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Johannes Kalitzke – Story Teller (2015–2016) 
 
 Německý skladatel Johannes Kalitzke (1959, Kolín nad Rýnem) je autorem 
orchestrálních, komorních a vokálních děl, která se hrají po celé Evropě; působí také 
jako dirigent. V letech 1974–1976 studoval církevní hudbu v Kolíně nad Rýnem a pak 
skladbu u Yorka Höllera, dirigování u Wolfganga von der Nahmera a klavír u Aloyse 
Kontarského na Musikhochschule Köln (1978–1981). V letech 1982–1983 studoval v 
pařížském IRCAMu díky stipendiu Studienstiftung des Deutschen Volkes a také 
soukromě skladbu u Vinko Glokobara. Zároveň studoval elektronickou hudbu na 
Musikhochschule Köln u Hanse Ulricha Humperta. Mezi jeho ocenění patří Bernd-
Alois-Zimmermann-Preis města Kolína (1996) a stipendijní pobyt ve Villa Massimo v 
Římě (2003). Skladby si u něj objednává mnoho ansámblů a orchestrů, mimo jiné 
Deutsches Symphonie-Orchester Berlin, Hamburger Sinfoniker, London Sinfonietta 
či SWF-Sinfonieorchester. Hudbu k divadelnímu představení Berich über den Tod des 
Musikers Jack Tiergarten psal na objednávku Mnichovského bienále, zatímco operu 
Moliere oder die Henker des Komödianten si objednali zástupci spolkové země 
Šlesvicko-Holštýnsko. Od roku 1984 působí jako dirigent a získal uznání pro svou 
interpretaci jak klasické, tak nové hudby s různými ansámbly, např. Collegium 
Novum Zürich, ensemble recherche, Klangforum Wien, a především s musikFabrik, 
stejně jako s orchestry v Rakousku, Německu a Velké Británii. V letech 1986–1991 
vedl Forum für Neue Musik v Gelsenkirchen a v letech 1988–1990 v tomto městě 
zastával i funkci dirigenta Musiktheater im Revier. Je spoluzakladatelem souboru 
musikFabrik (1991) a v letech 1991–1997 v něm působil jako umělecký vedoucí a 
dirigent. Vedl kurzy pro dirigenty ansámblů na Deutscher Musikrat (2001) a na 
Salzburger Sommerakademie (2003). Od roku 2009 je členem Akademie umění v 



Berlíně. Jeho hudbu z let 1982–2000 vydala Edition Gravis, zatímco novější skladby 
vydává Boosey and Hawkes. Poprvé se představil jako dirigent i skladatel na 
Ostravských dnech v roce 2011. Od té doby úzce spolupracuje s Ostravským 
centrem nové hudby také na „Zásadních koncertech“ v pražském DOX+. 
 
 Story Teller (Vypravěč) pro violoncello a orchestr – Využití sólového violoncella 
a orchestru by mohlo naznačovat, že se Kalitzke uchýlil k modelu, který je sám o 
sobě typický pro narativně založené kompozice. Sólista – vzpomeňme na virtuózní 
nástrojové koncerty 19. století – si v těchto skladbách počíná jako „vypravěč“ v 
nejširším smyslu toho slova. Na „hudebním pódiu“ vystupuje spíše jako herec a 
využívá sólové monology k tomu, aby si udržel svou pozici a vymezil se proti 
ostatním hudebníkům. Základní narativní kontext, určený názvem díla, je navíc 
doplněn o další aspekt: Kalitzke v kompozici odkazuje na konkrétní tvůrčí postupy z 
vizuálního prostředí – jedná se o fotografie vytvořené módním fotografem Timem 
Walkerem. Jeho přístup posloužil skladateli jako výchozí bod pro pohrávání si s 
narativním rámcem skladby. Walker totiž své snímky pečlivě stylizuje a akcentuje 
různé detaily a obrazové motivy, na jejichž základě lze rekonstruovat možný příběh 
dané fotografie. Kalitzke analogicky vybírá určité zvukové elementy a kompoziční 
strategie, aby mohl tvarovat hudební dramatugii skladby a její narativní směřování. 
Využívá vrstvu samplovaných zvuků, jejichž konkrétní a akustická podstata má 
značnou asociativní sílu – uvedené zvuky tak mohou reprezentovat „záplavu obrazů 
a komerce“, které jsme v současnosti vystaveni v našem každodenním životě. 
 Díky neměnným strukturám, jež Kalitzke aplikuje na „různé prostory“ a 
„upravuje dle daných zvukových a stylistických podmínek jejich okolí“, sdílejí 
všechny části skladby Story Teller společný strukturální aspekt. Kompozice sestává 
celkem z šesti vět, které vytvářejí poměrně jednolitý celek a nesou vizuálně 
stimulující názvy (See-Saw [Houpačka], Iron Doll [Železná panenka], Manhattan 
Butterfly [Manhattanský motýl], Bed in the Light [Postel ve světle], Fairy of the Ruins 
[Víla ruin] a Panic Room [Skrýš]). Jak se skladba vyvíjí, obrysy sólového partu jsou 
čím dál tím více pohlcovány orchestrem. Jedná se o proces, v jehož rámci se popředí 
a pozadí proměňuje – zatímco na počátku je violoncello uvedeno jako sólový nástroj 
(v klasickém pojetí) a doprovázeno orchestrem, postupně se více a více zanořuje do 
orchestrálního zvuku. Part sólového violoncella, původně samostatného 
„dialogového partnera“, se stává paralelním s individuálními orchestrálními party a 
je celkově kooptován – „pohlcen rotující masou zvuku“ a převálcován orchestrem. 
Jedná se o podobnou situaci jako v případě Walkerových fotografií, kde aranžmá, 
stylizace a zaměření na detail postupně „přehluší“ vše ostatní, „hlavní“ postava 
fotografovaného modela/modelky je nakonec zatlačena na okraj pozornosti. 

