ani o odborný žargon demon-
strující odbornou příslušnost. Název vznikl tak, že jsem Petra Duba „vzala 
za slovo“, když jsme řešili obsah této výstavy a „předsunula“ jeden z jeho 
výroků do pozice jejího názvu. Chápala jsem jej jako spontánní, ale sou-
časně příznačné žonglování se slovy ve snaze o vyjádření onoho „mimo-
jazykového“. Použití formulace vzniklé nahodile bez předpokladu dalšího 
využití, notabene v úrovni titulu výstavy, bylo také motivováno faktem, že 
právě improvizace a nahodilost jsou Petru Dubovi zcela cizí. Věta vytržená 
z kontextu balancuje na fascinující hraně mezi naprostou bezobsažností 
a abstraktností, kterou lze rozvíjet do rozmanitých úvah. (Floskulí v názvu 
je však slovo „věc“, které je typickým vyjadřovacím manévrem umělců 
ve snaze vyhnout se ekvivalentům s nežádoucí příznakovostí, jako např. 
artefakt.)

„Nebezpečně“ zavádějícím dojmem, kterým působí objekty Petra 
Duba, je až pedanticky důkladná řemeslná a technologická bravura s vý-
razně efektním designem. Pro jeho činnost je současně charakteristická 
dlouhodobá soustředěnost ke konceptuálním přístupům, které lze zahrnout 
pod reflexi mediální povahy umění. Soustředěnost, která je podpořena 
autorovým nadstandardním zájmem o teorii umění. Zpět k názvu: kolem 
čeho se teda motá/me? Z hlediska tohoto textu a současně i Dubova 
uměleckého charakteru můžeme spekulovat o analogii mezi onou hranicí 
vyjadřování v úrovni schematických konstrukcí (nebraňme se přívlastku 
„formalistických“) a současně poctivým autonomním hledáním, jak převést 
viditelné do myšlenek a myšlenky do viditelného. Nedá mi, abych nepointo-
vala text v duchu výhrad zmíněných v úvodu: Ono se to nevylučuje.                        

Marika Kupková

WHAT ARE WE BLUNDERING ABOUT?                        In her regular column on 
Artalk – In_margine with the subtitle Not only about review – Milena Bartlová 
responded to the lecture entitled Language smog in fine art by Vladimír Just, 
in which this theatre historian and publicist criticised the extensive use of 
language rhetoric and overusing foreign words in current journalistic texts 
on fine art. Bartlová’s response combined an agreement with the excessive 
use of professional jargon and formulation clichés pointing out the miti-
gating fact that the description of extra-linguistic disciplines, including fine 
art, means oscillating “on the borderline where they shoot on him (i.e. the 
writer) as a smuggler from both sides”. The author emphasises the need 
of distinguishing between the language fog and using common phrases 
and structures which “are traces of honest efforts to transfer the visible into 
words”.

The titled of Petr Dub’s exhibition, It practically linked to the thing 
you blunder about, is an exemplarily indefinite and empty formulation which 
can be included in the category of language fog. And yet … It is not a me-
chanical use of a common phrase or professional jargon demonstrating 
professional affiliation. The title originated in the situation when I took Petr 
Dub “for word” when we were dealing with the content of this exhibition and 
“brought forward” one of his statements in the position of its title. I perceived 
it as spontaneous and yet symptomatic juggling with the words in the 
attempt to express the “extra-linguistic”. Using the formulation randomly 
created without assuming any further use, let alone as a title to the exhibi-
tion, was also motivated by the fact that improvisation and randomness are 
absolutely strange to Petr Dub. A sentence taken out of the context balanc-
es on the edge between absolute emptiness and abstraction which may be 
developed in various contemplations. (However, the word “thing” is rhetoric 
in the title, being a typical expression manoeuvre of artists attempting to 
avoid any equivalents with undesirable characteristics, such as “artefact”).

What is a “dangerously” confusing impression made by Petr 
Dub’s objects is somehow pedantically thorough craft and technological 
bravura with a highly spectacular design. At the same time, his work is also 
characterised by long-term concentration on conceptual approaches 
which can be included in the reflection of the media nature of art. A concen-
tration supported with the author’s above-standard interest in art theory. 
Back to the title: what does he / do we blunder about? From the perspective 
of this text and at the same time, Petr Dub’s artistic character, one may spec-
ulate about the analogy between the borderline of expression on the level of 
schematic structures (one should not defend the attribute “formalistic”) and 
at the same time, honest autonomous searching how to transfer the visible 
into ideas and the idea into the visible. I cannot help myself paraphrasing the 
text in the spirit of the remarks mentioned above: One does not exclude the 
other.                                   

Marika Kupková
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V NEJHNUSNĚJŠÍM ROHU NEJKRÁSNĚJŠÍ GALERIE GALERIE MÁNES, PRAHA, 2011

V NEJHNUSNĚJŠÍM ROHU 
NEJKRÁSNĚJŠÍ GALERIE

V NEJHNUSNĚJŠÍM ROHU NEJKRÁSNĚJŠÍ GALERIE                        Jedna ze dvou instalací pro ArtPrague 2011. Postavení největšího pražského veletrhu 
s uměním lze dlouhodobě považovat za problematické. Vedle elementární otázky zda-li má být vůbec současné umění k prodeji, zůstávají navíc za kaž-
dým ročníkem veletrhu smíšené pocity. ArtPrague se tradičně odehrává v výjimečné funkcionalistické Galerii Mánes, postavené podle návrhu architekta 
Otakara Novotného na jižním cípu Slovanského ostrova v Praze. Aktuální stav výstavní síně je ovšem v dezolátním stavu jak po stránce programové, tak 
stavební. S touto situací je spojeno především působení Nadace českého výtvarného umění, jež sama sebe pasovala do nástupnické organizace spolku 
výtvarných umělců Mánes 1887 – 1956 a z pozice umělce tak nelze na vzniklou situací reagovat jinak než proaktivním či naopak zcela ignorujícím přístupem.                        

Petr Dub

IN THE MOST UGLIEST CORNER OF THE MOST BEAUTIFUL GALLERY                        One of the two installations for ArtPrague 2011. The position of 
Prague’s largest art trade fair can be considered as a long-term problem. In addition to the elementary question whether contemporary art is for sale, 
mixed feelings remain after each year’s fair. ArtPrague traditionally takes place in the exceptional functionalist Mánes Gallery, designed by the architect 
Otakar Novotný and situated at the southern tip of the Slavic island in Prague. The current status of the exhibition hall is in poor condition, which goes 
both for program and for the construction. This situation is mainly related to the activities of Czech Fine Arts Foundation, which declared itself as the 
successor organization of Fine Artists Association 1887 – 1956. On this situation, an artist cannot react differently than proactively, or, conversely, to 
adopt completely ignoring attitude.                                     Petr Dub
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VITRÍNKA DENISKA, OLOMOUC, 2012
KURÁTORKA NINA MICHLOVSKÁ

VE STŘEDU JE CNOST

VE STŘEDU JE CTNOST

UMĚNÍ NEKALÉ SOUTĚŽE                        Pohledu do Denisovy ulice je možné výtvarným artefaktem konkurovat jen těžko. Panorama vizuálního mixu svépo-
mocí zbudovaných obchodů, pohaslých hospod a Muzea výtvarného umění, jež od historického centra Olomouce oddělují projíždějící tramvaje, předsta-
vuje ve své všednosti spektákl sám o sobě. S nadsázkou se můžeme ptát, zda-li je tento obraz obrazem stavu naší společenské transformace, krátkým 
zastavením v jejím průběhu nebo znakem konce polistopadových nadějí?

Jestliže vnímání umění spočívá především v dohodě, jaké jsou znaky umění, co tato kategorie představuje a pochopitelně i jakým způsobem 
umění prezentovat, pak je Vitrína Deniska dobrým příkladem cechovní konspirace. Od “matky zakladatelky“ nezávislých a dispozičně radikálních výstavních 
prostor, tedy od holešovické vitríny skupiny Bezhlavý jezdec, dělí Denisku více jak šestnáct let. Je proto na místě podotknout, že nebezpečí aktuální domácí 
dohody v umění spočívá právě ve ztrátě riskovat při hledání originálních řešení na úkor tematizace místní situace, uzavřeného sociálního návyku či „oborové 
zvyklosti”. Ve stejný moment stále platí, že radikální estetické a hodnotící soudy lze nabývat a vynášet stejně snadno, jako lze opakovat protimluv: ZLATÁ 
STŘEDNÍ CESTA.

Petr Dub

ART OF UNFAIR COMPETITION                        It is almost impossible to compete with the view of Denisova Street by means of an artefact. The panorama of 
a visual mixture consisting of self-built shops, faded pubs and the Museum of Fine Arts, separated from the historical centre of Olomouc by passing tram-
ways, represents, in its everydayness, a spectacle on its own. Exaggerating, one may ask whether this image is an image of the state of our social transfor-
mation, a short stop in its course or a sign of the end of post-November hopes?

On condition that perceiving art consists, above all, in the agreement what the signs of art are, what this category represents, and obviously how 
art should be presented, then the Deniska Showcase is a good example of a guild conspiracy. There are over sixteen years between the “mother-founder” of 
independent and radical exhibition spaces from the layout perspective, i.e. Holešovice showcase of the “Headless Rider” group, and the Deniska Showcase. 
It should thus be noted that the danger of the current domestic agreement consists right in the loss of taking risks when searching for original solutions to 
the detriment of thematising the local situation, closed social habit, or “field-related habit”. At the same time, it is still true that radical aesthetic and judging 
statements may be acquired and produces as easily as it is possible to repeat the contradiction: THE GOLDEN MEAN.

Petr Dub
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GALERIE SPZ, PRAHA, 2012, KURÁTOR PAVEL NETOPIL



POLE POSITION                        V terminologii motoristických sportů označuje 
pojem pole position první startovní pozici a jakkoli se u různých disciplín 
pravidla k získání výhradního postavení mění, do čela startovacího postave-
ní se jezdec dostává nejčastěji na základě vítězství dosaženého v předchozí 
kvalifikační jízdě či jízdách. Nejzásadnější výhodu představuje získání pole 
position ve Formuli 1, jelikož typologie různých závodních tratí ve vybra-
ných případech reprezentuje riziko komplikovaného předjíždění ze strany 
ostatních soupeřů a první pozice na startu je proto pro zkušeného pilota 
zásadní výhodu.

Projekt Pole Position nicméně především pokračuje v dosavad-
ním kurátorském formátu Galerie SPZ, postaveném na prezentaci vybra-
ného umělce a jeho hosta mimo obor umění. Současně ovšem navazuje na 
cykly TRANSFORMERS a REFRAMED Petra Duba, zkoumající formální 
limity klasického závěsného obrazu, relevanci adjustace uměleckého 
objektu v konkrétní architektuře a sociální funkci dnešního obrazu.

Dubův aktuální host se jmenuje Josef Hohenberger. Je mu 
dvacet jedna let, měří sto sedmdesát tři cm, váží šedesát tři kg a jezdí na 
minibiku značky Blata se závodním číslem devadesát devět. V roce 2009 
zabodoval coby vítěz CzechBikers Minibike CUPu. V letech 2008 a 2009 
se stal mistrem Pražské ligy minibike v kategorii BLATA 2,5 a v letošní 
sezóně skončí nejhůře třetí. Z celkového počtu třiceti dvou odjetých závodů 
získal dvacet jedna vítězství, sedm druhých míst, dvě třetí a dvě čtvrtá… 
Podobně jako uměleckou činnost autora výstavy, provází i Hohenbergerovo 
působení celá řada odborných dovedností a kmenových znaků vlastních 
dané společenské skupině. V obou disciplínách jsou navíc definovány 
různé role, hierarchie, typy komunikace, normy, přičemž samotný sport lze 
v současném světě vnímat jako jistý druh performance. Lze však jednoduše 
srovnávat funkce zmiňovaných oborů? A pokud ano, do jaké míry zmiňova-
né profesní atributy ovlivňují samotný výsledek „závodu“?                        

Pavel Netopil

POLE POSITION                        In the motor sports terminology, the concept of 
the pole position refers to the first starting position, and despite the fact that 
there are different rules how to achieve the exclusive position within various 
disciplines, the racer usually gets to the head of the starting position on the 
basis of the victory achieved in the previous qualifier or qualifiers. The most 
important advantage consists in winning the pole position in Formula 1, since 
the typology of various racetracks represents, in the selected cases, the risk 
of complicated overtaking from the side of other opponents, and the first 
position at the start thus represents a crucial advantage for an experienced 
pilot.

Nevertheless, the Pole Position project follows, above all, the 
existing curator’s format of the SPZ Gallery, based on the presentation of 
a selected artist and his guest from outside the art sphere. At the same time, 
however, it follows Petr Dub’s TRANSFORMERS and REFRAMED cycles, 
exploring he formal limits of the classical suspension picture, the relevance 
of the adjustment of an artistic object in specific architecture, and the social 
function of the contemporary picture.

Dub’s current guest’s name is Josef Hohenberger. He is twen-
ty-one years old and one hundred and seventy-three centimetres tall, 
weighs sixty-three kilos, and rides a minibike of the Blata make with the 
racing number of ninety-nine. In 2009, he scored as the winner of the 
CzechBikers Minibike CUP. In 2008 and 2009, he became the champion of 
the Prague Minibike League in the category of BLATA 2.5 and in this season, 
he has not ended worse than in the third place. Out of the total number of 
thirty-two races, he achieved twenty-one victories, while also being the 
runner-up seven times, twice in the third place, and twice in the fourth place. 
Like the artistic activity of the exhibition’s author, Hohenberger’s activity 
is also accompanied with a number of professional skills and essential 
features typical of the given social group. Furthermore, both disciplines are 
provided with the definitions of various roles, hierarchies, or norms, while the 
sport itself may be regarded, in the contemporary world, as a certain kind 
of performance. However, is it possible to simply compare the functions of 
the afore-mentioned disciplines? And if so, to what extent to the afore-men-
tioned professional attributes affect the very result of the “race”?                       

Pavel Netopil
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MĚLKÉ NENECHÁME SE ZLOMITGALERIE UMAKART, BRNO, 2012, KURÁTORKA KATEŘINA OLIVOVÁ
GALERIE WELTECHO, CHEMNITZ, DE, 2011 
KURÁTOR FRANK MAIBIER

MĚLKÉ

MĚLKÉ                        Výstava tematizuje rozdílné autorské přístupy a možnosti 
výkladu média současného malířství. Projektem Shallow Petr Dub reflek-
tuje výrobní proces svého kolegy Milana Housera z brněnské FaVU, který 
v posledních letech pracuje především s litím laků na malířské plátno. Ve 
zkratce bychom mohli říci, že Dub vystavuje Housera, ale přestože se po 
dobu výstavy Galerie Umakart zaplní artefakty dokumentujícími vznik cizího 
díla, hlavním cílem autora výstavy není snaha o popření vlastního autorství 
či zpochybnění původní originality vybrané práce. Citace Houserovy loňské 
výstavy “Deeper, deeper” v pražské Dvorak Sec Gallery především rozvíjí 
klíčové myšlenky Dubovy práce: Jakým způsobem dnešní malířství vzniká? 
Jak jej prezentovat či jaké jsou jeho i současné interpretační možnosti?

Jiří Valoch

SHALLOW                        The exhibition focuses on various author’s approaches 
and possibilities of interpretation of the medium of contemporary painting. 
By means of the Shallow Project, Petr Dub reflects the production process 
of his colleague Milan Houser from Brno’s Faculty of Fine Arts, who has 
been working mainly with pouring varnishes onto the canvas in the last 
years. In short, it could be said that Petr Dub displays Milan Houser, yet de-
spite the fact that for the period of the exhibition, the Umakart Gallery is filled 
with artefacts documenting the origins of someone else’s work, the main 
objective of the exhibition’s author does not lie in the attempt to deny his 
own authorship or questioning the primary originality of the selected work. 
Above all, the quotations of Houser’s last year’s “Deeper, deeper” exhibition 
in the Dvorak Sec Gallery in Prague develop the key ideas of Dub’s work: 
What is the origin of the contemporary painting? How to present it or what 
are his and the current interpretation possibilities?

Jiří Valoch

NENECHÁME SE ZLOMIT                        Použité heslo parafrázuje jazyk 
reklamního světa. Zvítězit, být praktickým a navždy mladým! Objekt vznikl 
pro výstavní prostor Weltecho v německém Chemnitzu (bývalém Karl-
Marx-Stadtu). Chemnitz je součástí metropolitního území Saský trojúhelník, 
čítajícího zhruba 3,5 milionu obyvatel. Regionální centrum po pádu železné 
opony zažilo ekonomický boom vykoupený odlivem nejmladší generace, 
která se ve velkém stěhuje do kulturně zajímavějších metropolí jako Berlín či 
Hamburg. Chemnitz ovládl kapitalismus, o který mladí nestojí a demografic-
ký vývoj v regionu tak zaznamenává průběžný nárůst obyvatel v důchodo-
vém věku se specifickým způsobem života.                        

Petr Dub

WE WILL NOT BE BROKEN                        The slogan used paraphrases the 
language of the advertising world. Win, be practical and forever young! 
The object was created for the Weltecho exhibition space in Chemnitz, 
Germany (former Karl-Marx-Stadt). Chemnitz is part of the Saxon Triangle 
metropolitan area, with a population of approximately 3.5 million. The 
regional centre has experienced an economic boom since the fall of the 
Iron Curtain, which has been offset by an exodus of the younger generation 
to more culturally interesting cities such as Berlin and Hamburg. Chemnitz 
has been dominated by capitalism, which the young do not want, and the 
demographic development of the region has seen a continuous increase in 
the retirement-age population with a specific way of life.                        

Petr Dub

NENECHÁME SE ZLOMIT

PETR DUB ISBN 978-80-908472-7-9 223222

223222



PRAGUE
CONTEMPORARY

PRAGUE CONTEMPORARY                        Instalace je složena z rozboru nápi-
su Prague Contemporary. Použitým fontem je Digital dream Narr, přičemž 
jeho jednotlivé fragmenty jsou vyřezány ze zbytkového stavebního dřeva. 
Forma instalace umožňuje různé variabilní sestavy včetně instalace nad 
vchodem do budovy Veletržního paláce v Praze Národní Galerie.                        

Petr Dub

PRAGUE CONTEMPORARY                        The installation is composed of 
the analysis of the title Prague Contemporary. The font used here is Digital 
dream Narr and the fragments are carved from residual building wood. The 
form of installation enables different variable compositions including the 
installation above the entrance into the building of the Veletržní Palace in 
Prague, the National Gallery.                        

Petr Dub

PŘÁL BYCH SI ZNOVU NEBÝT OSAMOCENÝM KOMUNISTOU                        
S malířskými válečky pracuji při různých příležitostech již několik let. Po 
zaschnutí barvy na jejich povrchu se z mechanických nástrojů stávají 
autonomní objekty pro nové instalace nesoucí „paměť“ původního využití. 
S časem dominují zejména ty stříbrné, zatímco se ostatní barevné tóny do-
stávají do menšiny. Válečky se tak pro mne staly určitým druhem barevného 
deníku a na jejich skladbě lze mimo jiné pozorovat i vývoj mého vlastního 
autorského přesvědčení.                         

Petr Dub

I WISH I WAS NOT A LONELY COMMUNIST ONE MORE TIME                        
I have been working with a paint roller at various occasions for several 
years. After the paint dries on its surface, the mechanical tools turn into 
an autonomous objects for new installations, carrying “memory” of the 
original application. With time, the silver ones dominate, while the other 
colour tones become minority. For me, the rollers became a sort of diary of 
colour and their structure can be seen inter alia, the development of my own 
author’s conviction.                        

Petr Dub

PŘÁL BYCH SI ZNOVU  
NEBÝT OSAMOCENÝM 

KOMUNISTOU

PRAGUE CONTEMPORARY PŘÁL BYCH SI ZNOVU NEBÝT OSAMOCENÝM KOMUNISTOU
GALERIE WELTECHO, CHEMNITZ, DE, 2011
KURÁTOR FRANK MAIBIER

GALERIE WELTECHO, CHEMNITZ, DE, 2011
KURÁTOR FRANK MAIBIER
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SMRT FILOZOFIE: SLAVOJI, VÍM CO JSI DĚLAL LOŇSKÉ LÉTO GALERIE EMILA FILLY, ÚSTÍ NAD LABEM, 2014
KURÁTORKA LENKA SÝKOROVÁ

SMRT FILOZOFIE: 
SLAVOJI, VÍM CO JSI DĚLAL 

LOŇSKÉ LÉTO

SMRT FILOZOFIE: SLAVOJI, VÍM CO JSI DĚLAL LOŇSKÉ LÉTO                          Je čtvrtého července a v malém přímořském městečku v Severní Karolíně se 
studenti loučí s bezstarostným mládím. Krásná Helen dnes večer získala titul královny krásy maturitního ročníku a to je důvod k pořádné oslavě s nejbližšími 
přáteli na opuštěné mořské pláži. Když se pak Helen, Julie, Barry a Ray vracejí vypůjčeným BMW do městečka, srazí na opuštěné přímořské silnici záhadné-
ho chodce v gumovém rybářském plášti. Díky krvavým zraněním nevidí do jeho tváře a zdá se, že neopatrný nešťastník je mrtev. Co s ním?                        

Petr Dub

DEATH OF PHILOSOPHY: SLAVOJ, I KNOW WHAT YOU DID LAST SUMMER                         It is the fourth of July and in a small seaside town in North Carolina 
there are students saying goodbye to their careless youth. Tonight beautiful Helen has got a title of beauty queen of the graduating year and that’s a reason 
for a great celebration with close friends on an abandoned beach. When Helen, Julie, Barry and Ray return in a rented BMW to the town, they run down on 
a deserted seaside road a mysterious pedestrian in a rubber fishing coat. Due to the bloody injuries they could not see his face, he seems to be dead. What 
to do with the dead body?                        

Petr Dub
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DOUBLE CUSTODIAN CODE                        Petr Dub has been active on the 
Czech scene since the beginning of the new millennium. In 2003 – 2009, 
he completed his studies at the Faculty of Fines Arts in Brno, where he 
studied in three painting studios (Prof. Petr Kvíčala, Prof. Martin Mainer, and 
Prof. Petr Veselý). In the meantime, he spent time studying at the Academy 
of Arts, Architecture and Design in Prague, in the Studio of Intermedia Art, 
headed by Jiří David (2005). At present, he continues as a Ph.D. student in 
Václav Stratil’s studio in Brno. The author experiments with the painting and 
the painting format. He searches new ways to understand and articulate 
them. The language of painting, which was associated with the surface at 
the beginning of his artistic work, is subsequently transformed into a wider 
defined morphology. He abandons the quadratic painting format and enters 
into the space. He thus follows the issues of reviewing the painting format, 
which took place in the fine arts at the turn of the 1950s and 1960s. Among 
them, let us mention the works of painter Jan Kotík (1916 – 2002) from that 
period. The fact that these issues and their interpretation are still relevant for 
contemporary art is also shown in the recent exhibition in the MUMOKU in 
Vienna entitled Malerei: Prozess und Expansion. Von den 1950er – Jahren 
bis heute.

Within the STAR UP II project of the City Gallery Prague, in which 
this Prague institution has been presenting young and emerging authors, 
Petr Dub opted for a different strategy. Stepping away from the review of 
the painting format, he engaged in the method of intervention in the gallery 
space. The press release mentioned that the author was inspired by the 
book entitled The Conspiracy of Art by French postmodernist philosopher 
Jean Baudrillard (theoretician of simulation and critique of socialism). The 
“simulacrum” became the motive, probably conceived as an “empty paint-
ing” in this case. Here, the scepticism towards the expression possibilities of 
the painting is sublimed in a conceptual installation thematising the envi-
ronment of the gallery operation. The author entitled the project FEMALE 
CUSTODIAN, through which he confirmed the focus of his attention on 
a certain inter-space of the gallery operation – on the organ of the inner 
direct control of the visitor.

I will take the liberty of sharing my own personal experience (the 
visitor’s experience), which is, in my view, important for the perception of 
this particular installation. At the entrance to the exhibition, a live custo-
dian introduces “the situation” to the visitor. At the ticket office, I was thus 
welcomed with kind helpfulness by a pleasantly formally dressed elderly 
man who accompanied me o the single room where the project takes 
place. At the entrance, I was instructed that the exhibition area could only 
be entered partially, being strongly warned about the barely noticeable 
barrier consisting of a net of fishing lines, i.e. a certain “border” between 
the accessible and inaccessible part of the exhibition area. In the gloom, 
“on the other bank”, I could see a sitting figure – a caricature of a female 
custodian. On one of the walls, a painting was installed as an exemplum. 
Not on its own but rather as an artefact-sign, as a semantic gesture of the 
relation between the “authorship” and the “exhibition area”, which was, given 
the invoked situation, controlled by something completely different from 
the displayed art. Above all, the evocation of relations. A number of them, 
mutually overlapping, for example between the visitor and the inaccessible 
area, between the physically present custodian waiting behind our back and 
the caricature of the sitting female custodian, or between double waiting 
– in the real time in case of the “working custodian” and the real time of the 
exhibition in case of the artefact of “like-a-female-custodian”, who stays in 
the room even after the working hours, when the lights are switched off and 
people go home. Nevertheless, the evocation of the relation between the 
exhibition’s author, visitor and custodian is equally important. The author 
reminds himself here through a small painting with several covered surfaces 
and the text “Drag me to …”. The biggest space is dedicated to “networking” 
the corridor between the “female custodian” and the entering viewer. Who 
is to drag or pull whom and where? There are a number of alternatives who 

should be mentally relocated where and what role or activity should be 
recast: the boredom of the female custodian, the activity of the searching 
viewer-detective, routine work of the custodian-employee, maliciousness of 
the absent author, etc.

What appears here is the topic of expectation, waiting and 
surviving. The female custodian is an employee of the institution who fulfils 
her duties according to the instructions. In the precisely defined time, she 
oversees the displayed artefacts. She spends here, on “her workplace”, i.e. 
at the exhibition, her paid time. She thus becomes an element that – despite 
not being part of the exhibition intention – is part of the exhibition area, simi-
larly to fire protection measures, emergency exit arrows or air-conditioning. 
Whether she likes it or not, the female custodian enters the context of the 
exhibition as a supervision body, being a proof of elevated caution towards 
the viewer: in essence, she is an act of distrust to the visitor who is a po-
tential danger to the presentation place. Yet Petr Dub separates her from 
the viewer, renders her harmless and closes her to her own world, i.e. the 
world of permanent and quiet waiting, i.e. waiting that, following Baudrillard, 
permanently differentiates by focusing on various types and horizons of 
waiting: waiting for the lunch break, a snack, a coffee, a substitute, the end 
of the working hours, a holiday, visitors, and their passing and leaving. The 
female custodian resembles the eternal fisherman who spends hours sitting 
on the riverbank and often not being much interested in the very purpose of 
his activity (fish themselves). This is probably the origin of the motive of the 
fishing rod and the net of the fishing line.

The project is an author’s intervention which is not, however, pri-
marily directed against the institution in the political sense. Rather, it is a kind 
of a “control shaft” notifying of the operating facilities of the institution and 
its operating apparatus checking the visitor whether they follow the rules of 
conduct during their visit. If they violate them, the institution intervenes using 
available means. In the meantime, when “nothing happens”, a paradoxical 
phenomenon occurs: the viewer watches the works and the custodian 
watches the viewer. This is undoubtedly assisted by a surveillance system, 
alarm, ticket officer, police, etc. Who or what does the author watch though? 
He may be searching his own position here, i.e. the position of someone 
who fills this apparatus with his work that is a connecting element of the 
visitor and the institution. If the works were not here, nothing would make 
sense. Changing the symmetrical proportion between the exhibited works 
(1 piece!), the number of real and fictitious custodians (1 real and 1 fictitious), 
and conscious complicating the visit to the area to the viewer (limited 
space and gloom), aims at changing the gallery environment in something 
inappropriate or even mysterious. It is much more similar to a Godot-like 
waiting room for the repeated end (the end of the working hours or the 
end of the exhibition period), rather than a “meditative” or “study” area of 
the exhibition presentation. “The repeated end” functions as a metaphor 
to Baudrillard’s theory of “the impossibility of an end” and the so-called 
post-historical era, the era without the existence of open horizons and with-
out the possibility of innovations. In this case, the horizon of the author’s at-
tention is diverted from the works of art onto the repeated operation. It is 
a game which, on the background of adjusting a character (and profession) 
of the custodian in the exhibition framework and adjusting the exhibition 
period in the time frame of the institution’s exhibition programme, thematis-
es the artistic operation which does not have a beginning or an end. Before 
and after this presentation, there is a flood of other projects and exhibitions: 
those that have already been realised and those that are to be prepared. 
The only quota that must be fulfilled is the supply of increasing human 
populations and their needs. Using Baudrillard’s scepticism, everything else 
is a mere illusion. And what does the custodian think of that? He may be 
looking forward to going home to watch a football match.                       

Petr Vaňous (Custodian’s double code: From an innocent joke  
to a critical gesture in: Modern Art Revue, May, 2011)

DVOJÍ KÓD KUSTODKY                        Petr Dub se pohybuje na české scéně 
od počátku nového tisíciletí. V letech 2003 – 2009 absolvoval brněnskou 
FaVU, kde prošel třemi malířskými ateliéry (prof. Petr Kvíčala, Prof. Martin 
Mainer, prof. Petr Veselý). Mezitím studijně pobýval na pražské VŠUP 
v ateliéru intermediální a konceptuální tvorby Jiřího Davida (2005). Nyní 
pokračuje jako doktorand v brněnském ateliéru Václava Stratila. Autor 
experimentuje s obrazem a obrazovým formátem. Hledá cesty pro jejich 
nové uchopení a artikulaci. Jazyk malby, který byl na začátku jeho umělec-
kého vstupu vázaný na plochu, později transformuje do šířeji definovaného 
tvarosloví. Opouští kvadratický obrazový formát a vstupuje do prostoru. 
Navazuje tak na problematiku revize obrazového formátu, která se ode-
hrávala ve výtvarném umění na přelomu 50. a 60. let 20. století. Za všechny 
připomeňme realizace malíře Jana Kotíka (1916 – 2002) z té doby. Že je tato 
problematika a její reinterpretace nyní pro současné umění aktuální ukazuje 
také nedávná výstava ve vídeňském MUMOKU nazvaná Malerei: Prozess 
und Expansion. Von den 1950er – Jahren bis heute.

V rámci projektu Galerie hl. m. Prahy STAR UP II, ve kterém již třetí 
rok představuje tato pražská instituce mladé začínající autory, zvolil Petr 
Dub jinou strategii. Poodstoupil od revize obrazového formátu a přistoupil 
k metodě intervence do galerijního prostoru. Tisková zpráva uvádí, že se 
autor inspiroval knihou The Conspiracy of Art francouzského postmoder-
ního filosofa Jeana Baudrillarda (teoretika simulace a kritika socialismu). 
Motivem se Dubovi stalo „simulakrum“, zde patrně pojímané jako „vyprázd-
něný obraz“. Skepse k výrazovým možnostem obrazu je tu sublimována 
do konceptuální instalace tematizující prostředí galerijního provozu. 
Projekt autor nazval KUSTODKA, čímž stvrdil zaměření své pozornosti na 
určitý meziprostor galerijního provozu – na orgán vnitřní přímé kontroly 
návštěvníka.

Dovolím si zde uvést svou vlastní zkušenost (zkušenost návštěv-
níka), která je dle mého názoru pro vnímání této konkrétní instalace důležitá. 
Při vstupu na výstavu uvádí návštěvníka „do situace“ živý kustod. Příjemně 
společensky oblečený starší pán se mě tedy ihned u pokladny ujal s vlídnou 
vstřícností a doprovodil mě do oné jedné místnosti, kde se projekt odehrá-
vá. U vchodu jsem byl instruován o tom, že do prostoru výstavy lze vejít jen 
částečně, důrazně mě upozornil na sotva znatelnou bariéru, kterou tvoří síť 
vlasců, na jakousi „hranici“ mezi přístupnou a nepřístupnou částí výstavního 
prostoru. V přítmí, „na druhém břehu“, bylo vidět sedící postavu – karikaturu 
kustodky. Na jedné ze stěn byl – jako exemplum – umístěn obraz. Nikoliv 
sám za sebe, ale jako artefakt-znak, jako sématické gesto vztahu „autorství“ 
a „výstavního prostoru“, který byl ale v navozené skutečnosti ovládán zcela 
něčím jiným, nežli vystaveným uměním. Čím jiným? Především evokací 
vztahů. A to hned několika, najednou se překrývajících, například mezi ná-
vštěvníkem a nepřístupným prostorem, mezi fyzicky přítomným kustodem, 
čekajícím za našimi zády, a karikaturou sedící kustodky, mezi dvojím čeká-
ním – v reálném čase u „pracujícího kustoda“ a mezi reálným časem výstavy 
u artefaktu „jakokustodky“, která v místnosti pobývá i po pracovní době, 
když se zhasne a jde se domů. Neméně podstatná je ovšem evokace vzta-
hu mezi autorem výstavy, návštěvníkem a kustodem. Autor se tu připomíná 
malým obrazem s několika překrytými plochami a s textem: „Stáhni mě do…“ 
(Drag me to tate…). Největší prostor je věnovaný „zasíťování“ koridoru mezi 
„kustodkou“ a vstupujícím divákem. Kdo koho má kam stáhnout či vtáhnout? 
Nabízí se mnoho variant, kam koho mentálně přemístit a do jaké role či 
aktivity ho přeobsadit: nuda kustodky, aktivita hledajícího diváka-detektiva, 
rutinní práce kustoda-zaměstnance, potměšilost nepřítomného autora atd.

Co se tu objevuje, je téma očekávání, čekání a přečkávání. 
Kustodka je zaměstnancem instituce, který plní dle instrukcí své povinnosti. 
V přesně vymezeném čase pracovní doby dozírá na prezentované artefak-
ty. Tráví tu, na „svém pracovišti“ tj. ve výstavě, placený čas. Stává se tedy 
prvkem, který ač není součástí výstavního záměru, je součástí výstavního 
prostoru, podobně jako protipožární opatření, šipky nouzového východu 
nebo klimatizace. Chtě nechtě vstupuje kustodka do kontextu výstavy jako 

kontrolní orgán, je dokladem zvýšené obezřetnosti vůči divákovi, je v pod-
statě aktem nedůvěry vůči návštěvníkovi, který potencionálně ohrožuje 
místo prezentace. Dub ji ale odděluje od diváka, zneškodňuje ji a uzavírá do 
jejího světa, do světa permanentního tichého čekání, do čekání, které se 
baudrillardovsky neustále diferencuje zacílením na různé druhy a horizonty 
čekání: čekání na to, až bude pauza na oběd, na svačinu, na kávu, na střídání, 
až bude konec pracovní doby, na dovolenou, čekání na návštěvníky, na jejich 
průchod a odchod ad. Kustodka je připodobněna k věčnému rybáři, který 
hodiny vysedává na břehu řeky a kterého mnohdy účel pobytu – samotné 
ryby – příliš nezajímají. Odtud patrně motiv rybářského prutu a sítě z vlasců.

Projekt je autorskou intervencí, která ale nesměřuje prioritně proti 
instituci ve smyslu politickém. Je spíše jakousi vedlejší „kontrolní šachtou“, 
která upozorňuje na provozní zázemí instituce a její výkonný aparát kontro-
lující návštěvníka, zda se při prohlídce chová podle návštěvního řádu. Pokud 
ho poruší, instituce dostupnými prostředky zasáhne. V mezidobí, kdy se „nic 
neděje“ dochází k paradoxnímu jevu: divák sleduje díla, kustod/-ka diváka. 
Určitě tu asistuje i kamerový systém, poplašné zařízení, pokladník, policie 
atd. Koho nebo co však sleduje autor? Možná tu hledá svou vlastní pozici, 
pozici někoho, kdo do tohoto aparátu vkládá svá díla, která jsou spojovacím 
článkem návštěvníka a instituce. Kdyby tu díla nebyla, vše by postrádalo 
smysl. Změnou symetrického poměru mezi počtem vystavených děl  
(1 kus!), počtem skutečných i fiktivních kustodů (1 skutečný, 1 fiktivní) 
a vědomým komplikováním návštěvy prostoru divákovi (omezený prostor, 
šero) je docíleno proměny galerijní prostředí v něco nepatřičného až 
přízračného. Je to mnohem více jakási godotovská čekárna na opakující se 
konec (konec pracovní doby, konec výstavního termínu) nežli „meditativní“ 
či „studijní“ prostor výstavní prezentace. „Opakující se konec“ je tu meta-
forou Baudrillardovy teorie „nemožnosti konce“ a tzv. doby posthistorické, 
doby bez existence otevřených horizontů a bez možností inovací. Horizont 
autorské pozornosti je tu přesměrován z uměleckých děl na opakující se 
provoz. Je to hra, která na pozadí adjustace postavy (a profese) kustoda do 
rámce výstavy a adjustace termínu výstavy do časového rámce výstavní-
ho programu instituce, tematizuje umělecký provoz, který nikde nekončí 
a nikde nezačíná. Před touto a za touto prezentací je oceán jiných projektů 
a výstav, těch, které už byly zrealizovány a těch, které teprve budou připra-
veny. Jediné penzum, které je třeba plnit, je zásobování rostoucích lidských 
mas a jejich potřeb. Vše ostatní je, řečeno skepsí Jeana Baudrillarda, iluze. 
A co si o tom myslí kustod? Možná se těší domů na fotbal.                        

Petr Vaňous (Dvojí kód Kustodky: Od nevinného žertu  
ke kritickému gestu in: Modern Art Revue, květen, 2011)

PETR DUB ISBN 978-80-908472-7-9 235234

235234 GALERIE HLAVNÍHO MĚSTA PRAHY, DŮM U ZLATÉHO PRSTENU, PRAHA, 2011DVOJÍ KÓD KUSTODKY



PETR DUB ISBN 978-80-908472-7-9 237236

237236DVOJÍ KÓD KUSTODKY GALERIE HLAVNÍHO MĚSTA PRAHY, DŮM U ZLATÉHO PRSTENU, PRAHA, 2011



LAMPA:  
FRIEDRICH NIETZSCHE 
K MULTIKULTURALISMU

PETR DUB ISBN 978-80-908472-7-9 239238

239238

LAMPA: FRIEDRICH NIETZSCHE K MULTIKULTURALISMU KUNSTRAUM KREUZBERG, BERLIN, DE, 2010 KURÁTORKY TEREZIE PETIŠKOVÁ A ANNA VARTECKÁ



LAMPA – FRIEDRICH NIETZSCHE K MULTIKULTURALISMU                        Podobizna Friedricha Nietzsche sedícího na stroji Valentina Rossi reprezentuje 
především střet odlišných kultur – historicky a ideově odlišných. Zdálo by se, že se klasický německý filolog, současný italský motocyklový závodník a tra-
diční orientální Aladinova lampa se mohou setkat pouze v uměleckém obraze. Nakonec ale každý z nich představuje i dnes určitý typ současného symbolu 
a jakkoli je vliv jednotlivých osobností na náš společenský prostor různý, vždy představuje signifikantní kulturní typologii. Nietzscheho nihilismus lze chápat 
jako zajímavou paralelu ke hledání dnešní společenské role umění, Rossiho jezdecké schopnosti jako jistý druh sportovního mistrovství a lampu legendární-
ho Aladina jako náboženský znak Blízkého východu. Prostřednictvím zvolené juxtapozice tak stojí prototyp tradičního Evropana před intelektuální histo-
rickou otázkou střetu křesťanství a islámu, zatímco všední svět běží svým vlastním konzumním způsobem dále. Střet vysoké a nízké kultury není třeba nijak 
politizovat, podobně jako není nutné vykládat vztah křesťanství a islámů jako novou hrozbu pro jednu či druhou stranu.                                     

Petr Dub

THE LAMP – FRIEDRICH NIETZSCHE ON MULTICULTURALISM                        The portrait of Friedrich Nietzsche sitting on the Valentino’s Rossi motorbike 
represents mainly the confrontation of different cultures – historically and ideologically different. It would seem that a classical German philologist, con-
temporary Italian motorcycle racer and the traditional Aladin’s lamp could meet only in an artistic painting. However, in the end, each of them represents 
a certain kind of a contemporary symbol and as much as the influence of the personalities on our social environment is different, it always represents 
a significant cultural typology. Nietzche’s nihilism may be understood as an interesting parallel to the search of today’s social role of art, Rossi’s riding capa-
bilities as a certain kind of sporting mastery and the lamp of legendary Alladin as a religious sign of the Near East. By this chosen juxtaposition the traditional 
European prototype stands before the intellectual historical question of the clash between Christianity and Islam, while the everyday world keeps on going 
in its own consumerist way. The confrontation of high and low culture is not necessary to politicize, just like it is not necessary to interpret the relationship 
between Christianity and Islam as a new threat for either one of them.                                          

Petr Dub
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DISNEYFICATION                         “Disney ovšem vítězí ještě na jedné úrovni. 
Nezajímá se pouze o vymazání reálného tím, že jej obrací v třídimenzio-
nální virtuální objekt bez jakékoli hloubky, ale současně usiluje o vyma-
zání času prostřednictvím synchronizace všech period, všech kultur 
do jednoho pohyblivého obrazu skrze jejich vzájemnou juxtapozici do 
jednoho scénáře. Tím označuje začátek reálného, přesný a „mimodi-
menziální čas“, který je rovněž bez hloubky. Žádná přítomnost, žádná 
minulost, žádná budoucnost, ale bezprostřední synchronismus všech 
míst a časových period do jediné „nesvětské“ reality. Selhání nebo 
kolaps reality – to je to, o čem je čtvrtá dimenze. Je to dimenze virtuality 
reálného času. Dimenze, která je daleko od přispění k jiným a maže 
všechny ostatní.”                        

Jean, Baudrillard
Disneyworld Company, Liberation, March 4, 1996 

DISNEYFICATION                         “Disney wins at yet another level. It is not 
only interested in erasing the real by turning it into a three-dimensional 
virtual image with no depth, but it also seeks to erase time by synchro-
nizing all the periods, all the cultures, in a single traveling motion, by 
juxtaposing them in a single scenario. Thus, it marks the beginning of 
real, punctual and unidimensional time, which is also without depth. 
No present, no past, no future, but an immediate synchronism of all 
the places and all the periods in a single atemporal virtuality. Lapse or 
collapse of time: that’s properly speaking what the fourth dimension [la 
quatrieme dimension] is about. It is the dimension of the virtual, of real 
time; a dimension which, far from adding to the others, erases them all.”                          

Jean, Baudrillard
Disneyworld Company, Liberation, March 4, 1996

DISNEYFICATION EGON SCHIELE ART CENTRUM, ČESKÝ KRUMLOV, 2010

DISNEY
FICATION
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MÁŠ NA TO
GALERIE WELTECHO, CHEMNITZ, DE, 2011
KURÁTOR FRANK MAIBIERMÁŠ NA TO

MÁŠ NA TO                        Dílo je představuje přesah mezi autorskými cykly 
Unframed a Know-How. První ze jmenovaných zkoumá materiální kapacity 
malířských materiálů a trojrozměrné možnosti malby, zatímco cyklus Know-
How pracuje s ikonografickými prvky populární kultury nebo naopak s pojmy 
tradiční filosofie. Pro výše zmíněné přesahy je důležitým především vztah 
mezi historizujícím myšlením a jazykem současného umění, kdy na jedné 
straně stojí aparát výkladu lidských dějin a na straně druhé umělecká práce 
s abstrahujícím myšlením. Po formální stránce cykly spojují médium malby 
a instalace. Výsledná díla se jsou místněspecifickými instalacemi vyrobenými 
z malířského plátna, které je prostřednictvím ocelových hřebíků fixováno na 
zeď a většinou i doplněno o využití konkrétních architektonických či interiéro-
vých prvků.                         

Petr Dub

YOU CAN DO IT                        The work represents an overlap between autho-
rial cycles called Unframed and Know-How. The former explores material 
capacities of painting materials and three-dimensional possibilities of 
painting, whereas the Know-How cycle works with iconographic elements 
of popular culture, or, conversely, with the concepts of traditional philoso-
phy. For the above-mentioned overlaps, the relation between historizing 
thinking and language of contemporary art is especially important when, 
on one side, there is an apparatus of interpretation of human history and, on 
the other, there is an artwork with abstracted thinking. Formally, the cycles 
connected the medium of painting and installation. The resulting works are 
site-specific installations made of painting canvas that is fixed on the wall by 
steel nails and mostly supplemented by the use of concrete architectonic 
or interior elements.                        

Petr Dub
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MOONWALK
GALERIE EMILA FILLY, ÚSTÍ NAD LABEM, 2009
KURÁTORKA TEREZIE PETIŠKOVÁ

MOONWALK                         “Jackson zemřel 25. června 2009 v oblasti Los 
Angeles v Kalifornii na selhání srdce.[28] Centrála rychlé zdravotní pomoci 
911 přijala ze zpěvákova pronajatého sídla v 100 North Carolwood Drive 
v Holmby Hills telefonát[29][30] ve 12:21 místního času. Volající žádal 
o pomoc pro člověka v bezvědomí, kterého se přítomný osobní lékař 
pokoušel neúspěšně resuscitovat. Když do domu o tři minuty později 
dorazili zdravotníci, zpěvák nedýchal a byla mu zjištěna srdeční zástava. 
Resuscitace pokračovala během převozu a více než hodinu po příjezdu 
do Ronald Reagan UCLA Medical Center v 13:14 (20:14 UTC, tj. 22:14 
SELČ). Po neúspěšných pokusech o oživení byl Jackson prohlášen ve 
14:26 místního času (21:26 UTC, tj. 23:26 SELČ) za mrtvého[31]. Za příčinu 
náhlého úmrtí byla určena akutní otrava silným sedativem propofolem[32], 
které Jacksonovi od května roku 2009 podával proti chronické nespavosti 
osobní lékař. Za Jacksonovu smrt, která byla po dlouhé době prohlášena 
koronerem za vraždu, je údajně zodpovědný Jacksonův osobní lékař – 
kardiolog Conrad Murray. Ten byl 8. února roku 2010 v Los Angeles obviněn 
z neúmyslného zabití, ale propuštěn na kauci (75.000 dolarů – 1,43 milionu 
korun) – s omezením lékařské praxe a zabavením pasu. V dubnu Conrad 
Murray stanul soudem, ve kterém mu hrozí až čtyři roky vězení.[12] 7. listo-
padu 2011 pak byl v procesu Conrad Robert Murray vs. lid státu Kalifornie 
jednohlasně všemi členy poroty uznán vinným z neúmyslného zabití svého 
pacienta Michaela Jacksona a následně odsouzen ke čtyřem letům vězení.”                          

Wikipedia

MOONWALK                         “Jackson died on 25 June 2009 in the Los Angeles 
area of California of heart failure. [28] Emergency Medical Services 911 
received a call [29] [30] from the singer’s rented residence at 100 North 
Carolwood Drive in Holmby Hills at 12:21 p.m. local time. The caller was 
requesting assistance for an unconscious man whom the attending 
personal physician was attempting to resuscitate unsuccessfully. When 
paramedics arrived at the house three minutes later, the singer was not 
breathing and was found to be in cardiac arrest. CPR continued during 
transport and for more than an hour after arriving at Ronald Reagan UCLA 
Medical Center at 13:14 (20:14 UTC, 22:14 CEST). After unsuccessful resus-
citation attempts, Jackson was pronounced dead at 14:26 local time (21:26 
UTC, 23:26 CEST) [31]. The cause of sudden death was determined to be 
acute poisoning with the powerful sedative propofol [32], which Jackson’s 
personal physician had administered for chronic insomnia since May 2009. 
Jackson’s personal physician, cardiologist Conrad Murray, is believed to 
be responsible for Jackson’s death, which was ruled a homicide by the 
coroner after a long time. He was charged with involuntary manslaughter 
in Los Angeles on 8 February 2010, but released on bail ($75,000, i.e. CZK 
1.43 million) with restrictions on medical practice and passport confiscation. 
In April, Conrad Murray stood a trial in which he faced up to four years in 
prison. [12] Then, on 7 November 2011, in the trial of Conrad Robert Murray 
v. People of the State of California, he was unanimously found guilty by all 
jurors of involuntary manslaughter of his patient Michael Jackson and sub-
sequently sentenced to four years in prison.”                           Wikipedia
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NAKUPUJI, TEDY JSEM, INSTALACE  Z CYKLU SHOZ GALERIE KVALITÁŘ, PRAHA, 2011

NAKUPUJI, TEDY JSEM

TORZO KRÁČEJÍCÍ ŽENY                        Instalace Torza kráčející se ženy ve vile 
Tugendhat vznikla na popud prodeje stejnojmeného Lehmbruckova origi-
nálu. Socha, jež byla navrácena rodině původních majitelů se v roce 2009 
obratem ocitla v dražbě londýnské aukční síně Sotheby’s. Architektonická 
a umělecká obec v České republice byla touto událostí značně pobouřena 
a prodej rozpoutal veřejnou diskuzi o adekvátnosti podobného činu.

Samotná vila architekta Mies van Der Rohe je dlouhé roky ve 
stavu výrazně vyžadujícím adekvátní rekonstrukci. Mimo svého umělecké-
ho odkazu představuje Tugedhat na území ČR jedinou moderní památku 
zapsanou na seznam UNESCO. I přes tento fakt se politická reprezentace 
a odborná obec od počátku 90. let nebyly schopny dohodnout na společ-
ném postupu při její obnově. Na vile se tak jasně projevuje postkomunistické 
společenské stigma majetku, který patří všem a v důsledku nikomu.

