


NAVE 
 

Music by Brian Eno 
An Installation by Jiří Příhoda 

20. 7. – 24. 9. 2023



„Lidé mají tendenci si představovat, že výtvarné umění  
se rodí podobně jako architektura – že než se člověk pustí  
do umělecké tvorby, má v hlavě nějaký ,plán‘ nebo ,vizi‘.  

Ale mně se zdá, že o umělecké tvorbě je lepší uvažovat jako 
o zahradničení: zasadíte pár semínek a pak sledujete,  

co se s nimi děje, jak klíčí a jak se vzájemně ovlivňují.“ 
 

Brian Eno 
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Brian Eno (*1948) je hudební průkopník a rocková hvězda, který vynalezl 
ambient a generativní hudbu, vytvářel filmové soundtracky a účastnil 
se nesčíslných hudebních spoluprací, produkoval alba, byl lektorem, 
zpěvákem a aktivistou a nadále rozšiřuje své rozsáhlé a jedinečné 
hudební dílo. Vedle své působivé hudební tvorby má za sebou i bohatou  
a rozsáhlou kariéru výtvarného umělce, vytvářejícího světelné video 
a audio instalace. Souběžně s těmito instalacemi (a dokonce i v jejich 
rámci) se vyvíjel jeho hluboký zájem o sound/hudbu a časovost. Výtvarné 
umění a hudba se u něj prolínají a vyplývají navzájem ze sebe. Hudba či 
zvuky vytvářejí jakýsi pocit místa nebo krajiny, v nichž může posluchač 
na chvíli spočinout, galerie se stává prostorem, kde se můžeme vzdát, 
podlehnout nebo povstat. Tyto krajiny nás vyzývají k zastavení, reflexi, 
přemýšlení, léčení a snění.

Jeho tvorba – ať jde o zvuk, hudbu, video nebo instalaci – se zabývá 
různými úrovněmi sbližování, smyslového vnímání a prožitku; k tomu 
všemu se přidává ještě špetka svádění. Vzhledem k tomu, že hudba 
se v současné době může téměř okamžitě šířit a být slyšena po celém 
světě, výstava výtvarného umění stále zůstává něčím, co by člověk měl 
zažít osobně. Eno řekl: „Umělec je někdo, kdo vytváří příležitost pro 
umělecký zážitek.“ Chce nás upozornit na to, že nejsme jen povolnými 
pozorovateli, ale i účastníky přítomného okamžiku. Eno vysvětluje:  
„Chci říct, že kultura – či umění, chcete-li – disponuje důležitým 
souborem funkcí, které nás připravují na budoucnost,“ a každému 
divákovi nabízí „kompoziční semínka“. Povaha a podstata jeho dnes  
už víc než padesátileté kariéry výtvarného umělce je stále pomíjivá  
a neustále se měnící. Enova evoluce nemá začátek, střed a naštěstí  
ani konec.

Marisa Ravalli 
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Možná se na nás vnoučata jednou udiveně podívají a řeknou:  
„Chcete říct, že jste poslouchali jednu a tu samou hudbu zas a znova?“
Brian Eno 

Hudba ať má stejnou úlohu jako světlo, teplo a pohodlí.
Erik Satie v dopise Jeanu Cocteauovi 

Musíme najít něco starého, co tady ještě nebylo.
Ivan Palacký 

Naslouchání prostoru proměňuje prostor a změna prostoru  
proměňuje naslouchání.
Pauline Oliveros

Celý příběh hudebníka, producenta, výtvarníka a aktivisty Briana Ena se 
tu vylíčit nedá. Za více než padesát let jeho tvorby jsme zjistili, že přichází 
nejen s výjimečnými nahrávkami, ale také iniciuje nové přístupy a změny 
paradigmatu, které ovlivňují způsob, jímž lidé vytvářejí, přijímají i šíří hudbu. 
Můžeme ovšem požadovat odpověď na otázku: Jaká cesta vedla Briana 
Ena k instalaci NAVE?

