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 Michal Rataj – Načálo polunóščnici (2022) 
 
 Michal Rataj (1975) je skladatel, interpret a zvukový designer žijící v Praze. 
Komponuje zejména elektroakustickou a instrumentální hudbu pro komorní 
soubory a orchestry. V poslední době se zaměřuje na interpretaci v reálném čase – 
provádí svou vlastní akusmatickou hudbu a také realizuje zvukové performance – ať 
sám, anebo s různými hudebními partnery z rozličných žánrů  (od sound artu po 
současný jazz). Obdržel objednávky od Švédského rozhlasu, WDR, Českého rozhlasu, 
České televize, festivalu Ostravské dny, PKF – Prague Philharmonia, festivalu Pražské 
jaro, Tonspur Vienna a dalších. V letech 2000–2022 pracoval jako producent v 
Českém rozhlase, kde se podílel na vzniku více než 150 původních radioartových děl 
od umělců z celého světa. Vytvořil též hudbu k mnoha filmům a zvukové kompozice 
pro desítky rozhlasových her a programů. Je profesorem kompozice na katedře 
skladby HAMU. 
 
 Načálo polunóščnici je site specific skladba pro dva soprány, komorní ženský 
sbor, komorní ansámbl doplněný čtyřmi perkusionisty, varhany a live electronics na 
texty východní liturgie sv. Jana Zlatoústého a Žalmu č. 95. Dílo bylo vytvořeno s 
představou velkolepého prostoru Katedrály Božského Spasitele v Ostravě, který 
umožňuje vytvořit prostorovou choreografii hlasů, hudebních nástrojů a 
elektroniky. Použité texty představují pomyslný most mezi východem a západem – 
mezi starou slovanskou tradicí raných liturgických a latinskou psalmodií. Dílo 
pracuje s gregoriánským chorálem, ze kterého zároveň pramení náznaky soudobé 
hudby. Hudba naplňuje posvátný prostor, ale tento prostor se sám o sobě stává 
hudebním nástrojem. Zahrnuje kříž a kruh a pomocí elektronických prostředků 



přináší vnější prostor dovnitř. Načálo polunóščnici je spíše osobní kompozicí – 
promlouvá jazykem člověka, který sedí sám o půlnoci v tichém kostele. 

Michal Rataj 
 
 
 Michal Rataj (1975) is a composer, performer and sound designer based in 
Prague (Czech Republic). He primarily composes electroacoustic and instrumental 
music for chamber groups or orchestras. He has recently been active as a real-time 
performer of his own acousmatic music and he also presents sound performances 
alone or with various music partners in a wide range of genres ranging from sound 
art to contemporary jazz. He has received commissions from Swedish Radio, WDR, 
Czech Radio, Czech Television, Ostrava Days, PKF Prague Philharmonia, Prague 
Spring Festival, Tonspur Vienna, among others. He has worked as a radio producer 
at the Czech Radio since 2000, where he has produced over 150 original works of 
radio art by artists from around the world. He has composed numerous film 
soundtracks and produced sound compositions for dozens of radio plays and 
radiophonic programs. He is a professor of composition at the Department of 
Composition, HAMU, Prague. 
 
 Načálo polunóščnici – A site specific composition for two sopranos, chamber 
female choir, chamber ensemble with four percussion players, organ and live 
electronics based on texts of eastern liturgy by the St. John Chrysostom and the 
Psalm Nr. 95. The piece has been conceived for the stunning space of The Cathedral 
of the Divine Saviour (Ostrava, Czech Republic), where a spatial choreography of 
voices, musical instruments and electronics will be set up. The texts used builds 
bridges between the East and the West – the Old Slavonic tradition of the early 
liturgical texts and the Latin psalmody. The piece brings the Gregorian chant into 
the game, but at the same time traces of contemporary music emerge from it. It 
brings music into a sacred space, but the space itself becomes a musical instrument. 
It features a cross and a circle and through electronic means it brings the outer 
space inside. Načálo polunóščnici is rather personal composition, which talks the 
language of a man alone, midnight, inside a silent church. 

