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Le Violin d’Ingres, Villa Medici, Rím, 1. 11. 2018 – 3. 2. 2019

Anotácia
Tri mesiace hostila Villa Medici v Ríme kontroverznú kolektívnu výstavu, pomenovanú podľa zľu-
dovenej frázy odkazujúcej na koníček známeho francúzskeho maliara Jeana Augusta Dominiqua 
Ingresa. Jeho vášeň pre muzicírovanie na husliach bola taká známa, že po jeho smrti sa vo 
francúzštine vžil pre hobby akejkoľvek povahy pojem „Le Violon d’Ingres/Ingresove husle“. 
Kurátorka Chiara Parisi uchopila túto frázu ako konceptuálny kľúč k  idei výstavného projektu. 
V  snahe predstaviť menej známu umeleckú tvár slávnych osobností svetovej kultúry posled-
ných dvoch storočí vybrala 26 literátov, filmárov, hudobníkov, hercov, intelektuálov a aktivistov 
a odhalila ich neprofesionálne, často veľmi intímne výtvarné aktivity. Sympatické je, že kurátorka 
nezostala na prezentačnej úrovni, ale snažila sa nájsť súvislosti (poetické, biografické, psycho-
logické) medzi „oficiálnou“ a „amatérskou“ tvorbou vystavených tvorcov, a tým aspoň čiastočne 
odpovedať na ponúkajúce sa otázky typu: Do akej miery je umelecké stvárnenie myšlienky závislé 
od zvoleného média?, Čo sa väčšmi podieľa na estetickej hodnote umeleckého diela – aktuálnosť 
námetu, intuícia a rituálna vôľa, koncept, alebo  presvedčivé remeselné prevedenie?, Udeľuje 
vysoké renomé, získané v  jednej oblasti, automaticky autorovi oprávnenie tvoriť aj v  iných  
oblastiach bez ohľadu na profesionálny výkon či profesijné predpoklady?, Ako fungujú hodno-
tiace mechanizmy v elitárskom, nadmieru inštitucionalizovanom svete umenia? či Kade viesť dnes 
hranicu medzi profesionálnym a amatérskym? Výber autorov a autoriek dokazuje, že Parisi na ne 
hľadala presvedčivé odpovede, a tak výstava pôsobila zaujímavo. Koncepčne i esteticky. Niektoré 
z  otázok celkom určite konzultovala s Christianom Boltanskim, ktorého v  tlačovinách k  výstave 
uvádza ako svojho poradcu.   

Le Violin d’Ingres, Villa Medici, Roma, 1. 11. 2018 – 3. 2. 2019

Annotation
For three months, Villa Medici in Rome hosted a controversial collective exhibition named after 
the popular phrase referring to the hobby of the famous painter Jean Auguste Dominique Ingres. 
His passion for playing the violin was so well-known that after his death, the notion of „Le Violon 
d’Ingres / Ingres´s Violin” had, in French, became a synonym for any kind of hobby. The curator 
Chiara Parisi has used this phrase as a conceptual key for the idea of the exhibition project.  
In an attempt to introduce the lesser known artistic face of well-known figures of world culture 
of the last two centuries, she selected 26 figures – writers, film-makers, musicians, actors, intel-
lectuals and activists – and revealed their non-professional, often very intimate, artistic activities.  
The likeable thing is, that the curator did not stay at the presentation level, but sought to discover 
the correlations (poetic, biographic, psychological) between the “official” and “amateur” works 
of the exhibited artists and, thus, at least partly, answer the emerging questions like: “To what 
extent does the artistic rendition of the idea depend on the selected media?”, “What contributes 
more to the aesthetic value of the artwork - the topicality of the theme, the intuition and ritual 
will or the concept or the convincing craftsmanship?”, “Does the high reputation obtained in one 
field automatically give the author the privilege to also create in other areas regardless of his/her 
professional performance or professional prerequisites?”, “How do the evaluation mechanisms 
work in the elitist, over-institutionalised world of art?” or “Where shall the boundary be set today 
between professional and amateur?”. The selection of authors proves that since Parisi seems  
to have raised similar question and sought compelling answers, the exhibition was interesting – 
both conceptually and aesthetically. She has certainly consulted on some of the questions with 
Christian Boltanski, to whom she referred to in the exhibition prints as her adviser.

