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Luboš Mrkvička – For Large Ensemble, part F (2019–2020) 
 
 Luboš Mrkvička (1978) je od roku 2006 je pedagogem na katedře skladby HAMU, 
kde vyučuje skladbu a teoretické předměty zaměřené na kompoziční techniky hudby 20. 
století. Od roku 2006 též působí jako učitel skladby na New York University v Praze. Po 
třech letech studií na Státní konzervatoři v Praze (ve třídě Bohuslava Řehoře) studoval na 
HAMU u Milana Slavického a Marka Kopelenta (Ph.D., 2009). Během svých studií vedle 
řady různých kompozičních workshopů absolvoval studijní stáž na Royal College of Music 
v Londýně u Davida Sawera. Pohybuje se výhradně v oblasti čistě instrumentální hudby, 
píše pro různá nástrojová obsazení od sólových skladeb a malých komorních seskupení po 
velké orchestry. Stylově vychází z tradice strukturalistické, konstruktivistické avantgardy 
druhé poloviny 20. století. Jeho skladby jsou prováděny předními českými ansámbly 
specializovanými na soudobou hudbu (Brno Contemporary Orchestra, Berg Orchestra, 
MoEns), stejně jako i světově proslulými ansámbly a sólisty (Klangforum Wien, Xasax 
Saxophone Quartet, Ian Pace, Satoko Inoue). Jeho skladba For Large Ensemble, Part D 
(objednaná Pražským jarem a poprvé uvedena souborem Klangforum Wien s dirigentem 
Basem Wiegersem) v roce 2019 získala ocenění „Trochu nižší C4“ (nejlepší skladba 
zkomponovaná českým skladatelem v roce 2018). Pro Ostravské dny komponuje Luboš 
Mrkvička poprvé. 
 
 For Large Ensemble, part F – Jak intenzivně a rozporuplně vnímám techniku. Vděčím 
jí v podstatě za vše, a přece je tak nepodstatná. O technice se mluví snadno, nicméně v 
programové brožuře to většinou působí nepatřičně a nezajímavě. V případě této skladby 
by to mohlo vypadat například takto: kostrou skladby For Large Ensemble, part F je 
jediné, dlouhé, zpočátku jen těžko uchopitelné, stále dokola se opakujícího „téma“, které 
začne v nejvyšším rejstříku a v průběhu celé skladby postupně pomalu klesá až do jejího 
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konce. Důležitým hybatelem napsání skladby byla představa hlasitých a extrémně 
hustých akordů, které ale budou znít jasně až rozzářeně. Tato představa je realizována ve 
středním úseku (v němž poprvé zazní tón es1 coby osa celé skladby a současně nejhlubší 
tón, který do té doby zazněl, a v němž se zároveň zmíněné „téma“ začíná proplétat se 
svými zrcadlovými variantami) a těsně před závěrem posledního, třetího úseku.  
V souvislosti s touto skladbou by za zmínku snad stálo ještě následující. Jako skladatel 
jsem schopen myslet hudbu pouze jako změnu, hudební plochu jako výsledek přechodu 
(který bývá většinou víceméně plynulý) jednoho stavu do stavu jiného. I z tohoto důvodu 
jsem v minulosti téměř vždycky pracoval s různými dynamickými vlnami, jakýmisi 
rozsáhlými crescendy a decrescendy. U ostatních skladatelů jsem ale zároveň zesilování či 
zeslabování vnímal jako něco velmi nezajímavého, hrubého až vulgárního, zejména pak v 
těch případech, kdy hudba zůstává v podstatě stejná a jen se proměňuje její dynamická 
hladina. V této skladbě, třebaže je nejdelší skladbou, co jsem zatím napsal, jsem se 
rozhodl, že nic takového dělat nebudu, že k postupným proměnám bude v rámci 
jednotlivých ploch docházet pouze v rámci ostatních parametrů, nikoliv dynamiky – 
zkrátka, že hudba bude buď hlasitá, nebo tichá. Vzhledem k tomu, že tichou hudbu lze 
snadněji modulovat, ve skladbě se objevují tři různé stupně tiché hudby (pp, p a mp); 
oproti tomu hlasitá hudba je vždy pouze velmi hlasitá (ff); ze skladby je pak záměrně 
vyloučena veškerá hudba ve střední dynamice, která by představovala pomyslnou 
spojnici mezi oběma krajními typy.  
 Veškeré úvahy výše byly motivovány tímto: psát texty do programových brožur pro 
mě bylo vždycky utrpením, protože nezřídka vnímám povinnost psát o tom, co je pro 
danou skladbu tím podstatným – co ale říkat, když navzdory (pro mě zcela nezbytným) 
proměnám techniky mám pocit, že vlastně píši pořád stejným způsobem? 