Stefan Drees 
 



 
 Johannes Kalitzke (1959, Cologne) is a German composer of mostly orchestral, 
chamber, choral, and vocal works performed in Europe. He is also active as a 
conductor. Kalitzke studied church music from 1974–1976 in Cologne and then 
studied composition with York Höller, conducting with Wolfgang von der Nahmer, 
and piano with Aloys Kontarsky at the Musikhochschule Köln from 1978–1981. He 
studied at IRCAM in 1982–1983, on a scholarship from the Studienstiftung des 
Deutschen Volkes, and also studied composition privately with Vinko Globokar 
while in Paris and electronic music with Hans Ulrich Humpert at the 
Musikhochschule Köln at the same time. Among his honors are the Bernd-Alois-
Zimmermann-Preis from the City of Cologne (1996) and a scholarship to stay at the 
Villa Massimo in Rome (2003). Numerous ensembles and orchestras have 
commissioned him, including the Deutsches Symphonie-Orchester Berlin, the 
Hamburger Sinfoniker, the London Sinfonietta, and the SWF-Sinfonieorchester. His 
music theatre work Bericht über den Tod des Musikers Jack Tiergarten was 
commissioned by the Münchener Biennale, while his opera Molière oder die Henker 

des Komödianten was a commission from the region of Schleswig-Holstein. A 
conductor since 1984, he is renowned for his interpretations of both classical and 
new music, with ensembles such as Collegium Novum Zürich, ensemble recherche, 
Klangforum Wien, and most prominantly musikFabrik, as well as orchestras in 
Austria, Germany, and the UK. He served as leader of the Forum für Neue Musik in 
Gelsenkirchen from 1986–1991 and as conductor of the Musiktheater im Revier in 
the same city from 1988–1990. He co-founded musikFabrik in 1991 and served as its 
artistic director and conductor from 1991–1997. He led the forums on ensemble 
conducting at the Deutscher Musikrat in 2001 and at the Salzburger 
Sommerakademie in 2003. Since 2009, he has been a member of the Akademie der 
Künste in Berlin. Edition Gravis published his music from 1982 to 2000, while 
Boosey and Hawkes publishes his music written since then. He first took part in 
Ostrava Days as both a conductor and composer in 2011. Since then he has been 
working closely with the Ostrava Centre for New Music also on the "Essential" in 
Prague's DOX+. 
 
 Story Teller for violoncello and orchestra – With his decision to musically 
juxtapose a solo cello with an orchestral collective, one could say that Kalitzke 
resorted to a model that is itself characterised by a narrative context, since the 
soloist – one need only think of the virtuoso 19th-century concerto here – acts as a 
sort of “narrator” in the broadest sense: an individual who, embedded in an 
appropriate musical staging of his part, appears on this “musical stage” much like an 
actor and, using solo monologues, holds his own against the collective of other 
musicians. What’s more, the basic narrative situation referred to by the title Story 