V šedesátých letech studoval na uměleckých školách Ipswich Civic 
College a Winchester School of Art, v sedmdesátých letech se stal vlivným 
hudebníkem a producentem inovativního popu. Jak výtvarné prostředí, 
tak hudební tvorba se v jeho díle slévají do jediného kreativního příběhu. 
Tím spíš, že Eno při své tvorbě objevoval myšlenky, které se mohly dobře 
uplatňovat pro vizuální i zvukový materiál. 

Semena pro nekonečnou píseň.  
Cesta Briana Ena k instalaci NAVE 

 
Pavel Klusák  
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Pro instalaci NAVE není podstatný jen pojem ambient music, ale ještě  
více princip generativní hudby, kterou Brian Eno zkoumá a rozvíjí po celou 
svou tvůrčí dráhu. Kde hledat kořeny Enovy generativní hudby? 

V polovině šedesátých let si mladý autor povšiml skladby, která tehdy 
neměla mnoho příznivců, jeho však upoutala nápadnou úsporností 
prostředků, se kterými kontrastoval bohatý a překvapivý zvuk. Dílo 
nazvané „It’s Gonna Rain“ svěřil debutující americký skladatel Steve Reich 
dvěma magnetofonům. Oba přehrávaly identickou smyčku (dokumentární 
záznam kazatele a jeho expresivního výroku „Spustí se déšt!“): jenže 
jemná odchylka mezi rychlostmi obou strojů způsobila rozdíl a tedy 
asynchronicitu, která ústí v neustálý časový posun a zvukové moiré.  
Je to hudba, která mění způsob naslouchání a odvádí nás dovnitř sebe 
sama, posluchač sestupuje k jemným nuancím a k proměně sónických 
odstínů. (Brian Eno na jedné z přednášek: „Poměrně brzy začnete 
v nahrávce slyšet zcela nepovědomé detaily. Po několika minutách 
si například uvědomíte, že ve zvuku znějí tisíce trubek – a to když 
neposloucháte na drogách. S drogami by to byly pravděpodobně  
miliony.“)

Briana Ena na hudbě minimalistů Terryho Rileyho, Steva Reicha nebo 
Philipa Glasse zaujala řada aspektů, které dál promýšlel. Malé množství 
výchozích impulsů a správně zvolená kombinatorika ústí v proud hudby, 
který je výrazně delší než výchozí složky. A nejen to: komplexní nastavení 
systému se stává příslibem dlouhé, nedohledné zvukové krajiny. Samotný 
obsah výrazu skladatel se tu posouvá: autor nekomponuje explicitně 
celé dílo, místo toho připraví prostředí, které ožije samo. V nesčetných 
kombinacích pak přináší takové zvukové konstelace, které si v okamžiku 
zadání těžko mohl někdo představit. Nediktovat kompletní partituru,  
ale místo toho navrhnout podmínky pro dobře se rozvíjející dílo, připravit 
semena, která dál rostou sama: to je přístup, z nějž cítíme smysl pro 
otevřenou společnost, svobodomyslnost, ústup z pozic autoritářů v umění  
i ve společnosti. Je tu však i důvěra vynálezce v působení stroje uvedeného 
do chodu, odhodlání umělce opustit svůj výtvor a přenechat ho všem 
dalším interakcím.

V polovině sedmdesátých let se Eno zranil při autonehodě: z té doby se 
datuje legendární příběh o vzniku ambientní hudby. Když se zotavoval  
z poměrně vážného zranění, navštívila ho umělkyně Judy Nylon. Napadlo 
ji, že by bylo pěkné, kdyby mu v pokoji – jen tak tlumeně – hrála hudba. 
Položila na gramofon desku s barokní hudbou pro harfu a nechala ji  
hrát úplně tiše. Eno po jejím odchodu nedokázal vstát z postele, aby  
s hlasitostí něco udělal. Hudbou prostupoval tichý déšť za oknem a všední 
zvuky okolí. Brian Eno si uvědomil: tohle je vážně zajímavé, hudba, která 
změní atmosféru v místnosti. Hudba, která se posluchači nijak drasticky 
nevnucuje, naopak se šíří v nepatrném množství, jako vůně. A přece 
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ovlivňuje okolní prostředí. Hudebník a umělec se začal zabývat tím,  
jak hudbu instrumentalizovat – jak jí svěřit určité funkce, včetně  
relaxace a uklidnění posluchače.

