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La personale che ABC-ARTE dedica a Tomas Rajlich, celebrandone il mezzo 
secolo di pittura, è una vera e propria antologica che consente al pubblico una 
visione compiuta di tutto il suo percorso operativo. 

Nato nel 1940, Rajlich si forma in seno al gruppo avanguardista praghese 
Klub Konkretistů, che si pone nella scia delle neoavanguardie internazionali 
incarnate da Azimut in Italia, da ZERO in Germania, da Nul in Olanda. 
Esiliatosi dalla Cecoslovacchia nel 1969 in seguito all’invasione sovietica, 
Rajlich si trasferisce proprio in Olanda, dove il clima avanguardistico è 
particolarmente fertile e dove il suo basare la costituzione dell’opera su griglie 
di riquadri regolari molto vicine all’acromia di Piero Manzoni viene subito 
accolto con favore in seno al concettualismo montante. 

Nel 1974 tiene personali fondamentali da Yvon Lambert a Parigi, da Art 
& Project ad Amsterdam e da Françoise Lambert a Milano – per molti 
anni le sue gallerie di riferimento – e l’anno dopo è tra i protagonisti, con 
Brice Marden, Robert Ryman, Gerhard Richter e altri, della memorabile 
mostra “Fundamentele schilderkunst / Fundamental painting” allo Stedelijk 
Museum di Amsterdam, pietra miliare dell’affermazione internazionale della 
pittura analitica. 

Nel 1993 proprio Gualdoni, curatore della mostra “Fifty years of painting”,  
organizza la prima retrospettiva di Rajlich al Palazzo Martinengo di Brescia, 
cui seguono quelle all’Haags Gemeentemuseum dell’Aja, 1994, alla 
Kunsthalle di Karlsruhe nel 1996, alla Galleria Nazionale di Praga nel 2008, 
ancora al Gemeentemuseum dell’Aja nel 2016, nel 2017 al Museum Kampa 
di Praga e nel 2018 al Boijmans museum di Rotterdam.
Rajlich è stato riconosciuto di diritto nel novero delle massime figure della 
neoavanguardia internazionale.

Dal 1999 al 2002 Rajlich è stato artista di residenza al Centre Pompidou di 
Parigi che conserva in collezione le sue opere, presenti, tra le altre istituzioni, 
anche al Centraal Museum di Utrecht, al Musée d’Art et d’Industrie di Saint 
Étienne, al Musée Cantini di Marsiglia, al Museum Boijmans-Van Beuningen 
di Rotterdam, al Museum of Modern Art di New York, al National Gallery 
in Praga, alla Peter Stuyvesant Foundation di Amsterdam, alla National 
Gallery of Canada in Ottawa, allo S.M.A.K. Di Gent, allo Stedelijk Museum 
di Amsterdam, allo Stedelijk Museum di Schiedam, allo Stedelijk Museum 
De Lakhal di Leiden, allo Stedelijk Museum Het Prinsenhof di Delft.

Genova conferma la propria predisposizione a dialogare ed aprirsi agli stimoli 
culturali più innovativi e contemporanei, definendo ed ampliando il percorso 
di analisi, partito negli anni ‘60,  per mezzo di organizzazione di mostre, 
anche all’interno delle proprie istituzioni culturali, dedicate a colleghi ed 
amici dell’artista cecoslovacco che condividevano con lui la visione radicale 
della pittura. 

Elisa Serafini
Assessore al Marketing Territoriale,
Cultura e alle Politiche per i Giovani
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Elisa Serafini
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Culture and Youth policies
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The solo exhibition ABC-ARTE dedicates to Tomas Rajlich, to celebrate his 
half a century of painting, represents a proper selection to show the audience a 
complete vision over his career.

Born in 1940, Rajlich grows inside the avant-garde Prague group Klub 
Konkretistů, in the wave of the international neo-avant-garde movements 
symbolized by Azimut in Italy, ZERO in Germany, Nul in Holland. After 
expatriating Czechoslovakia in 1969 following the Soviet invasion, Rajlich 
moves to the Netherlands, where the avant-garde atmosphere is alive and 
where his conception, based on working on regular squared grids, close in a 
way to Piero Manzoni’s Achromes, is immediately very welcome by the heart 
of growing conceptualism.  

In 1974 he has very important solo exhibitions at Yvon Lambert in Paris, 
at Art & Project in Amsterdam and at Françoise Lambert in Milan – for 
many years his reference galleries – and the following year he is one of the 
main artists, together with Brice Marden, Robert Ryman, Gerhard Richter 
and others, in the memorable exhibition “Fundamentele schilderkunst / 
Fundamental painting” at the Stedelijk Museum in Amsterdam, a milestone 
event for the international affirmation of Analytical Painting. 

In 1993 Gualdoni, curator of the “Fifty years of painting” exhibition, organizes 
Rajlich’s first retrospective ay Palazzo Martinengo in Brescia, followed by 
the ones at the Haags Gemeentemuseum dell’Aja in 1994, the Kunsthalle 
in Karlsruhe in 1996, Prague’s National Gallery inl 2008, as well as the 
Gemeentemuseum in The Hague in 2016, the Museum Kampa in Praga 
2017 and in 2018 at the Boijmans-Van Beuningen museum in Rotterdam.  
Rajlich has been recognized as one of the main artists among the international 
neo-avant-garde panorama.

From 1999 to 2002 Rajlich was an artist in residence at the MNAM/Centre 
Georges Pompidou in Paris, which includes his works among its collections, as 
well as other institutions, such as the Centraal Museum in Utrecht, the Musée 
d’Art et d’Industrie in Saint Étienne, the Musée Cantini in Marseille, the 
Museum Boijmans-Van Beuningen in Rotterdam, the Museum of Modern Art 
in New York, Národní Galerie in Prague, the Peter Stuyvesant Foundation in 
Amsterdam, the S.M.A.K. in Gent, the Stedelijk Museum in Amsterdam, the 
Stedelijk Museum in Schiedam, the Stedelijk Museum de Lakhal in Leiden, 
the Stedelijk Museum Het Prinsenhof in Delft.

Genova confirms its predisposition to open and connect with the most 
innovative and contemporary cultural initiatives, through the definition and 
increase of an analysis started in the Sixties and the organization of events, 
taking place also inside its own cultural institutions and inspired by friends 
and colleagues of the Czechoslovakian artist, who shared with him a radical 
vision of painting.
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Antonio Borghese
Curatore ABC-ARTE

La Galleria ABC-ARTE prosegue la sua ricerca, in continuità rispetto 
al programma passato, approfondendo il lavoro dei protagonisti delle 
neoavanguardie internazionali. In questo libro viene documentata la 
antologica dedicata a Tomas Rajlich, pietra miliare nella affermazione 
internazionale della pittura analitica e fondatore del Klub Konkretistů.

Le opere in mostra sintetizzano un percorso cinquantennale e 
permettono una visione complessiva del lavoro di Rajlich che esiliatosi 
dalla Cecoslovacchia nel 1969 in seguito all’invasione sovietica, si 
trasferisce in Olanda, dove ha potuto confrontarsi con le teorie della 
neoavanguardia olandese del gruppo Nul, fortemente inserita nel 
dibattito che, al tempo, animava i più importanti fermenti culturali ed 
artistici europei coinvolgendo personalità rilevanti quali Manzoni, Klein 
e Sol LeWitt.

Già dall’inizio degli anni Settanta (con Brice Marden, Robert Ryman, 
Gerhard Richter e altri, è il protagonista della memorabile mostra 
“Fundamentele schilderkunst / Fundamental painting” allo Stedelijk 
Museum di Amsterdam), entra nel novero degli artisti considerati di 
riferimento per la Pittura Fondamentale. Le sue opere, saldamente 
ancorate alla ricerca delle radici della Pittura, spiccano dotate di 
una matericità che si fa simbolo e metafora della sostanza fisica e di 
misuratissima gestualità. Rajlich in questi anni consolida la propria fama 
con alcune mostre importanti in Olanda ed anche a Parigi, dove più 
volte espone e con grande successo.

Nei due decenni successivi e fino ai giorni nostri il lavoro di Tomas 
Rajlich rafforza la sua notorietà internazionale sino al raggiungimento 
del massimo posizionamento tra gli avanguardisti più influenti. Tomas 
Rajlich è coinvolto in mostre presso principali istituzioni internazionali 
che trattengono all’interno delle proprie collezioni le sue opere.

Antonio Borghese
ABC-ARTE head Consultant & Curator
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In continuation of its past programme, the ABC-ARTE Gallery pursues its 
in-depth exploration of the work of the protagonists of the international 
neo-avant-gardes. This book documents its retrospective of Tomas Rajlich, 
a milestone in the international recognition of analytical painting and 
founder of Klub Konkretistů.