Použití jeleního paroží v interiéru vily na daný stav reaguje. 
Instalace opřená o onyxovou stěnu představuje substituent původního 
Lehmbruckova díla. Samo paroží se uvnitř domu stává “vizuálním parazi-
tem” narušujícím nejen čistou funkcionalistickou architekturu, ale i kolektiv-
ně sdílenou představu o jeho původních distingovaných obyvatelích.                      

Petr Dub

TORSO OF A WALKING WOMAN                        The installation of the Torso of 
a Walking Woman in the Tugendhat villa emerged at the instigation of sale 
of Lehmbruck’s original bearing the same name. The sculpture, which was 
returned to the former owners’ family, ended up at Sotheby’s auction house 
in London later in 2009. This event outraged the architectural and artistic 
community in the Czech Republic, with the auction evoking public debate on 
the adequacy of a similar act.

Over a large number of years, the villa, designed by architect Mies 
van Der Rohe, has found itself in a condition significantly requiring adequate 
rehabilitation. In the territory of the Czech Republic, besides its artistic leg-
acy, the Tugenghat villa represents the only modern UNESCO-listed sight. 
Despite this, the political representations, as well as the specialist commu-
nity, have failed to agree on a mutual approach to its renovation since the 
beginning of the 1990s. The villa has thus clearly shown a post-communist 
social stigma of property belonging to everyone and consequently no-one.

Using deer antlers in the villa’s interior reflects the given state. 
The installation leaning against the onyx wall represents a substitute for 
the original Lehmbruck’s work of art. Inside the house, the antlers them-
selves become a “visual parasite” disturbing not only the clear functionalist 
architecture, but also a distinguished, collectively share idea of its original 
dwellers.                                Petr Dub

TORZO KRÁČEJÍCÍ ŽENY, INSTALACE  Z CYKLU SHOZ VILLA TUGENDHAT, BRNO, 2010
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VELKÉ AMBICE                        Toto je výstava tří. Jednak umělců Petra Duba 
a Ondřeje Kotrče, jednak kurátora Jiřího Ptáčka. Všichni přispěli vlastním 
dílem. Jedině tak dává spojení tří smysl. Na výstavě není zřejmější doklad 
„rukopisu“ kurátora, než je tento text. Petra Duba a Ondřeje Kotrče prezen-
tují artefakty. Přesto jsou vznik a podoba výstavy dány vzájemným ovlivňo-
váním. Proto je namístě zopakovat, že to je výstava tří, a pokusit se poodkrýt 
pozadí malé výstavy s velkými ambicemi.

Petr Dub a Ondřej Kotrč se spojili s Jiřím Ptáčkem, aby ve třech 
nalezli příhodné řešení společné výstavy. Šlo o to prozkoumat, jaký umělec-
ký potenciál stojí za osobními sympatiemi mezi oběma umělci, a přijít na to, 
jak ho uplatnit v Galerii Půda. Možná je paradoxní, že řešení měli celou dobu 
přímo před očima. Oběma umělcům je vlastní pohyb po hranici mezi malbou 
a objektem, plochou a třemi rozměry. Oba se (přinejmenším poslední 
dobou) potloukají v prozkoumaném terénu minimalismu a hledají hybridní 
reformulace jeho kánonu. Petr Dub dospívá ke svým prostorovým asamblá-
žím neobvyklými kombinacemi konstitutivních prvků malířského artefaktu, 
jakými jsou spodní rám, formát, vypnutí plátna, tah štětcem, zavěšení, apod.. 
Jeho pozornost poutá materiálová podstata artefaktu, výrazové prostředky 
umělce i procesuální aspekty tvorby, jež se odrážejí na podobě artefaktu. 
Dubovou doménou není až tak jednotlivé dílo, ale jejich konstelace, v níž 
se do hry dostávají nejen vztahy mezi díly, ale také způsob zachování se 
k místu jejich realizace. Jako by usiloval rozdrobit všechny tyto aspekty 
na malé částice, aby je mohl užívat způsobem podvracejícím kodifikované 
podoby obrazu, objektu a instalace a znejišťoval náš postoj k nim. Avšak 
také v Dubově práci lze objevit určité konstanty. Tou nejdůležitější se zdá být 
okázalost jeho gest. Dubovi není nic vzdálenější než nenápadná intervence. 
Užívá metalické a signální barvy a i v nejmenších a nejefemérnějších realiza-
cích si neodpustí popovou křiklavost.

Oproti Petru Dubovi, jehož práce začíná mít charakter soustav-
ného testování široce stanoveného spektra možností, jsou vaky Ondřeje 
Kotrče první systematičtější prací s trojrozměrným objektem. Velké 
nafukovací pytle si nárokují okolní prostor. U jejich hmot vnímáme tendenci 
rozpínat se. Vyznívají monumentálně, což Kotrč (vlastně podobně jako 
Dub) podtrhuje výrazným barevným pojednáním jejich ploch. Povrchy 
Kotrčových „duchen“ jsou jeho malířským plátnem, u kterého lze využít ob-
lost, nadýchanost či průhlednost. A nebo nechat vyznít pouze objektovost 
rozměrného kusu vzduchu.

Okázalost prvního a monumentalita druhého autora byly vodít-
kem pro konkrétní řešení výstavy v půdní galerii. Za její specifickou archi-
tektonickou podobu je vždy třeba zaplatit daň. Úvahy o Velkých ambicích 
(jež kurátor dokonce navrhoval pojmenovat Přehnané ambice, což autoři 
úspěšně zapomněli/potlačili) se týkaly možnosti překonat prostorové 
determinace a postavit se „jaksi nad ně“. Kurátor se cítil být především vyzy-
vatelem, který uvádí okázalost a monumentalitu jako postulát vzájemného 
dialogu a jako možnost vytvořit jejich rozvinutím jak odstup od prostoru 
galerie, tak od vlastních sklonů. Efektem záměru „přehnat to“ mohl být 
sebeironický úsměšek nad tím, co je výživnou dužinou myšlení obou autorů, 
i kritický pohled na funkci artefaktu. Velké ambice v názvu výstavy vyjadřují 
ironický podtón této výzvy. Tu ovšem každý autor musel rozvíjet podle 
sebe a zohlednit vlastní strategie. Myslím, že vyzyvateli nenáleží posuzovat 
výsledek. Jako kurátora mě ale uspokojilo, že jsme se ocitli v prostředí, kde 
otázky a experimenty přečíslily počet samozřejmostí a jistot.     

Jiří Ptáček

BIG AMBITIONS                        This is an exhibition of three: Petr Dub and 
Ondřej Kotrč, both artists, and Jiří Ptáček, a curator. All of them contributed 
with their own work. Otherwise, their co-operation would not make sense. 
As for the exhibition, the “manuscript” of the curator does not go beyond 
this text. Petr Dub and Ondřej Kotrč are represented by their artefacts. 
Yet, it is the mutual influence that led to the emergence and the form of 
the exhibition. It is thus apt to reiterate that this is the exhibition of three, 
while attempting to uncover the background of a small exhibition with big 
ambitions.

Petr Dub and Ondřej Kotrč joined Jiří Ptáček in order to find, 
together, an appropriate solution to their exhibition. What needed to be 
explored is the artistic potential lying behind personal liking between 
both artists, while discovering the way to apply it in the “Půda” Gallery. 
Paradoxical as it may be, the solution was never far fetched. Both artists find 
themselves on the border of painting and an object, or surface and three 
dimensions. At least recently, both of them have been drifting round the 
well-explored terrain of minimalism, searching for hybrid reformulations of 
its canon. Petr Dub arrives at his spatial assemblages via unusual combina-
tions of constitutive elements of painting artefacts, such as a bottom frame, 
format, canvas stretching, brushstroke, suspension, etc. His attention has 
been attracted by the material essence of the artefact, means of artistic 
expression, as well as the process aspects of creation, reflected in the arte-
fact’s form. Petr Dub’s domain does not lie in the individual work of art itself, 
but rather their constellations, showcasing not only the relations between 
the works of art, but also the manner of approaching the venue of their reali-
sation. It seems as if he was attempting to disintegrate all these aspects into 
small particles so as to be able to use them in a way subverting the codified 
forms of painting, while making our approach to them uncertain. Yet even 
Petr Dub’s work demonstrates certain regularities. The most important one 
seems to be the splendour of his gestures, combined with inconspicuous 
intervention. He has been using metallic and signal colours, not withdrawing 
a pop showiness even in the smallest and most ephemeral installations.

Unlike Petr Dub, whose work is gradually reaching the character 
of permanent testing of a widely established range of opportunities, Ondřej 
Kotrč’s duffels serve as the first more systematic example of working with 
a three-dimensional object. Large inflatable sacks claim the surrounding 
space, with their volumes having the tendency to expand. They appear 
monumental, which Ondřej Kotrč (in fact similarly to Petr Dub) emphasises 
with a distinctive colour rendition of their surface areas. The surfaces of 
Ondřej Kotrč’s “duvets” serve as his canvas which may benefit from its 
roundedness, fluffiness or transparency. Or he can emphasise their object 
character of a large piece of air.

The showiness of the first and the monumentality of the second 
author have provided a guideline for a specific exhibition solution in the attic 
art gallery. There is always a price to pay for its specific architectural form. 
Considerations about the Big Ambitions (the curator even suggested the 
title of Exaggerated Ambitions, which the authors successfully forgot or 
suppressed) concerned the possibility to overcome the spatial determi-
nations and stand “somehow above them”. The curator felt like, above all, 
a challenger presenting the flamboyancy and monumentality as a postulate 
of mutual dialogue, while taking the opportunity to create, upon their expan-
sion, a distance both from the gallery space and his own inclinations. The 
effect of the intention to “exaggerate it” could be a self-ironic jeer over what 
is perceived as nutritious flesh of thinking of both authors, as well as a cri-
tical reflection of the artefact’s function. The exhibition title, Big Ambitions, 
expresses a note of irony of this challenge, which had to be nevertheless 
developed by both authors reflecting their own perspectives, taking into 
account their own strategies. I do believe that the challenger’s role is not to 
assess the result. Yet, having taken on the curator’s role, I found satisfying 
that we ended up in an environment where questions and experiments 
outnumbered the amount of matters of fact and certainties.    

Jiří Ptáček

VELKÉ AMBICE VELKÉ AMBICE GALERIE PŮDA, JIHLAVA, 2010, KURÁTOR JIŘÍ PTÁČEK
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VÝZVA KE SPOLUPRÁCI

DALŠÍ DŮKAZ O TO, ŽE BŮH JE AMERERIČANEM                         „Při návratu z jeho rodné Guatemaly novinář Julio Godoy napsal:  
‚Člověka svádí věřit, že někteří lidé v Bílém Domě uctívají aztécké bohy a nabízejí jim krvavé oběti Centrální Ameriky.‘ “                        

Noam Chomsky (Hegemonie nebo přežití: Americké hledání globální dominance)

DALŠÍ DŮKAZ O TO, ŽE BŮH JE AMERERIČANEM                         “Returning from a brief visit to his native Guatemala, journalist Julio Godoy wrote that  
‘one is tempted to believe that some people in the White House worship Aztec gods—with the offering of Central American blood.”                        

Noam Chomsky (Hegemony or Survival: America’s Quest for Global Dominance)

DALŠÍ DŮKAZ O TOM, 
ŽE BŮH JE AMERERIČANEM
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1:150 000

1:150 000                         Dílo 1:150 000 vzniklo jako místě specifická instalace 
v rámci umělecké residence v srbské vesnici Totovo Selo, která se nachází 
ve velmi chudém kraji na pomezí hranice s Maďarském a Rumunskem. 
Rezidenční ateliéry v daném místě využívají prostory dnes již nepoužívané 
základní školy, ve které lze doposud najít řadu učebních pomůcek včetně 
kartografických map. Rozmístění ocelových hřebíků přibitých na zeď 
sleduje linie různých geografických uspořádání mezi Srbskem a Bosnou 
a Herzegovinou, které jsou na mapách z různého období vyznačeny dle ak-
tuální představy jedné či druhé strany o nároku na konkrétní území zmítané 

válečným konfliktem v 90. letech minulého století. Pro ideologický rámec 
instalace je důležité i formální zpracování. Podkladové hřebíky představují 
výškové úrovně hraničního pásma a nešepsované plátno povrch krajiny. 
Blind rámy použité pro zarámování jednotlivých fragmentů imitují formát 
běžných závěsných obrazů, ale jejich fixace na zeď je ve skutečnosti per-
manentní. Rám v tomto případě nefixuje formát „klasicky“ na svou konstruk-
ci, ale vymezený prostor ohraničuje.                         

Petr Dub

1:150 000                         The work 1:150 000 was created as a site-specific 
installation at the artistic residence in the Serbian village Totovo Selo, which 
is located in a very poor region on the border with Hungary and Romania. 
The local residential studios use spaces of an abandoned primary school 
in which you can still find a variety of teaching tools including cartographic 
maps. The distribution of steel nails nailed to the wall follows the line of 
various geographical arrangements between Serbia and Bosnia and 
Herzegovina, which are on maps from different periods indicated according 
to current ideas of one side or the other about the claim to a particular 

territory ruled by the war in the 1990s. For the ideological framework of the 
installation the formal processing is also very important. The underlying 
nails represent high levels of the border zone and the white-painted canvas 
stands for the surface of a landscape. Blind frames used for the framing of 
individual fragments mimic the normal format of easel paintings, but their 
fixation on the wall is in fact permanent. The frame in this case does not fix 
the format “in a classic way” to its design, but it limits the restricted space.                         

Petr Dub
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OBRAZ JAKO VIZUÁLNÍ A PROSTOROVÝ ARTEFAKT                        Ve své 
bakalářské práci se snažím reagovat především na formálnost procesu 
vnímání, přípravy a zpracování obrazu. Široká škála dějinných souvislostí 
spolu s automatickými rysy současné historické epochy vede ke ztrátě 
schopnosti na obrazy reagovat (Vilém Flusser, Do universa technických 
obrazů). Z pohledu adepta na titul praktikujícího umělce se domnívám, že 
se s vědomím tohoto faktu tvůrce dostává do zvláštního paradoxu. Stalo-li 
se obecně vnímání obrazu automatickým, tedy nevedoucí k žádné zásadní 
změně na poli jednání percepienta (divák, odborná veřejnost, umělecká 
kritika, aj.), a autor i přesto nadále tvoří, nabízí se elementární otázka, proč? 
Existence produktů umění nebo například i procesuální ráz tvorby nutně 
nedefinují její opodstatněnost, o to méně pak kvalitu. Při vědomí faktu, že 
samotná se tvorba může stát automatickým úkonem, se hranice mezi 
vnímáním umělecké tvorby jako vysokého umění (tj. oboru vstupujícího 
a vytvářejícího hodnoty ve veřejném prostoru) a “terapeutickou” funkcí 
(“opověd puzení”, manuální vybití, autohygiena, rozvíjení talentu, snaha 
o společenské uznání, atd.) pro autora zásadně stírají.

Jednou z cest k narušení oné “dopředu nadefinované zkuše-
nosti turisty – diváka” (Tomáš Kulka, Umění a kýč) je pro mne dílčí rozklad 
toliko běžné zkušenosti, že všechny obrazy visí na zdi. V tomto pracovně 
myšlenkovém cvičení a v níže uvedeném textu se pokusím rozvinout můj 
hlavní záměr a sice naplnit obecně platný pojem obrazu jako prostorového 
a vizuálního artefaktu novým pohledem.

NÁVOD K VÝROBĚ OBRAZU                        Ze všech možných 
geometrických formátu si v zásadě vybíráme obdélný nebo čtvercový 
formát. Dřevěný blind rám, který získáme složením čtyř speciálních latí 
(2 × 2 ks) o různé či shodné délce, později potahujeme plátnem určeným 
pro výtvarné potřeby. Pevného a rovného natažení docílíme křížovým 
vypínáním (plátno fixujeme k rámu nastřelovacími kleštěmi nebo za pomocí 
kladiva a hřebíčků, tak abychom předešli jeho možnému “zvlnění”. Po 
vypnutí na rám přecházíme k fázi impregnace vnější strany plátna (nejčas-
těji akrylovým, popř. olejovým šepsem). Vytvoříme tak žádoucí podkladové 
podmínky pro předem zvolené médium malby. Impregnaci je lépe realizovat 
po dokonalém proschnutí opakovaně v tenčích vrstvách, vyvarujeme se 
tak následnému popraskání. Případné nerovnosti, jež se nám nepodařilo 
odstranit v dosavadním průběhu práce, na závěr eliminujeme jemným 
brusným papírem, abychom docílili perfektně rovného povrchu.

Na takto připravené plátno následně realizujeme uměleckou ideu 
obvykle determinovanou naší mírou talentu, vědomostí, vkusu, pracovitosti 
a zažitých představ. Nabitý výtvarný produkt později slouží jako mentální 
obraz v různých fyzických, sociálních či přímo nesouvisejících rovinách. 
Výsledný kus opracovaný naším umem a soustředěností je mimo jiné 
kompilátem nabídky a poptávky. Jen těžko lze od profesionálního výtvarníka 
(to je osoby celoživotně řešící vnitřní dialog tvarů, barev a jejich vztahů, 
v ideálním případě pracujícího ve vědomí odpovědnosti rozvíjet kvality 
oboru…) očekávat, že do svého kalkulu při tvorbě samotného díla nezahrne 
ať již vědomě či nevědomě cílovou skupinu diváků svého díla. Odrazový 
můstek pro určení kvality jednotlivého výtvarného počinu, tak pojednou 
není zatížen pouze hledáním pokroku§, precizování vytříbenosti vkusu 
oproti kýči (i v historické etapě, kdy je v umění “vše povoleno”, stále nevy-
řešená otázka), pozadím vzniku a účelu, ale docela jednoduchým rébusem 
komu je výtvarné dílo určeno. Pokud by platila logicky nabízející se teze, 
že obraz slouží především a pouze potřebám svého tvůrce, nikde na světě 
by nestála jediná veřejná budova shromažďující umění¨. Orientace naší 
západní kultury jako pravoúhlé pak dává snadno jedno z prvních vodítek, 
jak má vypadat dobře publikovatelný (vystavitelný a prodejný) obraz. Teorii 
zlatého řezu se nabízí poměrně jednoduše hledat v klasicky nízkém formátu 
o tvaru obdélníku či čtverce a to i přes dlouhodobé neužívání klasických 
portrétních, krajinářských a jiných formátů. I revoluční výška (ve smyslu od 
zdi) některých obrazů z posledních let, které svým půdorysem připomínají 

jakési boxy, působí svým autorům a kurátorům nemalé potíže. Naše oko 
reagující na světelný tok je vidí, ale naše vnímání jim stále není náležitě 
přivyknuto, o čemž svědčí i fakt, že málokterý z autorů používá a priori toho 
nově nalezeného přesahu k vědomému násobení účinku obrazu nefor-
malistickou malbou právě na jeho kraje. Jaký je tedy sociální cíl takových 
obrazů?

PLAVÁČEK ANEB DÍLO SE SPOUSTOU OTCŮ A MATEK                        
Slouží obraz především k zaplnění místa na stěnách různých zájmových 
budov? Mohly by tedy obrazy místo visení stát o tyto zdi opřeny? Dokáže 
změna typického tvaru obrazu v podobě čtverce či obdélníku vyvolat 
u diváka natolik zásadní znejistění o jeho charakteru, že mu bude následně 
věnována vytříbenější pozornost? S jakou intenzitou a na základě jakého 
systému lze laborovat s termínem obraz, než jeho definice vstoupí nezvrat-
ně do kritérií používaných při popisu objektu?

Psychologické pozadí, na kterém vnímáme kupříkladu 1m čtvereč-
ní žlutého povrchu o ploše 100 × 100 cm oproti 1m čtverečnímu žluté plochy 
10 × 1000 cm se v přímém průběhu pozorování díla nemění. Současně to 
však nic nemění na našem aktuálním vnímání takto zpracované látky. Ve 
své práci jsem se pro začátek rozhodl ustoupit ze schématického pojetí 
klasické metody – plátno pečlivě obepínající tvar rámu. Záměrem různé 
asymetrie dosažené tvarováním za pomocí nesnadno identifikovatelných 
předmětů vložených či vytvořených pod povrchem plátna, jsem pak užil 
k důrazu prostorového momentu. Proces napínání plátna, hledání jednot-
livých formátu, diagonální nebo vertikální kompozice, ale například i cesta 
k adekvátní důslednosti oproti náhodě nacházené v průběhu tvorby se 
často kryl s postupy tvorby běžného obrazu. Ale třeba už jen samotný 
odstřižený odpad z zýroby oněch děl, která pro mne byla od samého 
počátku nadefinována jako majoritní, se stal nedílnou součástí podnětů pro 
další. Nabouráním schéma “obdélník/čtverec” jsem se ovšem okamžitě ocitl 
v řešení další otázky a sice adekvátní malby například na objekt o velikosti 
230 × 15 × 20 cm mírně kulovitého tvaru. Lákavému ponechání potažených 
objektů v jejich minimalistické bezkonfliktní šedi plátna jsem odolal přede-
vším pro svůj záměr pracovat více na něčem co chápu jako obraz, nikoli 
jako objekt (odtud i užitý materiál). Jestliže je perspektiva geometrická 
transformace, spočívající v projekci trojrozměrného prostoru do prostoru 
dvojrozměrného (rovné plochy), je pro mne nanejvýš zajímavé pozorovat, 
co se stane, učiním-li jednoduché kroky k vizuálnímu popření (zmatení) této 
zvykové zkušenosti.

ZÁVĚR                        “Obrazy mají před slovy tu výhodu, že sociálně 
utvářenému poznání umožňují, aby se přiblížilo přímému poznání neboli pri-
márnímu vnímání. Poznatky, které přenášejí, jsou reálnější, bezprostřednější 
a dosahují větší hloubky a účinku.”(Paul Johnson, Nepřátelé společnosti). 
Ve své práci jsem se pokusil vymanit alespoň z edné sociální konvence řídící 
produkci a spotřebu obrazů. Konvence, kterou lze označit termínem “kla-
sický obraz”. Reklamní obraz dle Jacquese Aumonta funguje na společném 
signifié. Své práci jsem nemohl vtisknou jiné poznávací znaky než takové, 
které jsou nutně spojené se současným vnímáním obrazu uměleckého. 
Cítím to jako logickou danost oboru, který studuji, ale současně jako jeho 
nevýhodu. Téma obrazu coby prostorového a vizuálního artefaktu lze jistě 
pojednat i za pomocí jednoduchého zenového koánu. V této oblasti se 
ovšem orientuji podstatně méně než v umění.                       

Petr Dub
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PAINTING AS A VISUAL AND THREE-DIMENSIONAL ARTEFACT                        
I am trying to react on a formality of the process of perception, disposition 
and composition of the painting in my thesis. “Wide spectrum of historical 
connections along with automatic features of current historical epoch leads 
to the loss of ability to react on term „ painting” (doplnit anglický název). 
From the view of the adept on a degree of practising artist I think, that the 
author with the knowlegde of this fact is getting into a strange paradox. If 
perception of the painting became generally automatic, ergo leading to no 
fundamental change in the field of behaviour of percipient (viewer, expert 
public, artistic critique, etc.), and the author is still painting, an elemental 
question offers, why?

The existence of outputs of the art or for example the procession-
al nature of creation not necessarily define its justness, nor quality. At sense 
of a fact, that the creation itself is able to become an automatic act, limits 
between perception of artistic creation as a high art (i. e. a field entering to 
public area and creating qualities) and “therapeutic” function (“ the answer 
to pulsion”, manual discharge, auto – hygiene, development of talent, pursuit 
of social recognition, etc ..) are wiping for the author in principle.

One way of erosion of this “predefined experience of the tourist- 
spectator” is for me partial decomposition of merely common experience, 
that the all paintings hang on walls. In this work and intellectual practice and 
in undermentioned text I will try to unfold my main intention namely to fulfil 
the generally valid conception of painting as a three – dimensional and visual 
artefact with a new regard.

DIRECTIONS FOR PRODUCTION OF PAINTING                         
We basically choose rectangular or square pattern from all of possible 
geometric patterns. We line the wooden blind frame obtained by setting up 
four special sticks, with various or same longitude, with canvas designed for 
grafic needs. We will reach unyielding and smooth stretch of the canvas by 
crosswise straining (we fix the canvas to the frame with cartridge tool or we 
can use hammer and nails to prevent the canvas to “crinkle”. The next step 
after straining is impregnation of the outside of the canvas (most often using 
acrylic or oily foundation paint) to create desirable foundation conditions 
for in advance selected medium of painting. It is better if we do the impreg-
nation repeatedly in thinner layers after the first one gets dry ideally to avoid 
subsequent crazing. At last we will eliminate possible remaining asperity 
with soft abrasive paper to reach a perfectly smooth surface. Then we 
realize an artistic idea usually determined by our rate of talent, knowledge, 
taste, diligence and deep-rooted conceptions on this prepared canvas. 
The graphic product acquired this way, later serves as a mental picture in 
different physical, social or directly unrelated levels.

The resulting piece, wrought by our craft and collectedness is 
among others compound of the offer and demand. It is hard to expect from 
professional artist (a men lifelong solving inner dialogue of shapes, colours 
and their relations (ideally working in sense of responsibility of evolvoing 
qualities of his field …), that he will consciously or unconsciously exclude 
the target group of spectators of his work from his calculation during the 
creation of his work. The springboard for determination of qualities of par-
ticular creative enterprise, suddenly isn’t encumbered only with searching 
of progression, precising of elegnace of the taste compared to the kitsch 
(and in historical period, when “everything is allowed” in the art, still pending 
issue), background of the creation and purpose, but pretty with simple 
rebus whom is creative work intended to. If the logically offering thesis, that 
a painting serves first of all only to needs of its creator, would be accepted, 
nowhere in the world would be worth a rap sole public building gathering 
art. The orientation of our Western civilisation as rectangular then easily 
provides one of the first clues of the look of the well publishable (displayable 
and salable) painting. It offers itself pretty simply to seek the theory of the 
golg cut in classically poor pattern of the shape of rectangle or square, 

despite the long-term non-use of classical portrait, landscape and other 
formats. Even revolutionary altitude of some paintings (accordind to walls) 
in last years, which ground plan reminds a sort of boxes, causes its authors 
and curators fairly big difficulties. Our eyes reacting on the flux of light sees 
them, but our reception of them isn’t still appropriately adapted; this shows 
the fact, that hardly any author doesn’t use a priori that newly found overlap 
of the multiplication of the effect of a picture by non formalistic paintwork 
just on its limit. Then what is the social aim of such pictures?

THE FLOATER OR ELSE A PIECE WITH A LOT OF FATHERS 
AND MOTHERS                        Does the painting serve espetially to fill space on 
the walls of buildings? Could the painting just lean against the walls instead 
of being suspended? Is the change of the typical form of the painting 
from square or rectangle able to invoke by the audience so fundamental 
discomposure of its character, that the it will subsequently gain more 
attention? How intensively and on the basis of which system is possible to 
handle the term painting, before its definition apodeictically becomes just 
criteria used for description of the object? The psychological background, 
on which we perceive for instance one square metre of yellow surface with 
the area of 100 × 100 cm compared to one square metre of yellow surface 
of 10 × 1000 cm does not change during direct observation of the work. 
However it changes nothing on our actual reception of the matters pro-
cessed like this at the same time. At first I decided to step aside from sche-
matic conception of the classical method in my work – the canvas choicely 
enlacing the shape of the frame. Then I used a various designed asymmetry 
achieved by forming hard identifiable items embedded or created below the 
surface of the canvas to emphasize three-dimesional factor. The process 
of stretching the canvas, searching a particular pattern, diagonal or vertical 
composition, even for instance the way to adequate consequentiality 
against the coincidence found during the creation, often covers with the 
procedure of a creation of the common painting. But even just cuttings from 
manufacturing of those works, which for me were from the very beginning 
defined as major, became an integral part of stimulation for other. I found 
myslelf in solving another questionsby smashing the scheeme of “rec-
tangle/square” though , namely adequate paintings for instance an object 
sized 230 × 15 × 20  cm slightly ball-shaped. I resisted to keep lined objects in 
their minimlaist non-conflicting greyness of the canvas, first of all because 
of my intention to work more on something what I take as a painting, not 
just an object (hence the used material). If the perspective is a geometric 
transformation, consisted in the projection of a three – dimensional space 
into the two – dimensional one (straight surface), it is very interesting for 
me to watch, what happens when I do simple steps toward visual negation 
(confusion) of this prescripitve experience.

CONCLUSION                        The advantage of paintings over the 
words is that they let the social formed understanding to approximate to 
the direct understanding otherwise the primary perception. The pieces of 
knowledge that they relay, are more real, more immediate and reach greater 
depths and effect. “(Paul Johnson, The Enemies of society).” I tried to extri-
cate from at least one of the social conventions controling the production 
and the consumption of paintings in my work. The convention which can be 
labeled by the term “a classical painting”. According to Jacquese Aumont 
the advertising painting works on common marking. In my work I couldn’t 
impress other cognitional signs than those, which are necessarily connect-
ed with the present perception of the artistic painting. I feel it as a logical 
givenness of the field that I study, but at the same time as its disadvantage. 
It is certainly possible to take the theme of the painting as a hree – dimen-
sional and visual artefact with the help of a simple zen koan. I am orientating 
much less in this field than in the art though.                       

Petr Dub
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LEGENDA O SV. JANU NEPOMUCKÉM                        Několik desítek minut od 
Brna se na Zelené Hoře nachází absolutní stavba barokního architekta Jana 
Santiniho Aichela. Jejím ústředním motivem je pocta postavě a příběhu 
Jana Nepomuckého. Vnější hvězdicový půdorys kostela je uvnitř naplněn 
nejen zadáním historického investora Václava Vejmluvy vybudovat poutní 
kostel, ale vedle Santiniho achitektonického talentu i jeho neuvěřitelným 
smyslem pro humor. O kousek dál leží hřbitov ve tvaru lebky, klenby v kos-
tele trčí nedokončeně do prostoru a na stropě se nachází plastika ve tvaru 
kosmické raketky letící na věčnost – abstraktní zpodobnění jazyka. 

Petr Dub

HIMALÁJE                        Diplomová práce Petra Duba je zamýšlena jako insta-
lace malovaných obrazů a vzhledem k jejímu charakteru také jako pohled 
do ateliéru, jež lze jen s obtížemi a s rizikem přenést do veřejného prostoru 
galerie. Práce jsou prezentovány, tak jak bývá u malby zvykem a jak se 
očekává. V tomto případě malby působí jako trojrozměrné objekty nebo 
reliéfy. Vypadají jako polotovary, které byly vyrobeny na místě a jsou zde 
jen dočasně. Přesto se jedná o finální tvar malovaných obrazů. Pouze jsou 
transformovány do podoby izolovaných předmětů, které vnímáme nejdříve 
hmotně. Plátna napnutá ne nejmenším možném počtu hřebíků a bez použití 
blindrámu jsou evidentně nevhodný nosič pro malbu Zároveň je takto nat-
řené plátno bez rámu zjevným materiálním kódem a izolovaným elementem 
malby – média, jež je nenahraditelné tím, že je stvořeno bezprostřední 
lidskou rukou. Petr Dub pomocí jednoduchých elementů – z monochromně 
natřených ploch a rozmanitých fragmentů, představující malířské chyby 
a nedokonalosti – vyvolává v divákovi nejmenší možnou dávku sakralizace 
a slasti z malby. Jeho instalace vzbuzuje imaginární pocit blízkosti a setkání 
s klasickým uměním, z kterého je možno vidět jen jeho splihlý zbytek – 
stejně jako když praskne balónek z pouti.                        

Michal Pěchouček

THE LEGEND OF ST. JOHN NEPOMUK                        In the distance of several 
tens of minutes from Brno, on top of Zelená Hora, there is an absolute 
building designed by Jan Santini Aichel, Baroque architect. Its leitmotiv is 
homage to the figure and story of Jan Nepomucký. Apart from Santini’s ar-
chitectural talent, the outer star-shaped floor plan is filled with not only the 
assignment to build a pilgrimage church as laid by Václav Vejmula, historical 
investor, but also with the author’s incredible sense of humour. A short 
distance further, there is a skull-shaped cemetery, while the arches in the 
church stick out to the space unfinished and the ceiling is decorated with 
a carving in the shape of a little space rocket flying into eternity: an abstract 
representation of language.      Petr Dub

HIMALAYA                        The thesis of Petr Dub is intended as installation of 
paintings and with respect to its nature as well as an insight into a studio 
which can only with difficulty and risk be transformed into the public pace of 
a gallery. The works are presented in the manner which is rather common 
for paintings and expected. The paintings have the effect of three dimen-
sional reliefs or objects. They seem to be ready-made and half-finished 
products produced on the spot and of solely temporary nature. And yet they 
represent the final form of a painted image. They are transformed into isolat-
ed objects which are firstly perceived through their material. The canvases 
tightened on the smallest number of nails and without blind frames are 
clearly not a suitable medium for a painting. However, a frameless canvas 
painted in the above described manner represents an obvious code and an 
isolated element of a painting – a media which is irreplaceable since it has 
been crated by a human. Petr Dub, via simple elements (monochromati-
cally painted areas, variety of fragments representing painter’s errors and 
imperfections), creates in the viewer an impression of the smallest possible 
amount of sacralization and the impression of the joy of painting. His instal-
lation triggers an imaginary feeling of closeness and of an encounter with 
classic art of which only droopy leftovers can be seen – similarly to having 
a weekend fair balloon burst on you.                        

Michal Pěchouček

PETR DUB ISBN 978-80-908472-7-9 263262

263262



ŠUMAVA                        “Předmětem tvorby Petra Duba je samotný obraz jako 
médium, jehož ustálená podoba je určena několika základními vlastnostmi, 
které je možno narušovat, zpochybňovat a rozvolňovat. V jeho pojetí se 
z pravoúhlé nehmotné podložky, vhodné pro přenos obrazové informace, 
proměnil v autonomní artefakt amorfního, někdy trojrozměrného tvaru, 
vztažený k danému výstavnímu prostoru, pro který autor vždy připravuje 
specifickou instalaci.”                        

Marcel Fišer (katalog Start Point, 2009)

ŠUMAVA                        “Petr Dub’s work is focused on the painting as medium, 
whose established form is determined by several basic characteristics that 
can be violated, called into doubt, or freed up. Dub takes the painting as an 
intangible right-angle surface suitable for the transfer of visual information 
and transforms it into an autonomous artifact of an amorphous (sometimes 
three-dimensional) shape that communicates with the specific exhibition 
space, for which the artist always prepares a specific installation.”                        

Marcel Fišer (Start Point Catalogue 2009)

ŠUMAVA MILKA

MILKA                        Milka je jedním z prvních kusů ze série UNFRAMED. Dva 
díly fialového plátna kopírují obrysy světoznámé krávy z výrobků největšího 
potravinového koncernu na světě – firmy Mondelez Europe Services. 
Samotné dílo pak odkazuje ke dvou rovinám našeho vnímání. Za prvé ke 
kultu loveckých trofejí a jejich zavěšování na zeď, ve kterém lze sledovat 
paralely s výstavním provozem umění a sběratelství. A v druhé řadě k rozo-
stření geopolitických hranic jednotlivých kontinentů, které naše společnost 
zažívá prostřednictvím probíhající masivní globalizace a pod ekonomickou 
režií nadnárodních koncernů.                           

Petr Dub

MILKA                        Milka is one of the first pieces from the series UNFRAMED. 
Two pieces of violet canvas copy outlines of a well-known cow from 
products of the largest food company around the world – of the Mondelez 
Europe Services corporation, the artwork itself refers to the two levels 
of our perception. Firstly, it refers to the cult of hunting trophies and their 
hanging on a wall, in which the parallels to the exhibition operation of art and 
collection may be perceived. Secondly, it denotes to the blurring of geopoli-
tical borders of the continents, which is experienced by our society through 
the undergoing massive globalization and under economic direction of 
supranational concerns.                            

Petr Dub

MILKA, Z CYKLU UNFRAMEDŠUMAVA, Z CYKLU UNFRAMED
GALERIE KLATOVY/KLENOVÁ, KLATOVY, 2009
KURÁTOŘI MARCEL FIŠER, EDITH JEŘÁBKOVÁ, PAVEL VANČÁT

GALERIE BRNO, BRNO, 2009
KURÁTOŘI MARCEL FIŠER, EDITH JEŘÁBKOVÁ, PAVEL VANČÁT
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UNFRAMED FAVU VUT, BRNO, 2009

UNFRAMED                         Počátkem roku 2009 jsem na svou dosavadní 
malířskou práci navázal cyklem UNFRAMED. Jeho ústředním motivem je 
jednoduché odstranění základního determinantu pro běžné vnímání klasic-
kého závěsného obrazu – rámu. Podobným krokem dochází k odbourání 
standardní obdelníkové nebo čtvercové kompozice a dostupný instalační 
prostor lze využívat mnohem svobodněji i za zachování elementárních 
malířských prostředků. Novým rámem obrazu se stává celá stěna, popřípa-
dě celková dispozice galerie. Sám „obraz” vzniká hned několikrát. Ve formě 
návrhu, vypínání a poté co je ze stěny odstraněn, i v podobě stopy, kterou za 
sebou zanechá výrobní proces.

Nekonkrétní abstraktní cvičení se mi v posledních měsících pro-
měnilo v potřebu jednotlivé motivy identifikovat s výraznými vizuálními kódy. 
V cyklu UNFRAMED tak vzniklo grafické torzo kravičky Milky, jazyk svatého 
Jana Nepomuckého nebo “malířské okénko” v podobě Šumavy. Moonwalk 
v Galerii Emila Filly představující loučení s hořkou, ale přesto nepřehlédnu-
telnou legendou 20. století – Michaelem Jacksonem a v neposlední řadě 
instalace DISNEYficaton spojující mé dětské vzpomínky na Sixstinskou 
kapli s kontraverzními texty Jeana Baudrillarda.                                                   Petr Dub

UNFRAMED                         At the beginning of 2009, I picked up the threads 
of my previous artistic work with the UNFRAMED Cycle, its leitmotiv 
being a simple removal of the basic determinant used for the conventional 
perception of a hanging painting, i.e. the frame. Using a similar approach, the 
standard rectangular or square composition is thus removed, which leads to 
a situation in which the available installation space may be used much more 
freely, while maintaining the elementary painting means. The wall as a whole, 
or possibly the overall art gallery layout, becomes a new picture frame. The 
“picture” itself is created several times: in the form of a sketch, tightening, 
and – after being removed from the wall – in the form of a trace left after the 
production process.

Over the last few months, such unspecific and abstract exercise 
has turned into a need to identify individual motives with strong visual codes. 
The UNFRAMED Cycle thus gave birth to a graphic torso of the Milka cow, 
the tongue of St. John of Nepomuk, or a “picture window” in the form of the 
Šumava Mountains. Moonwalk in the Gallery of Emil Filla, representing say-
ing goodbye to a bitter, yet remarkable legend of the 20th century – Michael 
Jackson – and last but not least, the DISNEYfication installation associating 
my childhood memories of the Sistine Chapel with controversial texts of 
Jean Baudrillard.                              Petr Dub
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UNFRAMED                         Autorské cykly UNFRAMED a REFRAMED předsta-
vují základní prototypy mé práce. V prvním se pokouším pracovat s ele-
mentárním významem materiálu – malířským plátnem a hřebíky. Z běžné 
výstavní komodity na dřevěném blindrámu se stává instalačně osvobozená 
„látka“ umožňující reflexi konkrétního galerijního prostoru. Její princip je 
možné v různých obměnách opakovat, její přesnou ovšem podobu nikoli. 
Oproti tomu soubor REFRAMED představuje autonomní systém geomet-
rických a významových cvičení rozvíjejících kvadratické dispozice běžného 
malířského formátu a významu jeho rámu.

Ve snaze zachytit základní pravidla podmínek pro vznik a adjusta-
ci závěsného obrazu jsem sám pro sebe objevil prakticky neomezenou ob-
last uměleckého experimentu. Poznání, že existuje „médium“ a že existuje 
„formát“, mne totiž zaujalo dlouho před zjištěním, že disciplínu současného 
malířství prohlásilo konceptuální umění za zkorumpovanou a bezobsažnou. 
Otázku „Co by mělo být předmětem malířství?“ ovšem nelze pokládat bez 
vědomí nadřazeného problému: „Jakou roli, by ve společnosti mělo sehrá-
vat současné umění?“ Má práce je proto především pokusem o integraci 
hraniční polohy malířské tradice do kontextu dnešního kulturně-společen-
ského rámce a současné vizuální kultury.

Petr Dub

UNFRAMED                         The author’s cycles UNFRAMED and REFRAMED 
represent the key prototypes of my work. Above all, I attempt to work 
with the elementary meaning of the material, i.e. the canvas and nails. The 
common exhibition commodity on a wooden blank frame is transformed 
into the “matter” free from the installation perspective, allowing the reflec-
tion of the specific gallery space. Its principle may be repeated using various 
modifications, which does not apply to its precise form. On the contrary, the 
REFRAMED cycle represents an autonomous system of geometrical and 
meaning exercises developing quadratic layouts of the common painting 
format and the meaning of its frame.

In an attempt to capture the key rules of the conditions for 
creating and adjusting the suspension painting, I have discovered for myself 
a virtually unlimited area of an artistic experiment. In fact, I was attracted 
by the knowledge that there was a “medium” and that there was a “format” 
long before discovering that the conceptual art declared the discipline of 
current painting as corrupt and empty. However, the question “What should 
be the subject matter of painting?” may not be asked without the awareness 
of a superordinate problem: “What role should the contemporary art play in 
society?” For this reason, my work consists in, above all, attempting to inte-
grate the borderline position of the painting tradition into the context of the 
current cultural and social framework and the contemporary visual culture.

Petr Dub
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VÁCLAV HÁJEK

SLOVNÍK PROBLÉMŮ

V řadě oblastí poznání, tvorby i běžného obhospodařování 
životních potřeb nelze postupovat jinak, než s využitím 
aproximací, tedy s pomocí přibližných vyjádření na úkor 
přesnosti. Filosofické ideje, matematické definice apod.  by 
se naopak měly vyznačovat naprostou přesností (ovšem na 
úkor představitelnosti). Využíváme přirovnání, podobenství, 
metafor, analogií, alegorií atd. a mimo jiné si tím potvrzujeme, 
že toto je náš vlastní způsob myšlení a jednání. Chtěli 
bychom se jako Ikaros povznést ke slunci ryzí jasnosti, 
přesnosti, ideálnosti. Popálíme si křidélka a ocitneme se 
zpátky na zemi – mezi hmotnými, věcnými jevy a těmi svými 
přirovnáními a aproximacemi. Čím dříve si popálíme křidélka, 
tím lépe.

APROXIMACE

Etymologicky pochází slovo banalita z latinského „bannus“, 
tedy zákaz či autoritativní nařízení. Jde tedy o určitou hranici 
jednání, která se nesmí překročit, o základní parametry pro 
společenský kontakt, tvorbu, chování. Banální záležitost 
tedy není žádná zbytečnost, ale věc natolik základní, 
jednoduchá a zřejmá že ji nikdo nepovažuje za nutnou 
rozporovat, tématizovat, diskutovat nebo zviditelňovat. 
Ovšem takové banality jsou též často historicky 
a společensky relativní. V určité situaci se banalita zviditelní 
jako cosi, co již nepředstavuje nediskutované podloží, ale 
jako něco propustného, posouvajícího se k nutnosti nového 
promýšlení.

BANALITA

Idea/přesnost/vzorec
Přirovnání/podobenství/přibližnost
Abstraktní a konkrétní/tělo/hmota

Tabu/základ/zákaz
Hranice/práh/báze
Jednoduché/složené/komponované

In a number of areas of knowledge, creation and the 
everyday management of life’s needs, it is essential to 
proceed by using approximations, i.e. by using approximate 
expressions at the expense of accuracy. Philosophical 
ideas, mathematical definitions, etc., on the other hand, 
are to be characterised by absolute precision (yet at the 
expense of imaginability, of course). We make use of similes, 
parables, metaphors, analogies, allegories, etc. and, among 
other things, confirm to ourselves that this is our own way 
of thinking and acting. We would like to rise like Ikaros to the 
sun of pure clarity, precision, and ideality. We burn our little 
wings and find ourselves back on the ground, among the 
matter and material phenomena and those of our similes 
and approximations. The sooner we burn our little wings, 
the better.

APPROXIMATIONGLOSSARY OF PROBLEMS

Etymologically, the word banality comes from the Latin 
“bannus”, i.e. a prohibition or authoritative decree. It is 
therefore a certain limit of behaviour not to be crossed, 
the basic parameters for social contact, creation, and 
behaviour. A banal matter is therefore not a pointless matter, 
yet a matter so basic, simple and obvious that no one finds 
it necessary to contradict, thematise, debate or make it 
visible. However, such banalities are also often historically 
and socially relative. In a certain situation, the banality 
becomes visible as something that no longer represents 
an undiscussed background, but as something permeable, 
moving towards the necessity of rethinking.

BANALITY 

Idea/precision/pattern
Simile/parable/proximation
Abstract and concrete/body/matter

Taboo/foundation/prohibition
Boundary/threshold/base
Simple/compound/composite
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Co se vymyká? Co se rychle nestává obchodovatelným 
stylem, k němuž hledači trendů dodají nabídkový katalog 
na tzv. individuální výběr? Nové objevy v umění, filosofii, 
módě apod. se již předem začleňují do očekávání, které 
je dostatečně pružné, aby pojmulo a zpracovalo každou 
„monstrózní“ odchylku a učinilo z ní „fosilii“ (slovy Foucaulta). 

EXKLUZIVITA

Tělo, materiál, hmota se z vnějšího světa přesunuly do 
soukromí, intimity, uzavřenosti. Vnějšek se svými možnostmi 
kontroly, digitálního pospojování a svazování se proměnil 
v místo fyzicky neobyvatelné. Trochu svobody vlastního 
těla se pokoušíme najít ve skrytu, v neviditelnosti soukromí. 
Vnějšek představuje prostor nového virtuálního řádu, 
naproti tomu pro hmotu a „chaos“ zbylo malinko místa jen za 
zamčenými dveřmi.

FYZIČNO

Trendy/styl/image
Individualita/móda/inovace
Uniformnost/maska/fosilizace

Tělesnost/tabu/nečistota
Virtualita/kontrola/dohled
Materiál/hmat/blízkost

Tabu/základ/zákaz
Hranice/práh/báze
Jednoduché/složené/komponované

Hranice/práh/obrys
Uzavřenost/finito/konec
Úzkost/bezpečí/jinakost

Cenové hodnocení umělecké tvorby se tradičně odvíjelo 
od několika faktorů. Jednak zde hrála roli dobová představa 
o tom, co se přibližuje „kánonu“ aktuálního projevu a není to 
ohroženo strašákem anachronismu. Jednak se hodnotila 
i jakási kvazi věčnost, trvanlivost artefaktu, který vlastně 
měl mít povahu komodity a zároveň památníku. Dále se 
důraz kladl na „legendu“, ať už zcela iluzorní, nebo alespoň 
přepracovanou podle klišé „uměleckého života“ (což se 
týkalo např. i rockerů, zakladatelů nových, „alternativních“ 
firem apod.). A v neposlední řadě se cenila i jistá konformita 
tvůrce s objednavatelem, kupcem nebo mecenášem. O ceně 
tedy rozhodovala složitě rozehraná partie takřka divadelních 
a rituálních praktik. Do této nepřehledné sítě vztahů vstupují 
postupně i další aspekty, jako dočasnost a procesuálnost 
díla, nejasné sociální postavení umělců, kvantitativní 
vykazování tvůrčí činnosti (které je na řadu oborů, a to i těch 
teoretických, ve skutečnosti principiálně nepřenositelné). 

V současnosti mnohdy pociťujeme až obsesi definováním, 
jednoznačností, zdánlivou přesností. Definice má zajistit 
bezpečí, hranice a jasné limity světa i myšlení. Definici 
nechápeme jako tvorbu pojmů (což je v deleuzovském pojetí 
princip filosofie), ale jako uzavírání se do kvazi-idyly či do 
jakéhosi pečovatelského zařízení, které přecedí spletitost 
vnějšku sítem vy-světlení (ale takové světlo nás spíše oslepí 
a znemožní vnímání jiných variant).

CENA DEFINICE

What’s out of place? What isn’t fast becoming a marketable 
style to which trend-seekers supply a catalogue of offerings 
for so-called individual selection? New discoveries in 
art, philosophy, fashion, etc., are already incorporated in 
advance into an expectation which is flexible enough to 
contain and process every “monstrous” deviation and turn it 
into a “fossil” (in Foucault’s words). 

EXCLUSIVITY

The body, the material, and the matter have moved from 
the external world into privacy, intimacy, and confinedness. 
The outside, with its possibilities of control, digital linking 
and bundling, has been transformed into a physically 
uninhabitable place. We try to find a little freedom of our own 
body in the hidden, invisible privacy. The outside represents 
the space of the new virtual order, while there is little space 
left for matter and “chaos” behind the locked door. 