Tohle byl začátek pro přelomové album Ambient 1: Music for Airports 
(1978) a celou další fázi ambientní hudby Briana Ena. Eno kombinoval 
vokální i nástrojové smyčky, v uplývajícím čase se tvořily stále nové 
konstelace, zároveň tu byl zřejmý pocit návratu v proměně. Taková hudba 
není narativní, nesměřuje k vyústění. Pracuje s časem jinak než evropská 
hudební tradice a samotný čas je vlastně jedním z jejích silných témat. 
Podle knihy The Ambient Music Guide vynesl Eno z „relativní skrytosti 
do všeobecného povědomí“ základní myšlenky o ambientní hudbě, 
včetně „myšlenky moderní hudby jako jemné atmosféry, chill-outu, 
impresionistického pocitu, jako něčeho, co vytváří prostor pro  
ticho, jemnou reflexi nebo relaxaci.“

Brian Eno se svým ambientem nekoncertoval. Stal se jedním z prvních 
umělců, kteří kladli důraz na specifický neveřejný proces nahrávání  
a vzrušující pojetí „nahrávacího studia jako skladatelova nástroje“.  
Hudební album v tomto přístupu už nebylo svědectvím o repertoáru kapely: 
podobalo se obrazu, který umělec na konci práce vynese z ateliéru. 
Zároveň jsme v takové tvorbě mohli cítit výzvu k osobnímu přijímání,  
v soukromí domova, v intimitě sluchátek; brzy však také v prostoru galerií, 
vyděleném z každodenního světa jako azyl svého druhu. V Enově hudební 
tvorbě bylo možné najít řadu paralel s prací výtvarníků a konceptualistů.
Eno se také nepřestával inspirovat vizuálními podněty: fascinovala ho 
jednoduchá pravidla počítačové hry Game of Life i dobový screensaver 
„Stained Glass“ od společnosti After Dark. Když v roce 1978 přesídlil na  
šest let do New Yorku, pracoval tu velmi intenzivně a vedle hudby se 
věnoval i videoartu. Videa jako Two Fifth Avenue (1979, pro tři nebo čtyři 
obrazovky) nebo Mistaken Memories from Mediaeval Manhattan (1981,  
pro obrazovku postavenou na bok) byla záhy vystavena v mnoha zásadních 
institucích na řadě kontinentů. Světlo televizních obrazovek mnohdy 
připomínalo efemérní a průsvitný zvuk Enovy ambientní hudby, obojí 
levitovalo v čase. Tak jako zpochybňoval hranici mezi hudbou a šumem 
(noise), užíval televizní obrazovku jako zdroj obrazu i zdroj světla. Jeho 
sónická i vizuální tvorba je nesena týmiž inovativními principy, je přirozené 
je obě vnímat jako jeden proud. 

Enův výraz generativní hudba ještě po nějakou dobu neexistoval, ale její 
principy autor uplatňoval, už když vedl magnetofonový pásek v dlouhé 
smyčce kolem židle v německém studiu Connyho Planka. Podobným 
způsobem pracoval v New Yorku spolu s Davidem Byrnem na albu  
My Life in the Bush of Ghosts (1981). V roce 1983 natočil (spolu s bratrem 
Rogerem Enem a producentem a kytaristou Danielem Lanoisem) hudbu 
k dokumentárnímu snímku For All Mankind o americkém vesmírném 
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programu Apollo a přistání na Měsíci: vesmírně odhmotněná hudba 
evokovala stav beztíže. Radikální čistý ambient delší skladby Neroli 
připomněl, že zvuk a parfém jsou pro něj vzájemnými metaforami.

