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Tato diplomová práce se zabývá automatickou kresbou a souvisejícími médii. V první 
části stručně definuje umělecké dílo, kýč, automatickou kresbu. Představuje autory, 
kteří měli na dnešní podobu automatické kresby vliv a nakonec se pozastavuje nad 
příbuznými médii. Závěrečná část se zabývá samotnou tvorbou a  inspirací, která 
vedla k výsledné práci. 
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This thesis deals with automatic drawing and related médii.V first part briefly defines 
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ÚVOD
Tato práce si klade za cíl lépe pochopit automatickou kresbu, je hlavním tématem 
a zároveň pojítkem teoretické části diplomové práce, bude vysvětlovat její funkce, 
možnosti jejího použití a  její přesah do  jiných oblastí. Na začátku je důležité určit 
si hranice uměleckého díla, aby se ozřejmilo, jestli se  jedná o  výtvarnou techniku 
nebo pouze o relaxační a esoterickou pomůcku. Proto nejprve definujeme umělecké 
dílo a pozici kýče ve výtvarném umění, aby bylo možné specifikovat hranice mezi 
uměleckým dílem a prací bez žádné estetické hodnoty. Teprve poté můžeme posoudit, 
zda sem nepatří i automatická kresba. 

Tématem další kapitoly bude automatická kresba, rozpoznáme prvky automatické 
kresby a určíme k čemu slouží. Pokud je kresba ovládána vědomě, není už samotný 
výsledek kresby pouhým projevem amaterismu a naivního umění? Na konci kapitoly 
budou zmíněny umělecké směry, které mají vliv na  dnešní podobu automatické 
kresby, především tvorbu surrealistů a Art Brut. 

Za  experimentální techniku by se dala považovat i  automatická kresba, především 
v tom smyslu, že na začátku netušíte, jaký výsledek vznikne. Proto se další kapitola 
bude zabývat experimentální tvorbou ve výtvarném umění. V první řadě zmíní několik 
autorů tvořících pomocí experimentu grafiku a  následně najde i  podobné paralely 
v ostatních uměleckých odvětvích, jako například v hudbě nebo poezii.

Konec teoretické části bude poukazovat na  automatické zachycování podvědomí 
i jinými technikami. Slovo automatické respektive automatizaci lze pojmout různými 
způsoby, ve  významu použití strojů (počítačů, grafických editorů) v  umělecké 
tvorbě nebo automatizaci myšlenou jako přechod mezi vědomou činností k činnosti 
samovolné, kdy jedinec tvoří na  principu stereotypu. Budou zde zmíněni autoři, 
kterým pomáhá v  jejich tvorbě automatizovaní ve  smyslu používání strojů, popř. 
počítačů k vytvořeních jejich výtvarných děl. Poslední část bude věnována grafickým 
generátorům, které pro vytvoření uměleckého díla potřebují algoritmy a potírají tak 
vliv samotného umělce. 

Praktická část této práce vysvětlí výběr tématu, pomůže pochopit proces vzniku 
praktického výstupu. Nalezne vhodný kompromis mezi automatickou kresbou 
a výslednou prací, představí inspirační zdroje celé práce. Při tvorbě kreseb opírajících 
se o automatickou kresbu jsou velice důležité asociace, proto se bude zajímat i o jejich 
vznik, jak s nimi dále pracovat a trénovat je. 
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Celá práce by měla pomoci předloženými fakty utříbit názor na techniku automatické 
kresby. Určitým způsobem ospravedlnit její používání v hodinách výtvarné výchovy, 
protože právě toto hledisko bylo základním kamenem ke zvolení automatické kresby, 
jako tématu této práce. V  teoretické části budeme hledat cestu k  jejímu pochopení 
v š irším měřítku. Praktická část práce bude zaměřena na konkrétní zpracování 
automatické kresby, kdy postupně dospějeme ke kresbě asociační.
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1  TEORETICKÁ ČÁST

1.1  Co je a co není umění
Co znamená pojem umělecké dílo a jedná se o popisné nebo hodnotící označení? Pro 
definici tohoto pojmu je důležité si nejprve ukázat kritéria, podle kterých ho můžeme 
poznat. To nám pomůže lépe pochopit, jaký je rozdíl mezi uměním, neuměním 
a kýčem. V závěrečné části kapitoly si položíme otázku, jak bychom správně měli 
vnímat umělecké dílo? Měli bychom naslouchat popisu autora nebo je vhodnější se 
zaměřit na vlastní prožitky z díla?

1.1.1  Umění, neumění

Hlavní otázkou vázající se na automatickou kresbu je, zda se jedná o  výtvarnou 
techniku, zda je možné práce vzniklé pod tímto označením pokládat za umělecké dílo 
a tím i součást umění. Proto se nejprve pokusíme definovat pojem umění.

Zprvu je důležité zmínit, že jednoznačná definice umění neexistuje, proto pro 
účely této práce představíme pouze jeden z  mnoho názorů chápání pojmu umění, 
a to funkcionální teorii Jana Mukařovského. 

Mukařovský se v knize Studie z estetiky nesnaží přesně definovat pojem, ale vymezit 
pojem umění od ostatních jevů. Proto přichází s  pojmem estetická funkce, kdy 
je zásadní, její největší zastoupení v porovnání s  jinými funkcemi1, pro definování 
předmětu jako uměleckého díla. Mukařovský ji vymezuje jako způsob seberealizace 
člověka ku okolí.2 Umístěním estetické funkce přímo do subjektu se tato funkce 
stává dynamickou a právě na základě dynamičnosti nelze zaručit stálou hranici mezi 
uměním a neuměním. 

Podle Mukařovského je umělecké dílo nezávislým, čistě estetickým znakem (pro něj 
je typická samoúčelnost a svébytnost). Kdy estetická funkce spoluexistuje s ostatními 
funkcemi a  není nikdy izolována, tím se umělecké dílo vztahuje k  okolnímu 
prostředí. Mukařovský definuje dílem–věcí konkrétní objekt, který vstřebává divák 
svými smysly. Další součástí definice je pojem estetický předmět, jedná se o smysl 
uměleckého díla, mající funkci spojníku mezi tvůrcem díla a  světem. Pojem znak 
vysvětluje jako smyslovou realitu vztahující se k  jiné skutečnosti. Umělecké dílo 
neboli znak má spojitost s  neurčitou realitou, jakou jsou sociální jevy, například 

1	 Například funkce ekonomická, teoretická, praktická atd.
2	 MUKAŘOVSKÝ, Jan. Studie z estetiky. 2. Praha: Odeon, 1971, 69 s.
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politika, filozofie atd. Ačkoliv dílo odráží sociální souvislosti a tím popisuje určité 
období, nemusí se s tímto obdobím nutně slučovat.3

„Zkrátka: Umělecké dílo je znak. Není ani přímým projevem tvůrce, ani života 

společnosti – nebo prostředkem k něčemu, co stojí mimo ně, nýbrž má svá vlastní 
zdůvodnění, je samo v sobě.“4

Posuzování kvality, smyslu a obsahu výtvarného díla se vždy opírá nejen o vnímání 
autora, ale i diváka. Nikdy nelze definitivně potvrdit nebo vyvrátit správnost úsudku, 
protože celý soud je subjektivní a není porovnáván s nějakou jasnou definicí. Co tedy 
lze posoudit jako správnou kvalitu uměleckého díla? Jak ovlivňuje hodnotu mínění 
autorita kritika a jaké osobě přísluší posuzovat výtvarné dílo?

Don Thomson v  knize Jak prodat vycpaného žraloka za  12 milionů dolarů: 
prapodivné zákony ekonomiky současného umění a  aukčních domů uvádí skvělý 
příklad rozporuplnosti ve výtvarné sféře: popisuje projekt studenta newyorské School 
of Visual Art Clinton Boisvert z  roku 2003, který vytvořil tři tucty černých krabic 
s nápisem Fear (strach) na každé z nich, ty následně rozmístil v newyorském metru. 
Práce se zabývala myšlenkou, jak mohou emoce vyvolané uměleckým dílem ovlivnit 
život. Při umísťování poslední krabice byl zatčen a odsouzen za bezohledné ohrožení 
pořádku. Nicméně za práci dostal ve škole výborné hodnocení. Naopak kritik Michael 
Kimmelman tento čin ohodnotil v New York Times jako tak špatné umění, že bylo 
právem považováno za  zločin.5 Pokud se neshodují kritikové kritici s  vedením 
uměleckých škol, tak není divu, že ani laikové nemohou jasně určit, co je dobré a co 
špatné umění. Celé hodnocení uměleckého díla je postaveno na čistě subjektivním 
názoru, který je ovlivněn individuálním vkusem a vzděláním hodnotícího. 

Neexistuje definice, která by určovala, co je kvalitní a  co není, pouze náš vkus, 
formovaný po celou dobu našeho života, rozhoduje o tom, jestli se nám to líbí, nebo 
ne. Hodnocení designu ovlivňuje rodina, kultura, osobní a sociální zkušenosti, jiný 
vkus máme v dětství, jiný v dospělosti a jiný v důchodovém věku. Lze ho samozřejmě 
cíleně formovat pomocí sociálních vzorů, definováním, co je vhodné a co není. Jedná 
se o představu ideálu krásy. Gombrich poukazuje, že divák nehledá pouze krásu, ale 

3	 MUKAŘOVSKÝ, Jan. Studie z estetiky. 2. Praha: Odeon, 1971, 86 s.
4	 MUKAŘOVSKÝ, Jan. Umělecké dílo jako znak: z univerzitních přednášek 1936-1939. Praha: Ústav 
pro českou literaturu AV ČR, 2008, 57 s. Theoretica & historica. ISBN 978-80-85778-62-5.
5	 THOMPSON, Don. Jak prodat vycpaného žraloka za 12 milionů dolarů: prapodivné zákony ekonomi-
ky současného umění a aukčních domů. Vyd. 1. Zlín: Kniha Zlín, 2010, 361 s., [8] s. barev. obr. příl. Tema 
(Kniha Zlín). ISBN 978-80-87162-58-3.
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i výraz obrazu. Právě výraz je mnohdy příčinou kladných nebo negativních emocí. 
Jsou lidé, kteří upřednostňují jednoduchost výrazu, kdy právě snadné porozumění 
v nich zanechává hluboký dojem z obrazu.6 Pokud je však zobrazení příliš podbízející, 
jedná se už o kýč.

1.1.2  Kýč 

Automatická kresba se může z několika hledisek podobat kýči tím, jak je někdy příliš 
barevná nebo se snaží až příliš člověka obveselit. Tato podkapitola je zde zařazena 
především proto, aby bylo možné definovat, jestli je automatická kresba kýčem, což 
by potvrzovalo právoplatné zařazení této techniky mezi ostatní umělecké projevy. 
Pro závěrečné posouzení je ale nejprve důležité tento pojem definovat.

Kýč je převzaté slovo původem z německého jazyka, tento výraz popisuje většinou 
nevkusný umělecký výtvor, jehož záměrem je působit jako skutečné umělecké dílo. 
Charakteristickou vlastností je podbízení největší možné skupině pozorovatelů, 
kterým působí na city. Tomáš Kulka se v knize Umění a kýč pokouší nalézt univerzální 
definici pro tento pojem, uvádí že kýč ovlivňuje základní lidské instinkty a vyvolává 
okamžitou nereflektivní odezvu bez kulturních, náboženských a politických rozdílů. 
Využívá univerzální motivy, například děti, lásku, sex, věrnost, přírodu a další.7

Kýč, ať chceme nebo ne, je součástí výtvarného umění. Teoretici umění zabývající 
se touto problematikou se neshodují na tom, jak dlouho je v umění přítomen. Každý 
z nich klade za příčinu něco jiného. Clement Greenberg přikládá průlom kýče do umění 
v době průmyslové revoluce, a to odůvodňuje urbanizací a rozšířením gramotnosti. 
Spolu s narůstajícím počtem obyvatel byla vymyšlena náhražková kultura (pod tímto 
pojmem chápe kýč), která se orientovala pouze na  uspokojení potřeb proletariátu 
bez intelektuálních nároků na  diváka a  soustředila se pouze na  přinášení zábavy. 
Zatímco Greenberg se věnuje sociálnímu a  technickému pokroku, tak Hermann 
Broch vidí počátek kýče v uměleckém směru stejné doby, a to v romantismu. Tomuto 
uměleckému směru vytýká především opovrhování průměrností, a tak tvoří buď díla 
naprosto geniální nebo naprosto kýčovitá. Podle Brocha údajně především průměrná 
díla píší dějiny.