The works on show range over a period of fifty years to enable the formation 
of a comprehensive picture of the work of Rajlich. He went into exile in 1969 
after the Soviet invasion of Czechoslovakia and moved to the Netherlands, 
where he was able to become acquainted with the theories of the Dutch 
neo-avant-garde group Nul. That group, with such prominent figures as 
Manzoni, Klein and Sol LeWitt, was intimately involved in the debate that 
dominated the most important cultural and artistic movements of the time 
in Europe.

Right from the early 1970s (he participated with Brice Marden, Robert 
Ryman, Gerhard Richter and others in the memorable exhibition 
“Fundamentele schilderkunst : Fundamental painting” in the Stedelijk 
Museum Amsterdam) he was regarded as one of the leading representatives 
of Fundamental Painting. His works, solidly anchored in the quest for 
the roots of painting, are notable for a materiality that becomes a symbol 
and metaphor of physical substance and a highly controlled language of 
gesture. Rajlich consolidated his fame in this period with several important 
exhibitions in Holland and Paris, where he has successfully shown his work 
on more than one occasion.

In the two successive decades and ever since, the work of Tomas Rajlich has 
bolstered his international reputation to make him one of the leading figures 
of the most influential avant-gardes. The artist is involved with exhibitions 
in the principal international institutions that hold works of his in their 
collections.
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Tomas Rajlich. Mezzo secolo di pittura, circa
Flaminio Gualdoni

