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název výstavy: Jej! svet (slovenská malba dnes) 

termín výstavy: 8.9. - 16.10. 

místo: OGV I 

vystavující: Jana Farmanová, Alena Adamíková, Veronika Šramatyová, Juliana Mrvová, Sylvia 
Krivošíková, Alexandra Barth, Patricia Koyšová  

kurátor: Jaroslav Grodl 

anotace: Výstava 7 současných slovenských malířek náležejících k střední a mladé generaci: Alena 
Adamíková (1972), Alexandra Barth (1989), Jana Farmanová (1970), Patrícia Koyšová (1985), Silvia 
Krivošíková  (1976), Juliana Mrvová  (1979), Veronika Šramaty (1977). Malba je prastarý, přirozený 
nástroj sdělení, je integrálním vyjádřením jedince (samozřejmě i výpovědí o jedinci), a umožňuje 
postihovat jemné stupně emocionality, empatie, ale i odstupu, rozumového kalkulu a humoru. 
Výstava navzdory skutečnosti, že hlubokou historii malířství definovali muži a dodnes jsou periodicky 
vznášeny a rozebírány otázky o specifičnosti přístupu umělců a umělkyň, ukazuje široké spektrum 
možností média malby na záměrně úzkém vzorku malířek. 

 

Jana Farmanová (* 13. september 1970) je slovenská maliarka, pôsobiaca na výtvarnej scéne od konca 90. rokov 20. 
storočia. Absolventka Vysokej školy výtvarných umení v Bratislave (Atelliér maľby prof. Jána Bergera). Jana Farmanová je 
figuralistkou, pracuje s maliarskym gestom ako s kultivovanou, koncentrovanou maliarskou výstavbovou jednotkou. Jej diela 
sú v rešpektovaných inštitúciách: Nitrianska galéria, Wannieck Gallery Brno (Česká republika), Muzeum umění Olomouc 
(Česká republika), Sammlung Würth (Nemecko) a v súkromných zbierkach. V roku 2012 jej vyšla plnofarebná monografia s 
prispením textov českého historika umenia Petra Vaňousa, spisovateľky Evy Borušovičovej, poetky Mily Haugovej. V roku 
2015 jej vyšla tematická publikácia k výstave v Galérii mesta Bratislavy s názvom Jana Farmanová: V znamení panny. Je 
jednou z najvýznamnejších maliarok súčasnej slovenskej a českej výtvarnej scény, rešpektovaná divákmi aj zberateľmi 
umenia. 

Alena Adamíková (1972) sa systematicky venuje vlastnej redefinícii žánru maliarskeho portrétu. Téma, ktorá bola pre maľbu 
istú dobu zdanlivo vyčerpaná či okrajová, sa pre maliarku stala centrálnou oblasťou záujmu. Hľadá a nachádza v nej neustále 
nové vrstvy, ktoré ako hĺbavý typ umelca spracováva v cykloch podrobeným sústredenej pozornosti. Súčasný charakter 
Adamíkovej portrétov nie je daný iba používaním nových technológií v prípravných fázach maľby, či formálnymi prvkami 
narúšajúcimi tradičnú funkciu portrétu ako dokumentácie podoby človeka. Význam jej portrétov sa dokonca nedá odbyť ani 
zjednodušeným interpretačným rámcom psychologického ponoru do vnútornej krajiny portrétovaného, ktorú nakoniec od 
portrétu prirodzene očakávame už od čias renesančných majstrov. Autorka hľadá nové možnosti, ako tieto dve hlavné 
kvality maliarskeho portrétu vyťažiť aj z minimalizovaných štylizácií - ak portrétovaný spí, ponára sa pod hladinu, klopí zrak, 
či je od diváka celkom odvrátený. Dômyselne balansuje na hranici, kde obraz ľudskej tváre nestráca svoje esenciálne 
poslanie komunikovať a "spájať vnútorný svet s vonkajším", no vďaka neustálej inovácii a nastoľovaniu umeleckých otázok, 
neskĺzava ani k sentimentálnym či gýčovým polohám, ku ktorým môže žáner maliarskeho portrétu ochudobnený o aktuálnu 
tému zvádzať. 