Jak ale identifikovat kýč? Podle Kulky vytvoření kvalitního kýče není jednoduché 
především proto, že náměty musí být jasně identifikovány. Některé stylistické formy 

6	 GOMBRICH, E. H. Příběh umění. Praha: Argo, 1997, 17 s. ISBN 80-7203-143-0.
7	 KULKA, Tomaš. Umění a kýč. 2. vyd. Praha: Torst, 2000, 292 s. ISBN 80-721-5128-2 .
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jsou pro kýč vhodnější než jiné, například rozložení námětu do č asoprostorových 
rovin ve stylu kubismu ztěžuje rozpoznávání daného tématu. Dalo by se říci, že kýč 
musí být realistický, je to však podmínkou? Je důležité ujasnit si, co pod pojmem 
realismus rozumíme. Dle pojetí Goodmanova konvencionalismu je otázkou zažitých 
konvencí dané společnosti, jak zobrazuje realitu. Kýč totiž vždy používá těch 
nejzvyklejších, nejvíce normativních a  nejosvědčenějších zobrazovacích pravidel 
a  jakýkoliv odklon od  těchto konvencí je nežádoucí. Proto originalita a  umělecké 
inovace jsou považovány za  nežádoucí, protože snižují konformitu s  ustálenými 
reprezentačními pravidly. 

„Kýč primárně působí na  city. Vyvolává sentimentální náladu, která je jedním 
z  charakteristických znaků kýče. Kýč usiluje, aby představoval vyšší kvalitu, než 
jakou ve  skutečnosti má. Často se jedná o  náhražku: umělá hmota místo dřeva, 
napodobenina místo originálu. Kýč je spíše zdání než bytí, není autentický. Kýč je to, 
co je masově vyráběné a masami přijímané.“8 

8	 THULLER, Gabriele. Jak je poznáme?. Vyd. 1. Praha: Knižní klub, 2007, 128 s. ISBN 978-802-4219-
981.

01 obrázek  ukázka automatické kresby – osobní obr. pro Magdu (2002)
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Ukázka (obr. 1) kreslena technikou automatické kresby osobní obr. pro Magdu 
(2002), neobsahuje žádný konkrétní motiv. Jeji forma je čistě abstraktní, může pouze 
asociovat rostliné prvky. Osobní obrázek je v automatické kresbě chápán jako obraz 
nakreslený na základě pocitů z  určité osoby, v  našem případě je určen pro paní 
Magdu. Pocity autora kresby ovlivňují volbu barev a  podobu nakreslených tvarů. 
Právě abnormalita projevu může na laika působit naivně, celkově však tomuto dílu 
nenáleží označení pojmem kýč.

Ukázka od autora Williama Franca z cyklu jeho prací zabývající se kýčem používá  
záměrně prvky, které z  díla dělají kýč. V  první řadě je to zobrazení Ježíše Krista, 
které vyvolává emoce nejen u katolíků. Použití květin, ze kterých se snaží vytvořit 
florální motiv, s  Kristem nijak nesouvisí, navíc se zdá být zbytečný. Celou práci 
dokreslují komiksové motivy, konkrétně pootevřená ústa levitující okolo Krista. 
V pozadí použitá barevnost z  cirkusového šapita společně se středovou kompozicí 
celou práci podtrhuje. Divák je zmaten, neví, jaký motiv je důležitější. Dílo se snaží 
divákovi podbízet a vyvolávat v něm emoce. Právě tato celková překombinovanost 
a nesourodost motivů umístěných vedle sebe dovoluje práci označit jako kýč.

Na základě výše uvedeného textu vysvětlující kýč a jak ho poznat, nelze automatickou 
kresbu jednoznačně zařadit mezi kýč. Může vyvolávat sentimentální náladu a svou 
barevností se až podbízet, ale rozhodně se nesnaží používat osvědčené motivy, které 
by byly jasně rozpoznatelné.

02 obrázek  William Franco – Kitsch Art (2012)
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1.1.3  Vnímání výtvarných děl a výklad umělce

U  automatické kresby je důležité, jak na  nás působí výsledek. Jsou zde nějaké 
podobnosti s  výkladem uměleckého díla, které by potvrdily zařazení automatické 
kresby mezi plnohodnotné výtvarné techniky? Je rozdíl mezi vnímáním díla 
tvůrcem a  vnímáním diváka? A  pokud nám autor nabízí vysvětlení jeho díla, je 
nutné ho za každou cenu přijmout a ztotožnit se s ním? Nebo je pravdivější osobní 
nezainteresovaný názor?

Podle Gombricha by mělo být každé umělecké dílo chápáno tak, aby to, co je pro 
umělce atraktivní, nemusí být nutně přitažlivé pro nás, ale neměli bychom to opomíjet. 
Žádný z důvodů, pro který se nám práce líbí, není dobrý, ale ani špatný. Často se 
stává, že si lidé do obrazů vkládají vlastní vize skutečnosti, které obraz ani obsahovat 
nemusí.9

Guardini v  knize O  podstatě uměleckého díla uvádí, že pokud umělec znázorňuje 
podstatu věci, znázorňuje i sebe samého. Ne však jako psycholog teoreticky zkoumající 
vlastní podstatu, ale bezprostředním prožívání. Právě tím, že v sobě pociťuje dotek 
podstaty věci, probouzí svou vlastní podstatu.10 Proto je důležité se při pohledu 
na  dílo nesoustředit pouze na  své pocity, ale pokusit se přijít na  to, co se umělec 
snaží sdělit, vyjádřit. Je zásadní utříbit si myšlenky a přemýšlet, co se nám líbí nebo 
nelíbí na autorových postojích a proč tomu tak je. Ne všechna díla musí nutně něco  
sdělovat, ale každé dílo se snaží určitým způsobem komunikovat s pozorovatelem. 
Proto je role diváka velmi důležitá a nelze ji chápat jako pasivní funkci, kdy divák 
pouze vstřebává vjemy, protože umělecká tvorba je postavena na setkání s divákem, 
bez diváka by nebylo umění.

Paul Klee, uváděl jednu ze svých výstav těmito slovy: „Mám-li se v blízkosti svých 
prací, jež by ve skutečnosti měly hovořit svou samostatnou řečí, nyní chopit slova, 
tak mi z toho je nejprve poněkud úzko, zda také jsou pro to dostatečné důvody a zda 
to rovněž svedu správným způsobem.“11 Ani pro samotného autora není jednoduché 
představit práci takovým způsobem, aby neochudil diváky nebo neznehodnotil dílo. 
Tento přístup však není pravidlem, najde se mnoho umělců, kteří právě svojí tvorbu 
opírají o slovní vyjádření a bez něho jejich práce nefunguje.

9	 GOMBRICH, Ernst Hans. Umění a iluze. Odeon, 1985, 129-130 s. ISBN 01-525-85.
10	GUARDINI, Romano a Walter ZAHNER. O podstatě uměleckého díla. Praha: Centrum teologie 
a umění, 2009.. Delfín (Triáda). ISBN 9788087256039.
11	KLEE, Paul. Kunst-Lehre: Nauka umění. Praha: Togga, 2009, s.73. Vita intellectiva.  
ISBN 978-80-87258-17-0.
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1.2  Automatická kresba
Přesná definice automatické kresby je komplikovaná, a to hlavně z důvodu, že je úzce 
spjata s pojmy jako esoterika a alternativní medicína, kdy tyto obory nelze zařadit 
mezi dostatečně empirické, aby mohly vytvořit důvěryhodnou definici. V  zásadě 
se  shoduje její charakteristika v  knihách Automatická kresba – Artrelax 12od  E. 
Suttnarové, Kniha která léčí13 od  K. Kožíška a Automatická kresba – cesta k  sobě 
i druhým14 od H. Šmídové, kde popisují automatickou kresbu, jako podvědomý projev 
nitra umělce vyjádřený výtvarně. 

V procesu je důležité potlačit vědomou tvorbu i inspiraci z existujících norem světa 
umění. Nechat se pouze vést asociacemi a úkony vycházejícími z našeho podvědomí15. 
Zdá se až nereálné nepropojit tělesnou stránku s  duchovní. Zapojení autorova 
podvědomí bez zásahu vědomí, by bylo možné docílit pouze po použití stimulu, jako 
jsou drogy nebo nechat projevit nějakou psychickou poruchu, kdy skutečně jedinec 
jedná bez vědomí. Pro docílení dobrého výsledku bez újmy na zdraví se doporučuje 
pravidelné opakování, díky kterému docílíme cviku a  dostatečné koncentrace, 
stejně tak jako tomu je při meditaci. Možná právě proto je tato technika řazena mezi 
relaxační cvičení, zůstává však otázkou, jestli ji lze nazývat kresbou, anebo se jedná 
pouze o abstraktní čmáranice bez obsahu.

Pro správné pochopení této techniky je důležité upřesnit postup, jak přesně vznikají 
výsledné práce. Eva Suttnerová v knize Automatická kresba – Artrelax uvádí návod, 
kterého je dobré se držet, aby člověk pronikl do  automatické kresby. Základem 
správného používání je přirozené zvládnutí první fáze, uvolnění ruky. Pro uvolnění 
není špatné doplnit atmosféru relaxační hudbou nebo oblíbenou hudbou tvořícího. 
Je  také možné, že někteří lidé se mnohem lépe uvolní v  naprostém tichu. Před 
začátkem kreslení rozložíme barevné pastely, tužky, pastelky, pak zklidníme svou 
mysl (ideálně pohledem na něco pro nás krásného) a opakujeme věty typu: „Obraz 
se nedá zkazit. Těším se na  krásu, kterou vytvořím svobodně a  bez předsudků.“, 
volně dýcháme a prohlížíme si barvy. Naši pozornost by měla upoutat jedna z nich, 
údajně pokud budete rukou projíždět nad nimi, tak jedna z barev by měla hřát na dlani 
a přitahovat, jako magnet. Následně položíme kreslící nástroj na papír a počkáme, 

12	SUTTNEROVÁ, Eva. Automatická kresba – Artrelax. Vyd. 1. Plzeň: Nava, 2006, 188 s. ISBN 80-721-
1225-2.
13	KOŽÍŠEK, Karel. Kniha která léčí. [1.vyd.]. Praha: Eminent, 1992. ISBN 80-900176-4-9.
14	ŠMÍDOVÁ, Hana. Automatická kresba – cesta k sobě i druhým. 3. vydání. Příbram: Hana Šmídová – 
Ateliér Dotek, 2015. ISBN 9788090574236.
15	podvědomí = „... soubor psychických činností a jevů, které byly z vědomí vypuzeny pro svou morální 
nebo jinou neslučitelnost s vědomě akceptovanými procesy a obsahy vědomí...“ (Smékal, 2002, s. 92)
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až pocítíme tlak v  prstech a  vytvoříme první linii. V  této chvíli je důležité, aby 
se  loket nedotýkal podložky a  tužka mohla svobodně klouzat po  papíru, snažíme 
se  ji nechat vést naši ruku a vědomě do tvorby zasahovat. Pokud se objeví váhání, 
že  kresba nezačíná ihned anebo zůstaneme-li překvapeni z  rychlých pohybů ruky, 
které přesahují i mimo formát papíru, je potřeba se znovu zklidnit a koncentrovat.16 
Karel Kožíšek v  publikaci Kniha, která léčí zdůrazňuje, že je nutné automatickou 
kresbu provádět pouze jedním tahem, neodbíhat a nepokládat tužky z papíru, protože 
kresba následně už není věrohodná. Kreslení by mělo probíhat tak dlouho, dokud 
jedním tahem nedovedeme tužku k závěru.17

Hana Šmídová v knize Automatická kresba – cesta k sobě i druhým definuje různé 
druhy automatické kresby a  také rozebírá způsoby, jakými lze s  touto technikou 
pracovat. Jako například: vykreslovacím obrázkem, zapojovacím, pocitovým, 
situačním, léčivým a  harmonizačním obrázkem, čistícím neboli absorpčním, 
objednávkovým; dále uvádí obrázky, které fungují na  základě otázky a  odpovědi 
a  mnoha dalšími.18 Při  automatické kresbě můžou vznikat kresby nejen abstraktní, 
ale i kresby s reálnými prvky nebo zobrazujícími konkrétními skutečnostmi. Kresbu 
lze analyzovat na základě symboliky, kde každá barva a  tvar může něco znamenat 
a prozradit něco o autorovi.

