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O Galerii
Rudolfinum

Galerie Rudolfinum zaujímá zcela výjimečné postavení mezi pražskými výstavními 
prostory pro současné mezinárodní umění. Nachází se v samém srdci Prahy  
v honosné novorenesanční budově na břehu Vltavy a patří k předním kulturním 
institucím v České republice. 

Posláním Galerie Rudolfinum je přivádět k dialogu mezinárodní a české výtvarné 
umělce a inspirovat návštěvníky prostřednictvím poutavého programu výstav, 
performancí, přednášek, nabídky publikací a vzdělávacích akcí v rámci projektu 
Artpark. Galerie Rudolfinum, která sdílí zázemí s Českou filharmonií a je veřejnou 
institucí zřízenou Ministerstvem kultury, rovněž usiluje o prezentování výtvarného 
umění  v propojení s hudbou a širší současnou kulturou. Díky volnému vstupu 
se galerie snaží vytvářet přívětivé a inkluzivní prostředí pro rozmanité tuzemské  
i zahraniční návštěvníky všech věkových kategorií. 

Od svého založení v roce 1994 je Galerie Rudolfinum významnou platformou 
pro prezentaci toho nejlepšího ze současného umění a její impozantní sály hostí 
ambiciózní a inovativní výstavní projekty na široké škále uměleckých disciplín. 
Nan Goldin, Arthur Jafa, Jiří Příhoda, Louise Bourgeois, Andy Warhol, Adéla 
Babanová, Cindy Sherman, Yinka Shonibare, Damien Hirst, Hito Steyerl, Neo 
Rauch, Kiki Smith, Stan Douglas, Candice Breitz, Krištof Kintera nebo Kara Walker 
jsou jen někteří z více než tisícovky umělců z celého světa, kteří pomohli utvářet 
dnešní podobu Galerie Rudolfinum.
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Úvodní
slovo

Za námi je rok 2025, který se se 109 280 návštěvníky zapsal do historie Galerie 
Rudolfinum jako rok s druhou nejvyšší návštěvností. Toto číslo je především 
důkazem nadšení a tvrdé práce malého, ovšem galerii mimořádně oddaného 
týmu, který mám tu čest vést. Zároveň potvrzuje, že si Galerie Rudolfinum stále 
získává široké publikum i respekt odborné umělecké veřejnosti. V každoroční 
anketě jednoho z celostátních deníků, která je věnována hodnocení uplynulého 
roku, byly všechny tři naše hlavní výstavy opakovaně zmiňovány předními 
osobnostmi české kulturní scény jako vrcholy roku 2025. 

První z těchto výstav byla Poetics of Encryption, která do Prahy dorazila  
po úspěšném uvedení v Berlíně a Kodani. Slavnostní vernisáž přilákala výrazné 
osobnosti z oblasti hudby a módy a samotná výstava si získala mimořádnou 
oblibu zejména u generace Z. Kurátor výstavy Nadim Samman, působící v Berlíně, 
rozšířil sestavu více než třiceti mezinárodních umělců o několik českých jmen. Tyto 
důležité vazby byly dále posíleny díky podpoře Goethe-Institutu, který se podílel 
na realizaci série veřejných diskusí mezi umělci v rámci našeho přednáškového 
cyklu CRASH. Galerie Rudolfinum rovněž spolupracovala s badateli z AVU  
na přípravě českého překladu Sammanovy stejnojmenné knihy – jedná se  
o vůbec první neanglickou verzi tohoto respektovaného titulu, který v  českém 
překladu vyšel pod názvem Poetika kódování. Výstava Poetics of Encryption byla 
zároveň prvním počinem v nové spolupráci Galerie Rudolfinum se společností 
Samsung, která se v roce 2025 stala technologickým partnerem galerie  
a významně přispěla k technickému zázemí výstav i modernizaci digitálních prvků 
ve veřejných prostorách. 

Letní měsíce v  galerii oživila dosud nejrozsáhlejší samostatná výstava Ivána 
Argoteho, kolumbijského umělce, který žije a tvoří v  Paříži. V samotném srdci 
expozice nazvané Radical Tenderness – tedy přímo v galerii – vznikl živý zelený 
park se stromy a květinami. Ještě před otevřením výstavy Argote vedl workshop 
s místními dětmi, jejichž kresby se následně staly součástí expozice. Na téma 
paralel mezi historií veřejného prostoru v České republice a Jižní Americe 
vznikly choreografické performance místních tanečníků, které propojily Galerii 
Rudolfinum s pražským Metronomem (někdejším místem Stalinova pomníku)  
a Mariánským sloupem na Staroměstském náměstí. Výstava se dočkala výrazného 
ohlasu v mezinárodních médiích a magazín Frieze ji označil za „Must-See“, tedy 
výstavu, kterou by si nikdo neměl nechat ujít. Zároveň došlo k symbolickému 
propojení Prahy s New Yorkem, kde Argoteho socha obřího holuba, umístěná 
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v parku High Line, přitahovala ve stejné době davy návštěvníků. Moc se líbila  
i prezidentovi Petru Pavlovi, jenž svůj zážitek se sochou s názvem Dinosaurus 
sdílel ve svém přehledu událostí roku 2025 na sociálních sítích. 

Závěr roku patřil Kateřině Vincourové, která se stala první českou umělkyní, 
která v Galerii Rudolfinum představila rozsáhlou samostatnou výstavu – první, 
nikoli však poslední. Výstavu Skin Care doprovodilo vydání první obsáhlé 
monografie této umělkyně s esejistickými texty mezinárodního kolektivu autorů. 
Na témata výstavy navázal dlouhodobý partner galerie, nadační fond Abakus, 
který ve spolupráci s galerií uspořádal panelovou diskusi věnovanou paliativní 
péči. Galerie zároveň hostila první setkání z nové řady pohybových workshopů 
pro seniory. Po celý rok pokračovaly komentované prohlídky pro školy a velké 
oblibě se opět těšily pravidelné každotýdenní dílny pro děti. Hudební cyklus Art 
Sounds se i nadále profiloval v návaznosti na jednotlivé výstavy – v roce 2025 
zahrnoval živou zvukovou kompozici kanadského umělce Charlese Stankieveche, 
elektroakustické vystoupení gruzínské skladatelky Mariam Gviniashvili působící  
v Oslu i hudební set ve stylu shoegaze v provedení českých hudebníků vedených 
novinářem Milošem Hrochem. 

I v roce 2025 Galerie Rudolfinum podporovala Prahu na její cestě stát se uznávanou 
mezinárodní metropolí umění a zapojovala se do pražského kulturního dění. 
Výstava Iván Argote: Radical Tenderness byla mimořádně otevřena návštěvníkům 
během Pražské muzejní noci, Kateřina Vincourová provedla zákulisím své 
výstavy účastníky Prague Art Weeku, a podzim přinesl první spolupráci galerie  
s festivalem Designblok. Znovuotevřená lodžie Galerie Rudolfinum hostila 
výstavu fotografií renomované britské módní fotografky Mary McCartney, která 
během jediného týdne přilákala více než 12 000 návštěvníků. 

Souběžně probíhala i méně viditelná, o to však zásadnější práce na dalším rozvoji 
vnitřní struktury galerie a zajištění její dlouhodobé udržitelnosti. V průběhu roku 
galerie ve spolupráci s poradenskou společností Economic Impact Art s.r.o. / 
skupinou KREIA realizovala podrobnou analýzu a připravila strategický plán 
na následujících pět let. V roce 2025 se rovněž poprvé sešla nově ustanovená 
Advisory Committee, jejímiž členy jsou bývalá ředitelka Tate Modern Frances 
Morris, ředitel Kunsthalle Bremen Christoph Grunenberg, profesorka Marie 
Rakušanová z Univerzity Karlovy, profesor Filip Šenk z Technické univerzity  
v Liberci a kurátorka Helena Musilová zastupující Ministerstvo kultury. 
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Jedním z  cílů Galerie Rudolfinum zůstává i nadále zajistit dostupnost umění 
všem, kdo po něm touží. Navzdory finančním tlakům zůstal vstup na výstavy  
po celý rok 2025 zdarma, nově byla doplněna možnost dobrovolného příspěvku, 
jímž mohou návštěvníci galerii podpořit. Tento model se setkal s velmi pozitivní 
odezvou. Štědrosti i zájmu publika o naši práci si nesmírně vážíme. Upřímné 
poděkování patří také členům a mecenášům Klubu Galerie Rudolfinum, našim 
sponzorům a partnerům i Ministerstvu kultury za jejich trvalou podporu. Tým 
Galerie Rudolfinum udělá vše pro to, aby i v nadcházejícím roce naplnil vaše 
očekávání.

Julia Bailey
ředitelka Galerie Rudolfinum



Přehled
výstav 2025

Antony Gormley / 
Pavla Melková
Termín výstavy: 5. září 2024 – 5. ledna 2025
Kurátorky: Julia Tatiana Bailey, Pavla Melková
Návštěvnost v roce 2025: 3 729 (celková: 47 587)

Galerie Rudolfinum hostila od 5. září 2024 do 5. ledna 2025 výstavu britského sochaře 
Antonyho Gormleyho a české architektky a básnířky Pavly Melkové. Výstava představila 
jedinečný umělecký dialog propojující Gormleyho monumentální sochy a prostorové instalace 
s poetickými texty a architektonickými intervencemi Melkové. Navázala tak na jejich předchozí 
spolupráci na knize Gravitační pole nevyslovitelného (2022), jíž rozšířila do fyzického prostoru 
galerie. 

Expozice byla koncipována jako komplexní prožitek umožňující návštěvníkům vnímat prostor 
skrze různé smyslové vrstvy. Výstavní sály byly rozděleny do tematických sekcí (Prolínání, 
Obkružování, Křížení, Překrývání, Směřování), z nichž každá nabízela specifický pohled 
na vztah těla a prostoru. Instalace Orbit Field (2024) v sekci Obkružování podněcovala 
návštěvníky k pohybu mezi kovovými obručemi, zatímco Breathing Room IV [RIO] (2012)  
v sekci Křížení vytvářela intenzivní kontrast tmy a světla. Významnou část expozice tvořil 
cyklus soch Expansion Stations (2014), v němž Gormley zkoumal propojení těla a architektury,  
a minimalistická instalace Co-ordinate VIII (2024), která symbolicky propojovala prostor galerie 
s nekonečnem. 