Luboš Mrkvička 
 
Luboš Mrkvička – For Large Ensemble, part F (2019–2020) 

 
 Luboš Mrkvička (1978) has taught composition and theoretical subjects focused on 
20th-century compositional techniques at HAMU since 2006. He has also taught 
composition at New York University in Prague since 2006. After three years of studies at 
the Prague Conservatory (with Bohuslav Řehoř), Mrkvička studied at HAMU with Milan 
Slavický and Marek Kopelent, completing his PhD in 2009. During his time as a student, 
he participated in a number of compositional workshops and a study exchange at the 
Royal College of Music in London, where he studied with David Sawer. Mrkvička writes 
instrumental music for various ensembles, from solo pieces and chamber music to large 
orchestra pieces. Stylistically, he is influenced by the structuralist, constructivist avant-
garde of the second half of the 20th century. His pieces are regularly performed by 
leading Czech ensembles that specialize in contemporary music (the Brno Contemporary 
Orchestra, Berg Orchestra, MoEns) as well as world-renowned ensembles and soloists 
(Klangforum Wien, Xasax Saxophone Quartet, Ian Pace, Satoko Inoue). His piece For 
Large Ensemble, Part D (commissioned by the Prague Spring festival and first performed 
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by Klangforum Wien, conducted by Bas Wiegers) gained the Slightly Lower C4 award in 
2019 (for the best piece composed by a Czech composer in 2018). Mrkvička was 
commissioned by Ostrava Days Festival in 2021 to create a new piece for the first time. 
 
 For Large Ensemble, part F – How intense and contradictory is my position towards 
technique. I owe practically everything to it, and yet it is so insignificant. It is easy to talk 
about technique, but it usually seems out of place and uninteresting in a program note. 
In the case of this piece, it goes something like this: the backbone of For Large Ensemble, 
part F is a single, long, initially hard to grasp, constantly repeating “theme” that begins in 
the higher register and slowly descends throughout the piece. An important element in 
writing the piece was the idea of loud and extremely dense chords that would sound 
clear, almost radiant. This concept is realized in the central section (where the note Eb3 is 
heard for the first time – it is the axis of the entire piece and also the lowest tone heard 
up to that point – and the “theme” begins intermingling with its mirrored variants) and 
directly before the final, third section. 
 Perhaps it is worth mentioning the following in connection to this piece. As a 
composer, I am only capable of thinking of music as change; musical surfaces are the 
result of transformation (which is usually more or less continuous) from one state to 
another. For this reason, among others, I have consistently worked with various dynamic 
waves – extended crescendi and diminuendi. In the work of other composers, however, I 
saw increasing or decreasing loudness as something highly uninteresting, coarse, even 
vulgar, particularly in those cases where the music remains essentially unchanged except 
for the dynamics. In this piece, though it is the longest piece I have written so far, I 
decided to abandon dynamic changes – the transformations that take place in each 
section are within the other parameters, not the dynamics. Seeing as quiet music can be 
modulated with greater ease, the piece features three levels of quiet music (pp, p and 
mp), while the loud music is always only very loud (ff) – the piece intentionally excludes 
all music in moderate dynamics that would represent a notional bridge between these 
extremes. 
 All the ideas expressed above were motivated by the fact that writing program 
notes has always been a torment for me. I often feel an obligation to write about what is 
truly essential to the piece in question, but what am I to say, when despite 
transformations of technique (which are indispensable for me), I feel that I am still 
writing in much the same way? 