Jozef Cseres lectures on aesthetics and the philosophy of music, visual arts and intermedia at the 
Masaryk University in Brno (Czech Republic). The problems of symbolism, the structural relations 
between music and myth, the problem of representation in arts, the intermedia and multimedia, 
and the experimental and improvised music stand at the centre of his research and theoretical 
interest. He is the author of several books and many studies, essays, articles, reviews and trans-
lations. Aside his scientific and pedagogic carrier, Cseres is active also as a curator and publisher. 
Under his artistic nickname HEyeRMEarS he balances on the borders between the discursive and 
non-discursive modes of expression and between art and games in performances, installations, 
audio-visual collages and various intermedia. He has realized and presented his works and proj-
ects at the conferences, exhibitions, festivals and symposia in many European and Asian countries 
and USA. He lives in Brno, Czech Republic. 
hermear@hotmail.com

Ingres´s Violin as a Metaphor and a Challenge

Jozef Cseres Jozef Cseres

Ingresove husle ako metafora i výzva

Ingresove husle so sláčikom (záber z inštalácie). Foto: Jozef Cseres
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Najhoršia vec, akú môžete umelcovi povedať, je: „Ty si profesionál.“
Christian Boltanski

Tri mesiace hostila slávna Villa Medici, kde od napoleonských čias sídli Francúzska akadémia 
v  Ríme, kontroverznú kolektívnu výstavu, pomenovanú podľa zľudovenej frázy odkazujúcej  
na koníček známeho francúzskeho maliara. Ingresova vášeň pre muzicírovanie na husliach bola 
taká známa, že po jeho smrti sa vo francúzštine vžil pre hobby akejkoľvek povahy pojem „Le Violon 
d’Ingres/Ingresove husle“. Na rozdiel od slávnejšej rovnomennej fotomontáže Mana Raya Ingresov 
nástroj, dnes majetok maliarovho múzea v Montaubane, bol na výstave prítomný. 
     Kurátorka Chiara Parisi uchopila frázu „Ingresove husle“ ako konceptuálny kľúč k idei výstav-
ného projektu. V  snahe predstaviť menej známu umeleckú tvár slávnych osobností svetovej 
kultúry posledných dvoch storočí vybrala 26 literátov, filmárov, hudobníkov, hercov, intelektuálov 
a aktivistov a odhalila ich neprofesionálne, často veľmi intímne výtvarné aktivity. Mnohé z nich 
sú už verejne známe, niektoré však boli veľkým prekvapením (aspoň pre mňa). Úroveň jednotli-
vých diel od autora k autorovi značne kolísala, no našli sa medzi nimi aj skutočné „majsterštuky“. 
Sympatické je, že kurátorka nezostala na prezentačnej úrovni, ale snažila sa nájsť súvislosti (poe-
tické, biografické, psychologické) medzi „oficiálnou“ a „amatérskou“ tvorbou vystavených tvorcov, 
a tým aspoň čiastočne odpovedať na ponúkajúce sa otázky typu: Do akej miery je umelecké stvár-