Důležitým prvkem výstavy byly básně Pavly Melkové rozmístěné v prostoru, které nejen 
doplňovaly vizuální stránku expozice, ale rovněž fungovaly jako samostatné prostorové prvky. 
Návštěvníci měli k dispozici digitální průvodce s texty Gormleyho, filosofa Miroslava Petříčka 
a kurátorek výstavy Julie Tatiany Bailey a Pavly Melkové. 

Výstavu doprovázely komentované prohlídky, přednášky, hudební projekt Art Sounds, 
workshopy a čítárna s výběrem textů vystavujících autorů. Díky stabilně vysoké návštěvnosti, 
jež ve výsledku utvořila číslo 47  587, se stala čtvrtou nejnavštěvovanější výstavou v historii 
galerie a potvrdila význam Galerie Rudolfinum jako klíčového centra současného umění  
v České republice.
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Poetics of Encryption
Termín výstavy: 13. února – 11. května 2025
Vystavující umělci: Morehshin Allahyari, Emmanuel Van der Auwera, BCAA system, Gillian 
Brett, Daniel Burda, Juliana Cerqueira Leite, Julian Charrière, Joshua Citarella, Clusterduck, 
Kate Crawford, Sterling Crispin, Simon Denny, enorê, František Fekete, Mathias Gramoso, 
Tilman Hornig, Anežka Horová, Vladan Joler, Daniel Keller, Andrea Khôra, Jonna Kina, 
Oliver Laric, Eva & Franco Mattes, Jürgen Mayer H., Carsten Nicolai, Trevor Paglen, Matthias 
Planitzer, Jon Rafman, Sebastian Schmieg, Charles Stankievech, Troika, Nico Vascellari, Dušan 
Zahoranský
Kurátor: Nadim Samman
Návštěvnost: 45 156

Skupinová výstava Poetics of Encryption se zaměřovala na náš vztah k digitálním technologiím 
a na způsoby, jimiž se jejich fungování – často skryté a neprůhledné – promítá do současného 
umění. Ačkoliv se v mnoha věcech spoléháme na digitální nástroje, zřídkakdy skutečně 
chápeme, jak fungují. Porozumět jim totiž není vždy možné. Zaprvé kvůli skutečnosti,  
že většinu technologií vlastní nějaká korporace. Zadruhé proto, že pochopit, jak pokročilá 
umělá inteligence dospěla k vygenerování určitého výstupu, se prostě může zdát nereálné. 
Je těžké se srovnat s naší nevědomostí a bezmocí vůči kódovaným systémům. Jak se taková 
situace odráží v umění? 

Výstava Poetics of Encryption vycházela z nedávno vydané knihy Nadima Sammana Poetika 
kódování: Umění v technocénu. Zkoumala kořen slova enkrypce (kódování), které odkazuje 
na jistou „skrytost“ (z podstaty či záměrnou) a mapuje imaginativní krajinu, v níž se nachází 
černá místa, černé skříňky a černé díry. Už tato samotná pojmenování naznačují, jak moderní 
technologie lapají své uživatele, jak pracují skrytě, a jak deformují kulturní časoprostor.  
Na základě těchto témat byla výstava rozdělena do tří částí a pohybovala se na hranici mezi 
informovaným znepokojením a okultním sněním. 

Každá kapitola expozice nabízela imaginativní model toho, kde se inteligentní, vtělený 
člověk nachází v kontextu světa digitálních tajemství a skrytých mechanismů. Umělecká díla 
prezentovaná v části Černé místo reflektovala stav uzamčení: zachycení či zadržení, pohřbení  
v technologickém hrobě. Část Černá skříňka zkoumala, jak umělci zobrazují stav, kdy je našemu 
intelektu zapovězeno dostat se do útrob všudypřítomných spotřebních a průmyslových 
výrobků. Poslední část nesoucí název Černá díra se zabývala faktem, jak superhusté digitální 
archivy a/nebo výpočetní procesy rozostřují hranice mezi tím, co je uvnitř, a tím, co je vně 
(situaci spoutání), mezi před a po, mezi smyslem a nesmyslností. V latentním prostoru  
mezi vyloučením, skrýváním, tajemstvím, hledáním a spekulacemi ohledně technologického 
nitra spontánně vzniká emergentní „poetika kódování“.
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Iván Argote: 
Radical Tenderness
Termín výstavy: 12. června – 7. září 2025
Kurátor: Leonardo Bigazzi
Návštěvnost: 23 096

„Radical Tenderness je otevřený rozhovor, který začíná otázkou: Jak si můžeme představit 
jiný veřejný prostor? Je to výzva k tomu, abychom se odnaučili zděděným strukturám moci 
a reprezentace a snili jinak. Abychom se otevřeli – odvážně a něžně – a představili si nové 
obzory. Místo, které není postaveno na hierarchii, ale na otevřenosti, péči a aktivním zájmu. 
Prostor, kde bychom se mohli setkávat jinak, připomínat si své rozmanité dějiny a společně  
s radostí a kritičností utvářet obrysy budoucnosti, která teprve přijde.“ 
– Iván Argote 

Iván Argote je kolumbijský umělec žijící v Paříži, který prostřednictvím soch, instalací, filmů  
a intervencí zkoumá naše vztahy k druhým, mocenské struktury a náboženské systémy. Rozvíjí 
postupy založené na něze, náklonnosti a humoru a podrobuje dominantní historické narativy 
kritickému pohledu. Jeho pomníkové intervence a efemérní i trvalá velkoplošná veřejná 
umělecká díla nastiňují nové možnosti symbolického a politického využití veřejného prostoru. 

Výstava tak představila tvorbu výrazného umělce své generace, s nímž kurátor Leonardo 
Bigazzi dlouhodobě spolupracuje. Argote ve svých dílech kombinuje humor a jemnost 
a otevírá otázky vztahu k veřejnému prostoru, problematické historii i sociálnímu napětí 
spojenému s památkami a architekturou. Prostřednictvím dekonstrukce symbolů minulých 
ideologií a koloniální moci jeho práce nabízejí nové pohledy reagující na aktuální výzvy sociální 
spravedlnosti a ochrany životního prostředí. Umělec zároveň přehodnocuje roli veřejného 
prostoru a uměleckých institucí – nikoli coby hierarchických struktur, ale jako otevřených 
míst dialogu, odporu a propojení, která umožňují hledat citlivější způsoby, jak se vztahovat  
ke společné minulosti a utvářet empatičtější budoucnost.
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Kateřina Vincourová: 
Skin Care
Termín výstavy: 2. října 2025 – 11. ledna 2026
Kurátorka: Denisa Kujelová
Návštěvnost za rok 2025: 37 299 (celková: 40 564)

Výstava Kateřiny Vincourové představila soubor prostorových kreseb, objektů a instalací,  
v nichž autorka pracovala s výstavním prostorem jako s integrální součástí díla. Na architekturu 
galerie reagovala subtilními zásahy, které narušovaly zavedený řád a soustředily pozornost  
k detailu, pomíjivosti a přehlíženým aspektům prostředí. Charakteristickým rysem Vincourové 
tvorby bylo nestandardní využití běžných materiálů spjatých s tělem a každodenností, jež 
prostřednictvím fyzické paměti a práce s negativním prostorem zprostředkovávaly nepřímou 
přítomnost lidské tělesnosti. Prázdnota, mezera a absence zde fungovaly jako aktivní 
významotvorné prvky – zejména v prostorových kresbách, které se do prostředí rozšiřovaly 
jako otevřené struktury. 

Výstava akcentovala napětí mezi subjektivní introspekcí a kulturními a společenskými 
paradigmaty a otevírala prostor pro kritické zkoumání vztahových struktur, které formují 
identitu v propojení osobních zkušeností a kolektivních narativů. Východiskem autorčiny 
praxe byla bezprostředně žitá tělesná a emocionální zkušenost, transformovaná do vizuálně 
a materiálově specifických instalací vytvořených z běžných, často efemérních materiálů 
nesoucích stopy dotyku a užívání. 

Název výstavy Skin Care fungoval jako ironický a provokativní odkaz na zkomercializovanou 
péči o tělo, který v kontextu autorčiny tvorby získával kritický význam a zároveň propojoval 
starší práce s novými. Prostředí výstavy bylo koncipováno jako proměnlivá krajina  
bez lineárního začátku a konce, respektující cyklickou a nehierarchickou logiku instalace.  
Tato struktura reflektovala autorčino dlouhodobé zkoumání napětí mezi utopií a dystopií  
a její uvažování o světě jako o systému neustálé proměny, přeskupování a návratu.

Mary McCartney: 
STRIKING by PLAYCE 
(Designblok 2025)
Termín výstavy: 8. října – 2. listopadu 2025
Kurátorka: Martina Lowe
Návštěvnost: 22 715

U příležitosti přehlídky Designblok 2025 se českému publiku v říjnu vůbec poprvé představila 
britská fotografka Mary McCartney. Výstava s názvem Mary McCartney: STRIKING by PLAYCE 
nabídla průřez ikonickými díly z  autorčiny třicetileté tvorby a byla koncipována speciálně  
pro 27. ročník Designbloku, jehož hlavním tématem byla Odvaha – v designu, tvorbě i myšlení. 
Výběr fotografií se zaměřil především na motiv silné ženské postavy, a to jak po fyzické,  
tak psychické stránce. 

