
OSTRAVSKÉ DNY 
festival hudby dneška 

2023 

OSTRAVA DAYS 
music of today festival 

 

 
PO / MON • 28. 8. 2023 
Trojhalí Karolina / Triple Hall Karolina 
 
 

19:00 

OSTRAVSKÁ BANDA I 
 
Zygmunt Krauze – Riviere souterraine 3 (2023) 
 
 Zygmunt Krauze (1938) je skladatel a klavírista. Svou tvorbu dělí do čtyř 
kategorií: zaprvé se jedná o unitární hudbu inspirovanou malbami Władysława 
Strzemińského; druhou kategorii tvoří prostorové kompozice prováděné ve 
speciálně postavených interiérech; třetí pak „hudba o hudbě“, příznačná 
přítomností různých narážek a citátů; čtvrtá kategorie je subjektivní, značně 
expresivní „hudba navracející se ke kořenům“. Krauze je autorem devíti oper a více 
než sta orchestrálních, komorních či sólových kompozic. Jako koncertní klavírista 
vystupoval na nejvýznamnějších podiích v Evropě, Severní a Jižní Americe či v Asii. V 
roce 1967 založil soubor Warsztat Muzyczny, který po dobu 25 let též vedl – pro 
tento soubor vytvořili různí význační autoři z celého světa přes 120 skladeb. Na 
výzvu Pierra Bouleze se stal uměleckým poradcem v IRCAMu. V letech 1987–1990 
byl prezidentem Mezinárodní společnosti pro soudobou hudbu (ISCM), následně 
zastával zhruba dvě dekády post předsedy polské sekce této organizace. Byl, mimo 
jiné, oceněn francouzskými vyznamenáními: Řád čestné legie (2007) a Řád umění a 
literatury (1984); obdržel rovněž polská vyznamenání: Rytířský kříž – Řád 
znovuzrozeného Polska (2014) a Zlatou medaily za zásluhy v kultuře – Gloria Artis 
(2010).  
 
 Riviere souterraine 3 (Ponorná řeka 3) je pokračováním série předchozích děl 
se stejným názvem, jejichž ústřední myšlenkou je snaha zkombinovat elektronický 
zvuk s instrumentálním souborem. Elektronický zvuk pochází z nahrávek klavírních 
strun a byl podroben granulaci a různě „natahován“ či „zmražován“. Jedná se o 
kvadrofonní (čtyřkanálovou) nahrávku. Orchestrální složka vychází z této nahrávky a 



z editovaného elektronického partu. Díky těmto východiskům jsou obě využité 
vrstvy, orchestrální a elektronická, tak homogenní, jak jen to je možné – mají totiž 
původ ve stejném zdroji. Sólový klavírní part pak tyto dvě vrstvy kombinuje a má 
virtuozní charakter. 
 

Zygmunt Krauze 
 
 
 Zygmunt Krauze (1938) is a composer and pianist. He divides his work into four 
categories: the first is unistic (unitary) music inspired by the paintings of Władysław 
Strzemiński; the second – spatial compositions performed in specially constructed 
interiors; the third – “music about music”, characterized by the presence of 
allusions and quotes; the fourth is subjective, deeply expressive “music of returning 
to the roots”. He is the author of nine operas and over a hundred orchestral, 
chamber and solo compositions. As a concert pianist, he performs on the most 
important stages in Europe, the Americas and Asia. In 1967 he founded the band 
Warsztat Muzyczny, which he managed for 25 years and for which over 120 works 
were written by leading composers from around the world. At the invitation of 
Pierre Boulez, he became an artistic advisor at IRCAM. In 1987–1990 he was the 
president of the International Society for Contemporary Music (ISCM), for two 
decades he was the chairman of the Polish section of this organization. He was 
awarded, among others, the French National Order of the Legion of Honor (2007) 
and the title Chevalier de l’Ordre des Arts et des Lettres (1984); and in Poland the 
Knight's Cross – The Order of Polonia Restituta (2014) and the Gold Medal for Merit 
to Culture – Gloria Artis (2010).  
 