Luboš Mrkvička 
 
 
Jan Jirucha – Diagonal nr. 1 (2021) 
 
 Jan Jirucha (1982, Praha) pochází z muzikantské rodiny a od šesti let hraje na 
eufonium a trombon. Na podzim roku 1997 začal studovat hru na trombon na 
Konzervatoři Jaroslava Ježka v Praze a v roce 2003 pokračoval ve studiu na Vyšší odborné 
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škole Jaroslava Ježka pod vedením legendárního českého trombonisty Svatopluka 
Košvance. V roce 2008 začal Jirucha studovat na Hudební akademii v Katovicích (Polsko), 
kde se (kromě hry na trombon) zaměřil na orchestrální kompozici a aranžování pod 
vedením Eda Partyky. Od roku 2010 vyučuje jazzový trombon na Janáčkově akademii 
múzických umění v Brně. V roce 2012 získal za svou skladbu Preludium pro jazzový 
orchestr ocenění „Nejlepší jazzová skladba“ – tuto cenu pravidelně uděluje prestižní 
festival Bohemia Jazz Fest ve spolupráci s Ochranným svazem autorským (OSA). V roce 
2014 dirigoval Euroradio Jazz Orchestra, který provedl i některé jeho skladby. O dva roky 
později získalo album Concept Art Orchestra – The Prague Six, na kterém se podílel jako 
hlavní trombonista a skladatel, významné české ocenění Anděl za nejlepší jazzové a 
bluesové album roku 2016. V lednu 2018 spoluzaložil soubor Jazz Dock Orchestra, který 
každé třetí pondělí vystupuje ve známém pražském klubu Jazz Dock. Od roku 2019 
studuje kompozici na Hudební a taneční akademii v Praze. 
 
 Diagonal nr. 1 – ve své skladbě jsem se pokusil přenést princip diagonální 
kompozice, která se využívá ve fotografii, malbě a kresbě, do hudebního světa. Diagonála 
působí jako zpomalení (stoupání) nebo zrychlení (klesání). Zvýrazňuje prostorovost 
kompozice, případně neukončení – pokračování děje. 

Jan Jirucha 
 
 
Jan Jirucha – Diagonal nr. 1 (2021) 
 
 Jan Jirucha (1982, Prague) hails from a family of musicians and has been playing the 
euphonium and trombone since the age of six. In autumn 1997, he began studying 
trombone at the Jaroslav Ježek Conservatory in Prague, and in 2003 he continued in his 
studies at the Jaroslav Ježek Higher Vocational School under legendary Czech trombonist 
Svatopluk Košvanec. In 2008, Jirucha enrolled in the Academy of Music in Katowice 
(Poland), where he focused on orchestral composition and arrangement under the 
tutelage of Ed Partyka. Since 2010, he has been teaching jazz trombone at the Janáček 
Academy of Music and Performing Arts in Brno. In 2012, he was awarded the prize “Best 
Jazz Composition” for his composition Prelude for Jazz Orchestra – this prize is regularly 
awarded by the prestigious festival Bohemia Jazz Fest in cooperation with the Copyright 
Protection Association (OSA). In 2014, he conducted the Euroradio Jazz Orchestra, which 
also performed some of his compositions. Two years later, his album Concept Art 
Orchestra – The Prague Six, to which he contributed as the main trombonist and 
composer, was awarded the prestigious Czech prize Anděl for the best jazz and blues 
album of 2016. In January 2018, he co-founded Jazz Dock Orchestra, which appears every 
third Monday in the famous Prague club Jazz Dock. Since 2019, he has been studying 
composition at the Academy of Music and Performing Arts in Prague.  
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 Diagonal nr. 1 – in this composition, I attempted to translate the principle of 
diagonal composition, which is used in photography, painting and drawing, into the world 
of music. The diagonal induces a slowing down (ascent) or acceleration (descent). It 
emphasizes the spatial dimension of the composition and the open-ended continuation 
of action. 