Není pochyb, že mnoha lidem tento způsob vyjadřování pomáhá, je ale otázkou, 
zda jim pomáhá právě způsob vyjádření problému jinak než verbálně nebo jestli 
na  základě výtvorů automatické kresby víc porozuměli svým problémům. Bohužel 
není možné toto dostatečně objektivně ověřit. Je na  každém z  nás, jak zhodnotí 
funkce a prospěšnost automatické kresby na své vlastní osobě nebo na svém okolí. 
Pokud je automatická kresba více terapeutickou pomůckou než výtvarnou technikou, 
je zajímavé, jak často se používá v hodinách výtvarné výchovy. Je však nepopíratelné, 
že měla vliv na dějiny výtvarného umění.

1.2.1  Dějiny automatické kresby

Umění pracující s  podvědomím se inspirovala psychoanalytickými metodami. 
Na umělce tvořící umělecké dílo má velký vliv psychický stav, někteří své psychické 
rozpoložení reflektují ve svých pracích. Podobně jako psychologové mají své metody, 

16	SUTTNEROVÁ, Eva. Automatická kresba – Artrelax. Vyd. 1. Plzeň: Nava, 2006, 188 s. ISBN 80-721-
1225-2.
17	KOŽÍŠEK, Karel. Kniha která léčí. [1.vyd.]. Praha: Eminent, 1992. ISBN 80-900176-4-9.
18	ŠMÍDOVÁ, Hana. Automatická kresba – cesta k sobě i druhým. 3. vydání. Příbram: Hana Šmídová – 
Ateliér Dotek, 2015. ISBN 9788090574236.
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tak i umělci dokážou získávat skryté informace, které projevuje jejich podvědomí. 
Psychoanalýza je terapie používající umění imaginace. V  současné době se obě 
disciplíny vzájemně propojují a  vypomáhají si navzájem. Při imaginaci se autoři 
pokouší provázat své podvědomí s vědomím. Pomocí obrazů nechávají projevit své 
podvědomí, které tak zprostředkuje informace z vědomí. Dialog mezi těmito dvěma 
částmi naší psychiky je  používán nejen při psychických problémech, ale pomáhá 
znázorňovat podvědomé skutečnosti a pojmenovávat je.

S  automatickou kresbou se můžeme setkat jak v pracích mnoha umělců dřívějších 
epoch, tak i současníků. Jsou tím myšlena díla, která byla vytvářená přímo se záměrem 
automatického projevu pomocí různorodých výtvarných technik, nebo se může jednat 
o  práce, které pouze obsahují prvky spontánního vyjadřování. Samotné počátky 
automatické kresby jsou spojovány se surrealismem.

Za zakladatele a  především hlavního teoretika tohoto uměleckého je považován 
André Breton, ten surrealismus ve svém manifestu popsal takto: „Byla by v  tom 
velká nepoctivost, kdyby nám někdo chtěl upírat právo používat slovo surrealismus 
v onom velice speciálním smyslu, v jakém je chápeme, neboť je jasné, že  před námi 
toto slovo nijak neuspělo. Definuji je tedy jednou provždy: Surrealismus, podst. jm. 
m. r. Čistý psychický automatismus, kterým má být vyjádřeno, ať už ústně, ať už 
písmem nebo jakýmkoli jiným způsobem, reálné fungování myšlení. Diktát myšlení 
za  nepřítomnosti jakékoli kontroly prováděné rozumem, mimo jakýkoli zřetel 
estetický nebo morální...“ 19

Bretonovy myšlenky vycházely z myšlenek Sigmunda Freuda. Hlavní roli měla  podle 
Bretona představa založená na  asociaci, která podnítila vznik nových imaginací. 
Surrealisté mají velice blízko k Freudově psychoanalýze, vytvářeli práce na základě 
svého podvědomí, snových vizí a  automatických kreseb. Metodou volné asociace 
a náhody vznikala výjimečná díla, která působila neskutečně až avantgardně.

William Rubin popisuje surrealismus následovně, Někteří ze zakladatelů surrealismu 
experimentovali s  automatismem, nehodou a  biomorfismem20. Tyto prvky byly 
přítomny do určité míry v dadaismu, ale narozdíl od surrealismu v chaotickém stavu. 
Automatismus vedl k  biomorfismu abstrakcí u André Massona a  Joana Miróa, ten 
vytvořil snové obrazy, které ovlivnili René Magritta a Salvadora Dalliho. Joan Miró 

19	MANIFEST SURREALISMU © André Breton, 1924 [online]. převzato z časopisu Analogon, 1996 
[cit. 2015-05-30]. Dostupné z: http://www.ceskaliteratura.cz/dok/msur.htm
20	biomorfismus = prvky a tvary použité v umění, které vycházejí z přírody a živých organismů
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zaujal monumentálními volně pomalovanými, automatickými improvizacemi Birth of 
the World (1925), které do té doby byly téměř zcela neznámé i v Evropě. Díky těmto  
obrazům André Breton označil Miróa jako největšího surrealistu ze všech.21

Dalším a  jedním z  nejvýznamnějších surrealistických umělců, který používal 
automatickou kresbu byl André Masson. Této technice se věnoval již ve svých raných 
pracích a pro dosáhnutí většího oproštění od vědomí využíval drog, držel hladovku 
a  dokonce i nepil. Byl toho názoru, že díky těmto podmínkám je schopný osvobodit 
svou mysl od  vědomí a  bude v  bližším kontaktu s  podvědomím, což mu pomůže 
v nalézání nových podmětů a inspirací.22

 

Ve  40. a  50. letech 20. století vznikla francouzsko-kanadská skupina s  názvem 
Les Automatistes, která se zabývala především malířstvím a  používala k  tomu 
surrealistických principů a  především čistší formu automatické kresby. Jejich 
konání bylo téměř nevědomé, náhodné a spontánní. Neměli téměř žádnou kontrolu 
nad tvůrčím procesem. Tito umělci v čele s Paul-Emile Borduas, snažili hlásat entitu 
univerzálních hodnot a etiky, kterou vyhlásili ve svém manifestu Le refus Global. 

Paul-Émile Borduas byl québecký malíř, měl velký vliv na vývoj myšlení a umění 
v Kanadě. Zásadní v  jeho životě bylo setkání s Ozias Leducem, který byl kostelní 
malíř, dekoratér. Ten se stal jeho učitelem a  pomohl mu najít cestu k  umění. 

21	RUBIN, William. Dada and surrealist art. London: Thames & Hudson, 1969, 90 s. ISBN 050023115x.
22	Artmuseum.cz: André Masson [online]. Martina Glenn, 2008 [cit. 2017-03-20]. Dostupné z: http://
www.artmuseum.cz/umelec.php?art_id=582

03 obrázek  Joan Miró, La Danse des 
Spectres (1934, tužka 
na papír)

04 obrázek  André Masson, Automatic Drawing 
(1924)
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Po ukončených studiích a zkušenostech s pedagogickou činností na umělecké škole 
se v  roce 1938 setkal s  Johnem Lymanem, motrealským malířem a kritikem, který 
se vyjadřoval k Borduasově první výstavě obrazů. Roku 1942 vystavoval pětačtyřicet 
obrazů inspirovaných Joan Miróem. Se svými studenty byl stále ve styku a čím dál 
více je zapojovoval do své tvorby, byli kolektivně známí jako the Automatistes pro 
své pokusy malovat čistým psychickým automatismem vycházejícím z  manifestu 
André Bretona.23

05 obrázek  Paul-Émile Borduas, Blancs Metaux (1955, olej na plátně)

Borduas napsal Le refus Global (počátkem roku 1948), jednalo se o složku tvořenou 
ze spisů jiných automatistů. Tento sborník měl původně doprovázet představení 
the  Automatist, nicméně nakonec byl distribuován samostatně. Le refus Global, 
do češtiny by bylo možné ho přeložit jako Globální odmítnutí, sloužil jako důležitý 
manifest (především pro umění), který obhajoval oddělení církve od státu v Quebecu. 
V  něm Borduas „odsuzuje silný útlak, tvořený quebeckým dusivým prostředím 
nepřátelským k  individuální i  kolektivní kreativitě.“ Po  napsání manifestu byl 
Borduase dva měsíce uvězněn, jako důsledek jeho kritiky společnosti. Po propuštění 
byl vyloučený ze společnosti, nebyl schopen získat práci. Proto se rozhodl vzít věci 
do vlastních rukou a napsal další kus jeho obranu Projections Libérantes (Osvobozující 
projekce), kterou dokončil v únoru 1949. Bohužel, ani tento mírnější prostředek nebyl 
nadšeně přijímán veřejností. Nicméně i  přesto se mu podařilo položit základy pro 

23	GAGNON, François-Marc. Paul-Émile Borduas: Life & Work. 1. Massey College, University of To-
ronto 4 Devonshire Place Toronto, ON M5S 2E1: Art Canada Institute, 2014. ISBN 978-1-4871-0016-2.
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hluboké sociální změny v Quebecu a naznačil úsvit  tzv. Tiché revoluce.24  Borduas 
společně se svou skupinou The Automatist odstartoval změny nejen ve výtvarné sféře, 
ale i v celé společnosti. Jejich tvorba byla ve své době nepochopena, ale ovlivnila 
přístí generace úmělců.

1.2.2  Art brut

Automatická kresba se vyznačuje spontaneitou a  projevy mediumity (jedná 
se  o  paranormální schopnost založenou na  komunikaci s  duchy, zde myšleno 
ve formě projevu média na papír, plátno, atd.), což jsou i základní rysy děl, která jsou 
označována za art brut. 

Poprvé tento pojem použil roku 1945 francouzský malíř Jean Dubuffet. První vydání 
sborníku art brut – Fascucule de l’Art brut popisuje jako jednodušší a stručnější umění, 
než oficiální umění. 25 Antiumělecké formy, jež považoval za pravé umění se staly jeho 
inspiračním zdrojem. Brut je slovo původem z latiny, kdy znamenalo nezpracovaný, 
nečistý, přírodní. V  Čechách dostalo toto umění ekvivalent syrové nebo původní. 
Tvůrci jsou většinou samouci, kteří nemají výtvarné vzdělání a  nikdy se výtvarné 
tvorbě nevěnovali. Jejich díla jsou tak bez znaků akademismu nebo nějaké nápodoby, 
kreslí svým srdcem. Jedná se o zjednodušený rukopis, který se opírá o automatickou 
práci nebo expresivitu, často působí až dětsky. 

Společně s  pojmem Art brut se objevuje termín insitní umění, které Štefan Tkáč  
rozděluje na další podkategorie. Ideografičtí představitelé insitního umění se vyznačují 
některými základními rysy vycházejícími z  dětského myšlení a  projevu, nahodile 
objevují nové formy subjektivního realismu.26 

Rozdíl mezi autory insitního umění a  tvůrci art brut je jejich v  příčetnosti. Tvůrci 
art brut byli nejčastěji pacienti z  psychiatrických léčeben, proto je jejich tvorba 
tak autentická. Nejčastěji si autoři svou tvorbu nesignují ani díla nepojmenovávají, 
naleznou se však výjimky, které přesně zaznamenávají uplynulý čas během tvorby díla 
s přesností na minuty a podepisují řídícího ducha, který práci zhotovil. Pod pojmem 
art brut jsou v současnosti označováni umělci, kteří vychází z divokosti a primitivismu 
dětí a pacientů z psychiatrických léčeben. Práce jsou úmyslně zjednodušené až dětské, 
řadí se sem někteří autoři surrealismu, které upoutala volnost rukopisu a automatismus.

