
VIAC NEŽ LEN FARBA NA PLÁTNE: AKO POVRAŽDOVÉ 
UMENIE DEFINOVALO NAŠU MODERNÚ REALITU 
 
1. Úvod: Svet v troskách a hľadanie novej identity 
Keď v roku 1945 konečne utíchli zbrane, Európa nebola len fyzickým rumoviskom, ale aj 
duchovnou pustatinou. Starý svet, ktorý veril v harmóniu a zrozumiteľný poriadok, sa 
rozpadol na prach. Umelci, stojaci uprostred oholených múrov a jaziev na duši, stáli pred 
osudovou otázkou: Ako tvoriť vo svete, ktorý stratil nevinnosť? Tradičné krajinky a portréty 
zrazu pôsobili ako prázdna lož. Nastala éra hľadania novej podstaty, ktorá by dokázala 
zachytiť chaos aj nádej moderného človeka. Umenie sa v tomto momente prestalo snažiť o 
povrchnú krásu a, podobne ako veda, sa vydalo na cestu hĺbkového výskumu samotnej 
existencie. 
„Umenie chce dospievať k podstate tak ako veda, ale svojím spôsobom.“ – Franz Marc 
Z tohto tvorivého vrenia sa zrodila realita, ktorú žijeme dnes – svet, kde sa vysoké umenie 
prelína s ulicou a kde hranice medzi plátnom a životom prakticky neexistujú. 
2. Oslobodenie od reality: Keď obrazy prestali „niečo“ znamenať 
Najväčším otrasom pre povojnové publikum nebol nedostatok materiálu, ale vznik 
abstrakcionizmu. Predstavte si diváka v roku 1949, ktorý vchádza do galérie a namiesto 
upokojujúceho výjavu vidí explóziu farebných plôch, škvŕn a agresívnych čiar. Umenie 
definitívne rozbilo zrkadlo mimetického zobrazenia. Tento posun nebol len estetickým 
rozmarom; bol to prejav najvyššej formy slobody. V krajine nikoho, kde realita zlyhala, sa 
umelci utiahli do vnútra. 
Kľúčovou ikonou tejto revolúcie sa stal Jackson Pollock. Jeho prelomové dielo „Číslo 1“ 
(1949) ukázalo, že obraz už nemusí byť oknom do sveta, ale záznamom čistej energie a 
emócie. Absencia postáv či krajiniek oslobodila diváka od povinnosti „rozumieť“ a dovolila 
mu „cítiť“. Bol to radikálny rez – ak bol svet po vojne neuchopiteľný, aj umenie sa muselo stať 
neuchopiteľným. 
3. Od hamburgeru k nesmrteľnosti: Revolúcia Pop-artu 
V 60. rokoch sa kyvadlo dejín vychýlilo na opačnú stranu. Z Ameriky vtrhol do galérií 
Pop-art (skratka pre populárny). Ak abstrakcia realitu ignorovala, pop-art ju objal v jej 
najbanálnejšej podobe. Prišla radikálna filozofia: do umenia patrí úplne všetko – hamburger, 
kúsok torty, reklamný plagát či obyčajná fotografia. Umenie sa stalo demokratickým, no 
zároveň ironickým zrkadlom konzumnej spoločnosti. 
Ústrednou postavou tohto hnutia bol Andy Warhol. Premenil umenie na fabriku a celebrity 
na ikony: 
• Vytváral série obrazov filmových hviezd, ktoré nazval superstar (ikonická Marilyn Monroe, 
ktorej tvár sa stala komoditou). 
• Povýšil predmety dennej spotreby na piedestál, či už išlo o navrstvené konzervy 
(Campbellova polievka) alebo kartóny. 