Jan Jirucha 
 

 
Ana Sokolović – Evta (2017) 
 
 Skladatelka Ana Sokolović (1968) je významnou osobností soudobé hudby, která je 
respektována a uznávána v Kanadě i na mezinárodním poli. Autorčiny kompozice 
prostupují balkánské rytmy a jsou ovlivněny různými uměleckými odvětvími. Stále se 
rozrůstající okruh jejích posluchačů přitahuje a fascinuje zejména nevídaná míra fantazie, 
kterou tato díla oplývají. Sokolović má na svém kontě řadu úspěšných a prestižních 
spoluprací s kanadskými orchestry, předními hudebními umělci a také mnoha 
quebeckými komorními soubory. Její rozmanitá tvorba, za níž obdržela velké množství 
vyznamenání a cen, zahrnuje rovněž opery – např. autorčina opera The Midnight Court 
byla uvedena v Royal Opera House v Covent Garden. Kromě skladatelských aktivit se 
věnuje i pedagogické činnosti a působí jako profesorka kompozice na Montrealské 
univerzitě. V České republice měla velký divácký ohlas její opera Svatba, provedená na 
NODO/Dny nové opery Ostrava 2020. 
 
 Evta v jazyce srbských Romů znamená „sedm“. Každá ze sedmi vět tohoto díla je 
inspirována jednou z barev čakry a je spojena s jedním tónem stupnice: C/červená, 
D/oranžová, E/žlutá, F/zelená, G/modrá, A/indigo a H/fialová. Kompozice je silně 
inspirována romskou houslovou hudbou z oblasti Balkánu. Skladbu Evta pro sólové 
housle a komorní orchestr si objednal Ensemble contemporain de Montréal (ECM+) a její 
realizace byla dotována Kanadskou radou pro umění. 

Ana Sokolović 
 
V Ostravě uslyšíme skladbu Evta v české premiéře a sólový part zahraje Hana Kotková, 
která pochází z muzikantského rodu Kotků. 
 
 
Ana Sokolović – Evta (2017) 
 
 An important figure in contemporary music, the composer Ana Sokolović (1968) has 
distinguished herself both in Canada and internationally. Her works, infused with Balkan 
rhythms, are influenced by different artistic disciplines and seduce an ever-growing 
audience, drawing them into her vividly imagined world. Sokolović has collaborated with 
many prestigious Canadian orchestras, solo artists, and Quebecois chamber music 
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ensembles. Her varied repertoire, which has received numerous awards and prizes, 
includes several operas, such as The Midnight Court, which was produced at the Royal 
Opera House Covent Garden. In addition to her activities as a composer, Ana Sokolović is 
also a professor of composition at the University of Montreal. Her opera Svadba was 
performed at NODO/New Opera Days Ostrava 2020 to great acclaim. 
 
 Evta means “seven” in the Serbian Roma language. Each of the seven movements is 
inspired by the colors of the chakras and is associated with one of the notes of the scale: 
C/red, D/orange, E/yellow, F/green, G/blue, A/indigo and B/violet. The work is strongly 
inspired by gypsy violin music played in the Balkans. Evta for solo violin and chamber 
ensemble was commissioned by Ensemble contemporain de Montréal (ECM+) with 
funding from the Canada Council for the Arts. 

Ana Sokolović 
 
This performance of Evta will be the Czech premiere of the piece; the solo part will be 
interpreted by Hana Kotková, a member of the Kotek musical family. 
 
Roland Dahinden – recall pollock (2021) 
 
 Roland Dahinden (1962, Zug, Švýcarsko) studoval trombon, kompozici a dirigování 
na Musikhochschule ve Štýrském Hradci (Georg F. Haas), na Scuola di Musica ve Fiesole 
(Vinko Globokar), na Wesleyan University v Connecticutu (Anthony Braxton, Alvin Lucier; 
magisterský titul) a na Birminghamské univerzitě (Vic Hoyland; Ph.D.). Jako trombinista se 
specializuje na provádění soudobé hudby a na improvizaci/jazz, vystupoval s umělci jako 
A. Braxton, Miles Davis, Pierre Favre, George Gruntz, Quincy Jones atd. Skladatelé Peter 
Ablinger, Maria de Alvear, A. Braxton, John Cage, Bernhard Lang, A. Lucier, Christian 
Wolff ad. vytvořili kompozice určené přímo pro něj. Jako komponista spolupracuje s 
výtvarnými umělci (Inge Dick, Sol LeWitt etc.) a s Eugenem Gomringerem realizuje a 
vystavuje zvukové instalace a sochy v Evropě a Americe. 
 