Pozvánka na výstavu Le Violin d’Ingres s použitím detailu kresby Victora Huga: Pevnosť v búrke, 1857, 28,4 x 18,3 cm
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nenie myšlienky závislé od zvoleného média?, Čo sa väčšmi podieľa na estetickej hodnote ume-
leckého diela – aktuálnosť námetu, intuícia a rituálna vôľa, koncept, alebo presvedčivé remeselné 
prevedenie?, Udeľuje vysoké renomé, získané v jednej oblasti, automaticky autorovi oprávnenie 
tvoriť aj v  iných oblastiach bez ohľadu na profesionálny výkon či profesijné predpoklady?, Ako 
fungujú hodnotiace mechanizmy v  elitárskom, nadmieru inštitucionalizovanom svete umenia? 
či Kade viesť dnes hranicu medzi profesionálnym a amatérskym?. Výber autorov a autoriek doka-
zuje, že Parisi na ne hľadala presvedčivé odpovede, a tak výstava pôsobila zaujímavo. Koncepčne 
i esteticky. Niektoré z otázok celkom určite konzultovala s Christianom Boltanskim, ktorého 
v tlačovinách k výstave uvádza ako svojho poradcu.   
     Ingresove husle boli umiestnené spolu so signovaným sláčikom vo vitríne uprostred vstupnej 
sály výstavného priestoru. Obkolesené kresbami Victora Huga, vznášali sa nad nimi ako prízračný 
metaforický indikátor amatérskej vášne, ktorá býva v profesionálnych prejavoch obyčajne tlmená 
a korigovaná rozumom, presne ako v Ingresovej maľbe, t. j. v umení principiálne odlišnom od jeho 
muzicírovania. Hugove kresby a skice patrili k najväčším i najpôsobivejším prekvapeniam výstavy. 
Dostali exkluzívny a veľkorysý priestor – štyridsať pomerne malých prác na papieri, inštalovaných 
v  osemnástich stolových vitrínach, a  jedna väčšia nástenná drevená tabuľa zabrali takmer celé 
prvé dve miestnosti. Väčšina exponátov pochádza z majetku múzea Maison de Victor Hugo v Paríži 

a Francúzskej národnej knižnice. Práve výtvarné dielo slávneho romantického literáta bolo podľa 
kurátorky motivačným impulzom pre usporiadanie výstavy. Podľa počtu zachovaných kresieb 
(asi 3 500!) by sa mohlo zdať, že spisovateľ si len tak čmáral pri písaní alebo z kratochvíle, nebyť 
neprehliadnuteľného faktu, že mnohé majú vďaka kompozícii, technike, dôslednému vypracova-
niu,  štandardnému výtvarníckemu formátu a  autorskej signatúre charakter regulárneho, dômy-
selne koncipovaného výtvarného diela. Na výstave boli zväčša perokresby tmavým atramentom, 
často doškrabávané, retušované alebo dodatočne kolorované gvašom, temperou či ceruzkou, 
s ponurými námetmi (vežová architektúra v noci, loď zmietajúca sa na vlnách rozbúreného mora 
a pod.) korešpondujúcimi s romantickou poetikou autorovej literárnej tvorby. Z hľadiska výtvar-
ného jazyka však boli veľmi moderné; invenčne kombinovali techniky, ignorovali zaužívané pra- 
vidlá perspektívy a niektorým chýbal len krôčik k voľnej abstrakcii. Hugo sa pohrával s výtvarnými 
prostriedkami bez rešpektu k zobrazovanej skutočnosti, ako s jazykovými metaforami. Realizmus 
jeho kresieb je veľmi „tekutý“ – obrazne i doslovne: veže sa pohybujú v atmosférických situáciách, 

Victor Hugo: Loď v búrke, cca 1875, © Bibliothèque Nationale de France
 

Victor Hugo: Starý dom v búrke, 1837, 24 x 30 cm, © Maisons de Victor Hugo/Roger-Viollet
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Nelson Mandela: Nádvorie – Reflexie Robben Island, cyklus II., 2003
© Nelson Mandela / Belgravia Gallery

Nelson Mandela: Strážna veža – Reflexie Robben Island, cyklus II., 2003
© Nelson Mandela / Belgravia Gallery  



