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OSOBNOSTI ČESKÉHO GRAFICKÉHO DESIGNU 
 
Sbírka grafického designu obsahuje vedle české, také zahraniční tvorbu, ovšem zastoupení světových osobností 
je v ní náhodné. Proto zde uvádíme pouze medailony předních českých grafických designérů. Přebíráme je 
z encyklopedické části stálé expozice grafického designu, pro niž byly zpracovány s použitím slovníkových hesel 
různých publikací. V dalším vydání budou doplněny medailony autorů uvedených v závěru této kapitoly. 
 
ALFONS MUCHA 
 
14. 7. 1860 Ivančice (Brno) – 24. 7. 1939 Praha. Malíř, grafik a návrhář. Jako malíř bez profesionálního školení 
nastoupil patrně 1880 do malířské dílny divadelních dekorací vídeňské firmy Kautský – Brioschi – Burghardt. 
1881-82 působil na Moravě u hraběte Khuena, pro kterého vyzdobil jídelnu zámku v Hrušovanech, 1883–85 pra-
coval na jeho zámku Gandegg u Bolzana. Od 1885 studoval na mnichovské Akademii. 1887 odjel do Paříže, kde 
studoval rok na Akademii Julian. Od 1888 pracoval samostatně, živil se převážně ilustrátorskou prací pro paříž-
ská nakladatelství a časopisy. V Paříži měl vlastní školu v ulici Grande Chaumiere. Účastnil se 1900 přípravy 
světové výstavy v Paříži. 1902 doprovázel A. Rodina při jeho návštěvě Čech, 1904 se poprvé vydal do Spojených 
států amerických. Střídavě působil v Americe a v Paříži. Ve Spojených státech byl činný jako malíř a pedagog. 
1910 se vrátil do Prahy. Muchovo dílo představuje jeden z nejpříznačnějších projevů evropského secesního umě-
ní, pro které v Paříži kolem 1900 vznikla přezdívka Le styl Mucha. Bezprostředně vyjadřuje problematiku doby 
dvou epoch. Je zároveň vyvrcholením akademického malířství a jeho snah o veristický přepis skutečnosti i novou 
redukovanou strukturou, založenou na stylizaci a ornamentu. Současně dokončuje vývoj salonního malířství 19. 
století a otevírá cestu masovému projevu. Vyjadřuje se esoterickou symbolikou i prostřednictvím emotivně komu-
nikativních a masově sdělných symbolů. Spojením prvků českého umění, s jeho sklonem k lyričnosti i dobovým 
zaujetím pro lidové umění, a pařížské výtvarné kultury konce století nalezl Mucha svébytný projev, který sice 
nepředstavuje mezník či posun v proměnách struktur moderního umění, je však hlubokou rezonancí doby ozna-
čované La Belle Epoque a jejím mytizujícím spolutvůrcem. Kromě ilustrace se zabýval malířstvím historických 
obrazů akademického aranžmá. Teprve ke konci 80. let začínají se v Muchově tvorbě projevovat náznaky promě-
ny jeho projevu. Postupně se osamostatňuje linie jako autonomní dekorativní prvek a dosavadní alegorické vyjad-
řování přechází k symbolickým nápovědím. Muchova tvorba, citlivě reagující na mýty dobového života, byla při-
pravena stát se účinným prostředkem masové komunikace. Příležitost k takovému projevu naskytla se Muchovi v 
zakázce plakátu pro inscenaci Gismondy v divadle S. Bernhardtové (1894). Tento plakát přinesl autorovi okamžitý 
úspěch a určil jeho další tvorbu. Je to doba několika roků po polovině devadesátých let, kdy vznikla řada plakátů 
pro divadlo S. Bernhardtové (Dáma s kaméliemi, 1896, Lorenzaccio, 1896, Samaritánka, 1897, Médea, 1898 ad.), 
plakáty pro Salon des Cents (1896 – 97) ad. Z této doby pochází řada návrhů na dekorační grafické práce – panó 
Čtyři roční počasí (1896), Čtvero umění (1898), Květiny (1897), Denní doby (1899), Měsíce (1899) a řada návrhů 
pro viněty, kalendáře, divadelní programy, jídelní lístky, ilustrace a knižní grafika, z nichž nejzajímavější jsou 
bohatě vypravené knihy Ilsea princezna Tripolská od Robertades Fleurs (1897) a Otčenáš (1899), které vyšly v 
Paříži a o něco později v Praze. Všechny Muchovy práce z tohoto období nesou znaky stylu spojujícího prvky 
idealizujícího klasicismu s hybnou ornamentikou, tvořenou rytmy linií a arabeskami přírodních forem. V Muchově 
symbolice se odráží neklidná doba a její touha po nečasovosti přírodního mýtu. Kolem roku 1900 se jeho tvorba 
vyčerpává a začíná ztrácet kontakty se svou dobou. Práce pro Světovou výstavu (projekt stavby pavilónu člově-
ka, malířská výzdoba pavilónu Bosny a Hercegoviny) a návrhy pro užité umění znamenají dokončení a vyznění 
Muchovy stylově jednotné tvorby. Mucha setrvával u svého projevu, který v opakování již ztrácel svou účinnost. V 
jeho malířské tvorbě se opět ve větší míře prosadila popisnost ve smyslu pokusu o prohloubení literární sdílnosti, 
v níž se autor navrací k ideám a mýtům historie člověka a národa. Po svém návratu do Čech roku 1910 se věno-
val mýtu historie slovanských národů v cyklu dvaceti obrazů Slovanská epopej. Grafický design posledního Mu-
chova údobí, věnovaný českým zakázkám (plakáty, známky, bankovky) využívá při zachování charakteristické 
Muchovy obrysové linie naturalistického detailu, literárního námětu a jeho sdílnost, aniž by dosáhl účinnosti prací 
před 1900. (Tomáš Vlček) 
 
JOSEF FLORIAN 
 
9. 2. 1873 Stará Říše na Moravě – 29. 12. 1941 Stará Říše. Vydavatel, překladatel a znalec literatury. Zasloužil 
se o krásnou knihu. Po absolvování Reálného gymnázia v Telči (1891), studoval na ČVUT a Filosofické fakultě 
Univerzity Karlovy v Praze (ukončil 1897). Zajímal se o více vědních oborů, a byl zastáncem scholastické univer-
zality. V tomto duchu vedl debaty se svými přáteli. Byl předchůdcem obrodných snah v církvi. V letech 1901–02 
spolupracoval s Katolickou modernou a s časopisem Nový život. Ve Staré Říši na Moravě vytvořil za pomoci 
několika přátel vydavatelskou dílnu, kde byla překládána, připravována do tisku a distribuována díla světové a 
domácí literatury z oboru teologie, filozofie, přírodních věd, historie, spisy mystické, krásné literatury a poezie, z 
nichž většina byla u nás dosud neznáma. Vycházely edice Studium 1908–12, Dobré dílo 1912–48, Nova et vetera 
1912–22, Archy 1926–41, Kurs 1922-48. Vyšel zde A. Rimbaud, G. Apollinaire, R. H. Benson, R. M. Rilke, G. K. 
Chesterton, F. Kafka, T. de Quincey, M. Maeterlinck, A. Stifter, G. Marcel, M. Picard, H. Belloc, P. J. Čaadajev, J. 
Deml, J. Durych, B. Reynek, V. Vančura, B. Balbín ad. Do okruhu Florianových blízkých přátel a spolupracovníků 
patřili J. Deml, P. J. Polák, A. S. Stříž, O. A. Tichý, B. Reynek, Vlad. Vokolek, J. Durych, J. R. Marek, J. Čep, J. 
Čapek, V. Hofman ad. Florianem vydávané publikace měly vysokou výtvarnou úroveň, první tisky upravovala 
staroříšská dílna pod Florianovým vedením, potom se podíleli grafici F. Kysela, V. H. Brunner, A. Lískovec, řadu 
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knih individuálně pojali J. Váchal, J. Čapek, A. V. Slavíček a Florianovi synové Metoděj a Michal. Jako příloha 
edice Nova et Vetera a Archy se tiskly reprodukce dřevorytů a rytin 15. a 16. stol., grafických listů G. Rossetiho, 
A. Deraina, M. Denise, H. Matisse, A. Marqueta, V. van Gogha, K. Schmidt – Rottluffa, J. Váchala, A. Slavíčka, K. 
Vika, B. Reynka, V. L. Šindlera, Jos. Wagnera ad. Vycházely zde i drobné stati k otázkám výtvarného umění nebo 
medailony malířů E. Muncha, M. Chagalla, E. Noldeho, H. Rousseaua, O. Redona, G. Rouaulta ad. Samostatně 
vyšla výtvarná alba: František Bílek, Kaplička světic, 1905; Otto Coester, Proměna, 1929; Josef Čapek, Osmero 
linoleí, 1919; Vlastislav Hofman, Hlavy, 1920; Christos, Madonna a svatí jak jsem je viděl v illuminacích starých 
Ethiopských kodexů, 1920; Fysiognomie, 1921; Georges Rouault, Oeuvres, 1915; Jaro, Zima, Zima v předměstí, 
1921; Obrázky nové i staré listů menších, 1921; Obrázky nové, Větší album, 1921. Florian se o výtvarné umění 
zajímal vážně a systematicky, dovedl rozpoznat výtvarnou kvalitu. Umění kladl podle triády nad vědu (teologie, 
umění, věda). Sblížil se s řadou výtvarných umělců z druhé vlny symbolismu, po poznání díla G. Rouaulta jej 
upoutal expresionismus a měl vztah i k lidovému umění. Kladl důraz na obsahovou stránku umění. Byl mecená-
šem i duchovním rádcem několika začínajících umělců, kterým pomáhal najít vlastní výraz. Pracovali u něj malíři 
skupiny. V roce 1912 navázal přátelství s G. Rouaultem a patřil k prvním zastáncům a propagátorům jeho díla. 
Stal se i sběratelem výtvarného umění – objednával si výtvarná alba u Arnolda v Drážďanech a Goltze v Mnicho-
vě. V průběhu let vybudoval malou sbírku výtvarného umění, v níž byli zastoupeni čeští i evropští malíři. Většina z 
nich přímo spolupracovala s Florianovým vydavatelstvím – někteří jen sympatizovali jako V. Špála nebo F. Kobli-
ha. (Miroslava Hlaváčková) 
 
