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Anotace 

Projekce japonské inspirace v secesních interiérech 

Bakalářská práce přibližuje vliv a projekci japonských motivů v bytovém interiérovém 

designu na přelomu 19. a 20. století. V počátku se zaměřuje na otevření hranic mezi 

Japonskem a Evropou v polovině 19. století. Návrháři se inspirovali především 

japonskými dřevořezy, asymetrií, plošností a novými motivy, které západní svět znal 

jen nepatrně. Průkopníkem se stalo Estetické hnutí, které v 60. a 70. letech 19. století 

jako první začalo užívat japonských prvků, které se především promítly do designu 

interiérů a dekorativních předmětů. Důraz v bakalářské práci je kladen na nejdůležitější 

odvětví užitého umění v bytové architektuře – nábytek, sklo, keramiku a textil a to  

v období 1890-1910. Jelikož jsou tato odvětví v mé práci hlavním tématem, zabývala 

jsem se jimi podrobně a analyzovala je na konkrétních příkladech.  
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Abstract 

Projection of Japanese inspiration in Art Nouveau interiors 

Bachelor thesis approaches the influence of Japanese motifs and design in residential 

interior design at the turn of the 19th and 20th century. Initially focused on the opening 

of borders between Japan and Europe in the 19th century. Designers are mostly inspired 

by Japanese woodcuts, asymmetries, flatness and new themes that the Western world 

had only slightly. A pioneer happened Aesthetic movement, which in the 60th and 70th 

of the 19th century were the first to use the Japanese elements, which are primarily 

reflected in the interior design and decorative objects. The emphasis in the thesis is on 

the most important sector of Applied Arts in interior design - furniture, glass, ceramics 

and textiles in the period 1890 - 1910. Since this industry in my work the main theme, 

are investigated and analyzed for specific examples. 
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1. Úvod 

Při úvaze o interiéru se nám s největší pravděpodobností na prvním místě vybaví 

souvislost s bydlením či domovem, na druhém pak interiéry veřejných prostor-kostelů, 

knihoven, kaváren, restaurací a jiných. Právě interiér domova, místo našeho života  

a zázemí, je nedílnou součástí naší každodennosti, a proto zde estetika, design  

a uspořádání hrají neodmyslitelnou roli. Bytový interiér splňuje funkci nejen účelovou  

a praktickou, ale také estetickou. Mnoho z nás klade důraz na design svého interiéru,  

a zakládá si tak na jeho estetické stránce. S velkou pravděpodobností najdeme skupiny 

lidí, které preferují výhradně funkčnost a praktičnost, nicméně o vizuální podobu 

interiéru nejeví tak velký zájem. Na druhé straně stojí pak lidé, kteří by si bez vlastního 

estetického úsudku nepořídili jediný předmět, jenž by nevyhovoval jejich představě 

nebo ideálu.  

„Zařídit si domov znamená vytvořit prostor na všední život takový, jaký 

doopravdy je. Na všechny věci, které chceme dělat, které máme rádi. A pro všechny, se 

kterými chceme trávit čas. Máme-li domov zařízený podle svého způsobu života, život je 

hned o něco lepší.“
1
  

Zpočátku bylo těžké, jak toto téma uchopit a specifikovat. Zde sehrál důležitou 

roli zájem o dějiny výtvarného umění a zalíbení, které jsem našla právě v období secese. 

Na základě těchto skutečností jsem se snažila věnovat secesním interiérům v obecné 

rovině, nicméně vzhledem k obsáhlosti dané tématiky bylo zapotřebí ji více 

specifikovat. Jedním z aspektů, které působily na design secesních interiérů, byly vlny 

exotismů, které hojně proudily do Evropy od poloviny 19. století. Exotické prvky  

a odlišná kultura vzdálených zemí mě inspirovaly a tím vzbuzovaly můj zájem o jejich 

projekci v evropském umění. Všechny tyto podněty byly umocněny měsíční návštěvou 

Thajska, kterou jsem podnikla v tomto roce. Po svém návratu jsem byla pevně 

rozhodnuta se tomuto tématu věnovat podrobněji. Z hlediska exotických zemí mělo na 

secesní design největší vliv Japonsko, což je jeden z důvodů, proč jsem se rozhodla 

vybrat si právě tuto zemi. Tak, jak jsem stále hlouběji pronikala do této problematiky, 

stále více a více mě poutala jeho symbolika, hluboká estetika a filosofie, mystika  

a pomyslná intimita a lyričnost. Ve své práci se především opírám o sekundární 

literaturu, diplomové práce, webové články a v neposlední řadě o samotné výstavy 

                                                             
1 IKEA katalog 2014 
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týkající se secese, exotického umění nebo japonismu. Uvědomuji si rozsáhlé množství 

literatury a pramenů i četnost existujících příkladů s japonskými motivy, a proto se 

pokusím nastínit důležité skutečnosti a díla inspirovaná japonskou kulturou ve druhé 

polovině 19. století a v období secese.  

Práce je rozdělena na sedm hlavních kapitol, seznam použité literatury, 

obrazovou přílohu včetně popisků obrázků a seznam vyobrazení. Zpočátku se budu 

věnovat terminologii, kde se pokusím co nejlépe vysvětlit termíny, které jsou 

s japonismem často spojovány. Dále je důležité zmínit první japonské vlny proudící do 

Evropy a připravit si tím důležité podklady k dalšímu bádání. Pokusím se stručně 

nastínit raný japonismus druhé poloviny 19. století, poukázat na vztahy tehdejších 

umělců vůči japonskému umění. Za zajímavé a značně přínosné téma k problematice 

mé bakalářské práce považuji estetiku japonského umění. Opřu se o sekundární 

literaturu věnující se estetice a pokusím se vysvětlit základní estetické principy spojené 

s užitým uměním. V souvislosti s monografií Rostlina jako ornament v čínském  

a japonském umění, jsem se rozhodla začlenit do kapitoly estetiky umění symboliku 

jednotlivých japonských rostlin, poněvadž hrají v japonském umění neodmyslitelnou 

roli. Následující částí práce bude úsek, který se teoreticky bude věnovat secesi  

a secesním interiérům, na který budou volně navazovat kapitoly pojednávající  

o japonské inspiraci v interiérech s přihlédnutím na architekturu a dekorativní umění, 

zejména nábytek, sklo, keramiku a textil. Vynasnažím se vybrat co možná nejlepší 

konkrétní příklady, na kterých budu moci zkoumat a následně interpretovat, jak velkou 

měrou jsou ovlivněny japonskou kulturou. Na závěr se zaměřím na umění Japonska 

v souvislosti s užitým uměním v českých zemích na přelomu 19. a 20. století. Kromě 

dostupných publikací, které dané téma přibližují, nám budou ukázkou výstavy, které se 

v současné době v Praze konají.  

V obecním domě je možné shlédnout výstavu nazvanou Secese-Vitální umění 

1900, která představuje výběr děl české a evropské secese ze sbírek 

Uměleckoprůmyslového musea v Praze. Jejím cílem je ukázat užité secesní umění jako 

součást převratného úsilí závěru 19. století. Představeny jsou práce dekorativního umění 

ze Světové výstavy v Paříži 1900, vlivy dobových proudů, vitalismu a spiritismu, 
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stylové a tvarové inovace sklářské tvorby, keramiky a nábytku i bohaté proměny 

životního stylu, projevujícího se v tvorbě obytného interiéru nebo secesní módě.
2
  

Rozsáhlá expozice Národní galerie-Umění Asie, která představuje 

nejvýznamnější umělecké soubory čínského umění, islámskou keramiku a japonské 

dřevořezy, keramiku a ilustrované knihy.
3
 Závěrem bych ráda zmínila nově otevřenou 

výstavu Japonismus ve výtvarném umění v Čechách, která se koná v Salmovském Paláci 

na Hradčanech. Výstava představuje japonské inspirace ve výtvarném umění v českých 

zemích od druhé poloviny 19. století do dvacátých let 20. století. Umělecká díla jsou 

doplněna o dobový archivní materiál a fotografie.
4
 

 

 

 

 

 

 

 

 

 

 

 

 

 

                                                             
2 http://www.upm.cz/index.php?language=cz&page=123&year=2013&id=227&img=154,  

vyhledáno dne 14. 05. 2014 
3 http://ngprague.cz/objekt-detail/palac-kinskych/, vyhledáno dne 14. 05. 2014 
4 http://ngprague.cz/exposition-detail/japonismus-v-ceskych-zemich/, vyhledáno dne 14. 05. 2014 
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2. Přehled dosavadního bádání a použité literatury 

Problematikou japonismu se věda začala zabývat v průběhu 20. století, do té doby 

existují záznamy z korespondencí, časopisových článků, přednáškových statí  

a podobně. V současné době existují různé typy literatury, které nám podávají 

informace o japonismu a o jeho projekci do secesního umění.  

V první řadě můžeme uvést výtvarné výkladové slovníky, například Encyklopedie 

estetiky od Étienna Souriaua obsahující základní estetické, uměnovědné, filozofické  

a jazykovědné pojmy. Tato publikace mi pomohla při interpretaci japonismu z hlediska 

terminologie a v rámci estetiky japonského umění. Dalšími příklady jsou zahraniční 

monografie Skira Dictionary of Modern Decorative Arts 1851-1942 nebo The 

Dictionary of Art.  

V současné době se staly oblíbené, snadno přístupné publikace věnující se 

secesnímu umění všeobecně. V této souvislosti bych uvedla známou knihu od Gabriele 

Fahr-Beckerové Secese  zabývající se výkladem vzniku a průběhu mezinárodního 

uměleckého stylu, trvajícího od posledních dvou desetiletí 19. století až do počátku 

první světové války ve 20. století. Kniha je rozčleněna na několik kapitol, věnuje se 

mnohým odvětvím výtvarné kultury, k mé práci posloužila úvodní část knihy, ve které 

se Fahr-Beckerová komplexně věnuje vlivům japonského umění na francouzské umění 

druhé poloviny 19. století. Fahr-Beckerová uvádí i mnoho citací od samotných autorů, 

ty se pro mne staly inspirací a zároveň podnětem, který jsem začlenila do své práce. 

Kniha Secese od Judith Miller popisuje historické pozadí jednotlivých odvětví užitého 

umění a jeho význam v kontextu secese. Charakterizuje nejvýznamnější secesní 

návrháře a dílny podle jednotlivých odvětví. Dalším příkladem je publikace Art 

Nouveau od Angely Sanny, která nás v prvních momentech zaujme svou rozsáhlostí, 

pyšní se bohatou fotografickou dokumentací, a tudíž přináší spíše obrazový, než 

literární přehled výtvarných odvětví v období secese.  

Dalšími zdroji jsou encyklopedie dějin užitého umění, které jsou většinou řazeny 

chronologicky, od prvopočátků až po současnost. A History of Interior Design, Dějiny 

užitého umění od nejstarších dob až po současnost rozsáhlá příručka k dějinám užitého 

umění od Henryho de Moranta dále Kapitoly z dějin designu, Užité umění od Judith 

Millerové, Dějiny užitého umění od Noël Rileyové, která pojednává o stylech 

dekorativního umění, analyzuje vzhled a dekor předmětů užitého umění, změny vkusu  
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a módy. V souvislosti se zahraniční literaturou bychom mohli uvést monografie, které 

se věnují japonismu a jeho působení na umění: Japonisme: Japanese Influence on 

French Art 1854-1910, Japonisme and the Rise of the Modern Art Movement, 

Japonisme: The Japanese Influence on Western Art Since 1858, Japonisme: Cultural 

Crossings Between Japan and the West.  

Vzhledem k tomu, že jsem do své práce začlenila i japonismus v českém 

secesním užitém umění, považuji za nutné zmínit i stav dosavadní odborné české 

literatury. Japonismus v souvislosti s českým uměním konce 19. století nebyl často 

zmiňován, buď bylo umění prezentováno jako secesní, nebo jako plod inspirace  

z francouzského umění:  

,,Tuto novou celistvost generace devadesátých let nacházela především  

v projevech moderního francouzského umění…“
5
  

Opakem této skutečnosti se stává Ladislav Kesner:
6
 

,,Hluboký zájem o mimoevropské umělecké tradice, zejména mezi výtvarníky, se 

stal významným faktorem české moderní kultury a je ve své intenzitě a dosahu unikátní. 

Na druhé straně, v oficiálním československém dějepise umění dlouho přetrvávala 

neochota začlenit orientální umění do předmětu svého zájmu a jeho znalost je u nás 

vzdor přítomnosti bohatých sbírek stále omezená…inspiraci či přímé uplatňování 

japonismů tak lze pozorovat v dílech Vojtěcha Preissiga, Vojtěcha Hynaise, Luďka 

Marolda a mnoha dalších tvůrců.“
7
 

Historikové umění se také často se odkazovali na umění Orientu či umění 

Dálného východu, nejpatrnější důkaz najdeme například u Tomáše Vlčka:
8
  

,,České umění poslední čtvrtiny 19. století dospělo v hledání své národní identity 

k řadě inspirací přivlastněných z nejrůznějších pramenů světové kultury včetně kultur 

Dálného východu.
9
 Počátky uplatňování motivů kultur Dálného východu jsou proto  

v dějinách českého umění osmdesátých let přehlížené, neboť tyto motivy se objevovaly 

často neuvědoměle, zastřeně a v symbióze či v rámci eklektického estetismu.“
10

 

 

 

                                                             
5 VLČEK 1998, 28. 
6 SVOBODOVÁ 2005, 28. 
7 SVOBODOVÁ 2005, 28. 
8
 SVOBODOVÁ 2005, 29. 

9 VLČEK 1988, 177. 
10 VLČEK 1988, 177. 
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 Přesto se náhle zdají patrné natolik, že je lze pozorovat například u Vojtěcha 

Hynaise, Jakuba Schikanedera, později u Viktora Olivy, Luďka Marolda, Karla 

Vítězslava Maška, Františka Dvořáka a u Alfonse Muchy.
11

 Poněkud otevřeněji se  

k projevu japonismů staví kunsthistorikové zabývající se užitým uměním. Například  

v textech Aleny Adlerové:  

„V motivech se objevily vlivy japonismu, výrazně se uplatnila škála florálních 

dekorů.
12

 Boudová dekorovala jednoduché tvary svých váz barevně výraznou malbou, 

kterou charakterizuje jednak impresionistická bezprostřednost, jednak plošná stylizace 

květin v duchu japonismu.“
13

  

Povšimněme si, že čím více se vzdalujeme od volného umění a blížíme k umění 

užitému, tím více se japonismus stává běžně užívaným pojmem. Japonismy se  

z pohledu uměleckohistorické literatury stávají vlastně něčím již pohlceným 

mezinárodní secesí. Také Petr Wittlich v publikaci Česká secese japonskou inspiraci 

přiznává například jen v pasáži věnované kontaktům českých umělců s Paříží, 

konkrétně s Jamesem McNeill Whistlerem:
14

 

„Sám [James McNeill Whistler] byl ostatně svým Pavím pokojem, uskutečněným  

v Londýně již v sedmdesátých letech, pionýrem nového dekorativního směru. Jedním  

z východisek jeho názoru bylo v tomto směru staré čínské a japonské umění, jehož byl 

nadšeným sběratelem a propagátorem.“
15

  

Wittlich jen nepřímo potvrzuje již zprostředkovanou inspiraci japonským 

uměním a opomíjí snahu českých umělců o přímé poznání japonského umění. 

Z předešlých vět můžeme vycítit absenci zkoumání japonismu v českém prostředí. 