PHYSICALITY

Trends/style/image
Individuality/fashion/innovation
Uniformity/mask/fossilisation 

Corporeality/taboo/impurity
Virtuality/control/supervision
Material/touch/proximity

Permanent and temporary/process and status
Material/legend/commodity
Ritual/cliché/role

Boundary/threshold/outline
Closure/finiteness/end
Anxiety/security/difference

Traditionally, the price evaluation of artistic creations has 
depended on several factors. Firstly, there was the period 
idea of what was close to the “canon” of current expression 
and not jeopardised by the spectre of anachronism.  
On the one hand, what as also evaluated was the quasi-
eternity and durability of the artefact, which was actually 
supposed to be a commodity and a monument at the same 
time. Furthermore, the emphasis was put on the “legend”, 
whether completely illusory or at least reworked according 
to the clichés of “artistic life” (which included, for example, 
rockers, founders of new, “alternative” companies, etc.).  
Last but not least, a certain conformity of the author with  
the commissioner, buyer or patron was also appreciated.  
The price was therefore decided by a complexly played game 
of almost theatrical and ritual practices. Other aspects, such 
as the temporality and processuality of the work,  
the ambiguous social status of artists, and the quantitative 
reporting of creative activity (which is in fact fundamentally 
non-transferable to many disciplines, even theoretical ones), 
gradually enter into this labyrinthine web of relationships. 

Nowadays we often feel an obsession with definitions, 
clarity, or apparent precision. The definition is supposed to 
provide security, boundaries and clear limits to the world 
and thought. We do not perceive the definition as the 
creation of concepts (which is the principle of philosophy in 
Deleuzian terms), but as enclosing ourselves in a quasi-idyll 
or in a kind of nursing facility, which strains the complexity 
of the outside with a sieve of clarification (yet any such light 
will tend to blind us and make it impossible to perceive other 
alternatives).

PRICE DEFINITION
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Epocha iluzivních obrazových strategií je údajně již dvě 
století passé. Proto se tyto postupy do značné míry vytratily 
z pole pozornosti a teoretické reflexe. Díky tomu měly 
bohužel příležitost rozbujet se nepozorovaně do takové šíře, 
že dnes už těžko nalézáme jejich okraje, rozmezí s „primární“ 
skutečností. Hra a iluze jsou zábavné a poučné fenomény 
(když rozpoznáme, kde začínají a končí). 

ILUZE

Mezi mnou a horizontem se rozkládá svět. Slovo rozkládat 
se má v češtině trefně dvojaký význam. Neznamená jenom 
rozlehlost a vztahy prvků, ale též rozpad a od něj se odvíjející 
ztížení sledovatelnosti. Svět, já i horizont jsou především 
určitá pojmenování, označení. Znaky představují sice jen 
pomocné prostředky, ale lze se jejich prostřednictvím 
dorozumět (nebo znepřátelit). Struktura „binární opozice“, 
která s koncepcí já-skosti souvisí, je zjednodušující, ale 
praktická, pokud toto zjednodušení bereme na vědomí 
a nezapomínáme na něj.

JÁ

Imerze/trompe l’œil/virtualita
Hra/strategie/pravidla
Fikční světy/vyprávění/sen

Znak/binární opozice
Subjekt/objekt/abjekt
Identita/alterita

Labyrint/bloudění/past
Pozornost/nepozornost
Svádění/odhalení/zahalení

Karikatura/nadsázka/výraz
Podobenství/metafora/přirovnání
Násilí/zneužití/manipulace

Labyrint a bludiště, jímž se bez Ariadniny niti konzistentní 
myšlenky nedá projít. Údajní pomocníci v podobě algoritmů 
jsou svůdci na naší cestě, nabízejí nám nesmyslné odbočky. 
Komenský předpověděl „vyhledávače“ ve svém Labyrintu 
světa (a ráji srdce). Náš průvodce, „Mámení“ (s těmi 
svými, dnes bychom řekli „růžovými brýlemi“) je mistrným 
iniciátorem spěšného, vyčerpávajícího bloudění.

Nadsázka, karikatura, zrůznění, ironie – jak se to pozná?, 
ptají se v současnosti někteří lidé. Lze překlopit ironii do 
„pravdy“ a tu pak propagandisticky využít? Stávají se 
nechtěnou hyperbolou i některé ideologické diskurzy? 
Monstrum a karikatura představují rub a líc téže mince. Obojí 
pracuje s deformovaně přehnaným zvýrazněním určitých 
rysů. Problém nastává, když na těchto rysech bazírujeme 
jako na těch klíčových.

GOOGLE HYPERBOLA

The era of illusory image strategies supposedly ended 
two centuries ago. Therefore, these practices have largely 
disappeared from the field of attention and theoretical 
reflection. This unfortunately provided them with the 
opportunity to expand unnoticed to such an extent that 
today we can hardly find their edges, the boundaries with 
the “primary” reality. Play and illusion are fun and informative 
phenomena (if we recognise where they begin and end). 

ILLUSION

The world stretches out between me and the horizon. 
The words stretch out / decompose are aptly expressed 
as a single word in Czech. It does not only mean the 
vastness and relationships of the elements, but also the 
decomposition and the resulting difficulty of traceability. 
The world, the self, and the horizon are primarily certain 
labels or designations. Signs merely represent auxiliary 
means, yet they can be used to communicate (or to make 
enemies). The “binary opposition” structure associated with 
the concept of selfhood is simplistic, but practical if we take 
into consideration and remember this simplification.

SELF

Imerse/trompe l’oeil/virtuality
Play/strategy/rules
Fictional worlds/narratives/dreams

Sign/binary opposition
Subject/object/abject
Identity/alterity

Labyrinth/wandering/trap
Attention/inattention
Seduction/exposure/cover-up

Caricature/exaggeration/expression
Parable/metaphor/simile
Violence/abuse/manipulation

A labyrinth and a maze that is impossible to pass through 
without Ariadne’s thread of consistent thought. Alleged 
helpers in the form of algorithms are seducers on our path, 
offering us pointless detours. Comenius predicted “search 
engines” in his Labyrinth of the World and Paradise of the 
Heart. Our guide, “Delusion” (with its, nowadays we would 
say, “rose-coloured glasses”) is a masterful initiator of 
hurried, exhausting wandering.

Hyperbole, caricature, differentiation, and irony: how do you 
know?, some people are asking nowadays. Is it possible 
to turn irony into “truth” and then use it for the purposes of 
propaganda? Are some ideological discourses becoming 
unwanted hyperbole? The monster and the caricature 
represent the reverse and the obverse of the same coin. 
They both work with a distorted exaggeration of certain 
features. The problem arises when we rely on these 
features as the key ones.

GOOGLE HYPERBOLE
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Vesměs se teoretici i další publikum maleb shodují 
v očekávání, že tato technika je stopou jedinečného 
autorského tvůrčího procesu. Údajně se zde nutně setkávají 
oko, mysl a ruka na nevšedním projekčním poli, na povrchu 
budoucího artefaktu. Donedávna se příliš nebral v úvahu 
podíl tohoto pole samotného, podíl jeho technik, materiálů 
a možností. Jako bychom skrze malbu chtěli spatřit 
samotného autora. Malba měla fungovat jako opona, která 
se rozevře a nastane představení určité legendy. Taková 
legenda o ukazování jedinečnosti představuje mimo jiné 
účinný marketingový nástroj.

MALBA

Toky, proudy, těkavost, tekutost – těmito termíny bychom 
mohli opsat současnou nejistotu a nejasnosti ohledně 
vztahů mezi držiteli moci a jejich zdroji. Jedná se o určitý 
typ hazardní, vysoké hry, při níž hráči odkládají karty 
celých sociálních skupin, regionů a zemí. Otázkou je, zda 
podnětem a motorem této hry je závislost nebo klasické 
prospěchářství. Udržet se ve hře vyžaduje pracné 
maskování, obelhávání sebe sama. Nová je tu především 
rychlost, bezcílnost a nehmotnost procesů. 

NEOLIBERALISMUS

Ukazování/deixe/ostenze
Jedinečnost/singularita/opakování
Věc/povrch/materiál

Rychlost/změna/tekutost
Zisk/hra/vzrušení
Riziko/závislost/adrenalin

Dvojník/duplikát/stín
Originál/princip/kategorie
Multiplikace/otisk/reprodukce

Interakce/kreativita/interpretace
Masová média/populární kultura
Populus (lid)/demokracie/přetváření 

Ve svém dvojníkovi, kopii, obrazové reprezentaci se můžu 
rozpoznat. Jediným neviditelným místem světa pro mě vždy 
zůstane moje vlastní tvář, kterou nemůžu v žádném případě 
spatřit „přímo“. Sám sebe nahlížím pouze v kopiích, ve svých 
tvůrčích počinech, artefaktech, v pohledech jiných lidí, 
v odrazech, stínech, více či méně nezřetelných odlescích. 
V technických „odlescích“ můžu variovat svoje sebe-pojetí, 
až se v jejich záplavě ztratím. Nenajdu tu žádnou křižovatku, 
průnik. Moje tvář bobtná v mase „rhizomatických“ kopií – tak 
se to ovšem jeví jen mně samotnému. Pokud nehledám 
vlastní originalitu, tak mě tyto procesy tolik nebolí. Obraz 
a jeho kopie k sobě mají obdobný vztah problematického 
dvojnictví. Stanovování hierarchie mezi originálem 
a kopií představovalo tradiční teoretickou zápletku, 
která v současnosti ztrácí na samozřejmosti a „originálo-
centrismus“ je po zásluze problematizován.

K tomuto termínu se vesměs vztahují buď představy 
o anachronismu, nebo jakási kritická, hodnotící stanoviska. Na 
jednu stranu uvažujeme o čemsi folkloristickém a na druhou 
se přeme o vztazích mezi elitním a okrajovým, centrálním 
a periferním apod. Nicméně takové redukování „lidovosti“ na 
něco muzeálního a esteticky poněkud devalvovaného je značně 
zavádějící. Kupříkladu teoretik populární kultury a sociolog 
John Fiske ve své knize „Jak rozumět populární kultuře“ tvrdí, 
že „lidový“ recipient masmediálních produktů není pasivním, 
manipulovaným příjemcem ideologických a komerčních sdělení, 
ale naopak velice aktivním, tvůrčím spolu-autorem konečného 
vyznění a smyslu dané záležitosti. V různých společenských, 
kulturních a historických kontextech se i zdánlivě banální 
a spotřební komodity masové kultury proměňují ve velice 
specifická sebevyjádření určité společenské skupiny. „Lidovost“ 
se tedy v současnosti posunula do této oblasti interaktivního 
přetváření předpřipravených pop-kulturních produktů, které 
fungují jako pouhý polotovar, jemuž vtiskne konkrétní význam 
teprve „lidový“ divák, čtenář či posluchač. 

KOPIE LIDOVOST

In general, theorists and other painting audiences agree 
in the expectation that this technique is a trace of the 
artist’s unique creative process. It is alleged that the 
eye, mind and hand necessarily meet here in an unusual 
projection field, on the surface of the future artefact. 
Until recently, not much consideration was given to the 
contribution of the field itself, i.e. the contribution of its 
techniques, materials, and possibilities. It is as if we wished 
to see the artist himself or herself through the painting.  
The painting was supposed to function as a curtain that 
would open and the performance of a certain legend 
would take place. The legend about showing uniqueness 
represents, among other things, an effective marketing tool.

PAINTING

Flows, currents, volatility, and fluidity – these terms could 
be used to describe the current uncertainty and ambiguity 
about the relationship between power holders and their 
sources. It is a type of high stakes, high gambling game  
in which players lay down the cards of entire social groups, 
regions, and countries. The question is whether addiction  
or classic opportunistic behaviour serves as the impetus 
and driver of this game. Staying in the game requires 
laborious masking and fooling oneself. What is new here is 
the speed, aimlessness and immateriality of the processes. 

NEOLIBERALISM 

Showing/deixis/ostension
Uniqueness/singularity/repetition
Item/surface/material

Speed/change/fluidity
Profit/game/thrill
Risk/addiction/adrenaline

Double/duplicate/shadow
Original/principle/category
Multiplication/impression/reproduction

Interaction/creativity/interpretation
Mass media/popular culture
Populus (people)/democracy/transformation 

I can recognise myself in my double, my copy, or my pictorial 
representation. The only invisible place in the world for me 
will always be my own face, which I cannot see “directly” 
under any circumstances. I see myself only in copies, in my 
creative achievements, in artefacts, in other people’s views, 
in reflections, shadows, or more or less indistinct flares.  
In the technical “flares”, I can vary my self-concept until I get 
lost in the flood of them. I will not find any intersection or 
junction. My face swells in the mass of “rhizomatic” copies –  
but that’s how it appears to me alone. If I’m not looking for 
my own originality, these processes don’t hurt me that 
much. The image and its copy have a similar relationship 
of problematic doubling. Establishing a hierarchy between 
the original and the copy was a traditional theoretical 
conundrum that is currently losing its obviousness,  
and “original-centrism” is deservedly problematised.

This term is generally associated with either ideas of 
anachronism or some kind of critical, evaluative position.  
On the one hand, we think about something folkloristic and on 
the other hand, we argue about the relations between the elite 
and the marginal, the central and the peripheral, etc. However, 
any such reduction of “popularity” to something museum-like 
and aesthetically somewhat devalued is highly misleading.  
For instance, in his book “Understanding Popular Culture”,  
the theorist of popular culture and sociologist John Fiske argues 
that the “popular” recipient of mass media products is not 
a passive, manipulated recipient of ideological and commercial 
messages, but on the contrary a very active, creative co-author 
of the final message and meaning of the matter. In different 
social, cultural and historical contexts, even seemingly banal 
and consumer commodities of mass culture are transformed 
into very specific self-expressions of a particular social group. 
“Popularity” has therefore now shifted into this area of interactive 
transformation of ready-made pop-culture products which 
function as mere semi-finished products, only provided with 
a specific meaning by the “popular” viewer, reader, or listener. 

COPY POPULARITY
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Komu to posloužilo?, ptají se soudci při zvažování viny, 
neviny, trestu, osvobození atd. Komu prospívá produkce 
v oblasti různých kulturních sfér? – tak bychom mohli 
původně právnickou formuli variovat. Řada lidí by šla ještě 
dále a uvažovala by o tom, že tzv. nepraktické činnosti 
mohou mít něco společného se zločinem (když tedy 
využiji nadsázku). Většinou se například v tzv. diskusích 
na sociálních sítích v této souvislosti vyskytuje vskutku 
hlubokomyslná úvaha o tom, že „nepraktická“, kulturní či 
umělecká produkce „krade“ peníze z daní. Ty by prý měly 
sloužit spíše financování dalších centimetrů dálnic apod. 
Lze zhruba říci, že „bonum“ (dobro) mají z mimo-utilitárních, 
uměleckých, filosofických činností všichni, pokud tedy nějak 
zvlášť netouží po tom proměnit se v roboty. 

QUI BONO?

Lidský svět se skládá z věcí (věc je latinsky res), kterými 
však rozumíme určité záležitosti, fenomény, události  
spíše než hmotné předměty. Třeba „věci veřejné“ (tedy  
rei publicae) nejsou souborem sdíleného nářadí apod.,  
ale souborem idejí a diskusí nad nimi. Předmět naproti tomu 
znamená smyslově vnímatelnou entitu, která je postavena 
přede mnou a které chci vlastně jen využít, popřípadě 
zneužít. Věcí, z nichž se skládá realita, lidský svět, využít 
moc nelze, jsou neuchopitelné, proměnlivé, formují se vždy 
jen v rámci interakcí s jejich pojímáním ze strany druhých lidí. 
Jsou to jakési veřejné sochy, které tvarujeme společně při 
svých setkáních. 

REALITA

Prospěch/zisk/optimalizace
Praxe/teorie/introspekce
Dobro/peníze/symbol

Věc/předmět/fenomén
Vnímání/sdílení/komunikace
Antropomorfizace/forma/tvar

Kopie/falzum/varianta 
Původ/arché/aura
Autor/stvořitel/génius

Vznešeno/tragično/drama
Rétorika/styl/stylizace
Médium/vehikulum/nástroj

Snad se stále navrací touha po hledání původu, arché, 
pramene, začátku. Zájem o originální artefakt, až téměř 
obsese tímto fenoménem, se objevuje až kolem roku 1800, 
kdy se rozpadla dlouhodobá těsná spolupráce umění 
a náboženství. Raně moderní estetický diskurz razil právě 
takové pojmy jako originalita, vkus, génius atd. Z legendy 
o originálním, autorem „dotýkaném“ artefaktu se snadno 
stal argument uměleckého trhu. Mnohdy nadbytečné 
diskuse o vztahu mezi tzv. originálem a kopií, variantou nebo 
odvozeninou poněkud matou jak odborníky tak „laické“ 
publikum. Hledání původního kousku propojeného se 
„stvořitelem“ má trochu charakter pouti za „svatým grálem“. 

Různé rétorické styly, způsoby a prezentace promluvy 
využívají několika základních poloh: vážné, komické, lidové 
apod. Politici, žurnalisté, i třeba podnapilí lidé v hospodě 
střídají tyto sebe-prezentace a chtějí-li někomu předestřít 
svoji „pravdu“, podtrhnou svůj projev mnohdy patetickými, 
až tragickými gesty a přednesem. Rétorické „obaly“ na 
často banální či vyloženě škodlivá poselství ovlivňují přijetí 
či odmítnutí ze strany publika. Komickým „obalem“ nikoho 
nepopudíte, ale také o ničem nepřesvědčíte, snad jen o tom, 
že i posluchač sám by mohl zapojit vlastní kritické myšlení. 
Patetickým projevem manipulujete publikem velice účinně 
a pak jen zbývá se po letech omluvit, až se zjistí, jaké mělo 
takové přesvědčování následky.

ORIGINALITA PATOS

“Who benefited from that?”, ask the judges when 
considering guilt, innocence, punishment, acquittal, etc. 
Who benefits from production in different cultural spheres? 
This is how we could vary the original legal formula. A large 
number of people would go further and consider that so-
called impractical activities may have something to do with 
crime (if I thus use hyperbole). For example, most of the so-
called discussions on social media in this context include 
the truly insightful reflection that “impractical” cultural or 
artistic production “steals” tax money. These funds should 
be used to finance additional centimetres of motorways, 
etc. It may be roughly said that “bonum” (good) is enjoyed 
by everyone from non-utilitarian, artistic, philosophical 
activities, unless they have a particular desire to turn into 
robots. 

QUI BONO?

The human world consists of things (a thing is “res” in Latin), 
which are nevertheless perceived as certain matters, 
phenomena, or events rather than material objects.  
For example, “public affairs” (i.e. rei publicae) are not a set 
of shared tools, etc., but a set of ideas and discussions 
over them. An object, on the other hand, means a sensually 
perceptible entity placed in front of me and which I actually 
only wish to use or misuse. The things that make up reality, 
the human world, cannot be used very much, they are 
elusive and changeable, and always take shape only in the 
context of interactions with other people’s perceptions of 
them. They are a kind of public sculptures which we shape 
together in our encounters. 

REALITY

Benefit/gain/optimisation
Practice/theory/introspection
Good/money/symbol

Thing/object/phenomenon
Perception/sharing/communication
Anthropomorphisation/form/shape

Copy/counterfeit/alternative 
Origin/arché/aura
Author/creator/genius

Sublime/tragic/drama
Rhetoric/ style/stylisation
Medium/vehicle/tool

Perhaps what keeps returning is the longing for the search 
for the origin, the arché, the source, and the beginning.  
The interest in the original artefact, almost an obsession 
with the phenomenon, did not appear until around 1800, 
when the long-standing close cooperation between art 
and religion broke down. Early modern aesthetic discourse 
coined concepts such as originality, taste, genius, etc. 
The legend of the original artefact “touched” by the artist 
easily became an argument of the art market. Often 
superfluous discussions about the relationship between the 
so-called original and the copy, an alternative or derivative 
somewhat confuse both experts and the “lay” audience. 
Searching for the original item associated with the “creator” 
has a bit of the character of a pilgrimage to the “holy grail”. 

Different rhetorical styles, modes and presentations of 
speech use several basic positions, such as serious, comic, 
folk, etc. Politicians, journalists, even drunk people in pubs 
alternate between these self-presentations and, if they wish 
to present their “truth” to someone, they underline their 
speech with often theatrical, even tragic gestures  
and delivery. The rhetorical “package”  
of often banal or downright harmful messages influences 
audience acceptance or rejection. You won’t irritate 
anyone with a comic “package”, but you won’t convince 
anyone of anything either, except perhaps that the listeners 
themselves might engage their own critical thinking.  
You manipulate the audience very effectively with 
a theatrical speech and then the only thing left to do is 
to apologise years later when the consequences of the 
persuasion have been revealed.

ORIGINALITY PATHOS
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Západní myšlení vykopalo s pomocí termínu umění 
poměrně slušnou propast. Nakupila se tu opozita: ideje 
kontra provedení, primitivní kontra elitní, kýč kontra vkus, 
svobodné kontra služebné atd. Ušlechtilé pojmy spouštějí 
dosti často bitevní vřavu – třeba tzv. pravá víra ad.  
Prudké roztržení světa obrazů, textů, tónů, ke kterému 
cca od renesance došlo, vede k neustálým, návratným 
„protestantským“ hnutím, k ikonoklastickému burcování, 
k trumfování vyšší kartou toho pravého, smysluplného, 
aktuálního projevu. Umění západního a moderního typu 
je tedy mariáš – ve smyslu hazardní hry, nikoli ve smyslu 
svatby. 

UMĚNÍ

Abych si něco představil, potřebuji podobenství, metaforu, 
obrazné vyjádření. Abstraktní údaje, projekty a koncepty 
lépe vstřebám, zažiju a přijmu díky konkretizaci smyslového 
vjemu. Viditelné je směsí představ, předpokladů, konvencí 
a aktuálních vnějších vstupů. Co z toho plyne? Nikdy nevidím 
to, co mám před očima, ale spíše to, co již je uvnitř mých 
fantasmat. Nicméně vizualizaci potřebuji pro probuzení, 
iniciaci, roznícení toho vnitřního obrazového proudu.

VIZUALIZACE

Konflikt/hra/opozice
Idea/invence/koncept
Tvorba/látka/smyslovost

Vidění/počitek/vjem
Abstraktní/konkrétní
Konvence/představa/imaginace

Simulakrum/mimesis/nápodoba
Divák/masmédia/spotřební kultura
Model/laboratoř/experiment

Modus/móda/způsob
Maska/role/kostým
Pohyb/stav/směr

Za simulaci bychom mohli považovat svůdnou, 
přesvědčivou nápodobu, ke které se uchýlíme jako ke lsti, 
když chceme někoho oklamat. Třeba, když simuluju nemoc 
v zaměstnání, nečiním tak proto, abych jen předvedl, jak 
umím pěkně zahrát nemocného. Laboratorní, modelová 
simulace se naproti tomu nepokouší v prvním plánu obelstít 
publikum, ale má fungovat jako trenažér určité skupiny 
situací. Převádí je na typické procesy a teprve později 
se sepisují dlouhé a neukončitelné seznamy „vedlejších 
účinků“. Simulace komerční, popkulturní a masmediální 
kombinuje lest a typizaci a nakonec se příjemce, divák sám 
proměňuje v nefunkční nápodobu toho, kdo něčemu věnuje 
pozornost. 

Hledání vlastní identity v rámci neklidných módních 
proudů je opravdu těžké. Rádi bychom si vybrali vlastní 
„modus“, způsob, typ bytí, když už se nám v moderní epoše 
posledních dvou staletí tvrdí, že nejsme vrženi do předem 
daných a limitovaných životních úkolů. Prý si můžeme 
vybírat, volit, tzv. tvořit. Můžeme kombinovat, přehrabávat 
se hadrárnou, styly, trendy, životními „filosofiemi“. Bohužel 
trend vesměs nechápeme jako směrovku na naší životní 
cestě, ale jako dočasný, labilní stav, masku, kulisu a převlek, 
z něhož se doma otřepeme. Termín trend původně souvisel 
s pohybem, dnes odkazuje na strnulost (masky). 

SIMULACE TREND 

Western thought has dug quite a chasm with the help of 
the term “art”. The opposition has piled up: ideas versus 
execution, primitive versus elite, kitsch versus taste, free 
versus servile, etc. Noble notions quite often trigger a battle: 
for example, the so-called true faith, etc. The sharp rupture 
of the world of images, texts, and tones, which has occurred 
since the Renaissance, leads to constant, returning 
“Protestant” movements, to iconoclastic agitation, and to 
playing the trump card of the true, meaningful, and current 
expression. Thus, the art of the Western and modern type is 
a marriage in the sense of a gambling game, not in the sense 
of the spousal relationship. 

ART 

In order to imagine something, I need a parable, a metaphor, 
or a figurative expression. Abstract data, projects, and 
concepts are better absorbed, experienced and accepted 
through the concretisation of sensory perception. The 
visible is a mixture of ideas, assumptions, conventions, and 
current external inputs. What does that imply? I never see 
what is in front of my eyes, but rather what is already inside 
my phantasms. However, I need the visualisation to awaken, 
initiate, and ignite that inner stream of imagery.

VISUALIZATION

Conflict/game/opposition
Idea/invention/concept
Creation/substance/sensuality

Vision/sense/perception
Abstract/concrete
Convention/notion/imagination

Simulacrum/mimesis/imitation
Audience/mass media/consumer culture
Model/laboratory/experiment

Modus/fashion/manner
Mask/role/costume
Movement/state/direction

Simulation could be deemed as a seductive, convincing 
imitation which we resort to as a ruse when we wish to 
deceive someone. For example, when I simulate illness at 
work, I don’t do it just to show how well I can pretend to be 
sick. A laboratory, model simulation, on the other hand,  
does not attempt to trick the audience in the first place, but 
is intended to function as a simulator of a certain group  
of situations. It converts them into typical processes 
and only later do they draft long and incomplete lists of 
“side effects”. The commercial, pop culture and mass 
media simulation combines ruse and typification, and in 
the end the recipient (the viewer) turns themselves into 
a dysfunctional imitation of the one who pays attention to 
something. 

Finding your own identity within the restless fashion trends 
is really difficult. We would like to choose our own “modus”, 
way, or type of existence, since in the modern epoch of 
the last two centuries, we have been told that we are not 
thrown into predetermined and limited life tasks. Allegedly 
we can choose, vote, or so-called create. We can mix 
and match, rummaging through the clutter, styles, trends, 
and life “philosophies”. Unfortunately, we don’t generally 
understand a trend as a guidepost on our life path, but 
as a temporary, unstable situation, a mask, a backdrop, 
and a disguise that we shake off at home. The term trend 
originally referred to movement, today it refers to rigidity 
(masks). 

SIMULATION TREND 
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Manipulace/zjednodušení/rychlost
Komerce/reklama/mizení
Kultura individualismu/obsese/ego

Hranice/síť/linie
Spojení/rozdělení
Individualita/masovost

Kontrola/moc/disciplinace
Destrukce/tvorba/prostor
Bezpečí/uzavřenost/neprůhlednost

Reprodukce/kopie/mnohost
Stopa/vrstva/otisk
Technologie/jazyk/aparát

Nikdy jsem si nemyslel, že se ze mě stane youtuber, ale 
covid mě naučil. Sice jsem místo úderných, krátkých videí 
natáčel i několikahodinové instruktážní přednášky a kurzy, 
což jde trochu proti smyslu daného formátu, ale mám svůj 
„profil“! Reklamní agentury mně zatím neoslovují, nevím 
proč. Asi mají svých starostí dost. A teď ještě smajlík  : ) 
Děkuji za pozornost. 

Vše-dostupnost, všemohoucnost připojení, při kterém se 
zdánlivě nezaplétáme do nějakých hloupých hmotných 
pastí, drátů, plotů, limitů a hranic. Jde o stejně velkou iluzi 
jako ta, na níž je postavena celá moderní představa pokroku, 
směřujícího k osvobození, rovnosti a blahobytné slasti. 
Neviditelná, nemateriální síť je schopna vytvářet ještě 
účinnější pasti, než ostnaté ploty a dráty s elektrikou. Nyní se 
ovšem již zaplétáme každý sám za sebe.

Zákaz, příkaz, důkaz, kázání, trest a dozor. Přestoupení 
zákazu, tabu a normy je tvůrčím aktem, k němuž se vztahuje 
výrazná a zásadní nechuť udržovatelů řádu. Řada lidí dnes 
uvažuje o tom, co by bylo dobré zakázat, co by se jim líbilo, 
kdyby se zakázalo. Jako kdyby zákaz byl paradoxně typem 
negativní tvorby – podobně, jako třeba Walter Benjamin 
uvažoval o destrukci jako o vytváření otevřeného prostoru 
s pomocí negativní tvorby. Může i zákaz vytvářet nějaký 
otevřený prostor? Tabuizace představuje tradiční a občas 
funkční sociální praxi. Dnes se zákaz tak trochu přehoupl do 
sféry estetiky: zákaz jako něco, co vzbuzuje „libost“. 

Jak se z jednotlivého označení stane obecné, okřídlené 
rčení? Jak vznikají slova? A jak se pak rozmnožují a tímto 
množením potvrzují a kodifikují? Mají nové technologie 
a aparáty schopnost posouvat přístup k jazyku a jeho 
zrání a měnit jeho dějinnost v ostré přelomy a skoky? 
Bezpochyby ano. Nové technologie a jejich kvantitativní 
mocnost ťaly do jazyka jako národní obrození a podobné 
ideologické krize a zlomy. Mám ještě doma nějaké dosti 
staré „oxeroxované“ obrázky a texty. Často se na sebe 
vzájemně přilepily, prorostly spolu, vytvořily archeologickou 
vrstvu. To mě těší možná víc, než kdyby na nich bylo něco 
vidět.

YOUTUBERWIFI ZÁKAZXEROX

Manipulation/simplification/speed
Commerce/advertising/disappearance
Culture of individualism/obsession/ego

Borders/network/lines
Connection/division
Individuality/mass character

Control/power/discipline
Destruction/creation/space
Security/confinedness/non-transparency

Reproduction/copy/multiplicity
Trace/layer/impression
Technology/language/apparatus

I had never thought I would become a youtuber, but COVID 
taught me a lesson. I filmed several hours of instructional 
lectures and courses instead of punchy, short videos, which 
goes a bit against the purpose of the format, but I have my 
“profile”! Advertising agencies haven’t approached me 
yet, and I don’t know why. I guess they’ve got enough to 
worry about. And now a smiley face  : )  Thank you for your 
attention. 

The omni-availability, the omnipotence of connection, 
where we seemingly don’t get caught up in some silly 
material traps, wires, fences, limits, and boundaries. It is 
as great an illusion as the one on which the whole modern 
idea of progress towards liberation, equality, and well-being 
is based. An invisible, immaterial network is capable of 
creating even more effective traps than barbed wire and 
electric fences. Now, however, we’re all entangled in this on 
our own.

Prohibition, command, proof, preaching, punishment, 
and supervision. The transgression of prohibition, taboo, 
and norm is a creative act involving a significant and 
fundamental reluctance on the side of the maintainers of 
order. A large number of people today are thinking about 
what would be good to ban or what they would like to see 
banned. It is as if prohibition were paradoxically a type of 
negative creation: just as Walter Benjamin, for example, 
thought of destruction as the creation of open space 
with the help of negative creation. Can a ban also create 
some open space? Tabooing represents a traditional and 
sometimes functional social practice. Today, prohibition 
has shifted into the realm of aesthetics: prohibition as 
something that arouses “desire”. 

How does an individual term become a general, winged 
saying? How are words formed? And how are they 
then reproduced and confirmed and codified by this 
reproduction? Do new technologies and apparatuses 
have the capacity to shift the approach to language and 
its maturation, and to change its history in sharp turns 
and leaps? Definitely. The new technologies and their 
quantitative power have struck the language as national 
revivals and similar ideological crises and ruptures. I still 
have some rather old “xeroxed” pictures and texts at home. 
They often stuck to one another and grew together, forming 
an archaeological layer. That pleases me perhaps more 
than if there was something visible about them.

YOUTUBERWIFI PROHIBITION XEROX
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Opakování je matka moudrosti.  
Opakovaný vtip přestává být vtipem. 

Opakování lze chápat jako jeden z ústředních motivů tvorby Petra 
Duba, jak ostatně dokládá jeho časté vyjadřování prostřednictvím seriality. 
Série maleb, série témat, série detailů, hrajících o to důležitější roli, protože 
zůstávají skryté v obecné promluvě opakovaného. Tak si ostatně s lidským 
okem a pozorností hrají umělcovy soubory maleb několika posledních let. 
Jak naznačují samotné názvy projektů, například Repetitivní malby z let 
2020 a 2021, nebo podoba poslední série objektů 213,81 kg (Potenciální 
příčiny a tipy), maleb zavěšených na digitální váhy a odvozených od jednoho 
originálu, autor ve svém projevu vytváří prostor, do něhož můžeme jako 
diváci aktivně vstoupit. Na jedné straně odkazuje na dnes až digitálně 
technologicky řízenou serialitu, na straně druhé připravuje pole pro 
individuální vnímání. Jako bychom se stávali součástí perceptivní hříčky 
nebo umělecky řízeného testu, v němž prokazujeme schopnost absorpce 
detailu a citu pro jednotlivost v éře masově řízené stejnosti.

Vedle sledování principu tvorby v sériích lze opakování v autorově 
práci vnímat také jako gesto nebezpečného napínání. Vyjádření takové 
chvíle natahování plátna, až hrozí jeho prasknutí, jak doslova vidíme 
v cyklech Gravitace? (2013)1 či Hyperhybridy (2013). 2 Jedná se o plátna, 
zpod jejichž hutného nánosu barvy se vypínají a tyčí ostré hrboly testující 
pevnost materiálu plátna i naši imaginaci. Malby, jež dovolují obrazům 
proměnit se v expresivně abstraktní sochy. Objekty, které připomínají 
nedokončený moment prořezávání obrazu nožem z neviděné strany plátna. 
Už už aby plátno prasklo. A s tím vyhřezlo i to, co se uvnitř něj nebo za 
obrazem skrývá. Co to však v případě práce Petra Duba vlastně je?

Na jedné straně je možné tvrdit, že nás čeká prázdno. Na 
straně druhé lze namítnout, že zažijeme příval masy znaků. Tyto zdánlivě 
protichůdné představy však jdou právě v umělcově tvorbě ruku v ruce. 
Prázdnota a přesycenost se spojují v reflexi vyprázdněnosti současných 
kulturních, uměleckých a společenských pohybů, jež autora zajímají. 
Masifikace a komodifikace coby stavební kameny zlaté brány modernity 
nás v Dubových sériích nechávají prostupovat ze strany populární kultury 
do prostředí soudobých elit. Zažíváme klouzavý pohyb, v němž ze cineplexu 
pro bezejmenné masy vstupujeme do exkluzivního prostoru elitářsky 
chápaného umění. Status za status. Plechovka Coca-Coly za skleničku 
pravého šampaňského. Dub vědomě balancuje mezi oběma prostory. 
Stojí na vrcholu této brány oddělující masu od elity a pop od exkluzivity. 
Prokluzuje ze strany na stranu, aniž by se kdy zhroutil pouze do jedné 
z těchto poloh. Ví totiž, že obojí je vlastně jenom hra. Konstrukce, stojící na 
tekutých kulturně-společenských píscích, posouvajících se někdy více 
a jindy méně zřetelně, avšak zůstávajících vždy v pohybu. 

Chirurg
Na první pohled může Petr Dub v tomto procesu napínání 

(se) mezi masovou zábavu a elitní umění vystupovat jako moderní 
benjaminovská postava tvůrce-chirurga. Když kulturní teoretik 
Walter Benjamin ve slavné eseji Umělecké dílo ve věku technické 
reprodukovatelnosti (1936, česky 1979) promlouvá o masově se 
rozšiřujícím médiu filmu, připodobňuje figuru režiséra k osobě chirurga, 
jenž s precizností skládá detaily v nový celek. Rozebírá a znovu skládá 
viděnou skutečnost, již montuje a znovu překládá do podoby nové obrazové 
komunikace. Přestože Dub na počátku svých projektů povětšinou pracuje 
s „tradičním“ a „chladným“ médiem obrazu, jeho práce se chirurgické 
preciznosti a čistotě operačního procesu podobá. Konstruuje, napíná, 
natírá, skládá, prokládá, komponuje, sešívá. A k tomu využívá hmotu 
různých materiálů. Například když na sebe hutně vrší barevné vrstvy v cyklu 
Podmalby (2014)3 nebo prozkoumává možnosti tvarosloví obrazu jako 
objektu v barvami pocukrovaných dílech ze série Black Eye (2019),4 z nichž 
dortíkovitě lascivní Madam Madam doslova probouzí chuť. 

Podobně však autor zpracovává také kulturní minulost 
a současnost. Navrací se a vstupuje do ní. Podobně jako chirurg pečlivě 
vybírá nástroje, pomocí nichž provede operaci, Dub nachází v kultuře 
a společnosti momenty, jež nechává ve svém díle znovu zaznít. Mnohdy se 
přitom jedná o kolektivně bolestivá, citlivá témata. Vždyť tak už to u operací, 
v nichž se „tne do živého“, bývá. Jen pacientka v tu chvíli pobývá v anestezii, 
zatímco celek společnosti takto jednoduše znecitlivět nelze. V cyklu 
intervencí do veřejného prostoru nazvaných Historie opakuje sebe sama 
(2020)5 se tak autor dotýká problematiky vztahu k socialistické minulosti 
a jejímu kulturnímu, zejména pak architektonickému dědictví, na jehož 
kvality zapomínáme s rychlostí materiální degradace jeho fyzických stop. 
Architekturu však nevnímá singulárně. Vždy ji spatřuje jako zasazenou 
do širšího kontextu veřejného prostoru, do něhož se vydává, aby jej ve 
vztahu k minulosti nově napínal: vytvářel v něm nový fyzický i interpretativní 
pohyb. Děje se tak například u ideového návrhu Prezident Semafor 
(2017),6 věnovaného realizaci architektonické stezky po městě Zlíně, dříve 
Gottwaldovu, během níž jsou produkovány nové vazby jak mezi hmotnými 
objekty, a tedy budovami a památníky, tak dochází k aktivování a změně 
situování jejich kulturně-politického významu a kontextu. Mapa města je 
tu doslova odhalována jako mapa kulturní paměti. Plná ideových výmolů, 
zákrut a slepých uliček, jež i třicet let po klíčové politické transformaci 
musíme vzájemně vyjednávat.  

Interpret
Trénovaným okem kritika a rukou zkušeného řemeslníka Dub 

eklekticky, avšak zcela vědomě vybírá kulturní znaky, témata a postupy, 
jimiž se s přesností sobě vlastní zabývá, aby je nechal nově vyjevit formou 
vizuálního setkání. Z takového popisu je však zřejmé, že autor nemůže být 
pouze chirurgem, ale nutně se stává také kulturním interpretem. Zatímco 
využívá exkluzivního galerijního prostoru, vstupuje do konverzací nejen 
s lokální historickou minulostí a zkušeností, ale i s globální společností 
a kulturou. Ve své práci nezůstává uzavřen v intelektuální hříčce řešení 
jednoho ústředního problému, přestože napětí mezi originálem a kopií, 
otázka „zakrňování aury“ (Benjamin 1979: 20) a jejího probouzení v době 
digitálně technologické revoluce se zdá umělcovou tvorbou prostupovat. 
Vždy se to však děje v kontextu zájmu o průzkum jiného než čistě 
uměleckého pole. A současná globální kultura nabízí množství podnětů, 
z nichž si vybrat. Navíc ve chvíli, kdy její hybridní a tekutá povaha nabyla 
aktuální podoby, v níž se kultura promíchala s ekonomikou a filozofie 
s populární zábavou (Frederic Jameson 1991, česky 2016). 

Instalace Smrt filozofie: Slavoji, vím, co jsi dělal loňské léto (2014)7 
tematizuje klíčovou postavu, jež spoluutvářela novou figuru současnosti – 
figuru „filozofické celebrity“, slovinského filozofa Slavoje Žižeka. Provedení 
hlavy lidské postavy ve spidermanovské pozici těla až nápadně připomíná 
jednu z milionů unifikovaných Marxových bust, zatímco levitující sáňky, 
přislibující jízdu do nových myšlenkových dimenzí, nacházejí na zemi své 
zrcadlo v podobě sáněk převrácených nebo do sebe zaklíněných. Kam 
a k čemu žánr tehdejší i současné „trendující filozofie“ vede? V posledních 
letech však motiv odkazování a kulturních referencí, příznačný pro formu 
i obsah autorových projektů, dostupuje nové podoby doslovné realizace. 
Nejde v ní už jen o vytváření hmotných a intelektuálních referenčních stop, 
ale o konkrétní zpracování a přepracování již existujících objektů. Metoda 
práce ready-made se intenzivně projevuje zejména v jedné z posledních 
instalací Deus Vult8 z roku 2022. Umělcem zabydlený galerijní prostor přímo 
třeští historickými i současnými odkazy, v nichž se středověké motivy těla 
(mezi mnohým dalším) mísí s aktuální společenskou problematikou kultury 
(a kultivace) vzájemných vztahů a péče o ně.

Mág  
Pokud se budeme držet benjaminovského začátku této eseje, 

pak opakování jako klíčové gesto tvorby Petra Duba lze nakonec zasadit 
ještě do jednoho scénáře. V něm můžeme autora sledovat jako mága. Vždyť 
i v době nadvlády multimediální zkušenosti nadále věří v tradiční média 
malby, objektu a jejich vzájemné komunikace v rámci prostoru. A přestože 
často uvažuje v sériích i širších historických a kulturních souvislostech, 
do určité míry vždy vstupuje do komunikace se svými objekty jako se 
singularitou. Tím zkušenosti umělecké tvorby stále přiznává a dodává 
kvalitu rituálu. Magického setkání, jež Benjamin spojuje se zakotvením 
uměleckého díla v tradici prostřednictvím kultu (1979: 22). Nyní by se 
nabízelo více či méně pateticky psát o umělcově studiu jako o svatyni, 
v níž se oddává setkání s hmotou, řemeslnou technikou, případně prožitky 

mimo každodenní realitu. Avšak i v tomto scénáři zůstává Dub mágem 
specifického druhu. Můžeme ho spíše označit za mága i kouzelníka, který 
nevstupuje primárně do studia jako do své svatyně, ale rituálně obývá 
prostor galerie. V něm nechává jednotlivé objekty coby singularity vystoupit 
ze své jedinečnosti a staví je do vzájemných vztahů, vytváří konstelace. 
Někdy nechává působit samotné objekty, jež dominují prostoru, jindy 
proměňuje a významově probouzí samotný prostor galerie. A k tomu volí 
různé postupy. V některých instalacích využívá barevné plochy stěn, syté 
monochromatické barvy, které místy až sanitární galerijní prostor přetvářejí 
v samostatný objekt, jenž svébytným hlasem promlouvá jak k nám, tak ke 
svým spoluobyvatelům, uměleckým objektům. Jindy na těchto stěnách 
zanechává drobnější, ale stejně tak významné vizuální stopy, které nás mají 
vést ke specifickému prožitku celku prostoru, nejen toho, „na co jsme se 
přišli podívat“. A jak už bylo zmíněno v úvodu, ne vždy si můžeme být zcela 
jisti tím, na co se díváme. Vidíme, co máme vidět, a vidíme skutečně vše, 
co je k vidění? Má nás explicitně šálit zrak, když si autor hraje s principy 
některých iluzí, anebo jsme se sami ochudili o část vizuálního vyprávění, 
když jsme nedali vlastnímu vnímání dostatečný prostor? 

Ať už je Petr Dub více chirurgem, interpretem nebo mágem 
i kouzelníkem, ať je vším najednou, nebo role umně střídá, svou uměleckou 
tvorbou vystupuje především jako kulturní kritik. Komentátor břitkého 
humoru, jenž v gestu opakování a pomocí principu seriality do extrémních 
poloh natahuje již v extrémních polohách se pohybující společenskou 
realitu. Stává se chirurgem v době, která trpí mnoha otevřenými kulturními 
ranami, jež je potřeba sešít, stejně tak jako je předtím ještě jednou skutečně 
bolestivě otevřít. Působí jako kulturní interpret v éře, v níž kultura pro 
mnohé stále znamená souboj vysokého a nízkého a on, vyzbrojen širokým 
referenčním aparátem, nebezpečně balancuje mezi obojím. Je mágem 
i kouzelníkem v momentu dalšího stádia odkouzlení společnosti. A to vše 
ohledává. A baví (se), protože smutek neprodává. 

Andrea Průchová Hrůzová

BENJAMIN, Walter (1979): Umělecké dílo ve věku své technické reprodukovatelnosti.  
In: Dílo a jeho zdroj. Praha: Odeon. S. 17-47. Přeložila Věra Saudková.

JAMESON, Frederic (2016): Postmodernismus neboli kulturní logika pozdního kapitalismu. Praha:  
Rybka Publishers. Přeložili Olga Sixtová a Josef Šebek. 

1 52 63 74 8

 289288

289288

CHIRURG, INTERPRET A MÁG V POHYBU NAPÍNÁNÍANDREA PRŮCHOVÁ HRŮZOVÁ

CHIRURG, INTERPRET 
A MÁG V POHYBU NAPÍNÁNÍ

ANDREA PRŮCHOVÁ HRŮZOVÁ



1 52 63 74 8

291290

291290

SURGEON, INTERPRETER AND MAGICIAN IN THE STRETCHING MOVEMENTANDREA PRŮCHOVÁ HRŮZOVÁ

SURGEON, INTERPRETER AND MAGICIAN 
IN THE STRETCHING MOVEMENT ANDREA PRŮCHOVÁ HRŮZOVÁ

Repetition is the mother of wisdom. 
A repeated joke ceases to be a joke. 

Repetition may be understood as one of the central motifs of 
Petr Dub’s work, as evidenced by his frequent expression through seriality. 
A series of paintings, a series of themes, or a series of details, playing an 
even more important role as they remain hidden in the general discourse of 
the repeated. This is how the artist’s sets of paintings of the last few years 
have played with the human eye and attention. As the titles of the projects 
themselves indicate, such as the Repetitive Paintings from 2020 and 2021, 
or the form of the latest series of objects 213.81 kg (Potential Causes and 
Tips), or the paintings suspended on digital scales and derived from a single 
original, the artist creates a space in his expression to be actively entered 
into by his viewers. On the one hand, he refers to the currently digitally 
technologically driven seriality, on the other hand, he prepares the field for 
individual perception. It is as if we are becoming part of a perceptual pun 
or an artistically controlled test, in which we demonstrate our capacity 
to absorb detail and a sense of the particular in an era of mass-driven 
sameness.

In addition to following the principle of creating in series, repetition 
in the artist’s work may also be perceived as a gesture of dangerous 
tension. Expressing the moment of stretching the canvas until bursting 
is imminent, as we literally see in the cycles entitled Gravity? (2013)1 or 
Hyperhybrids (2013)2. These are canvases with shar bumps emerging 
and rising from the thick paint layer underneath, testing the strength of 
the canvas material and our imagination. Paintings that allow the images 
to transform into expressive abstract sculptures. Objects resembling 
the unfinished moment of cutting through a painting with a knife from the 
unseen side of the canvas. The canvas seems to be at the verge of bursting. 
And this would reveal what is hidden inside or behind the painting. But what 
is it in the case of Petr Dub’s work?

On the one hand, it may be argued that we are facing a void. On 
the other hand, it may be alleged that we will experience a mass of signs. 
However, these seemingly contradictory ideas go hand in hand in the 
artist’s work. Emptiness and over-saturation are combined in a reflection 
on the emptiness of contemporary cultural, artistic and social movements 
in which the author is interested. Massification and commodification as 
the building blocks of the golden gate of modernity in Petr Dub’s series 
allow us to penetrate from the side of popular culture into the environment 
of contemporary elites. We experience a sliding movement, in which we 
enter the exclusive space of elitist art from the multi-screen cinema for the 
nameless masses. A status for a status. A can of Coke for a glass of real 
champagne. Petr Dub consciously balances between the two spaces. 
He stands at the top of this gate separating the masses from the elite and 
pop from exclusivity. He slides from side to side without ever collapsing 
into just one of these positions. He knows that both are actually just 
a game. A construction standing on fluid, cultural and social sands, shifting 
sometimes more and sometimes less clearly, yet always remaining in 
motion. 

Surgeon
At first glance, Petr Dub may appear as a modern Benjaminian 

figure of the creator-surgeon in this process of tension (with) mass 
entertainment and elite art. When the cultural theorist Walter Benjamin, in 
his famous essay The Work of Art in the Age of Mechanical Reproduction 
(1936, in Czech: 1979), speaks of the massively expanding medium of 
film, he likens the figure of the director to that of a surgeon who, with 
precision, assembles details into a new whole. He disassembles and 
reassembles the perceived reality, which he puts together and presents 
into a new form of visual communication. Although Petr Dub mostly works 
with the “traditional” and “cold” medium of painting at the beginning of 
his projects, his work resembles the surgical precision and purity of 
the surgical process. He constructs, stretches, paints, folds, interlaces, 
composes, and stitches.  And for this purpose, he uses a myriad of different 
materials. For example, when he densely layers colour on top of colour 
in the Underpaintings series (2014)3 or explores the possibilities of the 
morphology of the painting as an object in the colour-coated works from 
the Black Eye series (2019),4 the taste of which is literally awakened by the 
cake-like lascivious Madame Madame. 