 Kompozice recall pollock pro basový klarinet a soubor bicích nástrojů byla vytvořena 
pro Garetha Davise. Nadhozené fráze (mám na mysli hudební fráze, ale lepší výraz by byl 
asi „myšlenky“ či „nápady“) se zhušťují do zvukového obrazu, inspirovaného gesty v 
malbách Jacksona Pollocka. 

Roland Dahinden 
 
 
Roland Dahinden – recall pollock (2021) 
 
 Roland Dahinden (1962, Zug, Switzerland) studied trombone, composition and 
conducting at Musikhochschule Graz (Georg F. Haas), Scuola di Musica di Fiesole (Vinko 
Globokar), Wesleyan University Connecticut (Anthony Braxton, Alvin Lucier; M.A.) and 



 

 

 7 

Birmingham University England (Vic Hoyland; Ph.D.). As a trombonist, he specializes in 
the performance of contemporary music and improvisation/jazz. He has performed with 
Anthony Braxton, Miles Davis, Pierre Favre, George Gruntz, Quincy Jones, and many 
others. Composers such as Peter Ablinger, Maria de Alvear, Anthony Braxton, John Cage, 
Bernhard Lang, Alvin Lucier, and Christian Wolff, have written music specifically for him. 
As a composer, he collaborates with visual artists (Inge Dick, Sol LeWitt, etc.) and 
develops sound installations and sculptures with Eugen Gomringer, presenting them with 
Gomringer at exhibitions in Europe and America. 
 
 recall pollock for bass clarinet and percussion ensemble was written for Gareth 
Davis. Tossed out phrases (i.e. musical phrases, but “thoughts” or “ideas” may be more 
accurate terms) are condensed in this piece into a sound image inspired by gestures from 
the paintings of Jackson Pollock.  

Roland Dahinden 
  
 
Miroslav Tóth – Theory of Absolute Sadness (2018) 
  
 Miroslav Tóth (1981) je skladatel a saxofonista narozený v Bratislavě. Absolvoval 
doktorské studium skladby na Akademii múzických umění v Praze u Michala Rataje. 
Magisterské studium dokončil na Vysoké škole múzických umění v Bratislavě u Vladimíra 
Godára; do třetího ročníku studoval u Jevgenije Iršaie. V jeho kompozičních začátcích jej 
vedl Ilja Zeljenka. Je rovněž absolventem hudební vědy na Univerzitě Komenského v 
Bratislavě. Tóth je autorem jednoaktové opery Záhada tyče, opery Zázračná tyč pro 
úředníky ve veřejných institucích, třech video oper – Zub za zub, Oko za oko a Tyč, a 
nedokončené opery Outpark. Jeho skladbu The Quartet of Tentacles Reaching Out 
provedl Kronos Quartet. Dále je např. autorem kompozice Teorie absolutního smutku pro 
soprán a orchestr, kabaretní suity BallOnAir či Requiem za mafiána pro sbor a cappella a 
kontratenoristu. V roce 2018 získal cenu Radio_Head Awards za elektroakustickou 
skladbu Kyberpunkomša. Je členem kapel Shibuya Motors, Thisnis, Frozen Wigwam nebo 
Funeral Marching Band. Jako saxofonista, extenzivní zpěvák či soundpaintingový dirigent 
se zaměřuje na volnou improvizaci, na hudbu s přesahem do grafických partitur a také na 
otevřená díla. Vytvořil hudbu k několika celovečerním filmům. Pravidelně spolupracuje 
např. s Ivanem Ostrochovským nebo Robertem Kirchhoffem. V roce 2020 byla jeho opera 
Muž v skafandri uvedena na festivalu NODO. 
 