Naopak zrcadlo nastavuje této skutečnosti německý historik dějin umění Julius Lessing, 

který ve své knize Berichte von der Pariser Weltausstellung 1878 hovoří o japonském 

umění následujícím způsobem:
16

 

„Japonské umění nás může v mnoha ohledech poučit. Právě ono nám dalo 

příležitost uvědomit si, jak nesmírně jsme se ve své nikdy nepřerušené tradici neustálého 

opakování forem vzdálili od původního modelu; je důležité vrátit se opět k pramenům; 

                                                             
11 SVOBODOVÁ 2005, 29. 
12 ADLEROVÁ 1998, 226. 
13 ADLEROVÁ 1998, 215. 
14

 SVOBODOVÁ 2005, 31. 
15 WITTLICH 1982, 102. 
16 FAHR-BECKEROVÁ 2007, 42. 
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na místo pedantského a školometského opakování by měl lidský duch přejmout 

organické přírody nekonečné bohatství naivní a bezprostřední krásy.“
17

  

Z těchto slov můžeme pochopit, že hlavní inspirací nebyla exotičnost, 

vzdálenost či bizarnost, nýbrž bezprostřednost a nezaujatost, která byla vzdálená 

komplikovanému evropskému smýšlení. Ve studii Ernsta Schura z roku 1899 se 

dovídáme o japonském „nervním umění“
18

. Oceňováno bylo především pro hloubku 

svého citu, básnickou inspiraci a odlišnou konstruovanost perspektivy. 

 

 

 

 

 

 

 

 

 

 

 

 

 

 

                                                             
17 FAHR-BECKEROVÁ 2007, 9.  
18

 FAHR-BECKEROVÁ 2007, 10.  
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3. Terminologie 

Úvodem bakalářské práce považuji za nutné vysvětlit význam základních 

terminologických výrazů používaných ve spojitosti s pronikáním japonských tendencí 

do Západní Evropy a Spojených států amerických. V následujících řádcích se budu 

podrobně těmto termínům věnovat a vynasnažím se poukázat na jejich význam a rozdíl. 

Japonismus 

Fenomén japonismu pojmenoval jako první v roce 1872 francouzský kritik, 

sběratel a grafik Philippe Burty, kterému se věnoval ve svých článcích a přednáškách.
19

 

Pro rozvoj japonismu ve druhé polovině 19. století sehrálo důležitou roli francouzské 

malířství, které v tomto období procházelo především společensko-historickými 

změnami. Bylo otevřené novým stylovým i estetickým inspiracím.
20

 Důležitými 

faktory, které ovlivnily evropské umění, byly japonské dřevořezy, které pronikly 

především do malířství a grafiky. Podstatou byly filosofické myšlenky, které odmítaly 

iluzionismus po stránce formální i obsahové.
21

 

Problematika terminologie 

V souvislosti se studiem japonismu je jedním z problémů určit moment, kdy  

se jedná o vliv japonského umění - japonismus, nebo zdali se jedná o proud 

romantizujícího exotismu - japonérie. Japonérie jsou především charakteristické 

napodobováním japonských technik a obrazových motivů bez toho, aby inspirační 

zdroje vycházely z estetických či filosofických principů. Jeden z japonských profesorů 

zde používá termín „klamný japonismus“
22

, který uvádí na příkladu japonského užitého 

umění pro export přizpůsobeného evropskému vkusu. Již od šedesátých let 20. století 

dochází k podrobnému zkoumání a zpracovávání japonismu druhé poloviny 19. století
23

 

z hlediska teoretické i výstavní činnosti. Dnes již máme vymezeny termíny, které 

vyjadřují rozdílnost mezi japonismem a japonériemi. Nutno podotknout, že v 19. století 

byly užívány bez obsahového rozdílu. 

 

                                                             
19

 TURNER 1996, 440.  
20

 TURNER 1996, 441. 
21

 HÁNOVÁ 2010, 20.  
22

 HÁNOVÁ 2010, 21. 
23

 TURNER 1996, 440. 



9 
 

Japonérie-exotický romantismus
24

 

Tento termín se s největší pravděpodobností objevil v dopisech Julese de 

Goncourta psaných Philippu Burtymu z roku 1867.
25

 Japonérie se staly mozaikami, 

které zachytily přísun japonského zboží a zároveň i jeho oblibu. Jednalo se především  

o obrazy nebo fotografie v interiérovém aranžmá, které byly doplněny japonskými 

předměty, provedenými podle tradičního japonského prostředí. Především  

u francouzských impresionistů bylo složité přesně oddělit japonismy od předmětů 

japonské provenience (japonského původu). Inovační prvky japonismu spočívaly  

v kompozici, výrazové jednoduchosti a barevnosti, inspirované malbou Dálného 

východu. U japonérií byly tyto prvky až na druhém místě, prvotní pro ně byl zájem  

o „pitoreskní charakter“.
26

 Japonérie v sobě nesou prvky exotismu, a tím navozují 

atmosféru vzdálených míst a romantické skutečnosti. Konkrétně mám na mysli japonské 

předměty zobrazované na obrazech Západoevropanů, které nesou funkci exotických 

doplňků nebo aranžmá. Do této skupiny bychom také mohli zařadit předměty s dekorací 

napodobující japonský originál.  

Chinoiserie 

Představovaly výtvarná díla a předměty v čínském stylu, šinoazérie. Na konci 

17. století se poprvé objevují v Evropě čínská umělecká díla. Pod jejich vlivem a také 

vlivem cestopisů vznikla za rokoka skutečná čínská móda, která byla podmíněna 

importem východoasijského umění, projevujícím se nejprve ve Francii. Zachovává 

utváření i způsob dekorace, jedná se o ornamentální rytiny, nábytek, porcelán, ale  

i interiéry celých pokojů-čínský pokoj v zámcích v Bayreutu nebo Ludwigsburgu. Často 

však spíše podle evropských představ než podle čínské reality. V zámeckých zahradách 

vznikaly pavilony a pagody v čínském stylu-Postupim, Nymfenburk a jiné.
27

 Až do 

konce 18. století se používal výraz chinoiserie, který také označoval japonské lakované 

výrobky a porcelán. Ovlivnily především barokní dekoraci malířství, užitého umění  

a architektury, nicméně se staly jejich pouhou předlohou.
28

 

 

                                                             
24

 HÁNOVÁ 2010, 21. 
25

 TURNER 1996, 440. 
26

 HÁNOVÁ 2010, 22. 
27

 BERNHARDOVÁ 1996, 195. 
28 HÁNOVÁ 2010, 14. 
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4. Pronikání japonských tendencí do Evropy 

Působení japonského umění na umění evropské můžeme pozorovat ve dvou 

fázích. K prvnímu kontaktu Evropy a Japonska došlo během uskutečňování zámořských 

plaveb, kdy mocnosti jako Španělsko, Portugalsko, Nizozemsko a Anglie prováděly 

průzkumné plavby na východ. První fázi bychom mohli datovat od druhé poloviny  

17. století do začátku 19. století, kdy první náměty a motivy zasáhly období baroka  

a rokoka. Obchodovalo se převážně s lakovanými výrobky, které byly označovány 

obecným termínem „exotica“
29

,“indianische“
30

 nebo chinoiserie. 

Důležitou roli zde sehrály Východoindické společnosti (francouzské, britské, 

holandské),
31

 které dovážely do Evropy japonské předměty, svitky a tisky. Úzce spjato 

s ní bylo Nizozemsko, které se stalo významným sběratelem japonského umění. Na 

obchodu s Japonskem se dále podíleli britští a francouzští diplomaté, kteří oficiálně 

nakupovali japonské výrobky. Množství jimi zakoupených předmětů se stalo základním 

souborem pro Světovou výstavu, která se konala v roce 1867 v Paříži. Obchodní 

zastoupení britské společnosti trvalo pouhých deset let (1613-1623).
32

 K pozastavení 

kontaktu mezi Japonskem a Evropou došlo ve chvíli, kdy Japonsko oficiálně vyhlásilo 

zákaz zahraničních styků. Z evropských zemí směli se Zemí vycházejícího slunce 

obchodovat pouze Nizozemci (byl jim vyhrazen ostrůvek Dedžima u Nagasaki),
33

 kteří 

na rozdíl od Portugalců či Španělů jevili zájem výhradně o hospodářský styk a nikoli  

o kulturní nebo náboženský. Přísnými zákony pak bylo v Japonsku zakázáno šíření 

křesťanství, přičemž jeho přívrženci byli pronásledováni.
34

 

V první třetině 18. století se v Evropě opět začal zvyšovat zájem o japonské 

lakované výrobky, které byly zpravidla vystavovány ve šlechtických kunstkomorách.  

Až ke konci 18. století se vztahy obchodu mezi Evropou a Japonskem uvolnily a rozšířil 

se zejména dovoz porcelánu, který oplýval barevnými emaily, především červenou, 

modrou, zelenou a žlutou barvou na bílém pozadí.
35

 

 

                                                             
29

 HÁNOVÁ 2010, 14. 
30

 HÁNOVÁ 2010, 14. 
31

 KŘIVSKÝ 1985, 288. 
32

 HÁNOVÁ 2010, 14. 
33

 KODET, 177. 
34

 KODET, 177. 
35

 HÁNOVÁ 2010, 14. 
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Druhou fázi pronikání japonských tendencí na Západ bychom mohli datovat  

do padesátých let 19. století, kdy zcela došlo k  uvolnění izolace a znovuotevření 

obchodních cest. Ohlas japonského umění můžeme pozorovat již od šedesátých let  

19. století. V této době se hlavním propagátorem stal Félix Bracquemond, francouzský 

grafik a dekoratér, jenž byl fascinován skicami Katsushiky Hokusaie, které posléze 

prezentoval svým přátelům. Ti byli oslněni novými motivy a uplatnili je v dekorativní 

výzdobě svých námětů.  

Dalším obdivovatelem Hokusaiovy tvorby se stal francouzský malíř Edgar 

Degas, kterého uchvátily ilustrace z alba Manga. Zájem o japonskou grafiku se 

v Evropě rychle rozšířil. V této době grafika v Japonsku vyčerpala svou vnitřní sílu  

a začala ztrácet zájem publika. Odběr v Japonsku vázl, což zapříčinilo značný příliv 

tisků a dřevořezů do Evropy. Situace byla tak špatná, že se v Tokiu používaly jako 

makulatury k balení zboží vyváženého do Evropy.
36

 Je poněkud paradoxní, že  

z hlediska japonského hodnocení byla jejich kultura pokládána za podřadnou, jakožto 

projev městské subkultury. Důkazem o převaze dřevořezů v Evropě jsou rozsáhlé 

katalogy sbírek, které se dražily v pařížských aukčních síních kolem roku 1900. Jako 

příklad bych ráda uvedla dražbu sbírky bratří Goncourtových z roku 1897, nebo dražbu 

sbírku Hikary Hajašiho z roku 1902.
37

 O ohlasu japonských dřevořezů svědčí například 

portrét Émila Zoly z roku 1876 od Édouarda Maneta [1], obrazy s pohledem na horu 

Saint Victoire od Paula Cézanna nebo krajiny od Vincenta van Gogha.  

Dalším významným činem Félixe Bracquemonda bylo založení Společnosti 

rytců v roce 1862. Grafické techniky se tak dostaly na úroveň uměleckého média, které 

následně rozvíjeli umělci kolem výstavy Salon des Refusés roku 1863. Neznámějšími 

představiteli byli Edgar Degas, Édouard Manet, James McNeill Whistler, Camille 

Pissaro a jiní.
38

 Ve Velké Británii se šířením japonismů výrazně prosadil James McNeill 

Whistler. V roce 1863 se přestěhoval ze Spojených států do Londýna,
39

 kde začal šířit 

zájem o japonské umění mezi prerafaelity, kteří často na svých plátnech využívali 

japonérií. Japonské předměty, které byly používány jako dekorace obrazů, v sobě nesly 

estetickou novost a cizokrajný nádech.  

                                                             
36

 FAHR-BECKEROVÁ 2010, 14. 
37

 HAHR-BECKEROVÁ 2010, 14. 
38 HÁNOVÁ 2010, 20. 
39 RILEYOVÁ 2004, 223. 



12 
 

James McNeill Whistler se nezaměřoval pouze na dekorativní rysy japonského 

umění, nýbrž i na hloubku estetických a stavebních principů japonského obrazu. On 

sám se považoval za obnovitele dekorativní pospolitosti všech složek výtvarného 

umění, rozdělených v té době ještě na vyšší a nižší umění.
40

 Celistvost japonského 

umění spatřujeme díky propojenosti dekorativních motivů a poetismů, kterými je 

naplněna nejen malířská tradice, ale i umělecké řemeslo. Whistlera inspiroval japonský 

krajinář Utagawa Hirošige, u kterého objevil kouzlo kompozice s průhledovou 

perspektivou, což je průhled na vzdálený horizont skrz zvětšený detail v popředí, dále 

obrazový výsek hlavních motivů umístěných do kraje formátu nebo asymetrie 

umocněná lineární perspektivou. Vzhledem k těmto skutečnostem se James McNeill 

Whistler cítil jako první malíř, který přenesl kompoziční prvky japonského obrazu do 

evropského umění.
41

 

 

 

 

 

 

 

 

 

 

 

 

 

 

                                                             
40

 BERNHARDOVÁ 2006, 482. 
41

 HÁNOVÁ 2010, 25. 



13 
 

4.1. Mezinárodní výstavy 

První výstava se konala v Londýně v roce 1851. Téměř čtrnáct tisíc 

vystavovatelů na ní představilo více než sto tisíc exponátů, které následně přispěly 

k založení čtyř muzeí. Výstavu navštívilo přes šest miliónů diváků, kteří s velkým 

nadšením obdivovali exponáty instalované v Křišťálovém paláci. Stavba od botanika  

a zahradníka Josepha Paxtona se stala ukázkou jeho dosavadních zkušeností 

v projektování skleníků. Byla raným příkladem architektury z prefabrikovaných prvků, 

v tomto případě skla a litinových dílů, využívající standardizace ve stavebnictví.
42

  

Ke kontrastu došlo mezi racionalismem výstavního pavilonu a přezdobenými exponáty 

historizujících slohů. Po skončení výstavy byl Křišťálový palác demontován  

a následně postaven v Sydenhamu, kde však později vyhořel. S nadšením návštěvníků 

však nesouhlasilo mnoho výtvarných kritiků, kteří různými způsoby reagovali na 

spojení eklektického historismu s průměrnou řemeslnou zručností a strojovou výrobou. 

Kritickým bodem se staly předměty, které překypovaly svým dekorem na úkor užitkové 

funkčnosti.
43

 

Druhá světová výstava se uskutečnila v Paříži v roce 1855, na které byly 

prezentovány japonské předměty amsterodamských sběratelů a již na světové výstavě 

konané v Londýně v roce 1862 představilo japonské umění vlastní expozici uměleckých 

předmětů, která přilákala obdiv francouzských krajinářů, kteří se inspirovali japonskými 

dřevořezy a náměty japonských krajin. Na čtvrté světové výstavě dostaly velký prostor 

země severní Afriky jako Maroko, Tunisko a Alžírsko, které vystavovaly v centrálním 

pavilonu.
44

 Výstavní komise požádala každou zemi, aby vytvořila atmosféru tamějšího 

prostředí, která by umožnila návštěvníkům poznat blíže jejich zemi. Vzhledem k místu 

konání výstavy se zde inspirovali především francouzští malíři a návrháři užitého 

umění. Výstava způsobila zvýšení zájmu a poptávky po japonském umění, když 

soukromé obchody se starožitnostmi a galerie zaznamenaly nárůst prodeje především 

japonských lakovaných výrobků a keramiky. Na slavné světové výstavě v Paříži v roce 

1900 byly v japonském pavilonu vystavovány exponáty starého japonského sochařství, 

dále díla vytvořená tušovanou malbou a kaligrafie z klášterních a císařských sbírek.
45

 

                                                             
42 KOLESÁR 2004, 15. 
43

 KOLESÁR 2004, 15. 
44 PIJOAN 2008, 44. 
45 HÁNOVÁ 2010, 23. 
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Kromě světových výstav probíhaly i soukromé přehlídky japonských dřevořezů  

a předmětů. Jako první byla zorganizovaná výstava Luisem Gonsem v Musée Japonais 

Temporaire v Rue de Seze v roce 1883. Počátkem osmdesátých let 19. století se stal 

hlavním obchodníkem Samuel Bing, který posiloval zájem o japonské zboží. Po návratu 

z Japonska si Bing otevřel v Paříži tři pobočky a v polovině osmdesátých let tento počet 

rozšířil o další dvě.  