Veronika Sramaty (* 1977, Zvolen) je slovenská maliarka a umelkyňa. Vyštudovala vysokú školu výtvarných umení v 
Bratislave (prof. Daniel Fischer, prof. Ilona Németh DLA). Je slovenskou umelkyňou, venuje sa fotorealistickej maľbe, ktorú 
prepája s ideou a konceptom, pričom autorskými stratégiami si vytvára vzťah k divákovi, alebo ku galerijnej inštitúcii. Počas 
doterajšej tvorby pracuje paralelne na niekoľkých projektech. Veronika Šramatyová je autorka, ktorá patrí k výrazným 
postavám porevolučnej generácie. Charakteristickým prvkom jej tvorby sú neokonceptuálne tendencie v maľbe. Zaujíma ju 
vzťah a prepojenie dvoch médií, maľby a fotografie, ktorý neustále skúma a analyzuje. Často tematizuje hranice medzi 
umelcom a galériou, divákom a umeleckým dielom. Okrem neokonceptuálnych tendencií je u autorky badateľný neustály 
záujem o médium maľby, využívajúc jej fotorealistický jazyk, artikulujúc ním ďalšie významy a vrstvy, ako to dokazuje aj 
projekt Entries (tiež známy ako Projekt 19), kde vrámci výstavy This is my place (2003, Banská Bystrica,) vystavila 19 
fotorealistických malieb svojich doterajších bydlísk – vchodov alebo brán domov. Svojou malou mierkou, rámovaním a 
samozrejme najmä technickým prevedením silne evokujú sériu odosobnene dokumentačných, ne-nostalgických fotografií. 

Juliana Mrvová, narodená 13. 10. 1979 v Bratislave. Juliana Mrvová vo svojich veľkoplošných kresbách mapuje pobyty v 
rôznych krajinách. Zachytáva v nich svoje putovanie a fragmenty z ciest, ktoré ju nejakým spôsobom zasiahli a zakotvili v jej 



pamäti. Vyvinula si vlastný mapový systém, v ktorom je možné zaznamenať momenty, ktoré tradičným mapám unikajú. 
Motívy z ciest prevrstvuje do fragmentárnych koláží, ktoré v útržkoch budujú obraz konkrétnej krajiny. Sú autorkinou 
alternatívou k cestovateľskej fotografii či textovému denníku. Z oboch spôsobov zaznamenávania si vyberá to 
najefektívnejšie a kombinuje to v novom hybridnom médiu. V časopise uverejňujeme reprodukciu veľkoformátovej kresby 
How to find a Moose on the Beach, ktorá vznikla v Nida Art Colony v Litve. Viac o jej práci sa dočítate v rozhovore so Silviou 
L. Čúzyovou a Lacom Terenom. 

Silvia Krivošíková - Ozvěny moderny, respektive reduktivní geometrické abstrakce a strukturalismu, jsou bezpochyby 
formální stálicí současné malby. Tvorba Silvie Krivošíkové /1976/ jakoby byla ukázkovým příkladem tohoto zpětného 
pohledu a ohledávání. Jak předznamenává název výstavy, tedy Empirikova konfigurace, čistě pocitové rozložení sil a 
následné regresivní zkoumání vlastního postupu i pracovních výsledků je pro Krivošíkovou živým tvůrčím procesem, který 
udržuje směřování její práce a kontinuitu. V případě Krivošíkové se tedy rozhodně nejedná o pouhou tendenční stylovost. 
Tušený řád, struktura a prostorové dělení v jejích malbách i objektech existují jako přirozeně, tedy téměř nevědomě se 
vyskytující přírodní zákonitosti a tvoří tak pevnou platformu pro autorčino intuitivní hledání tvaru a jeho následné 
pojmenování. Aniž by přicházela o svobodný přístup a vtip, smyslové a neracionální pátrání po všeříkající formě Silvii 
Krivošíkovou nevede k těkajícímu formálnímu přístupu, ale naopak k radostnému objevování téměř znakové, jasné definice, 
ucelené, ale citlivé barevnosti a volbě konkrétních materiálových prostředků. Zobrazování samotné podstaty obrazu 
mnohdy způsobuje narušení zajeté představy o hranicích obraz – objekt a životnost – neživotnost. Komické figury v Galerii 
Petra Novotného se měnily v avantgardní zátiší a separované objekty výmluvně hleděly ze stěny. „Výmluvnost“ instalací 
autorčiných výstav ostatně vede k pocitu, že se jedná o portréty prostředí či dokonce autoportréty, životní niky, do kterých 
se otiskl jejich obyvatel. Stejně jako se v papírových objektech zrcadlí banální životní úkony a určitá „zabydlenost“, tedy 
podmínky determinující jejich vznik, jsou jejich druhotné galerijní instalace hledáním nového uspořádání vzájemných 
vztahů, nového zařizování prostoru, ovlivněného opět Krivošíkové vnitřně kontrastní metodikou intuitivního řádu. Divák 
výstavy se tak dostává do omamně mnohostranné pozice, kdy se stává pozorovatelem, je pozorován a zároveň je součástí 
pozorovaného. Každá tato zpětná komparace s autorčiným prvotním vjemem, následným vkladem i novým teritoriem 
uspokojivě obhajuje prapůvodní modernistické konotace. Romantickým pozadím přítomného konstruktivismu a především 
obdivuhodně bezprostřední práce s papírem je Krivošíkové dětská zkušenost s modelářstvím. Pokud připustíme, že stavba 
modelů letadel je mužskou doménou a intuitivní přístup reflektující vzájemné vztahy je naopak typický pro ženské 
uvažování, pochopíme nenápadně odlišnou komplexní sílu práce Silvie Krivošíkové i její otevřenou nepředpojatost. 