However, the author also treats the cultural past and present 
in a similar manner. He returns and enters it.  Just as a surgeon carefully 
chooses the instruments with which to perform an operation, Petr Dub 
finds moments in culture and society which he allows to reverberate in his 
work. Frequently, these are collectively painful and sensitive topics. After all, 
that the case of surgeries in which “one cuts into the living flesh”. Only the 
patient is under anaesthesia at the time, while the whole of society cannot 
be anesthetised in this manner so simply.  In a series of interventions in 
public space entitled History Repeats Itself (2020)5, the artist touches on 
the issue of the relationship to the socialist past and its cultural, especially 
architectural heritage, whose qualities are being forgotten with the speed 
of the material degradation of its physical traces. However, he does not 
perceive architecture singularly. He always sees it as embedded in the 
broader context of the public space into which he ventures in order to 
stretch it in a new way in relation to the past: to create a new physical and 
interpretative movement within it. This is the case, for example, with the 
conceptual design President Semafor ( 2017),6 dedicated to the realisation 
of an architectural trail through the city of Zlín, formerly Gottwaldov, during 
which new links are produced between both material objects, i.e. buildings 
and monuments, while their cultural and political meaning and context are 
activated and re-situated. The map of the city is literally revealed here as 
a map of cultural memory. It is full of ideological potholes, bends and dead 
ends, which we have to negotiate with one another even thirty years after 
the time of a crucial political transformation.  

Interpreter
With the trained eye of a critic and the hand of a skilled craftsman, 

Petr Dub eclectically, yet quite consciously, selects cultural signs, themes 
and practices, with which he deals with his own emblematic precision, in 
order to make them reappear in the form of a visual encounter. However, 
it is clear from this description that the author cannot only be a surgeon, 
but necessarily becomes a cultural interpreter. While using the exclusive 
gallery space, he enters into a conversation not only with local history and 
experience, but also with global society and culture. In his work, he does 
not remain locked in the intellectual pun of solving a single essential issue, 
although the tension between the original and the copy, the question of the 
“stunting of the aura” (Benjamin 1979: 20) and its awakening in the age of 
the digital-technological revolution, seems to permeate the artist’s work. 
However, this always takes place in the context of an interest in exploring 
a field other than pure art. And today’s global culture offers plenty of stimuli 
from which to choose. Moreover, at a moment when its hybrid and fluid 
nature has taken on an actual form, in which culture has become mixed with 
economics and philosophy with popular entertainment (Frederic Jameson 
1991, in Czech: 2016). 

The installation entitled Death of Philosophy: Slavoj, I Know What 
You Did Last Summer (2014)7 thematises a key figure who co-formed 
a new figure of the present, i.e the figure of the “philosophical celebrity”, 
the Slovenian philosopher Slavoj Žižek. The execution of the head of the 
human figure in a Spiderman-like body posture is strikingly reminiscent of 
one of Marx’s millions of unified busts, while the levitating sledge, promising 
a ride into new dimensions of thought, finds its mirror on the ground in the 
form of a sledge overturned or wedged into itself. Where and to what does 
the genre of then and current “trendy philosophy” lead? In recent years, 
however, the motif of reference and cultural references, characteristic 
of the form and content of the author’s projects, has found new forms of 
literal realisation. It is no longer just about creating material and intellectual 
reference traces, but about the specific processing and reworking of 
existing objects. The ready-made method of working is particularly obvious 
in one of the most recent Deus Vult8 installations from 2022. The gallery 
space, inhabited by the artist, is bristling with historical and contemporary 
references, in which medieval motifs of the body (among many others) 
are mixed with current social issues of the culture (and cultivation) of 
relationships and caring for them.

Magician  
If we stick to the Benjaminian beginning of this essay, then 

repetition as a key gesture of Petr Dub’s work may ultimately be placed 
in another scenario. The artist may be perceived as a magician in it. After 
all, even in the era of the domination of multimedia experience, he still 
believes in the traditional media of painting, the object, and their mutual 
communication within space. And although he often thinks in series and 
in broader historical and cultural contexts, to some extent, he always 
enters into communication with his objects as singularities. This still 

acknowledges the experience of artistic creation and adds a quality of 
ritual. This means the magical encounter associated by Benjamin with 
the anchoring of the work of art in tradition through the cult (1979: 22). 
Now it would be more or less theatrical to write about the artist’s studio as 
a sanctuary where he indulges in encounters with matter, craft technique, 
or experiences outside of everyday reality. However, even in this scenario, 
Petr Dub remains a magician of a specific kind. Rather, he can be described 
as both a magician and a sorcerer who does not primarily enter the studio 
as his sanctuary, but ritually inhabits the gallery space. In it, he lets individual 
objects as singularities step out of their uniqueness and puts them into 
mutual relations, creating constellations. Sometimes he lets the objects 
themselves dominate the space, while at other times, he transforms and 
awakens the gallery space itself in terms of meaning. And to do this, they 
opts for different methods. In some installations, he uses coloured wall 
surfaces, rich monochromatic paints transforming the sometimes almost 
sanitary gallery space into an independent object that speaks to us and 
to its fellow inhabitants, the art objects, with its own unique voice. At other 
times, he leaves smaller but equally significant visual traces on these walls 
that are meant to lead us to a specific experience of the entire space, 
not just “what we came to see”. And as mentioned in the introduction, we 
cannot always be entirely sure of what we are looking at. Can we see what 
we are meant to see and can we really see all that there is to see? Should 
we be explicitly fooled by our eyesight when the artist plays with the 
principles of certain illusions, or have we deprived ourselves of part of the 
visual narrative by not giving our own perception enough space? 

Whether Petr Dub is more of a surgeon, interpreter, magician and 
sorcerer, whether he is all at once or whether he artfully alternates roles, his 
artistic work is primarily that of a cultural critic. A commentator of incisive 
humour, who, in a gesture of repetition and using the principle of seriality, 
stretches social reality already moving in extreme positions. He becomes 
a surgeon in an age that suffers from many open cultural wounds that need 
to be stitched up, as well as to be opened once again beforehand, this time 
truly and painfully. He acts as a cultural interpreter in an era in which culture 
for many still means a struggle between high and low, and he, armed with 
a broad apparatus of reference, balances dangerously between the two. 
He is both a magician and a sorcerer at the moment of the next stage of 
society’s disenchantment. And he’s looking into it all. And he’s having fun 
since sadness doesn’t sell. 

Andrea Průchová Hrůzová
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MANIFESTY, NEBO AFORISMY MAREK MEDUNA

Řekněme si bez vytáček:

V nynějších časech, kdy se mění klima celé planety, kdy kvapem 
tají ledovce a ředí sůl světových oceánů, kdy tuleni slepnou vyhlížejíce 
ozonovou dírou ven k nehostinnému vesmíru, kdy blahobytní evropští 
zemědělci ovlivňují životní podmínky nejen pěstitelů marihuany v Karibiku, 
nelze nebýt uvědoměle a důvodně politický, nelze stát stranou a setrvávat 
v zábavném, leč ohlupujícím paradigmatu žité (post-(post-(alt-) moderny. 
Již není možné preferovat zlomky před strukturou, postřeh před rozhledem. 
Čas se kvapem krátí.

Jsme na povrchu planety spojeni imaginárnem sociálních sítí, 
dopravní infrastrukturou, pojídáním plodin a zvířat, vyměšováním, toky 
vysněných obrazů a špatnou angličtinou, ale je to stále málo, je nám třeba 
skutečného planetárního vědomí. Musíme se identifikovat nikoliv vztahem 
mezi jednotlivými národy, státy, kontinenty, ale vztahem k vesmíru, který 
čím dál více nakukuje pod mléčný a bezpečný příkrov naší atmosféry. Za 
jemným závojem času už stojí hrozba lidského zániku.

Proto vždy směřuji k celku, v umění a také v životě. Veškeré nové 
technologie rozšiřují a zdánlivě globalizují dosah našich smyslů. Obrovská 
míra intelektuálního úsilí snad umožňuje vytvořit si mlhavou představu 
o pohybu a hmotě, které by postihly celek světa. Rozsah a smysl celku 
však v témže okamžiku zaniká v rutině všedního dne. Umění je mi kouzlem, 
kvantem, které umožňuje jedincům zaujímat naráz dvě pozice, povznést 
se vzhůru k imaginaci, fikci, rozhledu, struktuře a zároveň zůstat dole, kde 
přebývá tělo, kde ho pravda gravitace táhne k zemi, k rozkladu a smrti. 
Shora vypadá všechno líp, ale pravda je dole. (thx 2 1000000+)

V horní polovině obrazu pěstujeme veřejné fantazie, etiku 
i vulgární generalizaci. Zatímco skryti dole vyměšujeme, milujeme své 
blízké, paběrkujeme zbylé brambory v řádku, šidíme na daních, v soukromí 
přikládáme opiové náplasti našim umírajícím. Náš avatar dole je dílčí 
a konkrétní, oddělený dle své volby a výhledu od nekonečna jiných voleb 
a odlišných obzorů. Nahoře se ale jeho dvojče, fantomatický vševidoucí 
orel, vznáší nad jedinou strukturou krajiny. Přehlíží vypočitatelnou plochu 
šumících hospodářských lesů, smutné řádky polí i lidské příbytky, proniká 
pohledem pod čeřiny vod. Avatar a orel. Není jednoho bez druhého. 

Není práce bez naděje, ani síly bez plánu. Ačkoliv v souvislosti s tradicí 
říkáme nahoře a dole, můžeme oba tyto směry snadno zaměnit. Pohyb 
vzhůru není žádnou mystikou, též není závazným výkladem. Nemá žádné 
hodnotící znaménko. Schopnosti a moc abstrahovat a generalizovat nikoho 
nevylučují, ani nezakládají nerovnost mezi jedinci. (Jiří David byl, je a bude 
lokální umělec, ale z mého hlediska je rozhodně podstatnější, než řekněme 
Andy Warhol.)

Mé umění kanalizuje fantazie o všech celkovým řešeních, má 
umělecká rétorika na vrtulích dronů, na drahách elektromagnetických vln 
povznáší veškeré každodenní pachtění. Jsem umělec, který neodděluje 
jedno od druhého, černou od bílé, formu od obsahu. Vždy pracuji s mírou, 
poměry, harmonickou kompozicí. Se zkušeností, s hmotou, časem. Mé 
umění není textem, který je třeba přečíst, programem, který lze aplikovat, 
mé umění je zážitkem, faktem, o němž lze hovořit, psát, který však ani na 
začátku, ani na konci nebyl rozhodně pouze textem nebo postupem. Mé 
umění je obrazem, je předmětem a prostorem pro smysly, pro cit a občas 
i rozum. Zde není prostor pro vylučující vztah, žádné „či“ ani „nebo“.

Mé umění ztělesňujeme samo sebe, zpřítomňuje zvolené: 
malbu, příměstskou krajinu, tvář druhého; poukazuje ke kultuře, historii, 
k tomu či onomu. Možnosti umění jsou důkladně proklepány a promíšeny. 
Jednu složku od dalších nelze oddělit. Nezastírám, že existují rozpory, 
ba i v těchto odstavcích jich nebude právě málo. Rozpory pokládám za 
patinu, za zkrakelovanou barvu celkového obrazu, praskliny jsou dokladem 
o pravdě, jsou dokladem fyzična, sublimace i nedbalého nakládání s časem. 
Zkušeností s faktem, že návody a intepretace mají svá omezení.

Tvořím především samostatně. To mě však nevyvazuje z lidské 
společnosti. Ze selhávajících pokusů o umění dohody, z narážení do zdí 
individuálních limitů a zájmů, z nejrůznějších osobních antipatií, únavy 
a mnoha dalších parametrů, které samozřejmě vstupují do procesu práce 
a které se podílejí na dosahovaných výsledcích. Členíme se dle stran, voleb, 
historickou i sociální určeností, uspořádáváme se, hledáme rovnováhu 
mezi soukromým a veřejným, máme rádi metafory a generalizace, které 
hovoří o jednom těle s mnoha údy a hlavami. Proto: bratři a sestry, je třeba 
vytrvalosti a odvahy. Budoucnost nás míjí každým jednotlivým okamžikem. 

Proto dodávám pro úplnost:

1 Na kolektivní výstavu obvykle nepřipravuji nic speciálního.

2 Kolektivní výstavy se netýkají umění, cvičí se v nich 
společenskému vychování a vyjednávacím dovednostem.

3 Kolektivní výstavy jsou oběťmi bohům byrokracie, kuloárům 
bilancí a porovnávání.

4 Vždy upřednostňuji samostatné výstavy, osamělé stezky.

5 sem ošklivou zdlouhavě umírající želvou.

6  Samostatné výstavy pojímám jako chiméru komplexního celku.

7 Vytvářím hmotné artefakty, které lze vyměnit za dobrovolně 
dohodnuté množství (finančního, symbolického, sociálního...) 
kapitálu. Jsem hercem v rituálech trhu.

8 Jsem korumpován zapojením do společnosti, obtížnou 
dohlédnutelností všech souvislostí, které se pojí s konkrétní 
směnou.

9 Jsem alibista, který párá i sešívá látku legálního a legitimního. 
Snažím se uchovat si masku své tváře. Pokouším se vyvarovat 
facebookového moralizování, vždyť nám neuživatelům na lajcích 
zas tolik nezáleží.

10  Zmarňuji instrumentální využitelnost soukromých i veřejných 
finančních akumulací.

11  Pozvedám prapor trávy, stromů, divočiny.

12                        Vždy opakuji po Jiřím Ševčíkovi: Nikdy nevěřte umělcům.

13 A to především těm, kteří se připojují k všeobecnému 
vyprazdňování pojmů a těm, kteří se konformně zařazují pod 
transparent se slovem „radikální“.

14 Dvojité uvozovky ruší sebe sama, znaménka mínus a mínus 
mohou značit plus.

15 Provedení artefaktů musí být dokonalé ve smyslu starých Řeků. 

16 Dokonalé však nikdy není zcela dokonáno.

17 Jsem umělcem, jehož řemeslem je opakování tras naplánovaných 
v Google Maps a povahou je odbočování z ucpaných silnic.

18 Pokud z redukce množství artefaktů vyplývá volba mezi 
estetickou vyspělostí a nadbytečnými variacemi, vždy se raději 
přikloním k většímu množství vytvářených děl – horror vacui a.k.a. 
Mitteleuropa.

19 Soustřeďuji se především na dosahování dojmů. Nejsem Goya 
a spánek rozumu má trvat nejméně sedm hodin denně. Mezitím se 
ale občanské, kulturní, ba i hybridní války šikují za horizontem dní.

20 Neprodukuji umění vyjma příprav na konkrétní výstavu. 
Nadprodukci se tu a tam obloukem vyhýbám.

21 Důvěřuji však obsesi.

22 Cítím za ní nespekulující dotyk pravdy. Neskrývá se za ní žádný 
anticipovaný text.

23 Vyhýbám se mechaničnosti tvorby i nadužívání seriálně 
koncipovaných děl.

24 Preferuji jednotlivosti.

25 Jsem manufakturou (sic) a dílnou. Nelze mne považovat za 
továrnu, můj ateliér není ani montovnou, ba ani průmyslovou 
zónou.

26 Není však ani hubem, natož workspacem. Akcionářů je pomálu. 
Jejich doménou je spíše víra než ekonomie.

27 Výstava nesmí být jednoznačně tematizovaná.

28 Výstava je událostí tady a teď. Jejím bytím je místo a čas.

29 Je pevnou vyvřelinou v oceánu uplývání.

30 Je lehkou pemzou, která pohupujíc se ve vlnách pomalu mizí 
z dohledu.

31 Výstavy, na kterých se vyjevují umělecké tendence, nejsou 
přípustné.

32 I výstavy jednoho média jsou zapovězeny.

33 Není možné používat denotativních názvů děl a výstav.

34 Stavím smíšené metafory, zřejmost analogií v nich ukrytých je tak 
v základu pokažena.

35 Vkus je epitafem zkušenosti s uměleckými a diváckými pokusy – 
úspěchy i nezdary, nudou i jiskřivým nadšením.

36 Jsem součástí zkorumpovaných elit, ale vždy se dívám do očí 
celému lidstvu.

37 Shora dolů. Zdola nahoru. Zbořené mosty mezi ruským světem 
a americkým snem.

38 Od tohoto okamžiku do konce textu se vystříhám slov: metafora, 
alegorie, model, obsah, význam, sdělení.

39 Umění je čímsi trvalým, co je spjato s lidským společenstvím. 
Umění nepotřebuje definici, protože si vystačí s tradicí a vábením.

40 Videa prezentovaná v galeriích, která mají ambice vyprávět, jsou 
z principu na špatném místě.

41 Mou ironií není alibismus vůči nárokům stanovených norem, vůči 
vytrvalosti ani žitým ctnostem.

42 Jsem ale ironický vůči všem svým estetickým postojům.  
Vždy stojím jednou nohou ve dveřích budoucích obrazů.

43 Malířské plátno je napínáno pochopením, posměchem, marností 
sobotní oslavy.

44 Hranice nejsou nikdy okolo, dělí však vnitřek  
na jednotlivé parcely.

45 To se týká jak množiny, které se říká společnost…

46 … tak dark webu mých soukromých sklonů.

47 Je nutné mít pod kontrolou, co a kdy lze nabízet očím a uším 
druhých.

48 Stavím se za míry a váhy. Rozhodně. S transparencí i diskrétností.

49 Hranice myšlenek jsou porcovány křídovými liniemi. Přes ně vidím, 
nad čárami je cítit můj pach, bez ohledu na ně podávám ruku 
a cením žluté zuby.

50 Odděluji a spojuji.

51 Nic z řečeného nebylo pouze otázkou volby. Rozvažuji intuitivně, 
činím se dle situace, často bez ohledu na mravy a estetiku. Jsem 
zabydlen v nutnosti.

52 Nejen proto miluji krásu.

53 Chytám ji v soumračném nebi i v bystré vodě kalného potoka.

54 Slyším ji v Květině radostném žvatlání.

55 Clement Greenberg byl vždy mocenskou figurou, a nikoliv žádným 
velkým myslitelem. Proto je jedním z otců dnešních kurátorů, 
kurátorek.
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56 Miloval však umění a tím se od mnoha z nich odlišuje.

57 Vytvářím z uměleckých děl lepkavé chuchvalce chatrných celků.

58 Mezi nimi se rozevírají hektary hlubiny.

59 Šplouchá v nich znečištěná voda, stoupající vlhkost násobí 
rychlost rozkladu.

60 Na lep se chytají nezamýšlené úvahy, nepožadované reference 
a ledabylé invektivy.

61 Nezkoumám žádné médium (malba, kresba, socha...).  
Ne, nechci dojít na jejich hranice.

62 Varuji se argumentů, které horují za smysl ve stylu zkoumání 
média či otevírání diskuze.

63 Viz výše. Podávám ruce, spolupracuji, předvádím se, zneužívám 
prostředky a pojmy, pečuji o neprostupnost hranic.  
Utopický ekzém, atopická transgrese.

64 Kanalizuji četná pojmová dobrodružství. Hahaha – komunismus 
idejí.

65 Můj rukopis se etabluje prostřednictvím přehršle  
formálních chyb.

66 Zajímá mne vtip jako bod zvratu, ne jako obranné alibi.

67 Stavím bezpečnost na první místo. Navzdory rétorice znejišťování.

68 Odvaha může být odvahou pouze v životě. Umění je bezpečná 
zóna plná nášlapných min.

69 Moji rodiče byli vychováni ve strachu studené války  
a ten se nyní jako safe space vrátil zpět.

70 Jsem mytickou obludou o tisíci pahýlech a s neuměle slátaným 
povrchem těla.

71 Mým uměleckým výrazem je skutečnost prolité krve, rozervaných 
svalů a vytrčených kostí.

72 Každý den si utahuji nový opasek.

73 Neviditelné ruce se k nám natahují hluboko z minulosti.

74 Nyní je čas, který pociťuji. Pomalá je rychlost, kterou pracuji.

75 Miluji mlhu, jaro a vřes.

76 Pohybuji se po bludných drahách uměleckého rodokmenu.

77 Semionaut chycený těžkou vodou „pouhé“ rétoriky.

78 Každá výstava znamená novou naději.

79 Zklamaná očekávání však vždy vrací úder.

80 Rád důkladně odpočívám a dlouho spím.

81 Nebo rád aktivně odpočívám a krátce spím.

82 Vždy mi někde něco uniká.

83 Když hledám myšlenky a obrazy na Googlu, vybírám si až 
z odkazů druhé strany.

84 Jsem plagiátor pro jednou v burce, podruhé v nikábu.

85 I bez přílišné snahy jsem věčně kolabující značkou ve vesele 
bublajícím kolotání produkce a směny.

86 Rozšiřuji umění o politické postupy.

87  Pojem umění se překrývá s celým světem.

88 Jsem politikem tautologie. Každá má teze organizuje život celé 
obce.

89 Umění se od celku světa neodlišuje odpovědí na otázku „co“,  
ale „jak“.

90 Jsem povolán být i nadále umělec. Jsem v tom cele a nadosmrti.

91 Nepovažuji originalitu za absolutní hodnotu.

92 Přesto je relativní neobvyklost něčím, čeho si cením. 

93 Umění pracuje s krajnostmi, kreativní průmysl s průměrností.

94 Například Pasta Oner je krajně průměrný.

95 Moji diváci jsou jedni z vás – friends, followers, viewers, users.

96 Vyvažuji imaginárno sociálních sítí reálnem hovorů a dotyků.

97 Zlo nepovstává samo ze sebe, rodí se z lhostejnosti, neuvážených 
fantazií, neodpovědných abstrakcí.

98 Jeho doménou je kupodivu solipsismus.

99 Ačkoliv jisté jsou pouze tektonické rozpory a mezery 
v argumentaci.

100 Umění je setrvalou destrukcí. Jsem básníkem zla, zřídlem 
otrávené se vody.

101 Umění je darem, nad nímž nelze mít plnou kontrolu.  
Umění je vždy značně podezřelé.

102 Podezřelé skrytým nebezpečím, pokoutními záměry.

103 Na krku mi cinká zvoneček leprosária.  
I tak rád vycházím mezi slušné lidi.

104 Zoceluji imunitu společnosti, odděluji slabé od silných.

105 Bacily a viry se účastní všech mých výstav a performancí.

106 Nebojím se být literární. Modernistická úzkoprsost mi není vlastní.

107 Hovořím, ukazuji, falešně zpívám. Jsem rozkročen od ilustrace 
k redukci, od neobratnosti malující ruky k poezii po holokaustu.

108 Mé lidství je křtěno bojištěm Země.

109 Souhlasím vždy, a to nebezpečně.

110 Za přístupové heslo k internetbankingu si nevolím ani datum 
narození, ani jména dětí či manželek. Mým heslem je dluh 
a selhání.

111 Nosíme v kapse vždy alespoň jednu singularitu, třeba od Applu, 
nebo tu od Samsungu.

112 Neprostupnou jako stěna deštného pralesa bez mačety.

113 Považuji obeznámenost s uměleckou praxí a řemeslem za jistý 
druh zasvěcení, za primitivní sečný nástroj.

114 Žiji v zásvětí. Jsem přítelem moci a hierarchií.

115 Plody mého přemítání, koblihy mých vyhlášení rozhodně nemají 
nikoho přesvědčovat.

116 Instinktivní reakcí na každou argumentaci je odpor.

117 Rád měním strany a stavím se do čela prázdného náměstí.

118 Umění mi je břehem řeky, v níž se snažím rýžovat čím dál vzácnější 
surovinu času.

119 Mé umění je pískem nasypaným do soukolí společnosti. 

120 Úvěr slunečního svitu nahromaděný ve fosiliích se pomalu 
vyčerpává. A současně dětí se rodí tak málo. Vlastně moc.

121 Hrozbu klimatické změny jsem si poznamenal v kalendáři.

122 Též malé modulární reaktory.

123 Třídím odpustky svého dobrého svědomí na plast, papír, sklo 
a nápojové kartony.

124 Magie starobního důchodu podtrhává žebřík veškeré 
představivosti.

125 Jsem chatbotem smrti a úpadku.

126 Zbaběle umírám i kolektivně sním.

127 Všichni jsme bratři a sestry.

A ještě bych poznamenal:

A  Radikalismus Radikálních realistů odkazuje ke kořenům ruského 
imperialismu a zaostalosti. Je do sebe zahleděný, vůči současnosti 
agresivní a neplodný. Hovoří o horizontu, míru a věčnosti, ale nabízí jen 
výhled na prázdnou plochu omšelé zdi domácího vězení.

B Manifest Black Hole Generation zůstal na půl cesty mezi 
apolitickou infantilitou, hédonismem, vytvářením vlastního brandu 
a populistickým playlistem na přání. BHG tuší, že už není třeba platit vlastním 
časem do pokladny bujících sociálních sítí. Je toho ale třeba učinit mnohem 
více.

C Chytrácký přístup umělců spjatých tranzitdisplayem k vlastním 
aktivitám neomlouvá omezenost jejich imaginace, estetickou upjatost 
a konceptuální nejapnost. Mrtvý Ján Mančuška na tom nic nezmění. Vždyť 
byl vždy spíše praktikem kariéry, jehož vyhlašované ideály se rozcházely 
s životní praxí. Na počest Jánovi dodávám: radikálně.

E Feministická instituce podvádí ženy i muže ošemetnými 
analogiemi. Vůči veřejnosti uplatňuje útlak definicí. Feministická instituce až 
příliš snadno souzní s algoritmy Facebooku citlivými na negativitu . A hloupí, 
staří, oškliví? Ti přece nikoho nezajímají.

E Farizejský Ateliér bez pedagoga, ustrkovaná Koťátková, labilní 
Bolf, okázale skromný Kovanda, úzkoprsý Fesl, lačná Lukáčová, podvodník 
Brody se svou špatně vyřezanou loutkou Paettau, tristní Vajd, Lang a jeho 
mocenský sitzfleisch, nedospělý Hošek, matná Othová, záludně familiární 
Olivová, fetišista Ther a mluvka Chochola, ti všichni jsou mi k smíchu. Zcela 
nezpůsobilý Vaněk, mesiáška Šedá, snaživý Dub, vulgární Machalický, 
manipulativní ubožák Meduna, promiskuitní Sterec, oportunistický lhář 
Franta, záludná Smutná, mnoha metry měřící Bartlová, cholerik Černický, 
naprosto nezpůsobilá Součková, licoměrná Kottová, rádoby intelektuál 
Skála, ti všichni jsou hodni jen mého pohrdání. Zbylá jména s vichrem dějin 
v zádech a s radostí opomíjím. Nejsou hodna ani mých invektiv.

F Dobro je často v kontrastu se zlem zobrazováno jako žena jdoucí 
naboso oroseným pažitem trávy (Cate Blanchett jako Galadriel). Já ale 
nejsem oblečen v civilu, ba ani v bílé říze. Jsem nahý pokryt řídnoucím 
ochlupením a mokvajícím ekzémem, bolestivými a metastázujícími nádory, 
tukovými výrůstky a strupy. Napadám na křivé nohy. Špinavé zrohovatělé 
nehty škrábou po nerovnostech rozpraskaného asfaltu. Chůze po chodníku 
mi není příjemná. Přesto jsem poslem mnohého dobra. Jsem agentem stínu.

G Má naivita se vyjevuje pomocí práce s jednoduchými a zvratnými 
dualitami (dobro/zlo, krásné/ošklivé, pravda/lež) i s jejich neméně naivním 
odmítáním. Přijetí a odmítnutí je naplněním celku světa, proto je má skepse 
tak důvěřivá, současně však spravedlivá.

H Možný svět bude jiný.
Marek Meduna
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MANIFESTOS, OR APHORISMS MAREK MEDUNA

Let’s just say, without equivocation:
In these times, when the climate of the entire planet is changing, 

when the glaciers are melting and diluting the salt of the world’s oceans, 
when seals are getting blind peering through the ozone hole out into the 
inhospitable universe, or when affluent European farmers are affecting 
the living conditions of not only marijuana growers in the Caribbean, it is 
impossible not to be consciously and legitimately political, impossible to 
stand on the sidelines and remain in the entertaining yet mind-numbing 
paradigm of experienced (post-(post-(alt-) modernity. It is no longer 
possible to prefer fractions over structure or reflection over insight. Time is 
quickly running out.

We are connected on the surface of the planet by imaginary 
nature of social networks, transport infrastructure, eating crops and 
animals, excreting, streams of dream images, and bad English, but it is still 
not enough, as we need real planetary consciousness. We must identify 
ourselves not by the relationship between individual nations, states, or 
continents, but by our relationship to the universe, which is increasingly 
peeking out from under the milky and safe cover of our atmosphere. Behind 
the delicate veil of time, there is already the threat of human extinction.

This is the reason why I always aim for the whole, in art and also 
in life. All new technologies expand and seemingly globalise the reach of 
our senses. A huge degree of intellectual effort perhaps makes it possible 
to develop a vague idea of the motion and matter that would affect the 
entire world. The scope and meaning of the whole, however, disappears 
at the same moment in the routine of everyday life. For me, art is a magic, 
a quantum that allows individuals to occupy two positions at once, to rise 
upwards to imagination, fiction, perspective, and structure, and at the same 
time to stay down-to-earth, where the body dwells, and where the truth 
of gravity pulls it downwards, towards decay and death. Everything looks 
better from above, but the truth is at the bottom. (thx 2 1000000+)

In the upper half of the image, we cultivate public fantasies, ethics, 
and vulgar generalisation. While down here, we secretly excrete, love our 
partners and families, scrounge for leftover potatoes in the row, cheat on 
taxes, or privately apply opium patches to our dying. Our avatar down here 
is partial and specific, separate by choice and outlook from an infinity of 
other choices and different horizons. Above, however, its twin, a phantom-
like all-seeing eagle, hovers over the single structure of the landscape. 
It overlooks a calculable area of rustling farm forests, sad rows of fields, 
and human dwellings, penetrating its view under the water ripples. The 

avatar and the eagle. There is no one without the other. There is no work 
without hope, nor power without a plan. Although we say up and down 
in the context of tradition, we can easily confuse the two directions. The 
upward movement is not a mysticism, nor is it a binding interpretation. It has 
no rating sign. The capacity and power to abstract and generalise does 
not exclude anyone, nor does it create inequality between individuals. (Jiří 
David has always been and will be a local artist, but from my point of view, he 
is definitely more important than, say, Andy Warhol.)

My art channels fantasies of all overall solutions; my artistic 
rhetoric elevates all everyday toiling on the propellers of drones, on the 
paths of electromagnetic waves. I am an artist who does not separate one 
from the other, black from white, or form from content. I always work with 
measure, proportion, and harmonious composition. With experience, with 
matter, and with time. My art is not a text to be read or a programme to be 
applied; my art is an experience, a fact to be talked about and to be written 
about, but neither at the beginning nor at the end was it simply a text or 
a process. My art is an image, an object and a space for the senses, for 
emotion, and sometimes even reason. There is no room for an exclusionary 
relationship here, no “or” or “alternatively”.

My art embodies itself and makes the selected present: a painting, 
a suburban landscape, or the face of the other, pointing to culture, history, 
this or that. The possibilities of art have been thoroughly shaken and mixed. 
One component cannot be separated from the others. I do not deny that 
there are contradictions, and even in these paragraphs, there will be no 
shortage of them. I consider the contradictions to be a patina, a scrapped 
colour of the overall picture; the cracks are proof of the truth; they are proof 
of physicality, sublimation, and careless handling of time. Experience with 
the fact that instructions and interpretations have their limitations.

I create mainly independently. However, this does not remove 
me from human society. From failed attempts at the art of agreement, from 
bumping into walls of individual limits and interests, from various personal 
antipathies, fatigue and a plethora of other parameters that naturally enter 
into the process of work and that contribute to the results achieved. We 
organise ourselves according to parties, elections, historical and social 
determinations; we organise ourselves, we seek a balance between 
private and public; we like metaphors and generalisations speaking of one 
body with many limbs and many heads. Therefore: brothers and sisters, 
perseverance and courage are needed. The future is passing us at every 
single moment. 

Therefore, I add for the sake of completeness:

1 I don’t usually prepare anything special for a group exhibition.

2 Group exhibitions are not about art; they are about practising 
social manners and negotiation skills.

3 Group exhibitions are victims to the gods of bureaucracy, to the 
backstage of reviews and comparisons.

4 I always prefer solo shows and solitary trails.

5 I am an ugly, long dying turtle.

6 I conceive individual exhibitions as a chimera of a comprehensive 
whole.

7 I create material artefacts which may be exchanged for 
a voluntarily agreed amount of (financial, symbolic, social...) 
capital. I am an actor in the rituals of the market.

8 I am corrupted by my involvement in the society, by the difficulty of 
keeping track of all the contexts involved in a particular exchange.

9 I am a buck passer who both unweaves and sew together the 
substance of the legal and legitimate. I try to keep a mask of my 
face. I try to avoid Facebook moralising, as we non-users don’t 
care that much about likes.

10 I frustrate the instrumental utility of private and public financial 
accumulations.

11 I raise the flag of grass, trees, and wilderness.

12 I always repeat after Jiří Ševčík: Never trust an artist.

13 Especially those who adhere to the general emptying of terms 
and those who conform to the banner of the word “radical”.

14 Double quotation marks cancel themselves; minus and minus 
signs may indicate plus.

15 The execution of the artefacts must be perfect in the sense of the 
ancient Greeks. 

16 Yet the perfect is never completely finished.

17 I’m an artist whose craft consists in repeating routes mapped out 
on Google Maps and whose nature is taking detours off jammed 
roads.

18 If the reduction of various artefacts implies a choice between 
aesthetic maturity and superfluous variations. I always 
prefer to lean towards the larger body of work – Horror Vacui 
a.k.a Mitteleuropa.

19 I focus primarily on achieving impressions. I am not Goya and the 
sleep of reason is supposed to last at least seven hours a day. In 
the meantime, civil, cultural, and even hybrid wars loom over the 
horizon of days.

20 I don’t produce art except in preparation for a specific exhibition. 
I avoid overproduction now and then as much as I can.

21 Yet I trust obsession.

22 I feel the non-speculative touch of truth behind it. There is no 
anticipated text behind it.

23 I avoid the mechanics of creation and the overuse of serially 
conceived works.

24 I prefer single items.

25 I am a manufactory (sic) and a workshop. I can’t be considered 
a factory; my studio is not an assembly plant or even an industrial 
zone.

26 However, it is not even a hub, let alone a workspace. There are few 
shareholders. Their domain is faith rather than economy.

27 The exhibition must not be unambiguously themed.

28 The exhibition is an event here and now. Its being is place and 
time.

29 It is a solid volcanic rock in the ocean of passing.

30 It is a light pumice that sways in the waves, slowly disappearing 
from sight.

31 Exhibitions that show artistic tendencies are not admissible.

32 Even exhibitions of one medium are forbidden.

33 It is not possible to use denotative names for works and 
exhibitions.

34 I build mixed metaphors; the obviousness of the analogies hidden 
in them is thus fundamentally spoiled.

35 Taste is the epitaph of experience with artistic and 
spectator’s experiments, i.e. success and failure or boredom and 
sparkling enthusiasm.

36 I am part of the corrupt elites, but I always look into the eyes of the 
entire humanity.

37 Top to bottom. Bottom to top. Broken bridges between the 
Russian world and the American dream.

38 From this moment to the end of the text, I will avoid the words: 
metaphor, allegory, model, content, meaning, and message.

39 Art is something permanent linked to human community. Art 
doesn’t need any definition, as it makes do with tradition and 
enticement.

40 Videos presented in art galleries with the ambition to tell a story 
are fundamentally misplaced.

41 My irony does not consist in passing the buck against the 
demands of set standards, against endurance, or experienced 
virtue.

42 Yet I am ironic about all my aesthetic attitudes. I always have one 
foot in the door of future paintings.

43 The painter’s canvas is strained by the understanding, the 
mockery, and the futility of the Saturday’s celebration.

44 The boundaries are never around, yet divide the interior into 
individual parcels.

45 This applies to both the set called society.

46 Also, the dark web of my private inclinations.

47 It is necessary to be in control of what may be offered to the eyes 
and ears of others and when.

48 I stand for weights and measures. Absolutely. With transparency 
and discretion.

49 The boundaries of thoughts are cut by chalk lines. I can see over 
them; one may smell my scent over the lines; I hold out my hand 
regardless of them and bare my yellow teeth.

50 I separate and combine.

51 None of this was merely a matter of choice. I reason intuitively; 
I act according to the situation, often without regard to morals and 
aesthetics. I’m entrenched in necessity.
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52 That’s not the only reason I love beauty.

53 I catch it in the twilight sky and in the clear water of the muddy 
stream.

54 I hear it in Květa’s joyful chatter.

55 Clement Greenberg has always been a power figure, not a great 
thinker. That is why he is one of the fathers of today’s male and 
female curators.

56 Yet he loved art, and that is what distinguishes him from many of 
them.

57 I make sticky clumps of flimsy wholes out of works of art.

58 Hectares of depth stretch between them.

59 Polluted water splashes in them; rising humidity multiplies the rate 
of decomposition.

60 Unintentional considerations, unsolicited references and flippant 
invectives catch on.

61 I don’t explore any medium (painting, drawing, sculpture, etc.). No, 
I don’t want to reach their limits.

62 I am wary of arguments that burn for meaning in the style of 
exploring the medium or opening up discussion.

63 See above. I shake hands, cooperate, show off, abuse resources 
and concepts, and make sure the borders are impenetrable. 
Utopian eczema, atopic transgression.

64 I channel numerous conceptual adventures. Hahaha – the 
communism of ideas.

65 My handwriting establishes itself through a plethora of formal 
errors.

66 I’m interested in the joke as a turning point, rather than as 
a defensive alibi.

67 I put safety first. Despite the rhetoric of creating uncertainties.

68 Courage may only be courage in life. Art is a safe zone full of 
landmines.

69 My parents were brought up in the fear of the Cold War, which has 
now returned as a safe space.

70 I am a mythical monster with a thousand stumps and an artlessly 
patched body.

71 My artistic expression is the reality of spilled blood, torn muscles 
and ripped bones.

72 I tighten a new belt every day.

73 Invisible hands reach out to us deep from the past.

74 Now is the time that I feel. Slow is the speed at which I work.

75 I love fog, spring, and heather.

76 I move along the vicious paths of artistic pedigree.

77 A semionaut caught in the heavy water of “mere” rhetoric.

78 Every exhibition means a new hope.

79 However, disappointed expectations always strike back.

80 I like to rest thoroughly and sleep for a long time.

81 Or I like to rest actively and sleep briefly.

82 I’m always missing something somewhere.

83 When I search for ideas and images on Google, I choose only 
from the second page’s links.

84 I am a plagiarist for once in a burqa, and once in a niqab.

85 Even without too much effort, I am a perpetually collapsing mark 
in the merrily bubbling roundabout of production and exchange.

86 I am expanding art to include political practices.

87 The concept of art overlaps with the entire world.

88 I am a politician of tautology. Each of my theses organises the life 
of the entire community.

89 Art differs from the whole world not by answering the question 
“what” but “how”.

90 I am called to continue to be an artist. I’m in it for life and beyond.

91 I don’t consider originality an absolute value.

92 Still, relative unusualness is something I appreciate. 

93 Art works with extremes, the creative industry with mediocrity.

94 For example, Pasta Oner is extremely mediocre.

95 My viewers are one of you: friends, followers, viewers, or users.

96 I balance the imaginary of social media with the reality of calls and 
touches.

97 Evil does not arise of itself; it is born of indifference, ill-considered 
fantasies, and irresponsible abstractions.

98 Oddly enough, its domain includes solipsism.

99 Although only tectonic contradictions and gaps in the argument 
are certain.

100 Art is permanent destruction. I am a poet of evil, a spring of self-
poisoned water.

101 Art is a gift over which one cannot have full control. Art is always 
highly suspicious.

102 Suspicious of hidden dangers, underhand intentions.

103 The leprosarium bell is jingling around my neck. I still like to go out 
to meet decent people.

104 I strengthen the immunity of society, separating the weak from the 
strong.

105 Bacilli and viruses participate in all my exhibitions and 
performances.

106 I’m not afraid to be literary. Modernist narrow-mindedness is not 
my thing.

107 I speak, I point, and I sing out of tune. I’m straddling the line from 
illustration to reduction, from the clumsiness of the drawing hand 
to post-Holocaust poetry.

108 My humanity is baptised by the battlefield of the Earth.

109 I always agree, and dangerously so.

110 I do not choose my date of birth or the names of my children or 
wives as my Internet banking access password. My password is 
debt and failure.

111 We always carry at least one singularity in our pocket, such as 
from Apple or the one from Samsung.

112 As impenetrable as a rainforest wall without a machete.

113 I consider familiarity with artistic practice and craft to be a kind of 
initiation, a primitive sensory tool.

114 I live in the netherworld. I am a friend of power and hierarchies.

115 The fruits of my musings, the doughnuts of my proclamations, are 
certainly not meant to convince anyone.

116 Resistance is the instinctive reaction to any argument.

117 I like to change sides and put myself at the head of an empty 
square.

118 Art to me is the bank of the river in which I try to mine the 
increasingly precious raw material of time.

119 My art is sand poured into the gears of society. 

120 The credit of sunshine accumulated in fossils is slowly depleting. 
And at the same time, so few children are born. Too many, actually.

121 I have marked the threat of climate change in my calendar.

122 Also small modular reactors.

123 I sort the indulgences of my good conscience into plastic, paper, 
glass, and beverage cartons.

124 The magic of retirement undermines the ladder of all imagination.

125 I am a chatbot of death and decay.

126 I die cowardly and dream collectively.

127 We are all brothers and sisters.

And I’d like to add:

A The radicalism of the Radical Realists refers to the roots of 
Russian imperialism and backwardness. It is self-absorbed, aggressive and 
infertile towards the present. It speaks of the horizon, peace and eternity, 
yet offering only a view of the empty surface of a dilapidated wall of a house 
prison.
B The Black Hole Generation’s manifesto remained halfway 
between apolitical infantilism, hedonism, creating own brand, and populist 
playlist on demand. BHG suspects that there is no longer a need to pay with 
your own time to the cash box of the rampant social media. Yet substantially 
more needs to be done.
C The clever approach of the artists associated with tranzitdisplay 
to their own activities does not excuse the limitations of their imagination, 
aesthetic stiffness, and conceptual awkwardness. Deceased Ján 
Mančuška won’t change anything about that. After all, he was always more 
of a career practitioner whose proclaimed ideals were at odds with the 
practice of life. In honour of Ján, I add: radically.
D The feminist institution deceives women and men with tricky 
analogies. It applies oppressive definitions to the public. The feminist 
institution is all too easily in tune with Facebook’s negativity-sensitive 
algorithms. And the stupid, old, and ugly? Nobody cares about them.
E The Pharisaical Studio without a teacher, the aloof Koťátková, 
the unstable Bolf,  the ostentatiously modest Kovanda, the narrow-minded 
Fesl, the greedy Lukáčová, the fraud Brody with his badly carved Paettau 
puppet, the pathetic Vajd, Lang and his power-hungry sitzfleisch, the 
immature Hošek, the dull Othová, insidiously familiar Olivová, the fetishist 
Ther, and the talkative Chochola, all of them are a laughing stock to me. 
The completely incompetent Vaněk, the messianic Šedá, the aspiring Dub, 
the vulgar Machalický, the manipulative wretch Meduna, the promiscuous 
Sterec, the opportunistic liar Franta, the deceitful Smutná, the many-faced 
Bartlová, the choleric Černický, the completely incompetent Součková, 
the hypocritical Kottová, or the wannabe intellectual Skála, all of them are 
worthy of my contempt. The rest of the names, with the whirlwind of history 
at my back, I happily disregard. They’re not even worthy of my invectives.
F Good is often contrasted with evil as a woman walking barefoot 
through dewy grass (Cate Blanchett as Galadriel). But I’m not dressed in 
civilian clothes, not even in a white robe. I am naked covered with thinning 
pubic hair and swelling eczema, painful and metastasising tumours, fatty 
growths, and scabs. I limp on crooked legs. Dirty, calloused nails scratch 
on the uneven and cracked asphalt. I’m not comfortable walking on the 
pavement. Yet I am the messenger of much good. I’m an agent of the 
shadow.
G My naivety is revealed by working with simple and reversible 
dualities (good/evil, beautiful/ugly, or true/false) and their equally naive 
rejection. Acceptance and rejection is the fulfilment of the entire world, 
which is why my scepticism is so credulous, yet at the same time righteous.
H The possible world will be different.