Michal Rataj 
 
 
Jan Dobiáš – Chví se čas (2023)  
          
         Jan Dobiáš (1982, Praha) vystudoval skladbu na Janáčkově Akademii múzických 
umění v Brně u Františka Emmerta, inspirativní stáž strávil ve Vilniusu u Rytise 
Mažulise, doktorský stupeň vzdělání absolvoval na Hudební a taneční akademii 



múzických umění v Praze u Luboše Mrkvičky; hře na klavír se věnoval pod vedením 
Martina Ballýho na Hudební škole hl. m. Prahy. Jeho skladby se dočkaly provedení i 
ocenění na českých i zahraničních pódiích a byly nahrány pro Český rozhlas. Je aktivní 
jako pedagog (Konzervatoř J. Ježka, HAMU) a korepetitor, spolupracuje s pěveckým 
sborem Doodles. Nejčastějším rysem společným jeho skladbám z poslední doby je 
strukturální symbolismus, kdy myšlenka skladby je kromě osobního prožitku vtělena 
přímo do kompoziční struktury. Výsledek pak může být stylově různorodý, neboť 
technika kompozice vychází z ideje skladby, spíše než z konkrétních stylových premis: 
quasirenesance (Hrom – dokonalá mysl), neoromantismus (Dvě písně o konci světa), 
témbrovost, náhoda (Lem karmapova roucha), polytempovost (Setrvávání), 
spektralismus (Variace na rytmus českých dějin), konceptuálně uchopená 
polystylovost (Na pohřbu aneb celá věčnost), monistická deterministická struktura 
(Koncert na způsob chorálové předehry). V poslední zmiňované skladbě vystoupil i 
jako klavírista v sólovém partu s PKF – Prague Philharmonia.  
  
         Skladba Chví se čas je inspirována čtyřverším z básně Otokara Březiny Podzimní 
večer ze sbírky Tajemné dálky, jež jako jedinou část této básně zhudebňuje. 
Představou je zde planeta Země plující jako zářivý objekt po své nevyhnutelné dráze 
temnotou vesmíru, chladnou, a přece všeobjímající. Skladba je přísně procesuální a 
její veškerý materiál vychází z doby oběhu Země kolem Slunce. Sbor je rozdělen do 
18 samostatných hlasů, které jsou sdruženy po třech do šesti hlasových sekcí. 
Hudba prochází velkým množství metrických modulací, v protichůdných procesech 
se stále zrychlující doby stávají rytmickými hodnotami a naopak, stejně tak se k 
nerozeznání zrychlené rytmy přelévají do tónových výšek a zpět. 
  

Jan Dobiáš 

  
  
Jan Dobiáš – Time Quakes (2023)  
          
         Jan Dobiáš (1982, Prague) graduated from the Janáček Academy of Performing 
Arts in Brno, (where he studied under František Emmert), spent an inspiring study-
stay in Vilnius with Rytis Mažulis, then went on to finish his PhD with Luboš 
Mrkvička at the Music and Dance Faculty of The Academy of Performing Arts in 
Prague (HAMU); his piano education comes from Martin Ballý at Prague Music 
School. His compositions have been performed and praised in the Czech Republic 
and internationally, as well as recorded for Czech Radio. He is an active lecturer 
(Jaroslav Ježek Conservatory, HAMU) and accompanist, also collaborating with 
Doodles choir. Lately, his compositions have primarily been connected by their 
structural symbolism: the idea behind the composition is not limited to personal 



experience, but enmeshed into the very structure of the piece. Basing compositions 
on this idea, as opposed to working in a particular style, makes for formally varied 
results: quasi-renaissance (Thunder – The Perfect Mind), neo-romantisicms (Two 
Songs about the End of the World), focus on timbre, randomness (The Hem of 
Karmapa’s Robe), polytempi (Staying Still), spectralism (Variations on the Rhythm of 
Czech History), conceptually approached merging of styles (At a Funeral or, For 
Eternity), monistic deterministic structure (Concerto in the Style of a Choral 
Prelude). For the last-mentioned piece, Dobiáš also appeared as solo pianist with 
PKF – Prague Philharmonia. 
  
         Time Quakes takes its inspiration from a quatrain in Otokar Březina’s poem An 
Autumn Evening (in Mysterious Distances), leaving aside the rest of the poem and 
setting this stanza to music. The image is that of the planet Earth, a glowing object 
on its inevitable trajectory, floating through the cold, yet all-embracing darkness of 
space. The composition is strictly process-based and all material is derived from 
Earth’s orbital period around the sun. The choir is divided into 18 individual voices, 
grouped into six three-voice sections. The music undergoes numerous metric 
modulations: contradictory processes change ever-accelerating beats into 
rhythmical values and vice versa, just as rhythms, sped up to an unrecognizable 
degree, segue into pitches and back. 
 