Tomas Rajlich, praghese, classe 1940. Così l’artista si presenta, ancora 
sconosciuto, in Olanda nel 1969, esule quando ha avvio la ventennale 
invasione sovietica del suo paese. 
Nulla si sapeva allora, e poco ancora si conosce ora, degli straordinari 
fermenti vitali della cultura ceca del secondo dopoguerra in cui Rajlich si 
forma, a cominciare da Skupina 42, l’aggregazione che matura intorno a 
Jindřich Chalupecký e guarda con occhio limpido all’avanguardia europea 
(uno dei suoi membri illustri, Jiří Kolář, resta a Praga sino alla vicenda 
di Charta 77, poi nel 1980 fugge a sua volta a Parigi)1, dal gruppo UB 
12 che si manifesta all’avvio degli anni sessanta con autori come Václav 
Boštík e Stanislav Kolíbal2, per finire con il Klub Konkretistů, fondato 
nel 1967 da Tomas Rajlich, Jiří Hilmar, Radek Kratina e Arsén Phribny. 
Come giovani artisti assumono posizioni radicali e visibiliste avendo già 
nozione precisa di quanto Azimut in Italia, Zero in Germania e Nul in 
Olanda vanno sperimentando. Per lui si tratta di trame iterative di segni 
fisici corposi e aggettanti oppure di tracciati ridotti a cellule grafiche 
essenziali, che si moltiplicano uniformi sulla superficie.
È nato scultore, Rajlich, al punto da essere scelto da Jiří Mašín come 
esponente dell’avanguardia nuova per il suo debutto internazionale, la 
mostra Sculpture Tchécoslovaque de Myslbek à nos jours al Musée Rodin 
di Parigi, 19683. Ma l’Olanda è per lui un acceleratore formidabile di 
chiarezze, oltre che una miniera di suggestioni, che subito gli indica 
la strada della pittura. La presenza radicata della neoavanguardia – 
la mostra Nul voluta da Willem Sandberg e organizzata da Henk 
Peeters allo Stedelijk Museum Amsterdam è stata una pietra miliare 
all’apertura di quel decennio4 – e la disponibilità del miglior materiale 
teorico e sperimentale in circolazione, in una quantità incomparabile 
con l’informazione che giungeva a Praga, sono una scossa decisiva 
per Rajlich. Egli ritrova pienamente dispiegate le ragioni dell’acromia 
di Piero Manzoni e quelle delle monocromia di Yves Klein, che sono 
soprattutto un intendimento oggettivo, in sé, del colore, e pragmatico 
del fare pittura, in gradazioni diverse d’umore metafisico, proprio 
nel momento in cui un’altra generazione dalle lucide enunciazioni 
concettuali prosciuga definitivamente quanto di estetico e di esemplare 
residuava ancora nell’opera dei precursori. Dal 1969 la galleria Art & 
Project, appena aperta, propone ad Amsterdam autori come  Lawrence 
Weiner, Stanley Brouwn, Sol LeWitt and Gilbert & George, esponenti 
della generazione che è la sua mentre quella di Riekje Swart, attiva dal 
1964, passa da più aperti accenti concettuali, da Marinus Boezem a Ger 
van Elk a Sol LeWitt, a posizioni più neocostruttive – Bob Bonies, Ad 
Dekkers, Peter Struycken e Jan Dibbets.
In questo contesto vivido la pittura di Rajlich si pone immediatamente 
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come una delle posizioni più lucide e radicali, che si manifestano 
apertamente, e in modo inequivocabile, nella doppia mostra del 1971 
allo Stedelijk Museum di Schiedam e all’Haags Gemeentemuseum 
all’Aja5, e ne fanno una figura di riferimento nell’area di interrogazione 
ultimativa al processo e al linguaggio pittorico.
È una pittura cioè rastremata ai propri modi primi, agguerritamente 
concentrata nell’analisi e nello scrutinio delle radici stesse del proprio 
consistere in quanto pittura: artificio e disciplina, congegno del senso e 
pratica dell’esprimere. Conta in questo momento, più che il riferimento 
ai minimalismi pittorici statunitensi – Robert Ryman espone in 
Europa nel 1968 da Heiner Friedrich a Monaco e da Konrad Fischer 
a Dusseldorf, e l’anno dopo in “When attitudes become form” alla 
Kunsthalle di Berna6 – quello alle radici europee, l’ampia area attivata 
dagli Achrome di Piero Manzoni, del quale Rajlich evoca la strutturazione 
essenziale a griglia riquadrata della superficie, e in misura per lui meno 
significativa da Yves Klein, intorno alla cui idea di monocromo Udo 
Kultermann ha intessuto nel 1960 la mostra “Monochrome Malerei”, 
con presenze squisitamente pittoriche in uno spettro che va da Lucio 
Fontana ad Azimut, da ZERO a posizioni diversamente radicali come 
quella di Raimund Girke7.
I Senza titolo di Rajlich dell’avvio degli anni settanta ragionano sulla 
materia pittorica come sostanza fisica, nella matericità corposa e in 
andamenti di gestualità distillata e intensiva già saggiati dal 1966 nel 
tempo praghese, in controcanto con la strutturazione elementare 
data dalla cellularità iterativa dei gesti oppure dalla tessitura basilare 
di orizzontali e verticali enunciate oppure ottenute per sottrazione di 
materia8.
Il salto decisivo avviene nel 1974, con la triade di mostre personali 
da Yvon Lambert a Parigi (dove l’anno prima ha esposto alla “VIIIe 
Biennale de Paris” al Musée d’Art Moderne de la Ville de Paris), da Art 
& Project ad Amsterdam e da Françoise Lambert a Milano.
Rajlich tende a decantare gli spessori materici della pittura – che 
permangono, ma come irritazioni e brividi decisivi nelle campiture – e a 
dare opere più apertamente enunciative.
Il momento è decisivo, anche perché l’onda montante di quella che viene 
definita variamente pittura analitica o pittura fondamentale proprio in 
Olanda ha una delle sue culle, in seno a una trama di coloriture nazionali 
e d’atteggiamento che emergono chiare nell’ondata di mostre che si 
avvicendano in Europa a partire dai primi anni settanta9.
Il 25 aprile 1975 si inaugura allo Stedelijk di Amsterdam la mostra 
“Fundamentele schilderkunst : Fundamental painting”, curata da Rini 
Dippel sotto la direzione di Edy de Wilde, in cui figurano Jaap Berghuis, 
Jake Berthot, Louis Cane, Alan Charlton, Raimund Girke, Richard 
Jackson, Robert Mangold, Brice Marden, Agnes Martin, Tomas Rajlich, 
Edda Renouf, Gerhard Richter, Stephen Rosenthal, Robert Ryman, 
Kees Smits, Rob van Koningsbruggen, Marthe Wéry, Jerry Zeniuk10. Lo 
stesso anno Rajlich è, con Berghius e Martin Rous, nel trio olandese che 
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espone al Westfälischer Kunstverein di Münster dove l’anno prima Klaus 
Honnef ha organizzato l’ampia mostra “Geplante Malerei”11.
Lo stesso Honnef introduce anche con Hans Sizoo la mostra itinerante 
(Bonn, Saarbücken, Norimberga, Saint-Étienne e altrove)  Elementaire 
Vormen12, nel maggio 1975, che dà conto della ricchezza della specifica 
situazione olandese: Akkerman, Berghuis, Buurman, Fernhout, Van der 
Heyden, Hoving, Van Koningsbruggen, Rajlich, Rous, Schoonhoven, 
Verhoef, Visser, Van de Wint. 
Sono, quelli, anni di forte teoricismo, e l’ansia di ridurre a schemi 
interpretativi chiariti la complessità d’un panorama artistico 
singolarmente aperto e inquieto induce piuttosto alla semplificazione per 
via di affinità che all’apprezzamento delle singolarità e delle eccedenze. 
L’affinità di base è la fedeltà alla pittura nella sua qualità specifica di 
medium, il sottrarsi a ogni retaggio dada e di deroga disciplinare così 
come sono stati annunciati da “When attitudes become form” e dal 
concettualismo sensu stricto. 
Certo, è pittura a un alto e agguerrito grado di mentalizzazione, 
soprattutto di interrogatività: è ragionamento critico sulla pittura 
nell’atto stesso del fare pittura. È contemporaneamente, però, anche il 
tentativo di liberarsi della zavorra storica della disciplina per mantenerne 
e affermarne ben salda l’identità sorgiva: per molti è la rivendicazione 
della necessità ineludibile del pittorico – e con quanta filigrana metafisica 
si può intravvedere in genealogie che si richiamano a Malevich, 
a Mondrian, a Reinhardt, allo stesso Klein –  e dunque l’ipotesi più 
probante della continuità d’una identità storica, quella della pittura, che, 
attraverso fortune e crisi infine estreme, non dismette tuttavia dal porsi 
come lo snodo disciplinare centrale, per tradizione secolare, dell’artistico.  
Che l’ansia di definire un territorio con forti tratti di omogeneità sia 
più un’istanza teorica e per certi versi strategica, difensiva rispetto 
all’orientarsi progressivo dell’art vivant verso forme apittoriche o 
extrapittoriche, ovvero esperienze non solo extramediali ma che 
s’intestano come titolo di merito la negazione della pittura, sia elemento 
che genera ambiguità più che chiarezza, è puntualmente evidente 
nell’affollata “documenta 6”, Kassel 1977. Già l’anno dopo iniziano i 
tentativi di operare dei distinguo: tra essi il più esplicito è “Fractures du 
monochrome aujourd’hui en Europe”, all’ARC di Parigi, 1978, in cui 
Rajlich espone e Bernard Lamarche-Vadel scrive di analisi dei “differenti 
modi di fratturazione, perché credo che nella frattura del monocromo, 
nello spazio e nel momento di questa frattura, sta per realizzarsi qualcosa 
di nuovo nell’arte che non ha nessun contatto la meccanica minimalista 
che finora abbiamo troppo visto e di cui, terapeuticamente, dobbiamo 
disfarci” andando piuttosto in cerca di “fratture che non generino una 
sistematica, perché io lotto contro le sistematiche”13. 
Monocromia è termine che contiene ormai troppe aspirazioni diverse, 
come ben sintetizza uno dei suoi padri storici, Gottfried Honegger, 
scrivendo che il monocromo può anche “rappresentare il mistico, 
l’interiorizzazione, la contemplazione, l’impercettibile, l’indicibile, 
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l’infinito/eterno, la sensibilità pura, il nulla. O la rivolta, il rifiuto” perché, 
di fonte alla “polluzione visuale, il monocromo può essere un’igiene 
estetica”, e dunque “una zona di purezza, di bellezza, di benessere, di 
concentrazione, di semplicità, d’essenziale, d’integrità”14.
Ebbene è chiaro che, se allo sguardo d’allora la strutturazione a griglie 
ortogonali, l’assoluta austerità cromatica, il senso di seriazione implicito 
nel lavoro di Rajlich fanno aggio su ogni altro livello di lettura, ora 
si prende a notare il persistere della componente irrazionale e della 
facoltatività indeterminata dei gesti pittorici comunque implicati e 
preservati nel fare: al punto da far scrivere anni dopo a Philip Peters, 
uno dei suoi lettori più attenti e continui, che i suoi atti concreti “si 
riferiscono anche a un altro tipo di esperienza, un mondo di sogni, 
pensieri e azioni che non si può facilmente spiegare in punta di logica”15.
In altri termini prima si coglieva, nell’iterazione della griglia geometrica 
che fungeva da all-over spaziale oggettivo, e luogo specifico d’esperienza, 
il versante minimalizzante, magari, perdendo di vista che si trattava 
piuttosto della fondazione primaria – con precise poggiature storiche, 
dal neoplasticismo al costruttivismo – d’una concretezza di campo 
d’azione e di visione senza la quale ogni gesto pittorico sarebbe divenuto 
nulla più che un esercizio formalistico vieto.
“La forma affascina quando non si è più in grado di comprendere la 
forza che è nel suo interno, cioè di creare”, ha scritto Jacques Derrida16. 
Dunque di Rajlich si sovraesponeva il modo, s’incorniciava il come, non 
avvertendo che egli sin d’allora mirava a dar corso, per atti purificati 
e avvertiti sino allo spasimo concettuale, a una pittura di sostanze, e 
d’energie, che travalicassero il mero dato retinico: che fossero, dopo il 
saut dans le vide kleiniano, pulsazioni precise d’un senso possibile.
L’aspetto sistemico, la regolarità processuale, l’insistenza sulla 
concretezza visiva an-illusionistica della bidimensione, erano per lui 
premesse necessarie, senza le quali il dispiegarsi del colore e dei suoi gesti 
– intesi a loro volta nella più completa pienezza e certezza fisica – non 
avrebbe potuto concentrarsi sull’interrogazione della propria identità, 
del proprio carattere, delle proprie vocazioni.
Mi è accaduto di scrivere nel 1993, quando ormai da un decennio 
l’artista tesseva trame irregolari e fitte di nero/colore, e gialli, e annunci 
di rosa e celesti, affacciandosi cautamente anche all’oro, la quasi totalità 
della superficie, tracciandola anche con solchi orizzontali e verticali 
scavati nella materia aspra (e già, di questo solcare, era un annuncio un 
incunabolo dei primi anni settanta): “Il colore, colpeggiato in cadenze 
brevi e avvertitissime, occupando di sé la totalità dell’immagine è sottratto 
a ogni logica strumentale, compositiva, e a ogni gerarchia linguistica: è, 
e si dà, per sé, in quanto sostanza stessa del vedere, dell’immagine: in 
quanto luce”17.
E sempre meno acromo e sempre più luce sono le variazioni tonali 
sul bianco con cui l’artista s’inoltra dagli anni settanta agli ottanta: 
sottili, lievemente disagiate perché ritratte da un’immediata captazione 
sensibilistica, svolte tutte all’insegna della chiarità. La partita, a lun-
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go posta in parentesi, con lo spettro cromatico, è ora resa possibile 
perché l’esperienza analitica ha cauterizzato ogni filigrana anche solo 
lontanamente naturalistica, e dunque il colore s’intende a priori come 
tautocromia, affermazione di se stesso per se stesso, senza che ciò 
implichi più, peraltro, esplicitati caveat ideologici o teoricistici.
Le pitture sono, ora, estensioni luminose, concentrate e pure epifanie, 
capaci semmai di coaguli nella sfera del simbolico. Che la via sia questa 
è detto dalle stagioni successive dell’artista, in cui l’accortezza del gesto 
si concede confidenze ed eccitazioni più piene, e cadenze che tendono a 
sovrastare la tensione reticolare della superficie enunciata. E sono colori 
come il nero ma anche l’oro: è uno scorrimento metafisico, con filigrane 
mistiche: Rajlich agisce, con ancora maggior determinazione, sul piano 
della saturazione dell’immagine: ma è una saturazione, ora, che non 
riguarda solo il vedere; è piuttosto una plenitudine che coinvolge l’idea 
stessa di luce associata, nella nostra cultura, al sentimento del colore e 
alla vertigine soprannaturale.
Ecco allora scaturire, sia pure nel nitore operativo di chi non concepisce 
la pittura che come autonoma, e fisica, fondazione di linguaggio e di 
senso, più d’una eco sapienziale.
Nelle pitture che Rajlich, in una concentrazione che è ormai per lui 
libertà piena e souplesse, ci dà in questi anni, pare di risentire le parole 
del vecchio studioso tedesco Shmuel Sambursky per il quale “sì, il colore 
è per sua natura la comparsa e l’emanazione della luce”18, ed epifania 
del senso di un’ipotesi di divino. Oppure l’umore delle sovranamente 
ambigue Sefiroth cabalistiche: oppure ancora, il riascolto meditato d’una 
cultura popolare – per Rajlich, ceco di nascita, l’antropologicamente 
ricca tradizione slava – dalle complesse simbolizzazioni pagane, in cui 
bianco e nero e oro, e celeste e rosso, sono i pilastri stessi d’un intero 
cosmo culturale. 
Di queste suggestioni si è nutrita, di recente, anche una lettura dell’opera 
dell’artista condotta da Jiří Valoch19, mentre Gert Reising nel 2003 ha 
osservato che i suoi quadri recenti “sono seduttivi, persino lascivi nella 
loro gestualità barocco-boema se confrontati con l’obiettiva austerità dei 
loro antichi predecessori”, ribadendone però l’aspetto “ieratico-araldico 
nelle proporzioni formali” e la volontà di “rimanere un quadro, non un 
ambiente, non una messa in scena, non un evento mediatico, quindi 
persistendo saldi nella dignità dell’immagine guadagnata dalla pittura”20. 
Di quadro in quadro, la tensione spirituale nella pittura di Rajlich 
evolve, respira: vive. Trascolora, in questi quadri, l’elemento attualistico, 
l’originaria componente del sentirsi avanguardia, e resta la pittura: 
“una zona di purezza, di bellezza, di benessere, di concentrazione, di 
semplicità, d’essenziale, d’integrità”.
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Tomas Rajlich. Half a century of painting, roughly
Flaminio Gualdoni