Teller is lent a very special profile: Kalitzke, in his composing, refers to actual 
creative processes from the visual realm, choosing photographs staged by fashion 
photographer Tim Walker in order to play with narrative contexts as his mental 
starting point. In a way comparable to Walker’s process of opening up a narrative 
space with photographs carefully arranged in terms of their details and pictorial 
motifs, which thus represent the final state of a story that one can reconstruct using 
visual details, the composer chooses certain sonic elements and compositional 
strategies to create the prerequisites for a musical dramaturgy with a narrative 
flow. In doing so, he also employs a layer of sampled sounds, the concrete and 
acoustic character of which possess considerable associative power enabling them 
to represent the “flood of images and commercialism” in contemporary everyday 
life. 
 Thanks to unchanging structures that Kalitzke sends “through different spaces” 
and “alters by way of the respective sonic and stylistic conditions of their 
surroundings,” all of the movements in Story Teller have certain structural aspects 
in common. This work’s six-part structure, comprising a seamlessly joined sequence 
of movements bearing visually suggestive titles (See-Saw, Iron Doll, Manhattan 
Butterfly, Bed in the Light, Fairy of the Ruins, and Panic Room) is subject to a clear 
overarching dramaturgy in that the solo part’s contours are absorbed more and 
more strongly by the orchestra, a process by which the relationship between 
foreground and background changes: while the cello is at first introduced as a solo 
instrument in the classic sense and accompanied by the collective, the soloist 
gradually becomes more deeply involved in the tutti apparatus, serving as a 
“dialogue partner or a component” until his part actually comes to parallel 
individual orchestral parts, ever more often being entirely co-opted and ultimately 
“being absorbed by the rotating masses of sound” and virtually steamrolled by the 
mass that is the orchestra – quite similar to the way it is in Walker’s photographs, in 
which his highly detailed staging of the space overgrows everything, with the 
supposed main character represented by the model being pushed out to the very 
periphery of attention. 

Stefan Drees 
 
 
Iannis Xenakis – Shaar (1983) 
 
 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. 
 
 Shaar pro velký smyčcový orchestr – Uvedená kompozice byla vytvořena pro 
Testimonium, Jeruzalémský festival soudobé hudby, a byla premiérována v Tel 
Avivu souborem Jerusalem Sinfonietta. Slovo shaar znamená v hebrejštině „brána“. 
Skladba začíná energickými glissandy, jež vytvářejí charakteristická, krátká 
instrumentální gesta – „slova“, která se v hudebním proudu různě proplétají. 
Formují tak rozličná spojení či sekvence a vytvářejí kinetický slovník díla, jež sestává 
z překotně se měnících směrů a proměnlivého témbru. Kompozice je velkým 
dramatem, které musí být převyprávěno těmito nově vymyšlenými slovy, novým 
jazykem. Základní „slova“ (krátké vzestupné glissando; krátké sestupné glissando; 
lehce nepravidelné opakování jednoho tónu) jsou násobena, zveličována, vrstvena, 
překrývají se a jsou transponována – ať už z hlediska tónové výšky (ne vždy se jedná 
o chromatiku) či času (ne vždy se jedná o jednoduché proporce) –, aby dala povstat 
rozměrné básni sestávající z individuálních výkřiků. Příležitostně se četné vrstvy 
jednotlivých frází společně setkají na jednom tónu či rytmické hodnotě a vytvářejí 
tak pomyslný uzel, jež představuje počáteční bod nového procesu individuace.  

Nouritza Matossian & Rolf Gehlhaar 
 
 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, only to become one of the most 
influential and original composers in just a few years’ time. In his approach to 
music, Xenakis differed markedly from his contemporaries, who, for the most part, 
continued to develop the post-Webern idiom or other musical traditions. Xenakis, 
on the other hand, 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 
conceptualised 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. 
 
 Shaar (1983) for large string orchestra, was commisioned by Testimonium, 
Jerusalem Festival of Contemporary Music and premiered by the Jerusalem 
Sinfonietta in Tel Aviv. Shaar means “gate” in ancient Hebrew. Starting energetically 
with glissandi, characteristic short instrumental gestures, or “words”, are woven 
together in varied combinations and sequences to create a kinetic vocabulary of 
rapidly shifting direction and timbre. A drama of such magnitude is being retold that 
it must be done with invented words, in an invented language. The basic “words” (a 
short rising glissando, a short falling glissando and the slightly irregular repetition of 
a single pitch) are multiplied, magnified, superimposed, overlapped and transposed 
in pitch – not always chromatic –, and time – not always in simple proportions – in 
order to create a large poem of individuated exclamations. Occasionally the many 
layers of a phrase all converge on a single pitch or a single duration, forming a node 
which serves as the beginning of a new process of individuation.  
 

Nouritza Matossian & Rolf Gehlhaar 
 
 
Timothy Page – Tensor (2014, rev. 2023) 
 
 Timothy Page (1975) je skladatel, hudebník a performativní umělec původem z 
Chicaga. Vytváří díla, jež si pohrávají se stylem a kontextem, tematizují tělesnost, 
fyzické materiály či prostorovost. Page studoval na Sibeliově Akademie v Helsinkách 
(Finsko), kde se etabloval jako skladatel pod vedením Veli-Matti Puumaly, a na 
Chicagské univerzitě, kde absolvoval doktorské studium – jeho pedagogy zde byli 
Augusta Read Thomas a Anthony Cheung. V roce 2019 byl jmenován odborným 
asistentem v oboru hudba a digitální umění na Hongkongské vědecko-technologické 
univerzitě. Page je zakladatelem a spoluředitelem souboru Dayjob Collective – 
interdisciplinárního ansámblu z Helsinek, který se snaží nacházet styčné body mezi 
soudobou hudbou a performativním uměním. V roce 2023 získal Guggenheimovo 
stipendium, jeho díla byla provedena po celém světě soubory jako Ensemble Dal 
Niente, Third Coast Percussion, Eighth Blackbird, Finský rádiový orchestr, Avanti!, 
Uusinta, Defunensemble, Dayjob Collective, S.E.M. Ensemble, Caput či Cikada.   