 

Elisabet Dijkstra – Agnus Dei (2022) 
  
         Elisabet Dijkstra (1998) je britská skladatelka a umělkyně, která se narodila v 
Jihoafrické republice. Za svůj domov také pokládá Kent (Velká Británie), Dauhá či 
Paříž a momentálně studuje obor kompozice v magisterském programu na 
Durhamské univerzitě. Ve své tvorbě pracuje s estetikou nedokonalosti a je též 
přesvědčená, že hudba nemá být izolována od ostatních uměleckých odvětví – při 
souhře hudby, literatury a výtvarného umění se totiž vyjevuje něco, co má 
nezaměnitelnou vnitřní podstatu. „Komponovat korespondence“, snažit se nacházet 
vzájemné vztahy – takto Dijkstra popisuje svůj postoj. Být citlivý k neviditelným 
vláknům – konkrétním i abstraktním, prostorovým i časovým, vizuálním i zvukovým 
–, která vážou vše k sobě, a skládat způsobem, který míří za abstraktní a 
„perfekcionistické“ pojetí hudby jako čistého zvuku. Autorčiny skladby byly 
provedeny v Kataru a Velké Británii (Wigmore Hall, Turner Sims v Southamptonu či 
Durhamská katedrála). V roce 2022 Dijkstra vyhrála cenu Berwick Composition Prize 
za skladbu A limit of hearing (Hranice slyšení) pro sólové housle. Kromě skládání se 
též věnuje hře na housle a výzkumné činnosti – zajímá se o témata spjatá s 
estetikou nedokonalosti, fenomenologií smyslové zkušenosti, eko-muzikologií a také 
o vztahy hudby a prostředí. Dále vede soubor Durham’s New Art Music, jenž se 



zaměřuje na soudobou hudbu, improvizaci a hledání spojitostí napříč uměleckými 
obory. V současné době vyučuje na zkrácený úvazek hru na housle a hudební teorii 
pro studenty různého věku a stupně pokročilosti na Windows Music Academy v 
Newcastlu. Dijkstra má též velkou vášeň pro psaní. V roce 2019 absolvovala stáž 
hudební žurnalistiky v redakci BBC Music Magazine a v roce 2020 byla odpovědnou 
redaktorkou publikace The Aesthetics of Imperfection in Music and the Arts (Estetika 
nedokonalosti v hudbě a umění), jejímiž editory byli Andy Hamilton a Lara Pearson. 
  
         Agnus Dei – skladba byla původně zkomponována pro vzpomínkovou akci 
organizace White Ribbon, jedná se o hudební modlitbu za absolventku Durhamské 
univerzity Sarah Everard, která byla zavražděna v březnu 2021. Byla jsem požádána, 
abych napsala skladbu chorálního typu, chtěla jsem tedy vytvořit něco čistého a 
„obnaženého“ – využít expresivní jazyk evokující nostalgii a estetiku „starého a 
nového“. Jako výchozí bod mi posloužil můj starší materiál z roku 2012 – krátká, 
diatonická chorální skladba (a capella) využívající převážně latinský text Agnus Dei a 
dva řádky z Žalmu 22. Ponechala jsem tuto hudbu takřka nezměněnou, chtěla jsem 
zachovat dojem prostoty, co se týká využitého materiálu. Dále jsem do díla výrazněji 
zasáhla dvěma způsoby: prodloužila jsem hudební plochu, abych dosáhla dojmu 
časové stagnace a zrcadlení, a připojila jsem nový hlas houslí. Hlas houslí 
symbolizuje život, vytváří dramatické momenty a dojem spění kupředu v jinak 
poměrně archaickém a časově statickém zvukovém světě, přerušovaném tichem. 
Včlenila jsem do díla také výrok, který sestra Sarah Everard pronesla u soudu: „Celý 
život se nyní jeví jako značně dlouhá doba.“ Tato převelice smutná a pronikavá věta 
je ve skladbě uvedena v místě emocionální změny. Housle, které nenáleží do oblasti 
lidského hlasu, nakonec dovedou kompozici k jejímu závěru. 
  

Elisabet Dijkstra 

  
  
         Elisabet Dijkstra (1998) is a South African-born British composer and artist. She 
has also called Kent (UK), Doha and Paris her home, and is currently based in the 
North-East of England where she is studying towards a Masters degree in 
Composition at Durham University. Dijkstra’s artistic approach embraces an 
aesthetic of imperfection, and a belief that music is not exclusively heard – that 
there is something intrinsically valuable and desirable about what emerges from the 
interplay between music, words and the visual arts. To “compose correspondences” 
is what she has stating calling this approach. It means to attend to the invisible 
threads that tie everything – the concrete and the abstract, the spatial and the 
temporal, the visual and the sonic – together, and to compose in a manner that 
goes beyond the abstracted and “perfectionist” consideration of music as pure 