Marek Meduna
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213,81 KG   
(POTENCIÁLNÍ PŘÍČINY A TIPY)

Cítíte se bezdůvodně špatně? 
2023

acrystal, beton, akryl
Ø 100 cm

Feeling Bad for No Reason?
2023

acrystal, concrete, acrylics
Ø 100 cm

PETR DUB ISBN 978-80-908472-7-9 309308

309308
   
213,81 KG  (POTENCIÁLNÍ PŘÍČINY A TIPY)

   
213,81 KG  (POTENCIÁLNÍ PŘÍČINY A TIPY)



Cítíte se bezdůvodně tlustě?
2023

acrystal, beton, akryl
Ø 100 cm

Feeling Fat for No Reason?
2023

acrystal, concrete, acrylics
Ø 100 cm

Cítíte se bezdůvodně chlapecky?
2023

acrystal, beton, akryl
Ø 100 cm

Feeling Boyish for No Reason?
2023

acrystal, concrete, acrylics
Ø 100 cm

Cítíte se bezdůvodně jako toy?
2023

acrystal, beton, akryl
Ø 100 cm

Feeling like a Toy for No Reason?
2023

acrystal, concrete, acrylics
Ø 100 cm

Cítíte se bezdůvodně šíleně?
2023

acrystal, beton, akryl
Ø 100 cm

Feeling Mad for No Reason?
2023

acrystal, concrete, acrylics
Ø 100 cm

Cítíte se bezdůvodně prázdně?
2023

acrystal, beton, akryl
Ø 100 cm

Feeling Empty for No Reason?
2023

acrystal, concrete, acrylics
Ø 100 cm

Cítíte se bezdůvodně staře?
2023

acrystal, beton, akryl
Ø 100 cm

Feeling Old for No Reason?
2023

acrystal, concrete, acrylics
Ø 100 cm

Cítíte se bezdůvodně mužně?
2023

acrystal, beton, akryl
Ø 100 cm

Feeling Manly for No Reason?
2023

acrystal, concrete, acrylics
Ø 100 cm

Cítíte se bezdůvodně LOL?
2023

acrystal, beton, akryl
Ø 100 cm

Feeling LOL for No Reason?
2023

acrystal, concrete, acrylics
Ø 100 cm

PETR DUB ISBN 978-80-908472-7-9 311310

311310
   
213,81 KG  (POTENCIÁLNÍ PŘÍČINY A TIPY)

   
213,81 KG  (POTENCIÁLNÍ PŘÍČINY A TIPY)



VLOŽIT OBRÁZEK

Cením nenávist (pomáhá cítit se naživu)
2023

acrystal, beton, akryl
Ø 90 cm, diptych ze série 6 × 7 ks

Zábavný von Däniken fakt:  
Jeho knihy byly přeloženy do 32 jazyků, 2023

acrystal, beton, akryl
Ø 90 cm, diptych ze série 6 × 7 ks

I Credit Hate (Makes me Feel Alive)
2023

acrystal, concrete, acrylics
Ø 90 cm, diptych from a series of 6 × 7 pcs

Fun von Däniken Fact:  
His Books have been Translated into 32 Languages, 2023

acrystal, concrete, acrylics
Ø 90 cm, diptych from a series of 6 × 7 pcs

Úsměv nedělá lepšího člověka, jakkoli tomu lidé věří
2023

acrystal, beton, akryl
Ø 90 cm, diptych ze série 6 × 7 ks

Smrt jako výsledek každého přesvědčení
2023

acrystal, beton, akryl
Ø 90 cm, diptych ze série 6 × 7 ks

Smile Does Not Make me a Better Person,  
However People Believe So, 2023

acrystal, concrete, acrylics
Ø 90 cm, diptych from a series of 6 × 7 pcs

Death as an Outcome of All Beliefs
2023

acrystal, concrete, acrylics
Ø 90 cm, diptych from a series of 6 × 7 pcs

Příliš hlasitý starý? Méně stresu.
2023

acrystal, beton, akryl
Ø 90 cm, diptych ze série 6 × 7 ks

Skrolujte svou lebkou každý den alespoň 5 minut
2023

acrystal, beton, akryl
Ø 90 cm, diptych ze série 6 × 7 ks

Too Loud Old? Less Stress.
2023

acrystal, concrete, acrylics
Ø 90 cm, diptych from a series of 6 × 7 pcs

Scroll your Skull Every Day for 5 Minutes at Least
2023

acrystal, concrete, acrylics
Ø 90 cm, diptych from a series of 6 × 7 pcs

PETR DUB ISBN 978-80-908472-7-9 313312

313312
   
VLOŽIT OBRÁZEK

   
VLOŽIT OBRÁZEK



Cením MILFS
2023

acrystal, beton, akryl
Ø 90 cm, diptych ze série 6 × 7 ks

Zábavný von Däniken fakt:  
Erich stále věří, že Bůh byl astronaut, 2023

acrystal, beton, akryl
Ø 90 cm, diptych ze série 6 × 7 ks

I Credit MILFs
2023

acrystal, concrete, acrylics
Ø 90 cm, diptych from a series of 6 × 7 pcs

Fun von Däniken fact:  
Erich Still Believes that God was an Astronaut, 2023

acrystal, concrete, acrylics
Ø 90 cm, diptych from a series of 6 × 7 pcs

Zubaři věří v zářivé úsměvy
2023

acrystal, beton, akryl
Ø 90 cm, diptych ze série 6 × 7 ks

Smrt jako výsledek každého přesvědčení
2023

acrystal, beton, akryl
Ø 90 cm, diptych ze série 6 × 7 ks

Dentists Believe in Bright Smiles
2023

acrystal, concrete, acrylics
Ø 90 cm, diptych from a series of 6 × 7 pcs

Death as an Outcome of All Beliefs
2023

acrystal, concrete, acrylics
Ø 90 cm, diptych from a series of 6 × 7 pcs

Jste příliš starý, když nejste hlasitý
2023

acrystal, beton, akryl
Ø 90 cm, diptych ze série 6 × 7 ks

Tvar a velikost lebky se u každé etnické skupiny liší
2023

acrystal, beton, akryl
 Ø 90 cm, diptych ze série 6 × 7 ks

You Are Too Old When Not Loud
2023

acrystal, concrete, acrylics
Ø 90 cm, diptych from a series of 6 × 7 pcs

The Shape and Size of the Skull Differ  
in Every Ethnic Group, 2023

acrystal, concrete, acrylics
Ø 90 cm, diptych from a series of 6 × 7 pcs

Mladí vás vždy mají za staré
2023

acrystal, beton, akryl
Ø 90 cm, diptych ze série 6 × 7 ks

Největší cizí předmět úspěšně odstraněn z lebky
2023

acrystal, beton, akryl
Ø 90 cm, diptych ze série 6 × 7 ks

The Young Always Assume You Are Too Old
2023

acrystal, concrete, acrylics
Ø 90 cm, diptych from a series of 6 × 7 pcs

The Largest Foreign Object Removed Successfully  
from the Skull 2023

acrystal, concrete, acrylics
Ø 90 cm, diptych from a series of 6 × 7 pcs

Cením klíče
2023

acrystal, beton, akryl
Ø 90 cm, diptych ze série 6 × 7 ks

Zábavný von Däniken fakt:  
Bůh stále věří, že Erich by byl lepší astronaut, 2023

acrystal, beton, akryl
Ø 90 cm, diptych ze série 6 × 7 ks

I Credit Keys
2023

acrystal, concrete, acrylics
Ø 90 cm, diptych from a series of 6 × 7 pcs

Fun von Däniken Fact: God Still Believes
that Erich would be a Better Astronaut , 2023

acrystal, concrete, acrylics
Ø 90 cm, diptych from a series of 6 × 7 pcs

Zbytečný? Nejsi zubař? Usměj se!
2023

acrystal, beton, akryl
Ø 90 cm, diptych ze série 6 × 7 ks

Smrt jako výsledek každého přesvědčení
2023

acrystal, beton, akryl
Ø 90 cm, diptych ze série 6 × 7 ks

Wasted? Not a Dentist? Smile!
2023

acrystal, concrete, acrylics
Ø 90 cm, diptych from a series of 6 × 7 pcs

Death as an Outcome of All Beliefs
2023

acrystal, concrete, acrylics
Ø 90 cm, diptych from a series of 6 × 7 pcs

PETR DUB ISBN 978-80-908472-7-9 315314

315314
   
VLOŽIT OBRÁZEK

   
VLOŽIT OBRÁZEK



Cením Von Dänikena
2023

acrystal, beton, akryl
Ø 90 cm, diptych ze série 6 × 7 ks

Zábavný von Däniken fakt: 
Von Däniken netuší, kdo je Petr Dub 2023

acrystal, beton, akryl
Ø 90 cm, diptych ze série 6 × 7 ks

I Credit von Däniken 
2023

acrystal, concrete, acrylics
Ø 90 cm, diptych from a series of 6 × 7 pcs

Fun von Däniken Fact:
von Däniken Does Not Have a Clue who Petr Dub Is, 2023

acrystal, concrete, acrylics
Ø 90 cm, diptych from a series of 6 × 7 pcs

Když se usmíváte, uvolňují se endorfiny
2023

acrystal, beton, akryl
Ø 90 cm, diptych ze série 6 × 7 ks

Smrt jako výsledek každého přesvědčení
2023

acrystal, beton, akryl
Ø 90 cm, diptych ze série 6 × 7 ks

Endorphins are Released When You Smile 
2023

acrystal, concrete, acrylics
Ø 90 cm, diptych from a series of 6 × 7 pcs

Death as an Outcome of All Beliefs
2023

acrystal, concrete, acrylics
Ø 90 cm, diptych from a series of 6 × 7 pcs

Nejstarší známý dochovaný nahraný zvuk
“Au Clair de la Lune”, 2023

acrystal, beton, akryl
Ø 90 cm, diptych ze série 6 × 7 ks

Nejmenší kosti jsou v uchu (tedy v lebce)
2023

acrystal, beton, akryl
Ø 90 cm, diptych ze série 6 × 7 ks

The Earliest Known Surviving Recorded Sound “ 
Au Clair de la Lune”, 2023

acrystal, concrete, acrylics
Ø 90 cm, diptych from a series of 6 × 7 pcs

The Smallest Bones are in the Ear (Ergo in the Skull) 
2023

acrystal, concrete, acrylics
Ø 90 cm, diptych from a series of 6 × 7 pcs

Orfield Laboratories – nejtišší místo na zemi
2023

acrystal, beton, akryl
Ø 90 cm, diptych ze série 6 × 7 ks

8 109 obrázků lebek mimozemšťanů, Shutterstock
2023

acrystal, beton, akryl
Ø 90 cm, diptych ze série 6 × 7 ks

Orfield Laboratories - the Quietest Place on Earth 
2023

acrystal, concrete, acrylics
Ø 90 cm, diptych from a series of 6 × 7 pcs

8109 Alien Skull Images, Shutterstock
2023

acrystal, concrete, acrylics
Ø 90 cm, diptych from a series of 6 × 7 pcs

Cením šplhání humrů
2023

acrystal, beton, akryl
Ø 90 cm, diptych ze série 6 × 7 ks

I Credit Lobster Climbs
2023

acrystal, concrete, acrylics
Ø 90 cm, diptych from a series of 6 × 7 pcs

Zábavný von Däniken fakt:  
Erich napsal svou druhou knihu ve vězení, 2023

acrystal, beton, akryl
Ø 90 cm, diptych ze série 6 × 7 ks

Fun von Däniken Fact:
Erich Wrote his Second Book While in Prison, 2023,

crystal, concrete, acrylics
Ø 90 cm, diptych from a series of 6 × 7 pcs

Smrt jako výsledek každého přesvědčení
2023

acrystal, beton, akryl  
Ø 90 cm, diptych ze série 6 × 7 ks

I slepá miminka a zubaři se usmívají
2023

acrystal, beton, akryl
 Ø 90 cm, diptych ze série 6 × 7 ks

Even Blind Babies and Dentists Smile
2023

acrystal, concrete, acrylics
Ø 90 cm, diptych from a series of 6 × 7 pcs

Death as an Outcome of All Beliefs
2023

acrystal, concrete, acrylic
 Ø 90 cm, diptych from a series of 6 × 7 pcs

PETR DUB ISBN 978-80-908472-7-9 317316

317316
   
VLOŽIT OBRÁZEK
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Já jako kredit
2023

acrystal, beton, akryl
Ø 90 cm, diptych ze série 6 × 7 ks

Zábavný von Däniken fakt:  
Pyramidy postavili placení dělníci, ne otroci, 2023

acrystal, beton, akryl
Ø 90 cm, diptych ze série 6 × 7 ks

I as a Credit
2023

acrystal, concrete, acrylics
Ø 90 cm, diptych from a series of 6 × 7 pcs 

Fun von Däniken Fact:
The Pyramids were Built by Paid Workers, not Slaves, 2023

acrystal, concrete, acrylics
Ø 90 cm, diptych from a series of 6 × 7 pcs 

S přibývajícím věkem se náš sluch stává citlivějším
2023

acrystal, beton, akryl
Ø 90 cm, diptych ze série 6 × 7 ks

Mít dvě lebky, znamená pouze dvojité starosti
2023

acrystal, beton, akryl
Ø 90 cm, diptych ze série 6 × 7 ks

Our Hearing Becomes More Sensitive as we Age
2023

acrystal, concrete, acrylics
Ø 90 cm, diptych from a series of 6 × 7 pcs

Having Two Skulls Makes you Only Double-Trouble 
2023

acrystal, concrete, acrylics
Ø 90 cm, diptych from a series of 6 × 7 pcs

Great Big Story bylo naměřeno 310 decibelů
2023

acrystal, beton, akryl
Ø 90 cm, diptych ze série 6 × 7 ks

Dospělá lebka se (normálně) skládá z 28 kostí
2023

acrystal, beton, akryl
Ø 90 cm, diptych ze série 6 × 7 ks

Great Big Story was Measured 310 Decibels
2023

acrystal, concrete, acrylics
Ø 90 cm, diptych from a series of 6 × 7 pcs 

An Adult Skull (Normally) Consists of 28 Bones
2023

acrystal, concrete, acrylics
Ø 90 cm, diptych from a series of 6 × 7 pcs 

Opice a lidoopi odhalují zuby, aby predátorům ukázali, že 
jsou neškodní, 2023

acrystal, beton, akryl
Ø 90 cm, diptych ze série 6 × 7 ks

Smrt jako výsledek každého přesvědčení
2023

acrystal, beton, akryl
Ø 90 cm, diptych ze série 6 × 7 ks

Monkeys and Apes Clenched their Teeth to Show 
Predators they were Harmless, 2023

acrystal, concrete, acrylics
Ø 90 cm, diptych from a series of 6 × 7 pcs

Death as an Outcome of All Beliefs
2023

acrystal, concrete, acrylics
Ø 90 cm, diptych from a series of 6 × 7 pcs 

Oxid dusný používaný zubními lékaři má mnoho výhod
2023

acrystal, beton, akryl
Ø 90 cm, diptych ze série 6 × 7 ks

Smrt jako výsledek každého přesvědčení
2023

acrystal, beton, akryl
Ø 90 cm, diptych ze série 6 × 7 ks

Nitrous Oxide Used by Dentists has Many Benefits
2023

acrystal, concrete, acrylics
Ø 90 cm, diptych from a series of 6 × 7 pcs 

Death as an Outcome of All Beliefs
2023

acrystal, concrete, acrylics
Ø 90 cm, diptych from a series of 6 × 7 pcs 

Cením sebe
2023

acrystal, beton, akryl
Ø 90 cm, diptych ze série 6 × 7 ks

Ve věku 456 let zemřel král chemtrails Von Däniken
2023

acrystal, beton, akryl
Ø 90 cm, diptych ze série 6 × 7 ks

I Credit Myself
2023

acrystal, concrete, acrylics
Ø 90 cm, diptych from a series of 6 × 7 pcs

Fun von Däniken Fact: The Chemtrails King von Däniken 
Dies at the Age of 456, 2023

acrystal, concrete, acrylics
Ø 90 cm, diptych from a series of 6 × 7 pcs

PETR DUB ISBN 978-80-908472-7-9 319318

319318
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TALHOFFER REMASTERED

Love
2022

kombinovaná technika
Ø 135 cm

Love 
2022

mixed media
Ø 135 cm

PETR DUB ISBN 978-80-908472-7-9 321320

321320
   
TALHOFER REMASTERED

   
TALHOFER REMASTERED



Cat 
2022

kombinovaná technika
Ø 130 cm

Latte
2022

kombinovaná technika
Ø 135 cm

Cat 
2022

mixed media
Ø 130 cm

Latte 
2022

mixed media
Ø 135 cm

Avocado
2022

kombinovaná technika
Ø 135 cm

Yeezy
2022

kombinovaná technika
Ø 135 cm

Avocado 
2022

mixed media
Ø 135 cm

Yeezy 
2022

mixed media
Ø 135 cm

PETR DUB ISBN 978-80-908472-7-9 323322

323322
   
TALHOFER REMASTERED

   
TALHOFER REMASTERED



Boomer
2023

digitální tisk, papír
variabilní velikost

Wojak
2023

digitální tisk, papír
variabilní velikost

Boomer 
2023

digital print, paper
variable size

Wojak 
2023

digital print, paper
variable size

Avocado
2023

digitální tisk, papír
variabilní velikost

Speech
2023

digitální tisk, papír
variabilní velikost

Avocado
2023

digital print, paper
variable size

Speech 
2023

digital print, paper
variable size

Latte
2023

digitální tisk, papír
variabilní velikost

Love
2023

digitální tisk, papír
variabilní velikost

Latte 
2023

digital print, paper
variable size

Love 
2023

digital print, paper
variable size

Lust
2023

digitální tisk, papír
variabilní velikost

Cat 
2023

digitální tisk, papír
variabilní velikost

Lust 
2023

digital print, paper
variable size

Cat 
2023

digital print, paper
variable size

Identity
2023

digitální tisk, papír
variabilní velikost

Fact
2023

digitální tisk, papír
variabilní velikost

Right
2023

digitální tisk, papír
variabilní velikost

Meow 
2023

digitální tisk, papír
variabilní velikost 

Identity 
2023

digital print, paper
variable size

Fact 
2023

digital print, paper
variable size

Right 
2023

digital print, paper
variable size

Meow 
2023

digital print, paper
variable size

PETR DUB ISBN 978-80-908472-7-9 325324

325324
   
TALHOFER REMASTERED
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Iron
2023

digitální tisk, papír
variabilní velikost

Yo
2023

digitální tisk, papír
variabilní velikost

Iron 
2023

digital print, paper
variable size

Yo
2023

digital print, paper
variable size

Sandwich 
2023

digitální tisk, papír
variabilní velikost

Care
2023

digitální tisk, papír
variabilní velikost

Sandwich 
2023

digital print, paper
variable size

Care 
2023

digital print, paper
variable size

Yeezy
2023

digitální tisk, papír
variabilní velikost

Yeezy 
2023

digital print, paper
variable size

PETR DUB ISBN 978-80-908472-7-9 327326

327326
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HISTORIE OPAKUJE SAMA SEBE

Cyklus Historie opakuje sama sebe 
2019–2023

History Repeats Itself series
2019–2023

PETR DUB ISBN 978-80-908472-7-9 329328

329328
   
HISTORIE OPAKUJE SAMA SEBE

   
HISTORIE OPAKUJE SAMA SEBE



Tajná Válka
2020

kombinovaná technika
112 × 34 × 34 cm

Secret War 
2020

mixed media 
112 × 34 × 34 cm

The Passion of St. Pudil 
2020

mixed media 
72 × 82 × 82 cm

The Unbearable Lightness of History 
2020

mixed media 
208 × 35 × 35 cm

Umučení sv. Pudila
2020

kombinovaná technika
72 × 82 × 82 cm

Nesnesitelná lehkost historie
2020

kombinovaná technika
208 × 35 × 35 cm

Pomocná ruka v komnatě ozvěn
2020

kombinovaná technika
151 × 30 × 21 cm

A Helping Hand in the Echo Chamber 
2020

mixed media 
151 × 30 × 21 cm

The Golden Calf (History Repeats Itself – First as Tragedy, 
Then as Farce), 2020

mixed media 
80 × 31 × 31 cm

Zlaté tele (Historie se opakuje – nejdříve jako tragédie, 
podruhé jako fraška), 2020

kombinovaná technika
80 × 31 × 31 cm

PETR DUB ISBN 978-80-908472-7-9 331330

331330
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MOJE ŽEN*I

Teoretička, kritička, historička, kustodka 
nebo kurátorka?, 2023

kombinovaná technika
168 × 100 × 33 cm

Theoretician, Critic, Historian, Custodian, or Curator?
2023

mixed media
168 × 100 × 33 cm

PETR DUB ISBN 978-80-908472-7-9 333332

333332
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Teoretička, kritička, historička, kustodka 
nebo kurátorka?, diptych, 2020

kombinovaná technika
83cm × 22,5 × 19,5 cm
soukromá sbírka

Teoretička, kritička, historička, kustodka 
nebo kurátorka?, diptych, 2020

kombinovaná technika
155 × 100 × 33 cm
soukromá sbírka

Teoretička, kritička, historička, kustodka 
nebo kurátorka?, 2023

kombinovaná technika
140 × 100 × 33 cm

Teoretička, kritička, historička, kustodka 
nebo kurátorka?, 2023

kombinovaná technika
141 × 100 × 33 cm

Theoretician, Critic, Historian, Custodian,  
or Curator?, diptych, 2020

mixed media
155 × 100 × 33 cm, 
private collection

Theoretician, Critic, Historian, Custodian, or Curator?
diptych, 2020

mixed media
83 × 22.5 × 19.5 cm
private collection

Theoretician, Critic, Historian, Custodian, or Curator?
2023

mixed media
140 × 100 × 33 cm

Theoretician, Critic, Historian, Custodian, or Curator?
2023

mixed media
141 × 100 × 33 cm

PETR DUB ISBN 978-80-908472-7-9 335334

335334
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PRAVOÚHLÉ ODPOVĚDI NA BEZTVARÝ VESMÍR                          Kam se 
vesmír rozpíná? Vesmír byl naplánován a vytvořen tak, aby vzniklo vhodné 
prostředí pro člověka. Teorie všeho je důsledkem současného uměleckého 
výzkumu. Odhaluje antropický princip jako past humanity, zatímco v ex-
trémních podmínkách singularity se mění i časové a prostorové struktury 
natolik, že naše používané pojmy zde ztrácejí význam. Antropický princip 
poprvé formuloval teoretický fyzik, muž Brandon Carter, ve svém příspěv-
ku na krakovském sympoziu k 500. výročí narození Mikuláše Koperníka. 
Antropický princip (AP) je filosofický pokus o vysvětlení skutečnosti, 
že hodnoty základních fyzikálních konstant se nacházejí v takových 
rozmezích, které umožňují vznik inteligentního života. Kritici namítají, že 
neumožňuje falzifikaci a jde o tautologii (stejně jako jemně naladěný vesmír). 
Namítají, že jde o výběrové zkreslení stejně jako jiný antropocentrismus. 
Umělci*kyně namítají, že podobnou tautologii lze překonat opakováním 
adekvátně emociálně procítěných pocitů.

Co bylo před singularitou? Otázky dělíme na: A) absolutně 
(tautologicky) nesmyslné; B) relativně nesmyslné — empricky či teoreticky. 
Nová teorie může dát smysl starým otázkám. Staré otázky mohou překonat 
nová očekávání. Zejména hledáním odpovědí na otázky identity v naší 
společnosti systematicky marginalizovaných identit. Identita jinakosti v pa-
triarchálních politikách, kosmické nebinární tělo vyloučené ze společnosti 
a z rodinného prostředí. Epistemologie neviditelných paralyzovaných těles-
ností a jejich nouzová východiska jako odpor vůči apatické suprematistické 
společnosti. To jsou hlavní kosmologické konstanty současnosti. Inkluze 
dominantních institucí a jejich nemožná dekolonizace „o nás, ale bez nás“ 
v etnologických muzeích, v kulturní a sociální antropologii vede k posilování 
pozitivního mýtu antropocénu. Budoucnost je třeba rekonstruovat skrze 
praktiky a implementaci kritických společenských diskurzů.

RECTANGULAR ANSWERS TO THE FORMLESS UNIVERSE                          
Where is the universe expanding to? The universe was planned and created 
to provide a suitable environment for humans. The Theory of Everything is 
the result of contemporary artistic research. It reveals the anthropic princi-
ple as a trap for humanity, while in the extreme conditions of the singularity, 
temporal and spatial structures change so much that the terms we use here 
lose their meaning. The anthropic principle was first formulated by the the-
oretical physicist, a man called Brandon Carter, in his paper at the Cracow 
Symposium on the 500th anniversary of the birth of Nicolaus Copernicus. 
The Anthropic Principle (AP) is a philosophical attempt to explain the fact 
that the values of the fundamental physical constants are in such ranges 
as to allow for the emergence of intelligent life. Critics argue that it does not 
allow for falsification and is a tautology (like a finely tuned universe). They 
argue that it is a selection bias like other anthropocentrism. Artists argue 
that a similar tautology can be overcome by repetition of adequately felt 
emotions.

What was before the singularity? We divide the questions into: (A) 
absolutely (tautologically) meaningless; (B) relatively meaningless - empir-
ically or theoretically. A new theory can make sense of old questions. Old 
questions can overcome new expectations. Especially by seeking answers 
to questions of identity in our society of systematically marginalised identi-
ties. The identity of otherness in patriarchal politics, the cosmic non-binary 
body excluded from society and the family environment. Epistemologies of 
invisible paralysed corporealities and their emergency exits as resistance 
to an apathetic supremacist society. These are the main cosmological 
constants of the present. The inclusion of dominant institutions and their im-
possible decolonisation „about us but without us“ in ethnological museums, 
cultural and social anthropology leads to the reinforcement of the positive 
myth of the Anthropocene. The future must be reconstructed through the 
practices of and the implementation of critical social discourses.

PRAVOÚHLÉ ODPOVĚDI 
NA BEZTVARÝ VESMÍR

Like Jupiter WGF about: Raději Milky Way než kapitalismus
2022

beton, akryl, syntetické laky
42 × 42 cm

Like Jupiter WGF About: Milky Way Rather Than Capitalism 
2022

concrete, acrylics, syntetics
42 × 42 cm

PETR DUB ISBN 978-80-908472-7-9 337336
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Like Jupiter WGF about: Chtít Velký vůz s malým nákladem 
2022

beton, akryl, syntetické laky
42 × 42 cm

Like Jupiter WGF about: Dooms Clock planety vnímám jako 
Lidl přesýpací hodiny, 2022

beton, akryl, syntetické laky
42 × 42 cm

Like Jupiter WGF about: Want a Big Dipper with a Small 
Load, 2022

concrete, acrylics, syntetics
42 × 42 cm

Like Jupiter WGF about: I perceive the Dooms Clock  
as a Lidl Hourglass, 2022

concrete, acrylics, syntetics
42 × 42 cm

Like Jupiter WGF about: Zoomerský střed vesmíru
2022

beton, akryl, syntetické laky
42 × 42 cm

Like Jupiter WGF about: The Zoomer’s Centre of Space
2022

concrete, acrylics, syntetics
42 × 42 cm

Like Jupiter WGF about: Přemýšlet o své instagramové roli 
v rámci vesmíru, 2022

beton, akryl, syntetické laky
42 × 42 cm
soukromá sbírka

Like Jupiter WGF about: Nemít rád NASA
2022

beton, akryl, syntetické laky
42 × 42 cm

Like Jupiter WGF about: To Think about ones Instagram 
Role within the Universe, 2022

concrete, acrylics, syntetics
42 × 42 cm
private collection

Like Jupiter WGF about: Not Liking NASA 
2022

concrete, acrylics, syntetics
42 × 42 cm

Like Jupiter WGF about: Černá díra vědomí  
+ 5 min s Elonem Muskem, 2022

beton, akryl, syntetické laky
42 × 42 cm

Like Jupiter WGF about:  
Časoprostorový význam chemtrails, 2022

beton, akryl, syntetické laky
42 × 42 cm

Like Jupiter WGF about: Black Hole of Consciousness  
+ 5 min with Elon Musk, 2022

concrete, acrylics, syntetics
42 × 42 cm

Like Jupiter WGF about:
Spatio-temporal Significance of Chemtrails, 2022

concrete, acrylics, syntetics
42 × 42 cm

Like Jupiter WGF about: We don’t give fuck!
2022

beton, akryl, syntetické laky
42 × 42 cm

Like Jupiter WGF about: Hedonistická úzkost
2022

beton, akryl, syntetické laky
42 × 42 cm
soukromá sbírka

Like Jupiter WGF about: We don’t Give a Fuck! 
2022

concrete, acrylics, syntetics
42 × 42 cm

Like Jupiter WGF about: Hedonist Anxiety
2022

concrete, acrylics, syntetics
42 × 42 cm
private collection

Like Jupiter WGF about: Anything
2022

beton, akryl, syntetické laky
42 × 42 cm

Like Jupiter WGF about: Fake Friends
2022

beton, akryl, syntetické laky
42 × 42 cm

Like Jupiter WGF about: Anything
2022

concrete, acrylics, syntetics
42 × 42 cm

Like Jupiter WGF about: Fake Friends
2022

concrete, acrylics, syntetics
42 × 42 cm

Like Jupiter WGF about: Poslední Y-3
2022

beton, akryl, syntetické laky
42 × 42 cm

Like Jupiter WGF about: The Latest Y-3
2022

concrete, acrylics, syntetics
42 × 42 cm

PETR DUB ISBN 978-80-908472-7-9 339338
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Like Jupiter WGF about: Inkluzivní jazyk Saturnu
2022

beton, akryl, syntetické laky
42 × 42 cm

Like Jupiter WGF about: Saturn’s Inclusive Language 
2022

concrete, acrylics, syntetics
42 × 42 cm

Like Jupiter WGF about: Zajímám se o vesmír přibližně tolik, 
jako se vesmír zajímá o Merkur, 2022

beton, akryl, syntetické laky
42 × 42 cm

Like Jupiter WGF about: I Care About the Universe About 
as Much as the Universe Cares about Mercury, 2022

concrete, acrylics, syntetics
42 × 42 cm

Like Jupiter WGF about: SWIFT
2022

beton, akryl, syntetické laky
42 × 42 cm

Like Jupiter WGF about: Enviromentální úzkost Klyngonů
2022

beton, akryl, syntetické laky
42 × 42 cm

Like Jupiter WGF about: SWIFT
2022

concrete, acrylics, syntetics
42 × 42 cm

Like Jupiter WGF about: Environmental Anxiety  
of Klyngons, 2022

concrete, acrylics, syntetics
42 × 42 cm

Like Jupiter WGF about: Dějiny planet by Jeff Bezos
2022

beton, akryl, syntetické laky
42 × 42 cm
soukromá sbírka

Like Jupiter WGF about: Tvůj účet na OnlyFans
2022

akryl, dřevo, akrystal, syntetické laky, plátno
42 × 42 cm
soukromá sbírka

Like Jupiter WGF about: History of Planets by Jeff Bezos 
2022

concrete, acrylics, syntetics
42 × 42 cm
privatel collection

Like Jupiter WGF about: Your OnlyFans Account
2022

acrylics, acrystal, wood, syntetics, canvas
42 × 42 cm
private collection

PETR DUB ISBN 978-80-908472-7-9 341340

341340
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MATRICE

Fundament
2022

beton, syntetické laky
Ø 135 cm

Formalita
2022

beton, syntetické laky
Ø 130 cm

Foundation
2022

concrete, synthetics 
Ø 135 cm

Formality
2022

concrete, synthetics 
Ø 130 cm

PETR DUB ISBN 978-80-908472-7-9 343342

343342
   
MATRICE

   
MATRICE



Fabulace
2022

beton
Ø 90 cm
soukromá sbírka

Finalizace
2022

beton
Ø 90 cm
soukromá sbírka

Formulace
2022

beton
Ø 130 cm

 

Fake
2022

beton
Ø 130 cm

 

Fabulation 
2022

concrete
Ø 90 cm 
private collection

Finalisation 
2022

concrete
Ø 90 cm 
private collection

Formulation 
2022

concrete
Ø 130 cm 

Fake 
2022

concrete
Ø 130 cm 

PETR DUB ISBN 978-80-908472-7-9 345344

345344
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N. Coelho
2021

acrystal, syntetické laky
Ø 60 cm

N. Coelho
2021

acrystal, syntetics
Ø 60 cm

PALINDROM: PAIN & GAIN                          Ideální váha. Ideální tlak. Ideální 
plyn. Ideální partner pro rybu. Ideální vlhkost v bytě. Ideální synonymum. 
Ideální váha tabulka. Ideální tep. Ideální teplota v lednici – jsou nejčastější 
termíny nabízené v internetovém prohlížeči GOOGLE ke dni 4. 6. 2021 
při zadání slova „ideál.“ Přibližný počet výsledků: 1 870 000 000 (0,59 s). 
Věra Mikucová před. Věra Mikucová přítelkyně. Věra Mikucová dítě. Věra 
Mikucová DVTV. Věra Mikucová partnerka. Věra Mikucová partner. Věra 
Mikucová WIKI. Věra Mikucová věk. Věra Mikucová rozhovor – jsou nejčas-
tější termíny nabízené v internetovém prohlížeči GOOGLE ke dni 4. 6. 2021 
při zadání jména „Věra Mikulcová“. Přibližný počet výsledků: 20 300 (0,28 
s). Věra měří 173 centimetrů, běžně váží 90 kilo, během soutěží pak 80 kilo.

PALINDROME: PAIN & GAIN                          Ideal weight. Ideal pressure. Ideal 
gas. The ideal partner for fish. Ideal humidity in the apartment. An ideal syno-
nym. Ideal weight table. Ideal heartbeat. Ideal refrigerator temperature – are 
the most common terms offered in the GOOGLE web browser as of June 
4, 2021 when entering the word “ideal.” Approximate number of results: 
1,870,000,000 (0.59 s). Věra Mikucová before. Věra Mikucová girlfriend. 
Věra Mikucová child. Věra Mikucova DVTV. Věra Mikucová partner. Věra 
Mikucová partner. Vera Mikucova WIKI. Věra Mikucová age. Věra Mikucová 
interview – are the most common terms offered in the GOOGLE internet 
browser as of June 4, 2021 when entering the name “Věra Mikulcová”. 
Approximate number of results: 20,300 (0.28 s). Věra measures 173 centim-
eters, normally weighs 90 kilos, and during competitions 80 kilos.

PALINDROM: PAIN & GAIN

PETR DUB ISBN 978-80-908472-7-9 347346
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S. Grant
2021

acrystal, syntetické laky
Ø 60 cm

B. Watts
2021

acrystal, syntetické laky
Ø 60 cm

S. Grant
2021

acrystal, syntetics
Ø 60 cm

B. Watts
2021

acrystal, syntetics
Ø 60 cm

C. Carr-Archer
2021

acrystal, syntetické laky
Ø 60 cm

A. Shaw
2021

acrystal, syntetické laky
Ø 60 cm

C. Carr-Archer
2021

acrystal, syntetics
Ø 60 cm

A. Shaw
2021

acrystal, syntetics
Ø 60 cm

C. Mons
2021

acrystal, syntetické laky
Ø 60 cm

C. Mons
2021

acrystal, syntetické laky
Ø 60 cm

Y. Bova
2021

acrystal, syntetické laky
Ø 60 cm

A. Shipp
2021

acrystal, syntetické laky
Ø 60 cm

Y. Bova
2021

acrystal, syntetické laky
Ø 60 cm

A. Shipp
2021

acrystal, syntetics
Ø 60 cm

I. Kyle
2021

acrystal, syntetické laky
Ø 60 cm

M. Jones
2021

acrystal, syntetické laky
Ø 60 cm
soukromá sbírka

I. Kyle
2021

acrystal, syntetics
Ø 60 cm

M. Jones
2021

acrystal, syntetics
Ø 60 cm
private collection

PETR DUB ISBN 978-80-908472-7-9 349348

349348
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REPETITIVNÍ MALBY: 
S A T O R A R E P O T E N E T O P E R A R O T A S

Sázeč
2021

beton, syntetické laky
Ø 135 cm
soukromá sbírka

Planter
2021

concrete, syntetics
Ø 135 cm
private collection

REPETITIVNÍ MALBY                          S A T O R A R E P O T E N E T O P E R 
A R O T A S – je momentálně nejspektakulárnějším palindromem našeho 
globálního světa. Palindromický čtverec slova lze číst v libovolném směru 
(vpravo, vlevo, nahoře, dole), ale toto není nezbytná vlastnost čtverců slov. 
Novinka Christophera Nolana vstoupila do kin a okamžitě se v očích řady 
diváků zapsala jako nejzásadnější film letošního roku. Pravda, konkurence 
nebyla velká, je třeba ale uznat, že Nolan – minimálně čistě z technického 
hlediska – vždy nabízí fascinující podívanou. Slovní čtverec je slovní hříčka, 
kdy je několik slov stejné délky vepsáno do čtverce, v němž v řádcích 
i sloupcích vznikne totéž slovo. Agent bez minulosti i budoucnosti, chycený 
tady a teď, suše jdoucí za svým cílem. A navíc v příběhu o bohatém šílenci, 
který chce (už zase) zničit celý svět. Kvadratura kruhu. Nepopulární názor: 
Proč je Tenet nejslabším filmem Christophera Nolana. Sator – sázeč, roz-
sévač. Arepo – není to latinské slovo, ale zpravidla překládáno jako jméno, 
Arepo. Tenet – dogma, držení. Opera – práce, dřina, péče. Rotas – kola, toč. 
A tento význam se jemně prolíná také dějem filmu. Celkové hodnocení 90 
%. Imagince jako rám unikavého obsahu.

PALINDROME                          S A T O R A R E P O T E N E T O P E R A R O T A S – 
is currently the most spectacular palindrome of our global world. A palindro-
mic square of a word can be read in any direction (right, left, top, bottom), but 
this is not a necessary feature of word squares. Christopher Nolan’s novelty 
entered cinemas and immediately became the most important film of the 
year in the eyes of many viewers. True, the competition was not great, but 
it must be acknowledged that Nolan – at least from a purely technical point 
of view – always offers a fascinating spectacle. A word square is a pun 
where several words of the same length are inscribed in a square in which 
the same word is formed in rows and columns. An agent without a past or 
a future, caught here and now, dryly pursuing his goal. Plus, in a story about 
a rich lunatic who wants to destroy the whole world again. Quarter circle. 
Unpopular view: Why Tenet is Christopher Nolan’s weakest film. Sator – 
planter, sower. Arepo – is not a Latin word, but usually translated as a name, 
Arepo. Tenet – dogma, possession. Opera – work, hard work, care. Rotas – 
wheels, turn. And this meaning is slightly intertwined with the plot of the film. 
Overall rating 90%. Imagination as a frame of escapist content.

PETR DUB ISBN 978-80-908472-7-9 351350
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Arepo
2021

beton, syntetické laky
Ø 135 cm
soukromá sbírka

Práce
2021

beton, syntetické laky
Ø 135 cm
soukromá sbírka

Arepo
2021

concrete, syntetics
Ø 135 cm
private collection

Work
2021

concrete, syntetics
Ø 135 cm
private collection

Dogma
2021

beton, acrystal, syntetické laky
Ø 135 cm
soukromá sbírka

Kola
2021

beton, syntetické laky
Ø 135 cm
soukromá sbírka

Dogma
2021

concrete, acrystal, syntetics
Ø 135 cm
private collection

Wheels
2021

concrete, syntetics
Ø 135 cm
private collection

PETR DUB ISBN 978-80-908472-7-9 353352
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REPETITIVNÍ MALBY: VŠE JE KOPIÍ KOPIE KOPIE                          V teorii umění není nic reálného. Vše je vzdálené. Vše je kopií kopie kopie. V teorii umění 
není nic reálného. Vše je vzdálené. Vše je kopií kopie kopie. V teorii umění není nic reálného. Vše je vzdálené. Vše je kopií kopie kopie. V teorii umění není 
nic reálného. Vše je vzdálené. Vše je kopií kopie kopie.V teorii umění není nic reálného. Vše je vzdálené. Vše je kopií kopie kopie.

PALINDROME: EVERYTHING IS A COPY OF A COPY OF A COPY                          There is nothing real in art theory. Everything is far away. Everything is 
a copy of a copy of a copy. There is nothing real in art theory. Everything is far away. Everything is a copy of a copy of a copy. There is nothing real in art 
theory. Everything is far away. Everything is a copy of a copy of a copy. There is nothing real in art theory. Everything is far away. Everything is a copy of 
a copy of a copy. There is nothing real in art theory. Everything is far away. Everything is a copy of a copy of a copy.

REPETITIVNÍ MALBY:
VŠE JE KOPIÍ KOPIE KOPIE

+

Nepokoušej se tomu rozumět. Prociťte to.
2021

beton, akryl, syntetické laky, včelí vosk 
Ø 135 cm

Don’t Try To Understand It. Feel It.
2021

concrete, acrylics, synthetics, bee wax 
Ø 135 cm

PETR DUB ISBN 978-80-908472-7-9 355354

355354 REPETITIVNÍ MALBY: VŠE JE KOPIÍ KOPIE KOPIE
   
REPETITIVNÍ MALBY: VŠE JE KOPIÍ KOPIE KOPIE



Je to bomba, která nevybuchla
2021

beton, včelí vosk
Ø 135 cm

A za soumraku nejsou žádní přátelé
2021

beton, akryl, syntetické laky, včelí vosk 
Ø 135 cm

Uvidíme se na počátku
2021

beton, včelí vosk
Ø 135 cm

It’s the Bomb That Didn’t Go Off
2021

concrete, bee wax
Ø 135 cm

And There Are No Friends At Dusk
2021

concrete, acrylics, synthetics, bee wax 
Ø 135 cm

I’ll See You At The Beginning
2021

concrete, bee wax
Ø 135 cm

Žijeme ve světě soumraku
2021

acrystal, akryl, syntetické laky, včelí vosk 
Ø 135 cm

Nuže, tahle část je trochu dramatická
2021

beton, akryl, syntetické laky, včelí vosk, beton
Ø 135 cm
soukromá sbírka, USA

We Live in a Twilight World
2021

acrystal, acrylics, synthetics, bee wax, 
Ø 135 cm

Well, That Part Is a Little Dramatic
2021

concrete, acrylics, synthetics, bee wax, concrete
Ø 135 cm
private collection, USA

PETR DUB ISBN 978-80-908472-7-9 357356
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PALINDROM VS ILUZE

PETR DUB ISBN 978-80-908472-7-9 359358

359358
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Feels like diesel
2021

acrystal, akryl, plátno, dřevo
Ø 60 cm

Feels Like Diesel 
2021

acrystal, acrylic, canvas, wood 
Ø 60 cm



Blue makes me cry
2021

acrystal, akryl, plátno, dřevo
Ø 60 cm

Blue Makes Me Cry
2021

acrystal, acrylic, canvas, wood 
Ø 60 cm

The Joy of Double Lost
2021

acrystal, akryl, plátno, dřevo
Ø 60 cm
soukromá sbírka

Two Silver in the Tones of Grey
2021

acrystal, akryl, plátno, dřevo
Ø 60 cm

The Joy of Double Lost
2021

acrystal, acrylic, canvas, wood 
Ø 60 cm
private collection

Two Silver in the Tones of Grey
2021

acrystal, acrylic, canvas, wood 
Ø 60 cm

PETR DUB ISBN 978-80-908472-7-9 361360

361360
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PALINDROM:
REPETITIVNÍ MALBY

PALINDROM: REPETITIVNÍ MALBY                          Cyklus po obsahové 
stránce definují významy propojených, navazujících a protilehlých znaků. 
Významným prvkem série je entropický systém, kterému rozumím jako 
hledání vztahu mezi popisným systémem a neuspořádaností informací 
(společenské znaky versus uměleckohistorické interpretace). Zajímají 
mne systémy jednotek spojených do nových celků, opakování autorského 
(malířského) gesta a růst odchylek v rámci entropického uspořádání.

Série přímo navazuje na mou dosavadní práci s pojmem – palin-
drom. Palindrom (nebo ambigram) je obvykle slovo, slovní spojení, melodie 
nebo číselná skladba s kapacitou čtení v libovolném směru (zprava doleva 
nebo zleva doprava) a při zachování stejného významu. Obecně se jedná 
o jakákoliv uspořádání či sekvence symbolů (například DNA), které je 
možné analyzovat v jejich struktuře dopředu i zpět. Podobně jako lze sklá-
dat slova a matematické rovnice, je možné uvažovat o malbě. Jedná se vždy 
o soubor úkonu spojených s hledáním tématu, technologickou přípravou 
a návaznou tvorbou skladebné konstrukce (tah, vrstva, korekce, povrchová 
úprava). Tento postup se děje vždy a to bez ohledu na obsah sdělení či 
zvolenou malířskou techniku. Na malbu lze proto nahlížet jako na staveb-
nicový systém. A jestliže je malba konstruována mechanicky, zajímá mne, 
zda-li může být mechanicky i dekonstruována, popřípadě jaké prostředky 
lze v podobném procesu použít.

Aktuální cyklus je ve svých názvech inspirován písní – History 
Repeats Itself skupiny A.O.S., která mi v hlavě zní od roku 1995, kdy jsem 
poprvé zhlédl film Olivera Stona – Natural Born Killers. V podstatě se jedná 
o rozpadající text písně do různých úrovní.

PALINDROME: REPETITIVE PAINTINGS                          In terms of its content, 
the cycle is defined by the meanings of connected, related and opposite 
characters. An important element of the series consists of the entropic 
system, which I perceive as the search for a relationship between the de-
scriptive system and the disorder of information (social features versus art 
historical interpretation). I am interested in the systems of units connected 
into new groups, the repetition of the author’s (painter’s) gesture, and the 
growth of deviations within the entropic arrangement.

The series is a direct continuation of my previous work with the 
term “palindrome”. A palindrome (or ambigram) is usually a word, phrase, 
melody or number composition with the capacity to be read in any direction 
(from right to left or from left to right), while maintaining the same meaning. 
In general, these are any arrangements or sequences of symbols (e.g. DNA) 
which can be analysed in their structure back and forth. Painting may also 
be perceived in a similar manner to the composition of words and mathe-
matical equations. They are always a set of tasks associated with the search 
for a topic, technological preparation and subsequent creation of a compo-
sitional structure (the stroke, layer, correction, and surface treatment). This 
procedure always takes place, regardless of the content of the message 
or the selected painting technique. The painting can therefore be seen as 
a modular system. And if the painting is constructed mechanically, I wonder 
if it can also be deconstructed mechanically or what means can be used in 
a similar process.

The current series is inspired in its titles by the song History 
Repeats Itself by A.O.S., which has been on my mind since 1995, when I first 
saw Oliver Stone’s film Natural Born Killers.

PETR DUB ISBN 978-80-908472-7-9 363362
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Historie opakuje sama sebe
2020

akryl, acrystal, syntetické laky
Ø 125 cm
sbírka Janez

History Repeats Itself
2020

acrylics, acrystal, oil, syntetics
Ø 125 cm
Janez collection



Když je vteřina do půlnoci
2020

akryl, acrystal, syntetické laky
Ø 125 cm
sbírka MIG

Historie opakuje sama sebe
2020

acrystal, klíčovací barva
Ø 125 cm
soukromá sbírka

When it’s One Second to Midnight
2020

acrylics, acrystal, oil, syntetics
Ø 125 cm
MIG collection

History Repeats Itself
2020

acrystal, digital keying colour
Ø 125 cm
private collection

Dotýkat
2020

beton, syntetický lak
Ø 60 cm

Opakovat
2020

acrystal, klíčovací barva
Ø 60 cm
soukromá sbírka

Touch
2020

concrete, acrylics, syntetic colour
Ø 60 cm

Repeat
2020

acrystal digital keying colour
Ø 60 cm
private collection

Smyčkou dolů k budoucnosti
2020

akryl, acrystal, syntetické laky
Ø 125 cm
sbírka MIG

Ruce se dotýkají a svrašťují dále hlouběji
2020

akryl, acrystal, syntetické laky
Ø 125 cm
sbírka Janez

Coiling down into the Future
2020

acrylics, acrystal, oil, syntetics
Ø 125 cm
MIG collection

The Hands Touch and Furrow Deeper 
2020

acrylics, acrystal, syntetics
Ø 125 cm
Janez Collection

Nepoučit
2020

umělý kámen
Ø 60 cm

Neposlouchat
2020

umělý kámen
Ø 60 cm

Not to Learn
2020

cast stone
Ø 60 cm

Not to Listen
2020

cast stone
Ø 60 cm

Nezahlédl jsem, že knihy byly na polici
2020

akryl, acrystal, syntetické pryskiřice
33,5 × 82,5 × 4,5 cm
soukromá sbírka

Nezahlédl jsem, že knihy byly na polici
2020

klíčovací barva, syntetické pryskiřice
33,5 × 82,5 × 4,5 cm
soukromá sbírka

I Couldn’t See the Books were on the Shelf
2020

acrylics, acrystal, syntetics resin
33,5 × 82,5 × 4,5 cm
private collection

I Couldn’t See the Books were on the Shelf
2020

digital keying colour, syntetics resin
33,5 × 82,5 × 4,5 cm
private collection

Opakovat
2020

acrystal, akryl
Ø 60 cm
soukromá sbírka

Repeat
2020

acrystal, acrylics
Ø 60 cm
private collection

Nepoučil jsem se, neposlouchal jsem
2020

akryl, acrystal, syntetické laky
Ø 125 cm
sbírka Janez

I didn’t Learn, I wouldn’t Listen 
2020

acrylics, acrystal, syntetics
Ø 125 cm
Janez Collection

PETR DUB ISBN 978-80-908472-7-9 365364
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Nechybět
2020,

umělý kámen, akryl
Ø 60 cm
soukromá sbírka

Not to Miss
2020

cast stone, acrylics
Ø 60 cm
private collection

Stát
2020

umělý kámen, akryl
Ø 60 cm
soukromá sbírka

Stand up
2020

cast stone, acrylics
Ø 60 cm
private collection

Svinout
2020

acrystal, akryl
Ø 60 cm
soukromá sbírka , Saudská Arábie

Coil
2020

acrystal, acrylics
Ø 60 cm
private collection, Saudi Arabia

PETR DUB ISBN 978-80-908472-7-9 367366
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amoce  ·  (a)symetrie  ·  detail  ·  epitel  ·  duplicita  ·  hyperbola  ·  oko  ·  orbita  
percepce  ·  sítnice  ·  synapse  ·  palindrom  ·  vědomí  ·  zrak  ·  zornice

retinal detachment  ·  (a)symmetry  ·  detail  ·  epithelium  ·  duplicity  ·  hyperbole  ·  eye  ·  orbit
perception  ·  retina  ·  synapsis  ·  palindrome  ·  consciousness  ·  sight  ·  pupil

BLACK EYE

PETR DUB ISBN 978-80-908472-7-9 369368

369368
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Madam Madam, diptych
2019

akryl, acrystal, olejové barvy, syntetické laky, plátno, dřevo
Ø 70 cm
soukromá sbírka

Madam Madam, diptych
2019

acrylics, acrystal, oil, syntetics, canvas, wood
Ø 70 cm
private collection



Gag Mečem, diptych
2019

akryl, acrystal, olejové barvy, syntetické laky, plátno, dřevo
Ø 66 cm

Gag Mečem, diptych
2019

acrylics, acrystal, oil, syntetics, canvas, wood
Ø 66 cm

Met Tet, diptych
2019

akryl, acrystal, olejové barvy, syntetické laky, plátno, dřevo
Ø 33 cm
soukromá sbírka

Radar Tahat, diptych
2019

akryl, acrystal, olejové barvy, syntetické laky, plátno, dřevo
Ø 44 cm

Met Tet, diptych
2019

acrylics, acrystal, oil, syntetics, canvas, wood
Ø 33 cm
private collection

Radar Tahat, diptych
2019

acrylics, acrystal, oil, syntetics, canvas, wood
Ø 44 cm

Tít Mimi, diptych
2019

akryl, acrystal, olejové barvy, syntetické laky, plátno, dřevo
Ø 50 cm
soukromá sbírka

Rotor Umu, diptych
2019

akryl, acrystal, olejové barvy, syntetické laky, plátno, dřevo
Ø 45 cm
soukromá sbírka , Švýcarsko

Tít Mimi, diptych
2019

acrylics, acrystal, oil, syntetics, canvas, wood
Ø 50 cm
private collection

Rotor Umu, diptych
2019

acrylics, acrystal, oil, syntetics, canvas, wood
Ø 45 cm
private collection, Switzerland

Ninin Level, diptych
2019

akryl, acrystal, olejové barvy, syntetické laky, plátno, dřevo
Ø 45 cm

Píp Nejen, diptych
2019

akryl, acrystal, olejové barvy, syntetické laky, plátno, dřevo
Ø 66 cm
soukromá sbírka

Ninin Level, diptych
2019

acrylics, acrystal, oil, syntetics, canvas, wood
Ø 45 cm

Píp Nejen, diptych
2019

acrylics, acrystal, oil, syntetics, canvas, wood
Ø 66 cm
private collection

Sos Sms, diptych
2019

akryl, acrystal, olejové barvy, syntetické laky, plátno, dřevo
Ø 46 cm
soukromá sbírka

Kuk Kuk, diptych
2019

akryl, acrystal, olejové barvy, syntetické laky, plátno, dřevo
Ø 28 cm
soukromá sbírka

Sos Sms, diptych
2019

acrylics, acrystal, oil, syntetics, canvas, wood
Ø 46 cm
private collection

Kuk Kuk, diptych
2019

acrylics, acrystal, oil, syntetics, canvas, wood
Ø 28 cm
private collection

PETR DUB ISBN 978-80-908472-7-9 371370
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THE EYE IS BLACK                          Různobarevné nánosy čistých barev působí 
na první pohled jako čirý chaos, spíše jako paleta než obraz, avšak jistý řád 
je v nich vždy přítomen. Každý z nich působí odlišně a v mysli diváka, který 
je soustředěně pozoruje, evokují určité vizuální vzpomínky – někdy jako 
bychom se ocitli uprostřed ostrova plovoucích plastů, jindy zase v sladké 
krajině maršmelounů, v kabině kosmické lodi nebo v animovaném filmu. 
Jsou to zkrátka obrazy, které vzbuzují jisté emoce (viz název výstavy) a roz-
jíždějí vizuální fantazii do různých směrů, ovšem vždy spojených s různými 
sférami současné, či dokonce futuristické vizuality.