134 135 

profil 1´19
RECENZIE VÝSTAV

exteriéry a interiéry väzenského areálu ako memento schopné vyvolať vieru, nádej a optimizmus. 
Jeho obrazy z  ľudoprázdnej väznice teda nie sú pamätníky; sú to monumenty v deleuzovsko-
guattariovskom zmysle – prostredníctvom pocitových blokov stelesňujú možné udalosti. Autor 
i vnímavý divák sa prostredníctvom nich stávajú inými.
     Podobne sú na tom polaroidové momentky hudobníčky Patti Smith a  fotografie filmára 
Abbasa Kiarostamiho. Prvá v cykle Paris, etc. (2008) prichytila samú seba, ako sa projektuje do ne-
nápadných, a predsa výnimočných objektov a situácií, komponujúc z vlastných vnemov a afektov 
naratívne scény a zátišia, druhý v nepomenovaných snímkach z rokov 2001 až 2004 nenúteným, 
veristickým spôsobom zvečnil všedné eventy – zvieratá a  stromy v  zasneženej krajine v  okolí 
mýtickej hory Nemrut, ktorú takto zbavil mytologických asociácií. Výrazovo zredukovaný, čierno-
biely naturalizmus foto-skutočnosti je pre obidvoch umelcov únikom zo sveta životných príbehov 
a blahodarnou očistou od dotieravých emócií.

lode prispôsobujú tvar a farbu vlnám či horizontu, stromy vrhajú antropomorfné tiene. Nadčasový 
modernizmus Hugovho výtvarného vyjadrenia docenili v  dejinách mnohí umelci, počnúc jeho 
súčasníkom Théophilom Gautierom, ktorý sa údajne vyjadril, že keby sa Hugo nestal literátom, 
bol by maliarom najvyššej úrovne, cez Baudelaira, Claudela, Bretona a Massona až po Boltanského.    
     Litografie Nelsona Mandelu, ďalšie veľké prekvapenie výstavy, sú na jednej strane poplatné 
prostrediu, kde autor nedobrovoľne strávil veľkú časť života, na druhej strane však vyjadrujú jeho 
túžbu po slobode – osobnej, rasovej i ľudskej všeobecne. Strohými, rýchlo ťahanými líniami a per-
spektívnou skratkou zachytávajú rôzne pohľady vo vnútri bývalého väzenia na Robben Island, ale 
žiaden z nich sa nemôže vyhnúť segregačnej prekážke (mrežiam, oploteniu z  ostnatého drôtu, 
strážnej veži a pod.). Napriek tomu je neblahý symbol juhoafrického apartheidu zobrazený optimi-
sticky, svetlými pastelovými farbami, hoci človek by vzhľadom na tragickosť témy skôr čakal farby 
tmavé. Mandela však nevizualizuje vlastné spomienky, namiesto nich divákom ponúka vyľudnené 

Patti Smith: Písací stôl Victora Huga, 2006, polaroidová fotografia. © Patti Smith Patti Smith: Paris, Etc. #04 (Pracovná obuv), 2008, polaroidová fotografia.
© Majetok/Courtesy Fondation Cartier pour l’art contemporain
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David Lynch: Píšem na tvoju kožu, ako veľmi ťa milujem, 2010, litografia/Lithographie. Majetok autora/Courtesy the artist David Lynch: Vezmem ťa k sebe domov, 2013, litografia. © Item éditions

     Najväčšie zastúpenie mali na výstave diela s erotickými, pornografickými a deviačnými motívmi. 
Akoby „oficiálne“, verejnosti prístupné umenie ich autorov bolo výsledkom katarznej autocen-
zúry neovládateľných stavov, odohrávajúcich sa v  hlbinách podvedomia a  nevedomia. Filmári 
Sergej Einzenštejn, Federico Fellini a David Lynch, literáti Jean Genet, Pierre Guyotat a Pierre 
Klossowski či dramatik Antonin Artaud, tí všetci ventilovali pretlak erotických fantázií v samo-
voľnom kreslení a projektovali ich v neskrývane pornografických a sexistických motívoch. Kresby 
niektorých z nich (Fellini, Guyotat) však z výtvarného hľadiska nestáli za veľa. Najpresvedčivejšie 