KAREL DYRYNK 
 
25. 3. 1876 Praha – 2. 7. 1949 Praha. Typograf a knižní grafik, autor odborných pojednání o typografii a kritik 
soudobé knižní tvorby; překladatel z francouzštiny, němčiny a norštiny. Po vyučení v tiskárně J. B. Pichla (1894) 
pracoval jako sazeč v různých pražských tiskárnách, od roku 1903 v knihtiskárně E. Leschingera, kde začal sám 
upravovat knihy. Od roku 1907 pracoval jako akcidenční sazeč, korektor a „umělecký typografický poradce“ v 
tiskařském a vydavatelském závodě Politika a spolupracoval s výtvarníky V. Preissigem, Z. Braunerovou, V. H. 
Brunnerem ad. V roce 1908 se podílel na založení Spolku českých bibliofilů. Zásady obrody typografického ře-
mesla propagoval na stránkách různých periodik, zejména v Typografii, kterou redigoval 1905–14 a 1918–20 a v 
níž na jeho popud vyšla 1905 programová stať F. X. Šaldy „Kniha jako umělecké dílo“. V roce 1913 byl propuštěn 
z Politiky pro účast na dělnických stávkách, živil se pak psaním odborných článků a překládáním. 1915–19 byl 
redaktorem obrazové části týdeníku Český svět, 1919 pracoval jako redaktor obrazové propagace v tiskovém 
odboru prezidia ministerské rady. 1. 12. 1919 byl jmenován technickým ředitelem nově založené Státní tiskárny 
(bývalé Místodržitelské tiskárny v Karmelitské ul. v Praze), z níž v následujících patnácti letech vybudoval přední 
typografický závod vybavený moderními sazečskými a tiskařskými stroji, chemigrafickou dílnou, pracovnou k rytí 
písma a písmolijnou. Písmový fond obohatil dovezenými americkými písmy, která V. Preissig a později i Dyrynk 
sám opatřovali českými diakritickými znaménky. Po dlouholeté spolupráci s V. Preissigem bylo ve Státní tiskárně 
pod Dyrynkovým vedením realizováno první české typografické písmo – Preissigova antikva (1924), jímž byl 
vytištěn jeden ze čtyř unikátních tisků pro Mezinárodní výstavu dekorativních umění v Paříži (1925), Preissigova 
publikace Barevný lept a barevná rytina. Některé z mnoha knih, které Dyrynk ve Státní tiskárně upravil a na je-
jichž tisk dohlížel, získaly významná zahraniční ocenění (např. Paříž 1925, Lipsko 1927, Londýn 1929). Dvacet 
pět jeho knih se umístilo v soutěži Nejkrásnější knihy v letech 1928–33 a 1936–37.  V roce 1934 byl ze Státní 
tiskárny náhle propuštěn. O rok později si najal Reylovu tiskárnu na Malé Straně, kde, byť v podmínkách mnohem 
skromnějších, pokračoval ve svém díle typografickém a písmařském. Zde pracoval až do uzavření tiskárny v roce 
1944. V závěru života se Dyrynk živil rytím matric a akcentů na objednávku, navrhoval krásné tisky, psal odborné 
články a překládal. V říjnu 1948 mu byla udělena státní cena v oboru „grafického vybavení knihy“. Dyrynkovo 
pojetí typografické práce navazuje na anglickou typografii morrisovského ražení. Je založeno na komponování 
knihy jako celku včetně volby písma, papíru a barvy tisku, úpravy, výzdoby a vazby a na jejím dokonalém řemesl-
ném zpracování. Dyrynkovy úpravy krásných knih, na nichž spolupracoval s plejádou malířů a grafiků, se vyzna-
čují dekorativností a archaičností, která tak konvenovala Z. Braunerové. S ní se podílel na úpravě Martenovy 
studie Edvard Munch (1905, Dyrynkova spolupráce anonymní), Martenova eseje In Memoriam K. H. Máchy 
(1910) a dialogu Nad městem (1917). S A. Kašparem spolupracoval na Komenského Kšaftu umírající matky Jed-
noty Bratrské (1908), s V. H. Brunnerem na Puškinově Pohádce o caru Saltánovi (1911) a na Čelakovského 
Ohlasu písní ruských a českých (1913), s J. Konůpkem na Poeovu Havranu (1925) a Biblí kralické, která vyšla v 
půli 30. let nákladem a tiskem Jaroslava Picky, a pro niž navrhl biblické písmo (1934). Většina svazků, které Dy-
rynk upravil, pocházela ze Státní tiskárny. Řada z nich je vytištěna jeho písmy, která navrhoval ve 20. a 30. letech 
(Malostranská antikva, 1927, Malostranská kurzíva, 1928, Dyrynkova latinka, 1929, Dyrynkova kurzíva, 1931). 
Podle instrukcí Bedřicha Hrozného nakreslil několik set chetitských hieroglyfických znaků (1932–34). Posledním 
Dyrynkovým písmem je Konůpkova italika (1946). Dyrynk byl vyhledávaným typografem nakladatelů (František 
Borový, Otakar Štorch-Marien) i bibliofilských vydavatelů (Karel Janský, Arthur Novák, Arno Sáňka). Soupis jeho 
typografického díla čítá téměř tři sta titulů. Kromě četných příspěvků v periodikách, která redigoval, publikoval 
Dyrynk zejména v časopisech Bibliofil, Český bibliofil, Grafický obzor, Knihomil (red. s L. Bradáčem 1917–19), 
Knihomol, Náš směr; Papír, Ročenka českých (čs.) knihtiskařů, Typografický almanach, Veleslavín a Vitrinka. 
Zásady moderního českého knihtiskařství kodifikoval také v knižních pracích. (Polana Bregantová) 
 
OLDŘICH MENHART 
 
25. 6. 1897 Praha – 11. 2. 1962 Praha. Typograf a písmař. Studoval na Typografické škole v Praze (1911–14), 



MUZEUM UMĚNÍ A DESIGNU BENEŠOV – SBÍRKA DESIGNU 

 

