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OSTRAVSKÉ DNY 

festival hudby dneška 

2023 

OSTRAVA DAYS 

music of today festival 

  

  
PÁ / FRI • 1. 9. 2023 

  
17:00–01:00 

DLOUHÁ NOC / THE LONG NIGHT 
 

17:00 @ PLATO 

PART I – SITE SPECIFIC I 
 

Raven Chacon 
 

For Zitkála-Šá (2017–2020) [For Laura Ortman (2019), For Jacqueline Wilson (2019), For 
Barbara Croall (2020), For Carmina Escobar (2018)] – Quiver for solo cello (2018) – 
Whisper Trio (2008) – Invisible Arc (2017) 
  
 Raven Chacon (1977) je skladatel, performer a tvůrce instalací, který pochází z Fort 
Defiance v indiánské rezervaci Navajo Nation (rezervace se rozkládá na území tří států USA 
– Arizony, Utahu a Nového Mexika, pozn. překl.). Jako sólový umělec, spolupracovník nebo 
člen kolektivu Postcommodity vystoupil či vystavoval svá díla na významných festivalech a 
v prestižních institucích (Whitney Biennial, documenta 14, REDCAT, Muzeum současného 
umění v Montréalu, Sanfranciský festival elektronické hudby, Chaco Canyon, Ende Tymes 
Festival, 18. bienále v Sydney, Kennedyho centrum). Každý rok vede v rámci programu 
Native American Composer Apprenticeship Project (NACAP) kompoziční kurz určený pro 
dvacet studentů, který je zaměřen na tvorbu pro smyčcové kvarteto. Chacon obdržel 
několik stipendií a cen – stipendium organizace United States Artists (hudba), cenu 
organizace Creative Capital (vizuální umění), stipendium organizace Native Arts and 
Cultures Foundation a ocenění za hudební kompozici Berlin Prize, které udílí Americká 
akademie. V roce 2022 získal Pulitzerovu cenu za hudbu za skladbu Voiceless Mass. Žije v 
Albuquerque (Nové Mexiko). 
 
 For Zitkála-Šá [For Jacqueline Wilson, For Laura Ortman, For Carmina Escobar, For 
Barbara Croall] – Mezi lety 2017 a 2020 vytvořil Raven Chacon sérii třinácti litografií 
nazvanou For Zitkála-Šá – jedná se o grafické partitury věnované současným americkým 
indiánům, prvním národům a mestickým ženám, které se věnují hudební interpretaci, 
kompozici a zvukovému umění. Chacon jednotlivá díla pojímá jako potréty žen a snaží se 
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zachytit jejich pozici v 21. století. Umělec využívá celou řadu symbolů, jež zahrnují západní 
hudební notaci, kmenovou geometrii, symbologii anebo numerologii – a také další, méně 
jednoznačné znaky či symboly. Série vzdává hold Zitkála-Šá (1876–1938), příslušnici kmene 
Yanktonů/Dakotonů, která napsala libreto a písně pro The Sun Dance Opera (1910–1913), 
obecně považovanou za první operu původního amerického obyvatelstva. 
 
 Quiver (Toulec) pro sólové violoncello – Po skladbě Taago Dez’a (2007), objednané 
violoncellistkou Dawn Avery, a kompozici Invisible Arc, napsané pro Rhondu Rider, 
představuje dílo Quiver, vytvořené na zakázku Michelle Kesler, třetí část trilogie 
konceptuálních skladeb pro sólové violoncello. Námětem těchto kompozic je lov a tradiční 
pravidla s ním spjatá. Poslední část této trilogie prozkoumává témata jako trpělivost a 
vyčkávání, technickou přesnost či nalézání odpovídajících reakcí na vůli přírody. 
 