 Riviere souterraine 3 is a continuation of the previous works of the same title, 
in which the overarching idea is to combine electronic sound with an instrumental 
ensemble. The electronic sound is produced from recordings of piano strings and 
subjected to granulation, stretching, and freezing. It will be a quadraphonic sound 
transmission. The orchestra part, on the other hand, has its source in the recorded 
and edited electronic part. Thanks to these assumptions, the two layers: orchestral 
and electronic, are as homogeneous as possible, because they originate from the 
same source. The piano solo part combines both layers: the orchestra and the 
electronic sound, and has a virtuosic character. 

Zygmunt Krauze 
 
 
 
 



Marie Nečasová – Over (2019) 
 
 Marie Nečasová (1997) se narodila v Praze. Její první studium skladby proběhlo 
na Konzervatoři Jaroslava Ježka, po neúspěšných přijímacích zkouškách na výtvarné 
univerzity. Bakalářský titul získala v oboru Teorie a provozovací praxe staré hudby 
(hra na cembalo) u Moniky Knoblochové na Masarykově univerzitě v Brně; během 
tohoto studia absolvovala stáž na Helsinské univerzitě ve Finsku. V roce 2019 
nastoupila na ABPU v Linci ke studiu skladby u Hannese Löschela, během tohoto 
období strávila semestr na CNSMD v Lyonu u Davida Chappuise. Následné krátké 
studium muzikologie a knižní grafiky jí pomohly v rozhodnutí pustit se do 
magisterského studia Hudebně-vydavatelské činnosti na pražské HAMU, kde 
zkoumá možnosti publikace současné klasické hudby. Zajímá se o vizuální vlastnosti 
hudby a o to, jak notace a grafická podoba hudby ovlivňují její provedení. Autorčiny 
skladby byly hrány na festivalech Brucknerfest, Leicht über Linz, Hortus Musicus, 
nebo Festival Présence Compostrices a provedly je soubory Ensemble Delirium, 
Ensemble Les Émissaires nebo JIM Chamber orchestra. V roce 2023 měla možnost 
účastnit se série masterclassů se skladatelkou Milicou Djordjević v rámci projektu 
Let a Master Pitch In organizovaného SONUS Foundation. Kromě současné skladby 
se zajímá o poučenou interpretaci staré hudby, je hrdou členkou české 
starohudební komunity, pravidelně navštěvuje kurzy ve Valticích a Holešově, kde se 
stala laureátkou tamní interpretační soutěže. Absolvovala různé konzultace a 
mistrovské kurzy týkající se hry na cembalo, např. s Tamar Halperin, Shalevem Ad-
Elem, Anne-Marie Dragosits nebo Danielem Oyarzabalem. 
 
 Over – Tuto skladbu jsem před třemi lety psala s tím, že se pokusím přiblížit 
prožitek citlivého člověka, když je beznadějně přehlcen zvuky, emocemi a nároky 
okolního světa. Velmi jednoduchá forma a koncept mi umožnily prozkoumávat 
jemné, něžné zvuky a sledovat, jakým způsobem se proměňují, když jsou znásobeny 
– kdy spíše nabývají na šíři intenzitou, než na výši hlasitostí. Spolu s barvami celého 
orchestru by měly vytvořit podobně pestrý a komplikovaný chaos, jaký občas člověk 
cítí ve své hlavě. 