3 
 

vyučen sazečství v tiskárně Politika, kde také nějaký čas pracoval. V letech 1923–25 byl odborným učitelem na 
typografické škole v Praze. 1924 odjel na stipendium do Antverp, Paříže a Cronbergu. Po návratu pracoval ve 
Státní tiskárně v Praze (do 1929). 1930 stipendijní pobyty ve Frankfurtu nad Mohanem a v Paříži. Od roku 1929 
pracoval jako příležitostný kaligraf. Vystavoval 1948 v Praze, 1957 v Olomouci, 1958 v Brně a v Bratislavě. Na 
výstavě knižního umění v Lipsku (1959) vystavovala Grafotechna Menhartova písma spolu s ukázkami jeho tvor-
by (zlaté medaile za celoživotní písmařskou práci). V prvním období své práce se zaměřuje na kaligrafii a tvorbu 
písma, druhé období věnuje knihtisku při úpravě knih v grafických osnovách. Nevychází jen z klasických typů, ale 
uplatňuje i vlastní návrhářskou erudici. Byl prvním českým písmařem, jehož práce pronikly na světový trh. Vytvořil 
písma: Menhartova antikva a kurziva pro Bauerovu písmolijnu (1930–31); romana a italika pro Landston Monoty-
pe v Londýně (1934); Victory antikva a kurziva pro sázecí stroje Intertype v New Yorku (1942); Česká unciála, 
Manuscript kurziva, Figural italika pro Státní tiskárnu v Praze (1945–48); ozdobné iniciálky Figural italika (1960); 
latinka s kurzivou Standart pro soutěž Grafotechny (1960); typografické práce: Prohlášení čs. nezávislosti (Me-
nhartova latinka); Korunovační řád českých králů (antikva Monotype). Vyvrcholením jeho tvorby je dvojí vydání 
Jana Amose Komenského Labyrintu světa a ráje srdce s iniciálami a dílo Mikoláše Alše pro SNKLHU. Je autorem 
četných článků, studií a knih (Nauka o písmu. Praha 1954; Tvorba typografického písma. Praha 1959 ad). (Jaro-
slava Lencová) 
 
LADISLAV SUTNAR 
 
9. 11. 1897 Plzeň – 17. 11. 1976 New York. Grafik, průmyslový výtvarník. Studoval na Uměleckoprůmyslové 
škole v Praze (1915–23, grafika, J. Benda, F. Kysela). V té době již spolupracoval s Artělem, pro nějž navrhoval 
hračky, jež byly tehdy jeho přednostním zájmem. 1924 vyhrál 3. cenu v soutěži na hračky (Drobné umění). Byl 
členem Tvorby a pak Umělecké besedy, profesorem a ředitelem Grafické školy v Praze. Po hračkách se kolem 
1926 věnoval návrhům na pokojovou malbu (malířská výzdoba klubovních místností bývalého parlamentu a Sva-
zu československého díla). V té době (1926) se také zabýval scénografií a navrhl slavnostní scénu pro 2. olympi-
ádu 1927. Nakonec zakotvil v užité grafice, jak ukázaly jeho výstavy v Krásné jizbě 1934 i jeho podíl na českoslo-
venskou expozici na světové výstavě v Paříži 1937. Krátce nato připravoval čs. expozici pro světovou výstavu v 
New Yorku. S částí exponátů odjel 1939 do USA; po nacistické okupaci ČSR zůstal v USA natrvalo. Po dočasné 
soukromé činnosti v oboru reklamy se stal 1947 profesorem Pratt Institute v New Yorku. Stejně jako předtím ve 
vlasti, kde publikoval z oboru současné architektonické a uměleckoprůmyslové tvorby (s O. Starým, K. Herainem 
a L. Žákem), i v Americe uveřejnil samostatně několik závažných prací z oboru teorie i moderní praxe v časopise 
Art in Publicity. (Emanuel Poche) 
 
JOSEF KAPLICKÝ 
 
19. 3. 1899 Vysoké Mýto – 1. 2. 1952 Praha. Malíř, grafik, sochař, architekt, autor teoretických statí. Studoval na 
Uměleckoprůmyslové škole v Praze (1917–21) u profesorů E. Dítěte a V. H. Brunnera a na Akademii výtvarných 
umění v Praze (1921–23) u Maxe Švabinského. 1927–35 členem SVU Mánes, později přešel do Umělecké bese-
dy. Od roku 1945 působil jako profesor na UMPRUM v Praze ve škole pro užitou malbu (do 1948) a v ateliéru 
malířských technik skla. Své stati publikoval ve Volných směrech, a v časopisech Život, Tvar, Výtvarné umění. 
Architektura ČSR. Pod souhrnným názvem Záznamy vyšly roku 1953 v nakladatelství Obelisk. V úvodu své tvor-
by se Kaplický věnoval krajinomalbě a portrétu jednoznačně orientovaným na domácí tradici. Teprve s dekorativ-
ními úkoly, kterými se zabýval koncem 20. let, vstupují do jeho tvorby prvky exprese a výrazný smysl pro plastici-
tu tělesného objemu. Spolupráce s Bedřichem Stefanem jej pak přivedla k vlastní sochařské tvorbě, která před-
stavuje v jeho mnohostranném díle bezesporu nejryzejší hodnotu. Autorova koncepce sochařského tvaru a výra-
zu se opírala o několik zdrojů, které přesně vymezil ve svých teoretických úvahách. Na rozdíl od převažující ten-
dence české plastiky k modelérskému principu, upřednostňoval Kaplický zásady antické stavebnosti a Maillolovu 
klasicizující formu. Podařilo se mu navázat na pozoruhodný moment z epilogu Gutfreundova díla (Sedící žena, 
1927), který založil v českém moderním sochařství organické pojetí figury jako reakci na předchozí geometricko-
prostorový rozvrh v kubismu. Pulsující, přelévající se objemy Kaplického aktů a torz rozvíjejí tuto myšlenku bě-
hem celých 30. let (Stojící žena, 1929; Růžové torzo, 1934; Nakloněné torzo, 1935). Sochař hodlal vepsat do 
sochy něco z biologické podstaty lidského organismu spolu s duchovním tajemstvím niterných procesů naší exis-
tence. Usiloval o harmonii exaktních a citových pohnutek tvorby a odmítal jak přílišný racionalismus, tak čistou 
spontaneitu v postoji k ní. Pracoval na mnoha monumentálních dekorativních úkolech, které chápal jako organic-
kou součást architektonického celku. Ctil tuto myšlenku natolik, že celá jeho tvorba je nakonec prostoupena ten-
dencí ke slohu a ukázněným respektům k celkům, v nichž jeho díla figurují. K nejvýznamnějším umělcovým reali-
zacím patří především okna s figurálními motivy pro kostel sv. Václava arch. J. Gočára ve Vršovicích (1934), 
nebo další malovaná okna pro baziliku sv. Jiří na Pražském hradě. Věnoval se také klasické a skleněné mozaice, 
memorativním reliéfům pro veřejné budovy, navrhoval dlažbu (Zemská banka v Praze, 1942). Byl rovněž autorem 
několika plakátů (Posmrtná výstava O. Gutfreunda, 1927; Pražský barok, Umělecká beseda Praha 1937 ad.) a 
knižních vazeb (A. Saint – Exupéry, Noční Iet 1933). Pozoruhodné jsou rovněž jeho úpravy zahrad, které chápal 
spíše jako prostor pro kontemplaci a regeneraci ducha (zahrada vlastní vily, 1937). Byl váženým a ctěným peda-
gogem a z jeho ateliéru vyšla celá plejáda předních sklářských výtvarníků současnosti (L. Libenský, R. Roubíček, 
V. Kopecký, J. Žertová. V. Cígler) i významné osobnosti české malby (Adriena Šimotová, Jitka Válová, Jiří John). 
(Magdalena Juříková) 
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FRANTIŠEK MUZIKA 
 