boli veľkoformátové litografie Davida Lyncha z rokov 2013 až 2017. Nezaprú kinematografické 
naratívne postupy v zobrazení zločinnej (nad)reality. Inštalované na stenách v prítmí kinosály, 
kde celý čas bežala projekcia filmových príspevkov iných autorov, boli odkázané na nepravidelné 
záblesky z filmového plátna, čo len umocňovalo ich hrozivú, čiernobielu obskúrnosť. Rovnako  
v krátkom animovanom experimente Fire (Požiar; 2015), tiež premietanom v kine, bol oheň svet-
lom v surreálnom svete animovaných preludov, duchov a tieňov, pohybujúcich sa v makabrických 
rytmoch planúceho plameňa. Lynch dielo vytvoril v spolupráci s  Noriko Miyakawa na  hudbu 
Mareka Zebrowského.
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David Lynch: Niekto je v mojom dome, 2014, litografia/Lithographie. Majetok autora/Courtesy the artist David Lynch:  Loď na mori s aktom na oblohe, 2007, litografia/Lithographie. Majetok autora/Courtesy the artist 
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     Najpoklesnutejšími dielami celej výstavy však boli dva krátke 16 mm filmy Christiana 
Boltanského Kašlúci muž (L´homme qui tousse) a Lížuci muž (L´homme qui lèche), obidva z  roku 
1969. Vďaka preexponovanému naturalizmu boli, ako sa dnes často hovorí, „cez čiaru“; boli to 
hyperboly odcudzenia, deviácie, degradácie a odporu, akými umelci čoraz častejšie apelujú na 
mnohé konvencie a zásady etiky a  etikety, ktoré sa v  dnešnej ére multikulturalizmu, polyfrénie 
a emancipácie donedávna marginalizovaných, odsudzovaných a diskriminovaných sociálnych 
skupín, javov a prejavov prežili a bývajú elitami pokrytecky zneužívané na nové či staronové 
zámienky pre vyhostenie a diskrimináciu. Akokoľvek, Boltanski nebol na výstave jediný, kto odhalil 
skrytých démonov a beštie v nás. Architekti inštalácie prehodili cez operadlá niektorých kresiel 
v kinosále „akože zabudnuté“ kabáty, čo malo ešte viac posilniť neznesiteľnosť väčšiny premieta-
ných diel.   
     Okrem Hugových a  Mandelových kresieb boli pre mňa veľkým prekvapením výstavy filmy 
Chris Krausovej. Netušil som, že známa intelektuálka a autorka románov I Love Dick (1997), Aliens  
& Anorexia (2000), Torpor (2006) a ďalších pozoruhodných próz začínala svoju umeleckú kariéru 
ako filmárka. Z piatich filmov (štyri krátke a jeden celovečerný) ma zaujal Voyage to Rodez (Cesta do 
Rodezu; 1986), ktorý natočila spolu s manželom, filozofom a vydavateľom Sylvèrom Lotringerom. 
Šestnásťmilimetrový „road-movie“ zaznamenáva ich výlet do juhofrancúzskeho Rodezu, kde 
cez druhú svetovú vojnu pobýval na psychiatrickej klinike Antonin Artaud. Podrobil sa tam 
liečbe elektrošokmi, po ktorej začal znova písať a maľovať, samozrejme inak než predtým. Cesta  
do Rodezu prepojila vystavené expresívne Artaudove kresby práve z  toho obdobia a  bola sil-
ným impulzom aj pre Lotringerov záujem o „krutého“ divadelníka, kulminujúci v roku 2015 
artaudovským „diptychom“ – knihou Mad Like Artaud (Šialený ako Artaud) a filmom The Man Who 
Disappeared (Muž, ktorý zmizol). Aby vynikla obrovská zmena, aká nastala v Artaudovom videní 
po jeho pobyte v Rodeze, kurátorka zaradila do výberu aj jeden jeho autoportrét z roku 1920 – 
tradičnú kresbu uhľom.
     Veľký divadelný experimentátor a  zároveň vizuálny umelec Robert Wilson bol zastúpený 
dvomi známymi dielami: inštaláciou Hanging Chair (Zavesená stolička; 1969) a  videoportrétom 
Lady Gaga: Mademoiselle Caroline Rivière (2013). Hanging Chair je scénografická rekvizita z legen-
dárnej inscenácie The Life and Times of Sigmund Freud (Život a doba Sigmunda Freuda). Zo stropu 
zavesená drôtená stolička a jej tieň na stene, vytrhnuté z kontextu inscenácie, podsúvajú divákom 
množstvo asociácií – filozofických (Platón), psychoanalytických (Freud, Jung, Lacan) i divadelných 
(Artaud). Možno sa však umelec tentoraz snažil predstaviť „iba“ ako dizajnér; jeho záľuba v inšta-
lovaní stoličiek a  rôznych nábytkových doplnkov, navrhnutých pôvodne ako scénické objekty,  
aj mimo divadelného kontextu (v galériách, intervenciách do muzeálnych zbierok a pod.) je 
predsa známa. V druhom vystavenom diele Wilson spektakulárne balansuje na pohyblivej hranici 
medzi umením a  gýčom, využívajúc imerzívne prednosti digitálnej reprezentácie. Videoportrét 
známej speváčky a celebrity, štylizovaný do slávneho Ingresovho portrétu, je síce pôsobivý, ako 
nakoniec väčšina Wilsonových videoportrétov, ale nie príliš nápaditý, zvlášť nie po historických 
(auto)portrétoch Cindy Shermanovej. Ale bol som vlastne rád, že kurátorka vybrala práve tieto 
diela, veľmi rozdielne dátumom vzniku, médiom, poetikou i štýlom. Vhodná juxtapozícia ukázala, 
že kvalita a aktuálnosť umeleckej výpovede nezávisí od použitého média. Wilson skrátka nerobí 
rozdiel medzi performing a visual arts.
     Maliarske dielo skladateľa Arnolda Schönberga je dnes známe a  náležite reflektované. 
Viedenské Centrum Arnolda Schönberga zapožičalo zo svojej zbierky na výstavu osem expre-
sionistických obrazov – portrétov (vrátane jedného autoportrétu) i  abstraktnejších kompozícií David Lynch: Crude Oil, 2014, litografia, 127 x 168 cm © Item éditions
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Christian Boltanski (spolupráca/co-production J. C. Valesy): Kašlúci muž, 16 mm farebný ozvučený film. Majetok/ Courtesy 
Centre Pompidou Foto/Photo:© Hervé Véronèse - Centre Pompidou, MNAM-CCI /Dist. RMN-GP(c) Christian Boltanski
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Robert Wilson: Zavesená stolička, 1969/2018, © Robert Wilson; Foto: Jozef Cseres