V roce 1996 byla publikována Enova Generative Music 1, a to na médiu 
diskety. Je to výsledek spojení Briana Ena s britskou společností SSEYO  
a jejím softwarem Koan. Eno přijal rozšíření počítačů mezi běžné uživatele 
s povděkem. Umožnilo mu to vydat nikoli neměnnou ukázku v krátkém 
formátu elpíčka, ale samotný program, jehož pravidla vedou při každém 
spuštění k jinému tvaru. Odlišný pocit má posluchač i z nabídnuté délky 
hudby, která je tu prakticky nekonečná. Pro Ena znamená takový přístup 
silnou alternativu k celému 20. století, které bylo pod nadvládou nahrávek –  
ztuhlých, neproměnlivých hudebních produktů, jimiž firmy a média 
zaplavily společnost. Ve sleeve note k Generative Music 1 píše: „Možná 
se na nás vnoučata jednou udiveně podívají a řeknou: ,Chcete říct, že jste 
poslouchali tu samou hudbu zas a znova?‘“ 

Když porovnáme klasicky komponovanou hudbu s generativní, říká Eno, 
pak klasickou hudbu má člověk pod kontrolou, zatímco generativní hudbu 
ne („generative music is out of control, classical music is under control“). 
Eno: „Žije svým vlastním životem. Generativní hudba je nepředvídatelná, 
klasická hudba předvídatelná. Generativní neopakovatelná, klasická se 
opakuje. Generativní hudba je nedokončená, což znamená, že když se 
vydáte generativní cestou, pak nevyhnutelně nevíte, jak skončí.“ Pro Ena je 
tu další podnětnou otázkou nezřetelné autorství. Můžeme se ptát: Do jaké 
míry jsou spoluautory vývojáři softwaru? Kupujeme si spolu s programem 
i nárok nazývat se skladateli? „Můžeme vůbec mluvit o skladbě, když 
nevíme, co všechno se v ní stane?“

Videoart přivedl Briana Ena definitivně do galerijního světa. Od osmde- 
sátých let se věnoval také instalacím. Pracoval se světlem, s kontexty 
zvuku, postupně začal uplatňovat generativní princip na vizuální prvky:  
tato linie vyústila v „art software“ 77 Million Paintings publikovaný jako 
DVD (2006) a prezentovaný v řadě instalačních a performančních variant.

V březnu roku 1998 Brian Eno představil společnou instalaci s Jiřím 
Příhodou v Galerii Nová síň Praha. (S odvážnou ideou pozvat Ena poprvé 
do Česka přišla kurátorka Marisa Ravalli; jednatřicetiletý Příhoda byl 
čerstvým laureátem Ceny Jindřicha Chalupeckého.) Music for Prague 
kombinovala hudbu, architekturu, světlo a atmosféru. Divák po vstupu 
zjistil, že naprostou většinu galerie obsadila vestavba s odhalenou  
rubovou stranou sádrokartonových stěn: nahoře přiléhala ke stropu,  
dole z deseticentimetrové mezery unikalo světlo. Kurátorka Marisa Ravalli 
napsala: „Po uvědomění si, že žádný vstup směrem dovnitř neexistuje,  
je člověk ještě více vtahován do prosakujícího světla, které vychází 
zespoda, touží ,do něho vstoupit‘  přičemž podléhá neodolatelnému  
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nutkání vidět víc než holé obložení a podivně levitující ,ghetto-blasters‘ 
přenosných přehrávačů nad hlavou.“ 

Návštěvník mohl obcházet objekt a naslouchat hudbě Briana Ena znějící 
z dvanácti CD přehrávačů umístěných na stěnách konstrukce. Eno využil 
funkci shuffle, tedy přehrávání skladeb v náhodném pořadí: běžná funkce 
komerčního přístroje tak pomohla vytvořit další „systém pro náhodu“, 
mechanismus generativní hudby. Hudební stopy Eno vytvořil přímo na 
místě, v nedalekém pražském zvukovém studiu Cinemasound, s přičiněním 
tehdejšího ředitele Nové síně Karla Babíčka. Kromě konstantně proměnlivé 
konstelace hudby z dvanácti zdrojů bylo velmi silným vjemem i rozložení 
hudby v prostoru: svým postavením a pohybem si návštěvník „živě mixoval“ 
zvuky blízké a vzdálenější, relativitu popředí a pozadí. V živé situaci se tak 
manifestovala jedna z tezí pro ambientní hudbu: multicentrálnost, které  
je vlastní struktura rhizomatické sítě. Music for Prague je zastoupená  
i v obsáhlé knižní publikaci Brian Eno: Visual Music od Christophera 
Scoatese (2013), která shrnuje hudebníkovu výtvarnou tvorbu.