26. 6. 1900 Praha – 1 . 11. 1974 Praha. Malíř, typograf a scénograf. Studoval na Akademii výtvarných umění v 
Praze (1910 – 14) u prof. J. Štursy. Roku 1921 se stal členem Devětsilu, v roce 1923 řádným členem SVU Má-
nes. 1924 – 25 roční stipendijní pobyt ve Francii. V roce 1936 získal bronzovou medaili za scénické návrhy na 
mezinárodní výstavě dekorativních umění v Miláně. Od roku 1945 je profesorem krásného písma na Vysoké 
škole uměleckoprůmyslové v Praze. 1958 vydal dvousvazkové dílo Krásné písmo ve vývoji latinky, 1959 vyzna-
menán zlatou medailí na mezinárodní výstavě knižního umění v Lipsku a Matějčkovou cenou Svazu čs. výtvar-
ných umělců. Muzika vstupoval do výtvarného života spolu s avantgardní skupinou Devětsil poetickými obrazy 
krajin a figurálních scén, oscilující mezi magickým realismem a primitivismem. Ve druhé polovině 20. let se přiklá-
ní k pozdní verzi lyrického kubismu v harmonicky vyvážených, jemně barevných metamorfózách předmětů a 
tvarů. V polovině 30. let dospívá Muzika k imaginativní malbě, blízké surrealismu a jeho obrazy se stávají realiza-
cí vnitřních fantazijních představ. Zpočátku jsou to lyrické konfigurace metamorfovaných bytostí a věcí, které s 
postupem doby nabývají stále větší určitosti, ale zároveň i neskutečnosti, neboť jsou spojovány v nelogické a 
iracionální skupenství, jakési snové drúzy, nadané mimořádným básnickým potenciálem. Ve válečných letech se 
v Muzikově díle setkáváme s manýristickým principem antropomorfizace neživé přírody, promítajícím do rozpu-
kaných balvanů vysněné podoby ženských těl a tváří (cyklus Z Českého ráje). Mnohé z těchto obrazů se stávají 
tragickým podobenstvím války, symbolem osudu, zakletým do nevyzpytatelných kamenných bytostí, odolávajících 
vražednému běsnění doby. Po válce se na jeho obrazech začínají rodit tvary nové skutečnosti, jevící nápadnou 
podobnost s formami organického mikrokosmu. Nejprve jsou to elementární tvary imaginární flóry a fauny, jež se 
později konfigurují do podob jakýchsi buněčných stromů a totemů. V posledních letech se Muzika vrací ke zpodo-
bení významově polyvalentních poetických objektů – plovoucích ostrovů, bran, náhrobků ap., v nichž se mísí jeho 
nová vegetabilní fantastika s archetypálními rezidui kultovních a mytických představ. Umělecké založení Muziko-
vo bychom mohli definovat jako kontaminaci klasicistních a romantických sklonů, jež se projevují v prolínání kla-
sické uměřenosti s romantickou obrazností, přísného řádu s lyrickou emocí a racionální spekulace s básnickou 
intuicí. Jeho výrazovému rejstříku je ve všech vývojových obdobích nejvlastnější poloha meditace a básnické 
kontemplace, přecházející někdy až k hlubokým tónům elegické vážnosti a jindy zase poetické hravosti a bezsta-
rostnosti. Nicméně společným jmenovatelem všech těchto výrazových odstínů zůstává generačně podmíněný 
výtvarný lyrismus, obsažený nejenom v motivech obrazů, ale i v jejich malířském provedení. Kromě své malířské 
činnosti byl Muzika významným znalcem a historikem krásného písma, autorem četných knižních úprav, ilustrací 
a zároveň jednou z předních osobností meziválečného jevištního výtvarnictví (scénografie).    (František Šmejkal) 
 
KAREL TEIGE 
 
13. 12. 1900 Praha – 1. 10. 1951 Praha. Kritik, teoretik výtvarného umění, architektury, literatury a filmu, výtvarník 
a typograf. Zakladatel Devětsilu, člen Levé fronty, mluvčí Skupiny surrealistů v Československu. Všestranně na-
daná a orientovaná osobnost, spjatá s osudem české meziválečné avantgardy, jejíž podobu aktivně utvářel. Začal 
se prosazovat velmi záhy, jeho rané grafiky a kresby byly ovlivněny zejména Tvrdošíjnými (J. Čapkem a V. Hof-
manem), mnohé prozrazují vliv kubismu a expresionismu. Počátkem 20. let projevil teoretické schopnosti, které 
posléze zcela potlačily jeho zájem o vlastní výtvarnou tvorbu. Podílel se na obsahu sborníku Devětsil a ročenky 
Život 11, do nichž přispěl programovými studiemi. 1922 se stal hlavním redaktorem Stavby, 1923 vyšla jeho prů-
kopnická monografie o J. Zrzavém a A. Archipenkovi. Od 1923 se soustředil na typografii, architekturu a užité 
umění. Stal se hlavním představitelem konstruktivistické typografie. S Vítězslavem Nezvalem formuloval nový 
směr – poetismus, s J. Štýrským inicioval obrazové básně, ve 40. letech se věnoval především kolážím, jichž 
vytvořil několik set. Jako teoretik zprvu prosazoval proletářské umění, které v 1. polovině 20. let nahradil teorií 
předobrazů. Po návštěvě Paříže (1922) se zaměřil na důslednou prezentaci evropského avantgardního umění, 
nejprve poetismu, později surrealismu. Během 20. let se mu nosnou platformou stala polarita poetismu a kon-
struktivismu. 1924 zveřejnil tzv. 1. manifest poetismu jako autentický český příspěvek k mezinárodní scéně. Kon-
cem 20. let se stal uznávanou osobností i v zahraničí, zejména v architektuře. Na Bauhausu věnoval cyklus před-
nášek sociologii architektury (1931). 1928 publikoval 2. manifest poetismu, v němž vrcholila jeho teze „umění pro 
pět smyslů“ podávající sumu jeho dosavadních teoretických aktivit. Jeho levicové stanovisko se radikalizovalo 
kolem 1930, kdy se stal významnou osobností Levé fronty (zal. 1929). Ve 30. letech se jako hlavní teoretik Skupi-
ny surrealistů věnoval promýšlení teorie vnějšího a vnitřního modelu. Obhajoval právo umělce na svobodu proje-
vu. Organizoval pobyt André Bretona a Paula Eluarda v Čechách, koncem 30. let vydal obsáhlou monografii o J. 
Štýrském a Toyen (1937), publikoval brožuru Surrealismus proti proudu (1938), v níž se vyrovnával zejména s V. 
Nezvalem. Ve 40. letech, kdy nesměl publikovat, se soustavně zabýval filozofickými otázkami vývoje moderního 
umění zejména vztahem fenomenologie a kubismu.  (Karel Srp ml.) 
 
FRANTIŠEK ZELENKA 
 
8. 6. 1904 Kutná Hora – říjen (?) 1944 Osvětim. Architekt, scénograf, autor plakátů a knižních úprav. Studoval na 
Fakultě pozemního stavitelství ČVUT v Praze (1923 – 28). Člen anebo alespoň úzká spolupráce s Devětsilem. 
1929 – 32 šéfem výpravy Osvobozeného divadla, 1936 Slovenského národního divadla. Publikoval zejména v 
časopise EVA, kde ve 30. letech vedl rubriku „Jak bydlíš?“. V architektuře (byť s nevelkým počtem realizací), patří 
jeho dílo k čelným projevům českého funkcionalismu, stejně jako v oblasti interiérů. Jeho plakátová a typografická 
tvorba navazuje na tendence 20. let (J. Kroutvor přiřadil některé plakáty k poetistickým „obrazovým básním“). V 
časných divadelních pracích 20. let tvoří Zelenka komediálně nevázané konstruktivistické scény a kostýmy, vy-
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značující se až krutě karikujícími deformacemi. Ve 30. letech dává scénám řád precizně kreslených projektů, do 
nichž případ od případu vkládá ironicky symbolické detaily a které zalidňuje postavami v kostýmech nadále uvol-
něného tvarování. Scénické návrhy tvoří podstatnou část jeho tvůrčího odkazu, práci pro divadlo věnoval Zelenka 
své síly i v poslední fázi svého života za pobytu v terezínském ghettu. (Jiří Hilmera) 