sound. Dijkstra’s music has been performed in Qatar and across the UK including 
Wigmore Hall, The Turner Sims in Southampton, and Durham Cathedral. In 2022, 
Dijkstra won the Berwick Composition Prize with her piece A limit of hearing for 
solo violin. Apart from composing, Dijkstra is a keen violinist and researcher, 
exploring topics related to the aesthetics of imperfection, phenomenology of 
sensory experience, eco-musicology, and music and environment. She enjoys 
leading Durham’s New Art Music Ensemble – a group that focuses on contemporary 
music, improvisation and exploring the connections between the arts. Currently, 
she teaches violin and music theory part-time to students of various levels and ages 
at the Windows Music Academy in Newcastle Upon Tyne. Dijkstra also has a strong 
passion for writing. In 2019, she completed a music journalism internship with BBC 
Music Magazine, and in 2020 she was a copy-editor for the volume The Aesthetics 
of Imperfection in Music and the Arts, edited by Andy Hamilton and Lara Pearson. 
  
         Agnus Dei – Initially composed for a White Ribbon Service, this piece is a 
prayer for Durham University graduate Sarah Everard, who was murdered in March 
2021. Asked to write an anthem, I wanted to create something pure and stripped 
down – an expressive language for nostalgia, and an aesthetic of “old and new”. I 
decided to use old material of mine from 2012 as a starting point – a short, diatonic 
a capella choral piece, set mostly to the Agnus Dei chant in Latin, with two lines 
from Psalm 22. I left the music largely unaltered, wanting to maintain a sense of 
simplicity of materials, but employed two predominant tactics: I drew the music out 
in order to create a feeling of temporal stasis and reflection, and added a new voice 
– the violin. The voice of the violin is a symbol of life, creating moments of drama 
and forward momentum in an otherwise quite archaic and temporally static sound 
world, punctuated with silence. I incorporated a line from Sarah Everard’s sister’s 
statement that she read in court: “A lifetime now feels like a very long time”. It is a 
terribly sad and poignant sentence, occurring at an emotional shift in the piece. The 
violin, which does not really belong in the world of the human voice, eventually 
carries the music away with it to the end. 
  

Elisabet Dijkstra 

  
 

Peter Graham – ORGAOS (2023) 
  
         Peter Graham (1952) pod jménem Jaroslav Šťastný učí na Janáčkově akademii 
múzických umění v Brně. V kontextu české hudby představuje spíše neakademický 
typ se zájmem o nekonvenční přístupy ke kompozici. V 70. letech byl jedním z 
nemnoha českých skladatelů vytvářejících grafické partitury a konceptuální skladby. 



V letech 1993–2009 byl dramaturgem brněnského festivalu Expozice nové hudby. V 
roce 2010 se podílel na českém překladu knihy Johna Cage Silence a v roce 2018 na 
překladu jeho Vybraných dopisů. Grahamovy skladby hráli např. Arditti Quartet, 
English Chamber Orchestra, ensemble recherche, Kammersveit Reykjavíkur, 
Ostravská banda, flétnistka Áshildur Haraldsdóttir či pianisté Jonathan Powell, Daan 
Vandewalle ad. Jako klavírista-improvizátor vystupuje v duu Palagrachio (s Ivanem 
Palackým – amplifikovaný pletací stroj a home-made electronics), s Divergent 
Connections Orchestra, freejazzovým seskupením Next Phase, hraje v projektech 
Pavla Zlámala Heterofón a Brünnwerk a vede vlastní Peter Graham Trio. Poměrně 
obsáhlá je také jeho literární a výtvarná činnost. 
  
         ORGAOS (Hudba pro varhany a dva improvizující sólisty) – Tajemný název je 
pracovní zkratkou pro „organ – Ostrava“. Zároveň v sobě skrývá náznak slov 
„organizace“ a „chaos“. Hudba sama je organickou změtí, kde jedno vyrůstá z 
druhého a vytváří tak znějící prostředí pro dva improvizující hráče. Ti jsou přirozeně 
touto situací ovlivněni, zároveň však zůstávají sami sebou: jsou do tohoto prostředí 
pozváni a komunikují v něm spolu (v rámci určitého časového vymezení). Varhany 
jsou zde pojaty nikoliv jako hřmotící kolos, ale jako soustava jemných zvuků, které 
sólistům poskytují prostor, v němž mohou vyniknout. Skladba je věnována památce 
německé muzikoložky a obětavé propagátorky nové hudby Gisely Gronemeyer 
(1954–2023). 