Kurátorkou výstavy byla Martina Lowe, která s Mary McCartney dlouhodobě spolupracuje. 
Expozice byla k vidění od 8. října do 2. listopadu 2025 v lodžii Galerie Rudolfinum, jež se  
v daném roce stala novou lokací Designbloku. Ve stejném období, od 2. října do ledna 2026,  
se v hlavních sálech Galerie Rudolfinum uskutečnila také sólová výstava české umělkyně 
Kateřiny Vincourové Skin Care. Výstava Mary McCartney propojila známé i méně známé 
snímky, které odrážely osobní příběhy, vztahy a specifickou atmosféru autorčiny tvorby a zvaly 
diváky k intimnímu, soustředěnému setkání s médiem fotografie.
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Antony Gormley / Pavla Melková
Texty: Antony Gormley, Pavla Melková, 
Julia Tatiana Bailey, Miroslav Petříček
Online katalog česky, anglicky, 36 stran
Grafický design: Robert V. Novák a Zuzana Burgrová
Vydavatel: Galerie Rudolfinum, Praha 2024
ISBN 978-80-86443-66-9 (CZ)
ISBN 978-80-86443-66-9 (EN)

Poetika kódování: Umění v technocénu
Přeloženo z anglického originálu 
Poetics of Encryption: Art and Technocene
Autor: Nadim Samman
Publikace česky, 167 stran
Grafický design: Jozef Mrva ml.
Vydavatel: Galerie Rudolfinum ve spolupráci  
s Goethe-Institut Česká republika, Praha 2025
ISBN 978-80-86443-68-3 (CZ)

Iván Argote: Radical Tenderness
Texty: Leonardo Bigazzi 
Online průvodce výstavou česky, anglicky, 15 stran
Grafický design: 20YY Designers
Vydavatel: Galerie Rudolfinum, Praha 2025
ISBN 978-80-86443-69-0 (CZ)
ISBN 978-80-86443-70-6 (EN)

Kateřina Vincourová
Texty: Vít Havránek, Klara Kemp-Welch, Denisa Kujelová,
Martina Pachmanová, Kateřina Vincourová 
Publikace česky, anglicky, 159 stran
Grafický design: Markéta Othová
Vydavatel: Galerie Rudolfinum, Praha 2025
ISBN 978-80-86443-71-3 (CZ)
ISBN 978-80-86443-72-0 (EN)
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Antony Gormley / 
Pavla Melková
(leden 2025)

Doprovodné programy Artparku
1 doprovodný program Art Sounds, 
125 návštěvníků
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Poetics 
of Encryption

Doprovodné programy k výstavě
4 komentované prohlídky
13. 2. 2025, 27. 3. 2025, 
17. 4. 2025, 30. 4. 2025, 
196 návštěvníků

Doprovodné programy Artparku
27 doprovodných programů Za obrazem: 
interpretace současného umění,
546 žáků a studentů

3 doprovodné programy 
z přednáškového cyklu CRASH,
104 návštěvníků

6 výtvarných dílen z cyklu Ateliérovky,
104 návštěvníků

4 doprovodné programy Art Sounds,
710 návštěvníků
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Kateřina Vincourová:
Skin Care

Doprovodné programy k výstavě
3 komentované prohlídky
9. 10. 2025, 20. 11. 2025, 11. 12. 2025,
91 návštěvníků

2 lekce tance 
DanceConnected: Dance Well,
23. 10. 2025, 12. 11. 2025,
38 návštěvníků

Doprovodné programy Artparku
16 doprovodných programů Za obrazem: 
interpretace současného umění,
275 žáků a studentů

3 doprovodné programy 
z přednáškového cyklu CRASH,
25 návštěvníků

6 výtvarných dílen z cyklu Ateliérovky,
72 návštěvníků

1 doprovodný program Art Sounds,
55 návštěvníků

Iván Argote: 
Radical Tenderness

Doprovodné programy k výstavě
5 komentovaných prohlídek 
12. 6. 2025, 17. 7. 2025, 24. 7. 2025, 
21. 8. 2025, 2. 9. 2025,
138 návštěvníků

Pražská muzejní noc 2025, 
14. 6. 2025,
1765 návštěvníků

Radical Tenderness v pohybu – 
taneční workshop s Terezou Ondrovou 
a Temporary YOUNG, 
14. 6. 2025, 15. 6. 2025, 17. 6. 2025,
180 návštěvníků

Maja Štefančíková: Prchavé sousoší 
v Galerii Rudolfinum, 
31. 7. 2025,
45 návštěvníků

Doprovodné programy Artparku
2 doprovodné programy Za obrazem: 
interpretace současného umění,
35 žáků a studentů

1 doprovodný program 
z přednáškového cyklu CRASH,
20 návštěvníků

2 výtvarné dílny z cyklu Ateliérovky,
15 návštěvníků



Cílem Artparku je přiblížit současné umění a jeho mezioborové i společenské přesahy 
široké veřejnosti. Ke každé výstavě zveme umělce a odborníky z různých oborů a oblastí, 
se kterými pořádáme přednášky a diskuze, setkání spojená s autorským čtením či hudbou. 
Pravidelně také organizujeme vzdělávací programy pro školy a zájmové skupiny jako prostor  
pro inspirativní výměnu rozmanitých přístupů k současnému umění, jeho významům  
i prožitkům v emocionální rovině. 

Vedle doprovodných programů nabízí Artpark od roku 2021 přístup ke specializovaným 
materiálům, uměleckým monografiím, výstavním katalogům, teoretickým publikacím  
a periodikům s přesahy do příbuzných oborů. 

Součástí Artparku se stala Mapa Galerie Rudolfinum, která vznikla jako navigační prostor  
pro všechny, kdo se chtějí zorientovat ve světě současného umění. Obsahuje myšlenkové 
směry, které byly pro uvažování a uměleckou tvorbu posledních let zásadní a které  
se projevily i ve výstavách, jež jsou v Galerii Rudolfinum pořádány od jejího založení  
v roce 1994. 

Prostor Artparku byl v roce 2024 přenesen z dolních místností do galerijního patra budovy.

CRASH: 
volný cyklus přednášek
Doprovodný program Artparku s názvem CRASH: volný cyklus přednášek nabízí 
zájemcům formou série setkání s inspirativními hosty možnost reflektovat právě 
probíhající výstavy v širších souvislostech.  Díky zvaným osobnostem z různých 
oborů přináší pohledy a propojení, které jsou nezbytné pro vedení jakékoliv debaty  
a pro rozvoj kritického myšlení. V rámci výstavy Poetics of Encryption proběhly  
ve spolupráci s Goethe-Institutem dvě debaty s vybranými vystavujícími zahraničními 
i tuzemskými umělci. V březnu 2025 se v Goethe-Institutu uskutečnilo setkání  
s německým umělcem Mathiasem Planitzerem, Noemi Purkrábkovou ze skupiny 
BCAA system a Františkem Fekete v moderaci Daniela Burdy. Na začátku dubna 
2025 pak proběhla debata s francouzským umělcem Sebastianem Noelem ze skupiny 
TROIKA a Dušanem Zahoranským v moderaci Václava Jánoščíka. Na závěr proběhla 
v dubnu speciální edice CRASH v Podhoubí ve spolupráci s Radio Wave: Debata 
Ondřeje Šebestíka s Matějem Schneiderem a Vítem Bohalem. CRASH v Podhoubí  
se uskutečnil i v rámci letní výstavy Iván Argote: Radical Tenderness v podobě debaty  
s Jakubem Kvizdou a Sárou Märc. V říjnu 2025 uspořádala Galerie Rudolfinum  
ve výstavě Kateřina Vincurová Skin Care přednášku Víta Havránka nazvanou Umění 
instalace, v listopadu poslední CRASH v Podhoubí Ondřeje Šebestíka s hosty Adamem 
Borzičem a Zuzanou Štefkovou, a na závěr se v prosinci odehrála debata Péče  
na konci života s hosty Pavlem Demem, Annou Skořepovou a Kateřinou Vincourovou 
v moderaci Sáry Koblihové.
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Art Sounds
Vybrané úterky a čtvrtky od 18:00 do 19:00 proběhly v roce 2025 ve dvou výstavách 
doprovodné programy s názvem Art Sounds. Návštěvníci měli možnost zažít rozmanité 
hudební performance v podání členů České filharmonie, experimentálních hudebníků 
či konceptuálních umělců. Výstupy probíhaly přímo ve výstavních sálech (ve dvou 
případech ve dvoraně Rudolfina) a volně reagovaly na právě probíhající výstavu. V lednu 
2025 zazněla na závěr výstavy Antony Gormley / Pavla Melková hudební performance 
v podání perkusionisty Daniela Mikuláška a jeho studentů. V rámci výstavy Poetics 
of Encryption se v březnu odehrála zvuková performance Michala Cába, site-specific 
koncert GbClifford, v dubnu pak ve dvoraně audiovizuální performance gruzínské 
umělkyně Mariam Gviniashvili ALEX AV LIVE a na závěr ambientní koncert Glass 
Key vystavujícího umělce Charlese Stankieveche. V listopadu 2025 nabídla výstava 
Kateřina Vincourová: Skin Care návštěvníkům hudební program v podobě autorského 
čtení z knihy Miloše Hrocha Šeptej Nahlas za hudebního doprovodu Obelisk of Light 
a Tomáše Kopáčka.

Dílna současného umění, Dílna Art-Perform, 
cyklus Ateliérovky a další doprovodné programy
Dílna současného umění je určená dětem od 7 do 12 let a konala se každé úterý  
od 15:00 do 16:30 v prostorách Artparku. Dílna Art-Perform je pak vhodná pro děti  
a teenagery od 12 do 16 let a probíhala každý čtvrtek od 17:00 do 19:00. Náplň lekcí 
se inspirovala výstavními projekty Galerie Rudolfinum a jejich pointou bylo pěstovat 
v dětech a dospívajících zájem o aktuální témata a současnou kulturu jako takovou. 
Na závěr cyklu každé z dílen proběhly dvě dětské vernisáže pro děti a jejich rodiče,  
na nichž byla prezentována díla vytvořená v průběhu kurzů. 

Každou druhou neděli se v Artparku konala také výtvarná dílna z cyklu Ateliérovky, 
určená dětem, rodičům i široké veřejnosti. Dílny jsou založené na ilustrovaných 
pracovních listech, které jsou volně ke stažení na webových stránkách galerie. 