 
 Tensor pro malý orchestr – V matematice a fyzice výraz tenzor odkazuje k 
fungování vektoru či k vektorovému poli. V tomto krátkém díle pro orchestr se 
vyskytují čtyři kontrastní hudební objekty, jež si lze představit jako šipky mířící 
různými směry. Uvedené objekty jsou ve skladbě k sobě řazeny, rozrůstají se a vrství 
– tenze mezi nimi je tak střídavě přerušována, zvyšována či je komprimována. 

Timothy Page 
 
 
 Chicago-born composer, musician, and performance artist Timothy Page 
(1975) creates works that revolve around play with style and context, body, physical 
materials, and space. Page holds degrees from the Sibelius Academy in Helsinki, 
Finland, where he established himself as a composer and studied with Veli-Matti 
Puumala; and the University of Chicago, where he completed his PhD with mentors 
Augusta Read Thomas and Anthony Cheung. In 2019 he was appointed Lecturer in 
Music and Digital Arts at the Hong Kong University of Science and Technology. Page 
is a founder and co-director of Dayjob Collective – a Helsinki-based interdisciplinary 
ensemble investigating meeting points between contemporary music and 
performance art. He is a 2023 recipient of a Guggenheim Fellowship, and his works 
have been performed around the globe by ensembles such as Ensemble Dal Niente, 
Third Coast Percussion, Eighth Blackbird, Finnish Radio Symphony Orchestra, 
Avanti!, Uusinta, Defunensemble, Dayjob Collective, S.E.M. Ensemble, Caput, and 
Cikada.   
 
 Tensor for small orchestra – In mathematics and physics, a tensor refers to an 
operation on a vector or vector field. In this short work for orchestra, four 
contrasting musical objects are like arrows pointing in markedly different directions. 
As the objects are gradually juxtaposed, grown, and layered, the flow of tension 
between them is alternately cut, stretched, and compressed. 

Timothy Page 
 
 
Zihan Zhao – In a Bamboo Grove (2023) 
 
 Zihan Zhao (Mia) se začala naplno věnovat studiu hudby zhruba ve svých 
dvaceti letech, kdy nastoupila na Čínskou univerzitu v Hong Kongu (magisterský 
titul, 2020) a následně studovala u Christophera Butterfielda na University of 
Victoria (magisterský program v hudebním oboru) v Kanadě. Od dětství se věnuje 
hře na tradiční čínský nástroj guzheng (21-strunná citera) a hraje též na klavír, což 
podněcuje její niternou touhu propojovat současnou čínskou a západní hudbu. 



Autorčiny skladby zahrnují široké spektrum děl – od soudobě znějícího Gamelanu 
(2022), vzniklého na objednávku Evergreen Club, po divadelní hudbu pro festival 
im:print 2022 pod vedením Inter-Cultural Association of Greater Victoria. Dále se 
věnuje tvorbě symfonických děl, zkomponovaných na objednávku souborů Victoria 
Symphony či UVic Wind Symphony. Dlouhodobě se zabývá fotografií a výtvarným 
uměním, možnosti intermediální kompozice zkoumá skrze tvorbu filmové hudby a 
vlastní krátké filmy. Předtím, než se začala věnovat hudbě, studovala finanční 
matematiku na Hongkongské univerzitě vědy a technologie (bakalářský titul, 2018).  
 
 Skladba In a Bamboo Grove (V bambusovém háji) je inspirována 

stejnojmennou povídkou (v japonštině: 藪の中) od japonského autora Rjúnosuke 
Akutagawy. Příběh začíná smrtí mladého samuraje v bambusovém háji a následně 
jsou uvedeny výpovědi sedmi svědků, kteří událost popisují ze své vlastní 
perspektivy. Skrze tyto fragmenty postupně vyvstává příběh, pravda ovšem zůstává 
skryta, protože svědectví si vzájemně odporují. Ve skladbě veškerý tónový materiál 
opakovaně rozvíjí stejný motiv, nicméně jednotlivá vyustění hudebních ploch jsou 
ve vzájemném kontrastu, podobně jako může být stejný příběh přetvořen různými 
způsoby. Melodický materiál je zasazen ve zvukovém prostředí vystavěném pomocí 
rozšířených nástrojových technik, jež jsou subtilní, cyklické a gestické – slouží jako 
prostor pro rozvíjení všech dynamických melodických variací. V kompozici je 
pracováno s delikátní témbry, jejichž vyznění je přísně kontrolováno, a ve velké míře 
je využita zejména flétna. Vše dohromady pak vytváří dojem Zenu, který je v kultuře 
jihovýchodní Asie symbolizován právě bambusovým hájem. 