 Whisper Trio (Šeptající trio) – Tři interpreti mají před sebou stejnou báseň napsanou v 
Diné Bizaad (jazyk kmene Navahů), která je zaznamenána formou slabik a foneticky 
přepsána. Účinkující mají za úkol text jasně artikulovat pomocí šepotu. Jak lze očekávat (a 
je to dokonce žádoucí) interpreti patrně nebudou obeznámeni s jazykem kmene Navahů – 
skladba Whisper Trio se proto odvíjí v pomalém tempu a tiché hladině, aby podpořila 
výkon vokalistů. V rámci provedení by se postupně získávaná sebědůvěra účinkujících měla 
projevit jakožto hudební variace. 
 
 Invisible Arc (Neviditelný oblouk) pro sólové violloncello – Tato kompozice byla 
vytvořena v roce 2017 a je inspirována tradiční loveckou písní kmene Navahů. Odráží 
situaci, kdy lovec čeká na zvíře – jedná se o modlitbu za život zvířete, které bude zabito. 

Raven Chacon 
 
 
 Raven Chacon (1977) is a composer, performer and installation artist from Fort 
Defiance, Navajo Nation. As a solo artist, collaborator, or with Postcommodity, Chacon has 
exhibited or performed at Whitney Biennial, documenta 14, REDCAT, Musée d’art 
Contemporain de Montréal, San Francisco Electronic Music Festival, Chaco Canyon, Ende 
Tymes Festival, 18th Biennale of Sydney, and The Kennedy Center. Every year, he teaches 
twenty students to write string quartets for the Native American Composer 
Apprenticeship Project (NACAP). He is the recipient of the United States Artists fellowship 
in Music, The Creative Capital award in Visual Arts, The Native Arts and Cultures 
Foundation artist fellowship, and the American Academy’s Berlin Prize for Music 
Composition. In 2022, he was awarded the Pulitzer Prize in Music for his composition 
Voiceless Mass. He lives in Albuquerque, NM. 
 
 For Zitkála-Šá [For Jacqueline Wilson, For Laura Ortman, For Carmina Escobar, For 
Barbara Croall] – From 2017 to 2020, Raven Chacon created a series of thirteen 
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lithographs, For Zitkála-Šá – graphic scores dedicated to contemporary American Indian, 
First Nations, and Mestiza women working in music performance, composition, and sound 
art. Chacon envisioned the scores as portraits of the women and how they navigate the 
twenty-first century. The artist drew on a range of symbols, including Western music 
notation, tribal geometries, symbology, and numerology, among more ambiguous designs. 
The collection pays tribute to Zitkála–Šá (1876–1938), a Yankton Dakota woman who 
wrote the libretto and songs for The Sun Dance Opera (1910–1913), which is widely 
considered to be the first Native opera. 
 
 Quiver for solo cello – Following Taago Dez’a (2007) commissioned by Dawn Avery, 
and Invisible Arc written for Rhonda Rider, Quiver, commissioned by Michelle Kesler, is the 
third part in a trilogy of conceptual works for solo cellist on the subject of hunting and 
traditional protocols associated with it. This final section of the larger work examines 
patience and waiting, precision of technique, and navigations around the will of nature. 
 
 Whisper Trio – Three performers are presented with the same poem in Diné Bizaad 
(Navajo language), written as syllables with phonetic spellings, and are prompted to 
enunciate them as whispers. As it is likely, and preferred, that the performers will not have 
familiarity with the Navajo words, Whisper Trio endorses the attempts of the vocalists by 
way of its slow pace and quiet deliveries, with confidence emerging as musical variation 
throughout the performance.  
 
 Invisible Arc for solo cello, written in 2017, is inspired by a traditional Navajo hunting 
song and reflects the process of waiting for the animal as a prayer for the life of the animal 
about to be killed. 