JAROSLAV ŠVÁB 

24. 5. 1906 Hodonín – 1996 Praha. Grafik, kreslíř, ilustrátor, tvůrce knižních úprav a plakátů. Studoval na UM-
PRUM v Praze (1925–31) u profesorů J. Bendy a F. Kysely. Od roku 1942 je členem SČUG Hollar, získal mnoho 
cen v soutěži o nejkrásnější knihy roku, na výstavách IBA Lipsko, za známkovou tvorbu, nakladatelské ceny, 
zlatou medaili Světové výstavy v Paříži 1937, čestné uznání na Euroexlibris v Olomouci (1966), čestný diplom 
mezinárodní výstavy Malé grafické formy, Banská Bystrica, (1969). Všechny složky umělcovy tvorby se vyznačují 
jednotným stylem charakteristickým svou úsporností a směřováním k výtvarnému znaku, kterým dokáže v kniž-
ních úpravách vystihnout myšlenkový svět literárního díla. Švábův vztah ke knize se formoval již za první republi-
ky, kdy se naskytla možnost spolupracovat s některými z předních nakladatelství (Družstevní práce, Melantrich, 
F. Borový, Kvasnička a Hampl, V. Petr, J. Laichter). Od počátku 30. let využíval moderní Pražské Průmyslové 
tiskárny, kterou tehdy vedl M. Kaláb. Šváb tu důkladně poznal polygrafickou práci a její civilní umělecký názor. 
Úsilí o krajní zjednodušení výtvarného řešení je doplněno fantazií, která projev oživuje. Se stejnou intenzitou se 
Šváb věnoval knize i v poválečném období, kdy spolupracoval např. s Mladou frontou, Odeonem ad. Celým řa-
dám jednotlivých edic dával příznačnou formu (Kapka, Napětí ad.). Významné místo zaujímá v jeho díle plakát, 
který se dotýká dvou oblastí – divadla a od 60. let Národní galerie, pro níž navrhl i podobu katalogů a logotyp. 
Zvláštní kapitolou se stala v jeho vývoji exlibris, vztah našel ke známkové tvorbě a uplatnil se v loutkářství a scé-
nickém výtvarnictví (např. Prsten, E. Vachek, režie J. Frejky, Národní divadlo, 1941). Užitou tvorbu Švábovu pro-
vázejí již od 20. let také krajinářské kresby, hlavně uhlem a barevnými křídami. První grafické listy byly ovlivněny 
profesorem z reálky K. Štikou. V raném období převládá romantické ladění. Od počátku 60. let se tvary zjednodu-
šují v grafických cyklech (Tvary, Torza, Velké vzpomínky ad.), v nichž se prosazuje barevný linoryt a serigrafie. 
Od roku 1939 vedl Šváb po H. Steinerovi-Prag pražskou grafickou školu Officina Pragensis, která do svého záni-
ku v roce 1948 vychovala mnoho významných žáků (L. Fára, A. Šimotová, V. Bláha st. ad.).         (Jiří Machalický) 
 
OLDŘICH HLAVSA 
 
4. 11. 1909 Náchod – 1995 Praha. Typograf, knižní grafik odborný publicista. V letech 1924–28 vyučen sazečem 
u firmy V. Rydlo v Náchodě, zde byl pak po vojenské službě zaměstnán jako sazeč písma. Od roku 1938 žil v 
Praze. Až do roku 1955 pracoval jako faktor v tiskárně Solidarita (po znárodnění Svoboda – Rudé právo). V roce 
1960 se stal členem Association typographique internationale v Paříži, poté International Center for the Typogra-
phic Arts v New Yorku, Society of Graphic Designers of Canada, Art Directors Club v Torontu a řady dalších vý-
znamných světových odborných organizací. Člen skupiny Bilance (1958–70). V Praze se seznámil s Teigeho 
konstruktivismem. V letech 1946 – 56 aktivně spolupracoval s časopisem Typografia, prosazoval návaznost na 
tradici avantgardy. Po publikování výhrad k typografické výrobě se s časopisem rozešel. Od roku 1955 je samo-
statným výtvarníkem – typografem. Hlavní zájem věnoval knižní typografii. Od roku 1955 povzbuzován tvůrčím 
přátelstvím s A. Hoffmeistrem, Z. Seydlem, F. Muzikou, K. Svolinským a ze zahraničí s K. Weidemannem a A. 
Frutigerem, G. Sadkem atd. Od 1955 obesílal četné výstavy v zahraničí – Varšava, Moskva, Amsterodam, Edin-
burg, Nice, Londýn, Berlín Bologna ad. Spolupracuje s řadou nakladatelství, časopisů i tiskáren 
v Československu i v zahraničí. Postupně se stal členem Výtvarné rady pro tvorbu písma a výtvarných rad nakla-
datelství Mladá fronta, Academia, SPN, SNTL, Práce, Čs. spisovatel. S F. Sedláčkem vydal v roce 1957 poprvé 
knihu Typografická písma latinková (2. vydání 1960 + anglická mutace). Sblížil se s L. Sutnarem, podněty z boha-
té korespondence vedly později k vydání ediční řady Typographia (od 1973 s J. Šetlíkem a K. Wichem). Jeho dílo 
bylo mnohokrát oceněno na domácích i zahraničních výstavách. Svou tvorbou ukázal na dosud neobjevené vzta-
hy písma a ilustrace, dekorativní kompozice s písmem i na nové možnosti celkové knižní úpravy. Jeho dílo zaují-
má přední místo v české typografii 2. poloviny 20. stol., je velmi bohaté a výtvarně originální.  (Simona Mayerová)  
 
JOSEF TÝFA 
 
5. 12. 1913 Běloves – 2004 Praha. Výtvarný umělec v oboru typografie, užité grafiky, písmařství a výstavnictví. 
Autodidakt, krátkodobá soukromá studia (škola užité grafiky Rotter, V. Bartovský). Před válkou navrhoval reklamy 
pro firmy Baťa, Prazdroj, Thymolin aj. 1948– 50 vedoucí výtvarného oddělení Centrotexu a výtvarník zahraničních 
výstav. Od 1951 svobodné povolání. Od počátku 50. let navrhoval četné firemní a nakladatelské značky, od po-
čátku 60. let upravil několik stovek knih a určil výtvarnou podobu edic, jejichž střídmé obálky komponoval většinou 
z typografického písma (Avicenum, Mladá fronta – edice Archiv, Most, Ypsilon, Obelisk - edice Situace, knihy 
Klubu přátel poezie aj.). Navrhl několik písem (antikva Kolektiv, 1953 a grotesk, 1954 ve spolupráci se S. Dudou a 
Karlem Míškem, knižní antikva a kurzíva, 1960, antikva Academia pro odbornou literaturu, 1968, Juvenis pro 
sazbu dětských knih, 1975). Ve stínu jeho typografické a písmařské tvorby stojí Týfova volná grafika ze 60. let 
(barevné litografie a sítotisky) – ovlivněná op artem.  (Polana Bregantová) 
 
ZDENĚK SEYDL 
 
29. 4. 1916 Třeboň – 16. 6. 1978 Dobřichovice. Malíř a grafik. Studoval na Uměleckoprůmyslové škole v Praze. 
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Patří k tzv. válečné generaci, jejíž umělecké začátky poznamenaly okolnosti válečné izolace a omezování umě-
leckého projevu. Mladí umělci tehdy hledali posilu v seskupení do malých uměleckých kolektivů. Seydl se sice na 
čas sblížil s malíři skupiny Sedm v říjnu i Skupiny 42 (patrný vztah k F. Grosovi, F. Hudečkovi), ale zůstal mimo 
skupiny. Přímo se neztotožnil s žádným programem. V raných pracích (dokonce už dětských kresbách, za které 
dostal cenu na Mezinárodní výstavě dětské kresby v Mánesu) v roce 1929 se již projevily charakteristické znaky 
jeho výtvarného typu: grafičnost, výrazovost až groteskní, dekorativně stylizující čára, plošně položená barva. 
Všední předměty dostávají humornou nebo ironickou glosu (obrazy z války: Klíčící brambory, Střevíc, Kravata, 
Límec, Plynová maska, Baba princ – metálová, Uschlé květiny ad.). V suchých jehlách (1944) zachytil běsnící 
válečnou mašinérii (Furor Teutonicus, Nadčlověk). Po válce se konfrontoval s umělci své generace i na prvních 
výstavách zahraničních. Jako malíř se pak na dlouhou dobu odmlčel, avšak rozvinul osobité vlastnosti svého 
talentu v širokém repertoáru od knižní a časopisecké grafiky ke kreslenému a loutkovému filmu, jevištnímu vý-
tvarnictví (scénografie), textilu, sklu a keramice. Obrazy od poloviny 60. let malířsky zpracovaly tuto všestrannou 
zkušenost do expresivně – konstruktivního stylu, kde se barva svou křiklavostí a čára svou ornamentálností do-
provázejí v mnohomluvném vyprávění, které sám autor označil termínem: Caprichos comisc. (Eva Petrová) 
 