 Teorie absolutního smutku obsahuje minimalistické básně Martina Burlase, které 
jsou ve skladbě seřazeny následovně: 
 
I. Help Me, Please 
II. Help Them, Please 
III. Don’t You Let Them 
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IV. Don’t Touch Me 
V. Over 
 
 Názvy básní jsou zároveň finálním textem. Když Martin Burlas píše, tak to úzce 
souvisí s jeho reakcí na svět. Autorův minimalistický projev je zároveň odpovědí na 
složitou politickou anebo osobní situaci. Vysvětluji si to tak, že v jeho básních je tzv. 
„všechno“. Proto jsem se rozhodl nepřiznat konkrétní „smutek“. V době, kdy jsem 
skladbu napsal, se Evropou přehnala migrační vlna. Mnoho lidí se ztratilo, bylo 
znásilněno, anebo nemělo možnost vrátit se domů. 

Miroslav Tóth 
 
 
Miroslav Tóth – Theory of Absolute Sadness (2018) 
 
 Miroslav Tóth (1981) is a composer and saxophonist from Bratislava. He finished his 
PhD studies (composition) at HAMU in Prague under Michal Rataj. Before this, he studied 
composition at VŠMU in Bratislava under Vladimír Godár and Evgeni Irshai. In his 
compositional beginnings, he was mentored by Ilja Zelenka. He is also a graduate of 
musicology from the Comenius University in Bratislava. Tóth is the author of the one-act 
opera Mystery of a Bar, the opera A Miraculous Bar for Clerks in Public Institutions, three 
video operas – A Tooth for a Tooth, Eye for an Eye and The Pole, and an unfinished opera 
Outpark. His composition The Quartet of Tentacles Reaching Out was performed by 
Kronos Quartet. He has also composed Theory of Absolute Sadness for soprano and 
orchestra, the cabaret suite BallOnAir and Requiem za mafiána (Requiem for Mafioso) for 
a cappella choir and contra tenor. In 2018, he won a Radio_Head award for his 
electroacoustic composition Kyberpunkomša (Cyber-Punk-Ceremony). He is a member of 
the bands Shibuya Motors, Thisnis, Frozen Wigwam, and Funeral Marching Band. As a 
saxophonist, singer and soundpainting conductor, he focuses on free improvisation, 
music using graphic scores that overlaps into the visual sphere, and on works with some 
degree of openness. He has composed the music to several feature films and regularly 
collaborates with Ivan Ostrochovský and Robert Kirchhoff. In 2020, his opera The Man in 
a Space Suit was premiered at the NODO festival. 
 
 Theory of Absolute Sadness contains minimalist poems by Martin Burlas arranged in 
the following order: 
 
I. Help Me, Please 
II. Help Them, Please 
III. Don’t You Let Them 
IV. Don’t Touch Me 
V. Over 
 



 

 

 9 

 The titles of the poems are also the final text. When Martin Burlas writes, it has 
much to do with his response to the world. The author’s minimalist discourse is 
simultaneously a response to a complex political and personal situation. The way I 
understand it is that his poems contain “everything”. Therefore, I decided not to submit 
to a particular “sadness”. When I was writing the piece, a wave of migration swept 
through Europe. Many people were lost, many were raped or lost the option of returning 
home. 

Miroslav Tóth 
 

Iannis Xenakis – Persephassa (1969) 
 
 Iannis Xenakis (1922–2001) byl skladatelem řeckého původu, celý svůj umělecký 
život však prožil ve Francii, kam uprchl před pronásledováním za účast v povstání za 
druhé světové války. Jakožto vystudovaný stavební inženýr působil v Paříži nejprve jako 
asistent v ateliéru architekta Le Corbusiera, kde se posléze významně podílel na 
některých architektonických návrzích a realizacích. Do světa hudby vstoupil jako outsider 
bez patřičného vzdělání a zázemí, aby se během několika let stal jedním z nejvlivnějších a 
nejoriginálnějších tvůrců. Xenakisův přístup k hudbě se nápadně lišil od koncepcí jeho 
současníků, zpravidla rozvíjejících postwebernovský idiom či obecně nějakou hudební 
tradici. Více než myšlenkový svět Evropy posledních staletí Xenakise zajímali 
předsokratovští antičtí filosofové. Inspirovala ho matematika, fyzika a přírodní procesy, 
hudba pro něj byla především zvukovou syntézou v nejobecnějším smyslu a uvažoval o ní 
v kategoriích hustoty, spojitosti či nespojitosti, poměru periodické (tónové) komponenty 
a šumu a v podobných „nehudebnických“ termínech. Tomu odpovídá i radikálně nový 
výraz Xenakisovy hudby: je syrově objektivní, nepsychologizující, nezávislá na tradičních 
formách. 
 