THE EYE IS BLACK                          At first glance, the multi-coloured layers 
of pure paints look like sheer chaos, more like a palette than a painting, 
but a certain order is always present. Each of them looks different and 
evokes certain visual memories in the mind of the viewer who observes 
them intently: sometimes as if we were in the middle of an island of floating 
plastic, sometimes in a sweet landscape of marshmallows, in the cabin of 
a spaceship or in an animated film. In short, these are images that evoke 
certain emotions (see the exhibition title) and send the visual imagination in 
different directions, but always connected to different spheres of contem-
porary or even futuristic visuality.

THE EYE IS BLACK

Oko Olo
2019

akryl, acrystal, olejové barvy, syntetické laky, plátno, dřevo
Ø 100 cm
soukromá sbírka

Oko Olo
2019

acrylics, acrystal, oil, syntetics, canvas, wood
Ø 100 cm
private collection

PETR DUB ISBN 978-80-908472-7-9 373372
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Oko Oto
2019

akryl, acrystal, olejové barvy, syntetické laky, plátno, dřevo
Ø 110 cm

Oko Bob
2019

akryl, acrystal, olejové barvy, syntetické laky, plátno, dřevo
Ø 67 cm

Oko Oto
2019

acrylics, acrystal, oil, syntetics, canvas, wood
Ø 110 cm

Oko Bob
2019

acrylics, acrystal, oil, syntetics, canvas, wood
Ø 67 cm

Oko Kajak
2019

akryl, acrystal, olejové barvy, syntetické laky, plátno, dřevo
Ø 59 cm

Oko Anna
2019

akryl, acrystal, olejové barvy, syntetické laky, plátno, dřevoØ 
Ø 73 cm

Oko Kajak
2019

acrylics, acrystal, oil, syntetics, canvas, wood
Ø 59 cm

Oko Anna
2019

acrylics, acrystal, oil, syntetics, canvas, wood
Ø 73 cm

PETR DUB ISBN 978-80-908472-7-9 375374

375374
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YLITAERBOX

Ytilaerbox
2017

klíčovací barva, plátno, dřevo
variabilní velikost, max. 800 cm

Ytilaerbox
2017

digital keying colour, canvas, wood
variable size, max. 800 cm

PETR DUB ISBN 978-80-908472-7-9 377376

377376
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META VLEVO A VPRAVO OD STŘEDU

Pravá část odpovědnosti za zprávy z letového provozu
nedělitelný diptych, 2016

akryl, plátno, dřevo 
137 × 88 × 22 cm
sbírka Oldřicha Uttendorfského

Levá  část odpovědnosti za zprávy z letového provozu
nedělitelný diptych, 2016

akryl, plátno, dřevo
137 × 88 × 22 cm
soukromá sbírka 

The Right Part of the Responsibility for Air Traffic Reports 
indivisible diptych, 2016

acrylic, canvas, wood
137 × 88 × 22 cm
Oldřich Uttendorfský collection

The Left Part of the Responsibility for Air Traffic Reports 
indivisible diptych, 2016

acrylic, canvas, wood
137 × 88 × 22 cm
private collection

PETR DUB ISBN 978-80-908472-7-9 379378

379378
   
META VLEVO A VPRAVO OD STŘEDU

   
META VLEVO A VPRAVO OD STŘEDU



BEHIND THE PAINTING                          Switching the eye between the centre 
of the composition behind the painting, i.e. on the wall, and the wall around 
the painting, is a theme in which I have been interested for a long time. The 
current series works with the disappearance of the centre of the object 
while retaining the geometric order of circle and its repetition. The mid-sec-
tion of the painting is removed from the circular format, so that the resulting 
object stands on the border between painting and its own frame. In this 
cycle, moreover, I try to create units transferrable to various new formats 
of working with image as with graphic element. In these formats, regular 
(fixed) edges alternate with free, intuitively found (soft) shapes. The objects 
can be flexibly combined with other artistic materials and techniques, or 
they can directly react to forms of different kinds of architecture. With 
their shapes they contradict the essence of vertical or horizontal order, 
they rotate in different fixation points around their own axes and basically 
serve as a demonstration of absent certainty – the way to correctly adjust 
a hanging painting.

ZA OBRAZEM                          Přepínání oka mezi středem kompozice za obra-
zem, tj. na zdi a zdí vně obrazu je tématem, které mne zajímá dlouhodobě. 
Aktuální série pracuje s mizením objektového středu při zachování geomet-
rického řádu kruhu a jeho opakování. Z kruhového formátu je odstraněna 
střední část obrazu, za kterého se tímto stává objekt na pomezí obrazu 
a jeho vlastní rámu. V daném cyklu se navíc snažím vytvářet jednotky 
přenosné do různých nových formátů práce s obrazem coby s grafickým 
prvkem. Ve formátech se střídají pravidelné (pevné) hrany s volnými a intu-
itivně hledanými (měkkými) tvary. Objekty je možné flexibilně kombinovat 
s dalšími výtvarnými materiály a technikami, nebo jimi přímo reagovat na 
dispozici různé architektury. Svým tvarem popírají podstatu vertikálního 
či horizontálního řazení, obíhají v různých aretačních bodech svou vlastní 
osu a v podstatě slouží jako demonstrace absentující jistoty – jak správně 
adjustovat závěsný obraz.

ZA OBRAZEM

Černá díra na slunci
2016

akryl, dřevo, plátno
Ø 100 cm
Sbírka Koojon

Black Hole Sun
2016

acrylics, canvas, wood
Ø 100 cm
Koojon collection

PETR DUB ISBN 978-80-908472-7-9 381380

381380
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Imprese dokonalosti s okrajovými defekty
2016

akryl, dřevo, plátno
Ø 100 cm
Sbírka Koojon

Impression of Perfection with Marginal Defects
2016

acrylics, canvas, wood
Ø 100 cm
Koojon Collection

Měkký obvod
2016

akryl, dřevo, plátno
Ø 100 cm
Sbírka Koojon

Ostrov separace
2016

akryl, dřevo, plátno
Ø 100 cm
Sbírka Koojon

Soft Circuit
2016

acrylics, canvas, wood
Ø 100 cm
Koojon collection

Isle of Separation
2016

acrylics, canvas, wood
Ø 100 cm
Koojon collection

PETR DUB ISBN 978-80-908472-7-9 383382

383382
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MELTING

Skjálfandafljót (178 km)
2011

emailová báze, dřevo, plátno 
95 × 140 × 20 cm

Skjálfandafljót (178 km)
2011

email, wood, canvas
95 × 140 × 20 cm

PETR DUB ISBN 978-80-908472-7-9 385384

385384
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Blanda (125 km)
2006

emailová báze, dřevo, plátno
41 × 100 × 70 cm

Jökulsá á Dal (150 km), diptych
2006

emailová báze, dřevo, plátno
77 × 46 × 28 cm

Tungnaá (129 km)
2006

emailová báze, dřevo, plátno 
30 × 116 × 18 cm

Blanda (125 km) 
2006

enamel base, wood, canvas 
41 × 100 × 70 cm

Jökulsá á Dal (150 km), diptych 
2006

enamel base, wood, canvas
77 × 46 × 28 cm

Tungnaá (129 km) 
2006

enamel base, wood, canvas 
30 × 116 × 18 cm

Hvítá (40 km)
2006

emailová báze, dřevo, plátno
30 × 120 × 7 cm

Norðurá (65 km)
2006

emailová báze, dřevo, plátno
30 × 107 × 12 cm

Hvítá (40 km) 
2006

enamel base, wood, canvas 
30 × 120 × 7 cm

Norðurá (65 km) 
2006 

enamel base, wood, canvas 
30 × 107 × 12 cm 

PETR DUB ISBN 978-80-908472-7-9 387386

387386
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AFTER EFFECTS                          “Od dnešního dne je malba mrtvá “: nyní je to skoro století a půl, co Paul Delaroche vyslovil tuto větu tváří v tvář drtivému 
vlivu Daguerrova vynálezu. I přesto, že byl tento rozsudek smrti pravidelně – znovu a znovu vydáván v průběhu období modernismu, zdá se, že nikdo 
nebyl zcela ochoten jej vykonat. Život v cele smrti otálel k dlouhověkosti.                           Douglas Crimp (The End of Painting by Douglas Crimp)

AFTER EFFECTS                          “From today painting is dead”: it is now nearly a century and half since Paul Delaroche is said to have pronounced that sen-
tence in the face of the overwhelming evidence of Daguerre’s invention. But even though that death warrant has been periodically reissued throughout 
the era of modernism, no one seems to have been entirely willing to execute it; life on death row lingered to longevity.                          Douglas Crimp (The End 
of Painting by Douglas Crimp)

AFTER EFFECTS

Lens Corretion / Remove Distortion - 17,00  
/ Vignette + 42 / Midpoint + 50 / Vertical Perspective + 19  
/ Horizontal Perspective + 50, 2016

akryl, syntetické laky, plátno, dřevo
72 × 77 × 18 cm

Lens Corretion / Remove Distortion - 17,00  
/ Vignette + 42 / Midpoint + 50 / Vertical Perspective + 19  
/ Horizontal Perspective + 50, 2016

acrylics, synthetics, canvas, wood
72 × 77 × 18 cm

PETR DUB ISBN 978-80-908472-7-9 389388

389388
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Dry Brush ⌘ + 1
2016

akryl, syntetické laky, plátno, dřevo
71 × 75 × 2 cm
soukromá sbírka

Lens Corretion / Remove Distortion - 4.00  
/ Vignette + 23 / Midpoint + 56 / Vertical Perspective + 19  
/ Horizontal Perspective + 50 / Angle 345.00, 2016

akryl, dřevo, tmel, plátno
66 × 74 × 13 cm
COLLET Munich | Prague

Dry Brush ⌘ + 1
2016

acrylics, synthetics, canvas, wood
71 × 75 × 2 cm
private collection

Lens Corretion / Remove Distortion - 4.00  
/ Vignette + 23 / Midpoint + 56 / Vertical Perspective + 19  
/ Horizontal Perspective + 50 / Angle 345.00, 2016

acrylics, synthetics, putty, canvas, wood
66 × 74 × 13 cm
COLLET Munich | Prague

Lens Corretion / Remove Distortion - 17.00  
/ Vignette + 42 / Midpoint + 50 / Vertical Perspective + 19  
/ Horizontal Perspective + 50, 2015

akryl, dřevo, plátno
72 × 77 × 18 cm
soukromá sbírka

 + 6 / silver
2015

akryl, syntetické laky, tmel, plátno, dřevo
Ø 60 cm
soukromá sbírka

Lens Corretion / Remove Distortion - 17.00  
/ Vignette + 42 / Midpoint + 50 / Vertical Perspective + 19  
/ Horizontal Perspective + 50, 2015

acrylics, wood, canvas, 
72 × 77 × 18 cm
private collection

 + 6 / silver
2015

acrylics, synthetics, putty, canvas, wood
Ø 60 cm
private collection

⌘ + 72
2015

akryl, syntetické laky, tmel, plátno, dřevo
71 × 76 × 7 cm
soukromá sbírka

 + 6 / silver
2015

akryl, syntetické laky, tmel, plátno, dřevo
Ø 60 cm

⌘ + 72
2015

acrylics, synthetics, putty, canvas, wood
71 × 76 × 7 cm
private collection

 + 6 / silver
2015

acrylics, synthetics, putty, canvas, wood
Ø 60 cm

⌘ + 3
2015

akryl, syntetické laky, tmel, plátno, dřevo
66 × 74 × 13 cm
soukromá sbírka

Lens Corretion / Remove Distortion - 17.00  
/ Vignette + 42 / Midpoint + 50 / Vertical Perspective + 19  
/ Horizontal Perspective + 50 / Angle 345.00, 2010

akryl, dřevo, tmel, plátno
Ø 70 cm
soukromá sbírka

⌘ + 3
2015

acrylics, synthetics, putty, canvas, wood
66 × 74 × 13 cm
private collection

Lens Corretion / Remove Distortion - 17.00  
/ Vignette + 42 / Midpoint + 50 / Vertical Perspective + 19  
/ Horizontal Perspective + 50 / Angle 345.00, 2010

acrylics, synthetics, putty, canvas, wood
Ø 70 cm
private collection

PETR DUB ISBN 978-80-908472-7-9 391390

391390
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PORN STAR SELECTION                          Porn Star Selection je součástí širšího cyklu Hyperhybridy. Názvy jednotlivých obrazů jsou inspirovány pseudo-
nymy hereček vystupujících pod označením různých barev. Identifikace s významem či působením konkrétní barvy hraje pochopitelně v daném případě 
pouze zástupnou roli. Povrchní práce s psychologií barev odkazuje více k vytváření „umělecké značky“, která spojuje jak oblast umění, tak pornoprůmy-
slu. Porno, podobně jako umění, je nakonec stále a především – audiovizuálním zážitkem.

PORN STAR SELECTION                          Porn Star Selection is part of a larger cycle Hyperhybrids. Names of the paintings are inspired by pseudonyms 
of actresses represented by various colours. In this case, identification with the meaning or effect of a particular colour plays only a secondary role, 
of course. The superficial work with colour psychology refers rather to the creation of “an artistic trademark” that connects the fields of art and porn 
industry. Porn, as well as art, is, after all, and primarily, an audiovisual experience.

PORN STAR SELECTION

Electra Blue
2013

akryl, syntetické laky, plátno, dřevo 
Ø 120 cm
Sbírka Museum Kampa

Electra Blue
2013

acrylics, synthetics, canvas, wood
Ø 120 cm
Museum Kampa collection

PETR DUB ISBN 978-80-908472-7-9 393392
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Sarah Gold
2013

akryl, syntetické laky, plátno, dřevo
Ø 120 cm
Havrlant Art Collection

Jordan Green
2013

akryl, syntetické laky, plátno, dřevo
Ø 120 cm
Sbírka Roberta Runtáka

Sarah Gold
2013

acrylics, synthetics, canvas, wood
Ø 120 cm
Havrlant Art Collection

Jordan Green
2013

acrylics, synthetics, canvas, wood
Ø 120 cm
Robert Runták collection

Katie Gold
2015

akryl, syntetické laky, plátno, dřevo
Ø 100 cm

Anita Blue
2015

akryl, plátno, dřevo
Ø 100 cm
soukromá sbírka

Katie Gold
2015

acrylics, synthetics, canvas, wood
Ø 100 cm

Anita Blue
2015

acrylics, canvas, wood
Ø 100 cm
private collection

Cheyenne Silver
2013

akryl, syntetické laky, plátno, dřevo
Ø 120 cm
Sbírka Roberta Runtáka

Tarra White
2015

akryl, syntetické laky, plátno, dřevo
Ø 100 cm
soukromá sbírka

Cheyenne Silver
2013

acrylics, synthetics, canvas, wood
Ø 120 cm
Robert Runták collection

Tarra White
2015

acrylics, synthetics, canvas, wood
Ø 100 cm
private collection

Delta White
2015

akryl, plátno, dřevo
Ø 90 cm

Skye Blue
2015

akryl, syntetické laky, plátno, dřevo
Ø 100 cm
soukromá sbírka

Delta White
2015

acrylics, canvas, wood
Ø 90 cm

Skye Blue
2015

acrylics, synthetics, canvas, wood
Ø 100 cm
private collection

Tori Black
2015

akryl, syntetické laky, plátno, dřevo
Ø 100 cm
soukromá sbírka

Skylar Green
2015

akryl, syntetické laky, plátno, dřevo
Ø 90 cm
soukromá sbírka

Tori Black
2015

synthetic colours, canvas, wood
Ø 100 cm
private collection

Skylar Green
2015

acrylics, synthetics, canvas, wood
Ø 90 cm
private collection

Dahlia Grey
2015

akryl, plátno, dřevo
Ø 100 cm
soukromá sbírka

Stacy Silver
2015

akryl, plátno, dřevo
Ø 90 cm
sbírka profesora Miloše Stehlíka 

Dahlia Grey
2015

acrylics, synthetics, canvas, wood
Ø 100 cm
private collection

Stacy Silver
2015

acrylics, canvas, wood
Ø 90 cm
prof. Miloš Stehlík collection

PETR DUB ISBN 978-80-908472-7-9 395394
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Anita Dark
2015

akryl, syntetické laky, plátno, dřevo
Ø 100 cm
soukromá sbírka

Ashley Blue
2015

akryl, syntetické laky, plátno, dřevo
Ø 100 cm
soukromá sbírka

Anita Dark
2015

acrylics, synthetics, canvas, wood
Ø 100 cm
private collection

Ashley Blue
2015

acrylics, synthetics, canvas, wood
Ø 100 cm
private collection

Alexis Silver 
2015

akryl, syntetické laky, plátno, dřevo
Ø 120 cm
soukromá sbírka

Honey Gold
2015

akryl, synteticke laky, plátno, dřevo
Ø 100 cm
soukromá sbírka

Alexis Silver 
2015

acrylics, synthetics, canvas, wood
Ø 120 cm
private collection

Hioney Gold
2015

acrylic, synthetics, wood, canvas 
Ø 100 cm
private collection, Switzerland

Sapphire Blue 
2016 

akryl, synteticke laky, plátno, dřevo
Ø 100 cm
soukromá sbírka, Švýcarsko

Angel Dark
2017

akryl, synteticke laky, plátno, dřevo
Ø 100 cm
HoMA Collection

Sapphire Blue 
2016

acrylic, synthetics, wood, canvas 
Ø 100 cm
private collection, Switzerland

Angel Dark
2017

acrylic, synthetics, wood, canvas 
Ø 100 cm
HoMA Collection

PETR DUB ISBN 978-80-908472-7-9 397396
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VPRAVO A VLEVO OD STŘEDU_2

Bez názvu
2015

akryl, syntetické laky, dřevo, plátno
75 × 30 × 8 cm; 83 × 38 × 8 cm
 
 

Untitled 
2015

acrylic, synthetics, wood, canvas 
75 × 30 × 8 cm; 83 × 38 × 8 cm

PETR DUB ISBN 978-80-908472-7-9 399398

399398
VPRAVO A VLEVO OD STŘEDU_2VPRAVO A VLEVO OD STŘEDU_2



Bez názvu 
2009

akryl, plátno, dřevo
104 × 10 × 11 cm
Fait Gallery

Bez názvu
2015

akryl, syntetické laky, dřevo, plátno
67 × 27 × 8 cm
soukromá sbírka

Untitled 
2009

acrylic, canvas, wood 
104 × 10 × 11 cm
Fait Gallery

Untitled 
2015

acrylic, synthetics, wood, canvas
67 × 27 × 8 cm
private collection

Bez názvu
2015

akryl, syntetické laky, dřevo, plátno
63 × 58 × 5 cm
soukromá sbírka

Untitled 
2015

acrylic, synthetics, wood, canvas 
63 × 58 × 5 cm
private collection

Bez názvu
2015

akryl, syntetické laky, dřevo, plátno
75 × 38 × 6 cm
 

Bez názvu
2015

akryl, syntetické laky, dřevo, plátno
75 × 30 × 8 cm
 

Untitled 
2015

acrylic, synthetics, wood, canvas 
75 × 38 × 6 cm

Untitled 
2015

acrylic, synthetics, wood, canvas
75 × 30 × 8 cm

Bez názvu
2015

akryl, syntetické laky, dřevo, plátno
83 × 38 × 8 cm
 

Bez názvu
2015

akryl, syntetické laky, dřevo, plátno
75 × 30 × 8 cm
 

Untitled 
2015

acrylic, synthetics, wood, canvas 
83 × 38 × 8 cm

Untitled 
2015

acrylic, synthetics, wood, canvas 
75 × 30 × 8 cm

Bez názvu
2015

akryl, syntetické laky, dřevo, plátno
 50 × 30 × 5,5 cm
soukromá sbírka

Bez názvu
2015

akryl, syntetické laky, dřevo, plátno
88 × 62 × 6,5 cm
soukromá sbírka
 

Untitled 
2015

acrylic, synthetics, wood, canvas 
50 × 30 × 5.5 cm
private collection

Untitled 
2015

acrylic, synthetics, wood, canvas 
88 × 62 × 6.5 cm
private collection

PETR DUB ISBN 978-80-908472-7-9 401400

401400
VPRAVO A VLEVO OD STŘEDU_2VPRAVO A VLEVO OD STŘEDU_2



PRIMER 2                          Název cyklu vychází z přesmyčky mezi anglickým 
pojmem vyjadřujícím označení pro základovou barvu či učebnici pro za-
čátečníky. Podkladová barva je ve své podstatě základem každé malby, 
zatímco nakládání s minimálními formami předpokládá divákovu připra-
venost vnímat zredukované formy. Primární malířské gesto v podobě 
zdůraznění pohybu štětce po povrchu obrazu a jeho styl jsou v cyklu 
mechanicky omezeny na hledání estetické harmonie či disharmonie 
mezi poměrem univerzálního rukopisu a efektivního využití povrchových 
lazur. V kombinaci s reliéfním povrchem objektů, tematizujícím přede-
vším absenci klasického obrazového rámu, cyklus usiluje o navození 
neschopnosti zachytit pevný bod pro pozorování jednotlivého díla. 
Zatímco  divákem lze manipulovat natolik, aby byl donucen k pohybu 
okolo obrazu (nikoli k jeho výhradně čelnímu pozorování), „objektivní“ 
interpretace prostřednictvím dokumentace je prakticky nemožná 
s ohledem na různé galerijní osvětlení a kapacitu odlišných fotoaparátů. 
Interpretace obrazu je tak svázána výhradně s dialektem „malířského 
slovníku“ a jeho technickým základem.

PRIMER 2                          The name of the cycle is based on a homonym 
of the English term for a base colour or a beginner’s book. The primer 
is inherently the basis of any painting, while the handling of minimal 
forms presupposes the viewer’s readiness to perceive reduced forms. 
The primary painterly gesture of emphasising the movement of the 
brush across the surface of the painting and its style are mechanically 
limited in the series to the search for aesthetic harmony or dissonance 
between the balance of universal handwriting and the effective use of 
surface glazes. Combined with the relief surface of the objects, themati-
sing above all the absence of a classical picture frame, the series seeks 
to suggest an inability to capture a fixed point for the observation of an 
individual work. While the viewer can be manipulated enough to force 
them to move around the image (rather than solely frontally observing it), 
“objective” interpretation through documentation is virtually impossible 
given the varying gallery lighting and the capacity of different cameras. 
Interpretation of the painting is thus tied exclusively to the dialect of the 
“painting vocabulary” and its technical basis.

Bez názvu
2015

akryl, dřevo, plátno
100 × 70 × 10 cm

Bez názvu
2015

akryl, dřevo, plátno
100 × 70 × 10 cm
Havrlant Art Collection

Untitled
2015

acrylic, canvas, wood
100 × 70 × 10 cm

Untitled
2015

acrylic, canvas, wood
100 × 70 × 10 cm
Havrlant Art Collection

PRIMER 2

PETR DUB ISBN 978-80-908472-7-9 403402
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Bez názvu
2015

akryl, dřevo, plátno
100 × 70 × 10 cm
soukromá sbírka

Bez názvu
2015

akryl, dřevo, plátno
100 × 70 × 10 cm

Bez názvu
2015

akryl, dřevo, plátno
100 × 70 × 10 cm
soukromá sbírka

Bez názvu
2015

akryl, dřevo, plátno
100 × 70 × 10 cm

Bez názvu
2015

akryl, dřevo, plátno
100 × 70 × 10 cm
soukromá sbírka

Bez názvu
2015

akryl, dřevo, plátno
100 × 70 × 10 cm
soukromá sbírka

Untitled
2015

acrylic, canvas, wood
100 × 70 × 10 cm
private collection

Untitled
2015

acrylic, canvas, wood
100 × 70 × 10 cm

Untitled
2015

acrylic, canvas, wood
100 × 70 × 10 cm
private collection

Untitled
2015

acrylic, canvas, wood
100 × 70 × 10 cm

Untitled
2015

acrylic, canvas, wood
100 × 70 × 10 cm
private collection

Untitled
2015

acrylic, canvas, wood
100 × 70 × 10 cm
private collection

PETR DUB ISBN 978-80-908472-7-9 405404
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PODMALBY                          Série založená na snaze odstranit optický středo-
bod obrazu usiluje o zpochybnění stereotypního způsobu uvažování 
o vyváženosti čtverce či obdélníku jako optimálních formátů pro obraz. Po 
formální stránce je principem nepravoúhlých objektů vrstvení variabilních 
tvarů, které svou skladbou zamezují možnost běžné instalační rovnováhy. 
Aretační otvor je na zadní straně objektů vytvořen prostřednictvím propo-
jení čtyř protilehlých a současně nejvzdálenějších bodů, tvořících geomet-
rický střed obrazu. Při finální instalaci nicméně o úhlu a podobě výsledné 
polohy obrazu na zdi rozhoduje především váha a zemská gravitace, které 
vždy obraz mechanicky vychýlí z jeho optimální instalační pozice. Autorská 
kontrola je minimalizována i využitím autolaků vytvářejících neosobní dojem 
průmyslových vzorníků. Cyklus definuje snaha nahradit chemii iluze – 
mechanikou fyziky.

PRIMERS                          Based on the desire to remove the optical centre of 
the painting, the series seeks to challenge the stereotypical way of thinking 
about the balance of the square or rectangle as the optimal formats for an 
image. Formally, the principle behind the non-rectangular objects consists 
in the layering of variable shapes that, by their composition, preclude the 
possibility of a conventional installation balance. The arresting opening is 
created on the back of the objects through the connection of four opposite 
and at the same time most distant points, forming the geometric centre of 
the image. In the final installation, however, the angle and form of the final 
position of the image on the wall is determined primarily by the weight and 
gravity of the earth, which always mechanically deflect the image from its 
optimal installation position. The author’s supervision is also minimised 
by the use of car paints creating an impersonal impression of industrial 
swatches. The cycle is defined by an attempt to replace the chemistry of 
illusion – with the mechanics of physics.

PODMALBY

Dva nebo tisíc konců malby?
2015

akryl, dřevo, plátno
Ø 60 cm
soukromá sbírka

Two or one Thousand Ends of Painting? 
2015

ackrylics, wood, canvas
Ø 60 cm
private collection

PETR DUB ISBN 978-80-908472-7-9 407406
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Bez názvu
2015

akryl, dřevo, plátno
Ø 60 cm
soukromá sbírka

Bez názvu
2015

akryl, dřevo, plátno
Ø 60 cm
soukromá sbírka

Untitled
2015

ackrylics, wood, canvas
Ø 60 cm
private collection

Untitled
2015

ackrylics, wood, canvas
Ø 60 cm
private collection

Bez názvu
2014

akryl, dřevo, plátno
61 × 52 × 9 cm
soukromá sbírka

Hommage to me
2014

akryl, dřevo, plátno
105 × 35 × 8 cm
soukromá sbírka

Untitled
2014

ackrylics, wood, canvas
61 × 52 × 9 cm
private collection

Hommage to Me 
2014

acrylic, wood, canvas 
105 × 35 × 8 cm
private collection

Bez názvu
2014

akryl, dřevo, plátno
80 × 35 × 6 cm
soukromá sbírka

Bez názvu
2014

akryl, dřevo, plátno
42 × 56 × 10 cm
soukromá sbírka

Untitled
2014

ackrylics, wood, canvas
80 × 35 × 6 cm
private collection

Untitled
2014

ackrylics, wood, canvas
42 × 56 × 10 cm
private collection

Hommage to Luc Tuyman
2014

akryl, dřevo, plátno
95 × 48 × 10 cm

Hommage to Luc Tuyman
2014

akryl, dřevo, plátno
95 × 48 × 10 cm

Hommage to Luc Tuyman
2014

ackrylics, wood, canvas
95 × 48 × 10 cm

Hommage to Luc Tuyman
2014

ackrylics, wood, canvas
95 × 48 × 10 cm

Bez názvu
2014

akryl, dřevo, plátno
49,5 × 59 × 5,5 cm
soukromá sbírka

Bez názvu
2013

50 × 35 × 15 cm
akryl, tmel, plátno, dřevo
soukromá sbírka

Untitled
2014

ackrylics, wood, canvas
49,5 × 59 × 5,5 cm
private collection

Untitled 
2013

50 × 35 × 15 cm
acrylic, putty, canvas, wood
private collection

Diagonálně dolů
2015

60 × 35 × 3,5 cm
akryl, plátno, dřevo
soukromá sbírka

Bez názvu
2014

akryl, dřevo, plátno
67 × 39 × 12 cm

Diagonal down 
2015

60 × 35 × 3.5 cm 
acrylic, canvas, wood
private collection

Untitled
2014

ackrylics, wood, canvas
67 × 39 × 12 cm

PETR DUB ISBN 978-80-908472-7-9 409408
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Bez názvu
2014

akryl, dřevo, plátno
30 × 51 × 10 cm
Fait Gallery

Untitled
2014

ackrylics, wood, canvas
30 × 51 × 10 cm
Fait Gallery

Obraz na pozvánku
2014

akryl, dřevo, plátno
35 × 72 × 5,5 cm

Druhá polovina nedostatečnosti
2015

42 × 56 × 10 cm 
akryl, plátno, dřevo
soukromá sbírka

Cover Page Painting
2014

ackrylics, wood, canvas
35 × 72 × 5,5 cm

The Other Half of the Insufficiency 
2015

42 × 56 × 10 cm 
acrylic, canvas, wood 
private collection

První polovina statečnosti
2015

42 × 56 × 10 cm 
akryl, plátno, dřevo
soukromá sbírka

Malba bez titulu, obraz Bez názvu
2015

akryl, dřevo, plátno 
52 × 73 × 11 cm
soukromá sbírka

The First Half of Bravery 
2015

42 × 56 × 10 cm 
acrylic, canvas, wood
private collection

Painting without Title, Painting Untitled 
2015

acrylic, wood, canvas 
52 × 73 × 11 cm 
private collection

Kolmo dolů
2015

60 × 35 × 3,5 cm
akryl, plátno, dřevo
 

Obraz Bez názvu, obraz bez rámu
2015

akryl, dřevo, plátno
25 × 69 × 9 cm
soukromá sbírka

 

Perpendicularly Down 
2015

60 × 35 × 3.5 cm 
acrylic, canvas, wood

Painting Untitled, Painting without Frame 
2015

acrylic, wood, canvas
25 × 69 × 9 cm 
private collection

Bez názvu
2014

akryl, dřevo, plátno
93 × 32 × 8 cm

Untitled
2014

ackrylics, wood, canvas
93 × 32 × 8 cm

Bez názvu
2014

akryl, dřevo, plátno
93 × 32 × 8 cm

Analog 4
2014

akryl, dřevo, plátno
2 × 200 × 16 × 4 cm
soukromá sbírka

Untitled
2014

ackrylics, wood, canvas
93 × 32 × 8 cm

Analog 4
2014

ackrylics, wood, canvas
2 × 200 × 16 × 4 cm
private collection

Analog 3
2014

akryl, dřevo, plátno
2 × 189 × 15 × 9 cm
soukromá sbírka

Analog 3
2014

ackrylics, wood, canvas
2 × 189 × 15 × 9 cm
private collection

PETR DUB ISBN 978-80-908472-7-9 411410

411410
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CO JE AUTISMUS?                          Individua vykazují řadu opakovaného 
nebo omezeného chování v následujících kategoriích:
Stereotypem je repetitivní pohyb jako tleskání rukou, otáčení hlavou, 
nebo kroucení těla.                          Notorické chování je záměrné a zdá 
se, že sleduje určití  pravidla jako například rovnání objektů do řad.                          
Podobně je tomu s odporem ke změnám (například trvání na nehý-
bání s nábytkem nebo odmítání být jakkoli rušen).                          Rituální 
chování zahrnuje nevědomé vzorce denních aktivit jako jídelníček 
beze změn nebo oblékací rituály.                          Chování bývá omezeno na 
aktivity jako sledování jediného programu, hraní s jedinou hračkou či 
hrou.                          Sebepoškozování zahrnuje pohyby, které mohou osobě 
uškodit prostřednictvím strkání prstů do očí, drbání kůže, kousání do 
ruky či narážení do hlavy.

WHAT IS AUTISM?                          Individuals display many forms of repet-
itive or restricted behavior, which the Repetitive Benhaviour Scale-
Revised categorises as follows:                          A stereotype includes repe-
titive movement, such as hand flapping, head rolling, or body rocking.                          
Compulsive behaviour is intended and appears to follow rules, such 
as arranging objects in stacks or lines.                          Similarly, this aplies to 
resistance to change (for example, insisting on not moving furniture or 
refusing to be disturbed in any manner).                          Ritualistic behaviour 
involves an unvarying pattern of daily activities, such as an unchanging 
menu or a dressing ritual.                          Restricted behaviour is limited in 
focus, interest, or activity, such as preoccupation with a single television 
programme, toy or game.                          Self-injury includes movements 
that injure or can injure the person, such as eye-poking, skin-picking, 
hand-biting, and head-banging.

CO JE AUTISMUS?

Co je autismus?
2014

akryl, syntetické laky, plast
variabilní velikost
nedělitelná série

What Is Autism?
2014

acrylics, synthetics, plastic
variable size
indivisible series

PETR DUB ISBN 978-80-908472-7-9 413412
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Co je autismus?
2014

akryl, syntetické laky, plast
variabilní velikost

Co je autismus?
2014

akryl, syntetické laky, plast
variabilní velikost

What Is Autism?
2014

acrylics, synthetics, plastic
variable size

What Is Autism?
2014

acrylics, synthetics, plastic
variable size

Co je autismus?
2014

akryl, syntetické laky, plast
variabilní velikost

Co je autismus?
2014

akryl, syntetické laky, plast
variabilní velikost

What Is Autism?
2014

acrylics, synthetics, plastic
variable size

What Is Autism?
2014

acrylics, synthetics, plastic
variable size

Co je autismus?
2014

akryl, syntetické laky, plast
variabilní velikost

Co je autismus?
2014

akryl, syntetické laky, plast
variabilní velikost

What Is Autism?
2014

acrylics, synthetics, plastic
variable size

What Is Autism?
2014

acrylics, synthetics, plastic
variable size

Co je autismus?
2014

akryl, syntetické laky, plast
variabilní velikost

Co je autismus?
2014

akryl, syntetické laky, plast
variabilní velikost

What Is Autism?
2014

acrylics, synthetics, plastic
variable size

What Is Autism?
2014

acrylics, synthetics, plastic
variable size

Co je autismus?
2014

akryl, syntetické laky, plast
variabilní velikost

Co je autismus?
2014

akryl, syntetické laky, plast
variabilní velikost

What Is Autism?
2014

acrylics, synthetics, plastic
variable size

What Is Autism?
2014

acrylics, synthetics, plastic
variable size

Co je autismus?
2014

akryl, syntetické laky, plast
variabilní velikost

Co je autismus?
2014

akryl, syntetické laky, plast
variabilní velikost

What Is Autism?
2014

acrylics, synthetics, plastic
variable size

What Is Autism?
2014

acrylics, synthetics, plastic
variable size

PETR DUB ISBN 978-80-908472-7-9 415414
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Co je autismus?
2014

akryl, syntetické laky, plast
variabilní velikost

Co je autismus?
2014

akryl, syntetické laky, plast
variabilní velikost

What Is Autism?
2014

acrylics, synthetics, plastic
variable size

What Is Autism?
2014

acrylics, synthetics, plastic
variable size

Co je autismus?
2014

akryl, syntetické laky, plast
variabilní velikost

Co je autismus?
2014

akryl, syntetické laky, plast
variabilní velikost

What Is Autism?
2014

acrylics, synthetics, plastic
variable size

What Is Autism?
2014

acrylics, synthetics, plastic
variable size

Co je autismus?
2014

akryl, syntetické laky, plast
variabilní velikost

Co je autismus?
2014

akryl, syntetické laky, plast
variabilní velikost

What Is Autism?
2014

acrylics, synthetics, plastic
variable size

What Is Autism?
2014

acrylics, synthetics, plastic
variable size

Co je autismus?
2014

akryl, syntetické laky, plast
variabilní velikost

What Is Autism?
2014

acrylics, synthetics, plastic
variable size

PETR DUB ISBN 978-80-908472-7-9 417416

417416
   
CO JE AUTISMUS?

   
CO JE AUTISMUS?



VLEVO A VPRAVO OD STŘEDU                          Série založená na snaze 
odstranit optický středobod obrazu usiluje o zpochybnění stereotypního 
způsobu uvažování o vyváženosti čtverce či obdélníku jako optimálních 
formátů pro obraz. Po formální stránce je principem nepravoúhlých objektů 
vrstvení variabilních tvarů, které svou skladbou zamezují možnost běžné 
instalační rovnováhy. Aretační otvor je na zadní straně objektů vytvořen 
prostřednictvím propojení čtyř protilehlých a současně nejvzdálenějších 
bodů, tvořících geometrický střed obrazu. Při finální instalaci nicméně 
o úhlu a podobě výsledné polohy obrazu na zdi rozhoduje především váha 
a zemská gravitace, které vždy obraz mechanicky vychýlí z jeho optimální 
instalační pozice. Autorská kontrola je minimalizována i využitím autolaků 
vytvářejících neosobní dojem průmyslových vzorníků. Cyklus definuje 
snaha nahradit chemii iluze – mechanikou fyziky.

ON THE RIGHT AND ON THE LEFT SIDE FROM THE CENTRE                          
The series is based on the effort to eliminate the visual centrepiece of 
a picture and seeks to challenge the stereotypical way of thinking about 
the balance of a square or a rectangle as the optimal formats for an image. 
Formally, the principle of non-rectangular objects is stratification of varia-
ble shapes preventing from the possibility of usual setup balance by their 
composition. Locking hole on the rear side of objects is created by linking the 
four opposed and simultaneously outermost points forming the geometric 
center of the image. During the final installation, however, the angle and the 
final position of the image on the wall are determined primarily by its weight 
and the Earth’s gravity, which always mechanically deflects the painting from 
its optimal installation position. The author’s control is also minimised by the 
use of car paints creating an impersonal impression of industrial samplers. 
The cycle is defined by the effort to replace the chemistry of illusions by the 
mechanics of physics.

VLEVO A VPRAVO OD STŘEDU

Vlevo a vpravo od středu
2013

akryl, syntetické laky, plátno
variabilní velikost
soukromá sbírka

On The Right And On The Left Side From The Centre
2013

acrylics, synthetics, canvas
variable size
private collection

PETR DUB ISBN 978-80-908472-7-9 419418
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Vlevo a vpravo od středu
2013

akryl, syntetické laky, plátno
variabilní velikost
soukromá sbírka

Vlevo a vpravo od středu
2013

akryl, syntetické laky, plátno
variabilní velikost
soukromá sbírka

On The Right And On The Left Side From TheCentre
2013

acrylics, synthetics, canvas
variable size
private collection

On The Right And On The Left Side From The Centre
2013

acrylics, synthetics, canvas
variable size
private collection

Vlevo a vpravo od středu
2013

akryl, syntetické laky, plátno
variabilní velikost

Vlevo a vpravo od středu
2013

akryl, syntetické laky, plátno
variabilní velikost
soukromá sbírka

On The Right And On The Left Side From The Center
2013

acrylics, synthetics, canvas
variable size

On The Right And On The Left Side From The Center
2013

acrylics, synthetics, canvas
variable size
private collection

Vlevo a vpravo od středu
2013

akryl, syntetické laky, plátno
variabilní velikost
soukromá sbírka

Vlevo a vpravo od středu
2013

akryl, syntetické laky, plátno
variabilní velikost
soukromá sbírka

On The Right And On The Left Side From The Centre
2013

acrylics, synthetics, canvas
variable size
private collection

On The Right And On The Left Side From The Centre
2013

acrylics, synthetics, canvas
variable size
private collection

Vlevo a vpravo od středu
2013

akryl, syntetické laky, plátno
variabilní velikost
soukromá sbírka

Vlevo a vpravo od středu
2013

akryl, syntetické laky, plátno
variabilní velikost
soukromá sbírka

On The Right And On The Left Side From The Centre
2013

acrylics, synthetics, canvas
variable size
private collection

On The Right And On The Left Side From The Centre
2013

acrylics, synthetics, canvas
variable size
private collection

Vlevo a vpravo od středu
2013

akryl, syntetické laky, plátno
variabilní velikost
soukromá sbírka

Vlevo a vpravo od středu
2013

akryl, syntetické laky, plátno
variabilní velikost
soukromá sbírka

On The Right And On The Left Side From The Centre
2013

acrylics, synthetics, canvas
variable size
private collection

On The Right And On The Left Side From The Centre
2013

acrylics, synthetics, canvas
variable size
private collection

Vlevo a vpravo od středu
2013

akryl, syntetické laky, plátno
variabilní velikost
soukromá sbírka

Vlevo a vpravo od středu
2013

akryl, syntetické laky, plátno
variabilní velikost
Sbírka Roberta Runtáka

On The Right And On The Left Side From The Centre
2013

acrylics, synthetics, canvas
variable size
private collection

On The Right And On The Left Side From The Centre
2013

acrylics, synthetics, canvas
variable size
Robert Runták Collection

PETR DUB ISBN 978-80-908472-7-9 421420
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Vlevo a vpravo od středu
2013

akryl, syntetické laky, plátno
variabilní velikost
soukromá sbírka

Vlevo a vpravo od středu
2013

akryl, syntetické laky, plátno
variabilní velikost
soukromá sbírka

Vlevo a vpravo od středu
2013

akryl, syntetické laky, plátno
variabilní velikost
soukromá sbírka

On The Right And On The Left Side From The Centre
2013

acrylics, synthetics, canvas
variable size
private collection

On The Right And On The Left Side From The Centre
2013

acrylics, synthetics, canvas
variable size
private collection

On The Right And On The Left Side From The Centre
2013

acrylics, synthetics, canvas
variable size
private collection

PETR DUB ISBN 978-80-908472-7-9 423422
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SUPEREND

Super End No. 1 / Zimní superkonec 
2011

ocel, dřevo, plátno, akryl, syntetické laky
132 × 80 × 69 × 35 cm

Super End No. 1 / Winter Super End 
2011

steel, wood, canvas, synthetic and acrylic colour
132 × 80 × 69 × 35 cm

Super End No. 2 / Zimní superkonec 
2011

ocel, dřevo, plátno, akryl, syntetické laky
132 × 80 × 69 × 35 cm

Super End No. 2 / Winter Super End 
2011

steel, wood, canvas, synthetic and acrylic colour
132 × 80 × 69 × 35 cm

PETR DUB ISBN 978-80-908472-7-9 425424
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PŘEKRÁSNÁ MÍSTA, VZPOMÍNKY NA NEJOŠKLIVĚJŠÍ PŘÍBĚHY                          
Cyklus Překrásná místa, vzpomínky na nejošklivější příběhy tvoří 
mentální mapu zachycující neexistující geografická místa spojená 
s reálným fenoménem krachujících cestovních kanceláří a se způsoby 
jeho mediální reflexe.

Pro zprostředkování informace o konci každé další cestovky 
média obvykle nezkoumají širší racionální příčiny pádu jednotlivých 
kanceláří, ale soustředí se výhradně na demonstraci momentální 
emocionální roviny problému. Často se tak paradoxně děje za mecha-
nického využití materiálu ilustrujícího idylické výjevy z exotických krajů. 
Podobným způsobem je paradoxně opakována elementární podstata 
obchodu cestovních kanceláří, jež stojí na prodeji virtuálních zážitků, 
nikoli na poskytování fyzických produktů.

Zatímco média specifickým způsobem rekonstruují společen-
ské dění, lze výše popsaný model aplikovat i na určité parametry sou-
časného uměleckého provozu, který na základě institucionální úmluvy 
divákovy předkládá zástupné symboly reality. Symboly, jež pracující 
s referenčním polem mimo fyzický rozměr konkrétního uměleckého 
díla či galerijního prostoru a kvalita celkového zážitku je ve své podstatě 
podmíněna znalostí odborného výkladového aparátu. Galerijní situace 
v absolutní hodnotě prezentuje pouze upravenou realitu, nikoli přesný 
opis reálného světa a samotné umělecké lze považovat výhradně za 
interpretací reality či naopak pouze za samotnou skutečnost, která 
postrádá statut uměleckého díla.

Podobný konflikt můžeme demonstrovat i na zdánlivém 
rozporu mezi zobrazivou a abstraktní malbou. Zatímco zobrazivé umění 
vychází z předpokladu, že zachycuje naši realitu přesněji a pravdivěji 
než jiné umělecké disciplíny, skutečnost je taková, že na škále vedoucí 
od hyperrealisticky pojednaného obrazu k bílého monochromu nelze 
identifikovat příliš obsahových odlišností popisu reálného světa. 

BEAUTIFUL PLACES, MEMORIES OF THE MOST AWFUL STORIES                          
Beautiful places, memories of the most awful stories creates a mental 
map depicting non- existing geographical places connected to the real 
phenomenon of bankrupt travel agencies and to the ways of its reflec-
tion in media.

To mediate information on the end of every other travel agency 
media do not search for the broader rational reasons causing bankrupt-
cy of travel agencies; however, they concentrate on current emotional 
level of the problem often using, paradoxically, material illustrating idyllic 
scenes from exotic regions. Similarly, the elementary nature of travel 
business, which is built on the sale of virtual experiences not on the 
provision of physical products, is paradoxically repeated.

Like the media reconstruct social events by their specific 
manners, it is possible to apply the above mentioned model on certain 
parameters of contemporary art operation that on the basis of institu-
tional agreement shows representational models of reality to viewers. 
The symbols that works with referential field out of physical extension of 
a concrete artwork or gallery space and the quality of the whole experi-
ence, is basically conditioned by the knowledge of interpretation appa-
ratus. The gallery situation in its absolute value presents only adjusted 
reality, not a precise reflection of the real world and the artworks can be 
considered interpretations of reality or, on the contrary, the reality itself 
lacking status of artwork.

A similar conflict can be demonstrated on a seeming dis-
crepancy between realistic and abstract painting. While realistic art is 
inspired by the prerequisite that it reflects our reality more precisely 
and truthfully than the other art disciplines, the truth is that on the scale 
leading from a hyperrealistically painted image to a white monochrome 
not so many discrepancies of the description of the real world could be 
found.