Petr Graham 

  
  
         Peter Graham (1952) teaches at the Janáček Academy of Performing Arts in 
Brno under the name Jaroslav Šťastný. In the context of Czech music, Graham is a 
representative of a non-academic compositional style, with an interest in 
unconventional approaches to composition. In the 1970s, he was one of the few 
Czech composers creating graphic scores and conceptual compositions. From 1993 
to 2009, he was the Artistic Director of the Exposition of New Music festival. In 
2010, he participated in the Czech translation of John Cage’s book Silence, and in 
2018, in the translation of Cage’s Selected Letters. Graham’s compositions have 
been performed by Arditti Quartet, English Chamber Orchestra, ensemble 
recherche, Kammersveit Reykjavíkur, Ostravská banda, flutist Áshildur 
Haraldsdóttir, and pianists Jonathan Powell and Daan Vandewalle, among others. As 
a pianist-improviser he performs with the duo Palagrachio (with Ivan Palacký on 
amplified knitting machine and home-made electronics), Divergent Connections 
Orchestra, the freejazz group Next Phase, and is a member of Pavel Zlámal’s 
projects Heterofón and Brünnwerk. He also fronts his Peter Graham Trio. No less 
extensive is Graham’s literary and visual art output. 



  
         ORGAOS (Music for organ and two improvising soloists) – The mysterious title 
has come about as a working abbreviation of “organ – Ostrava”. At the same time, it 
contains a hint of “organization” and “chaos”. The music itself is an organic clutter 
of one thing growing out of another, creating a soundscape for two improvising 
players. These are, naturally enough, influenced by this situation, while also 
remaining themselves – they are invited into this environment, where they engage 
in mutual communication (given certain time constraints). The organ is not 
approached as a rumbling colossus, but a conglomeration of subtle sounds, 
providing a space for the soloists to shine. The composition is dedicated to the 
memory of German musicologist and devoted new music champion Gisela 
Gronemeyer (1954–2023). 

Petr Graham 
 

Todd Tarantino – My Father’s Land (2022)  
  
         Todd Tarantino (1974) je skladatel, varhaník, administrativní pracovník a 
pedagog působící v New Yorku. Mezi lety 2012 a 2019 pracoval jako ředitel 
organizace MATA, která představuje jednu z hlavních platforem pro uvádění nové 
hudby a její další šíření do různých oblastí světa. Tarantinova hudba čerpá svou 
energii z městských prostředí (především rozvojových zemí) a je velmi osobní, 
rozmanitá a příznačná svým nekompromisním zvukem. Autorovy skladby byly 
provedeny na koncertech a festivalech po celém světě, jejich interpretace se ujali 
hráči a soubory jako Talea Ensemble, Curious Chamber Players, New York New 
Music Ensemble, Ensemble Moderne Akademie, Ostrava New Orchestra – ONO, 
houslisté Miranda Cuckson a David Fulmer, klarinetistka Carol McGonnell a mnozí 
další. Tarantino studoval na Kolumbijské univerzitě, New England Conservatory of 
Music a na Bennington College; vyučoval hudební historii, hudební teorii (všechny 
úrovně) či intonaci a rytmus na Kolumbijské univerzitě a Manhattan School of 
Music. Žije v Cold Spring (New York) a pravidelně vystupuje jako varhaník, pianista či 
zpěvák v Newyorské metropolitní oblasti. 
  
         Skladba My Father’s Land (Země mého otce) vyrůstá z většího díla – opery / 
divadelního kusu Appeal for Identification (Výzva k identifikaci). Na tomto díle 
pracuji již zhruba dekádu a tematizuje migraci, enviromentální katastrofu a nalezená 
těla lidí, jež se nepodařilo ztotožnit. Text skladby My Father’s Land pak kombinuje 
hlasy bezzemků, mimoděk zaslechnutou konverzaci, anglosaskou literaturu, výčet 
obsahu žaludku těla, které se zachovalo v močálech v severní Evropě, a úryvek 
Eposu o Gilgamešovi. Všechny tyto zdroje vytváří kolážovitou báseň evokující živý 
obraz země, jež byla zpustošena časem a zapomenuta. Pro zhudebnění textu jsem 



vytvořil sebepohlcující chorální moteto, zakotvené ve 24-tónovém harmonickém 
světě, který je nestabilní a zároveň však podmanivý. Jedná se o silnou, vážnou, 
dojemnou a opravdovou kompozici – My Father’s Land představuje 
mnohavrstevnatý a humánní náznak toho, co může nastat. 