Zihan Zhao 
 
 
 Zihan Zhao (Mia) started her full-time music study in her early twenties at 
Chinese University of Hong Kong (M.A., 2020) and then with Christopher Butterfield 
at the University of Victoria (M.Mus.) in Canada. Since childhood she has been 
playing the Chinese instrument, guzheng (21-string zither) and the piano, inspiring 
her deep interest in fusing contemporary Chinese and western music. Her 
compositions are varied, from contemporary Gamelan (2022), commissioned by 
Evergreen Club, to theater music for im:print 2022, produced by Inter-Cultural 
Association of Greater Victoria. She has also been dedicated to symphonic works, 
including commissions by Victoria Symphony and UVic Wind Symphony. Long fond 
of photography and the visual arts, she explores cross-media composition with film 
scoring and self-edited short films. Before entering her music profession, she 
studied quantitative finance at the Hong Kong University of Science and Technology 
(B.Sc., 2018). 
 



 In a Bamboo Grove (2023) is inspired by a Japanese short story of the same 

name (Japanese: 藪の中) by Ryūnosuke Akutagawa. The story starts with the death 
of a young samurai in a bamboo forest, followed by testimonies of seven people 
from their own perspectives of the event. Though fragments of the story are 
continually juxtaposed, the truth remains unrevealed as all the iterations contradict 
one another. Throughout the piece, all of the pitch material repeatedly develops 
the same motive, yet culminates in the creation of dramatic contrasts. The melodic 
materials are positioned in a soundscape constructed by extended techniques that 
are subtle, cyclical and gestural, which serves as a space accommodating all 
dynamic melodic variations. Delicate timbres are widely explored and strictly 
controlled, especially with the extensive use of flute, all to create a sense of Zen, 
symbolized by the image of a bamboo forest in East Asian culture. 

Zihan Zhao 
 

 
 
František Chaloupka – Allegory Of The Cave II. (2023) 
 
 František Chaloupka (1981, Československo) komponuje především 
instrumentální hudbu pro klasické nástroje, komorní a symfonické orchestry, dále je 
tvůrcem oper a multimediálních děl. Je rovněž vyhledávaným orchestrátorem, 
producentem a kytaristou. Po absolvování Janáčkovy konzervatoře v Ostravě 
pokračoval ve studiu skladby na Janáčkově akademii múzických umění v Brně ve 
třídě Martina Smolky – v roce 2014 zde získal titul Ph.D. V roce 2006 též studoval 
kompozici na Královské konzervatoři v Haagu (Nizozemsko) u Louise Andriessena, 
Clarence Barlowa, Martijna Paddinga či Richarda Ayrese. Zúčastnil se Mezinárodních 
kurzů pro skladatele a perkusisty v Trstěnicích (2004, 2005) a stal se stipendistou 
letního Institutu Ostravské dny (2005, 2007). Festival Ostravské dny rovněž uvedl 
premiéry jeho orchestrálních děl – An Ancient Calligraphy (2007), Smooth The 
Heavens (2009) a Darwin Among The Machines (2021). V dubnu 2011 založil soubor 
Dunami Ensemble a provedl s ním na festivalu Dny nové opery Ostrava 2012 svou 
operu-instalaci Eva a Lilith. Chaloupkovy skladby byly objednány a interpretovány 
mezinárodně uznávanými hudebníky a soubory, např. New Century Players Los 
Angeles, Ensemble Modern & Péter Eötvös, Janáčkova filharmonie Ostrava, Prague 
Modern, International Ensemble Modern Academy (IEMA), BERG Orchestra, Trio 
Accanto, Aleph Gitarrenquartett, VENI Academy, Klangforum Wien. 
  