Marie Nečasová 
 
 
 Marie Nečasová (1997) was born in Prague, Czech Republic. Her first 
composition studies were at the Conservatory of Jaroslav Ježek, after a failed 
attempt to study at the Academy of Arts. She finished her bachelor degree in 
Theory and Practice of Ancient Music (specialisation harpsichord) with Monika 
Knoblochová at the Masaryk University, Brno, during which she completed a study-
stay at the Helsingin Yliopisto in Finland. Deciding between comparative literature 



studies and composition, she chose the latter, and went to study at the APBU in Linz 
with Hannes Löschel. During this time she was fortunate enough to experience 
studying at the CNSMD in Lyon with David Chappuis. She also attended a few 
courses in musicology in Prague and studied book graphics at VOŠ Hellichova – both 
experiences have helped her in pursuing her current master’s studies in Music 
Publishing at the Academy of Performing Arts in Prague, where she focuses on the 
possibilities of publishing contemporary music. She is interested in visual aspects of 
composition and how notation a graphics influence performances. Her 
compositions have been performed at festivals such as Brucknerfest, Leicht über 
Linz, Hortus Musicus or Festival Présence Compostrices. She collaborated with 
ensembles such as Ensemble Delirium, Ensemble les Émissaires, or JIM Chamber 
orchestra. She was selected to participate in a series of masterclasses with the 
composer Milica Djordjević as a part of the project Let a Master Pitch In by the 
SONUS Foundation. Apart from classical composition, she is a proud member of the 
Early Music social bubble and regularly attends the international summer schools in 
Valtice and in Holešov, being a laureate of the latter’s interpretation competition. 
She has participated in harpsichord master classes and consultations with Tamar 
Halperin, Shalev Ad-El, Anne-Marie Dragosits, and Daniel Oyarzabal. 
 
 Over – I started to write this composition three years ago to try and embody 
the experience of a highly sensitive person, when overwhelmed by sounds, 
emotions and demands of the surrounding world. Its very straight forward form and 
concept permitted me to explore soft and gentle sounds and how they change 
when multiplied, being not as much “higher” in volume, but rather “broader” in 
intensity. Together witch technicolor of other instruments and melodies, they 
should create that complicated plastic and dense chaos, that one can sometimes 
feel in their brain. 
 

Marie Nečasová 
 
 
Eric Wubbels – Auditory Scene Analysis (I) (2014) 
 
 Eric Wubbels (1980) je skladatel a interpret. Od roku 2004 působí jako 
klavírista a spoluředitel souboru Wet Ink Ensemble (New York City). Jeho hudba byla 
uvedena v rámci mnoha různých projektů a festivalů – LA Phil Green Umbrella 
series, Huddersfield Festival, ISSUE Project Room, Roulette, Bowerbird, Chicago 
Symphony MusicNOW, New York Philharmonic CONTACT, Contempuls (Praha), 
TIME:SPANS či Zurich Tage für Neue Musik. V roce 2023 se stal držitelem 
skladatelské ceny Ernst von Siemens Foundation a v minulosti mu byly poskytnuty 



granty či stipendia od organizací American Academy of Arts and Letters, NYFA, 
NYSCA, Fromm Foundation, ISSUE Project Room, Chamber Music America, MATA 
Festival, Barlow Endowment, Jerome Foundation či Yvar Mikhashoff Trust. Jako 
rezident pobýval v MacDowell Colony (2011, 2016, 2020), Copland House, L’Abri 
(Ženeva), zúčastnil se programů Djerassi Resident Artists či Civitella Ranieri Center 
(Itálie). Jako interpret premiéroval (ať už v americké, či světové premiéře) díla 
významných skladatelů jako např. Peter Ablinger, Richard Barrett, Beat Furrer, 
George Lewis a Mathias Spahlinger, ale rovněž uvedl díla výrazných mladých umělců 
jako např. Rick Burkhardt, Erin Gee, Bryn Harrison, Clara Iannotta, Darius Jones, Cat 
Lamb, Ingrid Laubrock, Charmaine Lee, Alex Mincek, Sam Pluta, Katharina 
Rosenberger, Kate Soper a Anna Webber. Nahrával pro labely hatART, Carrier 
Records, Out of Your Head, Intakt, New Focus, quiet design a další. Pedagogicky 
působí na Amherst College (Massachusetts) a na Konzervatoři v Oberlinu (Ohio), v 
akademickém roce 2023/2024 bude vyučovat kompozici na Peabody Institute 
(Maryland). 
 