VÁCLAV BLÁHA 
 
 10. 4. 1922 Praha. Knižní grafik a ilustrátor. Studoval na Soukromé školE Officina Pragensis (1945–46) u Jaro-
slava Švába a na Vysoké škole uměleckoprůmyslové v Praze (1946 až 1951) u profesora Karla Svolinského. Žil a 
pracoval v Praze, později ve Svaté Anně na Písecku. Člen skupiny Radar a SČUG Hollar. Bláha se věnoval kni-
ze, výstavnictví, grafice pro architekturu a volné tvorbě. Jeho první knižní realizace vznikla v roce 1946. Celkem 
ilustroval, typograficky upravil nebo obálkou vyzdobil více než tisíc titulů. V edici moderní poezie Plamen (1956–
1986) vypravil 95 brožovaných svazků s výraznou a hravou barevností, s ručně kresleným, Iinkovým písmem. Od 
roku 1978 vydává řadu soukromých tisků, edici Hoštění (16 svazků). V knižní i volné tvorbě (kresba, grafika) se 
inspiruje literaturou a přírodou v okolí Sv. Anny. Za svou nejzdařilejší knihu považuje: Paul Valéry, Pan Teste. 
(Odeon, Praha, 1971). Bláha získal řadu ocenění v soutěži Nejkrásnější kniha roku a dvakrát cenu nakladatelství 
Odeon (1965 a 1981). (Jiří Hůla) 
 
JIŘÍ RATHOUSKÝ 
 
20. 4. 1924 Praha – 5. 9. 2003 Praha. Výtvarník v oblasti typografie, propagační grafiky, grafického designu a 
výstavnictví. Studoval Pedagogickou fakultu UK v Praze (1945 – 49 výtvarná výchova). V 50. letech pracoval jako 
propagační grafik pro ministerstvo zemědělství a současně jako knižní grafik pro Artii, Státní hudební nakladatel-
ství, Odeon aj. Spolupracoval na výtvarném řešení československých pavilonů Expo 58 Brusel, Expo 67 Montré-
al, Expo 70 Ósaka a expozic v čs. pavilonu v Montréalu (1974 – 77). Navrhl první informační systém pražského 
metra (od 1969) a podílel se na komplexním designu interhotelů (lntercontinental), nádraží (Hlavní n., Holešovice) 
a sídlišť (Černý most, Jižní Město 11). V závěru 80. let připravil pro ministerstvo dopravy univerzální systém vizu-
ální komunikace pro terminály veřejné dopravy, který se užívá zejména na železnici. Upravil několik stovek knih, 
řadu propagačních tiskovin, plakátů a drobných tisků (např. divadelní programy Národního divadla a výstavní 
katalogy Národní galerie). Navrhl několik písem pro účely grafického designu (Metron pro Pražské metro). Na 
řadě realizací spolupracoval s manželkou Dorou Novákovou. Písmo je důležitým, i když ne výlučným stavebním 
prvkem všech jeho prací. Tvorba v oblasti grafického designu se promítá i do jeho knižní tvorby, kde se např. 
nakladatelské a ediční značky proměňují v ideogramy či typogramy. Patřil k několika málo českým grafickým 
designérům, kteří se angažovali ve veřejné propagaci kvalit grafického designu. Proto se od počátku 90. let podí-
lel na aktivitách české pobočky International Institute for Information Design. V závěru autorova života připravilo 
nejkomplexnější přehlídku Rathouského tvorby Muzeum umění a designu Benešov. (P. Bregantová) 
 
LIBOR FÁRA 
 
12. 9. 1925 Praha – 3. 3. 1988 Praha. Malíř, grafik, knižní grafik, scénický výtvarník. Studoval na Grafické škole J. 
Švába Officina Pragensis (1942-44) a na Vysoké škole uměleckoprůmyslové v Praze (1945 – 50) u profesora E. 
Filly. Již za války ve 40. letech formoval své názory a životní postoje mezi spořilovskými surrealisty, „uštknutý 
tarantulí“ jazzu a surrealismu. Vymezil si vlastní prostředí v polaritě intelektu a fantazie, improvizace a řádu, au-
tomatismu a přesně definované formy. Vzdálil se surrealistickému verismu, více abstrahoval, směřoval k magic-
kému znaku. Vyznačil si sféru zájmu: obraz, objekt, koláž, frotáž (techniky výtvarné), fotografie (jako doklad ob-
jektu i jako materiál koláží). Od počátku je poznávacím znamením jeho tvorby smysl pro rytmus a rytmická orga-
nizace v jednotlivých prvcích a celku. V roce 1946 byl nejmladším účastníkem 1. poválečné výstavy čs. umění v 
Paříži, Bruselu a Lutychu. V 50. letech nastalo období skrytých aktivit, podílel se na „pracovních sbornících“ vý-
tvarníků a literátů kolem Karla Teigeho. Od roku 1953 spolupracoval s divadlem E. F. Buriana. Obrazy z let 1956–
57, většinou zátiší, zakládal na geometrické konstrukci, záměrně jednoduché, s černou konturou a výrazně lokál-
ními barvami. V letech 1957 a 1958 se účastnil výstav skupiny Máj. Od začátku 60. let intenzivně spolupracoval s 
divadlem Na Zábradlí (1964 památná inscenace Jarryho Krále Ubu; 1965 Čekání na Godota S. Becketta; Plešatá 
zpěvačka E. Ionesca ad.). Současně vytvořil řadu originálních plakátů a grafických úprav knižních i časopisec-
kých. Soubor Hrací stoly z let 1966–67 považoval za „disciplinu v disciplině“, vyjadřoval dřevěnými prvky, co mohl 
i nakreslit. V těchto reliéfech na dřevěné, bíle natřené podložce, asamblážoval předměty, původně účelné, např. 
sklářské formy, židle, stolky, které znovu zhodnocoval pro ušlechtilost dřeva, jeho struktur a odstínů i pro zhmot-
něnou lidskou práci. Nic nepatinoval, nic neznásilňoval („ty věci mi důvěřují a já jim“). Následovala výstava Stop-
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time 1969, na níž vystavil prostřelené okno, obraz – dokument a asambláže nazvané Vstupy. V letech 1969–72 
spolupracoval s Činoherním klubem. Další období patřilo nezveřejňované tvorbě, vyznačené mj. cykly kreseb Bílá 
poloha, Modrá poloha (1979), cyklem velkých fotopláten Ty okno (1980), kresbami tužkou Spontaneity (1981), 
Rytmus mýtu (1984), Okna (1986 – 7). Nezapomínal na koláž v cyklu Pocta koláži (1972–80), Pocta Bracellimu a 
fotografické koláže Dialog projektu (1975), Relax (1983). Závěr patřil asamblážím Plechomluva (1987–88), k nimž 
užil prvků zrezivělého železa, aby stvořil celky harmonické a hluboce významové. Spodní tón surrealismu, trvající 
v jeho poetice, se znovu ozval v cyklu koláží Černá neděle (1981) a přímo osudově v posledních kolážích, již 
nenalepených. (Eva Petrová) 
 
JIŘÍ ŠINDLER 
 
 25. 5. 1925 Polička. Grafik a ilustrátor. Studoval na Grafické škole v Praze (1942–43) u profesorů Zdeňka Ba-
laše a Pavla Landra a na UMPRUM v Praze (1943–44, 1945–50) v grafické speciálce Antonína Strnadela. Od 
roku 1955 žije trvale v Brně. V roce 1958 se stal členem brněnské skupiny Profil. V letech 1969 – 83 působil jako 
profesor písma na brněnské Střední uměleckoprůmyslové škole (ŠUR). Celá jeho tvorba je věnována umění 
knihy. Od roku 1941 se nepřetržitě věnuje ilustraci, knižní grafice, písmu a kaligrafii. Velká část Šindlerovy tvorby 
patří ilustracím ruské klasické literatury (N. V. Gogol, Večery na dědince nedaleko Dikaňky, 1950; Červený smích, 
fantastické a psychologické povídky ruských autorů přelomu 19. a 20. století, 1970). Jeho dřevořezy a dřevoryty, 
ale i kresba nebo monotyp mají expresivní až lehce fantazijní formu. V některých ilustracích z 60. let se přibližuje 
až k abstrakci. Druhý pól ilustrační práce tvoří doprovody pohádek (Moravské pohádky, 1967; Hadí prsten, 1979; 
O lesním carovi, 1986), v nichž používá tvarově i barevně bohatou lineární lehce stylizující kresbu a jemně odstí-
něný kolorit akvarelu či robustnější plochu monotypu. Často se podílí i na grafické úpravě, návrhu vazby a přeba-
lu knihy. Další oblastí zájmu je kaligrafie a tvorba tiskového i ručního písma (knižní grotesk, tisková podoba hlaho-
lice). (Hana Karkanová) 
 