 Mýtus o jeskyni II. – Kdy poznáváme a kdy se ztrácíme ve vnitřní temnotě? 
Platónův Mýtus o jeskyni je neúprosným podobenstvím o lidské společnosti. Uvádí 
ho slovy: „Představ si rozdíl mezi duší osvícenou a neosvícenou…“ Následně líčí 



bytosti žijící od dětství v nevědomosti uvnitř jeskyně, spoutané okovy jako vězni. 
Vše ozařuje Oheň za nimi, který ale, jakožto zdroj, nevidí. Na zídce mezi vězni a 
Ohněm provádějí kejklíři různé žerty a vedou procesí, vězni ale nemohou otočit 
hlavou. Domnívají se, že stíny jsou opravdové, ale přesto jsou skutečnosti iluzivní 
(májá). V systému indických Véd a buddhismu se otázka a možnost poznání vyvíjí a 
znovuzrozuje. Po mnoho kalp se cyklicky opakují čtyři věky lidstva (v poměru délek 
4:3:2:1). Satyajuga, Tretajuga, Dwaparjuga a Kalijuga. Zatímco Satyajuga je věk 
osvícení, na jejím opačném spektru stojí Kalijuga, temný věk. Na konci „Brahmovy 
noci“ zazpívají ztělesněné Védy píseň a probudí vše opět k novému Stvoření. Každá 
věta této kompozice může tedy symbolizovat jednu jugu.  

František Chaloupka 
 
 František Chaloupka (1981, Czechoslovakia) predominately composes 
instrumental music and scores for classical instruments, chamber and symphony 
orchestras, operas and multimedia works. He is also sought out as an orchestrator, 
producer and guitar player. After finishing his studies in composition at the Janáček 
conservatory in Ostrava, he began to study composition with Martin Smolka at 
Janáček Academy of Music and Performing Arts in Brno, where he went on to 
complete his Ph.D. in composition (2014). In 2006 he studied composition at Royal 
Conservatory of The Hague (Netherlands) with Louis Andriessen, Clarence Barlow, 
Martijn Padding and Richard Ayres. He participated in international courses for 
composers and percussionists in Trstěnice (2004, 2005) and was given scholarship 
for Ostrava Days Festival (2005, 2007). OD Festival also premiered his orchestral 
pieces An Ancient Calligraphy (2007), Smooth The Heavens (2009) and Darwin 
Among The Machines (2021). In April 2011 he founded Dunami Ensemble and 
performed his opera-installation Eve and Lilith at New Opera Days of Ostrava 2012. 
His pieces have been commissioned and performed by internationally renowed 
musicians and ensembles, e.g. New Century Players Los Angeles, Ensemble Modern 
& Péter Eötvös, Janáček Philharmonic Orchestra, Prague Modern, International 
Ensemble Modern Academy (IEMA), BERG Orchestra, Trio Accanto, Aleph 
Gitarrenquartett, VENI Academy, and Klangforum Wien. 
 
 Allegory Of The Cave II. – When do we recognize and when do we lose 
ourselves in inner darkness? Plato’s Allegory of the Cave is a relentless parable 
about human society. He introduces it with the words: “Imagine the difference 
between an enlightened and an unenlightened soul…” Subsequently, he describes 
beings living since childhood in ignorance inside a cave, shackled like prisoners. 
Everything is illuminated by the Fire behind them, which they do not see as a 
source. On the wall between the prisoners and the Fire, jugglers perform various 
pranks and processions, but the prisoners cannot turn their heads. They believe that 



the shadows are real, but yet the realities are illusory. In the system of the Indian 
Vedas and Buddhism, the question and possibility of knowledge evolves and is 
reborn. For many kalpas, the four ages of humanity repeat cyclically (in the ratio of 
lengths 4:3:2:1). Satya Yuga, Treta Yuga, Dwapar Yuga and Kali Yuga. While Satya 
Yuga is the age of enlightenment, on its opposite spectrum stands Kali Yuga, the 
Dark Age. At the end of the “Night of Brahma” the embodied Vedas sing a song and 
awaken again all to a new Creation. Thus, each movement of this composition can 
symbolize one Yuga. 

František Chaloupka 
 

  
 

Georgina Bowden – Wild Colour (2023) 
 
 Georgina Bowden (1989) je skladatelka a vizuální umělkyně působící v Austrálii. 
Studovala obory hudba a architektura (magisterský stupeň) a ve své tvorbě rozvíjí 
možnosti kombinovaných uměleckých forem a různých typů zkušenosti – je 
především inspirována intenzivními barvami a zvuky australské přírody. Bowden v 
uplynulém roce vytvořila multidisciplinární kompozice pro Chamber Music Adelaide, 
Adelaide Baroque a ReClassified Festival; její výtvarná díla se dostala do užšího 
výběru ceny Heysen Prize. 
 
 Wild Colour (Divoká barva) – V únoru 2020 jsem podnikla túru na Nový Zéland. 
Tato skladba v sobě nese dávku před-pandemického optimismu – v jejím rámci jsou 
destilovány abstraktní formy a obsaženy bohaté barvy a zvuky, kterých jsem si 
povšimla během procházek přírodou. 
 
 Georgina Bowden (1989) is an Australia-based composer and visual artist with 
Masters’ degrees in Music and Architecture. She is interested in combined art forms 
and types of experience, often inspired by the vivid colours and sounds of Australian 
nature. In the last year Bowden has created multidisciplinary works for Chamber 
Music Adelaide, Adelaide Baroque and ReClassified Festival, and her artwork was 
shortlisted for the Heysen Prize. 
 