PŘEKRÁSNÁ MÍSTA, 
VZPOMÍNKY NA NEJOŠKLIVĚJŠÍ PŘÍBĚHY

Překrásná místa, vzpomínky na nejošklivější příběhy
2010–2014

akryl, plátno, kombinovaná technika
variabilní velikost
private collection

Beautiful Places, Memories Of The Most Awful Stories
2010–2014

acrylics, canvas, mixed media
variable size
private collection

PETR DUB ISBN 978-80-908472-7-9 427426
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Překrásná místa, vzpomínky na nejošklivější příběhy
2010–2014

akryl, plátno, kombinovaná technika
variabilní velikost

Překrásná místa, vzpomínky na nejošklivější příběhy
2010–2014

akryl, plátno, kombinovaná technika
variabilní velikost

Beautiful Places, Memories Of The Most Awful Stories
2010–2014

acrylics, canvas, mixed media
variable size

Beautiful Places, Memories Of The Most Awful Stories
2010–2014

acrylics, canvas, mixed media
variable size

Překrásná místa, vzpomínky na nejošklivější příběhy
2010–2014

akryl, plátno, kombinovaná technika
variabilní velikost

Překrásná místa, vzpomínky na nejošklivější příběhy
2010–2014

akryl, plátno, kombinovaná technika
variabilní velikost

Beautiful Places, Memories Of The Most Awful Stories
2010–2014

acrylics, canvas, mixed media
variable size

Beautiful Places, Memories Of The Most Awful Stories
2010–2014

acrylics, canvas, mixed media
variable size

Překrásná místa, vzpomínky na nejošklivější příběhy
2010–2014

akryl, plátno, kombinovaná technika
variabilní velikost

Překrásná místa, vzpomínky na nejošklivější příběhy
2010–2014

akryl, plátno, kombinovaná technika
variabilní velikost
soukromá sbírka

Beautiful Places, Memories Of The Most Awful Stories
2010–2014

acrylics, canvas, mixed media
variable size

Beautiful Places, Memories Of The Most Awful Stories
2010–2014

acrylics, canvas, mixed media
variable size
private collection

Překrásná místa, vzpomínky na nejošklivější příběhy
2010–2014

akryl, plátno, kombinovaná technika
variabilní velikost

Překrásná místa, vzpomínky na nejošklivější příběhy
2010–2014

akryl, plátno, kombinovaná technika
variabilní velikost
soukromá sbírka

Beautiful Places, Memories Of The Most Awful Stories
2010–2014

acrylics, canvas, mixed media
variable size

Beautiful Places, Memories Of The Most Awful Stories
2010-2014

acrylics, canvas, mixed media
variable size
private collection

Překrásná místa, vzpomínky na nejošklivější příběhy
2010–2014

akryl, plátno, kombinovaná technika
variabilní velikost

Překrásná místa, vzpomínky na nejošklivější příběhy
2010–2014

akryl, plátno, kombinovaná technika
variabilní velikost

Beautiful Places, Memories Of The Most Awful Stories
2010–2014

acrylics, canvas, mixed media
variable size

Beautiful Places, Memories Of The Most Awful Stories
2010–2014

acrylics, canvas, mixed media
variable size

Překrásná místa, vzpomínky na nejošklivější příběhy
2010–2014

akryl, plátno, kombinovaná technika
variabilní velikost

Překrásná místa, vzpomínky na nejošklivější příběhy
2010–2014

akryl, plátno, kombinovaná technika
variabilní velikost
soukromá sbírka

Beautiful Places, Memories Of The Most Awful Stories
2010–2014

acrylics, canvas, mixed media
variable size

Beautiful Places, Memories Of The Most Awful Stories
2010–2014

acrylics, canvas, mixed media
variable size
private collection
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Překrásná místa, vzpomínky na nejošklivější příběhy
2010–2014

akryl, plátno, mixed media
variabilní velikost

Překrásná místa, vzpomínky na nejošklivější příběhy
2010–2014

akryl, plátno, mixed media
variabilní velikost

Beautiful Places, Memories Of The Most Awful Stories
2010–2014

acrylics, canvas, mixed media
variable size

Beautiful Places, Memories Of The Most Awful Stories
2010–2014

acrylics, canvas, mixed media
variable size

Překrásná místa, vzpomínky na nejošklivější příběhy
2010–2014

akryl, plátno, mixed media
variabilní velikost

Překrásná místa, vzpomínky na nejošklivější příběhy
2010–2014

akryl, plátno, mixed media
variabilní velikost
soukromá sbírka

Beautiful Places, Memories Of The Most Awful Stories
2010–2014

acrylics, canvas, mixed media
variable size

Beautiful Places, Memories Of The Most Awful Stories
2010–2014

acrylics, canvas, mixed media
variable size
private collection

Překrásná místa, vzpomínky na nejošklivější příběhy
2010–2014

akryl, plátno, kombinovaná technika
variabilní velikost

Překrásná místa, vzpomínky na nejošklivější příběhy
2010–2014

akryl, plátno, kombinovaná technika
variabilní velikost

Beautiful Places, Memories Of The Most Awful Stories
2010–2014

acrylics, canvas, mixed media
variable size

Beautiful Places, Memories Of The Most Awful Stories
2010–2014

acrylics, canvas, mixed media
variable size

Překrásná místa, vzpomínky na nejošklivější příběhy
2010–2014

akryl, plátno, kombinovaná technika
variabilní velikost

Překrásná místa, vzpomínky na nejošklivější příběhy
2010–2014

akryl, plátno, kombinovaná technika
variabilní velikost

Beautiful Places, Memories Of The Most Awful Stories
2010–2014

acrylics, canvas, mixed media
variable size

Beautiful Places, Memories Of The Most Awful Stories
2010–2014

acrylics, canvas, mixed media
variable size

PETR DUB ISBN 978-80-908472-7-9 431430
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BOLLYWOOD

The End Of Bollywood Has No Point 
2013

akryl, syntetické laky, dřevo, plátno 
Ø 73 cm
soukromá sbírka

The End Of Bollywood Has No Point 
2013 

acrylic, synthetics, wood, canvas 
Ø 73 cm
private collection
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Silver Line
2010

23 × 140 × 12 cm
akryl, plátno, dřevo
soukromá sbírka

Mluvení o povrchu
2011

akryl, plátno, dřevo
16 × 91 × 6 cm

Silver Line
2010

23 × 140 × 12 cm 
acrylic, canvas, wood 
private collection

Talking about the Surface 
2011

acrylic, canvas, wood 
16 × 91 × 6 cm

Žlutá a bílá a zlatá
2011

akryl, plátno, dřevo
79 × 80 cm
Sbírka Roberta Runtáka

Yellow and White and Gold 
2011

acrylic, canvas, wood 
79 × 80 cm
Robert Runták Collection

Golden toy
2010

55 × 137 × 5 cm
akryl, plátno, dřevo
soukromá sbírka

Lhaní o barvách
2010

akryl, plátno, dřevo
variabilní velikost
soukromá sbírka

Golden Toy 
2010

55 × 137 × 5 cm
acrylic, canvas, wood 
private collection

Lying about Colours 
2010

acrylic, canvas, wood 
variable size 
private collection

Golden Age
2013

akryl, plátno, dřevo
90 × 30 × 12 cm
sbírka B-Y

Golden Age
2013

acrylic, canvas, wood 
90 × 30 × 12 cm 
B-Y collection

První a poslední zlatý transformer
2010

41,5 × 125 × 5 cm
akryl, plátno, dřevo 

The First and Last Golden Transformer 
2010

41,5 × 125 × 5 cm 
acrylic, canvas, wood

Lapat bronz
2013

akryl, dřevo, plátno
35 × 72 × 5,5 cm
soukromá sbírka

Catching Bronze 
2013

acrylic, wood, canvas 
35 × 72 × 5,5 cm
private collection

Skoro jako chromovaná palubní deska
2013

125 × 40 × 5 cm
akryl, plátno, dřevo

Almost like a Chrome Dashboard 
2013

125 × 40 × 5 cm 
acrylic, canvas, wood

Stříbrem kopcem dolů
2013

114 × 24 × 16 cm
akryl, syntetické laky, dřevo, plátno

Down the Silver Hill 
2013

114 × 24 × 16 cm
acrylic, synthetics, wood, canvas

Blue Melted Into Gold, diptych 
2014

243 × 43 cm × 7 a 243 × 27 × 7 cm
akryl, syntetické laky, plátno

Blue Melted Into Gold, diptych 
2014

243 × 43 cm × 7 and 243 × 27 × 7 cm
acrylic, synthetics, canvas

Při teplotě varu (82 °C) tvoří nasycený roztok
2015

akryl, syntetické laky, plátno, dřevo
70 × 66 cm
HoMA Collection

At Boiling Point (82 °C) It Forms a Saturated Solution 
2015

acrylic, synthetics, canvas, wood 
70 × 66 cm
HoMA Collection
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GRAVITACE?                          (V současném konceptuálním proudu není nic 
ponecháno touze po iluzi.) Cyklus Hyperhybridy je inspirován pojetím 
hyper-reality francouzského filosofa Jeana Baudrillarda. Série objektů 
usiluje o definování vlastního teritoria prostřednictvím vyhraněné tvarové 
a povrchové úpravy. Hyperhybridy se formálně vymezují vůči běžnému 
závěsnému obrazu, jejich obsahová rovina ovšem staví především na 
dialogu s celou “skupinou” umění, nikoli nutně pouze na vymezení se vůči 
zobrazivému či abstraktnímu malířství. Cílem cyklu je poukázat na neschop-
nost současného umění fungovat vně historizujícího aparátu teorie umění 
a na ztrátu naší schopnosti číst mimo estetické normativy. Hyperhybridy 
konstrukčně integrují svůj fyzický rám a osvojují si průmyslový charakter 
„designových výrobků bez jasně stanovené funkce“. Tematizují ambivalenci 
mezi zobrazováním a abstrahováním, podobně jako zpochybňují míru ob-
jektivity dnešního interpretačního aparátu. Kde začíná a končí rám obrazu? 
A nakolik jsou v současném umění zástupné prvky variability, kompozice či 
perspektivy?

GRAVITY?                          (The current conceptual movement leaves nothing to 
the desire for illusion.) The Hyperhybrid Cycle is inspired by the hyper-re-
ality concept of French philosopher Jean Baudrillard. The series of objects 
seeks to define its own territory by means of distinct shape and surface 
treatment. Formally, the Hyperhybrids distinguish themselves against 
a suspension painting, yet their content level is based, above all, on the dia-
logue with the whole “group” of art, not necessarily merely on distinguishing 
against figurative or abstract painting. The aim of the cycle is to point out the 
inability of the current art to operate outside the historicising apparatus of 
the theory of art and the loss of our ability to read outside aesthetic norms. 
The Hyperhybrids structurally integrate their physical frame and acquire 
an industrial character of “designer products without a clearly determined 
function”. They thematise the ambivalence between depicting and ab-
stracting, while also contesting the level of objectivity of the contemporary 
interpretation apparatus. Where does the picture frame start and end? 
And in the contemporary art, to what extent may the elements of variability, 
composition or perspective be substituted?

GRAVITACE?

Hluboko v zelené
2011

akryl, syntetické laky, dřevo, plátno
55 ×40 ×10 cm
sbírka GAVU

Deep in Green 
2011

acrylic, synthetics, wood, canvas 
55 ×40 ×10 cm
GAVU collection
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Skoro tam
2014

akryl, syntetické laky, plátno, dřevo
55 × 80 × 11 cm
soukromá sbírka

Almost There
2014

acrylic, synthetics, canvas, wood
55 × 80 × 11 cm
private collection

Not Centered At All 
2014

akryl, syntetické laky, dřevo, plátno
38,5 ×56,5 ×8,5 cm
soukromá sbírka

Not Centered At All 
2014 

acrylic, synthetics, wood, canvas 
38.5 ×56.5 ×8.5 cm
private collection

Kéž bych to zvládl bez zlaté
2014

akryl, syntetické laky, plátno, dřevo
49 × 54 × 8,5 cm
soukromá sbírka, Španělsko

I Wish I Could Make it Without the Golden Colour 
2014

acrylic, synthetics, canvas, wood
49 × 54 × 8,5 cm
private collection, Spain

Tmavá, ne černá
2014

akryl, syntetické laky, plátno, dřevo
60 × 40 × 12 cm
soukromá sbírka

Dark Not Black
2014

acrylic, synthetics, canvas, wood
60 × 40 × 12 cm
private collection

Gravitace. Žádný povrch
2014

akryl, syntetické laky, plátno, dřevo
56,5 × 55, 5 × 11 cm
soukromá sbírka, Španělsko

Gravity. No Surface
2014

acrylic, synthetics, canvas, wood
56,5 × 55, 5 × 11 cm
private collection, Spain

Deep Fake Purple
2014

akryl, syntetické laky, plátno
61 × 52 × 9 cm
soukromá sbírka

Deep Fake Purple 
2014

acrylic, synthetics, canvas 
61 × 52 × 9 cm
private collection

Ano či ne fialové
2014

akryl, syntetické laky, plátno, dřevo
66 × 56 × 11 cm
Sbírka GAVU

Yes or No to Purple
2014

acrylic, synthetics, canvas, wood
66 × 56 × 11 cm
GAVU collection

Ano či ne všemu
2014

akryl, syntetické laky, plátno, dřevo
61 × 56 × 11 cm
soukromá sbírka

Yes or No to All
2014

acrylic, synthetics, canvas, wood
61 × 56 × 11 cm
private collection

Ano či ne kráse
2014

akryl, syntetické laky, plátno, dřevo
78 × 73 × 10 cm
soukromá sbírka

Yes or No to Beauty
2014

acrylic, synthetics, canvas, wood
78 × 73 × 10 cm
private collection

Má černá je tvá ostrá
2014

akryl, syntetické laky, plátno, dřevo
69 × 42 × 9 cm
soukromá sbírka

My Black is Your Sharp
2014

acrylic, synthetics, canvas, wood
69 × 42 × 9 cm
private collection

Fialová, modrá a magenta nejdou dohromady se stříbrnou 
2014

akryl, syntetické laky, plátno, dřevo
56 × 38 × 7 cm
soukromá sbírka

Purple, Blue and Magenta Together with Silver  
are Impossible to Read, 2014

acrylic, synthetics, canvas, wood
56 × 38 × 7 cm
private collection

Zamalovat okraje, nechat koukat spodek
2015

akryl, syntetické laky, plátno, dřevo
95 × 38 × 13 cm

Paint the Edges, Let the Bottom Show 
2015

acrylic, synthetics, canvas, wood 
95 × 38 × 13 cm
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Fialová, modrá a magenta nejdou dohromady se 
stříbrnou_2, 2014

akryl, syntetické laky, plátno, dřevo
35 × 58 × 7 cm
soukromá sbírka

Purple, Blue and Magenta Together with Silver are 
Impossible to Read_2, 2014

acrylic, synthetics, canvas, wood
35 × 58 × 7 cm
private collection

Na ničem nezáleží
2014

akryl, syntetické laky, plátno, dřevo
52 × 29 × 8 cm
soukromá sbírka

Nothing Really Matters
2014

acrylic, synthetics, canvas, wood
52 × 29 × 8 cm
private collection

Skoro modré nic
2014

akryl, syntetické laky, plátno, dřevo
49 × 54 × 8,5 cm
soukromá sbírka

Nothing Almost Blue
2014

acrylic, synthetics, canvas, wood
49 × 54 × 8,5 cm
private collection

Žádná žlutá
2014

akryl, syntetické laky, plátno, dřevo
55 × 80 × 11 cm

Zero Yellow
2014

acrylic, synthetics, canvas, wood
55 × 80 × 11 cm

Ani modrá, ani fialová, natož rovný obraz
2014

akryl, dřevo, plátno
133 × 46 × 45,5 cm
soukromá sbírka

Neither Blue, Nor Purple and not Even a Straight Painting 
2014

ackrylics, wood, canvas
133 × 46 × 45,5 cm
private collection

Limity čtverce
2014

akryl, syntetické laky, plátno, dřevo
43 × 40 × 9 cm
soukromá sbírka

Square Limitis
2014

acrylic, synthetics, canvas, wood
43 × 40 × 9 cm
private collection

Limity čtverce
2014

akryl, syntetické laky, plátno, dřevo
43 × 40 × 9 cm
soukromá sbírka

Square Limitis
2014

acrylic, synthetics, canvas, wood
43 × 40 × 9 cm
private collection
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HYPERHYBRIDY                          V současném konceptuálním proudu není nic 
ponecháno touze po iluzi.

Název Hyperhybridy je inspirován pojetím hyper-reality fran-
couzského filosofa Jeana Baudrillarda. Série objektů usiluje o definování 
vlastního teritoria prostřednictvím vyhraněné tvarové a povrchové úpravy. 
Hyperhybridy se formálně vymezují vůči běžnému závěsnému obrazu, 
jejich obsahová rovina ovšem staví především na dialogu s celou “skupinou” 
umění, nikoli nutně pouze na vymezení se vůči zobrazivému či abstraktnímu 
malířství. Cílem cyklu je poukázat na neschopnost současného umění 
fungovat vně historizujícího aparátu teorie umění a na ztrátu naší schop-
nosti číst mimo estetické normativy. Hyperhybridy konstrukčně integrují 
svůj fyzický rám a osvojují si průmyslový charakter „designových výrobků 
bez jasně stanovené funkce“. Tematizují ambivalenci mezi zobrazováním 
a abstrahováním, podobně jako zpochybňují míru objektivity dnešního 
interpretačního aparátu. Kde začíná a končí rám obrazu? A nakolik jsou 
v současném umění zástupné prvky variability, kompozice či perspektivy?

HYPER-HYBRIDS                          The current conceptual movement leaves 
nothing to the desire for illusion.

The title of Hyperhybrids is inspired by the hyper-reality concept 
of French philosopher Jean Baudrillard. The series of objects seeks to 
define its own territory by means of distinct shape and surface treatment. 
Formally, the Hyperhybrids distinguish themselves against a suspension 
painting, yet their content level is based, above all, on the dialogue with 
the whole “group” of art, not necessarily merely on distinguishing against 
figurative or abstract painting. The aim of the cycle is to point out the 
inability of the current art to operate outside the historicising apparatus of 
the theory of art and the loss of our ability to read outside aesthetic norms. 
The Hyperhybrids structurally integrate their physical frame and acquire 
an industrial character of “designer products without a clearly determined 
function”. They thematise the ambivalence between depicting and ab-
stracting, while also contesting the level of objectivity of the contemporary 
interpretation apparatus. Where does the picture frame start and end? 
And in the contemporary art, to what extent may the elements of variability, 
composition or perspective be substituted?

HYPERHYBRIDY

Bez názvu 
2011

186 × 76 cm 
syntetické laky, plátno, dřevo 

Untitled 
2011

186 × 76 cm
synthetic colours, canvas, wood
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Not so sure about the colour
2013

akryl, syntetické laky, plátno, dřevo
70 × 137 × 8 cm
soukromá sbírka

Not so sure about the colour
2013

acrylics, synthetics, canvas, wood
70 × 137 × 8 cm
private collection

Blue Purism
2013

akryl, syntetické laky, plátno, dřevo
70 × 137 × 8 cm
soukromá sbírka

Blue Purism
2013

acrylic, synthetics, canvas, wood
70 × 137 × 8 cm
private collection

Not so sure about the shape
2013

akryl, syntetické laky, plátno, dřevo
70 × 137 × 6 cm

Not So Sure About the Shape 2013

acrylic, synthetics, canvas, wood 
70 × 137 × 6 cm

Základní kámen (model realizace pro knihovnu kampusu 
Masarykovy univerzity v Brně), 2012

akryl, syntetické laky, dřevo
Sbírka profesora Eduarda Schmidta

Foundation Stone (Building Model for the Library of the 
Campus of Masaryk University in Brno) , 2012

acrylic, synthetic paints, wood
Collection of Professor Eduard Schmidt

1/2
2012

akryl, syntetické laky, dřevo
62 × 34 cm
Sbírka profesora Eduarda Schmidta

1/2 
2012

acrylic, synthetics, wood 
62 × 34 cm
Collection of Professor Eduard Schmidt

Reakce podle asymetrické rovnice 
2012

akryl, syntetické laky, dřevo
137 × 70 × 10 cm

Můj první den v NY 
2013

akryl, syntetické laky, plátno, dřevo
53 × 25, 5 × 8 cm
soukromá sbírka

Reaction according to the asymmetric equation
2013

acrylics, synthetics, canvas, wood
137 × 70 × 10 cm

My Fist Day in NY
2013

acrylics, synthetics, canvas, wood
53 × 25, 5 × 8 cm
private collection

Muj prvni den v NY 
2013

akryl, dřevo, plátno
137 × 70 × 10 cm

 Miluji Tě!, diptych
 2012/2013

akryl, plátno, dřevo
200 × 13 × 8 cm 
sbírka Marek

 

Pole Position, triptych
2013

akryl, dřevo, plátno
114 × 38 × 8 cm

My First Day in NY
2013

acrylic, wood, canvas 
137 × 70 × 10 cm

I Love You, diptych
2012/2013

acrylic, wood, canvas
200 × 13 × 8 cm
Mareks collection

Pole Position, triptych 
2013

acrylic, wood, canvas 
114 × 38 × 8 cm

Bez názvu, diptych
2011

syntetické laky, plátno, dřevo
186 × 76 × 8 cm

Untitled, diptych 
2011

synthetic colours, canvas, wood 
186 × 76 × 8 cm
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ANTIMALBY                          Petr Dub předesílá, že se na jeho výstavě setkáme s malbou – určujícím prvkem je tedy to, že je všechno jakýmsi způsobem na-
malováno. Chci říct, že “malby” v podání Petra Duba fingují podobně jako orli Marcela Broodthaerse. Fungují dokonce podobně jako jakékoli obyčejné 
předměty použité v instalaci. Ty samozřejmě postrádají nějakou autonomní estetickou hodnotu – tu získávají až tehdy, stanou-li se součástí významo-
vě (a esteticky) koherentního celku instalace. Podobně jsem mluvil před čtrnácti dny na zahájení výstavy Pavla Sterce, který v Galerii mladých pracuje 
se zvonky a halogenovými světly. Jsou artefakty, které vidíme tady, na stejné “ontologické” úrovni jako zmíněné zvonky a halogenová světla? Nejsou to 
snad jednotlivá umělecká díla, která si zaslouží naši individualizovanou pozornost?

Jan Zálešák

ANTIPAINTINGS                          Petr Dub announces that painting will be shown at this exhibition. The key element is thus the fact that everything is some-
how painted. What I want to say is that “paintings”, as presented by Petr Dub, function similarly to Marcel Broodthaers’s eagles. They even function  
similarly to any ordinary objects used in an installation. Obviously, they lack any autonomous aesthetic value, which they gain only when becoming 
a part of a meaningfully (and aesthetically) coherent installation. I used similar words two weeks ago when I was giving an opening speech at the exhi-
bition of Pavel Sterec, who works with bells and halogen lights in the Gallery of Youth. Are the artefacts that we can see here on the same “ontological” 
level as the above-mentioned bells and halogen lights? Aren’t they independent works of art that deserve our individualised attention?            

Jan Zálešák

ANTIMALBY

Greenberg
2009

akryl, syntetické laky, tmel, plátno
28 × 35 cm

Greenberg
2009

acrylic, synthetics, putty, canvas
38 × 35 cm
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Mrtvý muž kráčí
2009

akryl, syntetické laky, tmel, plátno
45 × 40 cm

Dead Man Walking
2009

acrylic, synthetics, putty, canvas
45 × 40 cm

Murakami
2009

akryl, syntetické laky, tmel, plátno
30 × 34 cm

Murakami
2009

acrylic, synthetics, putty, canvas
30 × 34 cm

Dijon
2009

akryl, syntetické laky, tmel, plátno
27 × 30 cm

Dijon
2009

acrylic, synthetics, putty, canvas
27 × 30 cm

Zlatá armáda
2009

akryl, syntetické laky, tmel, plátno
45 × 40 cm

Golden Army
2009

acrylic, synthetics, putty, canvas
45 × 40 cm

Mickey á la Medek
2009

akryl, syntetické laky, tmel, plátno
36 × 36 cm

Mickey à la Medek
2009

acrylic, synthetics, putty, canvas
36 × 36 cm

Recese
2009

akryl, tmel, syntetické laky, plátno 
neměřeno

Recession
2009

acrylic, putty, synthetics,canvas 
not measured

Secese
2009

akryl, tmel, syntetické laky, plátno 
50 × 70 cm
soukromá sbírka

Art Nouveau 
2009

acrylic, putty, synthetics, canvas 
50 × 70 cm
private collection

Obsese
2009

akryl, tmel, syntetické laky, plátno 
neměřeno

Obsession
2009

acrylic, putty, synthetics,canvas 
not measured

Pozice
2009

akryl, tmel, syntetické laky, plátno 
neměřeno
soukromá sbírka

Position
2009

acrylic, putty, synthetics,canvas 
not measured
private collection

Silnice (z Pokladu na stříbrném jezeře)
2009

akryl, tmel, syntetické laky, plátno 
30 × 40 cm

Road (from Treasure on Silver Lake)
2009

acrylic, synthetics, putty, canvas
30 × 40 cm

Apocalypse me now 
2009

akryl, tmel, syntetické laky, plátno 
20 × 40 cm

Apocalypse Me Now
2009

acrylic, putty, synthetics,canvas 
20 × 40 cm

Kost v puse
2009

akryl, tmel, syntetické laky, plátno 
neměřeno

Bone in Mounth
2009

acrylic, putty, synthetics,canvas 
not measured
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Lipence
2009

akryl, tmel, syntetické laky, plátno 
neměřeno

Lipence 
2009

acrylic, putty, synthetics, canvas 
not measured

Škrábance milence
2009

akryl, tmel, syntetické laky, plátno 
neměřeno

Flusance
2009

akryl, tmel, syntetické laky, plátno 
neměřeno
soukromá sbírka, Rakousko

Lovers scratches
2009

acrylic, synthetics, putty, canvas
not measured

Gobs 
2009

acrylic, putty, synthetics, canvas 
not measured
private collection, Austria

Syntéze zbytí
2009

akryl, tmel, syntetické laky, plátno 
neměřeno

Synthesis of being
2009

acrylic, synthetics, putty, canvas
not measured

Muňch
2009

akryl, syntetické laky, tmel, plátno
41 × 30 cm

Zírač
2009

akryl, tmel, syntetické laky, plátno 
30 × 33 cm 

Muňch
2009

acrylic, synthetics, putty, canvas
41 × 30 cm

Gazer 
2009

acrylic, putty, synthetics, canvas 
30 × 33 cm

Absence
2009

akryl, tmel, syntetické laky, plátno 
neměřeno
soukromá sbírka, Rakousko

Absence
2009

acrylic, synthetics, putty, canvas
not measured
private collection, Austria

Odtáhni mne do Tate
2009

akryl, syntetické laky, tmel, plátno
40 × 35 cm

Drag Me To Tate
2009

acrylic, synthetics, putty, canvas
40 × 35 cm

Zleva doprava
2009

akryl, tmel, syntetické laky, plátno 
neměřeno

From Left to Right 
2009

acrylic, putty, synthetics, canvas 
not measured

No. 5/No. 22 (Pokus č. 2)
2009

akryl, plast 
21 × 15 cm

No. 5/No. 22 (Attempt No. 2) 
2009

acrylic, plastic 
21 × 15 cm

New York
2009

akryl, syntetické laky, tmel, plátno
42 × 42 cm

New York
2009

acrylic, synthetics, putty, canvas
42 × 42 cm

Lokoko
2009

akryl, syntetické laky, tmel, plátno
50 × 90 cm

Lokoko
2009

acrylic, synthetics, putty, canvas
50 × 90 cm

PETR DUB ISBN 978-80-908472-7-9 451450

451450
   
ANTIMALBY

   
ANTIMALBY



TRANSFORMERS                          V procesu umělecké tvorby dochází spolu 
s transformací myšlenek a hmoty, i ke vzniku různých zbytkových produktů. 
Umělci, jako tvůrci vedle samotných uměleckých artefaktů vytvářejí rovněž 
celou řadu fyzického odpadu a pochopitelně tak v jistém smyslu znečišťují 
naše společné prostředí. Pokusil jsem se na tento stav, a na můj vlastní 
ateliérový provoz, zareagovat cyklem Transformers. Vrstvením akryláto-
vých barev a za použití malířského plátna zakrývám odřezky různých desek 
a dřevěných rámů z mé předchozí umělecké práce. V průběhu trans-
formace tak dochází nejen ke kombinaci materiálů, ale i přeformátování 
původního vizuálního charakteru použitých komponentů. Objekty spojené 
s tímto cyklem usilují o to, aby maximálně naplniliy svými vizuálními parame-
try formální pojem “závěsného postminimalistického obrazu”. Výsledkem 
je objekt transformovaný do čistých geometrických forem, který bychom 
mohli s nadsázkou nazvat nazvat sofistikovaným odpadkovým košem, 
jehož další možný obsah zůstává běžnému divákovi skrytý – Transformer.

TRANSFORMERS                          Together with the transformation of thoughts 
and matter, the process of artistic creation is also accompanied with 
the origin of various residual by-products. Apart from artistic artefacts 
themselves, artists – creators produce a large amount of physical waste, 
and quite obviously, they pollute our environment in a particular way. The 
Transformers Cycle serves as an attempt of mine to react to this state and 
to my own studio operation. Layering acrylate paints and using canvas, 
I cover scraps and edgings of various boards and wooden frames from my 
previous artistic work. In the course of the transformation, not only are the 
materials combines, but the original visual character of the used compo-
nents is also transformed. The aim of the objects associated with this cycle 
is to fulfil, as much as possible and through their visual parameters, the term 
of “a hanging postminimalist painting”. The result is an object transformed 
into pure geometrical forms, which could be labelled, with some exag-
geration, as a sophisticated litter bin whose subsequent possible content 
remains hidden to the usual viewer: the Transformer.

TRANSFORMERS

Transformer No. 1
2011

akryl, dřevo, plátno
150 × 50 cm
Sbírka Roberta Runtáka

Transformer No. 1
2011

akryl, dřevo, plátno
150 × 50 cm
sbírka DSC Gallery

Transformer No. 1 
2011

acrylic, wood, canvas
 150 × 50 cm
Robert Runták Collection

Transformer No. 1 
2011

acrylic, wood, canvas
 150 × 50 cm
DSC Gallery Collection

PETR DUB ISBN 978-80-908472-7-9 453452

453452
   
TRANSFORMERS

   
TRANSFORMERS



APO - IPU 
2012

akryl, plátno, dřevo
Ø 110 cm 

Zleva doprava (T. 9 - T. 12)
2012

akryl, plátno, dřevo
114 × 39 × 8; 114 × 39 × 8; 114 × 39 × 11 cm

Trikolóra
2011

akryl, dřevo, plátno
2 × 100 × 15 × 7 cm
Sbírka Roberta Runtáka

Okno T. 4
2012

akryl, plátno, dřevo
83 × 58 × 9 cm

APO - IPU 
2012

acrylic, canvas, wood 
Ø 110 cm

From Left to Right (T. 9 - T. 12)
2012

acrylic, canvas, wood
114 × 39 × 8; 114 × 39 × 8; 114 × 39 × 11 cm

Tricolour 
2011

acrylic, wood, canvas 
2 × 100 × 15 × 7 cm
Robert Runták Collection

Window T.4 
2012

acrylic, canvas, wood 
83 × 58 × 9 cm

Milka Box 
2009

akryl, plátno, dřevo
50 × 70 cm

Milka Box 
2009

acrylic, canvas, wood
50 × 70 cm

T. 3
2011

akryl, dřevo, plátno
55 × 155 cm 
Sbírka Roberta Runtáka

T.3 
2011

acrylic, wood, canvas
55 × 155 cm
Robert Runták Collection

T. 5
2011

akryl, plátno, dřevo
50 × 70 cm
soukromá sbírka

T.5 
2011

acrylic, canvas, wood
50 × 70 cm 
private collection

Metallic and Blue Untitled, diptych 
2012

acrylic, canvas, wood
120 × 64 cm; 118 × 55 cm 

Metalická a modrá Bez názvu, diptych 
2012

akryl, plátno, dřevo
120 × 64 cm; 118 × 55 cm

Yum, yum, yum, yum!
2012

akryl, plátno, dřevo
135 × 45 × 10 cm

Yum, Yum, Yum, Yum! 
2012

acrylic, canvas, wood 
135 × 45 × 10 cm

Když už visíš, tak pořádně
2012

akryl, plátno, dřevo
99 × 51 × 9 cm
HoMA Collection

When Suspended, Than Properly
2012

acrylic, canvas, wood 
99 × 51 × 9 cm 
HoMA Collection

T. 1976
2011

akryl, plátno, dřevo
68 × 84 × 10 cm

T. 1976 
2011

acrylic, canvas, wood
68 × 84 × 10 cm

TT, diptych
2012

akryl, plátno, dřevo
64 × 44 × 6 cm

TT, diptych 
2012

acrylic, canvas, wood 
64 × 44 × 6 cm

PETR DUB ISBN 978-80-908472-7-9 455454

455454
   
TRANSFORMERS

   
TRANSFORMERS



TT, diptych
2012

akryl, plátno, dřevo
88 × 58 × 9 cm
soukromá sbírka

TT, diptych 
2012

acrylic, canvas, wood 
88 × 58 × 9 cm
private collection

Flambing
2007

akryl, syntetické laky, plátno, dřevo
138 × 39 × 13 cm

Flambing 
2007

acrylic, synthetics, canvas, wood 
138 × 39 × 13 cm

PETR DUB ISBN 978-80-908472-7-9 457456

457456
   
TRANSFORMERS

   
TRANSFORMERS



NEJOBLÍBENĚJŠÍ BARVOU NA SVĚTĚ 
UŽ NENÍ STŘÍBRNÁ

Dost blbej pro studium dějiny umění?
2009

akryl, syntetické laky, plátno
65 × 80 cm

Dumb Enough to Study Art History? 
2009

acrylic, synthetics, canvas 
65 × 80 cm

PETR DUB ISBN 978-80-908472-7-9 459458

459458
   
NEJOBLÍBENĚJŠÍ BARVOU NA SVĚTĚ UŽ NENÍ STŘÍBRNÁ

   
NEJOBLÍBENĚJŠÍ BARVOU NA SVĚTĚ UŽ NENÍ STŘÍBRNÁ



Neurčitost
2009

akryl, syntetické laky, plátno
37 × 28 cm

Rozostřenost
2009

akryl, syntetické laky, plátno
35 × 40 cm

Uncertainty 
2009

acrylic, synthetics, canvas
37 × 28 cm

Blur 
2009

acrylic, synthetics, canvas 
35 × 40 cm

Špatnější Rothko
2009

akryl, syntetické laky, plátno
50 × 60 cm

Mírnost až přiměřenost
2009

akryl, syntetické laky, plátno
20 × 20 cm

Worse Rothko 
2009

acrylic, synthetic colurs, canvas
50 × 60 cm

Moderation to Proportionality 
2009

acrylic, synthetics, canvas 
20 × 20 cm

Nedbalost
2009

akryl, syntetické laky, plátno
35 × 40 cm

Pozornost
2009

akryl, syntetické laky, plátno
35 × 40 cm

Negligence 
2009

acrylic, synthetics, canvas 
35 × 40 cm

Attention 
2009

acrylic, synthetics, canvas 
35 × 40 cm

Když maluješ, tak na to nemysli
2009

akryl, syntetické laky, plátno
50 × 60 cm

Marnost krajnosti
2009

akryl, syntetické laky, plátno
50 × 59 cm

When You Paint, Don‘t Think About It 
2009

acrylic, synthetics, canvas 
50 × 60 cm

The Futility of Extremes 
2009

acrylic, synthetics, canvas
50 × 59 cm

White Centre (Yellow, Pink and Lavender on Rose) 
2009

acrylic, synthetics, canvas 
25 × 30 cm

Yellow, Pink and Lavender on Rose
2009

akryl, syntetické laky, plátno
30 × 32 cm

White Center (Yellow, Pink and Lavender on Rose)
2009

akryl, syntetické laky, plátno
25 × 30 cm

Yellow, Pink and Lavender on Rose 
2009

acrylic, synthetic colurs, canvas 
30 × 32 cm

Lavender on Rose
2009

akryl, syntetické laky, plátno
29 × 25 cm

Lavender on Rose 
2009

acrylic, synthetics, canvas
29 × 25 cm

Horší zbabělost
2009

akryl, syntetické laky, plátno
25 × 30 cm

Worse Cowardice 
2009

acrylic, synthetics, canvas 
25 × 30 cm

PETR DUB ISBN 978-80-908472-7-9 461460

461460
   
NEJOBLÍBENĚJŠÍ BARVOU NA SVĚTĚ UŽ NENÍ STŘÍBRNÁ

   
NEJOBLÍBENĚJŠÍ BARVOU NA SVĚTĚ UŽ NENÍ STŘÍBRNÁ



Hodina radosti
2009

akryl, syntetické laky, plátno
50 × 90 cm

Lekce z marnosti
2009

akryl, syntetické laky, plátno
50 × 60 cm

Hour of Joy 
2009

acrylic, synthetics, canvas 
50 × 90 cm

Lessons from Vanity 
2009

acrylic, synthetics, canvas
50 × 60 cm

PETR DUB ISBN 978-80-908472-7-9 463462

463462
   
NEJOBLÍBENĚJŠÍ BARVOU NA SVĚTĚ UŽ NENÍ STŘÍBRNÁ

   
NEJOBLÍBENĚJŠÍ BARVOU NA SVĚTĚ UŽ NENÍ STŘÍBRNÁ



REFRAMED                      Projekt Reframed spojuje autorské působení individuálních přístupů dvojice Dub 
a Porcal. Práce s přeformátováním média klasického závěsného obrazu do objektů na pomezí obrazu a objektu 
Petra Duba, reagujících na konkrétní architekturu, doplňuje Zdeněk Porcal citlivou „fotointerpretací“. Jednotlivé 
instalace vznikají v různých typech interiérů na principu umělecké a sociální intervence, stávají se trvalou součástí 
dispozičního řešení vybraného prostoru, nebo naopak trvají v čase pouze několik hodin. 

                 Petr Dub & Zdeněk Porcal

REFRAMED                      The Reframed project combines the artists‘ influence of the individual approaches 
of the Dub and Porcal team. Working with the reformatting of the medium of the classical suspended painting 
into objects on the borderline between the painting and object by Petr Dub, responding to specific architecture, 
Zdeněk Porcal complements it with a sensitive “photo-interpretation”. Individual installations are created in different 
types of interiors on the principle of artistic and social intervention, becoming a permanent part of the layout of the 
selected space or, on the contrary, lasting only a few hours in time.              

Petr Dub & Zdeněk Porcal

465464

465464



PER DUB 467466

467466

STOJANOVA

   
REFRAMED

   
STOJANOVA



Zleva doprava

Cyber Sub-Zero Tool
2014
akryl, syntetické laky, plátno
180 × 17 × 10 cm

2; 4; 10; 12; Lorem Ipsum
akryl, plátno, dřevo 
variabilní série - 4 ks
150 – 177 cm

Asymetričnost jako základ svobody
2011
akryl, syntetické laky, plátno
195 × 10 × 13 cm

5; 9; I Love You Phillip Morris, diptych 
- z cyklu Mezery mezi obrazy a interpretací
2017

akryl, syntetické laky, plátno, dřevo
189 × 15 × 4 cm

Nikdo mi neřekl, jak to má vypadat
2013

akryl, syntetické laky, plátno
165 × 10 × 8 cm

Anatomie doktora Duba
– z cyklu Mezery mezi obrazy a interpretací, 2018
akryl, syntetické laky, plátno, dřevo
110 × 5 × 4 cm

První test mimo rám
2011
akryl, plátno, dřevo
140 × 6, 5 × 4, 5 cm

Vzpomínky na Rybkovu 24
2014
akryl, syntetické laky, plátno, dřevo
195 × 14 × 6 cm

Mumifikace
2010
akryl, plátno, synt. laky, dřevo
220 × 28 × 6 cm

vše Havrlant Art Collection

 From left to right

Cyber Sub-Zero Tool
2014
acrylic, synthetics, canvas
180 × 17 × 10 cm

2; 4; 10; 12; Lorem Ipsum
acrylic, canvas, wood
variable series - 4 pieces 
150 - 177 cm

Asymmetry as the Basis of Freedom 
2011
acrylic, synthetics, canvas
195 × 10 × 13 cm

5; 9; I Love You Phillip Morris, diptych
from the series Gaps Between Paintings and Interpretation
2017
acrylic, synthetics, canvas, wood 
189 × 15 × 4 cm

Nobody Told Me What It Should Look Like 
2013
acrylic, synthetics, canvas 
165 × 10 × 8 cm

Anatomy of Dr. Dub
from the series Gaps Between Paintings and Interpretation 
2018
acrylic, synthetics, canvas, wood 110 × 5 × 4 cm

First Test Outside the Frame 
2011
acrylic, canvas, wood 
140 × 6, 5 × 4, 5 cm

Memories of Rybkova 24
2014
acrylic, synthetics, canvas, wood 
195 × 14 × 6 cm

Mummification
2010
acrylic, canvas, synthetics, wood
220 × 28 × 6 cm 

all Havrlant Art Collection

PER DUB REFRAMED 469468

469468
   
REFRAMED

   
REFRAMED



Slyšel jsem, ale nepamatuji si 
2021

akryl, syntetické laky, plátno, dřevo
208 × 9 × 3 cm

Well Done
2011

akryl, dřevo, plátno
210 × 11 × 5 cm 

Rare
2011 

akryl, dřevo, plátno, ocel
226 × 6 × 16 cm

Někde jsem to viděl, ale nedovedu si vzpomenout s kým
2021

akryl, syntetické laky, plátno, dřevo
117 × 6,5 × 4 cm

I‘ve Heard, But I Don‘t Remember
2021

acrylic, synthetics, canvas, wood
208 × 9 × 3 cm

Well Done
2011

acrylic, wood, canvas, steel
210 × 11 × 5 cm

Rare
2011

acrylic, wood, canvas, steel
226 × 6 × 16 cm

I Saw It Somewhere, But I Can‘t Remember With Whoom
2021

acrylic, synthetics, canvas, wood
117 x 6,5 x 4 cm

PER DUB REFRAMED 471470

471470
   
REFRAMED

   
REFRAMED



Let The Silver Melt, diptych
2013

akryl, syntetické laky, plátno
206 × 4 × 10 cm
soukromá sbírka

Blue Melted Into Gold , 3 ks
2014

akryl, syntetické laky, plátno
201 × 15 × 8 cm
soukromá sbírka, Německo

Let The Fire Burn
2014

akryl, syntetické laky, plátno
4 ks, 175 × 8 × 5 cm 
Fait Gallery

Let The Silver Melt, diptych
2013

acrylic, synthetics, canvas
206 × 4 × 10 cm
private collection

Blue Melted Into Gold, 3 pcs
2014

acrylic, synthetics, canvas
201 × 15 × 8 cm
private collection, Germany

Let The Fire Burn, 4 pcs 
2014

acrylic, synthetics, canvas
175 × 8 × 5 cm
Fait Gallery

PER DUB REFRAMED 473472

473472
   
REFRAMED

   
REFRAMED



Zleva doprava

Tetr.IS
2012
syntetické laky, plast, dřevo, plátno
280 × 15 × 6 cm

Vznik zlata je spojen v menší míře s explozí supernov a ve 
větší pak s kolizí neutronových hvězd
2013
akryl, dřevo, plátno Rozměr
250 × 18 × 7,5 cm 
HoMA Collection

Chytat bronz
2012
syntetické laky, plátno, dřevo, plast
303 × 7 × 8 cm 

I love you Gutai
2012
syntetické laky, plátno, dřevo, plast
300 × 12 × 9 cm 
soukromá sbírka

Den, kdy si nedám ibuprofen
2012
akryl, plátno, dřevo
295 × 9,5 × 7 cm
soukromá sbírka

From left to right

Tetr.IS
2012
synthetic colours, plastic, wood, canvas 
280 × 15 × 6 cm

The Formation of Gold is Associated to a Lesser 
Extent with Supernova Explosions and to a Greater 
Extent with the Collision of Neutron Stars
2013
acrylic, wood, canvas 
Dimensions
250 × 18 × 7.5 cm 
HoMA Collection

Catching Bronze
2012
synthetic colours, canvas, wood, plastic 
303 × 7 × 8 cm

I love you Gutai
2012
synthetics, canvas, wood, plastic 
300 × 12 × 9 cm
private collection

The Day I Don‘t Take Ibuprofen 
2012
acrylic, canvas, wood 
295 × 9.5 × 7 cm
private collection

x

PER DUB REFRAMED 475474

475474
   
REFRAMED

   
REFRAMED



PER DUB 477476

477476

RYBÁŘSKÁ

   
REFRAMED

   
RYBÁŘSKÁ



PER DUB 479478

479478

KLIMENTSKÁ

   
REFRAMED

   
KLIMENTSKÁ



Projekt Hornbach
2016

akryl, syntetické laky, plátno, dřevo
10 ks, 83 × 8 × 8 cm 
soukromá sbírka

Raz, dva, 3 a 4 mezery z pěti, 4 ks
2012

akryl, syntetické laky, plátno, dřevo
90 cm × 3-5 cm
soukromá sbírka

Hronbach Project 
2016

acrylic, synthetics, canvas, wood 
10 pcs, 83 × 8 × 8 cm
private collection

One, Two, 3 and 4 Spaces Out of Five, 4 pcs
2012

acrylic, synthetics, canvas, wood
90 cm × 3-5 cm
private collections

PER DUB REFRAMED 481480

481480
   
REFRAMED

   
REFRAMED



PER DUB REFRAMED 483482

483482
   
REFRAMED

   
REFRAMED



Love – hate – love – JHK, 13 ks
2016

akryl, syntetické laky, plátno, dřevo
variabilní velikost, max. 94 cm

Rybkova - mezi garážemi č. 23-27, 7ks
2011  

akryl, plátno, dřevo, kov 
145 × 7 × 7 cm
Fait Gallery

Směna nebo permutace, 12 ks
2012

akryl, plátno, dřevo
115 × 7 cm (variabilní instalace)
soukromá sbírka, UK

Golden age is over
2016

akryl, syntetické laky, plátno, dřevo
8 ks, variabilní velikost, max. 81 cm

Love - Hate - Love - JHK, 13 pcs
2016

acrylic, synthetics, canvas, wood 
variable size, max. 94 cm

Rybkova - Between Garages No. 23-27, 7pcs
2011

acrylic, canvas, wood, metal 
145 × 7 × 7 cm 
Fait Gallery Collection

Exchange or Permutation, 12 pcs 
2012

acrylic, canvas, wood
115 × 7 cm (variable installation) 
private collection, UK

Golden Age is Over, 8 pcs 
2016

acrylic, synthetics, canvas, wood 
variable size, max. 81 cm

PER DUB REFRAMED 485484

485484
   
REFRAMED

   
REFRAMED



PER DUB 487486

487486

KRAVÍ HORA

   
REFRAMED

   
KRAVÍ HORA



Probable Rules of the Game

2016
acrylic, synthetic colour, canvas, wood 
diptych, 94 cm

Apo, Ipu, Neuro
2011

akryl, syntetické laky, dřevo, plátno 
výška 265 cm
soukromá sbírka

Apo, Ipu, Neuro
2011

acrylic, synthetics, wood, canvas
height 265 cm
private collection

Bez názvu
2011

akryl, syntetické laky, dřevo, plátno
výška 258 cm
sbírka Janez

Untitled
2011

acrylic, synthetics, wood, canvas
height 258 cm
Janez collection

The Philosophy of Right Journal
2011

akryl, dřevo, plátno
320 × 8 × 7 cm

Reload Citacion
2011

akryl, dřevo, plátno
230 × 7 × 9 cm
Sbírka Roberta Runtáka

Black Hole Sun, diptych 
2018

akryl, syntetické laky, plátno, dřevo
250 × 16 × 12 cm
soukromá sbírka

Download Citacion
2011

akryl, dřevo, plátno
320 × 8 × 7 cm

The Philosophy of Right Journal 
2011

acrylic, wood, canvas
320 × 8 × 7 cm

Reload Citation 
2011

acrylic, wood, canvas 
250 × 7 × 9 cm 
Robert Runtak Collection

Black Hole Sun, diptych
2018

acrylic, synthetics, canvas, wood 
250 × 16 × 12 cm
private collection

Download Citation 
2011

acrylic, wood, canvas 
320 × 8 × 7 cm

Bez názvu
2012

akryl, plátno, dřevo
240 × 4 × 4cm

Vertikálně a vpravo
2011

akryl, syntetické laky, dřevo, plátno
výška 220 cm
soukromá sbírka

Untitled
2012

acrylic, canvas, wood
240 × 4 × 4cm

Vertical and Right
2011

acrylic, synthetics, wood, canvas
height 220 cm
private collection

PER DUB 489488

489488

REFRAMED

   
REFRAMED

   
REFRAMED



Den, kdy si nedám ibuprofen
2012

akryl, plátno, dřevo
295 × 9,5 × 7 cm
soukromá sbírka

IPU
2012

akryl, plátno, dřevo
240 × 7 × 14 cm
soukromá sbírka

IPU
2012

acrylic, canvas, wood 
240 × 7 × 14 cm
private collection

APU
2012

akryl, plátno, dřevo
240 × 7 × 14 cm
soukromá sbírka

APU
2012

acrylic, canvas, wood 
240 × 7 × 14 cm
private collection

The Day I Don’t Take Ibuprofen
2012

acrylic, canvas, wood 
295 × 9.5 × 7 cm
private collection

PER DUB REFRAMED 491490

491490
   
REFRAMED

   
REFRAMED



4 × 4
2016

akryl, syntetické laky, plátno, dřevo
4 ks, 83 × 8 × 8 cm
soukromá sbírka

Slyšel jsem, ale neposlouchám
2021

akryl, syntetické laky, plátno, dřevo
300 × 8,5 × 9 cm

Donald Martiny Deconstructed, 4 ks
2017

akryl, syntetické laky, dřevo, plátno
206 × 7 × 4 cm
Sbírka Roberta Runtáka
 

Podmalba je nižší forma malby
2014

akryl, syntetické laky, plátno, dřevo
184 × 18 × 9 cm

Jako palubní deska Batmanmobilu
2012

akryl, plátno, dřevo
154, 5 × 40, 5 × 7, 5 cm

Primer is a Lower Form of Painting
2014

acrylic, synthetics, canvas, wood 
184 × 18 × 9 cm

Like the Dashboard of the Batmanmobile 
2012

acrylic, canvas, wood 
154.5 × 40.5 × 7.5 cm

4 × 4 
2016

acrylic, synthetics, canvas, wood 
4 pcs, 83 × 8 × 8 cm
private collection

I’ve Heard, but I‘m not Listening 
2021

acrylic, synthetics, canvas, wood 
300 × 8.5 × 9 cm

Donald Martiny Deconstructed , 4 pcs
2017

acrylic, synthetics, wood, canvas 
206 × 7 × 4 cm
Robert Runták Collection

PER DUB REFRAMED 493492

493492
   
REFRAMED

   
REFRAMED



Au – poměrně měkký drahý kov žluté barvy
2013

akryl, plátno, 257 × 5 × 11 cm
soukromá sbírka

Fragment kuchyně vašich snů II
Reframed - Artefakty třídního boje, 2013

akryl, plátno, dřevo
218 × 8 × 6 cm
soukromá sbírka

Fragment of the Kitchen of Your Dreams II 
Reframed - Artefacts of Class Struggle, 2013 

acrylic, canvas, wood
218 × 8 × 6 cm
private collection

Součástka  
2013

akryl, syntetické laky, plátno, dřevo
180 × 10 × 8 cm
soukromá sbírka

Component
2013

acrylic, synthetics, canvas, wood
180 × 10 × 8 cm
private collection

Au - relatively soft yellow precious metal
2013acrylic, canvas

257 x 5 x 11 cm
private collection

PER DUB REFRAMED 495494

495494
   
REFRAMED

   
REFRAMED



PER DUB 497496

497496

MASARYKOVO NÁMĚSTÍ

   
REFRAMED

   
MASARYKOVO NÁMĚSTÍ



PER DUB 499498

499498

VESELÁ

   
REFRAMED

   
VESELÁ



Bez názvu
2009

akryl, plátno, dřevo, ocel
258 × 28,5 × 4 cm
Sbírka Oblastní galerie Liberec

Purple Totem – v měkké se nebojíme
2012

akryl, dřevo, plátno
250 × 30 × 4 cm
Sbírka Muzea města Brna 

Untitled
2009

acrylic, canvas, wood, steel
258 × 28.5 × 4 cm
Collection of the Liberec Regional Gallery