24	GAGNON, François-Marc. Paul-Émile Borduas: Life & Work. 1. Massey College, University of To-
ronto 4 Devonshire Place Toronto, ON M5S 2E1: Art Canada Institute, 2014. ISBN 978-1-4871-0016-2.
25	NÁDVORNÍKOVÁ, Alena. K surrealismu. Praha: Torst, 1998, 17 s. ISBN 80-7215-071-5.
26	TKÁČ, Štefan (ed.). 2. trienále insitného umenia. Úvodní část (publikace nečíslovaná).
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Přesná definice by dle prvních manifestů existovat neměla, Dubuffet tvrdí, že: „Surové 
umění, divošství či svoboda totiž nemohou být chápány jako nějaká místa a zvláště 
ne místa pevně určená, ale spíše jako směrování, snaha, tendence.“27 Projev art brut 
často není ani považován za  součást dějin výtvarného umění a  stejně tak jako díla 
art brut, tak i jejich tvůrci se ocitají na samém okraji společnosti, často žijí v izolaci 
nemocnic, věznic, ve svých vnitřních světech. Své práce ochraňují a někteří vytváří 
jakési domácí svatyně (malbami zdobí věci v interiéru i zdi svých obydlí). 

06 obrázek  Adolf Wölfli, Hrad Panny Marie – obří hrozen vážící 100 tun unitifů, (1915)

Vazba mezi dílem a autorem je velice specifická, někteří se na základě svých prací 
předvádějí, cítí se být vyvolenými. Pro jiné je to únik od skutečnosti a pomáhá jim 
přežít každodenní útrapy všedního života. V č em se ale naprosté většině shodují, 
že  se svých pracích nechtějí vzdát, natož je prodat a  v  pozdější fázi svého života 
práce ničí, není pro ně důležitý výsledek, ale samotný proces tvorby, nezáměrná 
arteterapie. 

1.2.3  Naivní umění

Jako naivní nebo lidové umění bývají označovány práce samouků, tento směr není 
oblíben kritiky výtvarného umění a hlavně má mnoho odpůrců u zastánců moderních 
stylů. H. Babyradová v knize Umění bez záměru dělat umění popisuje jako projev 
neškolených malířů, kteří se tak odreagovávají od  útrap každodenního života, 
má navozovat radost a pohodu. Jeho úkolem je odpoutat naši pozornost od všedních 

27	DUBUFFET, Jean. Dusivá kultura. V Praze: Herrmann, 1998, 1 sv. ISBN 80-238-2543-7 Pozn. není 
stránkováno.
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starostí. Babyradová se snaží rozdělit pojem spontánní umění na několik druhů, aby 
bylo lépe pochopitelné, kdy jeho hlavním směrem je již výše zmíněný art brut.28

Dubuffet tento druh umění však nepřijímal: „...díla van Gogha, celníka Rosseaua 
nebo surrealistů, ta však mají k primitivnímu umění stejný poměr, jako náhražkovitý 
brak turistické kanceláře k  pustému ostrovu.“29 Naivisté se snaží napodobovat 
vysoké umění, používají k  tomu jiné výtvarné nástroje a tím se jejich tvorba stává 
neautentickou. Zásluhou slovenského teoretika umění Štefana Tkáče se v  období 
uvolnění režimu mohly pořádat výstavy Instita (insitního umění, slovenský ekvivalent 
k č eskému naivnímu umění), následovalo trienále Insity, které je v  dnešní době 
největší světovou prezentací expozicí art brut.

1.2.4  Medijní umění

Jako součást art Brut se považuje i medijní kresba. Nejenom lidé mluvící s duchy, kteří 
jsou označováni za média, jsou jedinou možnou variantou, jak komunikovat s jinými 
světy. Právě medijní kresba zastává tuto pozici jako kresebné vyjádření spiritualismu.

Jedná se o č innost, kterou její autor provozuje bez kontroly vědomí, stejně jako 
automatická kresba. Je zde rozdíl ve stavu autora, který upadá až do transu. Následně 
tvoří bez vědomého zásahu, jeho ruka se volně pohybuje po papíru a zaznamenává 
přijmuté myšlenky, podle spiritistů se jedná o tvorbu ducha.30

Nejen široká veřejnost, ale i  odpůrci spiritualismu a umělečtí kritici oceňovali 
práce medijní kresby i  malby pro jejich propracovanost, harmonii barev, 
jemné, detailní provedení a originalitu. Mezi tvůrce nepatřili pouze spiritualistická 
media, ale i  autoři, kteří tvořili pouze medijní automatickou kresbou. Pro správné 
zvládnutí obou druhů medijní kresby, je potřeba odpoutat mysl od  těla (určitá 
forma meditace) a  následně zaznamenávat duchovní život a  ty formy života, 
které nejsou smysly vnímány. Tvůrci odkazující na  medijní automatickou kresbu 
se napojují na své podvědomí a archetypální paměť, na rozdíl od spiritistů, kterým 
pomáhá prostředník v  duchovním světě. Obou typům tvůrců je vlastní, že přináší 
sdělení, na základě nutkání tvořit.31

28	BABYRÁDOVÁ, Hana a Pavel KŘEPELA, ed. Spontánní umění. Brno: Masarykova univerzita, 2010, 
7 s. ISBN 978-80-210-5400-4.
29	DUBUFFET, Jean. Dusivá kultura. V Praze: Herrmann, 1998, 1 sv. ISBN 80-238-2543-7 Pozn. není 
stránkováno.
30	BŘEZINA, Ivan. Obrazy ze záhrobí. Revolver Revue. Ústav pro českou literaturu, 1996, 1996(31), 
127-133 s. ISSN 1210-2881.
31	ČAPEK, Josef, PEČINKOVÁ, Pavla, ed. Méně výstav a více umění. Praha: Vysoká škola umělecko-
průmyslová, 1999, 163 s. ISBN 80-901982-2-8.



24

1.2.5  Posledních 50 let automatické kresby

Pro nejlepší přiblížení automatické kresby je důležité zmínit autory vycházející 
z prvků tohoto média. Jsou to autoři tvořící v blízké minulosti nebo stále žijící umělci.

Brozman označuje Martina Mainera jako jednoho z nejvýznamnějších českých malířů 
současnosti. V jeho tvorbě bylo zásadní přečtení knihy Krok za krokem a setkání s jejím 
autorem Ivanem Gellnerem, identifikoval se s jeho postoji a začal vytvářet pastely jeho 
vnitřního hlasu. Úmyslně nepoužívá slova kresby nebo malby, dle jeho názoru díky 
zapojení obou hemisfér se jedná o mezi kategorii. Nejdříve používal ke své tvorbě 
kyvadlo. To mu ukazovalo, jakou barvu si zvolit, vedlo jeho tahy a  upozorňovalo 
na skončení kresby, následně propojuje ruku s pastelem bez použití  kyvadla.32

„Budiž, moje dílo nějak začalo před třiceti lety a  intenzivně se nějak vyvíjelo, 
probíhalo a  utvářelo až dodnes, kdy má právě tuto podobu… totéž dělá život. 
A jaká je jeho dnešní podoba? … snažím se o obrazy s jasnou barevností a pevnou 
kompozicí… “33 Část jeho tvorby tvoří pastely na černém papíře, které nesou názvy 
jako například Světla hvězd, Hvězdné mapy, Vlek lesa lesů. Jeho práce se skládají 
z velice krátkých tahů až teček, které vibrují tak blízko u sebe, až budí dojem, jako 
by je tvořil jediný bod.34

Právě tato část jeho tvorby se nejvíce podobná automatismu a projevům podvědomí. 
Zářivé barvy pastelů působí až hypnoticky. Ze všech obrazů vyzařuje živelnost 
rukopisu. Nejnovější Mainerovy práce jsou však klidnější, převažuje v nich především 
modrá barva a plátna velkých formátů.

32	BROZMAN, Dušan. Mainer. Praha: Arbor vitae, 2007. ISBN 978-80-239-9304-2.
33	Martin Mainer – texty: Třeba o kráse [online]. [cit. 2015-06-15]. Dostupné z: http://www.mainer.cz/
fusce-in-laoreet-elit-nulla-accumsan-lorem-sit-amet-lectus-dapibus-varius-nunc-ut-ante-eu-nisl-fermen-
tum-sagittis/
34	BROZMAN, Dušan. Mainer. Praha: Arbor vitae, 2007. ISBN 978-80-239-9304-2
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Dalibor Chatrný kromě grafické tvorby, ze které celý život vycházel a znovu se k ní 
vracel, také pracuje a zkoumá všechny možné hraniční možnosti média. Dlouhodobě 
se zabýval významem obsahu slov a jejich možné podoby. Pod vlivem automatismu 
vznikaly jeho kresby s názvem A deux mains. – Neopakovatelno, jednalo se o práci 
tvořenou oběma rukama, velkou 20 metrů. Také v rozsáhlém cyklu Kresby s překážkami 
z devadesátých let 20. století se projevují principy automatismu.35

Práce Karla Malicha lze spojit s mediem automatické kresby. Ať  už  práce pastely 
nebo drátěné plastiky poukazují na odlišné vnímaní světa. Autor při znázorňování 
světla, energie a  prostoru, vychází z  přírody a  vrcholí v  nekonečném kosmu. Tam 
nalézá energii, kterou kresebně či graficky popisuje pomocí siločar a připojuje osobní 
prožitky světla a barev. „Všemi tvary a všemi směry proudí energie, která destruuje, 
vytváří napětí, odvádí pozornost od tvarů a vlastně to, co je dané (stará kompozice 
jakoby, ale v  ní ukrytá energie, která způsobuje vytvoření nových tvarů, nových 
napětí), v sobě ukrývá novou možnost, nový svět, který je mnohem bohatší a zdá se, 
že nevyčerpatelný.“36 

35	FILA, Rudolf, VALOCH, Jiří a Ilona VÍCHOVÁ, ed. Dalibor Chatrný: orbe pictus. Brno: Gale-
rie Brno, 2004. ISBN 80-239-3030-3.
36	MALICH, Karel. červenec – srpen 1972 =in: Malich, katalog výstavy ve Valdštejnské jízdárně Praž-
ského hradu, vyd. Galerie Zdeněk Sklenář, Praha 2013, nestránkováno.

07 obrázek  Martin Mainer, Energie letu (1999)
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Jiří Kornatovský je znám především svými velkoplošnými kresbami uhlem 
na velkoformátové lepenky. Tyto kresby nemají v Čechách obdobu, především díky 
netradičnímu uměleckému ztvárnění. Autor se nesoustředí na prezentaci děl, ale čistě 
na jejich vznik. Práce tak mají psychofyzický charakter a jsou především dokumentací 
procesu vzniku. Kornatovského tvorba není o rozmanitosti námětů, ale o kontinuitě 
a opakování akcí rituálního charakteru. Cyklus Meditace kresbou vznikající od roku 
1990 je tvořen technikou meditační kresby. Patří sem například kresba Meditace, 
Liturgická meditace, V  prostoru a  další.37 Jeho práce na č lověka opravdu působí 
zvláštní silou a možná právě díky jejich monumentálnosti není možné je dostatečně 
posoudit z pouhých reprodukcí na internetu nebo knihách. 