 Wild Colour – In February 2020 I went hiking in New Zealand. This is a dose of 
its pre-pandemic optimism, through distillations of abstract forms, rich colours and 
sounds noted while walking in nature. 
 
 
  



Frederic Rzewski – A Long Time Man (1979) 
 
 Skladatel a klavírista Frederic Rzewski (1938–2021) patřil k nejvlivnějším 
postavám americké hudební avantgardy. Na umělecké scéně se etabloval v průběhu 
šedesátých letech a v roce 1966 založil s Alvinem Curranem a Richardem 
Teitelbaumem slavný soubor Musica Elettronica Viva (MEV), který spojoval 
improvizaci s komponovanou hudbou a elektronikou. Tyto experimenty přímo 
vyústily v Rzewského první důležitá díla, např. Les Moutons de Panurge – uvedená 
kompozice je příkladem tzv. „procesní hudby“, v jejímž rámci se prolíná spontánní 
improvizace a předem vypracovaný notovým materiál s instrukcemi. Rzewského 
„klasicko-improvizační hybridy“ patří k nejuznávanějším skladbám svého druhu – a 
to především kvůli vroucí energii, která se v těchto dílech ukrývá. Svou tvorbou 
spoludefinoval tvář nové hudby v poválečné Americe. Dlouhodobě kombinoval 
chlapeckou energičnost a hravost, jakou můžeme nalézt např. u Aarona Coplanda, s 
přísně experimentálním rámcem, který je naopak příznačný např. pro Johna Cage. 
Rzewski se však nerozpakoval psát ani tonální či zábavné skladby, jeho hudba tak 
stojí v přímém protikladu k časté hermetičnosti avantgardních děl.  
 
 Skladba A Long Time Man pro orchestr a klavír byla napsána na podzim roku 
1979 – jednalo se o zakázku od souboru New Hampshire Symphony; kompozice byla 
na jaře následujícího roku tímto tělesem rovněž premiérována pod vedením Jamese 
Bollea; sólového partu se ujal sám skladatel. Dílo představuje sérii čtyřiadvaceti 
variací na pracovní píseň z texaských věznic, jež doplňuje „kadence pro orchestr“ 
vložená mezi Variace 15 a 16. Tato kadence nese název Chain Gang (v překladu 
„řetězový gang“ – název vychází z faktu, že vězni, kteří prováděli různé fyzicky 
náročné práce mimo věznici, byli k sobě připoutáni pomocí dlouhého řetězu – pozn. 
překl.) a může fungovat též jako samostatná skladba pro libovolný počet hráčů. 
Téma je na počátku kompozice prezentováno sólovým trombonem – je to píseň 
vězně, který je uvězněn na doživotí (anglicky long time man – viz název skladby). 
Prvních devět variací, napsaných v poly- či transtonálním stylu připomínajícím můj 
cyklus North American Ballads pro sólový klavír, rozvíjí téma v dialogu mezi klavírem 
a orchestrem – jedná se o rychle se proměňující koláž útržků a fragmentů tématu, 
které se vynořují a opět mizí v různých tóninách a v různých rychlostech. Variace 10 
přináší náhlé zpomalení hudebního proudu – to trvá až do Variace 15. V této variaci 
se zdá, jako kdyby se čas skoro zastavil. Náhlé „žuchnutí“ těžkých objektů, jež jsou 
upuštěny na podlahu několika hudebníky zároveň, vymezuje začátek kadence Chain 
Gang, v jejímž rámci orchestr improvizuje na sérii dvoutónových rytmických 
patternů, zatímco klavírista improvizuje volně. „Žuchnutí“, které pomyslně 
pokračuje i v kadenci, napodobuje zvuk několika seker či perlíků, jejichž 
synchronizované údery jsou charakteristické právě pro „řetězové gangy“. Na konci 