Raven Chacon 
 
 
17:45 @ PLATO 

PART II – STRING QUARTET 
 
Lukas Ligeti – Entasis (2023) 
 
 Kompozice Lukase Ligetiho (1965) vycházejí z rozmanitých zdrojů, jež zahrnují 
newyorský experimentalismus, elektronickou hudbu, jazz, africké vlivy a evropskou 
avantgardu. V autorově hudbě se projevuje jeho zaujetí pro hudebními procesy, komplexní 
polymetrické struktury či interkulturální spolupráci – mnoho jeho děl totiž vyvstává z 
hluboké a dlouhodobé fascinace hudbou Afriky. Lukas Ligeti je uznávaným perkusionistou, 
zejména v oblasti jazzu a volné improvizace, dlouhou dobu se též věnoval práci s live 
electronics a inicioval mnohé interkulturální hudební projekty, jako např. evropsko-
africkou elektronickou skupinu Burkina Electric. V současné době vytváří díla pro soubory 
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Aris String Quartet, Ligeti Quartet, headphone orchestra, Burkina Electric + Ensemble 
BRuCH či pro klavíristu Nicolase Namoradze. Tyto kompozice vytvořené na zakázku, 
společně s jeho již existujícími díly, se letos dočkají světové premiéry, prvního uvedení či 
znovuuvedení v Německu, Maďarsku, České republice, Rumunsku, Velké Británii, Kanadě, 
Belgii, Japonsku, Jižní Africe, USA či ve Švýcarsku. V roce 2023 byl Lukas Ligeti 
spolukurátorem Oluzayo Festival (v rámci evropské konference afrických studií nazvané 
„African Futures“ v Kolíně nad Rýnem) a uměleckým vedoucím festivalu Dny světové 
hudby v Johannesburgu při příležitosti 100 let Mezinárodní společnosti pro novou hudbu 
(ISCM). Lukas Ligeti studoval kompozici a hru na bicí nástroje na Univerzitě hudby a 
dramatických umění ve Vídni, kde jej vyučovali Erich Urbanner, Kurt Schwertsik, George 
Crumb, Jonathan Harvey, John Zorn a další. V současné době dělí svůj čas mezi Miami a 
Jižní Afriku, kde v roce 2020 obdržel na Univerzitě ve Witwatersrand (Johannesburg) titul 
Ph.D. a získal čestnou profesuru na Univerzitě v Pretorii. 
 
 Název skladby Entasis odkazuje k drobnému vydutí v polovině sloupu, technice, která 
byla využívána od dob starověkého Řecka a měla bránit tomu, aby pozorovatel vnímal 
sloup jako vypouklý. V tomto smyčcovém kvartetu se však uvedený termín vztahuje k 
nepatrným změnám v intonaci, díky nimž se melodie jeví jako hustší, co se týče barvy, ale 
jaksi neurčitá z hlediska tónové výšky. V díle jsou proti sobě stavěny různé ladící systémy, 
jeden z nich využívá 2/3 tónové kroky, namísto půltónů či celých tónů. V této nezvyklé 
stupnici vede sedm kroků (které by v konvenčním ladění dávaly v souhrnu oktávu) k 
drobně zvětšené velké sextě, což skýtá řadu nových harmonických možností. Zpřístupňuje 
se tím prostor k vytváření „střapatých“ melodiích a přibližných unison, práci s hlasy, jež 
evokuje dojem, že tyto hlasy splývají, ačkoliv k tomu vlastně nikdy nedojde, dále je možné 
využít jemné rozdíly mezi zvuky a tónovými výškami – otevírají se tak nové světy, jež čekají 
na prozkoumání. Mé zkušenosti z Afriky, kde se konstrukce nástrojů a jejich ladění často 
liší od jedné vesnice k druhé, mě naučily otevřenosti k těmto možnostem; striktní formální 
principy nejsou tak podstatné, důležitější je intuitivní důvěra ve vlastní sluch a touha po 
nových zvukových vjemech. 
 