 Název skladby Persephassa odkazuje k bohyni Persefoné (nebo Koré), jež ztělesňuje 
telurické síly (tj. síly vztahující se k Zemi) a proměnlivost života. Tyto jevy souvisejí s 
astronomickými cykly a ovlivňují živočišné druhy, zejména člověka – jejich základem jsou 
časově ohraničená období a opakování. Bicí nástroje jsou pak ve skladbě využity jako 
symboly telurických a nebeských událostí. Při práci na kompozici se Xenakis rozhodl 
uplatnit nové nástroje – jedná se o dřevěné či kovové simantry, které autor již předtím 
použil v díle Oresteia. Podobné nástroje jsou využívány v řeckých pravoslavných 
klášterech, jež skladatel vnímal jako „místa, kde znějí skutečné, starobylé rytmy, dosud 
nedotčené vlivem rádia nebo televize“. Při provedení skladby je 6 perkusionistů 
rozestaveno v kruhu okolo publika, party jednotlivých hráčů se různě překrývají a doplňují 
– hudba zaplňuje celý prostor a skladba se stává určitou „zvukovou choreografií“. Rytmy 
se různě „točí“ a okolo posluchačů se volně rozvíjejí chaotická mračna zvuku. Hudební 
proud na mnoha místech kompozice zrychluje a připomíná obří zvukový vír. Ačkoli tato 
„točitá smršť“ může evokovat kupříkladu extatické tance dervišů, Xenakis se nás nesnaží 
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přivést do transu – náhlé střihy a přeryvy, často krátké a nepředvídatelně rozmístěné, 
vždy znovu aktivizují posluchačovu pozornost. 

Les Percussions de Strasbourg 
 
Iannis Xenakis – Persephassa (1969) 
 
 Iannis Xenakis (1922–2001) was born in Greece, but fled the country after World 
War II, fearing repercussions for his participation in the resistance movement during the 
conflict; as a result, he spent his entire artistic career in France. Holding a degree in civil 
engineering, he started out as Le Corbusier’s assistant and co-authored several design 
proposals and construction projects. In music, he began as an outsider, lacking proper 
education and training, but become one of the most influential and original composers in 
the world in just a few years’ time. Xenakis’ approach to music differed markedly from his 
contemporaries, who, for the most part, continued to develop the post-Webern idiom. 
Xenakis looked not so much to the European intellectual climate of the last few hundred 
years but to the philosophers of pre-Socratic antiquity. He drew inspiration from 
mathematics, physics, and natural processes; music, for him, was essentially the 
synthesis of sound, understood in the broadest of terms, and he conceptualized it in 
“non-musical” terms of density, discreteness/continuity, ratios of periodic (tonal) and 
non-periodic (noise) components of sound, and so forth. This extra-musical inspiration is 
reflected in the radically new sound of Xenakis’s music: it is brutally objective, eschews 
psychological considerations, and disregards established forms. 
 
 The title Persephassa refers to the goddess Persephone, or Kore, the personification 
of the telluric forces and transmutations of life. These are linked to the cosmic cycles of 
living species and to man in particular, the basis of period, or iteration. This is the 
underlying reason for the role of the percussion in the piece, which also symbolizes 
telluric and celestial activities. At the time of its creation, Xenakis proposed new 
instruments including the wooden or metal simantras, already used in Orestia and whose 
original idea can be found in semantrons of the Greek Orthodox convents: “real nests of 
an ancestral rhythm not yet destroyed by Radio, or Television”. The 6 percussionists are 
placed in a ring around the audience. The trajectories cross or evolve according to a 
sound choreography staged by the composer, with rhythms twirling in space and chaotic 
clouds of sound unfolding. Through a progressive acceleration, the music will transport 
the audience in a gigantic whirlwind. While this “tourniquet” evokes the dance of 
whirling dervishes, Xenakis does not aim at trance: sudden cuts, brief but unpredictably 
distributed, bring the listener out of its torpor. 

Les Percussions de Strasbourg 
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