kadence celý orchestr setrvává na jedné figuraci a několikrát ji opakuje, poté ihned 
začíná Variace 16, která pracuje s tematickým materiálem podobně jako na počátku 
skladby – úvod se však nyní již jeví jako značně vzdálený. Variace 17 připomíná 
zpomalení času z Variací 10 až 15. Variace 18 představuje vypsanou kadenci pro 
sólový klavír. Od Variace 19 po Variaci 24 se čas opět zpomaluje, až se prakticky 
zastaví. Téma je za doprovodu zvuků řetězů dopadajících na blány tympánů ztišeně 
uvedeno v několika tóninách naráz a pomalu se vytrácí. Hoboj zahraje první dva 
tóny tématu a skladba končí. Proč jsem vytvořil toto dílo? Vždy jsme měl 
ambivalentní pocity, co se týče symfonického orchestru – „infanterie“ smyčců, 
„kavalerie“ dřevěných dechových nástrojů či „artilerie“ žesťů. Beethovenovy 
symfonie mi připadaly jako hudební popisy Napoleonových tažení, kterým lze 
nejlépe porozumět čtením Clausewitze. Mám rád Chopina a Schumanna, protože se 
s formou vyrovnávají poněkud neprakticky. Rovněž mi nevyhovuje sociální 
uspořádání orchestru, nepříznivé pracovní podmínky a podřízenost mnoho 
talentovaných umělců jedné hlavní, často nemuzikální autoritě. Zároveň je však 
nutno připustit, že orchestr tu prostě je a tímto způsobem funguje. Jeho účelem je 
vytvářet nádhernou hudbu a zcela nepochybně tento účel velmi dobře naplňuje. Má 
skladba je pokusem (možná pouze napůl úspěšným) vyjádřit fungování orchestru v 
jeho rozporuplnosti. 

Frederic Rzewski, září 1987 
 
 
 Frederic Rzewski (1938–2021) was among the major figures of the American 
musical avant-garde to emerge in the 1960s, and has been highly influential as a 
composer and performer. In 1966, he founded the famous ensemble Musica 
Elettronica Viva (MEV), with Alvin Curran and Richard Teitelbaum. MEV combined 
free improvisation with written music and electronics. These experimentations led 
directly to the creation of Rzewski’s first important compositions, pieces such as Les 
Moutons de Panurge, a so-called “process piece”, which combines elements of 
spontaneous improvisation with notated material and instructions. Rzewski’s 
“improv-classical hybrids” are some of the most successful of their kind to have 
been produced, thanks to the fervent energy at the core of his music. Rzewski’s 
music is among the repertoire of pieces that define postwar American new music. 
He had consistently showcased the exuberant boyish pleasures of a composer like 
Aaron Copland within the rigorously experimental framework of a composer like 
John Cage. Often unapologetically tonal and fun, Rzewski’s music cuts right through 
the frequent churlishness of avant-garde music.  
 
 A Long Time Man for orchestra with piano was written in the fall of 1979 as a 
commission for the New Hampshire Symphony, and was first performed by that 



orchestra in the spring of the following year under the direction of James Bolle, with 
the composer as soloist. The piece is a series of twenty-four variations on a work 
song from Texas prisons, with a “cadenza for orchestra” inserted between 
Variations 15 and 16. The cadenza, which is subtitled Chain Gang, can also function 
as an independent piece for any number of players. The theme is stated by the solo 
trombone, the song of the “long time man” (a prisoner serving a life term). The first 
nine variations, written in a kind of poly- or transtonal style similar to that of the 
North American Ballads for solo piano, develop the theme in a dialog between 
piano and orchestra, a fast-changing collage of bits and snatches of the tune which 
appear and disappear, in different keys and at different speeds. In Variation 10 a 
new, slow time suddenly sets in, lasting through Variation 15. In this section time 
seems almost to stop. The sudden “whump” of heavy objects dropped on the floor 
by several musicians at once, starts the Chain Gang sequence, a cadenza in which 
the orchestra improvises on a series of two-note rhythmic patterns, while the 
soloist improvises freely. The “whump”, which continues throughout the cadenza, 
simulates the sound of several axes, or sledgehammers, coming down together in 
the cadence typical of work gangs. At the end of the cadenza the orchestra comes 
together on a single figure repeated several times, then passes immediately to 
Variation 16, which takes up the thematic material again in a manner similar to the 
beginning: a beginning that now seems to have happened a long time ago. Variation 
17 evokes the slow time of Variations 10 to 15. Variation 18 is a written-out 
cadenza for solo piano. In Variations 19 through 24 time slows down again and 
comes to a stop. Accompanied by the sound of chains on the skins of the 
kettledrums, the theme is played softly in many different keys at once, fades away. 
The oboe plays the first two notes of the tune, and the music is over. Why did I 
write this piece? I’ve always had ambivalent feelings toward the symphony 
orchestra, with its rows of string infantry, woodwind cavalry, and brass artillery. 
Beethoven’s symphonies seem to me like musical descriptions of Napoleonic 
campaigns, best understood by reading Clausewitz. I like Chopin and Schumann 
because they dealt awkwardly with the form. I don’t like the orchestra’s social 
organization, the oppressive work conditions, and the subservience of many 
individual gifted arcists to a commanding, often non-musical authority. At the same 
time the thing is there, it exists, and for the purpose of creating beautiful music, 
which is something it certainly can do. This piece is an attempt (perhaps only half-
successful) to express the life of the orchestra in its contradictoriness. 

Frederic Rzewski (September, 1987) 
 
 
 
  