Instalace NAVE navazuje zcela volně na předchozí spolupráci Briana 
Ena a Jiřího Příhody. Příhoda se důvěrně seznámil s prostory Galerie 
Rudolfinum, když je modifikoval při zatím největší přehlídce své tvorby, sérii 
monumentálních intervencí VOID v létě roku 2022. Nyní je prvním dojmem 
návštěvníků vykročení do prázdna. Neviditelná zvuková stopa je vede do 
centrálního „červeného sálu“: až tam, v nitru budovy, nastává setkání  
s objektem uvnitř objektu, prostorem uvnitř prostoru. Stěny mohutné „lodi“ 
jsou potažené látkou a mají tedy zářící, přeludnou („ghostlike“, jak říká Eno) 
kvalitu. Čistý tvar využívá vrchního světla dopadajícího stropem do sálu. 
Fabion, tedy zaklenutí stěny ke stropu, má oblouk odvozený od zaklenutí 
sálu. Celkový dojem silně ovlivňuje „Příhodova transcendentální škvíra“: 
ukončení levitujícího objektu nizoučko nad podlahou na polštáři světla, 
které prýští ven jako nemateriální svědectví o povaze uzavřeného objektu.
Hudba Briana Ena přichází ze osmnácti (skrytých) míst, odvíjí se opět 
na generativním principu. Volný vstup do galerie umožňuje návraty do 
prostředí, jehož zvukovou sumu není nikdo z nás schopen obsáhnout 
během lidského života. Do prostoru se vtiskly jak statičnost, tak neustálá 
proměna. Naslouchání Enově hudbě bez pevného konce připomíná,  
že žijeme „dlouhé teď“, „long now“, okamžik vyplývající z minulosti  
a zřetězený s tím, co přijde.

Je tolik cest, jak promýšlet a procítit NAVE. Stojí tu samostatně a zároveň 
navazuje na naše zkušenosti se světem „tam venku“. V epoše neutuchající 
nabídky podnětů napovídá, že někdy není špatné umístit do galerie jediné 
dílo. Organizace hudby jako systému, který může dál dobře existovat sám, 
evokuje pozitivní urbánní, společenské a politické snahy. Posloucháme  
tu hudbu spolupracovníka a producenta členů Velvet Underground,  
Davida Bowieho, U2, Coldplay, Grace Jones, Karla Hydea ze skupiny 



10

Underworld – ovšem zároveň cítíme tichý výdech hudby pro ty, kdo 
potřebují pauzu ve světě nasyceném popem a spektáklem. Křehký sound 
proudí v nepřetržitém toku připomínajícím množství dat, která spolutvoří 
svět a která nikdy nedokážeme plně poznat. Zvuk plující ve vzduchu 
bez pevného rytmu přichází paradoxně od téhož autora, který nakazil 
explozivními rytmy afrobeatu skupinu Talking Heads.

NAVE tu stojí bez jakýchkoli přívlastků a popisu. Je na nás, zda jí přiřkneme 
estetickou, praktickou nebo magickou funkci: tak jako Enovy instalace 
existují v bílých krychlích galerií, ale i v nemocnicích, pro které umělec 
vytvořil několik audiovizuálních míst. V dnešní době také není možné 
nemyslet na to, že v 21. století se stal Eno politicky aktivnějším a album 
Foreverandevernomore (Už žádné navěky věků, 2022) naplnil reflexí 
planetární klimatické krize: NAVE je místem aktivní prázdnoty, kde lze 
přemítat o budoucnosti. Stěnami NAVE možná prochvívá i spiritualita –  
tak jemná, že se o ní člověk skoro ostýchá mluvit. Ale jak ji nezmínit  
u hudebníka, který je znalcem a příznivcem živoucí hudby gospelů?  
U tvůrce, který svou hudbou otevíral japonský šintoistický chrám?
 
John Cage řekl: „Chci slyšet, co jsem ještě neslyšel.“ Zároveň tento 
skladatel intenzivně hledal cesty, jak se setkat s tichem. NAVE nabízí 
suverénně obojí: setkat se s plností nepředvídatelné hudby, také však 
přijmout skrze neinvazivní zvuk pozvání k mentálnímu tichu. 