„…z příkladů, které před nás [japonské umění] staví, si můžeme vzít velké  

a užitečné poučení. Pod takovými se neživotní škrobenost, na níž až dosud tak přísně 

lpěli naši techničtí návrháři, postupně uvolní a naše výrobky oživí šíře skutečného 

života…“      Časopis Le Japon artistique
46

 

Role Samuela Binga nabyla na významu, především díky jeho rozsáhlým 

sbírkám, které se staly významným zdrojem pro zapůjčování japonských uměleckých 

předmětů. Zároveň on sám pořádal soukromé přehlídky, na kterých bylo možné spatřit 

japonské malby na zástěnách, na svitcích, vějířích a hedvábí. V roce 1890 uspořádal 

Bing další rozsáhlou expozici na École des Beaux-Arts, kde bylo vystaveno přes sedm 

set listů. Expozice se stala místem sběratelství a studia japonského dřevořezu, jelikož 

zobrazovala celý jeho vývoj.
47

 

 

 

 

 

 

 

 

 

                                                             
46 MIKŠ 2008, 267. 
47 HÁNOVÁ 2010, 22. 
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4.2. Estetické hnutí 

Kdybychom hledali prvopočátky designu a změny v chápání estetické krásy 

užitého umění, pak bychom je našli ve Velké Británii. Za průkopníky nového designu 

můžeme považovat Owena Jonese a Christophera Dressera, kteří byli vůdčími 

osobnostmi estetického hnutí z padesátých a šedesátých let 19. století. Christopher 

Dresser působil jako profesor předmětu Art of Botany
48

, byl fascinovaný strukturou 

rostlin a vytvořil tak ornament působivý svým dynamickým vzrůstem. Vyjma předmětů 

inspirovaných přírodou se u Dressera objevuje i silná tendence ke geometrickým  

a zjednodušeným formám. Příkladem je čajová konvice vyrobená firmou James Dixon 

z roku 1879 nebo stojánek na dopisy z roku 1881. Tyto formy znamenaly převratnou 

změnu v oblasti designu předmětů, staly se ve své době nadčasovými a zcela 

výjimečnými. Dresserova geometrická forma se stala základem a inspirací především 

pro pozdější geometrickou secesi. Japonské a čínské formy byly přizpůsobeny Západu, 

jak je možné vidět na japonských architektonických prvcích, upravených Edwardem 

Williamem Godwinem při vytváření anglo-japonského nábytku [2].  

Západní tradice byly orientalizovány nejčastěji přidáním japonských nebo 

čínských motivů. Nejvíce ovlivněny byly stříbrné a pokovené předměty, především 

firmy Tiffany & Co. v New Yorku. V Evropě byl vliv Japonska nejintenzivněji 

pociťován ve Francii, kde působil převážně na keramické, skleněné a kovové předměty. 

Značnou přízeň si získalo estetické hnutí na světových výstavách především 

v sedmdesátých letech 19. století. Pro lepší ilustraci ráda zmíním několik konkrétních 

předmětů pocházejících z doby estetického hnutí, které v sobě nesou nádech japonské 

inspirace.
49

 Jako první si můžeme uvést známý kabinet od Bruce Talberta z konce 

šedesátých let 19. století [3]. Bruce Talbert byl skotský architekt a interiérový designer, 

který pracoval zpočátku v Manchesteru pro místní firmy. V roce 1866 se přestěhoval do 

Londýna, kde navrhoval nábytek pro firmu Holland & Sons. Následujícího roku vyhrál 

stříbrnou medaili za design nábytku na pařížské světové výstavě.
50

  

Proslulá americká firma Herter Brothers založená v roce 1864, byla jednou 

z prvních ve Spojených státech, která vyráběla nábytek a interiérové dekorace po 

občanské válce. Známým je kabinet [4] vyrobený z třešňového dřeva, které imituje 

zlacený eben, a je doplněn marketeriemi (dekorativní vykládání nábytku, využívající 

                                                             
48
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odlišné typy dřeva nebo jiné materiály, například slonovinu, kovy nebo perleť). 

Marketerie jsou uspořádané do vzorů a motivů květin, zvířat či ilustrativních témat 

v provedení z různých typů dřeva a dekorativního papíru. Celý kabinet je syntézou 

francouzských a japonských tvarů, přičemž námětem hlavní desky jsou dva čápi  

v osové souměrnosti, motýli a slunečnice. Rohové části jsou dekorovány 

šachovnicovým způsobem, kde dochází ke kontrastu barev černého a hnědého dřeva. 

Design keramiky a kovů prokazoval typický eklektický přístup a často mísil 

různá témata, například váza perského tvaru mohla mít dekoraci japonského, 

renesančního nebo egyptského charakteru.
51

 Díky nové svobodné možnosti kombinovat 

různé materiály pak vznikaly malované desky, tlačené kůže nebo keramické dlaždice  

vkomponované například do nábytku nebo hodinových skříní. Textilie a tapety těžily  

z důrazu na plošné vzorování, především se vyráběly v jemných sekundárních  

a terciálních barvách, zelené a zlaté, za účelem tlumeného a zároveň bohatého efektu. 

Plochý, plynulý, křivkový naturalismus některých tapet a textilií se stal předchůdcem 

pro francouzskou secesi. S tím souvisí i reakce na plnost interiérů Estetického hnutí, 

která následně vedla k jednoduchosti a minimalismu.
52

 

 V sedmdesátých letech 19. století se stal velmi oblíbeným malovaný nábytek 

vykládaný ebenem, pramenící z kabinetů navržených Thomasem Edwardem 

Collcuttem. Skříňky v sobě nesly architektonickou rámovou konstrukci od návrháře 

Bruce Talberta. Nábytek navrhovaný v sedmdesátých letech 19. století odrážel šíři 

nejrůznějších vlivů-islámských, maurských, východoasijských atd.
53

 Zájem o japonské 

umění projevil i návrhář William Eden Nesfield při tvorbě skládací zástěny  

s japonskými motivy [5]. Designer Thomas Jeckyll začlenil japonské motivy do svého 

jakobínského dubového nábytku, dále využil i témata španělská a maurská při tvorbě 

polic pro Paví pokoj, jenž je pojmenovaný podle japonského malovaného schématu 

Jamese McNeilla Whistlera. Celý tento proces vedl k vývoji Godwinova typu nábytku, 

ovlivněného orientálními motivy, který byl publikován londýnským výrobcem kabinetů 

Williamem Wattem v časopise Art Furniture roku 1877.
54

 Godwinův anglo - japonský 

styl převzal dekorativní a konstrukční postupy, odvozené z japonských tisků, 

ilustrujících domácí vybavení. Tímto vytvořil sérii velmi hranatých dělených bufetů, 
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které byly vykládány ebenem, aby připomínaly orientální nábytek. Jejich konstrukce 

vycházela ze symetrických uspořádání, horizontálních a vertikálních linií. Tyto i ostatní 

anglo-japonské návrhy se vyznačují minimální povrchovou dekorací, která se omezuje 

jen na výplně z pergamenu a geometrické vyřezávané zlaté linky.
55

 

Významná firma Josepha-Théodora Decka zaměstnávala návrháře, mezi které 

patřil například Félix Bracquemond. Využíval motivů z japonských tisků, rozmístěných 

ve zdánlivě náhodných intervalech. Vznikaly tak bohaté efekty, které vyžadoval 

tehdejší trh. Nechyběly ani malé dekorativní doplňky jako držadla ve tvaru bambusu. 

Proslulými se staly porcelánové servisy například Servis Rousseau a Servis Parisien, ve 

kterých se projevily první ukázky raného francouzského japonismu [6].
56

 

V sedmdesátých a osmdesátých létech 19. století se rovněž zvýšila výroba 

barevného skla, jak pro domácí tak i pro veřejné využití. Ručně malované nebo 

potištěné tabulky, obvykle s motivy květin nebo ptáků, se převážně objevovaly  

v městských domech, ve kterých se preferovala technika pískování k dosažení matných 

či mléčných tvarů na čirém pozadí. Geometrické návrhy barevného skla Christophera 

Dressera ilustrovaly jeho přesvědčení, že okno by „nikdy nemělo vypadat jako obraz  

s částmi pojednanými světlem a stínem.“
57

 Estetické motivy, od naturalistických květin 

až k japonizujícím znakům, byly malovány, zlaceny, vyrývány nebo smaltovány na 

nádobí z opálového či čirého skla.
58

 

Estetické interiéry zdobily čtyři barvy-zelená, modrá, zlatá a bílá. Nábytek  

se vyráběl především z napodobenin ebenu, které byly většinou pozlacovány nebo 

pomalovány rostlinnými motivy, většinou v bílé nebo červené barvě, aby tvořily na 

černém pozadí tajemný kontrast. Další součástí interiéru byla japonská modrobílá 

keramika, charakterizována orientálními motivy zvířat-páv, žába, netopýr, čáp a jiné, 

nebo rostlin-bambus, slivoň, chryzantéma, kosatec.
59

  

Nejznámějším příkladem estetického interiéru je Paví pokoj, navržený 

Thomasem Jeckyllem [7] a [8]. V této době dochází také k syntéze rostlinných 

ornamentů a nejkrásnějších designů mimoevropských kultur-řeckých, islámských, 
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čínských a egyptských. Je dobré zmínit, že v polovině 19. století byla Velká Británie 

supervelmocí tehdejšího světa, rozmach průmyslové revoluce a techniky však pro užité 

umění měl neblahý dopad. Doznívaly manufakturní práce a výroba předmětů byla 

odkázána na strojovou výrobu. Díky průmyslové revoluci se razantně zvýšila 

urbanizace, což zapříčinilo značný nárůst spotřebních výrobků. Hromadná produkce 

sice přinesla moderní užitkové předměty a nábytek, nicméně bez ohledu na jejich 

kvalitu a funkčnost. 

Nejvýznamnějším a nejvlivnějším zastáncem původní tvorby byl William 

Morris, který se stal odpůrcem průmyslové hromadné výroby. Morris měl díky 

úspěšným obchodním aktivitám svého otce zajištěné kvalitní vzdělání, studoval na 

Exeter College v Oxfordu,
60

 kde se seznámil s Edwardem Burnem-Jonesem a Dantem 

Gabrielem Rossettim. Tito tři mladí muži, zakladatelé prerafaelitského bratrstva, byli ve 

svém hnutí ovlivněni spisy kritika Johna Ruskina, který byl velkým příznivcem 

středověkého umění a odpůrcem tehdejšího umění, neboť to pro něj představovalo 

zotročení a zpoplatnění ducha době. Jako hlavní zápory průmyslové revoluce spatřovali 

ve znečišťování životního prostředí a ve špatné kvalitě hromadně vyráběného zboží. 

Naopak řešení spatřovali v reformě uměleckých řemesel, kde se výroba měla navrátit do 

středověkých časů. Do doby, kdy bylo úzce spjato umění a řemeslo a kdy umělci 

vytvářeli kvalitní předměty.
61

  

William Morris byl zastáncem vysoké estetické kvality u užitkových předmětů, 

(nábytku, textilu, porcelánu a skla), které tvoří naši domácnost, naši každodennost. 

Proto jeho záměr, vytvořit tyto věci co možná nejkrásnější a zároveň kvalitní, je zcela 

logický. Když pak v roce 1857 Morris zařizoval svůj ateliér v Londýně, uvědomil si, že 

potřebuje vhodné prostředí, které by ho podporovalo v jeho výtvarné činnosti. Jelikož 

nikde nenacházel odpovídající designy, navrhl si vlastní nábytek a své plány předal 

truhláři, který pro něj nábytek zhotovil.
62

 Tímto vznikl první nábytek hnutí Arts & 

Crafts, který se stal vzorem pro nastupující generaci interiérového designu. 

 

 

                                                             
60

 http://en.wikipedia.org/wiki/William_morris, vyhledáno dne 15. 05. 2014 
61 MORANT 1983, 425. 
62 HAUFFE 2004, 56. 



19 
 

4.3. Hnutí Arts & Crafts 

Hnutí kladlo důraz na přirozené materiály (dřevo, kámen, kovy) a tradiční ruční 

výrobu. Hlavním mottem pro hnutí bylo: head, hand and hearth-hlava, ruce, srdce.  

To mělo symbolizovat tradiční přístup k řemeslu a umění. Jedním z hlavních cílů bylo 

pozvednutí průmyslovou revolucí potlačené řemeslo k novému rozkvětu.
63

 Na rozdíl od 

všeobecného nadšení se britské hnutí Arts & Crafts, jehož stoupenci se domnívali, že 

stroj člověka ponižuje, od poloviny 19. století postavilo do opozice proti nástupu 

triumfujícího průmyslu. Uchýlilo se k apologii středověku a snažilo se „smířit krásu  

s užitkem“.
64

 Umělecká řemesla se tehdy stala militantním prostředkem, který se stavěl 

proti inženýrskému funkcionalismus. Nicméně umělci hnutí Arts & Crafts často 

vyráběli v sériích a odmítání modernosti u nich bylo mnohdy spojeno s řadou 

protimluvů. Konfliktní vztah, jenž panoval mezi těmito dvěma tendencemi, průmyslem 

a řemesly, tvořil samotnou podstatu umění na přelomu století. Znovu se objevil po roce 

1920, v německé škole Bauhausu.
65

 

Hnutí Arts & Crafts se zúčastnilo široké spektrum výtvarníků, spisovatelů, 

umělců i umělkyň, a proto lze jen těžko definovat pojem umělecká řemesla. Jeho 

předchůdci byli jak hluboce konzervativní a nostalgicky zahledění do středověké 

minulosti, tak socialisté a horlivý reformátoři. Tito hloubaví, často vizionářští architekti, 

návrháři a řemeslníci se shodli na jednom principu, že dobře navržené prostředí tvořené 

pěknými a správně postavenými domy, kvalitním nábytkem, čalouny, keramikou  

a kovovými doplňky poslouží výrobcům i spotřebitelům tím, že pomůže zlepšit 

strukturu moderní společnosti.
66

 Hnutí Arts & Crafts, které svým odmítáním historismu, 

návratem k řemeslu, jednoduchostí a rostlinnými ornamenty, mělo podstatný vliv na 

secesi, Deutscher Werkbund, Bauhaus a Wiener Werkstätte.
67
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4.4. Postoje umělců k japonskému umění 

Prvními, kteří si povšimli japonského umění jako rovnocenného evropskému, 

byli francouzští impresionisté. Nelze tedy říci, že by pro secesi bylo japonské umění 

zcela neznámé, přesto sami umělci secese cítili, že si impresionisté mnoha aspektů 

nepovšimnuli. Například Helena Honcoopová hodnotí japonismus impresionistů takto:
68

 

,,V pionýrských dobách moderního umění však neměl japonský dřevořez 

celistvější odezvu, někdy se objevil jen jako dobová módní rekvizita, jako například 

podobizna zápasníka sumó na pozadí Manetova portrétu Emila Zoly z roku 1868, jindy 

sloužil jako studijní vzor, jako třeba Hirošigeho krajiny či Eiznerovy krásky  

v interpretaci Van Goghově. Degas se inspiroval odstředivostí komposice, aktivitou 

jejích prázdných ploch…“
69

 

Pozastavme se na chvíli u Vinecenta van Gogha, který se cítil spíše japonským 

umělcem, jak sám prohlásil: „Můj život se stále víc podobá životu japonského 

umělce.“
70

 V roce 1877 psal v dopisech svému bratrovi Theovi, že nejvíce ho na 

japonských dřevotiscích fascinovalo vnitřní světlo vyzařující ze světelných barev, 

dynamický rytmus linií a bodů, síla zjednodušených obrysů a vzájemná propojenost 

dekorativních skvrn v obrazové ploše. 

„Japonské grafiky jsou jistě nejpraktičtější metodou k pochopení směru, jímž se 

současné malířství vydalo. Závidím Japoncům neobyčejnou čistotu a jasnost všech 

jejich prací. Není to nikdy nudné a nikdy to není dobyto. Pracují tak prostě, jako člověk 

dýchá, nakreslí figuru několika suverénními tahy, tak jako si zapínáme knoflíky u vesty. 