 Analýza zvukové scény (I) – V zimě roku 2013 jsem připravoval materiály pro 
skladatelský seminář na Konzervatoři v Oberlinu zaměřený na vnímání hudby. 
Mnoho linií, které jsem sledoval, mě obloukem vedlo ke knize Analýza zvukové 
scény od Alberta Bregmana. Ten ve své vědecké práci zkoumal „percepční organizaci 
zvuku“, konkrétně složitý problém, kterému sluch každodenně čelí: jaký 
mechanismus našemu uchu umožňuje, aby dovedlo přebrat, přefiltrovat a rozdělit 
jednolitou složenou zvukovou vlnu, která na něj neustále doléhá a vytváří tlak, a být 
následně schopné přesně rekonstruovat jednotlivé zvukové složky této vlny. 
(Krajním příkladem toho, jak tento analytický systém umí úspěšně rozčlenit 
neuvěřitelně složité pole zvukových informací, kde jedna překrývá druhou, je 
skutečnost, že jsme vůbec schopní si povídat za chůze, když jdeme ulicemi New 
Yorku). 
 Pročítání Bregmanova díla bylo jako zjevení, v mírné euforii jsem zjišťoval, jak 
jasně a precizně jsou v něm popsány kognitivní a percepční východiska mnoha z 
mých nejtrvalejších hudebních obsesí. Fúze a splývání, konstrukce virtuálních nebo 
„chimérických“ zvuků či nástrojů, percepční dynamika komplexních zvukových 
scénářů, unisono, synchronnost – Bregman konkrétně a výstižně vysvětluje, jak vše 
jmenované plyne ze správného či nesprávného fungování určitých sluchových a 
kognitivních systémů. (Dalším způsobem, jak si valnou část těchto informací osvojit, 
by bylo studium hudby autorů jako jsou Sciarrino, Ablinger, Feldman, Mahler, 
Haydn, Grisey či Debussy, zároveň jsem však považoval za nutné okořenit praxi 
trochou teorie.) 
 Zvuky se v hudbě nikdy neslévají (ani trochu, nikdy!), pokud nepřemůžou 
mimořádně přesný a jemný percepční mechanismus. Náš sluch se vyvinul tak, aby ze 



zvukového prostředí odvozoval informace nutné k přežití, analyzoval přicházející 
zvuky, téměř okamžitě určoval jejich pozici v prostoru a předběžně odhadoval jejich 
vztah ke slyšícímu (přítel, nepřítel, potrava nebo neutrální jev). Pokládám svým 
způsobem za krásné, že existence hudby závisí, přímo hluboce, na podrytí tohoto 
sebezáchovného mechanismu a že v hudebním kontextu slévání zvuků (tedy selhání 
systému, který má scénu analyzovat) nebudí frustraci ani zmatek, nýbrž zvědavost, 
údiv a potěšení. 
 Analýza zvukové scény představuje první pokus popasovat se s mnoha těmito 
otázkami ve větším formátu. Skladba začíná sledem vysoce virtuózních sól, která se 
postupně vrší, chaoticky se překrývají a navzájem „přemalovávají“ a nakonec je 
zcela pohltí bílý šum. Poté se dílo převrátí na vertikální osu a soustřeďuje se na 
„spojování simultánních zvukových složek“: zkoumá spojené sonority, virtuální 
nástroje a „nedělitelné“ zvukové chiméry. 