STANISLAV KOLÍBAL 
 
 11. 12. 1925 Orlová. Sochař, ilustrátor, scénograf. Studoval na Vysoké škole uměleckoprůmyslové v Praze 
(1945 – 51) u profesora Antonína Strnadela a scénografii na Akademii múzických umění v Praze (1951–54) u 
profesora F. Tröstra. Od roku 1954 je členem Umělecké besedy, v roce 1960 vytvořil spolu s mladými členy UB 
skupinu UB 12. V letech 1988–89 byl hostem DAAD v Berlíně, od 1990 byl profesorem Akademie výtvarných 
umění v Praze. V roce 1992 byl hostem nadace Alexandra Caldera v Caché (Francie). Ač svým nejvnitřnějším 
založením předurčen ke grafické práci, rozhodl se Kolíbal pro soustavnou tvorbu sochařskou. Vedle prací na 
scénografických návrzích a ilustrování knih věnoval se studiu plastiky, a to nejprve pod vedením J. Kaplického. 
Pod jeho vlivem vyváří ženská torza s vysokou mírou stylizace. V dějinách moderního sochařství objevuje H. 
Arpa, C. Brancusiho a A. Caldera. Ti obracejí jeho pozornost k přírodě v jejích elementárních projevech. Kolíbal 
se zajímá o přírodní útvary, např. kameny ve vyschlých řečištích. Objevuje pro sebe japonské umění. To vše 
vede jeho zájem ke studiu přírodních stavů a událostí. Opouští syntetickou formu a hledá v oblasti struktury.  Ač 
emotivní typ, usiluje jako umělec o reflexi, o úvahu, o zamyšlení nad tím, jak věci jsou. „Vyjádřit bytí…, to je to, co 
sleduji.“, napsal v roce 1970. Tzv. Bílé období, v němž Kolíbal preferoval k vyjádření svých myšlenek štuk a sád-
ru, trvalo od roku 1964 do začátku 70. let. V novém desetiletí se objevují rozmanité, často nalezené materiály. 
Důležitou roli hrají nitě a provázky, jimiž Kolíbal poutá své geometrické útvary ke konkrétnímu prostoru. Geomet-
rie se prosazuje, jako hlavní problém se objevuje fenomén iluze. Umělec mísí optickou iluzi se skutečností, rozví-
jeje v manýristické poloze své dualistické chápání světa. Vedle soch, objektů a reliéfů vznikají kresebné cykly. 
Z kresby jako z půdorysu nakonec vyrostou Stavby, jimiž Kolíbal naplnil druhou polovinu 80. let. (Karel Miler) 
 
Kolíbal spolupracoval na více než třech desítkách knih.  Množstvím to není produkce velká, spíše jen příležitost-
ná. Významem ovšem patří tyto ve větší míře intelektuálně pojaté ilustrace a výtvarné doprovody k těm opravdu 
závažným a pro českou knižní kulturu dnes neodmyslitelným vyvrcholením. Kolíbalovy obálky a grafické úpravy 
představují rovněž významnou periodu časopisu Výtvarné umění (1065 – 1970) Za zmínku stojí edice textů osob-
ností výtvarného umění De arte, kterou Kolíbal editorsky a graficky připravuje od 90. let 20. století.                 
(Zdeněk Primus) 
 
MILAN GRYGAR 
 
 24. 10. 1926 Zvolen. Malíř, grafik, typograf a tvůrce zvukových realizací. Studoval Školu uměleckých řemesel v 
Brně (1942–43), a Vysokou školu uměleckoprůmyslovou v Praze (1945–1950) v ateliéru prof. Emila Filly. Žije a 
tvoří v Praze. Patří ke generaci, která měla časný nástup v letech 1945–1948. Od roku 1953, kdy začal pracovat 
jako samostatný výtvarník, vytvořil řadu filmových plakátů, knižních úprav a lustrací. Soustavně se začal zabývat 
malbou od roku 1959 v zátiších, která přecházela do nepředmětné barevné kompozice. Roku 1964 vytvořil sérii 
černobílých kreseb na principu vodorovného řazení. Když vystřídal pero úlomkem dýhy, rostla z mnoha dotyků 
prostorová struktura bodů a krátkých čar. V průběhu práce v rychlém rytmu svou kresbu slyšel. Odtud byl krok k 
objevu, který předurčil jeho příští uměleckou dráhu a zajistil mu originalitu. Nahrávkou na magnetofonový pásek 
pořídil přesný akustický záznam vzniku kresby. Od roku 1965 se začal zabývat vztahem kresba – zvuk. V roce 
1966 poprvé vystavil akustické kresby spolu s jejich magnetofonovou přehrávkou. Tyto Nové kresby jej uvedly do 
spojitosti s proudem Nové hudby. Následovaly velké kresby a obrazy jako záznamy pohybu ruky. Další konsek-
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vencí byly kresby mechanicko-akustické, v nichž jako kreslících nástrojů užil zvučících mechanismů. Od 1967 
vznikala nová obsáhlá série pod společným názvem půdorysné partitury, v nichž má kresba kompoziční osnovu 
jako projekce rozprostřeného zvuku. V roce 1970 uskutečnil v pražské Alšově síni akci nazvanou „Audiovizuální 
vztahy“, při níž realizoval akustickou kresbu a provedl jako neopakovatelnou událost hmatovou kresbu, do níž 
autor vstupuje jako fyzická osoba, uskutečňující kresbu prsty bez kontroly zrakem. Podobné akce proběhly v Brně 
(1968, 1973 včetně „Pocty magii“), Lodži (1974), Praze (1985), na Festivalu OFF PFF v Gentu (1986). Všechny 
své kresby a obrazy, až do současnosti koncipuje jako partitury na různém principu (např. barevné, v nichž pře-
depisuje obsazení hudebníků a zvukových zdrojů, architektonické, 12 horizontů a pod.). Některé partitury realizo-
val Erhard Karkoschka (1970 s Ensemble Neue Musik d. Stuttgarter Hochschule, ve studiu pro elektronickou 
hudbu, Santa Clara, Kalifornie, jako komputerovou hudbu v MBS Stockholm), J. Y. Bosseur (Atelier, Brusel), 
skupina Agon (Dortmund a Praha, 1992–1995). Podnětem ke zvukové interpretaci byly také zvukoplastické kres-
by, jimiž se zabýval v roce 1972. Od roku 1976 vystřídal tento systém rytmizovaného čtverečkového rastru princi-
pem lineárním v kresbách, rovněž akusticky interpretovatelných. Kresby velkých formátů, označované jako pro-
storové partitury, mají protějšek v Bílých obrazech (1980). V roce 1986 se účastnil mezinárodní akce Chambres 
ďAmis v Gentu. Poslední fázi přestavují Černé obrazy na principu černých ploch a barevných linií, kde dominující 
úlohu hraje fixované světlo. Akustické kresby vydal Supraphon na dvou gramofonových deskách (1969, 1976). 
Proces vytváření kreseb zachytily filmy: 1971 Černobílé kontrapunkty (režie J. a J. Kořán), 1982 Prstová partitura, 
1982 Hmatová kresba, Živá kresba (všechny režie D. Zborník). (Eva Petrová) 
 