Tomas Rajlich, Prague, 1940. This is how the unknown artist presented 
himself in the Netherlands in 1969, in exile from the Soviet invasion of his 
country that was to last twenty years.
Nothing was known then, and still little is known today, about the 
extraordinarily effervescent state of postwar Czech culture in which Rajlich 
grew up: Skupina 42, the group that formed around Jindřich Chalupecký 
and fixed a clear gaze on the European avant-garde (one of its illustrious 
members, Jiří Kolář, stayed in Prague until the Charta 77 affair, before 
fleeing to Paris in 1980);1 the UB 12 group that emerged at the beginning 
of the Sixties with figures like Václav Boštík and Stanislav Kolíbal; as well 
as the Klub Konkretistů, founded in 1967 by Tomas Rajlich, Jiří Hilmar, 
Radek Kratina and Arsén Pohribny. As young artists, they took up radical  
visibilista positions after gaining a precise notion of the experiments of 
Azimut in Italy, Zero in Germany and Nul in the Netherlands. He was 
interested in the repeated interweaving of solid and protruding physical 
shapes or in outlines reduced to basic graphic cells that proliferated in a 
uniform pattern on the surface.
Rajlich was born a sculptor and as such was chosen by Jiří Mašín as an 
exponent of the new avant-garde for his international debut, the exhibition 
Sculpture Tchécoslovaque de Myslbek à nos jours in the Musée Rodin in 
Paris in 19683. But the Netherlands acted as a tremendous accelerator in 
clarifying his vision; besides offering a wealth of suggestions, it immediately 
revealed to him the road of painting. The neo-avant-garde that was rooted 
there – the exhibition Nul promoted by Willem Sandberg and organised by 
Henk Peeters in the Stedelijk Museum Amsterdam was a mile-stone in the 
early years of the 1960s4 – and the availability of the best theoretical and 
experimental material in circulation in a quantity incomparable with the 
information that was reaching Prague were a decisive shock for Rajlich. He 
found a full exposition of the rationale behind Piero Manzoni’s colourless  
achromes and Yves Klein’s monochromes, which were above all an objective 
understanding of colour in itself and a pragmatic use of it in making paintings 
in various gradations of a metaphysical character, at the very moment in 
which another generation of lucid conceptual proclamations was ridding 
itself once and for all of any aesthetic or exemplary residue in the work of its 
predecessors. From 1969 on the gallery Art & Project, which had opened in 
Amsterdam only a year earlier, presented such artists as Lawrence Weiner, 
Stanley Brouwn, Sol Lewitt and Gilbert & George, exponents of Rajlich’s 
own generation, while that of Riekje Swart, who was active from 1964, 
moved on from a more openly conceptual emphasis, from Marinus Boezem 
to Ger van Elk and Sol LeWitt, to more Neo-Constructivist positions – Bob 
Bonies, Ad Dekkers, Peter Struycken, and Jan Dibbets. In this lively context, 
Rajlich’s paintings immediately assumed one of the most lucid and radical 
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positions, as shown explicitly and unambiguously in the double exhibition 
held in the Stedelijk Museum Schiedam and the Haags Gemeentemuseum 
in The Hague in 1971,5 making him a key figure in the radical questioning 
of the process and language of painting. It was a painting pared down to its 
first moments, relentlessly concentrated in the analysis and scrutiny of the 
roots of its own existence as painting: artifice and discipline, a device for 
the meaning and practice of expression. What counted most at this moment 
was not so much the reference to the Minimalist painters of the United 
States who were currently showing in Europe – Robert Ryman exhibited at 
Heiner Friedrich’s gallery in Munich and Konrad Fischer’s in Düsseldorf in 
1968, and in the following year in “When attitudes become form” in the 
Kunsthalle in Bern6 – but rather  to the European roots, the broad field 
activated by Piero Manzoni’s Achromes. Rajlich evoked his structuring that 
was essential to the rectangular grid of the surface, and to a lesser extent 
Yves Klein, around whose idea of monochromes Udo Kultermann had 
put together the exhibition “Monochrome Malerei” in 1960 with a choice 
of painters ranging from Lucio Fontana to Azimut, and from ZERO to 
positions that were radical in different ways such as that of Raimund Girke.7

Rajlich’s Untitled series from the early years of the 1970s questioned 
painting in its materiality as a physical substance, as corporeal matter, in 
the development of the distilled and intensive direction in which he had 
already been experimenting from 1966 on during his Prague years. This 
was a counter-melody to the basic structuration provided by repeated cells 
or the basic pattern of horizontals and verticals obtained by addition or 
subtraction.8

The decisive step came in 1974 with the triad of solo exhibitions in the Yvon 
Lambert gallery in Paris (where he had shown in the “VIIIe Biennale de 
Paris” in the Musée d’Art Moderne de la Ville de Paris in the previous year), 
Art & Project in Amsterdam, and Françoise Lambert in Milan.
Rajlich now tended to leave the material density of the painting clear, 
remaining as decisive irritations and disturbances in the painted surface, 
and to produce works that were more openly expressive.
It was a decisive moment, also because the Netherlands was one of the places 
in which the upsurge of what is variously called analytical or fundamental 
painting was taking place, amid a variety of national idioms and attitudes 
that emerged clearly in the flood of exhibitions that succeeded one another in 
Europe from the early 1970s.9

On 25 April 1975 “Fundamentele schilderkunst : Fundamental painting” 
opened in the Stedelijk Museum Amsterdam. Curated by Rini Dippel under 
the directorship of Edy de Wilde, it included Jaap Berghuis, Jake Berthot, 
Louis Cane, Alan Charlton, Raimund Girke, Richard Jackson, Robert 
Mangold, Brice Marden, Agnes Martin, Tomas Rajlich, Edda Renouf, 
Gerhard Richter, Stephen Rosenthal, Robert Ryman, Kees Smits, Rob van 
Koningsbruggen, Marthe Wéry, and Jerry Zeniuk.10 In the same year Rajlich, 
Berghius and Martin Rous were the three artists from the Netherlands who 
showed in the Westfälischer Kunstverein, Münster, where Klaus Honnef had 
organised the large-scale exhibition “Geplante Malerei” in the previous year.11