Eric Wubbels 
 
 
 Eric Wubbels (1980) is a composer and performer. Since 2004 he has been 
pianist and Co-Director of the Wet Ink Ensemble (NYC). His music has been 
presented by the Los Angeles Philharmonic’s Green Umbrella series, Huddersfield 
Festival, ISSUE Project Room, Roulette, Bowerbird, Chicago Symphony MusicNOW, 
New York Philharmonic CONTACT, Contempuls (Prague), TIME:SPANS, and Zurich 
Tage für Neue Musik, among others. A recipient of the 2023 Ernst von Siemens 
Foundation Composers Prize, Wubbels has been awarded grants and fellowships 
from the American Academy of Arts and Letters, NYFA, NYSCA, Fromm Foundation, 
ISSUE Project Room, Chamber Music America, MATA Festival, Barlow Endowment, 
Jerome Foundation, and Yvar Mikhashoff Trust, and residencies at the MacDowell 
Colony (2011, 2016, 2020), Copland House, L’Abri (Geneva), Djerassi Resident 
Artists Program, and Civitella Ranieri Center (Italy). As a performer, he has given 
U.S. and world premieres of works by major figures such as Peter Ablinger, Richard 
Barrett, Beat Furrer, George Lewis, and Mathias Spahlinger, as well as vital young 
artists such as Rick Burkhardt, Erin Gee, Bryn Harrison, Clara Iannotta, Darius Jones, 
Cat Lamb, Ingrid Laubrock, Charmaine Lee, Alex Mincek, Sam Pluta, Katharina 
Rosenberger, Kate Soper, and Anna Webber. He has recorded for hatART, Carrier 
Records, Out of Your Head, Intakt, New Focus, and quiet design, among others, has 
held teaching positions at Amherst College (Massachusetts) and Oberlin 
Conservatory (Ohio), and for the 2023/2024 academic year will teach composition 
at the Peabody Institute (Maryland). 
 
 Auditory Scene Analysis (I) – In the winter of 2013 I was preparing to teach a 
class on music perception for composers at Oberlin Conservatory. Many of the 



paths I was exploring seemed to lead back to Albert Bregman’s book Auditory Scene 
Analysis. Bregman’s research examines “the perceptual organization of sound,” and 
specifically the complex problem presented to auditory perception as it goes about 
its daily business: how to take the single, summed pressure wave that reaches the 
ear at any instant and filter, group, and parse it into patterns that accurately 
reconstruct the sources of its component sounds. (The fact that anyone can carry 
on a conversation while walking down the street in New York represents an 
extreme example of the scene analysis system successfully parsing an incredibly 
complex field of superimposed auditory information…) 
 Making my way through Bregman’s work offered the revelatory and mildly 
euphoric experience of seeing the cognitive and perceptual underpinnings of many 
of my longest-standing musical obsessions laid out with clarity and precision. Fusion 
and blend, the construction of virtual or “chimeric” sounds or instruments, the 
perceptual dynamics of complex sonic scenarios, unison and synchrony – for all of 
these Bregman offers specific and concrete information about the ways in which 
each results from the functioning or malfunctioning of various systems of hearing 
and cognition. (Studying music by Sciarrino, Ablinger, Feldman, Mahler, Haydn, 
Grisey or Debussy would be another way to internalize much of the same 
information, but at the time it felt valuable to leaven the practice with a bit of 
theory.) 
 In music, in order for sounds to blend (at all, ever!) they have to defeat an 
extremely acute and refined perceptual mechanism. Our hearing evolved to deduce 
information about the sonic environment vital to human survival, to analyze 
incoming sounds and nearly instantaneously locate them in space and make initial 
guesses as to their relationship to the auditor (friend, foe, food, or neutral). I think 
it’s beautiful in a way that music’s existence depends, even on a very basic level, on 
a subversion of this survival mechanism, and that in a musical context, blend (which 
is the failure of the scene analysis system) provokes not frustration or confusion but 
instead curiosity, wonder, and pleasure. 
 Auditory Scene Analysis represents a first attempt to deal with many of these 
issues in a large format. The piece begins with a series of highly virtuosic solos that 
gradually accumulate, masking and “overpainting” one another chaotically, 
eventually blacked out altogether by white noise. The piece then tips over onto the 
vertical axis, examining the “integration of simultaneous auditory components,” 
exploring fused sonorities, virtual instruments, and “unparseable” auditory 
chimeras. 
 