Svet pop-artu však nebol len o Warholovi. Experimenty s vnímaním prehĺbil napríklad Victor 
Vasarely svojím dielom „Triond“, ktoré pracovalo s optickou ilúziou pohybu a hĺbky. Pre nás 
má tento smer aj silný lokálny rozmer – Warholovi rodičia pochádzali z východoslovenskej 
obce Miková, a práve preto dnes v Medzilaborciach sídli unikátne Múzeum moderného 
umenia Andyho Warhola, ktoré spája globálnu pop-kultúru s našimi koreňmi. 
4. Architektúra dvoch svetov: Európska núdza verzus americký sen 
Povojnová architektúra ostro ilustrovala priepasť medzi starým a novým kontinentom. Zatiaľ 
čo Európa bola nútená riešiť existenčnú krízu a budovať rozbombardované mestá rýchlo a 
lacno, v USA nastal zlatý vek monumentality. Fascinujúcim fenoménom bolo, že mnohé 
americké vízie projektovali európski architekti, ktorí doma nemohli tvoriť a svoje sny o 
modernizme si splnili až za oceánom. 
• Európa: Orientácia na funkčnosť, obnovu infraštruktúry a masovú bytovú výstavbu. 
• USA: Kapitál umožnil vznik netypických umeleckých stavieb, ktoré definovali panorámu 
miest. 
Symbolom tohto rozmachu je mrakodrap Marina City v Chicagu (1964–1965) od Bertranda 
Goldberga. V čase vzniku išlo o najvyššiu budovu sveta, ktorá nebola len „bytovkou“, ale 
vertikálnym mestom. Horné podlažia patrili bytom, dolné parkovaniu a súčasťou komplexu 
boli služby a obrovské divadlo. Podobným unikátom je Guggenheimovo múzeum v New 
Yorku od F. L. Wrighta. Jeho exteriér dokonale kopíruje vnútornú špirálovú rampu, po ktorej 
návštevníci plynule schádzajú popri dielach zavesených na oblých stenách. 
5. Film a televízia: Nové náboženstvo más 
Po roku 1945 sa film definitívne stal najvplyvnejším formovateľom verejnej mienky, pričom 
od 60. rokov mu v tomto poslaní začala sekundovať televízia. Tento vývoj môžeme rozdeliť 
na tri zásadné vlnenia: 
• Taliansky neorealizmus: Hľadanie pravdy v troskách. Režiséri ako Federico Fellini priniesli 
surové príbehy obyčajných ľudí. V jeho kľúčových dielach ako Cesta (1954), Cabiriine noci 
(1956) a Giulietta a duchovia (1965) stvárnila hlavné postavy jeho manželka Giulietta 
Masinová, čím dodala povojnovému filmu ľudskú, zraniteľnú tvár. 
• Československá stopa: Naša kultúra zažila v 60. rokoch svetový triumf. Snímky Obchod na 
korze a Ostře sledované vlaky očarili svetovú kritiku natoľko, že si odniesli zlatú sošku 
Oscara. 
• Nástup technológií: Neskoršie dekády patrili americkej dominancii. Film sa 
pretransformoval na dynamické akčné divadlo, kde primárnu úlohu prevzali elektronické 
triky a technologické inovácie. 
6. Beatles a deti kvetov: Keď hudba búrala konvencie 
Šesťdesiate roky nepriniesli len zmenu zvuku, ale kompletnú prestavbu spoločenských 
hodnôt. Na začiatku stáli štyria chlapci z Liverpoolu – The Beatles. Ich fenomenálny úspech 
nebol len hudobným exportom, ale katalyzátorom, ktorý otvoril dvere ďalším gigantom ako 
Rolling Stones, Led Zeppelin či Deep Purple. 
Hudba sa stala jazykom odporu. Hnutie hippies, prezývané „deti kvetov“, využilo pop-kultúru 
na boj proti konvenciám, bigotnosti a vojne. Ich svet bol postavený na: 
• Radikálnom hľadaní slobody, mieru a lásky. 



• Spontánnosti a výstrednom vizuálnom prejave, ktorý bol výsmechom sivej uniforme 
predchádzajúcej generácie. 
• Proteste proti násiliu, ktorý rezonoval v každom gitarovom riffe tej doby. 
7. Záver: Dedičstvo, ktoré žijeme 
Umenie po druhej svetovej vojne neostalo zamknuté v galériách. Stalo sa kyslíkom našej 
každodennosti. Každý plagát v meste, každý moderný mrakodrap či vizuálna čistota, ktorú 
stelesňuje napríklad Utzonova Opera v Sydney, v sebe nesie DNA tejto revolučnej éry. 
Naučili sme sa, že umenie nemusí byť len vážne a nedostupné, ale môže byť rovnako 
dynamické ako život sám. 
Dnes stojíme pred novou výzvou. Ak by Andy Warhol v súčasnosti hľadal symbol našej doby, 
bola by to stále plechovka polievky alebo hamburger? Alebo sme si v digitálnom veku 
vytvorili úplne nové modly, ktoré čakajú na svoje umelecké spracovanie? Jedno je isté: 
odvaha povojnových tvorcov nám dala slobodu pýtať sa tieto otázky nahlas. 

 
 