V rámci příprav výstavy Iván Argote: Radical Tenderness uspořádala Galerie Rudolfinum 
ve spolupráci s umělcem pro děti workshop ACTIVISSIME. Dokumentační fotografie  
z workshopu byly později použity přímo ve výstavě. 

Galerie Rudolfinum rovněž realizovala speciální program pro MŠ, ZŠ, SŠ a gymnázia, 
nazvaný Za obrazem: interpretace současného umění. Program má podobu 
komentované, lektorem vedené prohlídky výstavou, která přechází do praktického 
workshopu s cílem podporovat v zájemcích kritické myšlení. Co nám říká samo dílo 
a jaké nároky na nás klade skutečné chápání souvislostí? Cílem je přivést návštěvníky 
k pozornosti vůči dílu a k rozvinutí jejich schopnosti k němu samostatně přistupovat. 
Program byl nabízen ve variantách 90 a 120 minut od úterý do pátku (v rozmezí  
od 10:00 do 17:00).
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Umění je zásadní pro naše přežití
Jan H. Vitvar
Respekt + respekt.cz, Homepage, Umění a kritika, 9. 9. 2024

Antony Gormley dostal šlechtický titul od královny, 
teď vystavuje v Galerii Rudolfinum. 

Je to jediná chvíle, kdy se během našeho 
hodinového rozhovoru zamračí. Soustředěně zavírá 
oči, hluboce se naklání směrem ke kameře na svém 
notebooku, takže mám tvář Antonyho Gormleyho 
roztaženou přes celý monitor. 

„Jestli to budou všichni číst jako nějakou 
monstrózní budoucnost lidstva, tak jsem jako 
autor totálně selhal. Tahle moje práce má naopak 
evokovat potenciál, který jako lidstvo máme. 
Omlouvám se, Jane, jestli to ve vás vzbudilo 
takhle nestvůrné pocity,“ říká čtyřiasedmdesátiletý 
legendární britský sochař, jehož před deseti lety 
královna Alžběta II. pasovala na rytíře. Pro mě je 
to v roli novináře premiéra: mluvím s umělcem, 
kterého bych měl správně oslovovat sire. Jak se 
ale během našeho rozhovoru ukáže, Gormley si 
na tituly nepotrpí. Povídáme si na dálku přesně 
týden před otevřením jeho výstavy v pražské Galerii 
Rudolfinum, která měla vernisáž minulou středu. 
Mohl jsem si ji předem projít pár hodin předtím, 
než jsem se s ním propojil do jeho londýnského 
ateliéru. Když jsem mu hned na úvod řekl, že  
na mě jeho výstava působí příjemně uklidňujícím 
dojmem, roztáhla se mu pusa od ucha k uchu 
spokojeností. Pak jsme se ale dostali k jeho dílu 
Expansion Stations (Expanzní stanice), které  
ve mně v Rudolfinu vyvolalo ono zvláštní mrazení. 

Jde o pětici soch ze svařených plátů odolné 
cortenové oceli. První vypadá jako nějaký zbrojnoš 
začátku digitálního věku: postava v životní velikosti 
nemá oblé, ale hranaté tvary, jako když měly dřív 
digitální fotoaparáty tak malé rozlišení, že se  
na fotkách postavy rozpadaly do samých čtverečků. 
Každá z dalších čtyř soch stojících za sebou má 
tyhle čtvercové a obdélníkové pláty mohutnější, 
až už ničím nepřipomínají člověka. „Byla by chyba 
číst to jako nějakou reprezentaci kyborga, jako 
dystopickou vizi budoucnosti lidského druhu.  
Já se v téhle instalaci snažím ukázat, že můžeme 
mít jako lidstvo potenciál nekonečné expanze. 
Stojí tam jen pět soch, ale naznačuji v nich, že by se  
v jejich transformaci dalo pokračovat donekonečna,“ 
vysvětluje Gormley a rychle přejde k tomu, proč  
by mě jeho instalace mohla znervózňovat. 

Že by to mohlo být temnotou ukrytou uvnitř 
dutých plastik, protože temnota je v křesťanské 
tradici symbolem strachu a nebezpečí, zatímco 
pro něj jako buddhistu je naopak symbolem síly, 
svobody a potenciálu. A vzápětí se mi začne znovu 

omlouvat, že je jeho výklad příliš komplikovaný. 
Během našeho rozhovoru se mi jedna z největších 
postav současné globální kulturní scény takhle 
nadbytečně omluví ještě několikrát. 

Dostat sochy ven z galerie

Výstava pojmenovaná Antony Gormley / Pavla 
Melková je prvním počinem nové ředitelky Galerie 
Rudolfinum Julia T. Bailey. Dala na ní dohromady 
britského sochaře a českou architektku, teoretičku 
a básnířku, protože tohle je linie, kterou chce 
anglická kurátorka rozkročená mezi západní  
a střední Evropou na své české misi zdůrazňovat: 
že máme v našem kulturním prostoru na obou 
stranách kontinentu hodně společného. 

Gormley se s Melkovou potkal v Praze před šesti 
lety, kdy tu připravoval menší instalaci v Národní 
galerii. Padli si do oka a v roce 2022 jim tady 
vyšla kniha Gravitační pole nevyslovitelného,  
v níž Gormley kresbami reagoval na Melkové verše  
a úvahy. 

„Pavlina poezie obsahuje velmi málo přídavných 
jmen. Většinou v ní popisuje svou přímou zkušenost 
s vnímáním světa, který, dalo by se říct, přesahuje 
ten lidský. Má mimořádnou empatii k přírodním 
systémům, k flóře, fauně nebo počasí,“ popisuje 
vzájemné autorské napojení Gormley, který obvykle 
vystavuje sám. Jak ale okamžitě zdůrazňuje,  
s jinými umělci a umělkyněmi spolupracuje vlastně 
neustále, protože v ateliéru dnes zaměstnává 
kolem šedesáti lidí a většina z nich je sama autorsky 
činná. Pro srovnání: stálí spolupracovníci Krištofa 
Kintery, který má v tuzemsku podobné postavení 
jako Gormley v Anglii, se dají spočítat na prstech 
jedné ruky. „Když nějaké dílo dokončíme, všichni 
přestanou pracovat na jiných věcech a přijdou 
se na něj podívat. Mluvíme spolu o tom, jak ho 
vnímáme, a to je pro mě opravdu důležitý aspekt 
života mého studia,“ říká Gormley, který za svou 
nejzásadnější spolupracovnici považuje malířku  
a sochařku Vicken Parsons, s níž se seznámil už  
na umělecké škole Slade v Londýně. Asistentku mu 
dělá od roku 1980, kdy se zároveň vzali a postupně 
vychovali tři děti. 

Právě jeho žena je autorkou desítky let starých 
forem pro odlitky Gormleyho vlastního těla,  
z nichž dodnes vznikají ocelové sochy, kterými 
se proslavil po celém světě. A to zdaleka nejen  
v galerijním prostředí. Rudolfinum si nyní Gormley 
může připsat na nekonečný seznam renomovaných 
síní, ve kterých kdy samostatně vystavoval –  
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a s jeho reprezentativními prostory je mimořádně 
spokojen. „Jsem z něj skutečně nadšený. Ty 
místnosti byly postavené na konci 19. století 
pro kontemplativní vnímání umění a já jsem 
jejich prostor nyní zahrnul přímo do své práce. 
Snažím se je aktivovat, nechat mluvit zakřivení 
stropů, temnotu prahů, průhledy ze světlíků.  
Je to fascinující prostor, který neumožňuje pohled 
na vnější svět, nejsou tam žádná okna. Je to velmi 
podobné jako v mých dílech, která mluví o vnitřním 
stavu našich těl,“ vysvětluje Gormley, jenž ale letos 
v létě vyvolal globální pozornost naopak svou další 
z mnoha monumentálních intervencí do veřejného 
prostoru. V hrabství Norfolk na východě Anglie 
umístil kolem paláce Houghton Hall, jenž vznikl 
na začátku 18. století jako venkovské sídlo prvního 
premiéra Spojeného království Roberta Walpolea, 
stovku soch vytvořených ze zmíněných odlitků 
svého těla. 

Každá váží 620 kilogramů, některé stojí jen tak, 
jiné jsou do různé výšky pohřbené do země, až  
z nich třeba kouká jen hlava. Instalace se jmenuje 
Time Horizon (Horizont času), v Norfolku bude  
k vidění do konce října a její autor mi říká, že když ji 
vytvářel, jako o jejím publiku nepřemýšlel primárně 
o lidech. „Víte, tuhle práci obklopují hlavně jiní 
tvorové, jeleni, ptáci a hmyz, kteří v parku žijí.  
A jak jsou sochy ponořené do země, na své si přijdou 
i červi nebo bakterie,“ uvažuje Gormley, který se 
do Norfolku snažil přenést myšlenky, jež se mu  
v hlavě usadily díky spolupráci s Pavlou Melkovou. 
„Je to můj pokus být v souladu s tou její citlivostí. 
Chci rozšířit umělecký jazyk o další pole a postavit 
v parku diváka do situace, kdy se dívá na věci, které 
sice zdánlivě vypadají jako obyčejné sochy, ale  
ve skutečnosti prožívají svůj vlastní kontakt se zemí 
a jejími obyvateli, tudíž mají svůj vlastní život.“  
O tohle jde Antonymu Gormleymu v celé jeho 
práci: vymanit umění z prostředí klasických galerií, 
muzeí a umožnit ho lidem vnímat v širším kontextu. 
Konkrétně v Norfolku může během půlročního 
trvání instalace kdokoli sledovat, jak se ocelové 
figury postupně mění vlivem deště, větru, a stávají 
se tak i komentářem ke vzájemné interakci mezi 
člověkem a přírodou. 