 Lukas Ligeti’s (1965) compositions draw on diverse traditions including New York 
experimentalism, electronic music, jazz, African influences, and the European avant-garde. 
His music shows an interest in musical processes, complex polymetric structures and 
intercultural collaboration, with many of his works arising out of his deep, long-term 
engagement with the music of Africa. An established percussionist, especially in the fields 
of jazz and free improvisation, Lukas Ligeti has long worked with live electronics and has 
initiated numerous intercultural musical projects, such as his European-African electronica 
group Burkina Electric. He is currently composing works for the Aris String Quartet, the 
Ligeti Quartet, for headphone orchestra, Burkina Electric + Ensemble BRuCH and the 
pianist Nicolas Namoradze. These commissioned works and numerous existing 
compositions will receive world premieres, first performances and revivals this year in 
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Germany, Hungary, the Czech Republic, Romania, Great Britain, Canada, Belgium, Japan, 
Italy, South Africa, the USA, and Switzerland. In 2023 Lukas Ligeti will be co-curator of the 
Oluzayo Festival (as part of the European Conference on African Studies – African Futures 
Cologne) and Artistic Director of the World Music Days in Johannesburg on the occasion of 
100 years of the International Society for New Music. Lukas Ligeti studied composition and 
percussion at the University for Music and Performing Arts in Vienna, where his tutors 
included Erich Urbanner, Kurt Schwertsik, George Crumb, Jonathan Harvey, and John Zorn, 
among others. He currently divides his time between Miami and South Africa, where he 
received his PhD from the University of the Witwatersrand (Johannesburg) in 2020 and 
holds an honorary professorship at the University of Pretoria. 
 
 Entasis refers to a slight swelling in the middle of a column, a technique used since 
the time of the ancient Greeks to prevent it from seeming concave to the observer. In this 
string quartet, however, it refers to subtle changes in intonation that make a melody seem 
both thicker in timbre and somewhat intangible as far as pitch is concerned. Various 
tuning systems are contrasted, including one with steps of 2/3 of a tone instead of half- or 
whole tones. In this unusual scale, seven steps (which would result in an octave in 
conventional tuning) result in a slightly enlarged major sixth, leading to novel harmonic 
possibilities. This opens the door to fuzzy melodies and approximate unisons, voices that 
almost seem to come together but never actually do, with the subtle differences between 
their sounds and pitches opening up new worlds waiting to be explored. Working in Africa, 
where instrument construction and tuning can differ from one village to the next, has 
opened me up for such explorations; strict formal principles are less relevant to this than 
intuitively following my ear and its longing for new sonic sensations. 

 
 
Donnchadh Mac Aodha – I had no time to hate, because (2023) 
 
 Donnchadh Mac Aodha (2002) je skladatel a multiinstrumentalista pocházející z 
města Dundalk v hrabství Louth (Irsko). Je stipendistou (v programu Quercus Creative & 
Performing Arts) na University College Cork (UCC), kde v současné době studuje kompozici 
pod vedením Johna Godfreye (bakalářský obor). Aodha se věnuje jak tradiční irské hudbě, 
tak hudbě klasické a nejlépe se cítí na pomezí těchto žánrů – autorovy zkušenosti z obou 
hudebních světů rovněž ovlivňují jeho kompoziční činnost. Při aranžování či skládání často 
využívá zpěvné motivy připomínající lidovou tvorbu a pracuje s nimi v rámci své unikátní a 
neustále se proměňující kompoziční řeči založené na soudobých technikách. Obzvlášť je 
zaujat irštinou a ve své hudbě dále tematizuje myšlenky sounáležitosti a identifikace. 
Aodha v roce 2020 získal 1. cenu v kompoziční soutěži pořádané New Ross Piano Festival 
za klavírní skladbu Music in the Tuileries. Je členem Irského sdružení skladatelů a na 
nedávném festivalu uvedené organizace premiéroval svou filmovou hudbu a dílo pro 
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klarinet a elektroniku. Jeho kompozice Music for Flute and a Two-Handed Pianist zvítězila v 
kompoziční soutěži na West Wicklow Chamber Music Festival. 
 