Jan Hísek je vyznavač nekontrolované intuitivní malby, který se po plátně obvykle 
rozvíjí z  ústředního místa, jako květ. Je to typ snového umělce s  romantickým 
základem. Je citlivý a tvůrčí samotář. Rád cestuje, a to nejen po povrchu, jeho cesty 
vedou i  do  umělcova nitra. V  tvorbě se objevuje spojení imaginace s  realistickým 
detailem. Schopnost propojování zdánlivě protikladných prvků je hlavním znakem 
jeho umělecké tvorby. Inspiračními zdroji jeho tvorby se stal symbolismus, 
mysticismus, spiritualismus a surrealismus.38

37	KORNATOVSKÝ, Jiří. Jiří Kornatovský: meditace kresbou = meditation by draving [sic] : [Galerie 
Klatovy/Klenová, říjen – listopad 2011 : Galerie města Trutnova, říjen – listopad 2012 : Oblastní Galerie 
v Liberci, prosinec 2012 – únor 2013. Klatovy: Galerie Klatovy – Klenová, 2011. ISBN 978-80-87013-
31-1.
38	VANÍČEK, Aleš. Galerie zve k Cestě na sever : reprezentativní projekt zahrnuje tvorbu Jana Híska od 
90. let po současnost. Krkonošský deník. Trutnov: Společenské centrum Trutnovska pro kulturu a volný 
čas (Trutnov, Česko), 2013, 22(42), 3.

08 obrázek  Jiří Kornatovský, Zapomeň na všechno (1990–1997)
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Otto Placht je známý zejména svými prostornými obrazy inspirovanými jeho pobytem 
v  jihoamerické džungli u  peruánských domorodých obyvatel z  indiánského kmene 
Šipibó. Plachtova tvorba má velice blízko k výtvarnému projevu domorodých obyvatel 
džungle. Účastnil se rituálů ayahuasky neboli pokrmu bohů, jedná se o halucinogenní 
odvar z rostlin používaný k věštění a léčení. Ve své práci hledá způsob, jak se  osvobodit 
od myšlenkové kontroly pomocí experimentů s psychotropními látkami.39 

1.3   Experimentální projevy v umění
Jako experiment neboli nevyzkoušená činnost s  pochybným výsledkem by se dalo 
označit mnoho technik ve výtvarném umění a nejen v něm. Tato kapitola demonstruje 
názor, jak blízko má automatická kresba k experimentálním technikám. Zaměříme se 
na tři kategorie v umění, a to poezii, grafiku a hudbu. Všechny tyto podkapitoly k sobě 
pojí nekonvenční přístup autorů k médiu, které se rozhodli využívat. Jejich výtvarné 
projevy spojuje zapojení nevědomosti při realizaci děl. Nejedná se o chronologické 
zpracování daných témat, ale pouze o autory, kteří zaujali svou tvorbou, a proto jsou 
zde zařazeni.

1.3.1  Experimentální poezie 

Předchůdcem experimentální poezie je francouzský avantgardní básník 20.  století 
Stéphane Mallermé. Vycházel často z obyčejných počitků běžně vnímaných ve všedním 
životě, jako třeba ruchu na nádraží, vázy a tak dále. Pomocí slovních paralel vytvářel 
nové spojitosti a ukazoval tak jejich nové významy. K tomu mu pomáhalo i narušení 
klasické větné stavby, vypouštění doplňkových částic a  interpunkčních znamének, 
čtenář se pak nemohl spoléhat na klasické vnímání obsahu díla, a proto Mallarméovy 
básně přesahují klasický způsob výkladu i rozboru. Pochopení jeho veršů může mít 
několik variant, které připouštěl i sám autor a právě zde nastává problém, který musí 
řešit překladatelé Mallarméových prací. 

Skladba Vrh kostek nikdy nezruší náhodu, má velice složitou grafickou úpravu textu, 
autor použil různé velikosti a typy písma, rozmístil vizuální pauzy a seskupil verbální 
skupiny. Význam mají jak slova, tak i prázdná místa kolem nich. Toto dílo vznikalo 
několik let, je uspořádáno do jedenácti volných sérií, které jsou komponovány na celou 
tiskovou dvoustranu.40 „Jeho idea byla veliká: byla to symbolizace celého světa 

39	PLACHT, Otto. Otto Placht: el libro mágico. Praha: Václav Dejčmar in cooperation with the Torst 
publishing house, c2014. ISBN 978-80-7215-469-2.
40	VALÉRY, Paul. Literární rozmanitosti. V tomto uspořádání a v tomto překladu vyd. 1. Praha: Odeon, 
1990, 284 s. Eseje (Odeon), sv. 2, s. 187 – 196. ISBN 80-207-0175-3.
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slovem, byl to titánský pokus vyluštit smysl a podstatu světa z významu a umělecké 
filozofie slova.“ (F. X. Šalda)

Mimo jiné na  snahu Mallarmého navazuje Filippo Tommaso Marinetti sbírkou 
Osvobozená slova (1919), jedná se o  jakousi zvukovou koláž přenesenou na papír, 
má také výraznou grafickou úpravu. Marinetti se tak stává předchůdcem fonetické 
a kinetické poezie. 

U nás je nejvýznamnějším dílem experimentální poezie sborník s názvem Vrh kostek: 
česká experimentální poezie41, který představuje tvorbu Josefa Hiršala a Bohumily 
Grögerové, Ladislava Nováka, Zdeňka Barborky, Emila Juliše, Jiřího Koláře a mnoha 
dalších autorů. 

Velice významnou osobností v Čechách byl básník, autor experimentální poezie, také 
dramatik, překladatel a výtvarník Jiří Kolář. Jeho první pokusy na hranici mezi poezií 
a výtvarnou tvorbou byli fotografické konfrontáže a rapotáže. Kdy v konfrontáži vedle 
sebe řadil kontrastní témata, která se inspirovala surrealistickými postupy. Zatímco 
rapotáže byly tvořeny tak, aby ukázaly obrázek s novým příběhem. Dále abstraktní 

41	HIRŠAL, Josef a Bohumila GRÖGEROVÁ. Vrh kostek: česká experimentální poezie. Praha: Torst, 
1993. ISBN 80-85639-13-0.

09 obrázek  Stephane Mallarne (1897)
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kresby, které nazýval jako analfabetogramy a  cvokogramy. Jednalo se  o  texty 
postrádající smysl, psané prosťáčkem (ten se   nenaučil psát) nebo bláznem, který 
už  psát zapomněl. Tato jeho série pokračovala jako slepecké básně, transparentní 
básně, atd. Tvořil také koláže s  typografickými prvky, nazýval je destruovanými 
básněmi a punktuelními básněmi.

10 obrázek  Jiří Kolář, Proláž (1987)

Výtvarná tvorba Jiřího Koláře se odvíjí od používání skalpelu, místo barev používal 
potištěné papíry a lepidlo. Vymyslel spoustu technik koláže, které pojmenoval jako 
roláže, proláže, muchláže, chiasmáže, asambláže a další.42 

1.3.2  Grafika a experiment – Boudník

„Z  řady Boudníkových objevů mělo pro vývoj grafiky zásadní význam zrušení 
mechanické triády reprodukční a osamostatnění jednotlivých fází v jedinečný tvůrčí 
čin. V  aktivní grafice se matrice stává svědectvím exploze z  náhodného souběhu 
věcí a srážky hodnot. V texturální grafice reliéfní asambláží materiálů a malířských 
znaků. Tisk se pod rukama Vladimíra Boudníka stal tvorbou s možnostmi postupné 
výšky a hloubky i s barevnými (monotypickými) variantami z téže desky. Každý list 
se  stal unikátem.

42	KOLÁŘ, Jiří. Snad nic, snad něco. Literární noviny XIV, č. 36, 1965, 7 s.
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Boudník je osobnost světového významu. Neuvádí se však iniciativa plejády mladíků, 
jež Boudník osobně učil a  kteří strhli svým výzkumnictvím i  renomované grafiky. 
Dnes jsou texturální postupy, spolu s tiskařskými kombinacemi různě rozpracovány 
a estetizovány.“ 43

Roku 1955 začal vytvářet tzv. aktivní grafiku, kterou nejdříve nazýval spontánním 
grafickým projevem. Vznikla v továrně spojením citlivosti tvůrce s estetikou prostředí, 
byl to projev přirozenosti, nenásilnosti, oproštěný od jakýchkoli tendenčních záměrů 
a politických nátlaků té doby. Boudník pečlivě sledoval výtvory současných oficiálních 
malířů, grafiků, sochařů, chodil na výstavy a viděl, jak je toto umění mimo skutečný 
život, jak působí ateliérově a neživě. Při tvorbě je důležitá představová asociace. Tato 
technika vzniká narušováním povrchu železa rytím, kladivem, zalisováním různých 
předmětů, například hřebíků nebo špon nebo propaloval materiál autogenem. Tuto 
práci následně vytiskl. 44

O několik let později zdokonalil novou grafickou techniku, kterou nazval strukturální 
grafikou, rozdíl mezi aktivní grafikou byl v  tom, že fixoval vrstvené nejrůznější 
materiály (například drobné piliny, písek, textil, a  další) na  povrch desky a  tu 
otiskoval. Práce se vyznačují citem pro hmotu a  její strukturu, vše doplnil barvou, 
kterou na hmotu nanášel. Tvořil pod vlivem psychické asociace, přenášel tak aktuální 
pocity a  psychické stavy na  desku, výsledkem byly monotypy. Amorfní tvary tak 
nahradily geometrické kompozice aktivní grafiky.

Padesáté výročí Boudníkových narozenin dalo vzniknout samizdatovému sborníku 
Pocta Vladimíru Boudníkovi, vydal ho Spolek přátel Vladimíra Boudníka a technicky 
zpracoval Oldřich Hamera. Pocta obsahuje na padesát příloh grafických listů, fotografií 
i jiných objektů a vytváří tak jedinečnou vzpomínkovou mapu.

1.3.3  Grafické partitury

Jako v ostatních odvětvích umění, tak i v hudbě se nacházejí práce, které se vymykají 
svým zpracováním, a to nejen múzickým pojetím, ale především svým zobrazením. 
Grafické partitury jsou známým jevem v  hudbě 20. století, záznam hudby není 
vpisován do klasické notové osnovy, ale je volně kreslen do různých tvarů a následně 
přetlumočen hráči na individuální nástroj.

43	Dopis Vladimíra Boudníka Antonínu Hartmanovi z  24. října 1968, katalog výstavy Vladimíra Boudní-
ka v  Ústí nad Orlicí, leden 1974.
44	MERHAUT, Vladislav. Grafik Vladimír Boudník. Vyd. 1. Praha: Torst, 2009, 402 s. ISBN 978-80-
7215-382-4.
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Grafický prvek má sice až sekundární význam, ale tento projev zapříčinil uvědomění 
si, jak blízko k sobě má hudba a výtvarné umění. Grafická hudba se vyznačuje velkým 
důrazem na jedinečnost, což většinou znemožňuje hudbu interpretovat člověku, který 
není zainteresovaný do  jejího správného výkladu. Nestačí klasická znalost notace. 
Nejdůležitější vlastností grafických a  konceptuálních notací je jejich otevřenost, 
proto jsou stále současné a živé, pro mnohé umělce představují inovativní prostor pro 
vlastní tvorbu.

Erhard Karkoschka byl prvním autorem, který vydal knihu obsahující dodnes 
nejsoubornější dílo pro studium grafických partitur, které zpracovává i  jednotlivá 
schémata a  rozebírá znaky obsažené v  tomto druhu znázornění notace, jmenuje 
se  Das  Schriftbild der neuen Musik (Písmo nové hudby). Mimo jiné se zaměřuje 
na celkovou problematikou notace Nové hudby, která je úzce spjatá právě s grafickou 
partiturou.

V širším slova smyslu je možné řadit všechny grafické partitury do kategorie sound 
artu. Termín sound art byl prvně použit kanadským skladatelem a umělcem Danem 
Landrem, jako označení pro novou a experimentální hudbu, také tento pojem zahrnoval 
noisovou hudbu (hudební žánr prezentující šumy, zvukovou agresi) a  sampling 
(remixování hudby).45

45	LICHT, Alan. Sound art: beyond music, between categories. New York, N.Y.: Rizzoli International 
Publications, 2007, s. 11-12. ISBN 9780847829699.