Robert Wilson: Lady Gaga: Mademoiselle Caroline Rivière, 2013, plazmová obrazovka, reproduktor, 
HD Media Player. © Robert Wilson
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Arnold Schönberg: Pohľad, 1910, majetok/Courtesy Arnold Schönberg Center, Wien

– a  jednu inštaláciu-hru Koaličné šachy z prvej polovice dvadsiatych rokov minulého storočia. 
Od najslávnejšieho dodekafonika by človek očakával, že jeho šachovnica bude mať 144 (12 x 12) 
políčok, ale Schönberg sa rozhodol pre desiatkovú sústavu (10 x 10). K vlastnoručne vyrobenej 
šachovnici zhotovil štyri sady figúrok, každú inej farby: dvanásť čiernych a dvanásť žltých (silné 
mocnosti) a šesť červených a šesť zelených (slabé mocnosti). Hru hrajú štyria hráči (resp. koalícia 
dvoch), vyhráva ten, kto zvrhne kráľa. K dispozícii majú militantné figúrky: bombardéry, kanóny, 
guľomety, granáty. V koaličnom šachu spojil Schönberg zmysel pre racionálnu kompozíciu s aktu-
álnym výrazom citlivého človeka po prvej svetovej vojne a ironickou hravosťou, typickou skôr pre 
dadaistov či neskorších fluxistov. Vhodný kontrapunkt k Schönbergovým maľbám tvorili obrazy 
spisovateľa-maliara Carla Leviho, inštalované na protiľahlej stene v troch radoch. Celkom dvadsať 
olejomalieb na menších plátnach namaľoval umelec v  rozpätí rokov 1933 až 1954. Prevažovali 
portréty, ale boli medzi nimi aj akty, zátišia a  krajinky. Za zvláštnym lyricko-expresívnym rea- 
lizmom, aký umelec dosahuje výlučne maliarskymi prostriedkami, stojí prenikavé videnie, ktoré 
napriek tomu, že mierne rozmazáva kontúry, umožňuje pohľadu, aby vnikol pod povrch, pod kožu 
a mäso portrétovaných osôb či objektov a prezradil čo-to o ich neviditeľnom naturele. Na niek-