I já se musím naučit nakreslit figuru několika tahy. Budu se tím zabývat celou zimu.“
71

 

Nejprve grafiky jednoduše kopíroval, poté začal experimentovat se svou vlastní 

prací. Ořezával předměty na okrajích a přidával ostré diagonály. Japonské grafiky se 

začaly objevovat na pozadí několika jeho portrétů, například portrét Pèra Tanguyho [9]. 

Krása japonského umění má podle Vincenta van Gogha svůj morální rozměr, 

vycházející z dobového preferování primitivních způsobů života.  
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Japonci podle něj žijí „…v přírodě tak prostě, jako by byli sami květinami. 

Musíme se navrátit k přírodě, třebaže jsme jinak vychováni, třebaže pracujeme ve světě 

plném falše…“
72

 

Goghův pobyt v Arles 

„Kéž bych ten kraj poznal v pětadvaceti letech na místo současných pětatřiceti, 

jenže tehdy jsem se nadchnul pro šedou, nebo spíš pro absenci barev. Ale tohle. 

Nepotřebuji tu japonské grafiky, protože si sám sobě opakuji, že jsem už v Japonsku.“
73

 

U ostatních francouzských umělců je to obdobné, odvážný ořez postav  

v litografiích Henriho Toulouse-Lautreca můžeme shlédnout inspiraci 

decentralizovanou optikou japonských dřevořezů. Dokonce ani Paul Cézanne, který 

sledoval zpočátku oblibu Japonska s velkou nelibostí, jí nezůstal zcela nedotčen.  

V pozadí jeho maleb hory Saint Victoire [10] se projevuje určitá spojitost s díly 

Hokusaie a jeho sérií obrazů hory Fudži [11]. Mezi léty 1860-1910 bychom mohli 

sestavit dlouhý seznam umělců, kteří se nechali japonskými vlnami inspirovat. Patřili 

mezi ně Camille Pissaro, Claude Monet-Madam Monet v japonském kostýmu z roku 

1875, již zmínění Édouard Manet a Vincent van Gogh, Paul Gaugin, Georges Seraut, 

Paul Signac, Odilon Redon, James Ensor, Edvard Munch, Pierre Bonnard, Henri 

Matisse a jiní.
74

 

„Chceme dělat to, co dělali Japonci odjakživa.“
75

 Popisuje Josef Hoffmann ve 

svém programu Vídeňské secese Wiener Werkstätte. Po celém světě existovaly dílny, 

například Galléova, Laliquova, Tiffanyho,
76

 které rozvíjely své vlastní představy o tom, 

jak začlenit japonské vzory do svého umění. Dalšímu rozkvětu se díky japonským 

listům dostalo knižnímu umění a litografii.  

Jediným dogmatem zen-buddhismu je otevřené srdce, a právě v této životní 

estetice spočívalo zřejmě nejvýznamnější, i když jen velmi nesnadno definovatelný 

přínos Japonska.
77
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„Předmětný svět žádný význam nemá, ale i v nejobyčejnějším předmětu je 

přítomno absolutno. Sebemenší věc je stejně nepatrná i úctyhodná jako ta větší. 

Nechápeme, ale jsme uchopováni. Ani zenové umělecké dílo nic neznamená, prostě 

jenom existuje. Forma je prázdnota, prázdnota je jen formou. Kruh je stejně plný jako 

prázdný.“
78

  

Toto zenové učení ovlivnilo především architekturu, inspirovali se jím Frank 

Lloyd Wright i Josef Hoffman
79

, kteří využili myšlenek jednoduchých kompozic 

respektující stavební materiál. Umožnili tak splývání a prostupování vnitřního  

a vnějšího prostoru. Touhou po spiritualitě přijímali všichni umělci s velkou ochotou 

nové a neobvyklé motivy a formy. 
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5. Estetika japonského umění 

 Japonská estetika je souhrnem pojmů a teoretických studií ve vztahu k Japonsku, 

japonskému umění a estetickému smýšlení. Často bývá japonská estetika chybně 

spojována s japonériemi například ozdobnými předměty či architekturou, zejména pak 

zahradní, kterými se Evropané v různých historických obdobích pokoušeli napodobovat 

japonskou kulturu.
80

 

Estetika užitého umění 

 Užité umění je nutno posuzovat jako odvětví výtvarného umění, které v sobě 

nese svoji vlastní estetiku. Z filosofického pohledu člověk nemůže žít sám v sobě pro 

sebe nebo jen za sebe, ale žije proto a tím, že je zároveň vnějším světem. Člověk je stav, 

ale i dění, ve kterém prostředí a předměty jsou hlavním polem. Člověk tvoří prostředí, 

ale ono zároveň tvoří člověka. Prostředí a předměty si vyměňují místa a ve svém účinku 

se násobí a přitom vzbuzují neobyčejný a zvláštní účinek estetické povahy.
81

  

Pojem kýč 

Kritikové tento pojem začali používat až v 19. století pro označování 

nevkusných předmětů. Kýč, který se objevuje ve všech formách umění, má zřejmě  

za svůj počátek v šíření napodobenin, umožněných rozvojem průmyslové techniky.  

Kýč představuje zlo v systému uměleckých hodnot, protože hledá pouze krásu. Právě na 

tuto estetickou rovinu se snažili reagovat angličtí umělci a dále v jejich šlépějích 

pokračovali i secesní výtvarníci užitého umění. Podstatou bylo skloubit jak krásu, tak 

zároveň funkci. Můžeme se domnívat, že některé secesní produkty mají kýčovitou 

tendenci, avšak pokud jejich funkce stoprocentně odpovídá účelu, jde o jedinečnou 

syntézu krásy a užitku.  

Ve srovnání užitého umění z 19. století, kdy na většině území tehdejší Evropy 

převládaly historizující slohy, vznikaly kopie renesančních či barokních předmětů. 

Například neogotika, neorenesance či neobaroko, které přibližovaly dobu předchozí,  

a to na úkor funkce a kvality předmětů. Právě v tomto období se můžeme setkat 

s produkty, které můžeme nazvat kýčem.
82
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5.1. Rostlina jako motiv v japonském umění 

Rostlinné ornamenty vytvářely podstatný výrazový rejstřík nejen uměleckého 

řemesla, ale také plakátu a knižní úpravy. Oblíbené rostliny symbolizovaly v japonském 

umění morální charakter a ušlechtilost. Jako příklady zobrazovaných rostlinných motivů 

můžeme uvést bambus, borovici, chryzantému, javor, vrbu, pivoňku, orchidej, sakuru, 

magnolii, lotos, broskvoň, slivoň a jiné. Většina z těchto rostlin nese v japonském 

umění hlubší symbolický význam, a proto jsou vybrané z nich níže podrobně popsány.  

Síla a moudrost-bambus. Bambus se stal jednou z nejtypičtějších rostlin pro 

země východní Asie, je nedílnou součástí nejen materiálního, ale i duchovního života 

obyvatel Japonska a Číny. Společně se slivoní, orchidejí a chryzantémou tvoří čtveřici 

urozených, která je nositelkou síly všech čtyř ročních období a symbolizuje moudrost, 

vynikající charakter a vyrovnanou osobnost dokonalého muže. S borovicí a slivoní 

představuje také motiv tří přátel zimy, jako symbol odrážející nápor chladu a zimy.  

V Japonsku byl bambus společně s jinými rostlinami námětem zenových malířů, mistrů 

maximální zkratky, kteří nechali svým nástupcům neodmyslitelný odkaz.
83

 

Předzvěst jara-slivoň. V křesťanské ikonografii symbolizuje věrnost a na 

vyobrazeních se vyskytuje poměrně vzácně.
84

 Naopak v japonské symbolice se s ní 

můžeme shledat také pod pojmem meruňka japonská, která je symbolem konce zimy 

přicházejícího jara, obnovy života, nových začátků a etap. Kontrast mezi jejími 

tmavými a pokroucenými větvemi a křehkými květy, které oslňují svou jemnou vůní, 

dokonale poukazuje na japonské a čínské estetické ideály, které ovlivnily tvorbu umělců 

následujících generací. Slivoň v sobě nese bohatou číselnou symboliku, jejíž základní 

číslem je číslo pět, a květ s tímto počtem okvětních lístků je symbolem pěti prvků. 

Větve, které se rozrůstají do čtyř stran, odkazují na čtvero roční období. Zvláštní 

význam nese čerstvě vyrašený pupen, v němž je skryto vše, co je zapotřebí pro 

budoucnost květu a dává nám tak představu jednoty nebes a země. Číselná symbolika 

provází květ od jeho prvopočátku přes moment, kdy je na vrcholu síly až po okamžik, 

kdy uvadá a opadává. Zobrazení slivoně na vázách či miskách je náročným a dlouhým 

procesem, a to především z důvodu, aby miniatura stromu byla zobrazena  

v rozmanitosti nevyčerpatelných tvarů a pozadí. (Kmen může být starý nebo mladý, 

křivý nebo rovný, větve mohou být více či méně husté, může růst na stráni, břehu 
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potoka nebo v sadu obklopena jinými stromy). V malířství se ustálilo několik kompozic 

při zobrazování slivoně, ty se poté volně přenesly i do užitého umění. Například slivoň 

na volném pozadí, slivoň v měsíčním světle, slivoň s ptáky a slivoň s praskajícím 

ledem.
85

 Ten se vztahuje k dekoru na porcelánu, kde jsou její květy namalovány na 

výrazně modrém nebo bílém pozadí, která vzbuzují představu ledové tříště na tekoucích 

řekách časně z jara a unášejících spadané slivoňové květy. Dalším symbolem je ženská 

krása a ctnost. 

Dlouhověkost-borovice. „Borovice symbolizuje v kulturách Asie a Řecka 

nesmrtelnost.“
86

 Stejně jako bambus je borovice důležitou součástí východoasijské 

přírody, úcta k tomuto stromu byla v Japonsku ale i v Číně tak velká, že můžeme mluvit 

o kultu. Nese symbol dlouhověkosti a vysokého věku, proto se zobrazovala jako strom 

letitý. Byla zobrazována v rozmanitosti jejích tvarů i nálad a proto ji umělci učinili 

mluvčím svých citů a životních odhodlání. Byla malována a tvarována jako silný odolný 

strom rostoucí ze skály, nebo jako štíhlá, majestátní, osamělá nebo v seskupení s jinými 

stromy. Její barvy jsou proměnlivé, mohou odrážet sluneční den, mlhu, sníh nebo svit 

měsíce. Borovice byla součástí námětů a scén každodennosti, v tomto duchu ji 

zobrazovali mistři japonského dřevořezu v období Edo, mezi které patřil i proslulý 

Hirošige, z jehož díla se proslavilo 53 ilustrací zastávek na Tókaidó, cestě z Eda do 

Kjóta. Zároveň se tyto ilustrace staly vděčným námětem a inspirací pro francouzské 

malíře, zvláště pak pro Edgara Degase. Vztah borovice a ročních období byl často 

spojován se zimou a někdy může v této souvislosti nést pocity pochmurnosti.
87

  

Chryzantéma si získala oblibu pro svůj půvab, ve kterém lze spatřit ojedinělou 

krásu a líbeznost, a to pro její rozmanitost tvarů a barevných odstínů. Inspirovala nejen 

básníky a malíře, ale i keramiky, řezbáře a tkalce. Kromě krásy je důležitá i její 

symbolika, o čemž vypovídá fakt, že je součástí čtveřice urozených, reprezentujících 

čestnost, oddanost a věrnost v přátelství. Chryzantéma se tak stala inspirací čínských  

i japonských řemeslníků a umělců k vytváření vzorů, jejichž hlavní součástí jsou květy 

stylizované do různých tvarů.  
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Kosatec byl odedávna inspirací k dekoracím na tkaninách, lakovaných  

a keramických nádobách a dalších užitkových předmětech. V křesťanské ikonografii 

byla tato květina vedle růže a lilie jedna z nejčastějších mariánských květin. Poukazuje 

většinou na vtělení Krista a v symbolice secese zosobňuje mužský princip.
88

 V japonské 

symbolice jeho zobrazování souvisí s ročními obdobími, například z jara bývá 

malováno pár stvolů s uzavřenými poupaty, o něco později stvol s dole rozvinutými 

květy a nahoře ještě zavřenými. V létě je zdůrazňována krása květů a malebnost listů. 

Začátkem podzimu se objeví ve váze s lehce ohnutými stvoly a nažloutlými listy, 

symbolizující příchod zimy.
89

 

Květina dvaceti dnů-pivoňka. Antičtí autoři (Plinius, Theofrastos) ji 

přirovnávají k růži a nazývají ji podle bohatství okvětních lístků jako „růži stolistou“. 

Jako růže bez trní je pivoňka symbolem Panny Marie.
90

 V japonské kultuře dostala svoji 

přezdívku na základě doby, po kterou kvete, tedy dvacet dní. Na rozdíl od čtveřice 

ušlechtilých, uctívaných pro skromnost a ušlechtilost, je pivoňka spojována  

s bohatstvím a vysokým postavením ve společnosti. Je nositelem štěstí, lásky, je 

symbolem ženské krásy, a pokud je zobrazován její plný květ, pak je spojována  

i s dobrým osudem. Jedním z oblíbených malířských motivů je rozkvetlá pivoňka  

s fénixem, kde je symbolem vznešenosti, dále bývá zobrazována společně s pávem, 

kohoutem či bažantem.
91
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6. Secesní interiérový design 

„Umění secesního hnutí si nezakládá na otrockém napodobování přírody, nýbrž na 

imaginativním tvoření, které vychází ze symbolů přírody.”
92

 

Arthur Heygate Mackmurdo 

Snahy anglických intelektuálů a tvůrců Arts & Crafts nebyly ve své době zcela 

úspěšné. Jejich názory a postoje se však rozšířily do kontinentální Evropy,  

kde se v devadesátých letech 19. století plně ukázaly v novém stylu zvaném česky 

secese. Ta se stala posledním komplexním stylem a architektonickým slohem, a stejně 

jako hnutí Arts & Crafts se výrazně vymezovala vůči historismu 19. století, který 

posléze nahradila. Slovo secese vychází z latinského slova secessio a znamená odchod 

nebo odloučení. Můžeme tedy říci, že secese se „odloučila“ od starých forem a hledala 

novou inspiraci. Secese bývá také nazývána jako fin de siécle
93

 neboli konec století, což 

napovídá o jejím vzniku, který bychom mohli datovat k roku 1890. Secese sama o sobě 

neměla dlouhého trvání, z jejího geometrického proudu se vytvořil raný modernismus, 

který pokračoval v následujících letech a stal se podnětem ke vzniku nových moderních 

stylů. Postupem času secese prostoupila skrz celou Evropu pod různými lokálními 

názvy. Ve Francii nebo Belgii se setkáme s názvem Art Nouveau. Ve Španělsku se 

označovala jako Stylo Modernismo. V Německu podle časopisu Jugend se vžil pojem 

Jugendstil. V Rakousku-Uhersku se zažil výraz Sezession, pro Vídeň konkrétně Wiener 

Sezzesion , kde byl pro velký obdiv a zájem postaven pavilon Secese, jehož autorem je 

známý architekt a tvůrce Joseph Maria Olbrich. Byl asistentem Otty Wagnera, 

navrhoval stavby do posledních detailů, až po nábytek a jídelní servisy, podobně jako  

u Henryho van de Veldeho. V Británii se zachoval pojem Modern Style, který nesl spíše 

znaky domácího hnutí Arts & Crafts, než francouzského rostlinného stylu.
94

 Secesi 

můžeme rozdělit do dvou období, a to na florální nebo také organickou secesi, která 

vznikla v Bruselu, a na geometrickou secesi, která se stala základem raného 

modernismu. V prvním případě můžeme zmínit Tasselův dům od Victora Horty,
95

 jenž 

se stal první stavbou florálního stylu.  
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Nejznámější je centrální schodiště, které obsahuje typickou dynamickou křivku 

a motivy rostlin. Brzy se tento styl přenesl do přilehlé Francie, kde se později stal 

hlavním centrem a byl nazván jako Art Nouveau. Pro jeho návrhy staveb je 

charakteristický smysl pro detail, kdy vždy promýšlel každý kus, od interiéru jako 

prostoru až k jednotlivým tvarům příborů. Neopomíjel ani na stylový návrh domácího 

oděvu pro majitele, přičemž došlo k jednotě umění a života.  