11 obrázek  Milan Grygar, Akustická kresba (1969)
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Umělecké hnutí Fluxus poskytlo neomezené pole působnosti a  tím si zajistilo 
nenahraditelné místo v  rozvoji sound artu. Vznikaly inovativní nástroje, zvukové 
objekty, plastiky a  instalace. K  rozvoji sound artu přispěli i  dadaisté. Marcel 
Duchamp se stal autorem řady hudebních kompozic, například Erratum Musicale 
nebo Sculpture Musicale.

 Na  našem území začal v  70. letech 20. století experimentovat s  hudbou Milan 
Grygar, který nalezl pomocí hudby jiné pojetí obrazu, takže vznikaly akustické 
kresby a grafické partitury. Tento autor je považován za zakladatele sound artu u nás, 
především pro jedinečnost jeho tvorby.

1.4  Automatizace 
Pojem automatizace lze ve spojitosti s  uměním chápat dvěma různými způsoby. 
Prvním z nich je oproštění autora od  svého díla duševně, kdy začne tvořit pomocí 
automatismu. Jak bylo výše zmíněno, nechá projevit své podvědomí , potom se jedná 
o  automatickou kresbu nebo jinou techniku z  ní vycházející. Druhým významem 
tohoto slova je tvorba umělce pod vlivem automatizace. Kdy autor pomocí algoritmů 
vytvoří konečnou podobu díla. Roli podvědomí zde zastupuje systém algoritmů, autor 
přenechá na technice proces tvorby a výsledkem je generované umění.

1.4.1  GenArt

Generativní umění je v  porovnání s  ostatními druhy umění relativně mladé, 
to je pravděpodovně důvod, proč se o něm příliš ve spojitosti s uměním nemluví. Tento 
termín je používán od 60. let 20. století, ale samotný koncept je starší. Jako příklad se 
uvádí generativní formy hudby od W. A. Mozarta, jeho Musikalisches Würfelspiel46, 
kdy vytvářel nové kompozice na základě hodu kostkami. Tyto typy uměleckých 
společenských her byly populární v 18. století. Vizuální formy generativního umění 
se začaly objevovat v roce 1960, nejprve na prvních počítačových výstupech pomocí 
plotrů, později na  sofistikovanějších formách tisku a  videích. Prvními průkopníky 
byly Frieder Nake, George Nees, Vera Molnar, Paul Brown, a Manfred Mohr, kteří 
publikovali v  roce 1969 sbírku počítačem generovaných uměleckých děl s názvem 
Artificiata I.47

46	Musikalisches Würfelspiel = doslovný překlad je hudební hra s kostkami 
47	PEARSON, Matt. Generative art: a practical guide using processing. London: Pearson Education 
[distributor], c2011, 6–9 s. ISBN 1935182625.
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I  když vývoj GenArt byl úzce spjat s  vývojem počítačů, tak skutečné nástroje 
generativního umění jsou algoritmy. Algoritmy jsou součástí přirozeného světa 
a  mají univerzálnost, která přesahuje médium. Takže zatímco systémy schopné 
vytvářet GenArt se v průběhu času mění, zlepšují podle vývoje technologií, algoritmy 
zůstávají stejné. Což znamená, že generativní umění nemusí být zas až tak staré jako 
samo umění, ale alespoň tak staré jako matematika.

Pearson v  knize Generative art: a  practical guide using processing vysvětluje 
na  tradičních uměleckých formách, jako jsou například malířství, sochařství atd., 
že používají nástroje k  přetvoření materiálu do výsledného uměleckého díla, což 
je   náročný proces. V  generativním umění dělá všechnu těžkou práci za umělce 
autonomní systém, umělec pouze poskytuje instrukce a  počáteční podmínky. Zde 
výtvarník má blíže spíše k roli kurátora než k tvůrci. Pokud systém vytvořil, modeloval, 
upravoval a  vylepšoval, tak na konci procesu má větší zásluhy právě počítač než 
umělec. Neměli bychom, ale opomíjet vliv člověka, který poskytuje estetický soud 
nad celou prací. Bylo by určitě možné naprogramovat systém, který by měl smysl 
pro estetiku, ale konečný výpočet by nebyl tak efektivní jako při spolupráci člověka 
s počítačem.

Generované umění, někdy GenArt nebo algoritmické výtvarné umění, má téměř vždy 
abstraktní charakter, proto ho není možné definovat podle stylu práce, nýbrž podle 
metodiky jeho výroby. Ani nástroje zde nejsou určujícím faktorem, je to samotná 
cesta vzniku, která poskytuje společné vlastnosti. Programovací jazyk Processing 
Language, používaný jako nástroj k tvorbě GenArt, není ze své podstaty generativní, 
aby bylo možné tento proces nazývat generativním, musí být do tvorby zapojena 
autonomie. Tuto spontánnost poskytuje umělec, který vytváří pravidla a  vzorce, 
obvykle i včetně náhodných prvků a  tím teprve začíná proces autonomního vzniku 
kresby. Umělec do tvorby výsledku už následně nezasahuje a nechává se překvapit 
systémem.48 V  porovnání s  automatickou  kresbou umělec nechá projevit své 
podvědomí a přesně neví, co tvoří. Zatímco v generovaném umění nejdříve vymyslí 
pravidla, až potom vzniká dílo bez jeho intence.

Nosným pilířem jsou fraktály, které s  uměním mnoho společného nemají. Jejich 
význam bychom spíše nalezli v  geometrii nebo vědě. Jako první matematicky 
definoval pojem fraktál polský matematik Benoit B. Mandelbrot, před ním byl jejich 
popis neúplný. Je také důležité zmínit, že jsou obsaženy jak v živé, tak i v neživé 

48	PEARSON, Matt. Generative art: a practical guide using processing. London: Pearson Education 
[distributor], c2011, 3–5 s. ISBN 1935182625.



34

přírodě. Fraktály lze nejlépe popsat jako geometrické objekty, nekonečně členité 
útvary, jejíž přesná definice doposud neexistuje. Pro jejich nejpřesnější popis je třeba 
definovat geometricky hladký útvar, kterého jsou fraktály pravým opakem.49

12 obrázek  Mandelbrotova množina

Zásadní rozdíl mezi klasickým umění a generovaným uměním je v nekonečnosti prací, 
jejich obecnosti a výstupu. Počítač se z role sluhy stává partnerem, který představuje 
virtuální obraz jako živou entitu, reaguje na  zásahy, mění svůj stav a  výstup. 
Předností je celková virtualita, variabilita po  stránce obsahu obrazu a  vzestupnost 
funkcí obrazu. Pro účely této práce zde zmiňuje pouze vizuální možnosti generovací 
metody,  mohou být však použity i pro tvorbu hudby, poezie, hazardních her, tance, 
architektury a mnohých dalších. 

Generativní umění se týká jakékoliv umělecké praxe, kde umělec používá systém, 
jako je například soubor pravidel přirozeného jazyka, počítačových programů, strojů, 
nebo jiných procesních vynálezů, které tvoří s určitou mírou náhody a tím vznikne 
výsledná práce.50 GenArt má s automatickou kresbou společné především překvapení 
z výsledného díla, které v určité fázi vzniklo bez zapojení vědomí umělce.

1.4.2  Zdeněk Sýkora 

Princip náhody a automatizace se propojuje v díle Zdeňka Sýkory, ale pod pojmem 
automatizace je myšlen projev spontánní a  podvědomí, který vytváří člověk 
při  procesu mechanizace (industrualizace). 

49	Fraktály v počítačové grafice I [online]. 2005 [cit. 2015-06-17]. Dostupné z: http://www.root.cz/clan-
ky/fraktaly-v-pocitacove-grafice-i/
50	PEARSON, Matt. Generative art: a practical guide using processing. London: Pearson Education 
[distributor], c2011, 2 s. ISBN 1935182625.
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„Několikrát v životě jsem měl pocit, že jsem ve své práci zabloudil. Do každé nové 
situace jsem byl pomalu vtahován silami, kterým jsem se nemohl a ani nechtěl bránit. 
Nové výsledky na  mě vždy působily cize, přestože vznikaly spontánně a  nebyly 
výsledkem nějakého rozhodnutí nebo úmyslu. Vždy až po delší době jsem jim začal 
rozumět a uvědomil jsem si, že předešly mé myšlení.“51

Zcela přelomovým v tvorbě Zdeňka Sýkory byl rok 1986, kdy vytvořil první serigrafii 
podle původní kresby a tím zahájil jak svou malířskou, tak i grafickou tvorbu. Podle 
originální kresby vzniklé pomocí systému, do kterého jsou vkládána náhodná čísla, 
vznikají malby a  grafiky. Serigrafie jsou omezeny počtem barev, ale jejich volba 
je náhodná. Také počet linií je jiný oproti malbě, protože s vyšším počtem čar dochází 
k nepřesnosti soutisku a je omezen i formát grafiky, který je podmíněn velikostí síta. 
Samotná realizace této originální serigrafie byla nakonec stejně náročná jako technika 
malby. Možná právě proto tento přístup Sýkoru naplňoval stejným pocitem z vytvoření 
nové reality, jakou mu poskytovalo malování obrazů.52   

51	ČAPEK, Vítek. Paralelní cestou: Grafická tvorba Zdeňka Sýkory. Grapheion [online]. 2008, 2008, 8 
[cit. 2017-03-22]. Dostupné z: http://www.grapheion.cz/userfiles/file/PDF/Grapheion2008(sykora).pdf
52	SÝKORA, Zdeněk. Zdeněk Sýkora: grafika. Praha: Gallery, 2008, 185 s. ISBN 978-80-86990-36-1.

13 obrázek  Zdeněk Sýkora, Černo-bílá struktura (1967)�
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2  PRAKTICKÁ ČÁST
V teoretické části jsem si vysvětlili, co lze považovat za umělecké dílo, a upřesnili 
jsme si rozdíly mezi automatickou kresbou a  art brutem. Kapitola zabývající 
se  experimentální tvorbou demonstruje názor, jak blízko má automatická kresba 
k experimentálním technikám. Pro lepší pochopení vzniku automatické kresby bylo 
vhodné přiblížit automatizaci jako takovou a poukázat na rozdíly mezi automatickou 
kresbou a zapojením počítače do tvorby uměleckého díla. Stejně jako je to u techniky 
GenArt a  tvorby Zdeňka Sýkory. Praktická část se zaměří především na možné 
inspirační zdroje.

Zastřešujícím tématem jsou Šifry, znaky, výmysly, tento název byl prvotním impulsem, 
který nás dovedl k automatické kresbě, do té doby ze strany autorky práce opomíjené 
technice. Neznalost při výběru tématu nejednou způsobila komplikace, a  to nejen 
při hledání literatury na toto téma, ale také při uchopení vlastního názoru na danou 
problematiku. Proto bylo nutné nalézt kompromis. Od techniky automatické kresby 
se nakonec práce přiklání k volné kresbě, která možná v některých ohledech bude 
podobná automatickému projevu, ale bude mít už předem daný koncept.

2.1  Hledání inspirace
	 Při řešení praktické části vyplynulo, že všechny návrhy spojuje téma asociace 
a práce s ní. Proces asociace lze popsat spojením představ s určitou činností, předmětem, 
událostí. Jedná se o psychický jev, který vzniká tvořením podmíněných reflexů a jejich 
soustav, neboli řetězením představ. Umělci s asociacemi pracují velice často, pomáhají 
jim se posunout v  tvorbě kupředu. Mají mnoho způsobů zaznamenávání, například 
při psaní deníku pracujeme s myšlenkami na základě řetězení představ, vzpomeneme 
si na jednu věc, následně se nám vybaví další. Stejně tak umělci využívají asociace 
ke skicování a v následujících kapitolách si tyto možnosti přiblížíme. 

2.1.1  Skici

První etapa hledání a  vymýšlení byla úzce svázána se skicami. Původní záměr 
byl použít kresby z  poznámkových bloků, které nebyly nikdy více rozpracované 
a  vytvořit z  nich čistější práci, které se přidá další hodnota, například vytvořením 
knížky se skicami použitými jako ilustrace. 