Arnold Schönberg: Koaličné šachy, cca 1920 – 1925. © Arnold Schönberg Center  
Privatstiftung, Wien;© Arnold Schönberg, SIAE 2018
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torých obrazoch zo štyridsiatych rokov, kde zobrazil hrôzy vojny, napr. v Partizánskej vojne (1944), 
sa Levi dopracoval až k odpudzujúcemu mŕtvolnému, takpovediac „soutinovskému“ naturalizmu.      
     Predstaviť inú tvár Piera Paola Pasoliniho je vzhľadom na polymúzický charakter jeho diela 
asi nemožné. Písal poéziu, prózu, drámu a scenáre, režíroval filmy a divadelné hry, venoval sa do-
kumentaristike, kreslil, maľoval atď. Kurátorka nakoniec siahla po jeho najmenej známej polohe – 
výtvarnom diele, akoby chcela zmierniť poetické kontroverzie v tvorbe veľkého umelca. Vystavila 
štyri kresby a  dve maľby zo štyridsiatych a  šesťdesiatych rokov. Až na kresbu Il mondo non mi 
vuole più e non lo sa (Svet ma už nechce a nevie o tom; cca 1962) boli všetky realistické – ženský akt, 
portrét chlapca a tri autoportréty. Vďaka farebnému lyrizmu niektorých z nich dosť kontrastovali 
s  mnohotvárnou estetikou Pasoliniho filmových či literárnych diel. Najzaujímavejšia však bola 
práve menovaná kresba – 16 krátkych diagonálne umiestnených transmutácií jednoduchého 
kresbového motívu so sloganom „Il mondo non mi vuole più e non lo sa“, vpísaným namiesto 
signatúry.
     Práve Pasoliniho dielo môže slúžiť ako príklad toho, ako je médium irelevantné pre umelecké 
vyjadrenie. Po nástupe konceptuálnych tendencií a rozmachu intermédií a multimédií v umení 
druhej polovice 20. storočia sa začalo médium na jednej strane relativizovať a na druhej fetišizovať. 
Svedčí o tom skutočnosť, ako sa nanovo aktualizuje, rekontextualizuje či dezinterpretuje známa 
fráza Marshalla McLuhana „médium je posolstvo“. Aj ten najkonceptuálnejší zámer musí byť 
prenášaný nejakým médiom, a tak pramálo záleží na tom, či umelec berie do ruky pero, štetec,  
kameru alebo digitálnu ceruzu, či spieva, tancuje, hrá na husliach alebo performuje. Sila 
a  presvedčivosť umeleckej výpovede závisí od média len marginálne alebo sekundárne. Preto 
na záver aspoň spomeniem ešte tri ďalšie pozoruhodné príklady, ktorými skvelá Parisiovej 
výstava exemplifikovala „Ingresove husle“: úsmevné krátke filmy Reného Magritta z päťdesiatych 
a šesťdesiatych rokov, natočené s manželkou Georgette a priateľmi; jediný film Samuela Becketta 
z roku 1966 s Busterom Keatonom v hlavnej úlohe; abstraktné krajinomaľby libanonskej literátky  
Etel Adnanovej z rokov 2014 až 2018. Presvedčia aj toho, kto nepozná Magrittove maľby, 
Beckettove drámy a Adnanovej básne.
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Pier Paolo Pasolini: Autoportrét s kvetinou v ústach, 1947, majetok/Courte-
sy Gabinetto Scientifico Letterario G.P. Vieusseux
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Pohľad na inštaláciu obrazov Carla Leviho Carlo Levi: Dva akty, 1940, olej. © Riccardo Lodovici, majetok/Courtesy Carlo Levi Fondazione, Rím/Roma