Na druhé straně se zrodila geometrická secese, také někdy nazývána jako raná 

moderna, jejíž počátky a ranou fázi můžeme datovat mezi léty 1900-1905
96

  

a vrcholnou fázi v letech 1910-1914.
97

 V tomto stylu dochází k syntéze secesních 

přírodních motivů s tehdy oblíbeným vídeňským neoklasicismem a vlivy Williama 

Morrise a Johna Ruskina. Na počátku pro geometrickou secesi byla těžištěm střední 

Evropa, konkrétně Vídeň, postupem času však prostoupila do většiny zemí Evropy. 

Obecnou charakteristikou secese byla inspirace přírodou, ornamentálností, 

zálibou v dynamické linii, plošností a výraznou stylizací. Specifická barevnost, 

spočívající v neobvyklých, lomených tónech, byla kombinována s estetickým využitím 

různých materiálů a jejich kombinací. Secese byla také do značné míry ovlivněna 

symbolismem, který ve Francii probíhal v letech 1885-1905,
98

 odkud s mírným 

zpožděním dorazil do Čech. V české secesi nalezneme i silné projevy spiritualismu, 

který se projevil například v dílech Františka Bílka, Ladislava Šalouna, Jana Preislera, 

Maxe Švabinského a dalších, a taktéž ovlivnil interiérovou a nábytkovou tvorbu.  

Důležitou součástí secesního projevu byl důraz na perfektnost provedení 

každého řemeslného detailu. Na rozdíl od eklekticismu historizujících směrů, byla 

secese posledním slohem, jenž přinesl nové umělecké tvarosloví, odvozené z přírody  

a abstraktních forem. Právě zde se uplatnila inspirace z Východního světa, nové rostliny 

a živočichové se stali častými náměty. Díky perfektní geometrické znalosti  

a rozmanitosti různých tvarů se secese inspirovala islámskými vzory, ty se nejčastěji 

objevovaly na secesních textiliích, paravánech, tapisériích a podobně. Raný proud 

období secese se stal jedním z nejvýraznějších ornamentálních stylů. Je syntézou 

přírodních motivů ve své nespoutané životnosti a přirozenosti a myšlenkami 

symbolismu jako jsou smrt, zrození, živly, ženská postava a jiné.  
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Zkoumání flóry, fauny, metamorfózy se projevilo zejména ve tvarech 

jednotlivých předmětů a jejich ornamentech. Běžně se zobrazovaly květy rostlin - růže, 

vlčí mák, rákos, bodláčí, slunečnice, jejich úponky a stonky a byly tak hlavním 

zdobícím prvkem architektury, interiéru, předmětů, oděvů, plakátů, grafik atd. Dalším 

námětem bylo zobrazování ženských siluet a vlasů v kombinaci s rostlinami, slunečními 

paprsky, oblohou nebo vodní hladinou.
99

 Symbolické scenérie divoké přírody ve spojení 

s ženskou postavou jsou součástí výzdob interiéru, lunet fasád budov nebo knižních 

vazeb. Dalším okruhem inspirace byla oblast fauny, zobrazování labutí, hadů, vran, 

havranů, holubů koní, které navozovalo atmosféru přírody. Úkolem rostlinné secese 

bylo tedy očistit společnost od industrializace působící na život společnosti 19. století. 

Charakteristika secesních interiérů 

Interiér rané fáze secese byl kompletně řešen do nejmenších detailů. 

Nepravidelné, asymetrické tvary, které kopírovaly větve stromů podpírající sekretáře, 

police, nebo lemovaly obložení. Nábytek často nesl ornamenty a siluety z říše hmyzu-

křídla vážek, motýlů, lučních kobylek. Nejužívanější byla řezbářská práce, která si 

kladla za úkol detailní kování pantů, soklů a nohou židlí. Jako doplněk byly využívány 

zdobené glazované kachle s motivy rostlin. V interiéru se dominantními staly sekretáře 

se zrcadlem ve střední části a veškerý sedací nábytek. Vitráže dveří a oken svou 

pestrostí a barevností doplňovaly exkluzivní vzhled secesního prostoru.
100

 K obložení 

místností se používalo výrazně vykreslené dřevo, převážně ořechové, hruškové, 

javorové nebo jasanové, ve Francii, Belgii a Německu byly často využívány exotické 

dřeviny jako mahagon, palisandr nebo gabon.
101

 Vše bylo ponecháno v přírodních 

barvách, většinou s vyšším leskem, který podporoval linii. Barvy stěn, dekorativních 

textilií a čalounění bylo laděno do jemně zabarvených přírodních odstínů-olivově 

zelené, skořicové nebo pískově žluté, které umocňovaly atmosféru přírody.
102

  

Ornament geometrické secese vychází ze stejných motivů přírody jako u secese 

rostlin, liší se v podobě, která je zde značně zjednodušená, ke konci období pomalu 

přechází až do abstraktních forem. Nová forma, která se rozvíjí převážně mezi léty 

1905-1915, již nevyužívá dynamickou křivku, ale nahrazuje ji geometrickými 

pravidelnými útvary-přímkou, kružnicí, čtvercem, kosočtvercem nebo pravidelnou 
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vlnovkou v podobě plošného ornamentu. Geometrický styl je symetričtější a využívá 

symbolicky pojaté klasicistní ornamenty-abstraktní pojetí festonu, girland, věnců; 

objevuje se i elipsa a rozeta.
103

 Postavy jsou strnulé v náznaku gesta, většinou 

symbolicky zjednodušené do základního tvaru bez detailu. V geometrické secesi, 

v porovnání s florální, je ornamentu obecně málo, samotný geometrický tvar se stává 

hlavním dekorem. Typický je šachovnicový vzor a rytmické střídání, tzv. čtverečkový 

styl
104

 typický zejména pro Josefa Hoffmana a Kolomana Mosera. Postupné 

zjednodušování tvarů a potlačování ornamentů předznamenává styl dvacátých let  

20. století-funkcionalismus.  

Geometrická secese změnila podstatně dispozice staveb, nalezla nová řešení 

prostoru a přetváří tak i způsob bydlení. Vycházela převážně z racionality řešení 

prostoru, jak ho předznamenalo hnutí Arts & Crafts. Objevovaly se prvky původní 

řecké architektury a celé pojetí bylo doplněno pohledem secesní myšlenky 

gesamkunstwerk.
105

 V dispozici vily nebo soukromého domu bylo typickým prvkem 

schodiště s halou, které účelně dělí prostor v patrech. Vnější vzhled domu se postupně 

měnil z hladkých, jemných ploch florálního stylu do geometrických tvarů s hrubou 

strukturou omítky a cihel. V tomto ohledu byl velkou inspirací skotský architekt  

a designér Charles Rennie Mackintosh. Jeho stavby a interiér byly charakteristické 

promyšlenou přesnou geometrickou stavbou a použitím bílé, později černé nebo tmavě 

modré barvy s drobnými detaily ornamentu růží.
106

 Interiér byl řešen v otázce 

uspořádání prostoru, z toho vychází i tvary nábytku a jeho začlenění do dispozic 

interiéru. Poprvé se objevily vestavěné úložné prostory a víceúčelový nábytek. Došlo  

k potlačení dekorací nad funkcí a praktičností. Zpočátku se objevovalo mosazné kování  

s charakterem ozdob v podobě secesních listů a květů. Do prostoru byla stále častěji 

zasazována i svítidla v geometrických tvarech.
107

 S geometrickou secesí je úzce spjata 

Vídeň a s ní i Wiener Werkstätte (Vídeňské umělecké dílny). 
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6.1. Výrazná lineárnost a nové členění prostoru v architektuře a interiéru 

 „Svou podstatou bylo japonské umění naturalistické, japonští umělci se snažili 

pocítit a vyjádřit i ty nejsubtilnější změny, jimiž se v přírodě projevují roční období.  

Krása se zjevuje pomocí citu, který je schopen otevřít lidské srdce.“  Kaii Higašijama
108

 

Fascinace japonským uměním, která pro secesi a umění přelomu 19. a 20. století 

měla své logické důvody a odehrávala se v mnoha rovinách. Tato inspirace se 

projevovala například v kompoziční asymetričnosti, v nových přírodních a figurálních 

motivech, dynamičností, plošností, svobodnou krásou volného toku linií a tzv. prázdnou 

plochou. Například vlastnosti japonských nádob, jejichž základem byl respekt k funkci, 

materiálovým vlastnostem i k samotnému procesu tvorby se staly symbolickým vzorem 

pro umělecké řemeslo v období secese. „Neopotřebovaný styl“,
109

 který hlásalo 

anglické reformní hnutí Arts & Crafts, rozpoutal v Evropě designérskou revoluci. Také 

secese se pokoušela uniknout propasti mezi tzv. vysokým svobodným a nižším užitým 

uměním. Nová generace návrhářů se nespokojovala jen s navrhováním nábytku, 

keramiky nebo textilií, přáli si vytvářet celé interiéry i exteriéry jako umělecké dílo. 

Frank Lloyd Wright (1867-1959) byl jedním z nejvýznamnějších architektů  

a interiérových designerů 20. století. Byl představitelem myšlenky nové generace 

návrhářů a ve svých projektech navrhoval zahrady, exteriéry, interiéry, včetně nábytku. 

Na počátku 20. století objevil kouzlo japonského umění, s kterým následně 

experimentoval v tzv. prérijních domech, v návrzích nábytku a interiérů.
110

 

„Zamiloval jsem se do období Momoyama, jeho  maleb a později do Ukiyo-e, 

japonských dřevotisků. Tyto tisky jsem sbíral s velkou oddaností a hanebnou 

chamtivostí. Dlouho jsem sedával nad inspirujícími sériemi Hokusaie a Hiroshigeho. 

Japonské dřevotisky, japonská architektura a zahrady utvrzovaly mé vlastní pocity pro 

mou práci a těšily mě, stejně jako japonská civilizace.“
111

 

       Frank Llloyd Wright 
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Frank Lloyd Wright byl během svého života ovlivněn třemi vlivy: Louisem 

Sullivanem, Froebelovými dary a japonskými dřevotisky.
112

 Z těchto tří podnětů na něj 

nejvíce zapůsobily právě japonské tisky. Wright těchto tisků sesbíral tisíce, následně 

připravoval jejich výstavy, vyučoval a psal o nich. Nakonec jako vášnivý obchodník 

tisíce tisků prodal hlavním sběratelům a muzeím. Japonské umění vábilo jeho zájem již 

od počátku jeho kariéry. Již v jeho raných architektonických návrzích-Prérijní dům, 

dům pro Williama G. Frickeho nebo dům pro Warda W. Willitse-zde se projevuje 

značný lineární design typický pro japonskou architekturu.
113

 Fasády domů připomínají 

japonské stavby nejen svou jednoduchostí a střídmostí, ale i tvary jejich střech. 

Z velkého nadšení pro japonskou kulturu se v roce 1905 vydal na svoji první cestu do 

Země vycházejícího slunce. Po této návštěvě pomohl uspořádat v Institutu umění 

v Chicagu roce 1906 a 1908 přehlídku japonských dřevotisků.
114

 

Své poznatky z Japonska a inspiraci, kterou načerpal v japonských dřevotiscích, 

předvedl následně v návrhu domu pro Fredericka C. Robieho z let 1908-1910 [12]. 

Jedním z důvodů, proč se stal tento dům tak úspěšným, byly klientovi přesné 

požadavky. Rohová parcela domu pro Robieho vysvětluje mnohé z návrhářských prvků. 

V přízemí se nachází herna, kulečníkový sál, topení, prádelna a sklad. Vstup do domu je 

na této úrovni, umístěný na boku půdorysu, se schodištěm do hlavního podlaží. To tvoří 

v podstatě jeden velký prostor s krbem, který odděluje obývací pokoj a jídelnu.  

Ve třetím podlaží jsou ložnice, které vystupují nahoru jako vyhlídkové věže. Veškerý 

nábytek pro tento dům navrhl sám Frank Lloyd Wright, obzvláště proslulým se stal 

jídelní stůl se židlemi [13]. Stůl má v rozích čtyři stojany, v nichž jsou lampy 

s barevným sklem a poličky na umístění pokojových rostlin.
115

 

Charles a Henry Greenové, bratři, kteří založili architektonickou tradici 

s velkým osobitým přístupem. Jejich domy jsou dřevěné s nízkými šikmými střechami 

s dlouhými převisy. Tyto rysy jsou typickými pro návrhy jejich domů jako Blacker 

House z roku 1907 nebo Gamble House z roku 1908
116

 [14] a [15]. Dřevo je používáno 

s velkou opatrností. Bratři Greenové kombinovali přístup v duchu hnutí uměleckých 

řemesel s prvky japonské architektury. Výzdoba je zakomponovaná do interiéru velmi 
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střídmým způsobem. Zatímco panely z barevného skla, lucerny v podobě lamp, 

zavěšené osvětlení nad jednoduchým nábytkem, jenž se pyšní svou elegancí, vyplňují 

prostorné vstupní haly a jiné hlavní interiérové prostory. V barvách dominují 

červenohnědé tóny nalakovaného nebo naolejovaného dřeva, například mahagonového 

týkového, růžového, ebenového nebo javorového. Dřevěné obklady a nábytek vytvářejí 

teplé místo k harmonii a odpočinku. Barvy jako červená, modrá nebo zelená se objevují 

na skleněných doplňcích či kobercích.
117

  

Charles Rennie Mackintosh (1868-1928) narodil se a vystudoval v Glasgowě, 

kde od roku 1889 pracoval v prestižní firmě John Honeyman and Keppie.
118

 Zajímal se 

o skotskou i gotickou architekturu a odmítal široce oblíbenou tradici klasického stylu. 

Byl ovlivněn avantgardním žurnálem The Studio
119

, který představoval práce 

nejpokrokovějších architektů a návrhářů. Postupem času si vytvořil vlastní dekorativní, 

abstraktně lineární styl. Mezi jeho nejvýznamnější úspěchy patří návrh Glasgowské 

umělecké školy, čajovny pro slečnu Kate Cranstonovou a několik soukromých domů, 

pro které vytvořil integrovaný interiér včetně nábytku. Mackintosh dával přednost 

minimálně zdobenému dřevu. Výrazné přímé linie kombinované s jemnými křivkami 

vycházející z japonské kultury jsou charakteristické pro jeho elegantní návrhy-židle 

s vysokými opěradly, příborníky s širokými vystupujícími římsami a stoly na vysokých 

a tenkých nohách.
120

  

Charles Francis Annesley Voysey (1857-1941), architekt z okruhu Arts  

& Crafts, jehož rodinné domy v podobě nízkých rozložitých staveb s bílými zdmi, 

širokými okny a vysokými strmými střechami, vynikají stylovou prostotou a funkčností. 

Podobně působí i jeho interiéry [16], které vybavoval jednoduchým nábytkem 

z dubového dřeva a bytovými doplňky ve střídmém barevném dekoru. Voysey byl 

žákem Williama Morrise a Arthura Heygata Mackmurda. Jeho kreace byly vzdálené 

sofistikovaným městským návrhům Glasgowské školy a vyznačovaly se elegancí ve 

spojení s abstrakcí.
121
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Mortimor Menpes (1855-1938), malíř a grafik, který se narodil v Adelaide na 

jihovýchodním pobřeží Austrálie, se v roce 1875 rozhodl přestěhovat do Británie, kde 

strávil zbytek života. Velký ohlas vyvolal jeho dům v Londýně, který navrhl Arthur 

Heygate Mackmurdo, společně pak vytvořili návrhy interiérů jednotlivých místností. 

Menpes cestoval během osmdesátých a devadesátých let 19. století po Japonsku, Indii, 

Barmě, Maroku, Egyptě a Mexiku,
122

 kde načerpal bohatou inspiraci tamějších kultur. 