Pomník kolektivní naděje 

V Rudolfinu podobný dialog symbolizuje Gormleyho 
zbrusu nová socha, kterou vytvořil přímo pro 
prostor druhého největšího sálu galerie. Jmenuje 
se Orbit Field (Orbitální pole) a tvoří ji sestava 
obřích hliníkových kruhů vzájemně propojených 
do smyčky vyplňující místnost ode zdi ke zdi. Když 
jsem se dílem procházel, bavilo mě hledat si svou 
vlastní cestu, jak kruhy překračovat a sledovat jejich 
měnící se strukturu. Gormley skulpturu popisuje 
jako výsledek přemýšlení o limitech vnímání našeho 
těla, které by rád posunul: „Zvu návštěvníky, 

aby se ponořili do mého díla, aby si uvědomili 
svůj pohyb v prostoru a čase, je to pozvání třeba  
i k tanci.“ V dalším sále v Rudolfinu na zdech visí 
jeho geometrické kresby, kterými reaguje na verše 
Pavly Melkové umístěné nad zarámovanými obrazy. 
„Najít v sobě / menhir / nebo alespoň / – obyčejný 
kámen,“ zní jeden z nich, a když se Gormleyho 
ptám, jestli takový kámen sám v sobě našel, 
spontánně se rozesměje. „Právě jsem se vrátil  
z Japonska, kde jsem před nějakými pětačtyřiceti 
lety vytvořil dílo jménem Man Rock (Mužská skála). 
Okamžitě po tom čtrnáctihodinovém letu na ostrov 
jsem si svlékl všechno oblečení a kámen jsem 
objal. Byl mým pokusem vyjádřit naši závislost  
na planetě. Ten blok carrarského mramoru vznikl 
před miliony let. Chtěl jsem jím říct, že si musíme 
přiznat naprostou závislost na naší planetě a že 
pro nás žádná budoucnost mimo její hranice, jak 
se nám dnes snaží namluvit lidé jako Elon Musk 
nebo Jeff Bezos, ve skutečnosti neexistuje.“  
O svou kariérní budoucnost se Gormley nemusí bát 
minimálně od roku 1994, kdy vyhrál nejprestižnější 
výtvarné ocenění na světě, britskou Turnerovu 
cenu. Tři roky po geniálním sochaři a svém 
vrstevníkovi Anishi Kapoorovi, s nímž je od té doby 
nejvíc srovnáván. A rok před Damienem Hirstem –  
o generaci mladším multimediálním megatalentem, 
který s hnutím Mladých britských umělců v umění 
celosvětově zpopularizoval dravé, leckdy dost 
skandální postupy. Gormley nikdy skandální nebyl 
ani v umění, ani v životě. Zatímco Hirst v roce 1995 
vyhrál s akváriem s levitujícím žralokem naloženým 
ve formaldehydu, Gormley rok předtím uspěl se 
sestavou svých typických ocelových postav, v tomto 
případě ohnutých v pase a různě rozmístěných  
po podlaze i stěnách jinak prázdné galerie Tate 
Britain. 

Jedna z mála jeho instalací s jasným politickým 
podtextem vznikla čtyři roky po ocenění a jmenuje 
se Angel of the North (Anděl severu). Má podobu 
dvacetimetrové postavy – opět z řádně zoxidované 
cortenové oceli –, která má místo rukou cosi jako 
letadlová křídla o rozpětí 54 metrů. Dílo stojí 
ve městě Gateshead v severovýchodní Anglii, 
nedaleko bývalého uhelného dolu. „Tři sta let 
tam lidé pracovali v extrémních podmínkách. 
Těžili materiál, který byl palivem průmyslové 
revoluce. Chtěl jsem jim věnovat jakýsi totem, 
který by byl ohniskem naší kolektivní naděje, 
ale i strachu, který by se vztahoval k zemi i nebi,  
k minulosti i budoucnosti,“ vysvětluje mi Gormley, 
když v naší řeči dojde i na jeho pravděpodobně 
nejslavnější dílo. Gormley chtěl, aby se na jeho 
vzniku podíleli lidé, kteří jsou součástí průmyslové 
historie. Vyhledal bývalé dělníky z nedalekých 
zaniklých loděnic, kteří mu pomohli více než 
dvěstětunovou sochu svařit podobným způsobem, 
jakým dřív konstruovali lodní trupy. „Řekl jsem jim: 
podívejte se, většinu svého života jste stavěli tyhle 
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neuvěřitelné katedrály, které se mohou pohybovat. 
Pojďme společně vytvořit něco, co bude váš příběh 
vyprávět, aby se na něj nezapomnělo,“ vzpomíná 
Gormley a rýpne si do bývalé premiérky Margaret 
Thatcher, za jejíž konzervativní vlády v osmdesátých 
letech se loděnice zavíraly, protože začalo být 
levnější lodě kupovat v Asii a toryové se rozhodli 
svěřit budoucnost dělníků neviditelné ruce trhu. 

Selhat může jen publikum 

Před letošními volbami věnoval Antony Gormley 
svá díla v hodnotě v přepočtu 15 milionů korun 
labouristům, kteří k jeho nadšení konzervativce 
začátkem prázdnin porazili. „Ukončili čtrnáct let 
naprosto nezodpovědné a ano, doslova morálně 
zkrachovalé vlády. Dělám, co můžu, abych podpořil 
změnu. Nemyslím si, že je moje umělecká práce 
apolitická. Vždycky jsem doufal, že jí dávám hlas 
lidem, kteří nejsou slyšet, že může lidem pomoct 
se uzdravit nebo jim dát nějakou naději. Promiňte, 
teď zním jako nějaký apoštol nebo misionář,“ znovu 
se mi omlouvá Gormley. 

Když mu ale na základě vlastní zkušenosti  
s jeho tvorbou dávám za pravdu, úvahu rozvede. 
„Víte, umění je nakonec důležitější než politika. 
V době, kdy politika naprosto selhává, je 
umění zásadní pro naše přežití. Protože nás  
na rozdíl od populistické politiky vyzývá, abychom 
zkoumali a zlepšovali naše hodnoty,“ dodává 
Gormley, který brexit označil za „největší akt 
sebepoškození, jaký kdy tahle země na sobě 
spáchala“, a v roce 2022 na protest proti britské 
vládě získal druhé, německé občanství, na které 
měl po své matce rozené Brauninger nárok. Když 
se na monitorech našich notebooků loučíme, ještě 
se vracím k v úvodu zmíněným pochybám sochaře, 
jestli vzhledem k mému čtení jednoho jeho díla 
jako autor neselhal. „Podle mě jako umělec selhat 
ani nemůžete. Selhat může pouze publikum  
v interpretování toho, co děláte,“ říkám Antonymu 
Gormleymu. Ten se zamyslí, zhluboka se nadechne 
k další ze svých dlouhých odpovědí, pak se ale 
rošťácky usměje a raději mi naposled zamává  
do kamery.



313130

Sedm umělců, kteří trefili absurditu života v digitální éře
Kateřina Hanáčková
Wired, 28. 2. 2025

Chybí vám slova k popsání pocitů z existence v době 
memů, online narcismu a virálních osminohých 
koček? Umělci vystavující v Galerii Rudolfinum 
vystihli zmatek a euforii života v technocénu. 

Kdykoli skrz portál displeje vstupujeme do digitální 
sféry, čeká nás jízda po křivce maniodepresivních 
emocí – z dopaminové pasti kočičích videí 
jsme po hlavě vrženi do úzkosti vyvolané 
michelangelovskou dokonalostí instagramových 
fitness bohů. Z té nás vysvobodí až smršť memů, jen 
abychom na sebe vzápětí omylem zapnuli přední 
kameru. Technologie ovládají prožívání každého 
našeho dne, aniž bychom chápali, jak to dělají. 
Kdybychom se snažili ponořit do infrastruktury 
našich nejběžněji používaných digitálních zařízení, 
bylo by to, jako by se makak díval pod kapotu 
vesmírné rakety. Tato technologická bezmoc není 
daná jen pokročilostí kódovaných systémů, ale  
i jejich povahou střežených korporátních tajemství. 
Zběsilost černé díry pokroku, která pohlcuje naše 
životy, nedá spát současným umělcům, jejichž 
díla nám pomáhají získat nadhled nad absurditou 
existence v digitální éře. Jejich přehlídku s názvem 
Poetics of Encryption přivezl do Prahy původem 
britský kurátor Nadim Samman, který – kdyby 
chtěl – mohl výstavu uvést tak, jako se před sto 
lety uváděla vaudeville cirkusová představení: 
„Budete se smát, budete plakat!“ I v dnešní době 
technologického cirkusu nám totiž nezbývá než 
cedit smích skrze slzy. Dát průchod emocím můžete 
u děl následujících umělců. 

Simon Denny: Robot > člověk 
Strach, že člověka v práci nahradí robot, je možná 
přehnaný. Strach, že člověka v práci doplní robot, a 
přitom ho omylem smrtelně zraní, je ovšem zcela 
na místě. Novozélandský umělec Simon Denny 
vytvořil reliéf z dokumentace k vynálezu, který si 
Amazon nechal patentovat jako ochrannou klec 
pro zaměstnance v automatizovaném provozu. 
Není nebezpečných robotů, jen nedostatečně 
ohrazených lidí. 

Jonna Kina: Intimní příběhy internetových hesel 
V dobách technologického pravěku, kdy hesla  
k e-mailovým schránkám ještě nemusela obsahovat 
26 znaků a písmeno fénické abecedy, jsme volili 
taková hesla, aby se nám dobře pamatovala. 
Finská umělkyně Jonna Kina sesbírala intimní 
příběhy uživatelů, jejichž internetové účty jsou 
chráněné datem narození dávné lásky a nikdy 
nevyprávěnými tajemstvími. Jen tak sentimentální 
bytost jako člověk si chrání soukromí něčím ještě 
soukromějším. 