 I had no time to hate, because (Nemám čas nenávidět, protože) – Toto dílo vychází ze 
stejnojmenné drobné básně od Emily Dickinson. Konkrétně se zaměřuje na téma krátkosti 
a dále pak na nástrahy života a lásky. Skladba využívá rytmickou strukturu básně, která se 
projevuje v hlavním melodickém tématu – jde o deseti taktovou frázi, jež představuje 
základ celého kvartetu. Kdykoliv zazní, je jinak podbarvena a je k ní přistupováno odlišným 
způsobem, odráží tak komplexnost osobních pocitů vyjádřených autorkou v její osmi 
řádkové básni. Kompozice neustále osciluje mezi láskou a nenávistí, světlem a tmou, 
rozvláčností a stručností a nenabízí posluchači pocit ujištění či vyústění. Celková forma díla 
též vyrůstá z básně, s opakováním přibližně v polovině, načež se hudební proud vydá jiným 
směrem – což může působit skoro až nadějně. 

Donnchadh Mac Aodha 
 
 
Donnchadh Mac Aodha (2002) is a composer and multi-instrumentalist from Dundalk, 
County Louth (Ireland). He is a Quercus Creative & Performing Arts Scholar at University 
College Cork 
(UCC) where he is currently studying composition under the direction of John Godfrey 
(BMus degree). As both a traditional Irish and classical musician, Aodha finds himself most 
at home at the interface of these genres and allows his bi-musical upbringing to influence 
his compositional output. In arranging and composing, he often uses tuneful, folk-like 
motifs and situates them within his unique and ever-changing compositional language of 
contemporary techniques. In particular, he is drawn to the Irish language and deals with 
ideas of belonging and identity in his music. In 2020, Aodha won 1st prize in the 
composition competition at the New Ross Piano Festival for his piano work Music in the 
Tuileries. He is a member of the Irish Composer’s Collective and premiered a film score and 
a work for clarinet and electronics at their recent festival. His composition Music for Flute 
and a Two-Handed Pianist was selected as the winner in this year’s West Wicklow 
Chamber Music Festival Composition Competition.   
 
 I had no time to hate, because – This work draws on the short poem I had no time to 
hate, because by Emily Dickinson, in particular focusing on its themes of the brevity and 
toils of life and love. The piece utilises rhythmic structures of the poem’s written word in 
the main melodic theme, a ten bar phrase which forms the basis of the quartet. Each time 
this is heard, it is coloured and approached differently, mirroring the complexity of 
personal feelings expressed by Dickinson in her eight line poem. It constantly sits uneasily 
between love and hate, light and dark, verbosity and brevity, depriving the listener of a 
moment of reassurance or conclusion. The overall form of the piece also draws on the 
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poem, repeating in the middle and then diverting in a different direction, almost hopeful, 
but not quite. 

Donnchadh Mac Aodha 
I had no time to hate, because 
The grave would hinder me, 
And life was not so ample I 
Could finish enmity. 
 
Nor had I time to love; but since 
Some industry must be, 
The little toil of love, I thought 
 Was large enough for me. 
 
 
Luigi Nono – Fragmente – Stille, an Diotima (1979–1980) 
 