It was Honnef who, with Hans Sizoo, launched the travelling exhibition  
Elementaire Vormen (Bonn, Saarbücken, Nuremberg, Saint-Étienne, etc.) 
in May 1975 to demonstrate the richness of the specific Dutch situation: 
Akkerman, Berghuis, Buurman, Fernhout, Van der Heyden, Hoving, Van 
Koningsbruggen, Rajlich, Rous, Schoonhoven, Verhoef, Visser, and Van de 
Wint.12 These were heavily theoretical years, and the concern for reducing 
the complexity of a singularly open and shifting artistic panorama to clear 
interpretative patterns favoured a simplification by affinity rather than 
an appreciation of singularities and excesses. That basic affinity consisted 
in a dedication to painting in its specific quality as a medium, a refusal 
to countenance any lingering Dadaism or loss of disciplinary rigour as 
proclaimed in “When attitudes become form” and by the strict Conceptualists.
Of course, it was painting at a high and relentlessly cerebral level, above 
all in its questioning attitude – a critical calling into question of painting 
in the very act of painting itself. At the same time, however, it was also 
an attempt to shake off the historical ballast of the discipline in order to 
maintain and affirm its creative identity. For many it was a claim to the 
inevitable necessity of the pictorial – its metaphysical mark discernible in 
genealogies traced back to Malevich, Mondrian, Reinhardt, Klein – and 
therefore the more convincing hypothesis of the continuity of a historical 
identity, that of painting. In spite of its fortunes and crises, however extreme, 
in the end it did not fail to present itself as the crucial disciplinary point 
of articulation that for centuries had been the hallmark of what is artistic.
This concern to define a highly homogeneous territory was more of a 
theoretical and in some respects strategic choice as a barrier against the 
progressive tendency of art vivant towards non-painterly or extra-painterly 
forms, or experiences that not only stepped outside the medium but openly 
presented themselves as championing the negation of painting, an element 
that provoked ambiguity rather than clarity. Proof of this can be found in 
the extremely well-attended “documenta 6” held in Kassel in 1977. Within 
a year attempts were being made to draw distinctions. The most explicit was 
“Fractures du monochrome aujourd’hui en Europe”, at the ARC in Paris in 
1978, where Rajlich was one of the exponents. Bernard Lamarche-Vadel 
wrote of the analysis of “different modes of fracturing, because I believe that 
in the fracture of the monochrome, in the space and moment of this fracture, 
something new is happening in art which has nothing to do with the 
minimalist mechanics of which we have seen too much already and which, 
for therapeutic reasons, we should abandon”, moving towards “fractures that 
do not generate a system, because I struggle against systems.”13

By now the term monochrome had come to refer to too many different 
tendencies. One of its historical parents, Gottfried Honegger, aptly summed 
it up when he wrote that monochrome can also “represent the mystical, 
internalisation, contemplation, the imperceptible, the unspeakable, the 
infinite/eternal, pure sensibility, nothing. Or revolt, refusal”, because, in 
the face of “visual pollution, monochrome can be an aesthetic hygiene” and 
therefore “a zone of purity, beauty, well-being, concentration, simplicity, 
quintessence, integrity”14.
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Still, it is clear that, if at the time the structure of orthogonal grids, the 
absolute austerity in the use of colour, and the sense of seriality implicit in 
Rajlich’s work were gains at every other level of interpretation, today we 
can note the persistence of the irrational component and of the aleatory 
indeterminacy of the painterly acts, however implicated and preserved in the 
act of painting, leading one of his most attentive and continuous observers, 
Philip Peters, to write years later that his concrete actions “also refer to a 
different type of experience, a world of dreams, thoughts and actions that 
cannot be explained easily from a logical point of view”.15

In other words, in the repeated geometrical grid that functioned as all-over 
spatial lens and specific space of experience, the minimalist aspect was 
seized upon first, perhaps losing sight of the fact that it was rather the 
primary foundation – with precise historical roots, from Neo-Plasticism to 
Constructivism – of a concreteness of the field of action and vision without 
which any painterly act would have become no more than a stale formalist 
exercise. “Form fascinates when it is no longer able to encompass the force 
that is inside it, the creative force”, wrote Jacques Derrida.16 So Rajlich’s how  
was overexposed and framed, neglecting the fact that from then on he was 
aiming, by way of purified intentional acts that were even carried to the 
limit of conceptual torment, at a painting of substance and energy that 
would go beyond the merely optical phenomenon – after the Kleinian saut 
dans le vide, precise pulsations of a possible meaning.
The systematic aspect, the regularity of the process, the insistence on the 
non-illusionist visual concreteness of two dimensions, were for him necessary 
premises without which in the application of colour and its actions – 
understood in turn in their most complete plenitude and physical tangibility 
– he would have been unable to concentrate on the question of his identity, 
character and vocation.
In 1993, when for more than a decade the artist had been weaving dense, 
irregular patterns of black/colour and yellow, and hints of pink and sky blue, 
cautiously taking on even gold, filling almost the entire surface, incising it 
too with horizontal and vertical grooves cut out of the rugged material (these 
incisions were already heralded in an incunabulum from the early 1970s), 
I happened to write: “Colour, splashed on in short, tormented cadences, 
occupying by itself the whole of the image, is devoid of any instrumental or 
compositional logic and any linguistic hierarchy: it is, and offers itself, as 
image, as a substance that is itself to be seen: as light”.17

And there is ever less colourlessness and ever more light in the tonal variations 
on white with which the artist made the transition from the 1970s to 
the 1980s: light, slightly impoverished because intuitively captured in a 
moment, all in the service of clarity. Playing with colour, which had been 
put in brackets for a long time along with the phantom of chromaticism, 
now became possible because the analytical experience had obliterated 
any even remotely naturalistic filiation: the colour is understood a priori 
as self-referential, an affirmation of itself for itself, without implying more 
explicit ideological or theoretical statements.
By now the paintings had become extensions of light, concentrated and pure 

epiphanies, even capable of bearing a symbolic charge. The rightness of this 
direction has been shown by the successive stages of the artist, in which the 
farsightedness of the act permits fuller confidences and stimuli, and cadences 
that tend to dominate the pronounced optical tension of the surface. There 
are colours such as black but also gold – a metaphysical turn with mystical 
roots. With even greater determination, Rajlich operates on the plane of the 
saturated image; but now this saturation does not only concern vision; it 
is rather a plenitude that involves the very idea of light associated, in our 
culture, with the sense of colour and supernatural vertigo.
This is the moment of the outburst, if only in the operational brightness 
of one who can but regard painting as an autonomous, physical basis of 
language and meaning, of more than an echo of wisdom.
In Rajlich’s paintings, in a concentration that is now for him complete and 
unfettered freedom, these are the years for which the words of the old German 
specialist Shmuel Sambursky seem to ring true: “yes, colour is by its very 
nature the appearance and emanation of light”.18 It is an epiphany in the 
sense of a divine hypothesis. Or the mood of the highly ambiguous Sefiroth 
of the Kabbala. Or the well-considered receptivity to a popular culture – for 
Rajlich, a Czech by birth, the anthropologically rich Slav tradition – with its 
pagan symbolic complexes in which white, black and gold, and blue and red, 
are the very pillars of an entire cultural cosmos. A recent interpretation of the 
artist’s work by Jiří Valoch points in this direction,19 while Gert Reising wrote 
in 2003 that Rajlich’s latest works had become “seductive or even lascivious 
in their Baroque-Bohemian character by comparison with the objective 
austerity of their ancient predecessors”, stressing the “hieratic-heraldic aspect 
in their formal proportions” and the desire “to remain a painting, not a 
setting, not a mise en scène, not a media event, but remaining solidly in the 
dignity of the image obtained by painting”.20

From one painting to another, the spiritual tension in Rajlich’s work evolves, 
breathes, lives. The up-to-datedness, the original component of feeling oneself 
a member of the avant-garde, fades in these works, while the painting itself 
remains: “a zone of purity, beauty, well-being, concentration, simplicity, 
quintessence, integrity”.
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17 F. Gualdoni, Pitture di Rajlich, in F. Gualdoni, P. Peters (eds), Tomas Rajlich. Opere 
1969-1993, exh. cat., Palazzo Martinengo, Brescia, Nuovi Strumenti, Brescia 1993.
18 S. Sambursky et al., Il sentimento del colore: l’esperienza cromatica come simbolo, 
cultura e scienza, Red, Como 1990, p. 56.