Pojem skica neboli volná kresba, stojí nejprve za přiblížení. Obvykle není určena 
jako konečné dílo. Může mít řadu účelů: zachycuje něco co umělec vidí, pomáhá 
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k  naznačení prvotního nápadu, se kterým následně autor pracuje, nebo je  použita 
pro rychlé grafické demonstrování obrazu, nápadu nebo principu. Náčrty mohou 
být vyhotoveny jakoukoli technikou, nejčastěji se k  jejich vytvoření používají 
suchá média, například tužka, uhel, rudka. Výběr techniky provedení si volí autor 
sám na základě formy výsledné práce. Jako skicu je možné pro sochaře považovat 
trojrozměrný náčrt z jílu, plastelíny nebo vosku.

Skicování je běžně používaná technika pro studenty umění, kteří pomocí rychlých 
kreseb vytváří náčrty živého modelu, který každých několik minut mění polohu. 
Skici bychom si neměly plést s přípravnými kresbami, ty obvykle odkazují na více 
propracované práce, které mají být použity jako základ pro závěrečnou práci. Většina 
umělců tvořících výtvarné umění používá ve své tvorbě skicáky, kam zaznamenávají 
své aktuální nápady, vize, pod pojmem náčrtník – skicák myslíme knihy, sešity, 
bloky různých vazeb obsahující čisté papíry jakýchkoli kvalit. Některé náčrtníky 
jednotlivých umělců se staly velice populárními, například skicáře Leonarda 
da Vinciho nebo Edgara Degase.

Schopnost rychle zaznamenávat dojmy prostřednictvím skic je v dnešní době velice 
oblíbené, a tato činnost má mnoho využití, například: skici používané u soudů, u policie 
k identifikování hledaných osob. V neposlední řadě pouliční umělci na základě skic 
jsou schopni vytvářet portréty během několika minut. 

Kniha od  kolektivu autorů Sketching user experiences (doslovně lze přeložit jako 
Kreslení uživatelské zkušenosti) se zabývá efektivním skicováním a shrnuje postupy 
pro kvalitní zvládnutí této činnosti, která velice pomáhá při práci designera. Základním 
pravidlem kvalitního skicování je naprostá absence gumy, o to více budete potřebovat 
větší množství papíru, tužek a  kvalitní ořezávátko, protože všechny nápady musí 
být zakresleny. Pro začátek je důležité kreslit všechno, to znamená netřídit nápady, 
dalším – stejně tak potřebným krokem je zaznamenání toho nejpodstatnějšího. 
Zásadní je nebát se konzultovat své myšlenky s  ostatními kolegy. Správně byste 
měli mít kdykoli po  ruce kus papíru nebo v  lepším případě skicák, blok, protože 
nikdy nemůžete vědět, kdy vás napadne nějaký skvělý nápad. Velice často designeři 
schovávají své již pokreslené skicáky, především z důvodu, že nikdy nemohou vědět, 
kdy se jim budou chtít vrátit k nějakému starému nápadu.53

53	GREENBERG, Saul, Sheelagh CARPENDALE, Nicolai MARQUARDT a William BUXTON. 
Sketching user experiences [online]. Boston: Elsevier/Morgan Kaufmann, 2012, viii, 262 p. [cit. 
2015-06-16]. ISBN 01-238-1959-8. Dostupné z: http://www.amazon.com/gp/product/0123819598/
ref=as_li_tf_tl?ie=UTF8&camp=1789&creative=9325&creativeASIN=0123819598&linkCode=as2&ta-
g=userexperilit-
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Skici nemusí být nutně hezké nebo propracované, stejně tak není důležité, aby byly 
pro všechny pochopitelné. Především bychom je měli chápat my sami a nemělo by 
nám dělat problémy vysvětlit jejich význam někomu dalšímu. Nejprve bychom se 
měli oprostit od detailů a zaměřit se na ně až později. Také je užitečné skici doplňovat 
stručnými poznámkami. Za začátku je dobré vycházet ze základních tvarů, jako jsou 
čára, kruh, čtverec a tak dále. Nejdůležitější radou pro zvládnutí efektivního skicování 
je neustálé cvičení. 

V původní práci nakonec od pouhého, i když upraveného použití skic bylo upuštěno. 
Nebylo totiž jasně patrné, jak odlišit skicu od pouhé čmáranice. To vyústilo 
zabýváním se tématem čmáranic, které pomohlo lépe vymezit hranice mezi pojmem 
skica a čmáranice.

14 obrázek  Skica vytvořená za účelem přebalu na knihu Král krysa (2011)
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2.1.2  Od čmáranice ke kresbě

Další polohu kresby označuje termín čmáranice, která ač většinou nenese žádné 
poselství, tak je její součástí. Jedná se o  chaotický nebo náhodný shluk čar, který 
je tvořen psací potřebou. Ač se může zdát, že ve výtvarném umění nemá místo, tak 
právě tato forma projevu je důležitá pro vývoj člověka, kdy si dítě osvojuje držení 
psacích potřeb a jejich ovládání.

Podle Vágnerové tento výtvarný projev patří do presymbolické fáze, což je přechodná 
fáze mezi symbolickou úrovní a primárním symbolickým vyjádřením. První fází je 
období tzv. čmáranic. Nastupuje kolem prvního roku života, jako předvýtvarné období 
a  vyznačuje se skrumáží čar kruhovitého charakteru nemající žádný obsah. Dítěti 
se líbí možnost zanechávání stopy, proto se neomezuje formátem papíru. Jeho počínání 
by se dalo charakterizovat kreslením jedním tahem, kdy pohyb vychází z  ramene 
a  je  dán rozsahem kroužení paže. Následuje fáze čárání, která plynule nahrazuje 
čmáranice. Zde se začíná projevovat intelekt dítěte a rozvoj jeho biologických funkcí, 
dítě záměrně něco vytváří. Výsledek práce se v  průběhu tvorby mění, většinou si 
dítě až v samém závěru uvědomí, co nakreslilo, a to ve chvíli, když práci pojmenuje. 
I zde nerespektuje plochu a pohyb stále vychází z ramenního kloubu a má kruhovitý 
charakter. V této fázi nám již dítě dává podvědomě najevo jeho psychický stav, kdy 
spokojené dítě zaplňuje celý formát se silným přítlakem. Nevyrovnané dítě tvoří 
na malé části papíru, je roztěkané a kresbě se vydrží věnovat pouze chvíli, nepůsobí 
mu radost. Fáze primárního symbolického vyjádření nastupuje kolem třetího roku 
dítěte a  je zapotřebí jí klást zvláštní důležitost. Začíná se objevovat tzv. pohybová 
inhibice, jedná se o  transformaci dlouhých čar na  krátké čáry nebo údery tužkou 
a malé kroužky. Dítě kreslí náročnější tvary, jako jsou křížky a trojúhelníky. Pohyb se 
přesouvá z ramene do lokte a zápěstí. V této fázi vývoje se střídají stádia hlavonožců, 
subjektivního fantazijního zpracování, kdy pro pochopení kresby je  důležitý verbální 
popis dítěte, kdy používá své vlastní znaky.54

Stádium realistického zobrazení je předškolní období, kdy výtvarný projev získává nové 
kvality. Dítě si začíná uvědomovat estetický význam práce, umí lépe znázornit člověka, 
zaměřuje se na detaily. Z lineární a plošné kresby vytváří složitější kompozice, kdy překrývá 
jednotlivé předměty. V tomto období se může projevit tvůrčí krize, která se začne projevovat 
častým opakováním námětů, proto je důležité dítě zahrnovat novými podněty a inspirací.55

54	VÁGNEROVÁ, Marie. Vývojová psychologie I.: dětství a dospívání. Praha: Karolinum, 2005. ISBN 
80-246-0956-8.
55	UŽDIL, Jaromír. Čáry, klikyháky, paňáci a auta:: Výtvarný projev a psychický život dítěte. 1. vyd. Pra-
ha: SPN, 1974, 121, [7] p. ISBN 14-245-78.
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Z  výše uvedených poznatků vyplynulo, že pojem čmáranice je spojen s  dětským 
výtvarným projevem, nikoli s projevem dospělého jedince, který má neuspořádaný 
rukopis a jeho kresby působí neuměle. Ač mnozí z nás označují náhodně vzniklé 
kresby za čmáranice, ve skutečnosti se jedná o projev označovaný doodle art.

2.1.3  Doodle art a zentangle

Doodle art lze do češtiny přeložit jako skicování, přesněji jako nezáměrné skicování. 
Jedná se o  situaci, kdy se naše mysl soustředí na něco jiného a umožní vzniknout 
jednoduchým kresbám, které se dají popsat amorfními tvary, jsou často nepravidelné 
a málokdy je možné rozšifrovat jejich obsah. Nejpopulárnější náměty jsou kariatury 
(ať reálných nebo vymyšlených osob), krajiny, textury. Tuto činnost dělají především 
mladí lidé po celém světě, když začínají ztrácet pozornost při vyučovacích hodinách, 
kreslí na okraje nebo zadní strany sešitů. Stejně tak se můžeme s doodlingem setkat 
při telefonování nebo nějaké dlouhodobější činnosti, během které máme po ruce papír 
a  nějakou psací potřebu. Tento způsob zaznamenávání pomáhá lépe se soustředit 
na  potřebnou situaci tím, že zpracovává přebytečnou energii. Podle provedených 
studií se zvyšuje soustředěnost až o 29%. (Andrade, What Does Doodling do?)56

Slovo doodle se poprvé objevilo na  počátku 17. století, označovalo blázna nebo 
hlupáka. Je možné, že bylo odvozeno z německého slova Dudeltopf nebo Dudeldop. 
Další význam slova je spojován a s Občanskou válkou a názvem písně Yankee Doodle, 
kde si máme představit pod tímto slovem prosťáčka nebo blázna. V  18.  století 
se  význam slova doodle změnil na  podvést nebo zesměšnit a  v  dnešním významu 
slova se začal používat až od 30. let 20. století., kdy znamená lelkování, čmárání.

Když vezmeme v  potaz historická díla, tak jich velice mnoho můžeme označit 
za určitý projev doodlování, především malby a karikatury. Například poznámkové 
bloky Alexandra Sergejeviče Puškina jsou oceňovány právě za množství postranních 
skic a  jsou považovány za umělecká díla. Dále nositel Nobelovy ceny za literaturu 
básník Rabíndranáth Thákur vytvářel ve svém rukopisu velké množství kreseb nebo 
básník a  lékař John Keats během zasedání kreslil do  lékařských zpráv. Matematik 
Stanislaw Ulam, který vymyslel Ulamovu spirálu pro znázornění prvočísel, si kreslil 
na  konferenci matematiky během nudné prezentace. Erasmus zdobil své manuály 
komickými postavičkami nebo Ralph Waldo Emerson, ještě jako student Harvardu,

56	ANDRADE, Jackie. What Does Doodling do? [online]. School of Psychology, University of 
Plymouth, UK, 2009 [cit. 2017-03-23]. Dostupné z: http://pignottia.faculty.mjc.edu/math134/homework/
doodlingCaseStudy.pdf
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kreslil do  svých poznámek komentáře, které vtipně komentovaly obsah. Je mnoho 
dalších významných doodlujících osobností naší historie, kniha Presidential Doodles: 
Two Centuries of Scribbles, Scratches, Squiggles, and Scrawls from the Oval Office 
squiggles & scrawls from the Oval Office ukazuje mnoho skic vzniklých rukou 
amerických prezidentů.

Poukazem oblíbenosti doodle artu je soutěž Red Bull Doodle Art, která vznikla, aby 
ukázala široké veřejnosti, jaké skvosty se skrývají v sešitech a na lavicích studentů. 
Pomocí těchto kreseb přiblížila dospělým studentský život a pomohla popularizovat 
tento druh umění. 