Andrea Khôra: Duchovní život CEO 
Prodat podíl ve start-upu, probdít festival Burning 
Man a pod vedením osvíceného gurua absolvovat 
spirituální cestu spojenou s ochutnáváním 
halucinogenních výměšků ropuchy coloradské. 
Dílo The Rapture komentuje průnik západního 
kapitalismu se zájmem o duchovno. Charismatický 
CEO fiktivní farmaceutické firmy v něm hovoří  
o transcendentálních účincích nového prémiového 
doplňku stravy, zatímco mu generativní AI animace 
proměňuje hlavu v amorfní tekutý mrak, jako by  
i divák zakoušel účinky tripu. 

Julian Charriere: Kremace procesoru 
Z kamene jsi a v kámen se obrátíš. Francouzsko-
švýcarský umělec Julian Charriere roztavil 
počítačové procesory, disky, paměťové moduly, 
kabely a útroby mobilních telefonů v umělé lávě. 
Vzniklá hornina s názvem Metamorphism XIII 
připomíná geologický útvar, z něhož použité 
elektronické součástky kdysi vzešly, ve skutečnosti 
je však jejich náhrobkem. 

Eva & Franco Mattes: Panoramatická kočka
Svérázné taxidermické dílo umělecké dvojice  
z New Yorku má připomínat katastrofální pokusy 
amatérských fotografů o vytvoření panoramatu. 
Zatímco dřív byla panoramatická fotografie 
majstrštykem profesionálů, kteří vedle sebe 
jednotlivé snímky ručně sešívali, demokratizace 
fotografování pomocí mobilních telefonů vyústila 
ve vznik famózně nepovedených kousků, na nichž 
mají lidé dvě hlavy a kočky osm končetin. 

Mathias Gramoso: Já, já, já jenom já 
Ten, kdo věří Sartrově výroku, že peklo jsou ti druzí, 
nebyl nejspíš nikdy nucen zírat čtyřiadvacet hodin  
v kuse na vlastní obličej. Umělec Mathias Gramoso 
v rámci jednorázové performance pozoroval svou 
tvář v selfie kameře, aby upozornil na naši posedlost 
digitálními zrcadly, v jejichž odrazech se topíme 
jako moderní Narcisové. Bez spánku, bez jídla a bez 
možnosti utéct sobě samému se snažil udržovat oční 
kontakt s vlastním odrazem, který mu vracel výraz 
nesnesitelné únavy a počínajícího šílenství. 

Joshua Citarella: Svět hybridních e-deologií 
Newyorského umělce fascinují online komunity 
generace Z sepjaté kolem konspiračních teorií 
a nových radikálních směrů. Trend deklarování 
politických názorů na sociálních platformách ho 
inspiroval k vytvoření série vlajek fiktivních ideologií, 
v nichž se absurdně protínají množiny protichůdných 
směrů. K takto schizofrenním hybridům patří 
třeba libertariánský neomonarchismus, levicově-
egoistický transhumanismus nebo anarcho-
kolektivistický islámský minarchismus.

Must-See: Iván Argote hravě přepisuje pravidla moci
Vanessa Peterson
frieze.com, Exhibition Reviews, 23. 7. 2025

Výstava v Galerii Rudolfinum v Praze mění způsob, 
jak nakládat s problematickými dějinami ve veřejném 
prostoru.

Tato recenze je součástí cyklu Must-See, v němž 
autoři nabízejí stručný pohled na aktuální výstavy.

V pařížském 7. obvodu stojí bronzová socha 
francouzského vojenského velitele Josepha 
Gallieniho v uniformě, podpíraná čtveřicí 
alegorických karyatid. Gallieniho působení 
v zemích, jako jsou Senegal, Mali či tehdejší 
Francouzský Súdán, sehrálo na konci 19. století 
klíčovou roli při prosazování francouzské koloniální 
nadvlády. Roku 1896 byl Gallieni, proslulý užíváním 
násilí a poprav při potlačování politických povstání, 
jmenován guvernérem Madagaskaru, jenž se 
tehdy ocitl pod novou francouzskou správou. 
Problematická historie tohoto pomníku se dostala 
do popředí pozornosti v roce 2020, kdy jej aktivisté 
zahalili do černé látky a požadovali jeho odstranění 
z veřejného prostoru. 

Otázka, jak naložit s kontroverzním historickým 
dědictvím ve veřejném prostoru, stojí v samotném 
jádru tvorby kolumbijského umělce Ivána Argoteho 
i jeho současné výstavy Radical Tenderness v Galerii 
Rudolfinum. Jednu ze spekulativních odpovědí 
nabízí tříkanálové video Levitovat (2022), které 
propojuje veřejná prostranství a kulturní dědictví 
evropských metropolí – Paříže, Madridu a Říma. 
Argote zde ve spolupráci s teoretičkou Françoise 
Vergès a novinářem Pablem Pillaud-Vivienem  
s jemným humorem a lehkostí inscenuje dočasné 
odstranění koloniální sochy. Záběry, na nichž je 
Gallieniho pomník zvedán z podstavce jeřábem, 

vyvolaly značnou pozornost i vyhrocené debaty 
v digitálním prostoru. Levitovat citlivě otevírá 
otázku vztahu mezi faktem a fikcí v rámci kolektivní 
paměti v politicky nestabilním a polarizovaném 
společenském klimatu. 

V samotném srdci výstavy stojí dílo Divoké květy 
(2024–25), návrh ideálního veřejného parku 
realizovaný jako intervence do prostoru galerie. 
V jedné z místností z ostrůvků hlíny i z fragmentů 
bronzové sochy římského císaře Augusta 
rozesetých mezi keři vyrůstají divoké květiny  
a původní vegetace. Místo aby tyto části naplňovaly 
svůj původní účel – komunikaci státní moci – stávají 
se nositeli růstu a obnovy. 

V sousedství se nachází rozměrná pozlacená 
plastika Batát, v níž Argote oslavuje dnes běžnou 
potravinu a vybízí diváky k úvahám o migraci  
a přenosu kulturního dědictví. Umělcovy instalace 
předkládají nový pohled na moderní společnost: 
co by se stalo, kdybychom namísto oslavování 
dobytí, drancování, násilí a vyvlastňování obrátili 
pozornost — a dokonce ji povýšili — k obyčejnému, 
nenápadnému a neokázalému? 

Od brambor přes holuby (Skvost, 2018), parkové 
lavičky (O našem vztahování, 2018/2021) až po 
madla v pařížském metru (Altruismus, 2011) nás 
Argote vyzývá k přehodnocení hodnotových 
systémů a k novému zamyšlení nad tím, co znamená 
sdílet veřejný prostor. Právě toto zdánlivě hravé, 
avšak myšlenkově precizní převracení politických 
hierarchií může být jedním z nejvýraznějších 
projevů Argoteho „radikální něžnosti“.
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V zákulisí výstavy roku
Anna Nosková
Forbes Česko, Umění, 26. 6. 2025

Její otec je jedna z největších celebrit historie 
lidstva, jenže ona není nepo baby, ale autorka 
vlastního kolosálního úspěchu. Fotografka Mary 
McCartney pořídila záběry, které znají všichni. I ti, 
jimž svět módy a umění nic neříká. Teď svou práci 
poprvé představí v Praze v Rudolfinu. 

„Musí tam být chemie, tak jako ve vztazích,“ 
roztáhnou se rty Mary McCartney do širokého 
úsměvu při otázce, jak pozná dobrý záběr.  
Je slunečné londýnské dopoledne a ona právě 
absolvovala trajektorii svých obvyklých povinností – 
rozvezla své děti do školy. Není to glamorous start 
dne, jak si představujete u hvězdy jejího formátu. 
Slavnou se stala už v roce 1970 díky obalu první 
sólové desky svého otce s příznačným názvem 
McCartney. Paul má na ní kožich, zpod jehož límce 
vykukuje obličej miminka. A tím není nikdo jiný než 
Mary. Uplyne několik dekád a role se vymění. Mary 
bude stát za objektivem a dávat pokyny osobnostem 
stojícím před ním: od Kate Moss přes Harryho Stylese, 
Salmu Hayek či Rihannu až po samotnou královnu 
Alžbětu II. Kritici i veřejnost na Mary McCartney 
oceňují schopnost zachycovat opravdovou intimitu. 
„Vyrostla jsem v zákulisí. Okolo mě byli slavní 
hudebníci, ale třeba také tanečníci z kabaretu Crazy 
Horses. Naučila jsem se vyfotit je tak, abych se k 
nim dostala blízko, ale přitom respektovala jejich 
soukromí,“ vypráví pětapadesátiletá umělkyně. 
Některé z těchto osobitých záběrů uvidí poprvé 
naživo také diváci v Praze. Mary McCartney se 
představí v rámci letošního Designbloku na výstavě 
v Lodžii Galerie Rudolfinum. Kurátorkou expozice, 
jež ukáže díla vzniklá v průběhu třicetileté kariéry, 
je Češka Martina Lowe. Její fascinující životní příběh 
jste mohli číst v předchozím vydání magazínu Forbes 
Life. „Na Mary se mi líbí, že je to opravdový člověk 
s neuvěřitelně dobrým srdcem,“ svěřuje se Martina 
Lowe. S fotografkou, jejíž rodinu zná celý svět, 
se seznámily před lety díky Martininu manželovi, 
siru Franku Loweovi. Rozuměly si prý okamžitě, 
strávily spoustu hodin rozhovory. „Když mě pozvala  
na svou výstavu, okamžitě jsem si koupila fotku. 
Miluju umění, které je poetické a má hloubku.  
A Mary taková je. Navíc je naprosto opravdová,“ 
vyznává se Martina Lowe. Ať už Mary představuje své 
fotky kdekoli, vždy je spojuje s místem, kde budou 
viset. „Rozložily jsme si všechny výtisky na podlahu 
a skládaly je jako partituru. Výstava pokrývá desítky 
let práce, ale nechybí soudržnost. Mary má obrovský 
archiv, od ikonických portrétů Kate Moss až po 
momentky, které nikdo nikdy neviděl: s Liv Tyler, Lily 
Cole s britskou vlajkou, se Salmou Hayek,“ popisuje 
Martina Lowe. „Když mě Martina oslovila, abychom 
společně pro Designblok připravily výstavu, ihned 
jsem souhlasila. Věděla jsem, že svět okolo sebe, 
estetiku vnímáme podobně. Zcela jsem jí také 
důvěřovala ohledně prostoru, a když mi ukázala fotky, 

byla jsem z něj nadšená,“ dodává Mary McCartney.  
Na pražské výstavě bude pro návštěvníky přichystána i 
jedna hádanka. Disclaimer: pokud nechcete, aby vám 
byla vyzrazena, nečtěte následující řádky. Ale protože 
mozek mnohdy interpretuje pokyn ne jako ano, nyní 
zjistíte, kdo je ten tajemný muž vyfocený zezadu, jak 
drží nádhernou kytici. „To je můj táta, ty květiny právě 
natrhal,“ zasměje se Mary. Sir Paul je údajně stejně 
bezprostřední a civilní jako ona. Mary McCartney má 
ráda, když divák vstupuje do výstavy jako do dialogu. 
„Každý obraz musí komunikovat. Některé tváře 
nejsou vidět, a přesto mluví. Některé vás okamžitě 
vrátí do konkrétní situace, momentu. Mám ráda tuhle 
kombinaci. Ať už fotím backstage, ve studiu, doma. 
Vždy mi jde o to, co ten druhý cítí,“ vyznává se. 