Todd Tarantino 

  
  
         Todd Tarantino (1974) is a New York-based composer, organist, administrator, 
and educator. From 2012 to 2019 he served as Director of MATA, a leading 
presenter of new music, guiding its global expansion. Tarantino’s music takes its 
energy from urban environments, particularly in the developing world, and is 
personal, richly varied, and characterized by bold surfaces. Tarantino’s music has 
been presented at concerts and festivals worldwide by leading musicians and 
ensembles, including Talea Ensemble, Curious Chamber Players, the New York New 
Music Ensemble, Ensemble Moderne Akademie, Ostrava New Orchestra – ONO, 
violinists Miranda Cuckson and David Fulmer, clarinetist Carol McGonnell, and 
countless others. He holds degrees from Columbia University, New England 
Conservatory, and Bennington College and taught music history, all levels of music 
theory, and aural skills at Columbia University and Manhattan School of Music. 
Tarantino lives in Cold Spring (New York) and performs regularly on the organ and 
piano and as a singer in the New York metropolitan region. 
          
         My Father’s Land grew out of a larger opera/theater-piece focusing on 
migration, environmental catastrophe, and unidentified bodies, which I’ve been 
developing for about a decade and called Appeal for Identification. Its text combines 
the voices of the landless, overheard speech, Anglo-Saxon literature, a list of the 
contents of the stomach of a body preserved in the bogs of Northern Europe, and a 
fragment of the Epic of Gilgamesh into a collage poem that creates a vivid picture of 
a land that has been ravaged by time and neglect. To set the text, I created a self-
consuming choral motet, built on a functional 24-tone harmonic world that is at 
once both unsettling and compelling. Powerful, solemn, moving, and real, My 
Father’s Land is a multivalent and humane portent of what could come. 

Todd Tarantino 

Anna Heflin – ZBYHOŇ//Mythopoeia (2023) 
  
         Anna Heflin (1993) je skladatelka, interpretka a spisovatelka, která vytváří 
intermediální díla založená na pečlivých rešerších a jevištní kusy zahrnující text, 
divadelní prvky či multimediální složku. Její rozsáhlejší skladby dávají povstat 
imerzivním, snovým světům s nelineárním narativem, jež si libuje v hudební a 



psychologické fragmentaci. Autorčina díla byla provedena na Ostrava Days, Bang on A 
Can, v Banff Centre, Arete Gallery, Spectrum NYC, na Oregonské univerzitě, Univerzitě 
v Buffalo, Sanfranciské hudební konzervatoři (SFCM) či souborem S.E.M. Ensemble. V 
nedávné době vytvořila díla pro klarinetistu Andrewa Friedmana (2021), Hats + Heels 
Duo (2022) a Duo Purla (2023). Heflin získala bakalářský titul v oboru hra na violu na 
UC Santa Barbara a magisterský titul ve stejném oboru na SFCM. V posledních pěti 
letech žije a působí v New York City, kde studuje kompozici u Erica Wubbelse. Na 
podzim 2023 započne doktorské studium na USC’s Thornton School of Music a 
přestěhuje se do Los Angeles. 
  
         ZBYHOŇ//Mythopoeia – Václav Hanka, Kustod Vlasteneckého muzea (dnes 
Národního muzea) v letech 1817 a 1818 učinil dva velké objevy – „nalezl“ dva rukopisy, 
Rukopis královédvorský a zelenohorský. Hanka tvrdil, že uvedené tajemné Rukopisy ve 
„staré češtině“ pocházejí ze 13. a 9. století. Zpočátku byl tento objev přijat s nadšením 
a oslavován, texty byly přetisknuty a překládány, dokonce byly na jejich počest 
postaveny sochy. Poté se však začalo postupně vyjevovat, jak to s rukopisy ve 
skutečnosti bylo… V díle ZBYHOŇ//Mythopoeia pracuje americká 
skladatelka/spisovatelka Anna Heflin s básní z Rukopisu královedvorského – uvedený 
text zpívá sbor a autorka pro jeho zhudebnění využila Boëthiovy mody. Do zpěvu sboru 
vplývá absurdní debata v angličtině a němčině, která probíhá mezi dvěma vypravěči, 
jež ztvárňují Heflin a Eric Wubbels. Vypravěči se snaží logicky pochopit a přetlumočit 
to, co právě slyší, a co by tedy mělo být pravdivé. Texty pro vypravěče vytvořila sama 
Heflin. Meaghan Burke přeložila z angličtiny do němčiny text určený pro německy 
mluvícího vypravěče (Wubbels). 

Anna Heflin 

  
         Anna Heflin (1993) is a composer, performer, and writer who creates deeply 
researched intermedia works and staged performance pieces that incorporate text, 
theatrical elements, and multimedia components. Her large-scale pieces construct 
immersive, dream-like worlds, with non-linear narratives that thrive on musical and 
psychological fragmentation. Her works have been performed at Ostrava Days, Bang 
on A Can, Banff Centre, Arete Gallery, Spectrum NYC, University of Oregon, University 
at Buffalo, the San Francisco Conservatory of Music (SFCM), and by S.E.M. Ensemble. 
Recent commissions include works for clarinetist Andrew Friedman (2021), Hats + 
Heels Duo (2022), and Duo Purla (2023). Heflin holds a B.M. in viola performance from 
UC Santa Barbara and a M.M. in viola performance from SFCM. For the past five years, 
she has lived in NYC, studying composition with Eric Wubbels. She will begin her 
D.M.A. in music composition at USC’s Thornton School of Music and move to Los 
Angeles in the fall of 2023. 
  