Alexandra Barth, umělecky čerpá především z moderních výtvarných směrů, jako jsou popart, street art či graffiti, ale také 
se dotýká kubismu. Používá sprej, kterým nanáší syté barevné plochy na papír. U její tvorby je důležitá především práce s 
barvou. Chápe ji jako živou hmotu, která se transformuje, a díky tomu posouvá vizuální významy. Dobrým příkladem budiž 
sedm portrétů ženy, které vznikly jako volná inspirace tváří hollywoodské herečky Bette Davis. Visí vedle sebe jako 
komiksová okénka nebo zpomalená animační políčka. Na první pohled nehybná ženská tvář a ruka držící cigaretu se při 
pohledu z větší vzdálenosti najednou pomyslně rozhýbou. Může za to právě již výše zmíněná barevná proměnlivost. 
Především se to týká oblečení dámy a pozadí. Rty jsou naopak ve všech případech rudé a vlasy tmavé. Jako by malířka chtěla 
poskytnout aspoň nějaká pevná vodítka. V menší míře je najdeme u jejích kubisticky abstraktních motivů. Převládají v nich 
kompozice postavené na symbolickém duelu ostrých hran protivných ploch. Právě tento na první pohled viditelný kontrast 
vytváří napětí, které mírní nenápadně se zjevující předměty v prvním plánu. Někde připomínají postavenou skleničku, 
popelník, zmuchlaný papír nebo část dortu. Ale my vlastně nevíme, jestli to tak opravdu je, protože člověk, jak známo, chce 
především vidět věci, které už zná. Alexandra Barth naplno ukazuje, že nemůžeme lpět na danostech, a nenápadně nabádá 
k tomu, abychom se dívali na danou skutečnost z jiných úhlů pohledu. 

Patrícia Koyšová, (1985) vo svojej tvorbe programovo skúma možnosti nových maliarskych techník. Bádanie v oblasti 
špecifík vyplývajúcich z použitých nástrojov pri vytváraní obrazu sama nazýva "Laboratóriom". Už vo svojej teoretickej 
diplomovej práci si kládla otázku, či je v dnešnej dobe ešte vôbec možné prísť s novou autorskou maliarskou technikou. Táto 
otázka ju sprevádza aj nadaľej a rozširuje ju aj na svoje experimenty s trojrozmernými realizáciami. Obrazy, ktoré maľuje za 
pomoci kompresora, lakovníckej a ofukovacej pištole či stierky, sú vo výsledku abstraktnými kompozíciami so silným 
vizuálnym účinkom. Na rozdiel od modernistických tendencií maľovať vnútorný svet, Koyšová sa cielene vzdáva priameho 
kontaktu s maľovanou plochou a prenecháva ho na použité nástroje. Tým odstriháva interpretačnú líniu emocionálneho 
spojenia autora a abstraktného maliarskeho vyjadrenia. Oproti tomu akoby priamo úmerne silnel komunikačný kanál 
spájajúci vnímateľa diela s jeho vlastnou imagináciou vyvolanou obrazom. Autorka svoju prácu ideovo i prakticky vedome 
vymedzuje voči tendenciám v maľbe ovplyvneným súčasnou digitálno-masmediálnou vizualitou. Cielene pracuje s náhodou, 
nepredvídateľnosťou a individuálnymi charakteristikami svojich technologických experimentov. 