Ta se projevila nejen v jeho grafikách a malbách, ale i v interiérovém designu. Prostory 

svého domu v Londýně, který se následně stal centrem uměleckých večerů, navrhl  

v japonském stylu. Fotografie interiérů nám dávají určitou představu o jeho podobně  

z tehdejších let Raymond Blathwayt, nazval dům jako „nejkrásnější dům na světě.“
123

 

V brožuře, která nese stejný název, hovoří o interiéru domu následujícím způsobem: 

„Procházíte-li jeho vstupní halou je to jako jedna procházka v zahradě Východního 

světa.“
124

 Na obrázcích [17] a [18] nemůžeme spatřit barevné ztvárnění interiérů, ale 

můžeme si je představit v souvislosti s popisem z článku The King
125

 

 z roku 1902: 

„Stěny obývacího pokoje jsou nepopsatelně žluté, které samy o sobě vytváří 

intenzivní fyzickou rozkoš. Studio, vedlejší pokoj, je vymalovaný v jiném odstínu žluté, 

působí bohatším a příjemnějším tónem; vnější i vnitřní haly jsou vymalovány v krásných 

zelených barvách, které připomínají odstíny nedozrálého melounu. V přízemí se nachází 

jídelna, jejíž stěny jsou šarlatové (odstín červené).“
126
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6.2. Nábytek – japonská jednoduchost 

Glasgow - Charles Rennie Mackintosh 

Jeho pedagogická činnost na vlastní umělecké škole v Glasgow ovlivnila celou 

řadu mladých návrhářů. Představoval přísnou, věcně střízlivou tvorbu s pevnými 

liniemi, jen málo naznačenými křivkami a strohým použitím ornamentu. Pro jeho 

nábytek jsou charakteristické krémově bílé plochy broušeného laku, malé ornamentální 

vložky z růžového a fialově tónovaného skla, perleti či emailu a používání černě 

mořeného dřeva
127

 [19]. Mnoho jeho návrhů se stalo klasikou a je realizováno dodnes. 

Vídeň - Wiener Werkstätte 

Řada proudů, které se objevovaly v různé intenzitě na různých místech světa, se 

podařilo syntetizovat a vytvořit z nich konkrétní principy, na kterých bylo možné 

postavit fungující systémy. Na světě se v této době zrodilo několik center, přičemž 

jedním z nich byla i Vídeň. Zdejší prostředí prosycené historismy zprvu hledalo 

inspiraci ve francouzské či belgické secesi, a následně se začali návrháři Wiener 

Werkstätte zajímat o britskou tvorbu. Na podzim roku 1900 byla ve Vídni otevřená 

výstava představující ostrovní užité umění, která vzbudila velkou pozornost. Čistota  

a jasné řešení tvarů, důraz na kvalitu použitých materiálů působily na zdejší umělce 

naprosto ohromujícím dojmem. Mezi největší obdivovatele se zařadili architekt Josef 

Hoffmann, Koloman Moser a textilní průmyslník Fritz Waerndorfer.
128

 Velkou Británii 

několikrát navštívili, navázali velmi úzké přátelství s představiteli glasgowské školy, 

především pak s Charlesem Rennie Mackintoshem. V duchu ruskinovských  

a morrisovských ideálů prosazovaných hnutím Arts & Crafts založili roku 1903 

uměleckořemeslné dílny ve Vídni, které fungovaly na principu tradičních řemeslných 

dílen [20]. V procesu vzniku užitého umění se kladl důraz na originalitu autorského 

návrhu a na vysokou kvalitu řemeslného provedení.
129

 Důležitá byla i otázka funkčnosti  

a účelnosti vyrobeného předmětu. Nákladné projekty by nebyly možné bez finanční 

podpory, kterou v letech 1903-1914 zajišťoval průmyslník Fritz Waerndorfer.
130
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Po Waerndorferově abdikaci, která byla důsledkem jeho finančního bankrotu, 

převzal roku 1915 obchodní vedení dílen Otto Primavesi.
131

 Bezmála třicetileté trvání 

Vídeňských dílen by nebylo představitelné bez osobnosti Josefa Hoffmanna, architekta, 

designéra, pedagoga. Po celou dobu udával tvorbě dílen směr a to jak prostřednictvím 

svých vlastních návrhů, tak i výběrem spolupracovníků. Na počátku stál spolu  

s Hoffmannem v čele Wiener Werkstätte Koloman Moser.
132

  

Moser měl malířské vzdělání a snad právě díky tomu dosahovaly jeho návrhy  

v oblasti designu vysoké výtvarné působivosti. Výběr nábytku často spojoval s exotikou 

jako u dámského psacího stolu [21]. Kusy stolu jsou vyrobeny z exotického dřeva 

zeravu s intarzií (obraz nebo předmět vytvořený skládáním a lepením dýh různých 

barev a struktur) ze saténového dřeva a rytou barvenou mosazí. Nápaditý je i figurativní 

prvek, osm žen držící kruhy. Dále si můžeme povšimnout, že u židle s područkami, 

spojuje Moser dva protipóly secese, na jedné straně hranaté tvary typické pro vídeňskou 

secesi ve spojení s geometrickými pravidelnými malými čtverci na okrajích zadní desky 

a na straně druhé výrazně kontrastující dekoraci s drobnou ilustrací. Moser inspirován 

Východním světem, vše opět podporuje výběrem materiálů jako například dýhou  

z růžového dřeva či javoru a perleťovým vykládáním. Na podobu užitého umění měl 

jasně vyhraněný názor, a proto, když se Hoffmann začal odvracet od prvotních principů, 

opustil Moser roku 1906 Wiener Werkstätte. Několik exkluzivních návrhů vytvořil 

Hoffmannův a Moserův kolega na Kunstgewerbeschule Carl Otto Czeschka.
133

 

 Pro Wiener Werkstätte pracovali i architekti Otto Prutscher a Karl Witzmann, 

jejichž architektonické zakázky řešící i vnitřní vybavení včetně výrobků Wiener 

Werkstätte byly pro chod dílen velmi důležité.
134

 Výrazný vliv na podobu tvorby 

Vídeňských dílen měl Dagobert Peche, který byl na jedné straně členem návrhářského 

týmu v letech 1915-1923
135

 a na straně druhé také Hoffmannův umělecký protichůdce,  

a to především ve vztahu k fantaskně laděné ornamentice užitého umění, který byl 

členem návrhářského týmu v letech 1915-1923. Valná většina tvůrců se rekrutovala  

z řad Hoffmannových a Moserových studentů na vídeňské Kunstgewerbeschulle.
136
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Nancy – Emil Gallé a Louis Majorelle 

Francouzští výrobci nábytku se chtěli osvobodit od tradičních omezení, předními 

místy inovace se staly města Nancy a Paříž. Především Nancy, ležící ve východní 

Francii, v devadesátých letech 19. století překypovalo tvořivostí. Předními návrháři byli 

Emil Gallé a Louis Majorelle. Mnoho aspektů stylu přejatých ze školy Emila Gallého 

můžeme vidět v jeho známé vitríně [22]. Patří k nim použití leštěného dřeva ve spojení 

s exotickými dřevinami pro marketerii, která pokrývá všechny rovné povrchy. Motivem 

jsou plošně zobrazené vzory japonských třešňových květů.
137

 

Miláno  

 S touto metropolí je úzce spjat italský designer Carlo Bugatti (1856-1940), 

který zde roku 1888 založil svou vlastní dílnu. Jeho práce je zcela osobitá především 

z důvodu exotické inspirace, nicméně návrhy nevynikaly funkčností ani kvalitní 

konstrukcí. Bugatti se nechal ovlivnit přírodou, egyptským a japonským uměním.
138

 

Typické předměty, které vyráběl sám ve své dílně pouze ručně-stoly, židle, pohovky, 

zástěny a skříně-byly směsí dřeva a kovů, často čalouněné kůží nebo pergamenem.  

Na horní části a opěradla maloval ptáky nebo květiny, jež vycházely z japonského 

umění. Silně se projevují vlivy Severní Afriky, konkrétně v použití tlumených barev, 

třásní nebo střapců.
139
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6.3. Sklo a porcelán inspirované japonskou estetikou 

Japonské umění odpovídalo na neklidné a znepokojivé otázky, které si umělci 

kladli, dokázalo vrátit smysl předmětům každodenního života a nabídlo celý repertoár 

ornamentů čerpajících ze studia přírody. Zkušenosti středověké a japonské kultury se 

spojily v oblasti, kde umělci mohli hledat a následně nacházet vlastní řeč, která by 

nasytila symbolistní estetiku, k níž se mnozí hlásili.
140

  

 „Pochvalme rozmar osudu vytvořit Japonce v Nancy.“
141

 Nadšení Émila Gallého 

(1846-1904) pro japonské umění ovlivnilo natrvalo jeho tvorbu. V rámci svých návštěv 

Paříže a Londýna se v něm probudil zájem o díla japonských umělců, v jejichž estetické 

koncepci viděl uskutečnění svých vlastních myšlenek. V roce 1897 napsal umělecký 

kritik Henri Frantz o Émilu Gallém následující: 

„Odvozuje všeobecné pojetí a základní principy svého stylu z japonského umění; 

nesmíme z toho však činit závěry, že je otrocky kopíruje. Nic se japonskému umění 

nepodobá víc než Gallého práce. Přivlastňuje si jen pojetí stylu japonských umělců  

a zpracovává je s umem a vkusem. V přírodě, která se stala jeho nejužším 

spolupracovníkem, nachází neustále nové podněty. Když Gallé zobrazuje květinu, 

redukuje ji s velkým uměleckým citem na to podstatné a dekorativní v jejím tvaru  

a zabarvení. Zdá se, že zhušťuje bytostnou podstatu rostliny, aby jí dal určitý postoj  

a pohyb, aby zpracoval její individualitu velice živým způsobem. Nicméně účelnost 

kusu, který navrhuje, stojí vždy na prvním místě.“
142

 

Je pravděpodobné, že i Gallé uvádí hierarchii všeho živého i neživého v chaos, 

aby je pak nově uspořádal podle vlastního uvážení. Značnou empatii Émila Gallé ve 

vztahu k přírodě můžeme vycítit přímo z jeho vět:  

„Umělec nespouští chemické reakce, nevyrábí květinu, hmyz, krajinu, nýbrž 

vytváří podstatné rysy, jakoby esenci prožitého a viděného. Vědec může tvrdit, že 

smuteční vrba není smutnější než ostatní druhy vrb, pro citlivého člověka je to však ten 

nejsmutnější strom, jaký existuje.“
143
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Silná vazba Émila Gallého k přírodě se neprojevovala jen v botanických studiích  

a kreslířských pokusech, ale i v přírodně filozofických úvahách, jak je možné vidět na 

jeho vlastních slovech. Již od patnácti let navrhoval pro rodinný podnik květinové 

motivy, které byly provedeny ve skle a keramice. Po gymnáziu odešel studovat do 

Německa, jeho studia prokazují mnohostranný okruh zájmů, navštěvoval přednášky 

z dějin umění, botaniky, zoologie a filosofie, zabýval se sochařstvím, kreslením  

a hudbou současných skladatelů.
144

 Tvorba Émila Gallého byla velmi rozsáhlá, 

vyprodukoval několik desítek váz s rostlinnými i zoomorfními náměty [23]. 

Eugène Rousseau (1827-1890), průkopník moderního sklářského umění, který 

se v mnoha svých dílech inspiroval především orientálními vzory. Svoji uměleckou 

dráhu spojil s dekorativním uměním a velkou pozornost upoutal již v roce 1867 díky 

fajánsové soupravě zdobené rytým dekorem, jehož autorem byl Félix Bracquemond, 

využívajíc zvířecích motivů techniky japonského umělce Hokusaiho, známého 

především třináctidílným skicářem Hokusai Manga, a sbírkou dřevotisků 36 pohledů na 

horu Fudži. Celý servis je považován za první doklad japonského vlivu na francouzské 

užité umění. Toto nádobí bylo úspěšně prodáno na Rue des Coquillères v Paříži.
145

  

Díky tomuto úspěchu Rousseau zahájil expanzi své tvorby ve světě skla. V roce 

1867 se k Rousseauovi připojil Eugène Michel a společně začali „vyrývat“ japonské 

motivy na vázy [24]. Design krásné vázy Clair Lune [25] je silně ovlivněn výrobky 

Rousseaua, které tvořil pro sklárnu Baccarat. Vzory na váze zachycující silné japonské 

vlivy na umění a řemesla této doby. Krystal je jasně modrý a povrch je smaltovaný  

v několika barvách s pozlacením. Vzor ukazuje jasně zlacený zlatý měsíc, po kterém se 

překrývají větve kvetoucího stromu. Za měsícem jsou v rámečku vzdálené zasněžené 

hory v bílé barvě.
146

 Rousseau studoval i výzdobu a zabarvení skla, vyvinul vlastní 

techniku vrstvení, což dodalo vzorům jemnou hloubku. Po roce 1885 pracoval společně 

se svým studentem a přítelem Ernestem Levillém, který v díle velkého mistra 

pokračoval a stal se odvážnějším než samotný Rousseau.
147
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„Všem francouzským mistrům byla společná jejich úcta k japonské keramice.“
148

 

Edmond Lachenal, sníh na bambusu, váza, kolem 1900 [26]. Lachenalovou 

inspirací se stal nezapomenutelný dojem, který zanechaly japonské nádoby vystavené  

v rámci světové výstavy v roce 1878. Nejjemnější glazury japonské keramiky a její 

prostý tvarový kánon utvářely dílo umělců, kteří jak se jednou vyjádřil Delaherche: 

„Tvořili umělecká díla a ne hrnce.“
149

 

Auguste Delaherche, váza s pavím dekorem, 1889 [27]. Raná Delahercheova 

tvorba je zdobená rostlinnými ornamenty, které mají hluboké kontury  

a jsou na nich v tlusté vrstvě naneseny barevné pasty. Pomalu ale figurativní ozdoby 

opouštěl a jako dekor používal pouze barevné nuance.
150

 

Hans Christiansen, váza s vlčími máky, 1898 [28]. 

„Své umělecké činnosti se věnuji v co nejširším smyslu: chci umět namalovat 

portrét, ale také navrhovat nábytek; kreslím karikatury, ale také tapety, plakáty, vůbec 

předlohy pro každou tiskovou techniku; navrhuji skleněná okna, ale příležitostně také 

kožené zástěny. Řídím se zásadou: charakteristické se zobrazuje formami a barvou, je 

třeba se přizpůsobit účelu a technice.“
151

 

Eugene Lion (1867-1945) patřil k řadě umělců ze Saint-Amand poblíž Dijonu, 

kteří si osvojili styl dekorování stékající glazurou, inspirovaný japonskou keramikou.  

Jedním z nejznámějších děl amerického secesního návrháře Louise Comforta 

Tiffanyho (1848-1933), je protáhlá váza zdobená motivy pavích per. Jeho výrobky 

z křišťálového skla se prodávaly v Paříži v galerii obchodníka Samuela Binga  

a setkávaly se u evropských sklářů s velkou odezvou. Silně ovlivnily jejich produkci 

jednak po umělecké stránce ale i po technické. Prvním velkým úspěchem byla pro 

Tiffanyho Světová výstava v Chicagu v roce 1893, kde prezentoval své exponáty, které 

se vyznačovaly jemným zabarvením a zcela novými neobvyklými tvary.
152
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Důležitými producenty uměleckoprůmyslových výrobků byly malé manufakturní 

dílny, které se nacházely v Evropě a Spojených státech amerických.  

- Aller Vale Art Pottery
153

-britské hrnčířství založené roku 1887.  

- Beltrami G. & Co.
154

-italské sklárny založené v Miláně roku 1901. 

- Dedham Pottery
155

-hrnčířství založené v roce 1895 ve Spojených státech. 

- Haagsche Plateelbakkerij Rozenburg,
156

 váza s pávy a irisy, 1908 [29]. 

Nizozemské hrnčířství působící mezi lety 1883 – 1916. 

- Müller Fréres, lampa ve tvaru houby,
157

 1910 [30]. Francouzské sklářské 

dílny otevřené v roce 1910. 

- Rookwood
158

-americké hrnčířství založené roku 1880.  