Purple Totem - We are not Afraid in Soft
2012

acrylic, wood, canvas
250 × 30 × 4 cm
Collection of the Brno City Museum

PER DUB REFRAMED 501500

501500
   
REFRAMED

   
REFRAMED



PER DUB 503502

503502

ZELNÝ TRH

   
REFRAMED

   
ZELNÝ TRH



Up and Down Scene, 10 ks
2014

akryl, syntetické laky
variabilní velikost, max. 90 
soukromá sbírka

Up and Down Scene, 10 pcs
2014

acrylic, synthetics, canvas, wood
variable size, max. 90 
private collection

Neslyšel jsem, ale pamatuji si 
Reframed - Mezery mezi obrazy a interpretací, 2021

akryl, syntetické laky, plátno, dřevo
207 × 10 × 4  cm

I Love You Phillip Morris, diptych
2017

akryl, syntetické laky, plátno, dřevo
192 × 9,5 × 9,5 cm

I Haven‘t Heard, but I Remember 
Rerframed – Gaps Between Paintings and Interpretation , 2021

acrylic, synthetics, canvas, wood 
207 × 10 × 4 cm

I Love You Phillip Morris, diptych
2017

acrylic, synthetics, canvas, wood 
192 × 9.5 × 9.5 cm

PER DUB REFRAMED 505504

505504
   
REFRAMED

   
REFRAMED



x x

PER DUB REFRAMED 507506

507506
   
REFRAMED

   
REFRAMED



PER DUB 509508

509508

LAZARETNÍ

   
REFRAMED

   
LAZARETNÍ



What is medium well?
2007

akryl, syntetické laky, plátno, dřevo
257 × 62,5 × 14 cm

 

120°–165°C
2007

akryl, dřevo
207 × 12 × 21 cm

Rare
2007

akryl, plátno, dřevo
200 × 43 × 8 cm

What is Medium Well? 
2007

acrylic, synthetics, canvas, wood 
257 × 62.5 × 14 cm

120-165°C 
2007

acrylic, wood 
207 × 12 × 21 cm

Rare
2007

acrylic, canvas, wood 
200 × 43 × 8 cm

PER DUB REFRAMED 511510

511510
   
REFRAMED

   
REFRAMED



513512

513512



STUDIUM
2009–2012   Fakulta výtvarných umění VUT v Brně  

(Ateliér intermédia, doktorandský program, Václav Stratil)

2005  Vysoká škola uměleckoprůmyslová v Praze  
(Ateliér konceptuální a intermediální tvorby, Jiří David, Milan Salák)

2003–2009   Fakulta výtvarných umění VUT v Brně  
(Ateliér malířství 1–3, Petr Kvíčala, Martin Mainer, Petr Veselý)

2000–2003   Soukromá vyšší odborná škola umění ve Zlíně  
(obor užitá malba, René Hábl, Pavel Preisner)

1998–1999   Akademie sociálně umělecké terapie – Tábor 

OCENĚNÍ
2023   Finalista oslovené soutěže Bílý dům (MOBA & Bloomberg Philantrophies, ČR/USA)
2021   Vybrán  pro výstavní projekt J&T ART INDEX (Pop-Up Gallery, Praha, ČR)
2020   Autorský cyklus Palidrom podpořen Grantem na podporu rozvoje výtvarného umění 

(GESTOR, ČR)
2019   Držitel tvůrčího stipendia Ministerstva kultury České republiky pro období 2019 – 2021 

(Ministerstvo kultury, ČR)
2018   Spolu s Markem Medunou ve vedení malířského ateliéru IV (Akademie výtvarných umění 

v Praze, ČR)
2018   Hostem projektu DAS HAUS – LUCIE KOLDOVÉ (Imm Cologne, 2018, DEU)
2011   Finalista Essl Award (Essl Museum, AU)
2010   Finalista The Sovereign European Art Prize (Londýn, UK – nominátor Jiří David)
2009   Cena rektora (VUT, Brno, ČR)
2009   Nominace na cenu Start Point (Galerie Klatovy/Klenová, ČR, nominace Edith Jeřábková)
2009   Finalista ceny Exit (FUD UJEP, ČR)
2009   Cena děkana FaVU za diplomovou práci Unframed (FaVU BUT, Brno, ČR)
2008   2. místo v sekci fotografie – Mezinárodní bienále umění (Chapingo, MX)
2006   Cena rektora (VUT, Brno, ČR)
2005   Ateliérová cena (FaVU VUT, Brno, ČR)

SAMOSTATNÉ VÝSTAVY
2023   Asyemtrická rovnice (Asymetrikcá rovnice: 213, 81 + 0 0 255)  

(spolu s Janou Bernartovou, Etcetera Art, Praha, ČR)
2023   Assortment Strategies (spolu s Alžbětou Říhovou, Prague House in Brussels, Brussels, B)
2022   Bůh si to žádá (Galerie Kaple, Valašské Meziříčí, ČR)
2022   B.I.G. (Galerie Pitevna, Brno, ČR)
2022   Petr Dub: Pop-down (Elektra J&T, Ostrava, ČR)
2022   Čím více je předmět triviálnější, tím dražší je pro většinu svých stoupenců  

(Galerie Magna, Ostrava, ČR)
2021   1 000 000 years, 1 000 likes (Galerie Bubec, Praha, ČR)
2021   Knihovna vzorů (spolu s Alžbětou Říhovou, Galerie Kvalitář, Praha, ČR)
2020   Věty po konceptuálním umění (Sbor kněze Ambrože, Hradec Králové, ČR)
2020   Tabula Rasa Breach (spolu s Josefem Mladějovským, Galerie Telegraph, Olomouc, ČR)
2019   Absence (Galerie D9, České Budějovice, ČR)
2019   Amoce (Etcetera Art, Brno, ČR)
2018   White Over (Galerie Dukla, Ostrava, ČR)
2018   Projektivní test (spolu se Zdeňkem Porcalem, Galerie NoD, Praha, ČR)
2018   Mezery mezi obrazy (Galerie města Třince, ČR)
2017   YTILAERBOX (Krajská galerie výtvarného umění ve Zlíně, ČR)
2017   Výběr ze svislé tvorby (Strom Art Gallery, Brno, ČR)
2017   Do dichotomie obrazu (Galerie Jelení, Praha, ČR)
2016   Antropolog v překladu (Laboratorium Sztuki, Toruń, PL)
2016   Kolonie svobody – možnosti Nového národního stylu (Galerie Kvalitář, Praha, ČR)
2016   Šťastní a veselí (Galerie Lauby, Ostrava, ČR)
2016   Domovní znamení (Galerie Nika – malá galerie UMPRUM, Praha, ČR)
2015   In-sue-lie (Galerie 207, UMPRUM, Praha, ČR)
2015   Estetika svádění (Galerie Dům, Broumov, ČR)
2015   Asociativní utkání (Galerie Altán Klamovka, Praha, ČR)
2015   Deník přeživší (Fait Gallery, Brno, ČR)
2014   Další ze způsobů, jak nemalovat obrazy (GAVU, Cheb, ČR)
2014   (RE)framed (spolu s Markem Habrem a Zdeňkem Porcalem, Galerie Kvalitář, Praha, ČR)
2014   Handicap down to a 9 (Berlínskej Model, Praha, ČR)
2014   Panic Room (Karlín Studios, s Matejem Al-Ali a Tomášem Moravcem, Praha, ČR)
2014   Handle with care and criticism (Galerie Prádelna Bohnice,  

s Matejem Al-Ali a Tomášem Moravcem, Praha, ČR)
2013   Co všechno bychom mohli udělat, pokud bychom nevěděli jak (Galerie TIC, Brno, ČR)
2013   Fore! (Galerie Kaluž, Ostrava, ČR)

2013   Rehabilitace v podmínkách mimosoudního vyrovnání spotřebitelských sporů  
(Galerie Kvalitář, Praha, ČR)

2012   Pole position (Galerie SPZ, Praha, ČR)
2012   Ve středu je ctnost (Vitrínka Deniska, Olomouc, ČR)
2012   Je to prakticky spojený s tou věcí, kolem které se motáš Galerie Ars, se Zdeňkem Porcalem, 

Brno, ČR)
2012   Apo, ibu, neuro a idioti (ERA, se Zdeňkem Porcalem, Brno, ČR)
2012   Shallow (Galerie Umakart, Brno, ČR)
2011   Ohlasy entropie (Galerie Kritiků, s Matejem Al-Ali a Tomášem Moravcem, Praha, ČR)
2011   Kustodka – Start Up (Galerie hlavního města Prahy, Dům u Zlatého prstenu, Praha, ČR)
2011   Chemnitz.cz – práce věnované konci světového pořádku (Galerie Weltecho, Chemnitz, DE)
2011   Superend a jiné ošklivé příběhy (Cosmos, Mnichov, DE)
2010   Velké ambice (Galerie půda, Jihlava, ČR)
2010   Simulovaná show (Galerie 1k15, Brno, ČR)
2009   Oddělení malby (Galerie Trojka, Brno, ČR)
2008  Reframed – House Of Dublon (Galerie mladých, s Janou Bernartovou, Brno, ČR)
2008   Obrazárna (Galerie Milana Zezuly, Brno, ČR)
2007   Léčba neklidem (Galerie Dole, Ostrava, ČR)
2006   Banka (HVB BANK Valdek, s Petrem Kunčíkem, Praha, ČR)
2006   Les Invasions Barbares (Akademie věd – Academia, Brno, ČR)
2004   Definitivní řešení opičí otázky (Galerie mladých, Brno, ČR)
2003   7 let ve Zlíně (Galerie Rock Café, Praha, ČR)
2003   Versus (Galerie Mokrá, Zlín, ČR)

KOLEKTIVNÍ VÝSTAVY
2023   Hledání ztracených světů (Durden And Ray Gallery, Los Angeles, USA)
2023   J&T ART INDEX (Pop-Up Gallery, Praha, ČR)
2023   Z galerie ven! Umění v českém veřejném prostoru (Poslanecká sněmovna ČR, Praha, ČR)
2023   Supermarket Art Fair (Supermarket, Stockholm, SWE)
2023   16 (Etcetera Art, Praha, ČR)
2023   Na křídlech života (Oblastní galerie Liberec, ČR)
2022   15 (Etcetera Art, Praha, ČR)
2022   Hac #1 – Havrlant Art Collection (Galerie Pragovka, Praha, ČR)
2022   Festival současného umění (Galerie současného umění, Prostějov, ČR)
2022   Depository Evolution (Galerie Kvalitář, Praha, ČR)
2022   Z galerie ven! Umění v českém veřejném prostoru (Galerie Jaroslava Fragnera, Praha, ČR)
2022   Hluboko dole (Galerie Dole, Ostrava, ČR)
2022   Janez Collection / Organizovaná posedlost (Etcetera Art, Praha, ČR)
2022   Sbírka Koojon (Centrální kotelna VFN, Praha, ČR)
2022   Spring Saloon (Nookart Studio, Praha, ČR)
2021   J&T ART INDEX (Pop-Up Gallery, Praha, ČR)
2021   Signál II (Galerie Telegraph, Olomouc, ČR)
2021   XPU (Nookart Studio, Praha, ČR)
2021   Sbírka GAVU Cheb. Umění 20. a 21. století. (GAVU, Cheb, ČR)
2021   Art is Here: Nové umění (Moravská galerie v Brně, ČR)
2021   12 (Etcetera, Brno, ČR / Galerie U Betlémské kaple, Praha, ČR)
2020   Vrstvy historie – Festival M3 (Praha, sídliště Vlasta, ČR)
2020   Fenomen Gočár (Galerie AMB, Hradec Králové, ČR)
2020   Výběr ze stále sbírky GAVU (GAVU, Cheb, ČR)
2020   10 (Etcetera, Brno, ČR / Galerie U Betlémské kaple, Praha, ČR)
2020   Spring Selection (Galerie Kvalitář, Praha, ČR)
2020   Awkward Handshake Quarantine Edition (on-line projekt)
2020   Mnohoznačnost struktur / dynamika sil (Museum Kampa, Praha, ČR)
2019   Sedimenty sametu  (GAFU, Ostrava, ČR)
2019   Za kamerou (v rámci platformy Studio Flusser – Okolo Pedal Project, Praha, ČR)
2019   Konkrétní podzim – Minimal Art (Galerie U Přívozu, Hradec Králové, ČR)
2019   Selekce (Galerie Kvalitář, Praha, ČR)
2019   Oči Brna: Miloš Stehlík (Knihovna benediktinského kláštera, Rajhrad, ČR)
2019   Meziprůzkumy/Sbírka AJG 1300 – 2017 (Alšova jihočeská galerie, Hluboká nad Vltavou, ČR)
2019   8 (Etcetera, Brno, ČR / Galerie Kvalitář, Praha, ČR)
2018   Na vlnách umění – sbírky českého umění (Oblastní galerie Liberec, ČR)
2018   5 (Etcetera, Brno, ČR / Galerie Kvalitář, Praha, ČR)
2018   Sochy pro Brno – Ornament je zločin (Urban Centrum Brno, ČR)
2018   Artweek Liberec 2018 (Oblastní galerie Liberec, ČR)
2018   Meziprůzkumy/Sbírka AJG 1300 – 2017 (Alšova jihočeská galerie, Hluboká nad Vltavou, ČR)
2018   4 (Etcetera, Brno, ČR / Galerie Kvalitář, Praha, ČR)
2018   Lucie Koldová: Úroveň světla (Galerie Kvalitář, Praha, ČR)
2018   Imm Cologne (Kolín, DEU)
2018   Přírůstky do sbírky GAVU (GAVU, Cheb, ČR)
2017   3 (Etcetera, Brno, ČR / Galerie Kvalitář, Praha, ČR)
2017   Drazí architekti (Galerie Architektury Brno, Brno, ČR)
2017   Volná zábava (The Bĕhal Fejér Institute, Praha, ČR)
2017   Každá židle potřebuje obraz (Galerie Kvalitář, Praha, ČR)
2017   Nevratný posun (Dům pánů z Kunštátu, Brno, ČR)

2016   2 (Etcetera, Brno, ČR / Galerie Kvalitář, Praha, ČR)
2016   Pole rezonance – Václav Boštík, Petr Dub, Vladimír Škoda (Galerie moderního umění v Roudnici 

nad Labem, ČR)
2016   Shaped Canvas (Galerie NTK, Praha, ČR)
2016   Viktor Valášek: Matěj Smetana, Markéta Hlinovská, Petr Dub, Juliana Höschlová, Pavla 

Gajdošíková, Jan Pfeiffer, Mira Gáberová, Miroslav Hašek, Petra Herotová, Conrad Armstrong 
(Galerie Altán Klamovka, Praha, ČR)

2015   Teserakt (Galerie Amu, Praha, ČR)
2015   Solo Salon (Solo OffSpace, Brno, ČR)
2015   Výstava 015 (Solo OffSpace, Brno, ČR)
2015   Art Consulting Contemporary 2015 (Topičův salon, Praha, ČR)
2015   1 (Etcetera, Brno, ČR, Galerie Kvalitář, Praha, ČR)
2015   Výběr ze sbírky (Galerie U Dobrého Pastýře, Brno, ČR)
2015   Výstava, kde hanba nebýt a chyba vystavovat (Galerie Kvalitář, Praha, ČR)
2015   Nord Art 2015 (Kunstwerk Carlshütte, Büdelsdorf, DEU)
2015   Město jako výstava (hlavní výstava oficiálního programu Plzeň 2015, ČR  

(Historisches Museum, Regensburg, DE)
2015   Výchozí pozice (Galerie Emila Filly, Ústí nad Labem, ČR)
2015   Výstava 015 (Galerie Radniční, Kyjov, ČR)
2014   Art Consulting Contemporary 2014 (Topičův salon, Praha, ČR)
2014   Vidět a věřit (Festival Fotograf, Praha, ČR)
2014   L’Espace de L’Espèce: Beyond the abstract and the concrete (Kunstfabrik hb55, Berlín, DE)
2014   Rekonstrukce (Galerie Emila Filly, Ústí nad Labem, ČR)
2014   Nulla Dies Sine Linea – postkonceptuální přesahy v české kresbě  

(Galerie Emila Filly, Ústí nad Labem, ČR)
2014   Oka mžik (Fait Gallery, Brno, ČR)
2014   Jamais Vu (Galeria Sztuki Wozownia, Toruń, PL)
2014   Zlínský pohled světa II (Zlínský kulturní institut, Zlín, ČR)
2014   Ohlédnutí 1994 – 2014 (Vrbasovo muzeum, Ždánice, ČR)
2013   Jamais Vu (Galeria Sztuki Wozownia, Toruń, PL)
2013   Poison Green (Czech Centre Gallery, New York, USA)
2013   Od moderny po současnost (Muzeum města Brna, Brno, ČR)
2013   Red8 (Galerie Vysoké školy umělecko průmyslové v Praze, Praha, ČR)
2012   PAF – sekce animace urbanismu (Umělecké centrum Univerzity Palackého, Olomouc, ČR)
2012   4+4 dny v pohybu – 17. ročník mezinárodního festivalu současného umění  

(Casíno Pařížská, Praha, ČR)
2012   Geometrův zlý sen (Topičův salon, Praha, ČR)
2012   Preview (Fait Gallery, Brno, ČR)
2012   Pokoj šíleného sběratele (Artbanka Museum of Young Art, Praha, ČR)
2012   You can tell me! (Factory-Art Gallery, Berlín, DE)
2012   Práce ze sbírky Charlie Younga (Oswego Library Art Gallery, New York, USA)
2012   Kvalitář (Galerie Kvalitář, Praha, ČR)
2011   No borders. Appeal to heaven (Dvorac Sec Contemporary, Praha, ČR)
2011   Antitéze malby (Galerie Kritiků, Praha, ČR)
2011   Konečně spolu (Galerie Emila Filly, Ústí nad Labem, ČR)
2011   Polohy současné abstrakce (Galerie hlavního města Prahy, Praha, ČR)
2011   Pražské quadriennale (PQ+, Praha, ČR)
2011   Amoya (Artbanka Museum of Young Art, Praha, ČR)
2011   Essl Art Award 2011 (Galerie hlavního města Prahy, Praha, ČR)
2011   Kick Off Artbanka (Dvorac Sec Contemporary, Praha, ČR)
2011   AM3 (Národní divadlo – Reduta, Brno, ČR)
2010   Exit/A.A.0. (Kunstraum Kreuzberg/Bethainem, Berlín, DE)
2010   The Sovereign European Art Prize (Barbican Centre, Londýn, UK)
2010   Genesis (The Rag Factory, Londýn, UK)
2010   Chytré a hloupé (Galerie Kritiků, Praha, ČR)
2009   Exit 2009 – finále národní soutěže studentů uměleckých škol  

(Galerie Emila Filly, Ústí nad Labem, ČR)
2009   Zlínský pohled světa (Krajská Galerie ve Zlíně, Zlín, ČR)
2009   Urban Kiss (Galerie Kritiků, Praha, ČR)
2009   Start Point – selekce nejlepších diplomových prací 2009 (Galerie Klatovy/Klenová, ČR)
2009   Mag 09 (Galerie Brno, Brno, ČR)
2008   Bienal of Contemporary Art Champigno (Texcoco, MX)
2008   CZ/SK – přehlídka české a slovenské současné malby (Wannieck Gallery, Brno, ČR)
2008   V praze je blaze (Galerie Kritiků, Praha, ČR)
2008   Petr Kvíčala + studenti (Národní divadlo – Reduta, Brno, ČR)
2007   Ruční pila (Galerie Sýpka, Valašské Meziříčí, ČR)
2007   Vzpomínka za kterou se stydím (Galerie AVU, Praha, ČR)
2007   Amaro Jilo (Dům umění, Brno, ČR)
2007   Zlínský salon mladých – trienále současného česko-slovenského umění  

(Krajská Galerie ve Zlíně, ČR)
2006   Arskontakt 2006 (Galerie AVU, Praha, ČR)
2006   AM3 (Galerie Gaudeamus, Ostrava, ČR)
2005   Artkontakt (Galerie AVU, Praha, ČR)
2005   Podoby současné tvorby (Galerie “10”, Brno, ČR)
2004   MMS – Martin Mainer Studio (Divadlo Reduta, Brno, ČR)
2004   Audio Video Cirkus Vol. 2 (Klub Dessert, Brno, ČR)

ETC.
2023   Spoluautorem a moderátorem podcastu PO AVU (Akademie výtvarných umění v Praze, ČR)
2023   Finalista oslovené soutěže Bílý dům (MOBA & Bloomberg Philantrophies, ČR/USA)
2022   Člen poroty pro výběr Památníku Ferdinanda Peroutky (Česká komora Architektů, Praha, ČR)
2022   Člen poroty Art Prague 2022 (spolu s Jiřím Davidem a Katchou Kastner,  

Hrzánský palác, Praha, ČR)
2022   Součástí týmu vyzvané soutěže návrhu nové metro stanice Depo Zličín  

(spolu s DK Architekti, Praha, ČR)
2022   31. pozice / J&T Banka Art Index
2021   Spolukurátor (s Markem Medunou) výstav – Time (800% Slower) & Jiný svět je možný  

– v rámci projektu POP UP AVU
2020   Zařazen do publikace SPECTRUM: současné mladé malby– kniha o současnosti mladé malby 

zahrnující výběr autorek  a autorů narozených v 70. a 80. letech (BigBoss, ČR)
2020   Předseda poroty pro výběr Památníku válečných veteránů (Ostrava, ČR)
2020   Spolukurátor (s Marcelem Fišerem) výstavy Diplomanti AVU + hosté 2020
2019   Jezdci na bouři – umělecká intervence na fasádě činžovního domu studia Chybík+Kristof 

Associated Architects (Brno, ČR)
2019   Konferenční příspěvek Pohnutí rámu – Symposium Obraz – rám – prostor  

(VSVU, Bratislava, SK)
2019   Konferenční příspěvek Veřejné hranice – Symposium věnované skrytým, opuštěným, zapome-

nutým monumentům 20. století (CCEA MOBA, Praha, ČR)
2019   Člen poroty –  SUPERSTUDIO 2019 (Praha, ČR)
2019   Člen poroty Vinařství roku (Velké Bílovice, ČR)
2018   Externí vyučující současného umění (Architectural Institute Prague, ČR)
2018   Ambasador Spolku Skutek  pro agendu umění ve veřejném prostoru (dosud)
2018   Člen poroty architektonické soutěže – Olověný Dušan (Spolek posluchačů architektury,  

SPA – FA ČVUT, ČR)
2018   Hostem projektu HAUS Lucie Koldové  (Imm Cologne, 2018, DEU)
2017   Konferenční příspěvek “Milník diváka” (Souvislá vrstva, DOX) 
2017   Spoluautor koncepce a moderátor debat na téma umění ve veřejném prostoru  

(Galerie hlavního města Prahy, ČR)
2016   Spoluzakladatel Studia Flusser (Praha, ČR)
2016   Externí vyučující na Fakultě multimediálních komunikací Univerzity Tomáše Bati ve Zlíně  

(Zlín, ČR)
2016   Vybrán pro rezidenci Toruń Cultural Agency (Toruń, PL)
2015   Předseda Spolku Skutek (2014–2018)
2015   Člen poroty Ceny kritiky za mladou malbu 2016
2015   Spoluautor projektu Socha pro Plzeň (spolu s Matejem Al-Alim a Tomášem Moravcem)
2014   Konzultant urbanistického projektu studia MOBA na téma revitalizace Malostranského 

náměstí v Praze 
2014   Autorská esej Co vám o exkluzivitě umění matka neřekla a školník se bál přiznat pro publikaci 

Umělec, vila a bazén projektu Nad čarou
2014   Člen a místopředseda Spolku Skutek
2014   Zařazen do první stovky nejzajímavějších současných umělců v ČR – J&T Banka Art Index
2013   Kurátorský projekt “Open Call”, Galerie Weltecho (Chemnitz, DE)
2013   Autorská publikace “Vybrané postkonceptuální přístupy v současné české malbě“:  

PHD EDICE FaVU
2012   Stezka odvahy (spoluautoři Matej Al-Ali a Tomáš Moravec) zařazena do mezinárodního 

projektu Culburb.eu 
2012   Založení platformy Reframed: reframed.net
2012   Účast na Art Prague 
2012  Zastoupení Art Traffic Gallery 
2011   Zařazen do databáze Artlist.cz 
2011   Součástí projektu Artbanka
2011   Konzultant architektonického projektu Muzea moderního umění ve finském městě Mäntta  

– spolupráce se studiem Chybík+Kristof Associated Architects
2010   Prach je zlato, zlato je prach (workshop s Jiřím Kovandou,  

Kunstraum Kreuzberg/Bethainem, Berlin, DE)
2010   Rezidence Nadace Wagner (Totovo Selo, RS)
2010   Rezidence Egon Schiele Art Centre (Český Krumlov, ČR)
2009–2012   Zakladatel a spoluřešitel projektu Rewind.cz  

(přednáškový cyklus současných českých a slovenských tvůrců)
2008–2010   Koordinátor mezinárodního projektu 2b2a.cz (Art & Architecture)
2008   The Saatchi Gallery (creative development   

– reprezentant projektu Stuart pro Českou republiku)
2006–2010   Delegát VUT v Brně – Rada vysokých škol (Komise pro umělecké školy) 

ZASTOUPENÍ VE SBÍRKÁCH
Amoya (ČR)
B-Y Collection (ČR)
COLLETT Prague | Munich (DE)
Dvorak Sec Contemporary (ČR)
Fait Gallery (ČR)
Galerie Ars (ČR)
Galerie Arskontakt (ČR)
Galerie Němeček (ČR)
Galerie Petr Novotný (ČR)
Galerie výtvarného umění v Chebu (ČR)
Havrlant Art Collection (ČR/USA)
HOMA – Sbírka Martina Dýmy (ČR)
Charlie Young Collection (USA)
JHK Archiv (ČR)
Kvalitář (ČR)
Krajská galerie výtvarného umění ve Zlíně (ČR)
Moravská galerie v Brně (ČR)
Museum Kampa (ČR)

Muzeum města Brna (ČR)
Nadace pro současné umění Praha (ČR)
Oblastní galerie Liberec (ČR)
Sbírka Dermonta F. Desmonda (IFSC, IRE)
Sbírka Thorira Gunnarsona (IS)
Sbírka Janez (ČR)
Sbírka Kajoon (ČR)
Sbírka manželů Lettenmayerových (ČR)
Sbírka Marek (ČR)
Sbírka MIG (ČR)
Sbírka Roberta Runtáka (ČR)
Sbírka Eduarda Schmidta (ČR)
Sbírka Miloše Stehlíka (ČR)
Sbírka Pavla Šnajdra (ČR)
Sbírka Oldřicha Uttendorfského (NL)
Sbírka Jiřího Valocha (ČR)
Sbírka Jiřího Vorlíčka (ČR)
a dalších
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BIO



STUDIES
2009 – 2012 Faculty of Fine Arts, BUT BRNO (PhD. Programme / Intermedia Studio, Václav Stratil)
2005 Academy of Arts Architecture and Design in Prague (Studio of Conceptual And Intermedial Work; 

Jiří David and Milan Salák)
2003 – 2009 Faculty of Fine Arts, BUT Brno (Painting Studio 1-3, Petr Veselý, Martin Mainer, and Petr Kvíčala)
2000–2003 Private College of Fine Arts in Zlín (Studio of Applied Painting; René Hábl and Pavel Preisner)
1998–1999 Academy of Artetherapy in Tábor

Awards
2023  White House Painting  – public competition finalist  

(MOBA & Bloomberg Philanthropies, CZE/USA)
2021  Selected for the exhibition project J&T ART INDEX (Pop-Up Gallery, Prague, CZE)
2020  Author’s Palindrome Cycle supported by the Grant to Support the Development of Fine Arts 

(GESTOR, CZE)
2019  Granted the Ministry of Culture Creative Scholarship for 2019-2021 (MK ČR, CZE)
2018  Together with Marek Meduna in the management of the Painting Studio IV  

(Academy of Fine Arts in Prague, CZE)
2018  Guest of DAS HAUS by LUCIE KOLDOVÁ (Imm Cologne, 2018, GER)
2011  Essl Award Finalist (Essl Museum, AUT)
2010  The Sovereign European Art Prize Finalist (London, UK – nominated by Jiří David)
2009  Rector’s Award (BUT, Brno, CZE)
2009  Start Point Nominee (Gallery Klatovy/Klenová, CZE – nominated by Edith Jeřábková)
2009  Exit Award Finalist (FUD UJEP, CZE)
2009  Dean’s Award for diploma work Unframed (Faculty of Fine Arts, BUT, Brno, CZE)
2008  International Biennial of Art – 2nd place in the photography section (Chapingo, MX)
2006  Rector’s Award (BUT, Brno, CZE)
2005  Studio Prize (Faculty of Fine Arts, BUT, Brno, CZE)

SOLO EXHIBITIONS
2023  Asymmetrical Equation: 213, 81 + 0 0 255  

(together with Jana Bernartová, Etcetera Art, Praha, CZE)
2023  Assortment Strategies (together with Alžběta Říhová, Prague House in Brussels, Brussels, BEL)
2022  God Wills It (Kaple Gallery, Valašské Meziříčí, CZE)
2022  B.I.G. (Gallery Pitevna, Brno, CZE)
2022  Petr Dub: Pop-down (Elektra J&T, Ostrava, CZE)
2022  The More Trivial a Subject is, the More Precious it is for Most of its Followers  

(Gallery Magna, Ostrava, CZE)
2021  1,000,000 years, 1,000 likes (Bubec Gallery, Prague, CZE)
2021  Library of Patterns (together with Alžběta Říhová, Kvalitář Gallery, Prague, CZE)
2020  Sentences After Conceptual Art (Priest Ambrose Choir, Hradec Králové, CZE)
2020  Tabula Rasa Breach (together with Josef Mladějovský, Telegraph Gallery, Olomouc, CZE)
2019  Absence (Gallery D9, České Budějovice, CZE)
2019  Amoce (Etcetera, Brno, CZE)
2018  White Over (Dukla Gallery, Ostrava, CZE)
2018  Perception Test (together with Zdeněk Porcal, NoD Gallery, Prague, CZE)
2018  Spaces Between Images (Třinec City Gallery, CZE)
2017  YTILAERBOX (Regional Gallery of Fine Arts in Zlín, CZE)
2017  Vertical Art Work Selection (Strom Art Gallery, Brno, CZE)
2017  Into the Dichotomy of an Image (Jelení Gallery , Prague, CZE)
2016  Anthropologist Translated (Laboratorium Sztuki, Toruń, PL)
2016  Colony of Freedom – Possibilities of the New National Style (Kvalitář Gallery, Prague, CZE)
2016  The Happy and Merry Family (Lauby Gallery, Ostrava, CZE)
2016  House Sign (Nika Gallery, UMPRUM, Prague, CZE)
2015  In-sue-lie (Gallery 207, UMPRUM, Prague, CZE)
2015  The Aesthetics Of Seduction (Gallery Dům, Broumov, CZE)
2015  An Associative Match (Altán Klamovka Gallery, Prague, CZE)
2015  A Survivor’s Diary (Fait Gallery, Brno, CZE)
2014  Another Way How Not to Create Paintings (GAVU, Cheb, CZE)
2014  (Re)framed (together with Zdeněk Porcal, Kvalitář Gallery, Prague, CZE)
2014  Handicap Down to a 9 (Gallery Berlínskej model, Prague, CZE)
2014  Panic Room (Karlin Studios Gallery, with Matěj Al-Ali and Tomáš Moravec, Prague, CZE)
2014  Handle With Care And Criticism (Gallery Prádelna Bohnice, with Matěj Al-Ali  

and Tomáš Moravec, Prague, CZE)
2013  What All We Could Do If We Didn’t Know How (Gallery TIC, Brno, CZE)
2013  Fore! (Gallery Kaluž, Ostrava, CZE)
2013  Rehabilitation In the Context Of Out-of-court Settlements Of Consumer Disputes  

(Kvalitář Gallery, Prague, CZE)
2012  Pole Position (Gallery SPZ, Prague, CZE)
2012  In Medio Stat Virtus (Gallery Deniska, Olomouc, CZE)
2012  It Is Practically Associated With The Bush You Have Been Beating About (Gallery Ars, with 

Zdeněk Porcal, Brno, CZE)
2012  Apo, Ibu, Neuro Snd Idiots (ERA, with Zdeněk Porcal, Brno, CZE)
2012  Shallow (Gallery Umakart, Brno, CZE)
2011 Echoes Of Entropy (Gallery Of Art Critics, with Matěj Al-Ali and Tomáš Moravec, Prague, CZE)
2011  Custodian – Start Up (City Gallery Prague, CZE)

2011  Chemnitz.cz – Works Dedicated to The End of the World Order (Gallery Weltecho, Chemnitz, DE)
2011  Super End And Some Other Ugly Stories (Cosmos, Munich, GER)
2010  Big Ambition (Gallery Půda, Jihlava, CZE)
2010  Simulated Show (Gallery 1k15, Brno, CZE)
2009  Department of Painting (Gallery Trojka, Brno, CZE)
2008  Reframed – House Of Dublon (Gallery of youth, with Jana Bernartová, Brno, CZE)
2008  Picture Gallery (Gallery Of Milan Zezula, Brno, CZE)
2008  Treatment With Malaise (Gallery Dole, Ostrava, CZE)
2006  “Banka” (HVB BANK, with Petr Kunčík, Prague, CZE)
2006 Les Invasions Barbers (Gallery Of Academy Of Science, Brno, CZE)
2004  The Final Solution Of The Monkey Question (Gallery Of Youth, Brno, CZE)
2003  7 Years In Zlín (Gallery Rock Café, Prague, CZE)
2003  Versus (Gallery Mokrá, Zlín, CZE)

GROUP EXHIBITIONS
2023  Searching For Lost Worlds (Durden And Ray Gallery, Los Angeles, USA)
2023  I Love Disco (Galerie u Betlémské kaple, Prague, CZE)
2023  J&T ART INDEX (Pop-Up Gallery, Prague, CZE)
2023  Outside of the gallery! Art in Czech Public Space  

(Chamber of Deputies of the Parliament of the Czech Republic, CZE)
2023  Supermarket Art Fair (Supermarket, Stockholm, SWE)
2023  16 (Etcetera Art, Prague, CZE)
2023  On The Wings of Life (County Gallery in Liberec, CZE)
2022  15 (Etcetera Art, Prague, CZE)
2022  Hac #1 – Havrlant Art Collection (Pragovka Gallery,  Prague, CZE)
2022  Contemporary Art Festival Prostějov (Contemporary Art Gallery, Prostějov, CZE)
2022  Depository Evolution (Kvalitář Gallery, Praha, CZE)
2022  On The Wings of Life (Regional Gallery in Liberec, CZE)
2022  Outside of the gallery! Art in Czech Public Space (Jaroslav Fragner Gallery, Prague, CZE)
2022  Deep Down (Gallery Dole, Ostrava, CZE)
2022  Janez Collection / Organised Obsession (Etcetera Art, Prague, CZE)
2022  Kojoon Collection (Central boiler room of the Universal Faculty Hospital, Prague CZE)
2022  Spring Saloon (Nookart Studio, Prague, CZE)
2021  J&T ART INDEX (Pop-Up Gallery, Prague, CZE)
2021  Signal II (Telegraph Gallery, Olomouc, CZE)
2021  GAVU Collection. Art of 20th and 21st Century. (GAVU, Cheb, CZE)
2021  Art is Here: New Art (The Moravian Gallery in Brno, CZE)
2021  XPU (Nookart Studio, Prague, CZE)
2021  12 (Etcetera, Brno, CZE /Gallery  U Betlémské kaple, Prague, CZE)
2020  M3 festival – History Layers (Housing Project Vlasta, Prague, CZE)
2020  The Gočár Phenomenon (Gallery AMB, Hradec Králové, CZE)
2020  GAVU Collection (GAVU, Cheb, CZE)
2020  10 (Etcetera, Brno, CZE / Gallery U Betlémské kaple, Praha, CZE)
2020  Spring Selection (Kvalitář Gallery, Prague, CZE)
2020  Awkward Handshake Quarantine Edition (on-line project)
2020  Structural Ambiguity / Power Dynamics (Kampa Museum, Prague, CZE)
2019  Sediments of Velvet (GAFU, Ostrava, CZE)
2019  Behind the Camera (Okolo Pedal Project, Prague, CZE)
2019  Concrete Fall – Minimal Art (Gallery U Přívozu, Hradec Králové, CZE)
2019  Selection (Kvalitář Gallery, Prague, CZE)
2019  Eyes of Brno: Miloš Stehlík (Monastery of Saint Benedict, Rajhrad, CZE)
2019 Intersurveys/Collection of AJG 1300 – 2017  

(Castle Riding School AJG, Hluboká nad Vltavou, CZE)
2019  8 (Etcetera, Brno, CZE / Gallery Kvalitář, Prague, CZE)
2018  Waves of Art – Czech art collections (Regional Gallery in Liberec, CZE)
2018  5 (Etcetera, Brno, CZE / Kvalitář Gallery, Prague, CZE)
2018  Sculptures for Brno – Ornament is a Crime (Urban Centre Brno, CZE)
2018  Artweek Liberec 2018 (Regional Gallery in Liberec, CZE)
2018  Intersurveys/Collection of AJG 1300 – 2017  

(Castle Riding School AJG, Hluboká nad Vltavou, CZE)
2018  4 (Etcetera, Brno, CZE / Kvalitář Gallery, Prague, CZE)
2018  Lucie Koldová: Light Level (Kvalitář Gallery, Prague, CZE)
2018  GAVU Collection: New Art Purchases (GAVU, Cheb, CZE)
2018  Imm Cologne (Köln, GER)
2017  3 (Etcetera, Brno, CZE / Kvalitář Gallery, Prague, CZE)
2017  Dear Architects… (Gallery of Architecture, Brno, CZE)
2017  Non-Returnable Shift (House of the Lords of Kunštát, Brno CZE)
2017  Free Entertainment (The Bĕhal Fejér Institute, Prague, CZE)
2017  Every Chair Needs a Painting (Kvalitář Gallery, Prague, CZE)
2016  Non-Returnable Shift (House of the Lords of Kunštát, Brno CZE)
2016  2 (Etcetera, Brno, CZE / Kvalitář Gallery, Prague, CZE)
2016  Field of resonance – Václav Boštík, Petr Dub, Vladimír Škoda  

(Gallery of Modern Art Roudnice nad Labem, CZE)
2016  Shaped Canvas (Gallery NTK, Prague, CZE)

2016  Viktor Valášek: Matěj Smetana, Markéta Hlinovská, Petr Dub, Juliana Höschlová, Pavla 
Gajdošíková, Jan Pfeiffer, Mira Gáberová, Miroslav Hašek, Petra Herotová, Conrad Armstrong 
(Altán Klamovka Gallery, Prague, CZE)

2015  Solo Salon (Solo OffSpace, Brno, CZE)
2015  Teserakt (Gallery Amu, Prague, CZE)
2015  Exhibition 015 (Solo OffSpace, Brno, CZE)
2015  Art Consulting Contemporary 2015 (The Topič Salon, Prague, CZE)
2015  1 (Etcetera, Brno, CZE / Kvalitář Gallery, Prague, CZE)
2015  Selection From The Collection (Gallery U Dobrého Pastýře, Brno, CZE)
2015  The Exhibition Where It Would Be A Shame Not To Attend And A Mistake To Exhibit  

(Kvalitář Gallery, Prague, CZE)
2015  Nord Art (Kunstwerk Carlshütte, Büdelsdorf, GER)
2015  City As Exhibit – Zen Pislen (main exhibition of Pilsen 2015, Pilsen, CZE / Historisches Museum, 

Regensburg, GER)
2015  Start Up Position (Gallery of Emil Filla, Ústí nad Labem, CZE)
2015  Exhibition 015 (Gallery Radnicni, Kyjov, CZE)
2014  Art Consulting Contemporary 2014 (The Topič Salon, Prague, CZE)
2014  Seeing Is Believing #4 (Festival Fotograf, Prague, CZE)
2014  L’Espace de L’Espèce: Beyond The Abstract And The Concrete  

(Kunstfabrik HB55, Berlin, GER)
2014  Reconstruction (Gallery of Emil Filla, Ústí nad Labem, CZE)
2014  Nulla Dies Sine Linea – Postkonceptual Overlap In Czech Drawing  

(Gallery of Emil Filla, Ústí nad Labem, CZE)
2014  A Blink of an Eye (Fait Gallery, Brno, CZE)
2014  Jamais Vu (Galeria Sztuki Wozownia, Toruń, PL)
2014  World In Zlín Point Of View II (Cultural Institute In Zlín, Zlín, CZE)
2014  Looking Back 1994-2014 (Vrbas Museum, Ždánice, CZE)
2013  Jamais Vu (Galeria Sztuki Wozownia, Toruń, PL)
2013  Poison Green (Czech Centre Gallery, New York, USA)
2013  Since Modernity Till Now (Brno City Museum, Brno, CZE)
2013  Red 8 (AAAD Gallery, Prague, CZE)
2012  Paf Festival – Urbanism Animated Section (Palacký University Art Centre, Olomouc, CZE)
2012  4+4 days In Motion/The 17th International Festival Of Contemporary Art  

(Casino Pařížská, Prague, CZE)
2012  Geometer’s Bad Dream (The Topič Salon, Prague, CZE)
2012  Preview (Fait Gallery, Prague, CZE)
2012  Mad Collector’s Flat (Artbanka Museum Of Young Art, Prague, CZE)
2012  You Can Tell Me! (Factory-Art Gallery, Berlin, GER)
2012  Works From The Collection Of Trustee Charlie Young  

(Oswego Library Art Gallery, New York, USA)
2012  Quality Controller (Kvalitář Gallery, Prague, CZE)
2011  No Borders. Appeal To Heaven (Dvorac Sec Contemporary, Prague, CZE)
2011  Antithesis Of Painting (Gallery Of Art Critics, Prague, CZE)
2011  Finally Together (Gallery of Emil Filla, Ústí nad Labem, CZE)
2011  Abstraction Today (City Gallery Prague, Prague, CZE)
2011  Prague Quadrennial (PQ+, Prague, CZE)
2011  Amoya (Artbanka Museum Of Young Art, Prague, CZE)
2011  Essl Art Award 2011 (City Gallery Prague, Prague, CZE)
2011  Kick Off Artbanka (Dvorac Sec Contemporary, Prague, CZE)
2011  AM3 (National Theatre Reduta, Brno, CZE)
2010  Exit/A.A.O. (Kunstraum Kreuzberg/Bethainem, Berlin, GER)
2010  The Sovereign European Art Prize (Barbican Centre, London, UK)
2010  Genesis (The Rag Factory, London, UK)
2010  Foolish And Ingenious (Gallery Of Art Critics, Prague, CZE)
2009  Exit 2009 (Gallery of Emil Filla, Ústí nad Labem, CZE)
2009  World In Zlín Point Of View (Zlín County Gallery, Zlín, CZE)
2009  Urban Kiss (Gallery Of Art Critics, Prague, CZE)
2009  Start Point – Selection Of The Best Graduate Works Of European Art Schools  

(Gallery Klatovy/Klenová, CZE)
2009  Mag 09 – Diploma Works Of FaVU (Gallery Brno, Brno, CZE)
2008  Bienal of Contemporary Art Chapigno (Texcoco, MX)
2008  CZ/SK – Czech And Slovak Exhibition Of Contemporary Painting  

(Wannieck Gallery, Brno, CZE)
2008  V Praze je blaze (Gallery Of Art Critics, Prague, CZE)
2008  Petr Kvíčala + Students (National Theatre Reduta, Brno, CZE)
2007  Handsaw (Gallery Sýpka, Valašské Meziříčí,  CZE)
2007  The Memory That I Feel Shame About (Gallery Of Academy Of Fine Arts, Prague, CZE)
2007  Amaro Jilo (House Of Arts, Brno, CZE)
2007  Zlin Youth Salon – Trienale Of Czech And Slovak Contemporary Arts  

(Zlín County Gallery, Zlín, CZE)
2006  Arskontakt 2006 (Gallery Arskontakt, Brno/Prague, CZE)
2006  Am3 (Gaudeamus Gallery, Ostrava, CZE)
2005  Artkontakt 2005 (Gallery Of Academy Of Fine Arts, Prague, CZE)
2005  The Face Of Contemporary Works (Gallery “10”, Brno, CZE)
2004  MMS – Martin Mainer Studio (National Theatre, Brno, CZE)
2004  Audio Video Circus Vol. 2 (Club Dessert, Brno, CZE)

ETC.
2023  Co-author and host of the podcast PO AVU  (Academy of Fine Arts Prague, CZE)
2023  White House Painting  – public competition finalist  

(MOBA & Bloomberg Philantrophies, CZE/USA)
2022  ury Member – Ferdinand Peroutka Memorial (The Czech Chamber of Architecture, CZE)
2022  Jury Member – Art Prague 2022 (together with Jiří David and Katcha kastner, Hrzánsky Palace, 

Prague, CZE)
2022   Part of the team invited to the design competition of the new subway station Depo Zličín  

(DK Architects, CZE)
2022  31st position / J&T Banka Art Index
2021  Co-curator (together with Marek Meduna)  of the POP UP AVU exhibition project  

– Time (800% Slower) & Another World Is Possible
2020   Petr Dub part of SPECTRE: contemporary painting –  curated publication about Czech authors 

born in the 1970s and 1980s (BigBoss, CZE)
2020   War Veterans Memorial – head of the jury (Ostrava, CZE)
2020  Co-curator (together with Marcel Fišer) of the AVU GRADUATES + guests 2020 exhibition
2019  Riders on the Storm – art intervention on the fasade of the latest apartment building by studio 

Chybík+Kristof Associated Architects (Brno, CZE)
2019  Conference paper – Moving Frame: sympozium Image – frame – space (VSVU, Bratislava, SK)
2019  Jury Member –  SUPERSTUDIO 2019 (Prague, CZE)
2019  Conference paper –  Public Borders: sympozium dedicated to hidden and abandoned  

monuments of the 20th century (CCEA MOBA, Prague, CZE)
2019  Jury Member Vinery of The Year (Velké Bílovice, CZE)
2018  External art tutor (Architectural Institute Prague, CZE)
2018  Ambassador of Spolek Skutek (art in public space agenda – ongoing)
2018  Jury Member – Olověný Dušan (SPA – FA ČVUT)
2018  Guest of honour DAS HAUS – LUCIE KOLDOVÁ (Imm Cologne, 2018, DEU)
2017  Conference paper – Viewer – milestone (Countinuous Layer, DOX)
2017  Co-author and presenter of the GHMP Art in Public Space Discussion Cycle  

(City Gallery Prague, CZE
2016  Co-founder of the Studio Flusser (Prague, CZE)
2016  Faculty of Multimedia Communications – arts management tutor (Zlín, CZE)
2016  Selected for the Toruń Cultural Agency (Toruń, PL)
2015  Chairman of Spolek Skutek (2014-2018)
2015  Jury Member – Prize of Art Critics 2016
2015   Sculpture for Pilsen (together with Matej Al-Ali and Tomáš Moravec)
2014   MOBA consultant – architectural project of the rehabilitation of Malostranské Square in Prague
2014   “What mother had not told you about the exclusivity of arts and the school caretaker did not 

admit (About the role of artistic education and the (un)responsibility of contemporary arts)”  
for the publication entitled “An artist, a villa and a swimming pool”

2014   Vice-Chairman of Spolek Skutek
2014   Shortlisted for J&T Banka Art Index
2013   Curatorial project – Open Call (Galerie Weltecho, Chemnitz, GER)
2013   Selected post-conceptual approaches in the contemporary Czech painting   

(BUT FaVUPhD edition)
2012  Trail of Courage (together with Matěj Al-Ali and Tomáš Moravec) as part of the international 

project Culburb.eu
2012  Founder of Reframed: reframed.net
2012  Art Prague 2012 – represented by Art Traffic Gallery
2011  Shorlisted for Artlist.cz
2011  Selected for Artbanka
2011  Consultant of the Museum of modern Art in Mäntta Project  

(Chybík+Krištof Associated Architects)
2010  Dust is gold, gold is dust (workshop together with Jiří Kovanda,  

Kunstraum Kreuzberg/Bethainem, Berlin, GER)
2010  Selected for the Wagner Foundation Residency (Totovo Selo, RS)
2010  Selected for Egon Schiele Art Centre Residency (Český Krumlov, CZE)
2009–2012  Founder of Rewind.cz (discussion cycle of Czech and Slovak Contemporary Artists)
2008–2010  Project coordinator of 2b2a.cz (Art & Architecture)
2008   The Saatchi Gallery (creative development – Stuart project representative  

for the Czech Republic)
2006–2010  Brno University of Technology Delegate – The Council Of Higher Education  

(Art Committee)

COLLECTIONS 
Amoya (CZE)
Brno City Museum (CZE)
B-Y Collection (CZE)
COLLETT Prague | Munich (CZE, GER)
County Gallery in Liberec (CZE)
Dermont F. Desmond Collection (IFSC, IRE)
Dvorak Sec Contemporary (CZE)
Eduard Schmidt Collection (CZE)
Fait Gallery (CZE)
Foundation for Contemporary Arts Prague (CZE)
Havrlant Art Collection (CZE/USA)
Milan Janíček Collection (CZE)
JHK ARCHIVE (CZE)
Jiří Valoch Collection (CZE)
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