Eric Wubbels 
 
 



Miroslav Srnka – Overheating (2018) 
 
 Miroslav Srnka (1975, Praha) studoval hudební vědu na Univerzitě Karlově pod 
vedením Jarmily Gabrielové a dále skladbu na Akademii múzických umění v Praze u 
Milana Slavického. Účastnil se výměnných programů a kompozičních kurzů pod 
vedením Ivana Fedeleho, Philippa Manouryho a dalších. V roce 2009 obdržel 
prestižní Skladatelskou cenu Ernsta von Siemense a Cenu Nadace Wilfrieda 
Steinbrennera. V roce 2005 uvedla Berlínská státní opera Srnkovu krátkou operu 
Wall (Zeď) podle Jonathana Safrana Foera a v roce 2016 se uskutečnila v Bavorské 
státní opeře v Mnichově premiéra jeho „dvojopery“ South Pole (Jižní pól), v níž pod 
vedení Kirilla Petrenka účinkoval např. Rolando Villazón či Thomas Hampson. Výčet 
těles a festivalů, které si přímo objednaly nebo premiérově uvedly jeho skladby, 
zahrnuje přední soubory jako BBC Philharmonic, Ensemble Modern, PKF – Prague 
Philharmonia; či festivaly Contempuls, Milano Musica, Pražské jaro a další. Srnka 
vedl mistrovské kurzy pro studenty skladby v Lucernu a na Moskevské konzervatoři. 
Od roku 2019 působí jako profesor skladby na Hochschule für Musik und Tanz 
v Kolíně nad Rýnem. Ostravské dny hrají Srnkovy skladby od roku 2007, o deset let 
později uvedly v české premiéře jeho operu Make No Noise. 
 
 Overheating (Přehřívání) – Stojím na pobřeží pod vysokým stožárem. Ohromná 
vlajka nade mnou se ani nehýbe, asi ji zapomněli sundat po nějaké nedávné 
slavnosti. Tu a tam vlajkou sice projede drobný pohyb, ale zanedlouho je opět 
nehybná. Vzduch kolem mě se začíná zahřívat. Vlajka se proměňuje. Stává se 
tekutým proudem. Stává se jasným plamenem. Zcela ztrácí svou formu kvůli 
okolnímu žáru. Její poslední vlákna se třepí do proudu žhavých jisker. Losangeleská 
filharmonie letos absolvuje stou sezónu. Shodou okolností i má vlast slaví sto let. 
Oslavujeme tyto události, zatímco se vše kolem nás přehřívá. Slavnost je radostí ze 
zodpovědnosti. Zodpovědnost je se ptát: Staráme se více o vlajky, anebo o horko? 

Miroslav Srnka, 2018 
 
 
 Miroslav Srnka (1975, Prague) studied musicology at the Charles University in 
Prague with Jarmila Gabrielová, and composition at the Academy of Performing Arts 
in Prague with Milan Slavický. He has participated in exchange programmes and 
composition courses with Ivan Fedele, Philippe Manoury, and others. In 2009, he 
received the prestigious Ernst von Siemens Composers’ Prize and Wilfried-
Steinbrenner-Stiftung Prize. In 2005, his short opera Wall (after Jonathan Safran 
Foer) was premiered at the Berlin State Opera. In 2016, the “double opera” South 
Pole was premiered at Bavarian State Opera in Munich, with Rolando Villazón and 
Thomas Hampson, conducted by Kirill Petrenko. His compositions have been 



commissioned, premiered, and performed by leading interpreters such as BBC 
Philharmonic, Ensemble Modern, and PKF – Prague Philharmonia. His work has 
appeared at various festivals, including: Contempuls, Milano Musica, Prague Spring, 
and others. He has given composition masterclasses at the Lucerne and Moscow 
Conservatories. In 2019, he was appointed professor of composition at the 
Hochschule für Musik und Tanz in Cologne. Ostrava Days festival has been 
presenting Srnka’s compositions since 2007. At Ostrava Days 2017, his opera Make 
No Noise received its first performance in the Czech Republic. 
 