V dnešní době se této technice věnuje mnoho umělců nejrůznějších národností, kteří se 
díky tomuto způsobu vyjadřování proslavili. Na závěr uvedeme několik umělců, kteří 
zaujali svým projevem, například Pat Perry je talentovaný umělec, a když se začne 
toulat jeho mysl, tak vznikají zajímavé surrealistické ilustrace. Tvrdí, že kreslení 
mu pomáhá přenést se přes každodenní útrapy všedního života. Eric Olmstead hledá 
inspiraci pro svá brilantní díla v cestování. Lizzie Mary Cullen je britská umělkyně 
tvořící formou doodle artu, která pracovala pro BBC, MTV a  Harvey Nichols. 
Dalším zajímavým umělcem je Mike Rohde, jeho doodle kresby jsou kombinací 
ručně psané typografie a  malých skic. Své postřehy a  myšlenky z  cest zachycuje 
do moleskin skicáku, který bere všude s sebou. Kerby Rosannes je grafický designer 
a SEO specialista s vášní pro doodle art, jeho kresby pravidelně zveřejňuje na jeho 
blogu Sketchy Stories, tento autor má velký smysl pro detail, kdy každý kus jeho 

15 obrázek  Typická stránka z  Puškinových 
poznámkových bloků (vytvořena 
okolo roku 1822)
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práce je  jedinečný a originální. Jeho práce můžeme znát díky v dnešní době velice 
oblíbeným omalovánkám pro dospělé.57

 

Na  podobném principu jako doodle art pracuje technika zvaná zentagle. Jedná 
se o kresbu, která nepožaduje předchozí zkušenosti s výtvarnou praxí, ani neurčuje 
věkové hranice, proto se stala celosvětovým fenoménem. Průkopníky této techniky 
jsou Rick Roberta a Maria Thomasová, ač působí zentagle motivy složitě, tak naučit 
se je není složité. Vycházejí ze základního tvaru čtverce (89×89 mm), zprvu se 
doporučuje obkreslování motivů a  po  získání jistých zkušeností přijde tvoření 
vlastních motivů samo. Běžná délka práce na  jednom zentagle je okolo 15minut. 
Autor nepotřebuje gumu, protože kreslí přímo perem na papír, nic neobkresluje, ale 
rovnou tvoří. Výzvou pro něho je, že nikdy neví, jak bude vypadat výsledek. Tato 
metoda kresby je výjimečná právě svou abstrakcí a spontaneitou. 

Zentagle tvoří soubor nic nepředstavujících vzorů, k  jejich zaznamenávání slouží 
zpravidla tužka či pero. Vzhledem k  tomu, že se jedná o  relaxační techniku, není 
možné chybovat, každý tah je považován za  správný, a  pokud se stane, že jeden 
z tahů se nepovede, je možné ho pomocí vzorů překreslit. Improvizací s používáním 
vzorů se vytvářejí neočekáváné výsledky. Je důležité se neupnout na předběžný plán, 
protože by se mohlo stát, že bychom se připravili o přirozené plynutí tvorby. 

Obdobná technika je tzv. Zendala, jedná se o  kresbu pravidelných geometrických 
tvarů na č tvercový papír, při této kresbě je potřeba kružítko, šablony a  pravítko, 
zároveň je doporučuje využít větší rozměry papíru.

57	HUGHES, Kerrie. Doodle art: 52 great examples. Creativebloq.com [online]. 2016, , 2 [cit. 2017-03-
23]. Dostupné z: http://www.creativebloq.com/illustration/doodle-art-912775

16 obrázek  Kerby Rossannes, Imagination  
 is Power (2015) 17 obrázek  Mike Rodhe (2014)
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Tyto poslední dvě zmíněné techniky byly z  hlediska hledání inspirace dostačující 
k vytvoření konceptu, který se bude opírat o volnou kresbu, ale bude se inspirovat 
z okolí.

2.2  Vznik
Jak již bylo výše zmíněno, nejprve bylo záměrem kresby vytvořené doodle artem 
v  poznámkových blocích rozpracovávat. Úmyslem bylo využít kresby, které 
vznikly samovolně, bez účelu, jinak než jako dekorace náhodně umístěná na papíru, 
s důležitějším sdělením. Tyto kresbičky často nic nevyjadřují, nepopisují ani nesdělují, 
ale i přesto vyvolávají určité pocity, působí na nás jako šifry. Při hledání se objevily 
abstraktní kresby a  frotáže připomínající struktury materiálů, ve  kterých bylo 
možné nalézat motivy. S podobným účinkem na nás působí i nejrůznější materiály 
s  nepravidelným barevným dekorem. Často se v  nich objevují obličeje, zvířata, 
předměty nebo dokonce příběhy, záleží pouze na naší fantazii. Toto vidění může být 
ovlivněno naším současným psychickým rozpoložením, kdy postřehneme náměty, 
které následně zapomeneme a  nebo už je znovu nenajdeme. Může se však jednat 
o vidění, která jsou stálá a vždy po sledování určitého místa, vidíme tu stejnou věc, 
zvíře, atd. Toto je ústřední motiv, na kterém stojí celá práce.

Samotné provedení bylo rozděleno do  dvou částí, kdy v  první části bylo důležité 
nalézt správné materiály, které by byly zajímavé strukturou, barevností a  diváka 
by  oslovovaly. Důležitá byla i  různorodost materiálů, aby celkový koncept byl 
zajímavý. Následně se pozornost obrátila na zafixování viděných námětů. 

Od samého začátku byla jasná zvolená technika, kterou budou zpracovány všechny 
kresby. Nejlépe vyhovovala černobílá kresba, nejprve prováděná fixem. Fix byl 
dobrým médiem, ale oproti perokresbě působil nekontrastně. Příliš se vpíjel do 
pauzového papíru a  výsledek byl skoro neviditelný. Proto byla nakonec zvolena 
kresba tuší. Dovoluje kreslíři variabilitu spojenou s přítlakem nebo experimentování 
s  kaňkami, díky kterému lze  docílit zajímavých efektů, a  pomoci si tak k  lepšímu 
zachycení podkladu. Důležité je, že po zaschnutí vytvoří na kresbě lesklý povrch, což 
vypadá velmi efektně. 

První fáze probíhala vkreslováním přímo na  materiály, které nebyly záměrně 
očištěny, aby byla zachována jejich autentičnost. Což znesnadňovalo aplikaci kresby 
a nesplňovalo to původní představy, výsledek kresby působil dosti neuměle.
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18 obrázek  kresba přímo na materiál
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Následovalo hledání vhodnější varianty zpracování kreseb. Nakonec se osvědčilo 
použití pauzového papíru, ač tento materiál ubírá viditelnost podkladu. Ale právě tím 
více podněcuje fantazii diváka. Jeho další výhodou je váha a bezproblémové oddělení 
kresby od pokladu. Použití plastových průhledných folií nepřidalo v úvahu, mohlo 
by dojít k  mazání kresby během transportu. Výsledná práce může tak ovlivňovat 
divákovy představy nebo vše nechá pouze na  jeho fantazii. Určitou mezifází bylo 
nalezení vhodného pojetí kresby. Prvotní zobrazení příliš popisovalo kresbou podklad, 
což neprospívalo kvalitě výsledku a  ubíralo to prostor divákovi. Výsledek působil 
příliš infantilně a neodrážel zajímavost struktury podkladu.

19 obrázek  vyřazená kresba
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Výsledkem je soubor 16perokreseb a 16materiálů o čtvercovém formátu 20 × 20 cm. 
Tento formát vychází z kachle, která v konečné fázi nebyla použita. Do tohoto formátu 
jsou upraveny všechny struktury. Zvolený čtvercový formát se nakonec ukázal jako 
nevhodnější především proto, že je velmi je variabilní, což usnadní instalaci materiálů 
pro závěrečnou prezentaci. Ačkoli kresby vznikaly záměrně, jejich provedení však 
bylo čistou improvizací. Bylo by možné označit je za určitou formu doodlování nebo 
za jistý druh asociační kresby.

20 obrázek  výsledná kresba



47

21 obrázek  výsledná kresba
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22 obrázek  výsledná kresba
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23 obrázek  výsledná kresba
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24 obrázek  výsledná kresba
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Posledním krokem celé práce bylo zpracování kreseb do užité formy. Nejprve byly 
brány v  úvahu klasické propagační předměty, jako jsou diáře, trička a  odznaky. 
Tento směr zpracování však nekorespondoval s celkovým záměrem a pojetím kreseb. 
Konečným zpracováním kreseb bude vytvořeno pexeso, které už od začátku bude 
hráči ztěžovat podmínky hry. Nejenže páry budou tvořeny z  perokreseb a  jejich 
materiálů, ale jedna kresba vznikla nedopatřením, takže bude do hry zapojena také 
(jako Černý Petr). Původně měla být vyřazena jako předchozích 10 kreseb, které 
nebyly dostatečně dobré svou formou nebo zpracováním. Tato však byla kvalitní, 
a proto byla nakonec přidána do balíčku. Jen velice vnímavý hráč může přijít na tento 
nyní už úmyslný omyl a při otočení všech tří karet se stejným námětem najednou si 
celou trojici vzít. Jinak se pravidla pexesa nijak neliší od těch klasických.

25 obrázek  vybrané materiály
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26 obrázek  celková koláž perokreseb
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ZÁVĚR
Teoretická část práce byla odrazovým můstkem pro část praktickou, a to především 
proto, že pomohla utříbit chápání jednotlivých pojmů. Dále rozšířila obzory 
v možnostech používání kresby, poukázala na několik různých poloh tohoto média 
a především byla inspiračním zdrojem pro výsledné provedení praktické části. 

Hlavním přínosem celé práce je přiblížení techniky automatické kresby, ačkoliv 
není úplně přesvědčivá ve smyslu procesu zpracování. Její přínos je nepostradatelný 
z  hlediska znaků a  výmyslů, které můžeme v  díle objevovat. Na základě tohoto 
tématu se v práci můžeme setkat s dalšími méně známými odvětvími kresby, jako je 
například doodle art nebo zentagle. Ačkoli jsou tyto techniky běžně používány, často 
je problém s tím, jak je správně pojmenovat.

Jako součást této diplomové práce vzniklo 16 výtvarných prací tvořících dohromady 
mozaiku. Tato mozaika výborně funguje se svými strukturami – podklady, je ale 
i možné kresby použít také samostatně. Zásadní pro praktickou část práce bylo začít 
vnímat kresbu mnohem volněji, více se soustředit na asociace a určitým způsobem 
nechat více kreslit ruku než hlavu. Jednotlivé kresby původně začaly vznikat 
naprosto přirozeně se snahou držet se materiálu. Dalo by se říci, že jim nepřísluší 
zaškatulkování pod pojem automatická kresba, jsou to spíše asociační kresby, které 
vznikly v  podmínkách doodle artu, ale v  podstatě jsou záměrné. Nebyly kresleny 
s jasnou vizí, jediným opěrným bodem, který podněcoval mozek, byl materiál, podle 
kterého byly kresleny. 

Součástí cyklu kreseb se stalo pexeso, které má snahu donutit hráče nezabývat se  příliš 
detaily, ale vcítit se do struktury, a na základě toho má hráč najít pár na první pohled 
odlišných karet, přesto se stejným námětem. Někomu by se mohlo zdát množství 
kartiček nedostatečné, je však důležité si uvědomit, že už jen rozpoznání páru, pro 
hráče hrajícího pexeso poprvé, bude komplikované. Což bude ještě obtížnější po 
přidání liché karty, která bude součástí ojedinělé trojice.

Přes mírné tvůrčí krize, jsem velice ráda, že jsem si zvolila právě toto téma pro svou 
diplomovou práci. Stala se pro ně nejednou osobní výzvou, kterou bylo nutné pokořit. 
Obohatila mě nejen informačně, ale i jako člověka chápajícího mnohem víc záměry 
druhých. Dále při hledání správné definice umění mě poučila o  tom, že ne vždy je 
možné najít jen jednu správnou odpověď, někdy nás okolnosti nutí nalézt kompromis 
a  přiklonit k  jednomu názoru. V  neposlední řadě tato diplomová práce podrobila 
zkoušce mé volní vlastnosti.
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