- Christofle & Co.
159

-je dodnes výrobcem stříbrných příborů a bytových 

doplňků se sídlem ve Francii. Tato manufaktura byla založena Charlesem 

Christoflem již v roce 1830. Inspirovala se nejen japonskými, ale  

i orientálními, islámskými a jinými motivy. 

- Haviland & Co.
160

  

Tato společnost je výrobcem porcelánu z francouzského města Limoges. 

Založeno Davidedem Havilandem, v roce 1890 převzal do vlastních rukou 

jeho syn Théodore a vybudoval poblíž města Limoges významné továrny na 

výrobu porcelánu. 
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6.4. Textilie a tapiserie 

Japonský vliv, který prostupoval všemi odvětvími designu, byl adoptován firmou 

Liberty & Company v Londýně
161

  dovážející japonské látky a pro niž se stal 

japonský páv neoficiální obchodní značkou. Textilie se tiskly za požití syntetických 

barviv a nové grafické prvky a styly vznikaly inspirovány japonským stylem a jeho 

textilními tradicemi. Textil se stal ideálním vyjadřovacím prostředkem secese. 

V Británii a kontinentální Evropě se začalo objevovat hedvábí, tištěné a tkané bavlněné 

látky, lněné nebo vlněné textilie zobrazující secesní náměty ve spojení s exotickými 

květinami, ovocem, ptáky a jinými zvířaty ve stylizovaných vzorech nebo 

geometrických ztvárnění v široké paletě teplých sytých barev.
162

  

Jednou z nejznámějších tapisérií je Pět labutí od Otty Eckmanna z roku 1896 [31]. 

Do kontrastu jsou vystaveny tři barvy: temná modrá až černá jako barva vodní plochy, 

červená jako barva půdy, z které vyrůstají hnědě zbarvené stromy a poslední barvou je 

bílá, barvou labutí. Dalším příkladem je tapisérie Dáma v červených šatech od Joszefa 

Rippl-Ronaie [32], který použil výrazné obrysové linie a jasné barvy, vycházející  

z japonského umění.  Japonské motivy se staly vzorem i pro Félixe Auberta, čehož si 

můžeme povšimnout v jeho návrhu kosatců ve vodě. Aubert produkoval jedny  

z nejelegantnějších návrhů secesních textilií, využíval kontrastů barev mezi ohnivou 

okrovou, která představuje vodní hladinu a zelenočernou barvou listů květin. Použití 

teplé ohnivé okrové barvy pro zobrazení vodní hladiny není zcela typické, očekávali 

bychom spíše barvy studeného charakteru, azurovou, modrou, blankytnou. Avšak díky 

kombinaci černé a oranžové barvy se tento návrh s kosatci stává až mystickým. Svým 

charakterem se podobá designu skupiny umělců Nabis. Nabisté, v čele s Paulem 

Sérusiérem, podléhali vlivu Paula Gauguina.  Oproti impresionistům zdůrazňovali 

barevnou plochu a souvislé kontury. Skupina Nabis se nechala volně inspirovat 

japonským barevným dřevořezem, což se odrazilo v tvorbě Paula Ransona [33]. Návrh 

jeho textilie byl vystaven v Bingově pavilonu na Světové výstavě v Paříži roku 1900. 

Zde lze spatřit unikátní výrazné barvy a kompozice, jež jsou charakteristické pro design 

skupiny Nabis. Zobrazení vodní hladiny s lekníny je spíše abstraktní formou, Forma 

listů a květů se ztrácí v hladině vodní plochy. Použitím černé barvy dochází ke 

zdůraznění celé textilie.  
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7. Krásné a zároveň zcela jiné umění v Čechách 

Již na konci 19. století hledala česká společnost nové umění, jak je patrné ze 

slov Františka Xavera Šaldy nebo Karla Boromejského Mádla. Byla-li secesní 

architektura v Čechách před rokem 1900 stále vzácná, na prahu nového století nastalo 

její vítězné tažení. 

„Chceme nový styl, to znamená nám: chceme zase po věcích odloučení  

a rozdělení-nový sňatek umění a života, nové prosvěcení všedního dne, novou jednotu 

krásy a práce, krásy a skutečnosti…“
163

 

„Naše doba, to jsou naše dny, dny našeho vlastního života. Dnešek, ne 

včerejšek…, vytvořit si umění ne pouze v desetileté odchylnosti, nýbrž v zásadní 

rozličnosti od předchozího. Chce vytvořit nový sloh…“
164

 

Prosazení nového směru nebylo však tak jednoduché. V důsledku dlouho 

trvajících historizujících slohů, nebyl umožněn okamžitý nástup secese. Zpočátku ji 

považovala starší generace umělců jen za přechodnou dekadentní módu a ignorovala 

ji.
165

 S příchodem nové mladé generace (Jan Kotěra, Alois Dryák, Bedřich 

Bendelmayer, Jan Letzel a jiní) se v následujících letech mohla pevně usadit  

a rozvinout. „Věděli jsme, že nám v něm [Janu Kotěrovi] vzniká nová, opravdu nová 

síla. Jaké je v české architektuře v této chvíli třeba jako soli...“
166

 Zprvu byla však stále 

doprovázena historizujícími slohy. „I projektanti, kteří zprvu hleděli na vídeňskou módu 

s averzí, začali poznenáhlu přejímat řady detailů, které kombinovali s prvky 

historizujících slohů…“
167

 

V Čechách se japonismus prolínal s ostatními uměleckými vzory a tvořil jen 

částečnou inspiraci, stal se předmětem k obohacení českého výtvarného obzoru, ale 

nikdy neměl potenciál, aby byl dominantním proudem jako ve Francii a ve Velké 

Británii. Můžeme říci, že právě proto se mu v českém umění nevěnovalo tolik 

pozornosti a tudíž mu v dnešní době chybí ustálená terminologie a hlubší teoretická 

analýza. Nutno podotknout, že u nás se japonismus projevil s výrazným zpožděním, 

příčinou bylo hledání vlastní identity v období, kdy ještě doznívaly ohlasy tehdejších 
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vůdčích uměleckých proudů. Z hlediska verbálního se v českém prostředí souběžně 

používala přídavná jména jako „žaponský“ nebo „japonský“.
168

 Konkrétně  

o „japonismu“ píše v korespondenci Zdenka Braunerová na konci devadesátých let  

19. století nebo Karel Boromejský Mádl ve Volných směrech na počátku 20. století.  

Z korespondence Jana Letzela se doslýcháme o „Žaponsku“. „Jsem konečně zde, ve 

svém vytouženém Žaponsku,…“
 169

 Souběžně se v tehdejším tisku a románové tvorbě 

objevovalo slovo „Japan“ nebo „japonský“.
170

  

První článek o japonismu v české uměnovědné historii byl vydaný v roce 1900 

Františkem Xaverem Jiříkem.
171

 Uvedl zde termíny „japonism“ i „japonismus“ a tím je 

jako první zařadil do českého uměleckohistorického názvosloví.
172

 Japonismus  

v Čechách můžeme charakterizovat jako souběžné prolínání několika cizích vlivů  

a odlišný výrazový rys pro jednotlivé časové úseky, a to zhruba od osmdesátých let  

19. století až do třicátých let 20. století. Tím, že v českém prostředí nebyl japonismus 

vedoucím proudem, mohl nést úlohu nového výrazu, který zapadal do umělcova 

individuálního projevu. Čerpáním z japonského umění chtěli umělci dosáhnout 

umělecké originality, vyjma umělců secese se jednalo i symbolisty a dekorativisty. 

S myšlenkou zlepšit kvalitu užitkových předmětů, kterou si za úkol kladlo hnutí 

Arts & Crafts, se u nás zabýval Vojtěch Náprstek, zakladatel průmyslového muzea  

U Halánků, který díky svým cestám přinesl trochu „cizího“ i do českých zemí. V květnu 

1863 v přednášce „Japanská říše“ na Střeleckém ostrově představil jako první 

Japonsko a jeho umění, přednášku pak pro ilustraci doplnil ukázkami užitého umění od 

svého přítele Františka Mráčka. Společně pak s Antonínem Fričem pořádaly výstavy, 

kde bylo možné shlédnout kromě domácích tradičních výrobků i předměty z Číny, 

Japonska, Indie a Turecka. Půjčujícími asijských předmětů byli například zmíněný 

František Mráček, dále Otto Breuer a František Všetečka.
173

 Náprstkovo muzeum se  

v 19. století stalo jedním z kulturních a vzdělávacích center české inteligence. Mnoho 

jeho sbírkových předmětů pochází z darů od Vojtěcha Náprstka a od jeho přátel  

a známých z řad českých exulantů, cestovatelů a etnografů. Pozoruhodné japonské 

přírůstky byly dále získávány od obchodníků s uměním z Prahy, Vídně, Hamburku, 
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Lipska a Brém.
174

 V tomto nejranějším období přispívali k obohacení sbírek také známí 

čeští umělci a spisovatelé, například Julius Zeyer. Další významnou skupinu přátel 

muzea tvořili též cestovatelé či lidé žijící dlouhodobě v cizině. Mezi ně můžeme zařadit 

Josefa Kořenského, Enrique Stanko Vráze, či Václava Stejskala,
175

 kteří často sbírky 

muzea doplnili i o didaktický materiál nashromážděný během cest po dalekých krajích. 

Stejskal část své sbírky muzeu daroval v roce 1888 a zbytek pak odkázal po své smrti. 

Dále je potřeba zmínit českého inženýra Karla Jana Horu, který po studiu  

v Americe odešel na konci 19. století do Japonska, kde pracoval nejprve v Ósace, 

později v oblasti Jokohamy a Tokia a Joe Hlouchu (1881-1957) velkého obdivovatele 

japonské kultury a spisovatele, který se vyjádřil k neporozumění japonskému umění  

v úvodu svého katalogu k výstavám japonských dřevorytů v roce 1913:
 176

  

,,Na jedno upozorňuji: Japonský  dřevořez zprvu odpuzuje, snad někdy i ku 

smíchu laika nutí, ale třeba se vhroužiti do něho s láskou a oddaností, déle a pozorně,  

a pak se vám otevře nový svět.“
177

  

Na tomto příkladu si můžeme uvědomit zásadní rozdíl, mezi vnímáním 

výtvarníka nebo nadšence a běžným divákem. Velká část Hlouchovy sbírky přešla 

v letech 1943 a 1955 do Náprstkova muzea a  se svými téměř osmi tisíci položkami 

zahrnuje asi dvě pětiny japonské sbírky muzea.
178

 V roce 1930 získalo Náprstkovo 

muzeum část kolekce japonských dřevořezů Josefa Martínka.
179

 Kolekce japonské 

grafiky je velmi obsáhlá, čítá přes sedm tisíc exponátů. Je zde několik vynikajících tisků 

raného japonského dřevořezu pocházejících od mistrů školy Torii. Je obtížné 

charakterizovat sbírku jako celek, ale nejvíce četné jsou tisky mistrů 19. století, 

Kunisady, Kunijošiho, Hokusaie a Hirošigeho.  

V současné době je sbírka japonského umění, uměleckého řemesla  

a etnografického materiálu největší ucelenou sbírkou Náprstkova muzea a celkem 

obsahuje přes dvacet tisíc exponátů.
180

 Další důležitou postavou spojenou 
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s prezentováním japonského umění byla osobnost Viléma Staňka. Český dovozce  

a obchodník s japonskými a čínskými předměty, jehož společnost Maison Staněk sídlila 

ve Vladislavově ulici v Praze.
181

  Ve svém obchodě ležícím na dnes Národní třídě (dříve 

Ferdinandově) a v rozsáhlých prostorách ve Vladislavově ulici, které sloužily jako 

sklady, uspořádal několik prodejních výstav, například v roce 1884 a 1887. Japonské 

vázy a jiné předměty nabízel také dvorní obchodní dům se zbožím ozdobným „U města 

Paříže“ v Celetné ulici v Praze.
182

 Japonské vlny v českém výtvarném umění souvisejí 

jednak s tehdejším zájmem o sběratelství, ale také s výstavními prezentacemi 

japonského umění a přednáškami a publikační činností. Japonské umění bylo 

prezentováno kromě Rakouského muzea pro umění a průmysl ve Vídni také v muzeích 

na českém území. Nejaktivněji si v tomto ohledu počínalo Severočeské museum  

v Liberci,
183

 Uměleckoprůmyslové museum v Brně,
184

 Uměleckoprůmyslové museum  

v Praze,
185

 Západočeské uměleckoprůmyslové museum královského města Plzně nebo 

Uměleckoprůmyslové museum císaře Františka Josefa v Opavě.
186

 

 

 

 

 

 

 

 

 

 

                                                             
181

 SVOBODOVÁ 2005, 51. 
182

 HÁNOVÁ 2010, 48. 
183 Více v katalogu od Oldřicha Palaty Z pokladů Severočeského muzea v Liberci z roku 1988.  
184 Více ve Sborníku k 100. výročí založení Moravského uměleckoprůmyslového muzea v Brně z roku 

1973. 
185 Více v knize Uměleckoprůmyslové museum v Praze 1885-1985 z roku 1985. 
186

 HÁNOVÁ 2010, 48. 



47 
 

7.1. Architektura a interiérová inscenace 

Ojedinělým příkladem byl japonský Porcelánový pavilon v Karlových Varech-

Rybářích [34]. Stavba pavilonu probíhala v letech 1885-1886
187

 a jeho zakladatelem byl 

Carl Knoll.
188

 Pavilon, který zde stál až do padesátých let 20. století, byl dokladem 

dobového obsahu japonérií, které ilustrovaly představu o exotické architektuře. Pavilon 

nevycházel z žádného typu japonské architektury, jeho třípatrové střechy s pravidelnými 

kosými tvary nám spíše připomínají architekturu nepálskou, špice střech jsou osazeny 

čínskými draky. Celá jeho fasáda byla obložena ornamentálně zdobenými deskami, na 

jeho bočních průčelích se objevovaly motivy květin a pávů zobrazovaných na velkých 

čtvercových deskách.  

Návrhy zhotovil Adolf Miessner a dekoraci provedli Wilhelm Jessl a Hermann 

Zimmermann.
189

 Na druhém, ještě menším ostrůvku nechal Knoll umístit rozličné druhy 

exotického vodního ptactva a deset párů labutí. Vystavěním ojedinělého objektu tak na 

svoji továrnu upoutal pozornost tisíců lázeňských hostů nedalekých Karlových Varů.  

Na stěnách pavilónku zhotovených z tzv. parianu (neglazovaného porcelánu), fajánse  

a tvrdého porcelánu, se nacházely čtyři malé a osm velkých maleb.
190

 Ty podle japonské 

tradice zobrazovaly v nadživotní velikosti různé druhy ptáků na pozadí japonských 

rostlin. Zvláště výzdoba stropu byla unikátní. Byla tvořena porcelánovou vegetací, 

vymodelovanou a vybarvenou do všech podrobností včetně listů, okvětí, pestíků  

a tyčinek. Každý návštěvník světoznámých lázní chtěl také vidět proslulý Japonský 

pavilon a v něm navštívit orientem vonící restauraci a ochutnat nabízené čínské, indické 

a cejlonské čaje. V roce 1900 byl tento pavilón rozebrán a vystaven na Světové výstavě 

v Paříži. Od druhé světové války nebyla křehká stavba udržována a v roce 1952 byla 

zdemolována.
191

 

Prvky tradiční japonské architektury se v Čechách objevily v díle Dušana 

Samuela Jurkoviče (1868-1947),
192

 konkrétně na vybraných stavbách v lázních 

Luhačovice, jako byl inhalační pavilon z roku 1903 [35], který dnes již neexistuje. 