         ZBYHOŇ//Mythopoeia – The Curator of the Czech National Museum, Václav 
Hanka, made two big discoveries in 1817 and 1818 – he “found” the twin manuscripts 
of Dvůr Králové and Zelená Hora. Also known as the Queen’s Court Manuscripts, Hanka 
asserted that these mysterious epics in “Old Czech” dated back to the 13th(ish) and 
9th centuries. They were initially widely celebrated, published, translated, and statues 
were even erected in their honor. Then the story continued to unfold. In her piece 
ZBYHOŇ//Mythopoeia, American composer/writer Anna Heflin sets a poem from the 
Queen’s Court Manuscripts for choir using the musical modes of Boethius. As the choir 
sings, an absurdist debate in English and German ensues between two narrators, 
played by Heflin and Eric Wubbels, who twist the construct of reason in their attempt 
to grasp and convey what they perceive as the truth. The two narrator parts were 
written by Heflin. Meaghan Burke translated Heflin’s speaking part for Wubbels from 
English to German. 

Anna Heflin 

  
  
Arthur Kauffmann Novas – Ismália (2023) 
  
         Arthur Kauffmann Novas (1998, São Paulo) je skladatel, který se rovněž usilovně 
věnuje klavírní interpretaci. Obdržel bakalářský titul v oboru hra na klavír na University 
of Campinas v São Paulu (UNICAMP) a v současné dáobě studuje skladbu pod vedením 
Wojciecha Widłaka na Hudební akademii Krzysztofa Pendereckého v Krakově. Zúčastnil 
se různých festivalů (např. festival komorní hudby ve Villa-Lobos v Kalifornii) a 
koncertů v Brazílii, Srbsku, Polsku či Spojených státech amerických. 
  
         Ismália – Skladba vychází ze stejnojmenné básně Ismália (1910), jejímž autorem je 
Alphonsus de Guimaraens (1870–1921). Báseň vyjadřuje introspektivní antitezi, jež je 
charakteristická pro příběh o osudu Ismálie – její mysl se pohybuje mezi realitou a 
fantazií, mezi mořem a oblohou. Chorální zpracování kompozice přispívá k vyznění 
narativního prvku básně a podtrhuje tajemnou atmosféru odvíjejícího se příběhu. 

Arthur Kauffmann Novas 

  
  
         Arthur Kauffmann Novas (1998, São Paulo) is a composer with a strong 
background in piano performance. He completed a Bachelor’s degree in Piano 
Performance at the University of Campinas, São Paulo (UNICAMP), and he is currently 
pursuing a composition degree under the guidance of Wojciech Widłak at the Krzysztof 
Penderecki Academy of Music in Krakow. He has participated in various festivals and 
concerts across Brazil, Serbia, Poland, and the United States, including the Villa-Lobos 
chamber music festival in California. 



  
         Ismália – The piece is based on the poem Ismália (1910) by Alphonsus de 
Guimaraens (1870–1921). The poem reflects the introspective antithesis present on 
the perspective of Ismália as a tale told about her fate, whose mind drifted between 
reality and fantasy, the sea and the sky. The choral setting adds to the narrative 
element of the poem, building a sense of a cryptic tale that passes by. 
  

Arthur Kauffmann Novas 

 

  
Amina Claudine Myers – The Improvisational Suite (1979) 
  