Rok 2023, zdá se, je pro Briana Ena rokem lodí. Rudolfinská NAVE, 
nazvaná podle termínu pro hlavní chrámovou loď, přichází v roce, kdy  
Brian Eno vyráží na koncertní turné nazvané Ships. Premiéra programu  
se odehraje v říjnu 2023 na Biennale di Venezia (Benátském bienále),  
kde Eno převezme ocenění Zlatý lev za celoživotní hudební dílo,  
„za výzkum vlastností, krásy a šíření digitálního zvuku a za pojetí 
akustického prostoru jako skladatelova nástroje“.
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Když se řekne Brian Eno, většině lidí se ihned vybaví průkopník inovativní 
hudby, který vynalezl ambient a generativní hudbu, či guru glam rocku, 
který udal tón skupině Roxy Music, produkoval četná alba pro U2, Davida 
Bowieho a Cold Play, vydával filmové soundtracky, účastnil se nesčíslných 
hudebních spoluprací, byl lektorem, zpěvákem a aktivistou. A také jeho 
vlastní rozsáhlé jedinečné hudební dílo. Ovšem je velmi obtížné tohoto 
tvůrce s tak širokou a rozmanitou kariérou zařadit do nějaké kategoricky 
vymezené škatulky, a já se o to zde rozhodně pokoušet nebudu.  
 
Se jménem Eno jsem se poprvé setkala jako malé dítě v San Fernando 
Valley v Kalifornii někdy v roce 1978. Šlo o graffiti nastříkané na tunel 
ve vyschlém korytu potoka, na kterém stálo „ENO JE BŮH“. Ta věta mě 
provázela dlouhá léta, přemýšlela jsem, kdo to je, ten „Eno“, a proč ho 
považují za „Boha“? Kdo to je, jsem se nakonec dozvěděla až o mnoho 
let později, na umělecké škole, kde se po nudné temné koleji rozléhala 
konejšivá hudba alba Music for Airports, která mě okamžitě uchvátila.  
Až o několik let později jsem zjistila, že Brian Eno dělá také umělecké 
video a audio instalace. Na jeho tvorbu jsem, opět náhodou, narazila 
v galerii White Cube v Londýně. Přes tato nahodilá setkání není pro  
Ena výtvarné umění ničím náhodným, protože nezačínal jako hudebník, 
ale spíš jako výtvarník.

Eno v dětství vyrůstal na anglickém venkově, kde prozkoumával lesy  
a pole a také dědečkovu dílnu, v níž se nacházel přehršel podivných  
a rozkošných hudebních nástrojů, většinou v havarijním stavu. Byla právě 
tato doba podnětem pro jeho zájem o zvuk a hudbu? Ve skutečnosti se  

Enova evoluce 

Marisa Ravalli 
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už v deseti letech rozhodl, poté, co viděl mimo jiné díla Pieta Mondriana  
a Vasilije Kandinského, že se stane „umělcem“. Nastoupil na Ipswich Civic 
College, kde studoval pod vedením Roye Ascotta a Toma Phillipse, kteří 
silně ovlivnili jeho profesní zaměření a stavěli před něj výzvy ohledně 
způsobu tvorby a pojetí výtvarného umění a nakonec i hudby. V této 
době začal poprvé umělecky spolupracovat s ostatními a setkal se 
s inspirativní tvorbou hnutí Fluxus, Johna Cage, Steva Reicha a Terryho 
Rileyho. Stal se členem avantgardní hudební skupiny Merchant Taylor’s 
Simultaneous Cabinet, živě prezentující umělecké a zvukové performance 
před veřejností. V roce 1978 se přestěhoval do New Yorku, kde po vydání 
kritikou oceňovaného alba Music for Airports, jež ho vyneslo do popředí 
experimentální hudební tvorby, hodlal pokračovat ve své výtvarné i hudební 
kariéře. Během pobytu v USA vytvořil inovativní videoinstalace, jako 
například White Fence (1979), 2 Fifth Avenue (1980), Mistaken Memories 
of Mediaeval Manhattan (1980–1981), Crystals (1983–1985), Thursday 
Afternoon (1984), Quiet Clubs (1986–2001) a 77 Million Paintings  
(2006–2012). Jejich nedílnou součástí bylo i nadále používání barev  
a zvuků, kompozice a opakování a vyhýbání se linearitě – vymanil se v nich 
z převládajícího používání narativu. Souběžně s těmito videoinstalacemi 
(a dokonce i v jejich rámci) se přímo vyvíjel Enův živý zájem o ambientní 
sound, hudbu a časovost. Výtvarné umění a hudba se u něj prolínají  
a vyplývají navzájem ze sebe, aniž by bylo nutné je od sebe oddělovat.