19 J. Valoch, Tomas Rajlich, exh.cat., Dům umění, Brno 1998.

20 G. Reising, Welt und Wahrheit, Bildwelt und Wirklichkeit vor Augen, in Tomas Rajlich 
: Recent paintings, exh. cat., Jiri Svestka Gallery, Prague 2003.
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Untitled
1969

40 x 40 cm
15 3/4 x 15 3/4 in

acrilico su legno
acrylic on wood



Untitled
1972
60 x 60 cm
23 5/8 x 23 5/8 in
acrilico su legno
acrylic on hardboard
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Untitled
1972
18 x 18 cm
7 1/8 x 7 1/8 in
acrilico su legno
acrylic on hardboard

Untitled
1972
18 x 18 cm
7 1/8 x 7 1/8 in
acrilico su legno
acrylic on hardboard
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Untitled
1972

18 x 18 cm
7 1/8 x 7 1/8 in
acrilico su legno

acrylic on hardboard

Untitled
1972

22 x 22 cm
8 5/8 x 8 5/8 in
acrilico su legno

acrylic on hardboard



Untitled
1972
40 x 40 cm
15 3/4 x 15 3/4 in
acrilico su legno
acrylic on hardboard

60

Untitled
1972

40 x 40 cm
15 3/4 x 15 3/4 in

acrilico su legno
acrylic on hardboard
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Untitled
1972
77 x 75 cm
30 1/4 x 29 1/2 in
acrilico su legno
acrylic on hardboard
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Untitled
1973

40 x 40 cm
15 3/4 x 15 3/4 in

acrilico su legno
acrylic on hardboard
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Untitled
1973
40 x 40 cm
15 3/4 x 15 3/4 in
acrilico su legno
acrylic on hardboard

65

Untitled
1973

40 x 40 cm
15 3/4 x 15 3/4 in

acrilico su legno
acrylic on hardboard
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Untitled
1974
25 x 25 cm
9 7/8 x 9 7/8 in
acrilico su legno
acrylic on hardboard

67

Untitled
1974

25 x 25 cm
8 5/8 x 8 5/8 in
acrilico su legno

acrylic on hardboard
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Untitled
1974
40 x 40 cm
15 3/4 x 15 3/4 in
acrilico su cotone
acrylic on cotton

69

Untitled
1974

90 x 80 cm
35 3/8 x 31 1/2 in

acrilico su tela
acrylic on canvas



Untitled
1975
120 x 120 cm
47 1/4 x 47 1/4 in
acrilico su tela
acrylic on canvas
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Untitled
1978
250 x 210 cm
98 3/8 x 82 5/8 in
acrilico su tela
acrylic on canvas
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Untitled
1979
100 x 135 cm
15 3/4 x 15 3/4 in
acrilico su tela
acrylic on canvas
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Untitled
1979

70 x 60 cm
27 1/2 x 23 5/8

acrilico su tela
acrylic on canvas



Untitled
1980
63 x 60 cm
24 3/4 x 23 5/8 in
acrilico su legno
acrylic on hardboard
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Untitled
1980

68 x 69 cm
26 3/4 x 27 1/8 in

acrilico su legno
acrylic on hardboard
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Untitled
1981
100 x 100 cm
39 3/8 x 39 3/8 in
acrilico su tela
acrylic on canvas

79

Untitled
1983

170 x 170 cm
66 7/8 x 66 7/8 in

acrilico su tela
acrylic on canvas
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Untitled
1989
Varie

Various
acrilico su tela

acrylic on canvas
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Untitled
1992

60 x 50 cm
23 5/8 x 19 3/4 in

acrilico su tela
acrylic on canvas



84

Untitled
1992
150 x 150 cm
59 1/8 x 59 1/8 in
acrilico su tela
acrylic on canvas

Untitled
1993

160 x 140 cm
63 x 55 1/8 in
acrilico su tela

acrylic on canvas
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Untitled
1997
150 x 135 cm
59 1/8 x 53 1/8 in
acrilico su tela
acrylic on canvas

87

Untitled
1997

150 x 135 cm
59 1/8 x 53 1/8 in

acrilico su tela
acrylic on canvas
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Untitled
1998
135 x 130 cm
53 1/8 x 51 1/8 in
acrilico su tela
acrylic on canvas

89

Untitled
1999

150 x 150 cm
59 1/8 x 59 1/8 in

acrilico su tela
acrylic on canvas



Untitled
2000
150 x 150 cm
59 1/8 x 59 1/8 in
acrilico su tela
acrylic on canvas
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Untitled
2000

150 x 150 cm
59 1/8 x 59 1/8 in

acrilico su tela
acrylic on canvas
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Anukis
2001
110 x 100 cm
43 1/4 x 39 3/8 in
acrilico su tela
acrylic on canvas 

92

Untitled
2001

60 x 60 cm
23 5/8 x 23 5/8 in

acrilico su tela
acrylic on canvas

93



Buri
2002
150 x 150 cm
59 1/8 x 59 1/8 in
acrilico su tela
acrylic on canvas

94 95

Carmenta
2003

120 x 100 cm
47 1/4 x 39 3/8 in

acrilico su tela
acrylic on canvas



Brigantia
2002
220 x 200 cm
86 5/8 x 78 3/4 in
acrilico su tela
acrylic on canvas
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Chang Fei
2003

220 x 200 cm
86 5/8 x 78 3/4 in

acrilico su tela
acrylic on canvas
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Untitled
2003

215 x 200 cm
84 5/8 x 78 3/4 in

acrilico su tela
acrylic on canvas
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Untitled
2005
80 x 60 cm
31 1/2 x 23 5/8 in
acrilico su tela
acrylic on canvas

102
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Ostrei
2005
120 x 100 cm
47 1/4 x 39 3/8 in
acrilico su tela
acrylic on canvas

105

Fudzin
2006

100 x 85 cm
39 3/8 x 33 1/2 in

acrilico su tela
acrylic on canvas
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Untitled
2007
35 x 30 cm
13 3/4 x 11 3/4 in
acrilico su tela
acrylic on canvas

107

Untitled
2007

80 x 60 cm
31 1/2 x 23 5/8 in

acrilico su tela
acrylic on canvas
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Ganesa
2007
90 x 80 cm
35 3/8 x 31 1/2 in
acrilico su tela
acrylic on canvas

109

Galla
2007

80 x 60 cm
31 1/2 x 23 5/8 in

acrilico su tela
acrylic on canvas
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Glaukos
2007

200 x 150 cm
78 3/4 x 59 1/8 in

acrilico su tela
acrylic on canvas
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Untitled
2008
60 x 60 cm
23 5/8 x 23 5/8 in
acrilico su tela
acrylic on canvas

113

Hotei
2008

135 x 135 cm
53 1/8 x 53 1/8 in

acrilico su tela
acrylic on canvas
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Halki
2008
125 x 75 cm
49 1/4 x 29 1/2 in
acrilico su tela
acrylic on canvas

115

Idunn
2009

117 x 117 cm
46 1/8 x 46 1/8 in

acrilico su tela
acrylic on canvas
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Untitled
2009
60 x 60 cm
23 5/8 x 23 5/8 in
acrilico su tela
acrylic on canvas

117

Untitled
2010

90 x 80 cm
35 3/8 x 31 1/2 in

acrilico su tela
acrylic on canvas



118

Lu Pan
2012
160 x 80 cm
63 x 31 1/2 in
acrilico su tela
acrylic on canvas

119

Untitled
2014

90 x 90 cm
35 3/8 x 35 3/8 in

acrilico su tela
acrylic on canvas
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Untitled
1972

65 x 50cm
25 5/8 x 19 3/4 in

serigrafia su carta
screen print on paper
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Untitled
1969
65 x 50 cm
25 5/8 x 19 3/4 in
inchiostro su carta
ink on paper

Untitled
1970
65 x 50cm
25 5/8 x 19 3/4 in
matita su carta
pencil on paper

123

Untitled
1970

50 x 50cm
19 3/4 x 19 3/4 in

serigrafia su carta
screen print on paper

Untitled
1970

50 x 50cm
19 3/4 x 19 3/4 in

serigrafia su carta
screen print on paper
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Untitled
1971
65 x 50cm
25 5/8 x 19 3/4 in
inchiostro su carta 
ink on paper

Untitled
1972
76 x 56 cm
29 7/8 x 22 1/8 in
litografia su carta 
lithography on paper

125

Untitled
1972

65 x 44 cm
25 5/8 x 17 3/8 in

matita su carta
pencil on paper

Untitled
1974

65 x 50 cm
25 5/8 x 19 3/4 in

matita su carta
pencil on paper
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Untitled
1967
65 x 50cm
25 5/8 x 19 3/4 in
matita su carta
pencil on paper

Untitled
1980
65 x 50cm
25 5/8 x 19 3/4 in
matita su carta
pencil on paper

127

Untitled
1986

65 x 50cm
25 5/8 x 19 3/4 in

matita su carta
pencil on paper
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Biografia