KVĚTA PACOVSKÁ 
 
 28. 6. 1928 Praha. Věnuje se malbě, kresbě, volné i užité grafice a knižní ilustraci. Studovala na Vysoké škole 
uměleckoprůmyslové v Praze (1952) u profesora Emila Filly. Realizuje papírové a plechové objekty, trojrozměrné 
obrazy. Své výstavy instaluje sama a pojímá je jako hru s prostorem i divákem. Zabývá se experimentální knižní 
tvorbou, za kterou obdržela řadu mezinárodních ocenění. Autorské knihy, které realizuje, jsou svébytné umělecké 
artefakty, ve kterých je nově zhodnocena na základě netradiční typologie, vzájemná úloha textu a obrazu. Zákla-
dem výtvarného projevu Pacovské je především kresba. Autorka ji dále obohacuje o nové výrazové možnosti, 
pojímá ji jako koláž nejrůznějších materiálů. Ve své tvorbě se zabývá prostorovými vztahy, nejen vizuálními, ale i 
těmi, které směřují do lidského podvědomí a odkazují k primárním vrstvám lidské psychiky. Práce jsou tak nejen 
projekcí prostoru, ale i duchovní reflexí. Imaginární prostory knih – objektů z 60. let doplnily v 80. letech plechové 
sochy, u kterých prohýbání a vrstvení záměrně porušovalo prostorovou orientaci. Stejný princip sledují papírové 
kresby – sochy, které svým řešením prostorové vztahy dále relativizují. V 90. letech 20. století realizuje Pacovská 
prostorové kresby, plastické konstrukce tenkých drátů sledující dynamické procesy v prostoru. Od počátku 60. let 
zapojila do kreseb i grafik verbální znaky, stylizované někdy do kaligrafické podoby, které tvoří pendant kompozi-
cím čísel, s nimiž jsou často propojeny. Uplatňují se buď v poloze významového určení, jako u knih – objektů, 
odkazujících ke konceptuálním východiskům a založených na slovních projektech (Uzavřený prostor o lásce, o 
vaření, o ničem...), nebo jako verbální celky (např. návody „jak napsat dopis“ na papírových ramínkách). Někdy 
dominuje soustředění na sémantickou kvalitu barevného optického prvku, propojující verbální s vizuálním, jindy 
se omezuje pouze na verbální složku ve formě krátkých poetických textů. Řada Pacovské knižních ilustrací je 
určena dětem. (Hana Larvová) 
 
ZDENĚK ZIEGLER 
 
 27. října 1932 Praha. Zabývá se grafickým designem – knižní grafikou, tvorbou známek, plakátem a informač-
ním designem. V roce 1961 absolvoval studium na Fakultě architektury ČVUT v Praze. Již v té době se zabýval 
grafikou. Od 70. let členem sdružení TYPO+, členem Alliance Graphique Internationale, od 90. let členem sdru-
žení TYPODESIGNCLUB, vede ateliér na Vysoké škole uměleckoprůmyslové v Praze, jíž se v závěru století 
stává rektorem. V letech 1990–95 pedagogem Pratur Summer Study Miami University Ohio, USA. Pro Zieglera 
pracujícího často s montáží byl od počátku příznačný racionální postup, více než v rovině uměleckého výrazu se 
vědomě pohyboval v možnostech grafického designu podporujícího informaci. Fotografické detaily promyšleně 
umisťuje do grafické sítě, která zdůrazňuje plochu a akcentuje informaci. Zieglerovy plakáty a knižní obálky jsou 
převážně narativní, vytvářejí jakousi informační prezentaci příběhu, knižní obálky vytvářejí jakési obrazové analo-
gie textu. Ziegler ví, že grafický design není ani tak individuálním uměleckým výkonem, jako spíše v individuálním 
pojetí prezentovanou informací. Pro jeho práci je charakteristický odstup, plakáty nebo obálky mají často ironický 
podtón nebo jsou lehce parodické, jsou zároveň hrou. Se všemi obrazovými prvky propojenými s písmem zásad-
ně nakládá jako s tvary nebo znaky v ploše. (Jan Rous) 
 
JAN SOLPERA 
 
 26. 12. 1939 Jindřichův Hradec. Knižní a propagační grafik, typograf, tvůrce písma a odborný publicista. Stu-
doval na Výtvarné škole v Praze (1954–58) a Vysoké škole uměleckoprůmyslové (1959–65 u profesora F. Muzi-
ky. Od roku 1973 je pedagogem na VŠUP, kde od 1987 vedl ateliér knižní grafiky a písma. Těžištěm Solperovy 
tvorby v knižní a propagační grafice je práce s písmem. Navrhl řadu typografických písem (zejména titulková 
písma pro fotosazbu a písma nápisová). Českým a zahraničním písmařstvím se zabývá teoreticky, publikoval na 
toto téma četné odborné studie, zejména v Typografii. Jeho klasifikace typografických písem (1977) byla přijata 
jako oborová norma. Písmo, které dominuje v jeho knižní tvorbě (několik desítek titulů a řada edic), plakátech a 
známkách, má zároveň funkci ilustrační. Na přebalech a v kreslených titulech evokuje historické zařazení díla, 
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často inspirované kaligrafií (např. Alžbětinské divadlo). Sazbu knihy však Solpera koncipuje střízlivě, v duchu 
muzikovské typografie. Solpera se podílel také na podobě českých mincí ražených po rozdělení republiky v 90. 
letech 20. století.  (Polana Bregantová) 
 
CLARA ISTLEROVÁ 
 
 11. 12. 1944 Praha. Grafička, typografka. Dcera malíře Josefa Istlera. Studovala na Vysoké škole umělecko-
průmyslové v Praze (1963-69) u profesora F. Muziky v ateliéru knižní grafiky a plakátu, 1967–69 krátkodobé po-
byty ve Švýcarsku, 1968 stipendium ve Francii a Holandsku, 1969 stipendium USA, 1970–71 postgraduální studi-
um na Central School of Art v Londýně. 1971–73 vyučovala na Grafické škole v Praze. Od roku 1977 se věnuje 
pouze knižní i užité grafice a typografii. Ve svých typografických úpravách vychází z české konstruktivistické 
typografie (K. Teige), z poetismu (V. Obrtel) i z novodobě pojaté tradice starých tisků (F. Muzika). Významným 
impulsem pro její příklon ke konstruktivistické estetice se stala výstava ruského konstruktivismu (A. Rodčenko, EI 
Lissický) v New Yorku v roce 1969. Zaujetí pro českou avantgardu 20. let se odráží také ve výběru upravovaných 
knižních titulů (V. Obrtel, Projekty a texty. Praha 1985; R. Švácha, Od moderny k funkcionalismu, Praha 1985) i 
katalogů k významným výstavám o umění 20. – 30. let 20. stol.: Devětsil. Česká výtvarná avantgarda dvacátých 
let, Praha 1986; Aventinská mansarda. Otokar Storch Marien a výtvarné umění. Praha 1990; Artificialismus. Štýr-
ský – Toyen. Praha 1992; Karel Teige 1900 – 1951, Praha, 1994. Volná tvorba z uzavřené periody 1964 – 1977 
zahrnuje kaligrafii, koláže (cyklus Hlavy 1966, Abendteuer avec American Angebot 1968), lepty a sítotisky, v 
nichž lze vysledovat také rysy surrealismu. (T. Petrasová) 
 
JOSKA SKALNÍK 
 
 23. 3. 1948 Praha. Malíř, grafický designér, organizátor. Studoval Střední uměleckoprůmyslovou školu v Praze 
(1966–70). V letech 1977 až 88 pracoval jako výtvarník v pražském divadle Činoherní klub, kde uspořádal řadu 
výtvarných a fotografických (s Annou Fárovou) výstav. Spolupracoval s pololegální Jazzovou sekcí. Roku 1986 
byl zatčen a uvězněn. Spoluvytvářel Originální videojournal, od počátku byl členem dramaturgické rady Junior 
Klubu na Chmelnici, s C. Turbou založil divadelní společnost Alfred a spol. Zorganizoval sborník Šedá cihla 1978-
1985 a akci Minisalon. Byl spoluzakladatelem Občanského fóra a Nezávislého parlamentu kultury, členem kolegia 
prezidenta republiky Václava Havla. Jeho práce je soustředěná na užitou grafiku – ilustraci, typografii. Upravil 
veškeré publikace Jazzové sekce, pracoval pro brněnské Divadlo na provázku. Skalníkova volná tvorba s užitou 
úzce souvisí. Je dobře poučený o tendencích a proměnách moderního výtvarného umění. Jeho výtvarný projev je 
ale přímý a střídmý, většinou jednoplánový, víc poetizující než politizující, nevyhýbá se humoru. Sny – situace – 
hry, jak svá díla charakterizuje, jsou lyrické práce vytvořené kombinovanou technikou. Typicky modré nebe s 
bílými mráčky je symbolem volnosti a svobody. Skalníkova výtvarná práce je neoddělitelná od činnosti organizá-
torské a politické. (Jiří Hůla) 
 
Ve sbírce grafického designu se dále nacházejí práce Jiřího Šalamouna, Karla Míška, Jana Schmida, Rostislava 
Vaňka, Josefa Válka, Roberta V. Nováka, Aleše Najbrta, Pavla Beneše, Petra Babáka, Pavla Hracha, Františka 
Štorma, Juraje Horvátha ad. 
 
 