Letošní Designblok má jako ústřední téma odvahu. 
„Chtěly jsme do Prahy přivézt výběr fotek, který 
ukáže ženskou odvahu jako komplexní, plnou 
rozhodnutí, nikoli jako nějaký slogan. Zároveň 
jsme omezeny prostorem. Máme k dispozici 
jednu místnost, takže jsme musely být při výběru 
velmi přísné, abychom dosáhly dojmu, který 
potřebujeme,“ popisuje proces fotografka. Výstava 
vznikla díky Playce – projektu podnikatele Richarda 
Fuxy, který se v roce 2027 chystá v centru Prahy 
otevřít kulturně-společenský prostor. Spolupráci 
podpořila také značka Bulgari, jež podobné 
projekty dlouhodobě rozvíjí. Partnerství s Mary 
McCartney tedy přirozeně navazuje na spolupráce 
s tak významnými institucemi jako Whitney Museum 
nebo Biennale Arte. „Na Maryině výstavě se musíte 
cítit dobře. Uvidíte sice nádherné fotky velmi 
slavných lidí, ale zároveň mají poetickou atmosféru, 
která vás obejme,“ myslí si Martina Lowe. Slibuje, 
že každá vybraná fotografie bude s divákem hovořit 
svým vlastním způsobem a coby návštěvník se do ní 
budete moct ponořit. 

„Věříme, že budete odcházet a budete mít dojem, 
že jste sebevědomější, podobně jako osobnosti, 
které jsem zachytila,“ přeje si Mary McCartney. Do 
Prahy na svou vernisáž na začátku října přijede vůbec 
poprvé. „Těším se, že tu ochutnám nějaké skvělé 
vegetariánské jídlo,“ říká na závěr rozhovoru, než se 
opět ponoří do práce ve svém londýnském studiu. 
Také v tom nezapře svou rodinu, jejíž členové jsou 
letitými vegetariány, ale ani svou druhou profesi. 
Mary je totiž autorkou několika vegetariánských 
kuchařek. V té poslední pod názvem Feeding 
Creativity najdete recept na rajčatovou polévku pro 
Cate Blanchett, zelené těstoviny pro Paula a Ringo 
Starra nebo koláč pro jednoho z nejznámějších 
malířů Davida Hockneyho. „Věřím, že Martina (Lowe) 
bude přesně vědět, kam mě v Praze vzít na dobrou 
večeři. Ale kdyby náhodou, ráda si poslechnu vaše 
tipy,“ loučí se. „Výstavu jsme komponovaly přesně 
do pražského prostoru Rudolfina.“

První sólo české umělkyně v Rudolfinu. Projděte se krajinou děl Kateřiny Vincourové
Klára Čikarová
forbes.cz, Umění a design, 2. 10. 2025

Silná myšlenka, jemné zpracování, ale také 
kritický náboj a hutné vyjádření v prostorových 
instalacích. Tak působí díla Kateřiny Vincourové, 
české umělkyně, která na výtvarnou scénu výrazně 
vstoupila už v devadesátých letech. Do 4. ledna 
2026 patří její výstavě Skin Care prostory Galerie 
Rudolfinum – jako první české umělkyni v historii. 
Je to skoro až neuvěřitelné, ale za celou dobu 
fungování Galerie Rudolfinum v ní neproběhla 
žádná samostatná výstava věnovaná české 
umělkyni. Až dosud, kdy tento dluh ženské části 
české výtvarné scény splatila ředitelka galerie 
Julia Bailey výstavou Kateřiny Vincourové, pod 
kurátorským vedením další ženy – Denisy Kujelové.

Zástupkyně generace narozené v 60. letech a první 
ženská laureátka Ceny Jindřicha Chalupeckého 
(1996) vystudovala Akademii výtvarných umění  
v Moskvě a v Praze a také absolvovala stipendijní 
pobyty v Berlíně a v Kalifornii. Na výtvarné scéně 
se prosadila začátkem devadesátých let, kdy  
v Hannoveru získala ocenění Alexander Doner 
Prize. Má za sebou výstavy ve významných 
světových institucích a v posledních letech se stále 
častěji znovu objevuje i v českých galeriích. 

Ve své tvorbě se Kateřina Vincourová věnuje 
především objektům a instalacím, do nichž zapojuje 
více či méně běžné předměty denní potřeby  
a uvádí je do nového kontextu. Obsáhlý význam, 
který odkazuje k velmi osobním i celospolečenským 
tématům, často redukuje do minimální formy, 
zároveň ale dokáže monumentálním způsobem 
pracovat i s velkým prostorem. Tuto citlivost 
prokázala i v Galerii Rudolfinum, kde svá díla 
přizpůsobila architektuře prostoru. Některá z nich 
představila již dříve, jiná jsou vytvořena přímo pro 
tuto výstavu. 

Název výstavy Skin Care na první pohled nejlépe 
vystihuje instalace Ticho v posledním ze sálů, 
složená ze silikonových maket lidských obličejů 
a jejich částí, které původně měly sloužit jako 
„trenažéry“ pro tetování a líčení. Odkazuje mimo 
jiné i k našim představám o umělé inteligenci, 
kterou si máme tendenci personifikovat. „Skin Care 
v této souvislosti neznamená jen banální rutinu 
péče o vlastní tělo, ale spíše péči o okolí, které 
člověka obklopuje a jímž je ovlivňován,“ vysvětluje 
Denisa Kujelová. Ačkoli Kateřina Vincourová často 
pracuje s měkkými materiály i barvami tělových 
odstínů, než aby pohladily, nesou naopak spíše 
kritický náboj. Podle kurátorky má být výstava 
v širším smyslu podnětem k zamyšlení o tom,  
co znamená péče – nejen o sebe sama, ale i o svět, 
vůči němuž neseme zodpovědnost. 

Všechna díla, byť působí na první pohled jemně 
a subtilně, nesou kritickou linku. Autorka z 
prostorových kreseb, jak svým instalacím říká, 
vytváří celé „výtvarné krajiny“. Návštěvník je může 
vnímat nejdříve jako celek a poté v nich postupně 
hledat drobné, avšak důležité detaily. Tak jako 
třeba v instalaci Artérie, která se rozpíná jedním 
z největších sálů galerie. Zdálky evokuje strukturu 
cévního systému, z blízka však rozeznáváme šle, 
zipy a pruženky propojené různými předměty. 

Na podobném vizuálním principu funguje také 
úvodní instalace Molekuly sestavená ze stahovacího 
spodního prádla, vyplněného nafukovacími míči. 
Molekuly vytvořila Kateřina Vincourová poprvé 
téměř před dvaceti lety v Liberci do malé galerie 
Jana Stolína a vystavovala je také v Kryštofově 
údolí v galerii Cube x Cube. V Rudolfinu je mohla 
velkoryse rozpracovat s respektem k dispozicím 
sálu. „Body formující tělo do podoby ženy, jak by 
měla ideálně vypadat podle nějakého vymyšleného 
kánonu, mě jako předmět fascinuje už dlouho. 
Žena takto přirozeně nevypadá, ale je to od ní 
žádáno. Společností je nucena využívat k tomu 
pomůcky, jako je třeba toto stahovací prádlo,“ 
uvozuje Kateřina Vincourová dílo, které odráží 
atmosféru společenského nátlaku i její osobní 
příběh. Když na něm začala pracovat, sešly se  
v jejím životě dva zlomové momenty: „Když jsem 
otěhotněla, moje nejlepší kamarádka Pavla Tichá 
mi tentýž týden řekla, že má rakovinu,“ vzpomíná 
Kateřina Vincourová na již zesnulou zakladatelku 
organizace Amelie, která nabízí psychosociální 
pomoc pro onkologicky nemocné a jejich rodiny.  
V létajících „tělech“ jsou vidět oba tyto momenty – 
v podobě světlých a černých míčů. 

V následujícím sále leží uprostřed obří silueta ženy, 
již můžeme tušit pod haldou dek překrývajících 
staré počítače. Dílo S_ní, které Vincourová poprvé 
vystavila v roce 2018 ve Fait Gallery, reprezentuje 
jednak spící ženu, ale také autorčino alter ego. 
Obklopují jej kusy rozbitých zdí, na kterých místy 
zbyly funkční vypínače nebo zvonky, na něž 
návštěvníci mohou zazvonit. „Nikdo ale již nepřijde 
otevřít,“ říká Kateřina Vincourová a naráží tím  
na význam instalace reprezentující opuštěné 
trosky domovů rozbořených válkou. Na temnou 
notu hrají i obří černé kapky deště, které visí  
ze stropu jako boxovací pytle a návštěvník je 
tak musí schválně obcházet. „Může si při tom 
představovat, že do nich boxuje, nebo je naopak 
objímá,“ říká Kateřina Vincourová. Černé kapky 
nejsou jen působivou prostorovou dekorací, 
akcentují i náš přístup k životnímu prostředí. 
Před několika lety v Holandsku, kde je Kateřina 
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Vincourová poprvé pověsila na stromy v parku,  
a poté i ve Špálově galerii, měly ještě modrou 
barvu. Nynější černá má působit více alarmujícím 
dojmem a upozorňovat třeba i na memento 
jaderné katastrofy. 