Tomas Rajlich (1940) studia arte a Praga presso la Scuola di Arti 
Decorative e l’Accademia di Belle Arti. Si forma come scultore e presto 
decide di cimentarsi con lo stile geometrico. Nel 1967 è co-fondatore 
del Klub Konkretistů – l’equivalente ceco dei gruppi Nul o ZERO - 
che gli assegna notorietà internazionale. Un paio di anni più tardi il 
mondo dell’arte internazionale scopre il suo lavoro al Museo Rodin con 
la collettiva Sculpture Tchécoslovaque. 
Nel 1969 Rajlich decide di abbandonare la madrepatria a causa 
dell’occupazione sovietica e si stabilisce in Olanda. Diventa professore 
alla Vrije Academie e trova la sua strada come pittore. Espone alle 
gallerie Art & Project, Amsterdam, e Yvon Lambert, Parigi, prima di 
venire apprezzato a livello internazionale. Rajlich viene invitato a esporre 
in mostre fondamentali come Elementaire Vormen (mostra itinerante, 
1975), Fractures du Monochrome aujourd’hui en Europe (Musée d’Art 
Moderne de la Ville de Paris, 1978), Bilder ohne Bilder (Rheinisches 
Landesmuseum Bonn, 1978) e, soprattutto, Fundamental Painting 
(1975) allo Stedelijk Museum di Amsterdam.
Come evidenziato da quest’ultima mostra, le tele di Rajlich mostrano 
un crescente interesse verso il “fondamentale” in pittura, a differenza 
dei contemporanei minimalisti americani. I suoi primi lavori sono 
caratterizzati da un aspetto industriale ed una qualità modulare – 
la griglia è la chiave - mentre i lavori maturi di Rajlich mostrano un 
ragionamento più complesso sull’idea essenziale che la pittura sia 
un’entità che riflette su sé stessa. I suoi monocromi più recenti esplorano 
la combinazione dell’impersonale, il gesto e la creativa forza della luce. 
Sono variazioni sull’intensità, sulla luminosità e sulla facture della 
pittura, rimanendo allo stesso tempo una chiara pittura fattuale. La 
sensibilità dell’artista emana dalla sottile modulazione della pennellata 
sulla tela. Ancora, l’enfasi è posta sul colore e su altri elementi pittorici, 
come la forza creativa della luce che cambia eternamente la superficie 
del quadro. Il tutto mentre viene alla luce la qualità bi-dimensionale 
dell’oggetto. L’attenzione è tutta sul quadro, al suo interno e in quanto sé 
stesso. I giochi di luce permeano semplicemente queste tele con una vita 
propria, che non cessa di stuzzicare la sensibilità dell’osservatore. Questi 
sono quadri che interrogano continuamente la pittura. 

La prima retrospettiva di Rajlich si tiene a Palazzo Martinengo, a 
Brescia, nel 1993. La sua nazione adottiva, l’Olanda, nel 1994 insignisce 
Rajlich del prestigioso Ouborg Award per il suo contributo artistico, in 
occasione del quale il Gemeentemuseum de L’Aja ha inaugurato una 
seconda retrospettiva. Dieci anni dopo, nel 2005, in occasione del suo 
sessantacinquesimo compleanno, il museo ospita una retrospettiva sui 
suoi lavori su carta. Nella  Repubblica Ceca, nel 1998, il Dům umění 
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města Brna organizza un’antologica, mentre, una decina di anni dopo, 
la Galleria Nazionale di Praga apre una retrospettiva con 27 grandi tele. 
Le opere di Rajlich fanno parte di molte importanti collezioni pubbliche 
in tutto il mondo, come per esempio quella dello Stedelijk Museum di 
Amsterdam; del Museum of Modern Art di New York; del MNAM/
Centre Georges Pompidou a Parigi; dello SMAK, di Ghent; della 
National Gallery of Canada di Ottawa; della National Gallery di 
Praga. Tomas Rajlich ha ricevuto molte commissioni per tele a scala 
monumentale, come per esempio accade con il Comune de L’Aja e con 
l’Ambasciata olandese ad Accra nel Ghana. Dal 1999 al 2002 Rajlich è 
artista di residenza per la MNAM/Centre Georges Pompidou di Parigi. 
Dal 2010 vive e lavora nuovamente a Praga, ed in Italia, vicino Verona.  

Biography

Tomas Rajlich (1940) enjoyed an arts education in Prague at the School of 
Decorative Arts and Academy of Fine Arts. He trained as a sculptor and soon 
opted for working in the geometric vein. In 1967 he co-founded the Klub 
Konkretistů – the Czech equivalent of Nul or ZERO –, which acquired him 
national fame. A couple of years later the international art world discovered 
his work at the Musée Rodin in the group show Sculpture Tchécoslovaque.
In 1969 Rajlich decided to flee his homeland due to the Soviet Occupation 
and settled in the Netherlands. He was named professor at the Vrije 
Academie and found his vocation to become a painter. Represented by the 
galleries Art & Project, Amsterdam, and Yvon Lambert, Paris, before long 
his work was appreciated on an international scale. Rajlich was invited 
to participate in ground-breaking exhibitions like Elementaire Vormen 
(traveling exhibition, 1975), Fractures du Monochrome aujourd’hui en 
Europe (Musée d’Art Moderne de la Ville de Paris, 1978), Bilder ohne 
Bilder (Rheinisches Landesmuseum Bonn, 1978) and, most importantly, 
Fundamental Painting (1975) at the Stedelijk Museum Amsterdam.
As this exhibition pointed out, Rajlich’s canvases show an ongoing concern 
with the “fundamental” in painting, not unlike contemporary work by the 
American Minimalist painters. His early works are characterized by an 
industrial outlook and a modular quality – their trademark is the grid –, 
while Rajlich’s mature works show a more complex treatment of the key idea 
that painting is a self-reflective entity. His recent monochromes explore the 
combination of the impersonal, the gestural and the creative force of light; 
they are variations on the intensity, luminosity and facture of the paint, all 
while clearly remaining a factual painting. The artist’s sensibility emanates 
from the subtle modulation of the paint on the canvas; yet, the emphasis is on 
color and the other elements of painting as well as on the creative force of light 
that eternally changes the painted surface – all the while emphasizing the 
two-dimensional quality of the object. The focus is entirely on the painting 
in and of itself. The plays of light merely imbue these canvases with a life of 
their own, which never ceases to tickle the sensibility of the viewer. These are 
paintings continuously reviewing painting. 

Rajlich’s first retrospective show was presented by the Palazzo Martinengo, 
Brescia, in 1993. His adoptive nation, the Netherlands, awarded Rajlich 
the prestigious Ouborg Award for his lifetime endeavors in 1994, at 
which occasion the Haags Gemeentemuseum showed a second retrospective 
exhibition; and a decade later in 2005, in honor of his 65th birthday, the 
museum hosted a retrospective of the artist’s works on paper. In his native 
Czech Republic, the Dům umění města Brna featured a retrospective in 
1998, and the National Gallery in Prague showed a retrospective made out 
of 27 large-scale canvases a decade later. 
Rajlich’s works are part of numerous respected public collections worldwide, 
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for example: Stedelijk Museum Amsterdam, Amsterdam; Museum of 
Modern Art, New York; MNAM/Centre Georges Pompidou, Paris; SMAK, 
Ghent; National Gallery of Canada, Ottawa; and the National Gallery in 
Prague. Likewise, he was commissioned to execute monumental canvases, as 
for example for the The Council of State in The Hague and the Embassy of 
the Netherlands in Accra, Ghana. From 1999 to 2002 Rajlich was an artist 
in residence at the MNAM/Centre Georges Pompidou in Paris. Since 2010 
he lives and works in Prague, Czech Republic, again and near Verona, Italy.
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Selected Solo Shows

2018  Tomas Rajlich Fifty years of Painting, curated by Flaminio Gualdoni, ABC-ARTE, Genova
Museum Boijamans Van Beuningen, Rotterdam

2017  Museum Kampa, Praha
2016 - 2017

Gemeentemuseum Den Haag, The Hague
MAC - Museo d’Arte Contemporanea, Lissone(MB)

2015  Galerie Závodný, Mikulov
2010  Fabbri CA, Milan

Museo Michetti, Francavilla al Mare(CH)
Museo Cascina Roma, San Donato / Milan

2009  Kunstruimte 09, Groningen
2008  Heden, Den Haag

Galerie Ramakers, Den Haag
Národní Galerie, Praha (retrospective)- 27 paintings from 1968 to 2008

2007  Fondazione Zappettini, Milan
2006  Galerie Der Spiegel, Köln
2005  Galerie Ramakers, Den Haag

Dům umění, České Budějovice
Haags Gemeentemuseum, Den Haag (retrospective of drawings)
Kunstruimte 09, Groningen

2003  Jiri Svestka Gallery, Praha
2000  Galerie Ramakers, Den Haag
1998  Dům umění, Brno (retrospective)
1997  Galerie Zámek, Klenová (retrospective of drawings)
1996  Galerie Minnen, Antwerpen

Staatliche Kunsthalle, Karlsruhe
1995  Link, Contemporary Art Company, Den Haag
1994  Centro d’Arte Santelmo, Salo

Haags Gemeentemuseum, Den Haag (retrospective)
1993  Palazzo Martinengo, Brescia (retrospective)
1991  Artline, Den Haag
1990  Galerie Im Winter, Bremen
1988  Studio La Citta, Verona

HCAK, Den Haag
1987  Aele, Madrid

Shinseido Hatanaka Gallery, Tokyo
1986  Galerie Im Winter, Bremen
1985  Artline, Den Haag
1983  Art & Project, Amsterdam
1982  Artline, Den Haag
1980  Artline, Den Haag
1979  Galleria Peccolo, Livorno