Eno „sochá a maluje zvukem“. Jeho plátnem se stala televize a později 
obrazovka/monitor. Je jakýmsi vědcem a vynálezcem zkoumajícím procesy  
a postupy, rebelem v bílém laboratorním plášti. Zajímají ho pravidla  
a parametry a to, jak je lze porušovat a rozpitvávat. Hudba a/nebo zvuky 
v jeho instalacích vytvářejí jakýsi pocit místa nebo krajiny, do nichž se 
posluchač může na chvíli vžít. Tyto krajiny nás zvou dovnitř, jsou místem, 
kam můžeme na chvíli uniknout, nabízejí nový druh prostoru, kde může 
dojít na introspekci, reflexi, meditaci nebo prosté snění. Jsou to prostory 
vyvolávající vzpomínky, klid – dokonce i extázi. Enovo umění se „pohybuje 
v čase a každý okamžik je originál“. Přesto není důležité vidět a slyšet 
tato díla v jejich celistvosti (často je to také nemožné, jako v případě jeho 
generativní hudby). Prožití byť jen několika okamžiků v těchto prostorách 
může nasměrovat myšlenky a vzpomínky na nelineární trajektorii; galerie 
nebo jiné místo konání se stává prostorem, kde se můžeme odevzdat, 
dokonce ztratit sami sebe. Tyto krajiny nás vyzývají k zastavení, 
naslouchání, přemýšlení, snění – a dokonce i k uzdravení (jako jeho 
instalace v nemocnici v britském Brightonu v roce 2016).

Enova tvorba se bez ohledu na svou podobu, ať jde o zvuk, hudbu, video 
nebo instalaci, zabývá různými úrovněmi sbližování, smyslového vnímání  
a prožitku – k tomu všemu se přidává ještě špetka svádění. Eno se 
pohybuje v oblasti časovosti, vyvolává představu nebo vzpomínku na 
místo, aniž by jej sám kdy navštívil. Zajímá ho pojem magie, avšak místo 
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aby se snažil skrýt, co se odehrává „za oponou“, zkoumá raději proces 
samotný a vyhýbá se klamu. Rozebírá věci na součástky a zase je skládá 
dohromady zcela novým způsobem, nebo je má pod kontrolou a současně 
se této kontroly nad nimi vzdává. Ve své tvorbě zkoumá a rozšiřuje hranice 
technologie, s níž je zároveň zajedno a v rozporu. Vzhledem k tomu, že 
hudba se v současné době může téměř okamžitě šířit a být slyšena po 
celém světě, výstava výtvarného umění stále zůstává něčím, co by člověk 
měl zažít osobně. Eno řekl: „Umělec je někdo, kdo vytváří příležitost pro 
umělecký zážitek.“ Chce nás upozornit na to, že nejsme jen povolnými 
pozorovateli, ale i účastníky přítomného okamžiku, i když naslouchání 
zdaleka netvoří jeho klíčovou složku. Eno zpochybňuje míru našeho  
zájmu a pozornosti. Vyjádřil se takto: „Chci říct, že kultura – či umění, 
chcete-li – disponuje důležitým souborem funkcí, které nás připravují na 
budoucnost.“ Ne nepodoben zahradníkovi zasévá „kompoziční semínka“, 
kterých se divák může ujmout, aby o ně dál pečoval a pěstoval je. Povaha 
a podstata jeho dnes už víc než padesátileté kariéry výtvarného umělce je 
stále pomíjivá a neustále se měnící. Enova evoluce nemá začátek, střed  
a naštěstí ani konec.

Christopher Scoates, Brian Eno: Visual Music, Chronicle Books, LLC 2013
David Marchese, „Brian Eno Reveals the Hidden Purpose of All Art“, New York Times 2020
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