Lehká přízemní stavba z dřevěné konstrukce stála na kamenných základech. Dispozice 

se logicky promítla do hmotné stavby, konstrukční princip našel přímý výraz v členění 
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průčelí. Symetrickou kompozici tvořily dva postranní pavilóny spojené společným 

vstupem a ústředním prostorem. Zvláštní bylo zešikmení jednotlivých částí stavby, 

jejich zúžení směrem nahoru. Strohý geometrický výraz byl umocněn kontrastem bílého 

nátěru nosné dřevěné konstrukce a tmavší výplní zbylé fasády. Je na místě připomenout, 

že tato stavba podobně i jako jiná díla, která můžeme sledovat v Jurkovičově interiérové 

a nábytkové tvorbě, odkazují na Jurkovičovo svébytné zpracování anglických podnětů, 

které probíhaly zcela paralelně s jeho tvorbou. Tato skutečnost lépe přibližuje i některé 

Jurkovičovi podněty, které čerpal ze stylu Wiener Werkstätte, především z tvorby 

Josefa Hoffmanna.
193

 Dominantou lázní v Luhačovicích se měla stát neuskutečněná 

restaurace A. Polenky. Měla představovat lehkou hrázděnou, maximálně prosklenou 

stavbu koncipovanou v ještě výraznější syntéze secesních, orientalizujících i moderních 

prvků.
194

 

Mezi dalšími můžeme jmenovat práce Jana Kotěry (1871-1923), které v sobě 

nesly prvky anglických rodinných domů, z této skutečnosti můžeme tedy zároveň 

uvažovat i o japonské inspiraci. V této souvislosti bych ráda uvedla letní vilu Vendelína 

Máchy v Bechyni z let 1902-1903 [36]. Nejen její architektura, ale i interiér v sobě 

nesou geometrickou jednoduchost převzatou s největší pravděpodobností od Charlese 

Rennie Mackintoshe a Josefa Hoffmanna. Druhým příkladem bychom mohli zmínit vilu 

sochaře Stanislava Suchardy ve Slavíčkově ulici čp. 248 v Praze-Bubenči [37].
195

 Na 

projektu pracoval Kotěra v letech 1904-1905 a stavba proběhla v následujících dvou 

letech. Jedná se o jedno z posledních Kotěrových děl, u jehož vnějšího vzhledu autor 

čerpá z anglické vilové architektury. Tyto reflexe můžeme sledovat v mohutnosti 

mansardové střechy, v malebných motivech arkýřů, hrázděného zdiva i ve volném 

asymetrickém rozložení půdorysu, jehož součástí se stalo příčně nasazené křídlo 

sochařova ateliéru [38].
196

 

Kotěrův žák Jan Letzel (1880-1925) prožil podstatnou část svého života přímo 

v Japonsku.
197

 V letech 1904-1905 získal Letzel první samostatnou zakázku, jeho 

úkolem bylo navrhnout pavilon do malých českých lázní v Mšeném [39], ležících 

v okrese Litoměřice. Tato půvabná stavba s dřevěnou konstrukcí se dochovala do dnešní 
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doby v poměrně dobrém stavu. Jedná se o halový objekt s nižší partií s motivem lehké 

prosklené markýzy. Stavba vychází z architektury Otty Wagnera, má střídmou dekoraci 

a výraznou korunní římsu, ale díky barevnosti a řadě působivých detailů má kouzelný 

charakter. Vybrané motivy, jako stylizované hlavice na dřevěných pylonech, barevná 

dekorace ve vstupní nice s motivem ledňáčka s roztaženými křídly nebo motivy 

kvetoucí třešňové snítky, jsou výrazně inspirovány orientálním uměním [40].
198

 Ostatně 

celý pavilon použitým materiálem, detaily a barevností připomíná tradiční japonskou 

architekturu. Zde je nutné zmínit, že v této době mohl Letzel jen těžko tušit, že se právě 

Japonsko stane jeho osudem.
199

  

Pozoruhodnou a dodnes dochovanou se stala vila Helenka [41], postavená  

v roce 1903 na Praze-Smíchově. Stavba byla navržena architektem Aloisem Kordou a 

v současné době je po celkové rekonstrukci, při které byl maximálně respektován její 

původní vzhled. V pěti patrech včetně podkroví s věží má dům celkem dvacet pokojů, 

na první pohled zaujme originální design interiéru-Anglický pokoj, Čínský pokoj, Zlatý 

pokoj nebo Paví pokoj. Čistá užitná plocha je 550 m², zahrada má 300 m².
200

 

Dalším návrhem architektury, která přejímala japonské prvky do českého 

stavitelství, byl pavilonek pro zahradu vily na Zbraslavi bratří Kavalírů.
201

 Zájem 

Pražanů o japonské umění vzbudila Hlouchova japonská čajovna Jokohama [42], která 

byla otevřena na Jubilejní průmyslové výstavě v roce 1908. Pro velký úspěch byla  

v roce 1909 přesunuta do prostor paláce Lucerna, kde fungovala do roku 1942. Nabízela 

mnoho míst k sezení, stěny byly pergamenové, její interiér byl vybaven bambusovým 

nábytkem, lampionovou dekorací a japonériemi dovezených přímo z Japonska 

samotným Joem Hlouchou.
202

 Rozčileně se k Hlouchově čajovně postavil architekt Jan 

Letzel, který ve svém dopise Janu Kotěrovi v roce 1908, vylíčil své postřehy 

následujícím způsobem:  

„Nás taky baví každá maličkost, kterou je i ku příkladu Hlouchova Žaponská 

čajovna. Ten člověk tady byl [v Japonsku]a ani neví, jak vypadá čajovna! Ty Žaponky 

jsou prý z Vršovic a ta bouda, kterou postavil, je zrovna tak echt. Brána, která je před 

vchodem (je jistě červeně natřená!) patří k žaposnkému chrámu a ne k čajovně, 
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domeček je úplně neslohově postavený a jeho značka na štítě (Maru-ki) docela nic 

neznamená. Přál bych tak našim lidem vidět zdejší čajovnu!”
 203

   

Letzelovým terčem se nestala pouze Hlouchova čajovna, ale i jeho literatura, 

kterou v následujících větách Jan Letzel opět ostře kritizoval. ,,Nás to ovšem dopaluje, 

že někdo kdo byl v Žaponsku několik neděl, píše špatné knihy o Žaponsku  

a i následně předvádí věci, které nejsou pravdou…”
204

  

Zde je nutné podotknout, že podle Zdeňka Lukeše se v tom to ohledu Letzel 

mýlil: Joe Hloucha si otevřel další čajovnu, tentokrát již údajně s opravdovými gejšami, 

v palaci Lucerna, kterou jsme již výše zmiňovali, a později postavil pension  

v japonském stylu v Šáreckém údolí.
205

 

Interiérová inscenace 

Reformní požadavek jednoty umění a života stíral dosavadní hranice výtvarné  

a užité tvorby a vedl k jejich vzájemnému propojení. Společným dílem různých oborů 

byla především stylizace interiérového vybavení, dekorací a předmětů každodenní 

potřeby. Z interiérů se stávala umělecká inscenace, podstatou bylo, aby jeho zařízení 

odráželo duševní nálady a pocity, aby poskytovalo domovu auru individuality  

a zvláštnosti. Rafinované sladění všech prvků patřilo k novým úkolům architektů  

a návrhářů. Vývoj nábytku směřoval převážně k modernímu designu, jeho tvar postupně 

nabýval jednoduchosti a geometrické eleganci. Důležitou náladotvornou roli sehrály 

v secesním interiéru také textilie, svítidla a jiné kovové předměty, které byly efektní 

svým leskem a měkkou modelací. 
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7.2. Tradiční české sklo a keramika 

První projevy japonského umění jsme mohli pozorovat v uměleckém řemesle, 

které chtělo napodobit japonské originály. V Čechách bylo nejrozvinutějším  

a nejproslulejším odvětvím sklářství, situované především do oblasti severních Čech  

a Šumavy. Japonérie najdeme například v použitých dekoracích a tvarech uměleckých 

předmětů zhotovených ve sklářské škole v Šenově. Důkazem jsou návrhy Lea 

Chilly,
206

 ve kterých dochází k napodobování stylu japonského porcelánu. Hlavními 

motivy jsou větve slivoně s rozkvetlými květy na sněhově bílém povrchu, což odkazuje 

na symboliku v ikonografické skupině „přátel zimy“ [43].
207

 Dalším příkladem je váza 

ozdobená motivem Japonky pod podzimními javorovými listy, kdy je kimono detailně 

zdobeno barevnými vzory [44]. Díky těmto použitým motivům připomínající japonské 

originály zařazujeme tyto vázy mezi japonérie [45].
208

  

Sklárny v Novém Boru produkovaly výrobky s orientálními dekoracemi  

a přímé napodobeniny japonských porcelánových předmětů. Jako příklad bych ráda 

uvedla dochované návrhy kreseb studentů tamější školy z let 1886-1887.
209

 Představují 

detailní kopie motivů květin, ptáků a lidských figury typické pro dílnu Arita, která byla 

jedním z hlavních vývozců japonského zboží do Evropy.  

Sklárna Loetz v Klášterském Mlýně na Šumavě, kterou koupil roku 1840 

Johann Loetz, se stala jednou z nejúspěšnějších v  produkci secesního skla nejen 

v rámci tehdejší Rakousko-uherské monarchie, ale i celého světa. Pracovali pro ni 

mnozí slavní umělci jako Koloman Moser, Josef Hoffmann nebo Maria Kirschner.
210

 

Výrobky sklárny se podobaly polodrahokamům-achátu nebo aventurinu. Později se 

sklárna přiklonila k výrobě irizovaného skla (povrch skla má měňavé barvy duhy). 

Třpytivé a lesklé nádoby měly různé tvary-jednoduché, cibulovité, dýňovité. Postupem 

času se začaly vyrábět i složitější kusy s vlněnými okraji, nebo ve tvarech připomínající 

dlouhé husí krky.
211

 Příkladem sklárny Loetz je opálová skleněná váza v barvě jantaru  

s kanelovým okrajem, zdobená japonským dekorem, motivem jeřábů, pivoněk  

a slivoně. Koncem devadesátých let 19. století se objevují pískovaná skla s motivy 
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japonérií - japonskými ženami s vějíři, nebo japonskou přírodou s ptactvem, slivoní, 

pohledem na horu (možný zdroj inspirace pohled na horu Fudži).
212

  

Významná česká sklárna Harrachov v Novém Světě se rychle zorientovala  

v měnících se výtvarných stylech a stala se skutečným průkopníkem secese. V letech, 

kdy závod řídili Bohdan Kadlec (1884-1900)
213

 a Jan Malin (1901-1913)
214

 a kdy 

hlavními výtvarníky byli Josef Petříček a Julius Jelínek, spolupracovala sklárna  

s mnoha významnými umělci včetně malíře Alfonse Muchy a architekta Jana Kotěry. 

Rozvíjeny byly především květinové motivy inspirované japonskými rostlinami-kosatci. 

Inspirací ve vývoji byly do značné míry práce francouzských floralistů, Emila Gallého, 

bratří Daumů a práce Louise Comforta Tiffanyho.
215

 

Japonské umění obecně přejímalo původní přírodní tvary bez toho, aby kladlo 

důraz na detailní popis. Japonismy se zcela přirozeně začlenily do dekorativního 

seznamu uměleckého řemesla především díky jejich charakteru, založeném na tvarové 

stylizaci a dekorativní plošnosti. Mezi keramickými předměty nalezneme ukázky 

inspirace stylizovanými květy.
216

 Známou návrhářkou byla keramička Anna Boudová-

Suchardová, jejíž vzor kosatců silně připomíná rostlinné motivy od Ogaty Kórina.
217

  

Na počátku 20. století nejlépe napodobila Kórinův rostlinný styl, její výrazně 

stylizované květy narcisů nebo kosatců [46] s vertikálním členěním listů zdobí celou 

plochu keramických váz.
218
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8. Závěr 

Japonská kultura se stala jednou z velkých inspirací secese. Po více jak dvou 

stech letech trvající izolace se Japonsko v šedesátých letech 19. století opět otevřelo 

světu. Své umění ukázalo na Světových výstavách, kde ohromilo nejen diváky, ale 

především tehdejší malíře, návrháře a architekty. Celá druhá polovina „dlouhého  

19. století“ objevovala krásy japonských grafik a dřevotisků. Umění toužilo po nových 

neobjevených světech, chtělo opustit staré formy a hledat nové vzepětí. O této 

skutečnosti svědčí i značný vznik mnoha uměleckých směrů na přelomu dvou století, 

které hledaly nové a nepoznané. Jmenujme jen některé z nich: symbolismus, 

neoimpresionismus, fauvismus, kubismus, expresionismus, které se postupně vyvíjely  

a daly podněty ke vzniku dalším-„ismům“. Evropě se neotevřel jen pohled na japonské 

malířství a grafiku, ale také na kulturu bydlení. Staré evropské domy a jejich zařízení 

obtěžkané pseudohistorickými interiéry byly přímým archaickým protipólem lehkých, 

vzdušných a prosvětlených japonských interiérů. Rovné linie, hladké stěny, nízké stropy 

staveb působily zcela nově. Prostory bez zbytečných ozdob, ze kterých bylo patrné, že 

estetika bydlení je hluboce zakotvená do každodenního života. Dalším překvapením 

byla skutečnost, že se v japonských obytných prostorách nábytek objevoval jen 

skromně.  

Japonismus se v dekorativním umění zpočátku skládal především z napodobenin 

japonských modelů, stylistickými rysy běžel paralelně s japonismem v obrazech. Prvky, 

jako je asymetrické kompozice, čisté zářivé barvy v kombinaci s doplňkovými barvami 

a plošně zobrazenými vzory a motivy, byly často kopírovány přímo z manuálů 

japonských řemeslníků nebo šablon malířů. Japonské inspirace jsou patrné ve výrobcích 

francouzských manufaktur například Christofle & Company, Haviland & Company, 

v návrzích Josepha Bouviera, Félixe Bracquemonda, Jeana Charlese Cazina, Camila 

Moreau a zdobení technikou cloisonné Alexise Falize a jeho syna Luciena Falize.
219

 

 V pozdějších letech 19. století stále pokračovala popularita japonského designu, 

což je patrné díky výrobkům hnutí Arts & Crafts a secese, například sklářské práce 

Eugena Rousseaua, keramické dekorace Josepha- Théodorica Decka, keramika Emila 

Gallé a šperky od Reného Laliqua.
220

 V americkém a britském dekorativním umění se 

japonismus zobrazil v produktech vyrobených od společnosti Rookwood Pottery, která 

                                                             
219 TURNER 1996, 441. 
220

 TURNER 1996, 441. 



54 
 

zaměstnávala japonské řemeslníky. Dále v textilním designu například od Arthura 

Heygate Mackmurda a Candace Wheelera, v návrzích barevných skleněných předmětů 

od Louise Comforta Tiffanyho ve spojení s přírodními motivy aplikovaných na stříbře 

vyrobených Tiffany & Company v New Yorku, a v neposlední řadě v architektuře 

Franka Lloyda Wrighta.
221

 

Ve své bakalářské práci jsem se snažila přiblížit a popsat ty skutečnosti, které 

měly zásadní vliv na secesní design. Bylo řečeno, že secese hledala nové druhy 

inspirace, aby se jednou provždy odtrhla od minulosti a starého světa. Pokusila jsem se 

najít konkrétní příklady, tedy nejenom návrhy uměleckých děl, ale především samotná 

díla evropských mistrů, ve kterých se potvrdila inspirace japonským uměním.  

Od začátku bylo zřejmé, že není možné obsáhnout vše, co spadá do této problematiky  

a nebylo ani to ani mým cílem. Tím bylo vybrat ta díla, která mě nejvíc zaujala  

a pomocí nichž jsem mohla poukázat na skutečnost japonského vlivu na světové umění. 

Závěrem mé práce bych ráda zmínila ještě jednu skutečnost, a to, že nejen secese 

čerpala z japonského kulturního bohatství, ale o několik let později se k japonismu 

navrátil také dekorativní styl Art Deco, jehož obliba přetrvala až do dnešních dob. 

Ostatně, pokud se dnes podíváme do monografií, časopisů nebo jiných rubrik 

zaměřených na bydlení, architekturu či interiérový design, povšimneme si jednoho 

momentu-a to, že inspirace japonskými rysy-především jednoduchostí a vzdušností stále 

přetrvává, jen je transformovaná tak, aby splňovala požadavky současné společnosti. 
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