 Overheating – I’m standing on the shore under a tall mast. A huge flag sits still 
above, probably forgotten from some recent celebration. Now and then a fine 
movement passes through the flag before leaving it stagnant again. The air all 
around starts to heat up. The flag changes. It becomes a liquid tide. It becomes a 
straight flame. It loses its form entirely to the blaze around it. Its final threads 
frazzle into gusts of burning sparks. LA Phil has its centenary season. Coincidentally, 
my homeland has a centenary too. We celebrate these things while everything 
around us keeps overheating. Celebration is a pleasurable part of responsibility. Our 
responsibility to ask: Do we care more about the flags or the heat? 

Miroslav Srnka, 2018 
 
 
Petr Bakla – Diptych (2023) 
 
 Petr Bakla (1980, Praha) ve svých skladbách často využívá základních, 
schematizovaných hudebních útvarů, zejména chromatické a celotónové stupnice. 
Zajímají ho situace a souvislosti, v nichž tento úsporný materiál nabývá zvláštní 
expresivity a energie. Obvyklým rysem Baklových skladeb je také práce se 
simultánním průběhem dvou zvukových vrstev, které, ač zpravidla dynamicky 
výrazně odlišené na způsob „figury a pozadí“, nejsou ve vztahu vzájemné 
podřízenosti – jsou rovnocenně důležité a společně generují specifické napětí a 
pocit nejednoznačnosti. Baklovy skladby byly uvedeny v ČR, Arménii, Francii, Itálii, 
Německu, Nizozemí, Polsku, Rakousku, Španělsku, Švýcarsku, Ukrajině či v USA, 
často v podání renomovaných interpretů a na jejich objednávku. Zvláštní důležitost 
má spolupráce s Ostravským centrem nové hudby. 
 
 Diptych pro dvanáct smyčců – Skoro nic už nejde. Omletá klišé soudobé hudby, 
její manýrovité zvuky, to jistě ne – ale že už ani tolik věcí, které jsem (snad 
oprávněné) považoval za svoje, které mě držely na stopě, jimiž jsem držel 
pohromadě… Kreativita mě nezajímá, to je vybírání si z možností. Umění, jak já ho 
ze své zkušenosti chápu, se uskutečňuje, když možnost je víceméně jediná: ano, 



tohle by – přece jen, najednou, ještě – šlo. Její uvědomění si provází trojí stav mysli, 
díky němuž ji jako takovou rozpoznávám, jímž se mi potvrzuje: radost, nepochybně; 
údiv až rozpaky, kam jsem se to vlastně dostal; jistota, že objevená možnost se nedá 
vrátit, už se stalo, nenapsat by bylo násilí. 

Petr Bakla 
 
 
 Petr Bakla (1980, Prague) often employs basic pitch-based material (typically 
chromatic and whole-tone scales) in his compositions. He is interested in 
constructing situations and structural contexts in which these meager musical 
elements can acquire a unique expressiveness and energy. A frequent feature of 
Bakla’s work is the simultaneous unfolding of two musical/sound layers which, 
although often employing markedly different dynamics that evoke a “figure and 
background” relationship, are not mutually subordinating – they are of equal 
importance. Their “friction” creates specific tensions and ambiguities. Bakla’s music 
has been performed in the Czech Republic, Armenia, Austria, France, Germany, 
Italy, the Netherlands, Poland, Spain, Switzerland, Armenia, Ukraine, and the US, 
often commissioned and/or performed by distinguished musicians. His 
collaboration with the Ostrava Center for New Music has been of special 
importance. 
 
 Diptych for twelve strings – Almost nothing works anymore. Certainly not the 
hackneyed clichés of contemporary music, its sound mannerisms – but neither do 
so many things I have (with justification, I hope) considered my own, that have kept 
me on track, held me together… I don’t care about creativity, that’s just picking 
between options. Art, as I understand it from my experience, happens when there 
are, more or less, no options but one: yes, this could – after all, suddenly, once 
more – work. When that option manifests itself, there is a threefold state of mind 
through which I recognize it as such, through which it proves itself to me: joy, for 
sure; surprise, even embarrassment at finding myself in this new place; certainty 
that the option, once discovered, can’t be put back, that there’s no undoing it, that 
not writing would amount to violence. 