         Amina Claudine Myers (1942) je klavíristka, varhanice, vokalistka, skladatelka, 
mistrovská improvizátorka, herečka a pedagožka. Vystupovala na mezinárodních 
pódiích v Evropě, Asii, Africe, Austrálii či Severní Americe. Její díla jsou charakteristická 
využitím sborů, hlasu a instrumentálních souborů. Autorčina hudební kariéra začala v 
předpubertálním věku a pokračovala během studia na střední škole – Myers vedla 
kostelní sbory, zpívala a hrála gospel či rhythm and blues. Na vysoké škole se pak 
začala věnovat jazzu (jako zpěvačka a instrumentalistka) a vystupovala na území 
Arkansasu. Dále studovala koncertní hudbu na Philander Smith College (Little Rock, 
Arkansas) a obdržela titul bakaláře umění v oboru hudební výchova. Myers vedla 
domácí i mezinárodní workshopy, semináře a zúčastnila se rezidencí na vysokých 
školách či univerzitách. Její rozsáhlejší díla zahrnují např. skladbu Interiors (kompozice 
pro komorní orchestr, jež provedl soubor S.E.M. Orchestra pod vedením Petra Kotíka), 
dílo A View From The Inside (jevištní kus, který zachycuje procesy probíhající uvnitř 
mysli), kompozici Focus (skladba pro klavír, hlas, elektrickou basu doprovázená 
fotografickými snímky z autorčina domovského města Blackwell) a mnohé další. Myers 
řídila symfonické orchestry se sbory a taktéž zkomponovala několik big bandových 
skladeb, jež provedli hudebníci AACM. Interpretovala díla napsaná spisovatelkou 
Ntozake Shange a další práce, jež vytvořila Diane McIntyre. Myers rovněž spolupracuje 
v rámci stále probíhající koncertní série se svou „soulovou sestrou“ Solou Liu – 
společně kombinují čínskou a afro-americkou hudební tradici prostřednictvím zpěvu, 
instrumentální hry a tance. V poslední době se Myers věnovala provedení původních 
jazzových, bluesových, gospelových a spirituálových skladeb a improvizacím na 
varhany. Získala mnoho grantů a ocenění, patří mezi ně např. National Endowment for 
the Arts, Meet The Composer či The New York Foundation for the Arts. V roce 2001 
byla uvedena do Arkansas Black Hall of Fame a v roce 2010 do Arkansas Jazz Hall of 
Fame. Myers žije a soukromě vyučuje v New York City. 
  



         Skladba The Improvisational Suite (Improvizační suita pro sbor, varhany a bicí 
nástroje) byla vytvořena v roce 1978 za účelem předvést operní hlasy v improvizačně 
založeném rámci a ukázat tak nesmírné možnosti těchto nádherných hlasů v různých 
hudebních stylech. Dílo zahrnuje jak kolektivní improvizace, tak improvizace individuální 
ve stylu jazzu, blues, gospelu či rozšířených forem. Zpěváci nemají žádná omezení a 
mohou dělat, co uznají za vhodné. Suita byla premiérována v roce 1979 v St. Peter’s 
Lutheran Church. K jejímu uvedení dále došlo např. v New York City, Itálii, Finsku či ve 
Francii. 
  
  
         Amina Claudine Myers (1942) is a pianist, organist, vocalist, composer, master 
improvisationalist, actress and educator. She has performed nationally and 
internationally throughout Europe, Asia, Africa, Australia and North America. She is 
well known for her work involving voice choirs, voice, and instrumental ensembles. Her 
career in music began in her preteens and throughout high school directing church 
choirs, singing and playing gospel and rhythm and blues. She began playing and singing 
jazz in college in and around Arkansas. Myers studied concert music at Philander Smith 
College, Little Rock, Arkansas and received a Bachelor of Arts degree in Music 
Education. Myers conducts workshops, seminars, and residencies at colleges and 
universities, nationally and internationally. Her larger works include e.g. – Interiors (a 
composition for chamber orchestra conducted by Petr Kotík and performed by S.E.M. 
Orchestra), A View From The Inside (a staged piece showing the workings of the inside 
mind), Focus (a piece written for piano, voice, electric bass and photographic images 
from Myers’ home town of Blackwell) and many others. She conducted the symphony 
orchestras with choruses, composed a few big band compositions performed by AACM 
musicians. She has performed works written by writer Ntozake Shange and other new 
works created by Diane McIntyre. Myers has collaborated in ongoing concerts with her 
soul sister Sola Liu where they are combining Chinese and Afro-American music 
traditions through singing, playing and dancing. Most recently Myers has been 
performing original works of jazz, blues, gospel, spirituals, and improvisations for the 
pipe organ. She has received many grants and awards, including National Endowment 
for the Arts, Meet The Composer, and The New York Foundation for the Arts. She was 
inducted into the Arkansas Black Hall of Fame 2001 and the Arkansas Jazz Hall of Fame 
2010. Myers resides and teaches privately in New York City. 
  
         The Improvisational Suite for Chorus, Pipe Organ and Percussion was written by 
Myers in 1978 to showcase operatic voices in an improvisational setting, and to show 
the ranges of these beautiful voices in different styles of music. This included collective 
improvisations as well as individuals improvising in jazz, blues, gospel and extended 
forms. The singers were free to do what they felt with no restrictions. The premiere of 



the Suite was in 1979 at St. Peter’s Lutheran Church. It has been presented in e.g. New 
York City, Italy, Finland and France. 
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