V Rudolfinu nechybí ani velká nafukovací instalace v 
podobě tašek, které v době svého vzniku původně 
reagovaly na situaci, kdy se bezdomovec usídlí 
pod reklamním poutačem. Průhledem jednou ze 
stěn v nich vidíme matraci, na které leží pokaždé 
jiný předmět. „Tady si lze představit situaci, kdy 
by celá budova Rudolfina sloužila jako úkryt nebo 
noclehárna,“ říká autorka a připomíná například 
útok v protější budově Filozofické fakulty. „Moje 
tašky připomínají takové místo, kde se dá lehnout 
a v případě potřeby schovat, ale zároveň evokují i 
příjemné situace, jako je spánek nebo sex. Chtěla 
jsem tyto dvě protichůdné věci schválně spojit,“ říká 
umělkyně. Princip, kdy něco zdánlivě nevinného  
a příjemně působícího vyvolává nepříjemné otázky, 
využívá i v dalších dílech. 

„Tvorba Kateřiny Vincourové je nepřehlédnutelná 
ne svou monumentalitou, ale proto, že je intimní, 
autentická a dotýká se zkušeností nás všech,“ 
dodává kurátorka Denisa Kujelová. Mezi velkými 
instalacemi jsou sem tam rozmístěna nenápadná 
drobnější díla sestavená z různých nalezených 

předmětů. Minimalistický Západ slunce sestává 
jen z kruhu s napnutým hedvábím a věšáku  
na kravaty. V Zátiší pod lampou, které před 
několika lety Vincourová vytvořila v rámci sympozia 
Dílna v Mikulově, využila vedle starých časopisů  
o archeologii také destičku z dílny Daniela Piršče, 
která se dává při výpalu porcelánu do pece pod 
objekty. V instalaci Beze zbraně zase našla půvab 
v pažích figuríny na oblečení, kterým dala do rukou 
tyč na rajčata. 

Jedním z dalších „předmětů“, které pod rukama 
umělkyně získaly nový kontext, byla i freska  
ze stropu Rudolfina. Tedy přesněji řečeno její motiv: 
„Pozorovala jsem malby na stěnách, na nichž jsou 
vyobrazeny i postavy Gorgon. A vzpomněla jsem 
si, že jednu takovou Gorgonu mám,“ říká směrem 
k obří vejčité hlavě bez tváře, jíž připevnila dlouhé 
provazy vlasů. Připomíná tak mytickou Medúzu 
– nešťastnou ženu ztrestanou zkrátka jen za to,  
že se odmítala podvolit. Tato instalace symbolicky 
propojuje prstenec sálů, jímž výstava cyklicky 
probíhá, nemaje formální začátek ani konec.  
Ten kalendářní však přijde příští rok v lednu.  
Do té doby se v rámci doprovodného programu  
odehraje také řada inspirativních akcí, včetně 
koncertů vážné hudby v nafukovacím sále  
ve dvoraně Rudolfina, který je taktéž nápadem 
Kateřiny Vincourové.



Návštěvnost
a finance

37

*
**

***

NÁVŠTĚVNOST BEZ VERNISÁŽE.
NÁVŠTĚVNOST POUZE ZA ROK 2025, 
VÝSTAVA PROBÍHALA V ROCE 2024 A SKONČILA NA ZAČÁTKU LEDNA 2025.
NÁVŠTĚVNOST POUZE ZA ROK 2025, 
VÝSTAVA PROBÍHALA V ROCE 2025 A SKONČILA V LEDNU 2026.
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NÁKLADY JEDNOTLIVÝCH VÝSTAV A PROJEKTŮ 
BYLY NÁSLEDUJÍCÍ:
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NÁKLADY GALERIE RUDOLFINUM 
NA VÝSTAVY A PROJEKTY V ROCE 2025

Z CELKOVÝCH NÁKLADŮ GALERIE RUDOLFINUM 
V ROCE 2025 TVOŘILY NÁKLADY NA VÝSTAVY
A PROJEKTY 58 %.
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VÝSTAVA PROBÍHALA V ROCE 2024 A SKONČILA NA ZAČÁTKU LEDNA 2025.
VÝSTAVA PROBÍHALA V ROCE 2025 A SKONČILA V LEDNU 2026.

*
**

VÝSTAVA PROBÍHALA V ROCE 2024 A SKONČILA NA ZAČÁTKU LEDNA 2025.
VÝSTAVA PROBÍHALA V ROCE 2025 A SKONČILA V LEDNU 2026.

FINANCE GALERIE RUDOLFINUM 
V ROCE 2025

GALERIE RUDOLFINUM JE SOUČÁSTÍ ČESKÉ FILHARMONIE, KDE 
PŮSOBÍ JAKO SAMOSTATNÉ STŘEDISKO S VLASTNÍM ROZPOČTEM. 
PRO ROK 2025 BYL NA JEJÍ  PROVOZ STANOVEN FINANČNÍ PŘÍSPĚVEK 
MINISTERSTVA KULTURY ČR VE VÝŠI  21 435 805 KČ, JEHOŽ SOUČÁSTÍ 
BYL MIMOŘÁDNÝ PŘÍSPĚVEK NA VÝSTAVU KATEŘINA VINCOUROVÁ: 
SKIN CARE VE VÝŠI  1 980 000 KČ. NÁSLEDUJÍCÍ PŘEHLEDY PODÁVAJÍ 
ZÁKLADNÍ FINANČNÍ SDĚLENÍ PŘEDEVŠÍM Z POHLEDU VÝSTAV A 
PROJEKTŮ, JELIKOŽ NÁKLADY NA PROVOZ A MZDY JSOU ÚŽEJI 
SPOJENY S ROZPOČTEM ČESKÉ FILHARMONIE A JSOU TEDY SOUČÁSTÍ 
OFICIÁLNÍ VÝROČNÍ ZPRÁVY ČESKÉ FILHARMONIE ZA ROK 2025.

V PRVNÍ POLOVINĚ ROKU 2025 BYL VSTUP NA VÝSTAVY GALERIE RUDOLFINUM VOLNÝ. 
POČÍNAJE VÝSTAVOU IVÁN ARGOTE: RADICAL TENDERNESS  BYLO V GALERII  ZAVEDENO 
DOBROVOLNÉ VSTUPNÉ.
VÝNOSY ZE VSTUPNÉHO K VÝSTAVÁM ANTONY GORMLEY /  PAVLA MELKOVÁ 
A POETICS OF ENCRYPTION  OBJEVUJÍCÍ SE VE STATISTIKÁCH ZAZNAMENÁVAJÍ POUZE 
VSTUPY NA DOPROVODNÉ PROGRAMY, LEKTORSKÉ PROGRAMY A ROČNÍ ČLENSKÉ POPLATKY.

VÝNOSY Z JEDNOTLIVÝCH VÝSTAV Z POHLEDU 
SKLADBY CELKOVÝCH VÝNOSŮ Z VÝSTAVNÍ 
ČINNOSTI V ROCE 2025
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VÝNOSY Z JEDNOTLIVÝCH VÝSTAV/PROJEKTŮ Z POHLEDU SKLADBY 
CELKOVÝCH VÝNOSŮ Z VÝSTAVNÍ ČINNOSTI V ROCE 2025
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POČÍNAJE VÝSTAVOU IVÁN ARGOTE: RADICAL TENDERNESS  BYLO V GALERII  ZAVEDENO 
DOBROVOLNÉ VSTUPNÉ.
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VÝSTAVA PROBÍHALA V ROCE 2024 A SKONČILA NA ZAČÁTKU LEDNA 2025.
VÝSTAVA PROBÍHALA V ROCE 2025 A SKONČILA V LEDNU 2026.
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Web
galer ierudolf inum.cz
návštěvy:  60 077
uživatelé:  37 216
zobrazení  stránek:  113 540
procento nových návštěv:  30,7 %

Facebook
/galer ie.rudolf inum
sleduj íc í  k  31.  12.  2024:  20 607
sleduj íc í  k  31.  12.  2025:  21 013 (+ 406)

Instagram
/galer ierudolf inum
sleduj íc í  k  31.  12.  2024:  6 661
sleduj íc í  k  31.  12.  2025:  11 893 (+ 5 202)

Youtube
/galer ierudolf inumprague
odběratelé k 31.  12.  2024:  694
odběratelé K 31.  12.  2025:  738 (+ 44)
počet zhlédnutí  za rok 2024:  36 894
počet zhlédnutí  za rok 2025:  38 077 (+ 1 183)
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Poděkování

45

Partner galerie

Mediální partneři

Technologický partner

Děkujeme našim dárcům a patronům 
za finanční podporu v roce 2025.

František Stejskal

Poděkování patří i těm, kteří dary poskytují anonymně.
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Lidé Ředitelka galerie: 
Julia Bailey 

Finance a provoz: 
Oxana Ondříčková, Markéta Šindelářová 

Asistentka galerie: 
Barbora Langová 

Produkční výstav: 
Veronika Horná, Jan Čejka 

Marketing a PR: 
Maja Ošťádalová 

Kurátorka a doprovodné programy: 
Eva Drexlerová 

Edukace: 
Natálie Rajnišová 

Pokladní: 
Petr Holeček, Ludmila Jurečková, Ema Prosová, Kristýna Fingerlandová

Externí spolupracovníci: 
Tereza Kunderová, Valerie Mandrykina, Natálie Koudelková, 
Agáta Hošnová, Jantra Šímová, Františka Iblová, Iva Ščerbáková, 
Markéta Zabelová, Adéla Ševčíková, Anna Vohralíková, Laura Hedervári
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