Petr Bakla 
 
 
 
George Lewis – Tales of the Traveler (2016) 
 
 George Lewis je profesorem americké hudby na Kolumbijské univerzitě, 
členem Americké akademie umění a věd a korespondenčním členem Britské 



akademie. Byl rovněž oceněn MacArthurovým (2002) a Guggenheimovým 
stipendiem (2015). Od roku 1971 je členem Asociace pro rozvoj tvůrčích hudebníků 
(AACM). Jeho dílo je zdokumentováno na více než sto padesáti nahrávkách, na nichž 
je interpretuje Londýnský filharmonický orchestr, Spektral Quartet, Talea Ensemble, 
International Contemporary Ensemble a další. S Benjaminem Pierkutem sestavil 
Oxfordskou příručku ke kritickému studiu improvizace (2016) a jeho kniha Síla 
překonávající sebe sama: AACM a americká experimentální hudba (2008) obdržela 
Americkou knižní cenu a každoroční cenu Americké muzikologické společnosti za 
nejlepší knihu pojednávající o roli hudby v americké kultuře. Lewisova opera 
Afterword (2015) byla uvedena na Ostravských dnech 2015 a následně se hrála v 
USA a Velké Británii. 
 
 Tales of the Traveler (Příběhy Cestovatele) pro komorní ansámbl a sólistu – 
soubor London Sinfonietta si u mě objednal skladbu, která měla být 
instrumentována stejně jako kompozice Fausta Romitelliho Professor Bad Trip: 
Lesson II (1998–1999) a měla být doplněna improvizovaným sólovým partem (part 
„Cestovatele“). Hudba pro ansámbl je přesně vypsána; Cestovatelův part má určené 
pouze místa, kde má nastoupit, anebo skončit, a improvizující hráč by se měl řídit 
několika jednoduchými radami ze strany skladatele: „Přímé imitaci melodických či 
harmonických pasáží by se měl hráč vyhnout; využití hluku (ať už to v daném 
kontextu znamená cokoli) je doporučeno. Vhodné strategie pro dialog s vypsanou 
hudbou zahrnují prolínání, kontrast a transformaci.“ (V rámci provedení skladby na 
Ostravských dnech 2023 se sólového partu ujme kontrabasista František Výrostko.) 

George Lewis 
 
 
 George Lewis, Professor of American Music at Columbia University, is a Fellow 
of the American Academy of Arts and Sciences and a Corresponding Fellow of the 
British Academy. His other honors include a MacArthur Fellowship (2002) and a 
Guggenheim Fellowship (2015). A member of the Association for the Advancement 
of Creative Musicians (AACM) since 1971, Lewis’s work is documented on more 
than 150 recordings, as presented by the London Philharmonia Orchestra, Spektral 
Quartet, Talea Ensemble, International Contemporary Ensemble, and others.  Lewis 
is the co-editor of the Oxford Handbook of Critical Improvisation Studies (2016), and 
his book, A Power Stronger Than Itself: The AACM and American Experimental Music 
(2008) received the American Book Award and the American Musicological Society’s 
Music in American Culture Award. His opera Afterword (2015) was performed at 
Ostrava Days 2015, and has since received additional performances in USA and UK. 
 



 Tales of the Traveller for chamber ensemble with soloist – The London 
Sinfonietta commissioned this work for the instrumentation of Fausto Romitelli’s 
Professor Bad Trip: Lesson II (1998–1999), with an improvised solo part (“The 
Traveller”). The music for the ensemble is precisely notated; the Traveller’s part 
specifies entrance and exit points only, along with  giving a few modest 
suggestions: “Direct imitation of melodic or harmonic passages is to be avoided; 
use of noise (whatever that means in this context) is encouraged. Suggested 
strategies for dialogue with the written music include blending, opposition or 
contrast, and transformation.” (The solo part of Tales of the Traveller will be 
performed by contrabassist František Výrostko.) 

George Lewis 
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