Haags Gemeentemuseum, Den Haag
Art & Project, Amsterdam

1978  Haags Gemeentemuseum, Den Haag
Centraal Museum, Utrecht
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1977  Art & Project, Amsterdam
1976  Stedelijk Museum, Schiedam

Yvon Lambert, Paris
1975  Westfalischer Kunstverein, Münster

Groninger Museum, Groningen
Art & Project, Amsterdam

1974  Yvon Lambert, Paris
Seriaal, Amsterdam
Art & Project, Amsterdam
Françoise Lambert, Milan

1973  Museum Bochum, Bochum
1972  Collection d’Art, Amsterdam
1971  Stedelijk Museum, Schiedam

Haags Gemeentemuseum, Den Haag

Selected Group Exhibitions

2018  Pocta Zlatè – Bernard Aubertin, Jan Henderikse, Tomas Rajlich, Galerie Petr Zaloudek,Praha
Uit de collectie van Flip Bool en Veronica Hekking, Stichting, NL. Ruimtevaart, Den Haag

2017  Lucio Fontana e l’annulamento della pittura dal gruppo zero all’arte analitica, Palazzo Salmatoris,
Cherasco (CN)
White Art, Galerie Petr Žaloudek, Praha

2016  Stilte is als ademhalen, Museum Kranenburgh, Bergen (Netherlands), De Iceuze Van Soost Zwagerman
2015  Atmosfera ZERO - Great Expectations, Cortesi Gallery, London
2014  SKY! - in Dutch Art since 1850, De Hallen / Frans Hals Museum, Haarlem

Around Zero, Padiglione delle Arti, Marcon (Ve)
Pittura come pittura, l’Arte Analitica degli anni ‘70, Padiglione delle Arti, Marcon (Ve)

2013  Visioni, Arte programmata e cinetica, Galleria Nuovo Spazio, Udine
2012  Minimal Myth. Museum Boijmans-Van Beuningen, Rotterdam
2009  Pensare Pittura: Una Linea Internazionale di Ricerca negli Anni Settanta 

Museo d’Arte Contemporanea di Villa Croce, Genoa
Le superfici opache della Pittura Analitica, Fondazione Zappettini, Chiavari (Ge)

2008  Analytica, Annotazioni d’Arte, Milan
2007  Playground, Galerie Ramakers, Den Haag

Doors to thought, Galleria delle Battaglie, Brescia
2006  3m unter Null, Städtische Galerie im Buntentor, Bremen

De Schwitters a Toguo, MNAM / Centre Georges Pompidou, Paris
2005  Abstracte Salon, Kunstruimte, Groningen
2004  Pittura 70: Pittura Pittura e Astrazione Analitica, Fondazione Zappettini, Chiavari

Wege zur Abstraktion III: Farbfilm, Kunstverein Schloss Plön, Schloss Plön
2002  Recent Acquisitions, Stedelijk Museum Amsterdam

Een anatomische droom, Stroom, Den Haag
2000  Pleidooi voor intuitie, Haags Gemeentemuseum, Den Haag

Suoni della superficie, Galleria comunale d’arte contemporanea Ai Molini, Portogruaro; Fondaco 
delle Biade, Feltre

1999  Bleistiftzeichnungen II, Galerie der Spiegel, Köln
Nineteen-ninety-nine, Haags Gemeentemuseum, Den Haag
Rasters, Galerie Ramakers, Den Haag
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1998  Schaakmat, Galerie Nouvelles Images, Den Haag
Chiaro e oltre, Centro d’arte Santelmo, Salo

1997  In gesprek met Vermeer, Stedelijk Museum Het Prinsenhof, Delft
Konkrete Kunst & Cinétisme & Op Art, Galerie der Spiegel, Köln
Arte a Contatto e Borderer, Galleria Peccolo, Livorno

1996  Aspekte Niederländischer Kunst heute, Städtische Galerie, Lüdenscheid
1995  Indizi terresti, Palazzo Ducale, Mantova
1993  Abstrakt, Der Deutsche Künstlerbund, Dresden
1992  22 jaar verzamelen, Centraal Museum, Utrecht

En Suite, HCAK, Den Haag
1991  Art Works, Stedelijk Museum, Amsterdam
1989  Verzameling aan zee II, Haags Gemeentemuseum, Den Haag, NL

Fundamentale Malerei, Kunstverein, Arnsberg, D
1988  Verzameling aan zee, Haags Gemeentemuseum, Den Haag

Op het eerste gezicht, Noordbrabants Museum, ‘s-Hertogenbosch; Stedelijk Museum Het 
Prinsenhof, Delft

1987  Fundamental Painting, Galerie Schuppenhauer, Koln
Fundamental Painting, ArtLine, Den Haag
Fundamental Painting, Galleria Piccolo, Livorno
Kunst van de 20ste eeuw, Centraal Museum, Utrecht
Spiel der Überraschungen, Städtische Galerie, Bocholt
Zesmaal schilderen, Culturele Raad, Vlissingen

1986  Het oog op Den Haag, Haags Gemeentemuseum, Den Haag
L’art dans l’usine, Institut Néerlandais, Paris
Aspecten van het Tekenen, Stedelijk Museum, Schiedam

1985  Signalen van Buiten, Museum De Beyerd, Breda
1984  Het Beschrijven van Kwaliteit, HCAK, Den Haag
1983  Von der Ungleichheit des Ähnlichen in der Kunst, Städtisches Museum, Gelsenkirchen; 

Städtische Galerie, Lüdenscheid; Kunstverein, Unna
1981  Peter Stuyvesant Collectie, Provinciaal Museum, Hasselt
1980  Haagse Ateliers, Haags Gemeentemuseum, Den Haag
1979  Kollektie Degroot, Groeningen Museum, Groeninger

Unga Hollandare, Liljevalchs Konsthall, Stockholm
Elementaire Vormen, St. Pietersabdij, Gent

1978  Fracture du Monochrome aujourd’hui en Europe, Musée d’Art Moderne de la Ville de Paris,
Paris
Bilder ohne Bilder, Rheinisches Landesmuseum, Bonn

1977  Trois Villes - Trois Collections, Musée d’Art et d’lndustrie, Saint-Étienne; Musée Cantini
Marseille; Musée de Grenoble, Grenoble; Centre Georges Pompidou, Paris
Elementaire Vormen, Midland Group Gallery, Nottingham
Kunst van na 1945, Haags Gemeentemuseum, Den Haag

1976  Betreffende het Schilderen, Museum Bommel-Van Dam, Venlo; Stedelijk Museum, 
Schiedam; Museum voor Hedendaagse Kunst, Utrecht
Elementaire Vormen, Musée d’Art et d’lndustrie, Saint-Étienne; Louisiana Museum, Humlebaek; 
Niels Onstads Stiftelser, Oslo; Groninger Museum, Groningen
Muzeum Sztuki, Lodz; Museo di Castelvecchio, Verona
I colori della pittura, Istituto Italo-Latino Americano, Roma

1975  Fundamentele Schilderkunst, Stedelijk Museum, Amsterdam
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Tekenwerk van 10 Nederlandse Kunstenaars, CIC, Gent
Elementaire Vormen, Rheinisches Landesmuseum, Bonn; Saarlandmuseum, Saarbücken; Kunsthalle, 
Nürnberg

1973  VIII. Biennale de Paris, Musée d’Art Moderne de la Ville de Paris, Paris
Lof der Tekenkunst, Stedelijk Van Abbemuseum, Eindhoven

1971  Werken van Tsjechoslowaakse Grafici, Centraal Museum, Utrecht
1970  Artisti contemporanei di Praga, Palazzo dei Principi, Bologna
1969  Junge Künstler aus der Tschechoslowakei, Berlin
1968  Klub konkretistů, Stuttgart, Jihlava, Olomouc, Karlovy Vary

Sculpture tchécoslovaque, Musée Rodin, Paris
1967  Nová jména, Špálova galerie, Praha

Selected Public Collections

Centraal Museum, Utrecht
Centre Georges Pompidou, Paris
Frans Hals Museum, Haarlem
Haags Gemeentemuseum, Den Haag
Musée d’Art et d’Industrie, Saint Étienne
Musée Cantini, Marseille
Musée de Grenoble, Grenoble
Museum Boijmans-Van Beuningen, Rotterdam
Museum of Modern Art, New York
Národní Galerie, Praha
Peter Stuyvesant Foundation, Amsterdam
S.M.A.K., Gent
Stedelijk Museum, Amsterdam
Stedelijk Museum, Schiedam
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