 Luigi Nono (1924–1990) bývá společně s Pierrem Boulezem a Karlheinzem 
Stockhausenem řazen mezi nejdůležitější skladatele poválečné generace. Všichni tři 
jmenovaní autoři se snažili nalézt nové cesty, jak přistoupit k organizaci hudební struktury. 
Využívali racionálních kompozičních metod a dále rozvíjeli odkaz druhé vídeňské školy, 
zejména myšlenky Antona Weberna. Nono je však výjimečný tím, že v jeho pojetí byly 
progresivní kompoziční techniky spojeny s autorovými neméně progresivními levicovými 
politickými názory. Jako člen Italské komunistické strany dle svých slov neviděl rozdíl v 
tom, jestli píše partituru, nebo pomáhá organizovat protestní stávku. V naznačeném 
přístupu se odráží Nonův celkový umělecký postoj – skladatel by se dle jeho názoru měl 
aktivně zajímat o světové dění, mít široké historické znalosti a být obeznámen s aktuálními 
novinkami ve vědě, technologii či umění – pak může jeho hudba přispět ke změnám ve 
společnosti a podílet se na jejím směřování. V hudbě Luigiho Nona lze však nalézt i jiné 
aspekty než snahu o vyjádření politického přesvědčení. Autor ve svých dílech 
prozkoumával m noho neotřelých kompozičních postupů, které zároveň vedou k novým 
možnostem poslechu hudby. Jedná se kupříkladu o využití velmi tichých zvuků, 
mikrotonality či o hudbu založenou na jednom či několika tónech a drobném odchylování 
se od nich. Zkušenosti s elektroakustickou hudbou jej dovedly k novému pojetí hudebního 
prostoru a experimentování s rozmístěním nástrojů/zvuků při koncertním provedení 
skladeb. 
 
 Smyčcový kvartet Fragmente – Stille, an Diotima je výsledkem autorovy maximální 
tvůrčí koncentrace – jedná se o radikálně subjektivní a nekompromisní dílo, které na 
interprety klade extrémní technické požadavky. Zároveň se však jedná o nesmírně 
niternou kompozici, která má až ezoterický charakter a svým laděním připomíná 
„existenciální“ kvartety od Smetany, Wolfa, Janáčka a zejména pak Lyrickou suitu Albana 
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Berga. Ačkoliv toto dílo bezesporu spadá do žánru smyčcového kvartetu, obsahuje určité 
prvky, které se vzpírají tradičnímu pojetí. To je naznačeno již samotným názvem 
Fragmente – Stille (Fragmenty – Nehybnost). Oněmi „fragmenty“ je myšlena velmi křehká 
hudební síť, která je rozevřená do všech směrů a opakovaně obnovuje výchozí stav 
nehybnosti – a to i v rámci zvukově výraznějších ploch. Beztížnost, lehkost, vzdušnost 
– tyto zvukové charakteristiky byly pro předchozí Nonova díla spíše nezvyklé. Zde však 
máme co dočinění se zvuky „povstávajícími z éteru“, jde o hudební jazyk, který vzdoruje 
pokusům o slovní popis. Skladbě Fragmente – Stille lze proto porozumět pouze poslechem. 
V partituře se vyskytuje 47 krátkých citátů z Hölderlinových básní, které skladatel na 52 
místech vepsal přímo do notového zápisu. Dvanáct těchto citátů pochází z básně Diotima; 
hudba text nijak neilustruje, ani nekomentuje. Nono dokonce prohlásil, že tyto citáty „za 
žádných okolností nesmí být recitovány během provedení“, anebo že by neměly být mylně 
pojímány jako „naturalistické stopy programu“. Autor je označoval jako „tiché ‚písně‘ z 
jiných míst a časů, náznaky toho, že není nutné rozloučit se s nadějí“. Hölderlinova 
Diotima, jako žena a milenka, se v Nonově kvartetu objevuje ještě v jiné podobě. V roce 
1889 zhudebnil Giuseppe Verdi text Ave Maria s využitím nezvyklé „enigmatické stupnice“. 
Tato a cappella sborová skladba spojuje moderní expresivitu s palestrinovským stylem – 
výsledkem je modlitba, hudební reprezentace Panny Marie. Stejná scala enigmatica 
posloužila jako výchozí hudební materiál pro Nonův kvartet, jedná se však o skrytou vrstvu 
kompozice, kterou nelze přímo slyšet. Jde tak o další „utajený svět“ existující v rámci díla. 

Jurg Stenzl (editováno) 
 
 
 Luigi Nono (1924–1990) is often ranked alongside Pierre Boulez and Karlheinz 
Stockhausen as one of the most prominent composers of the post-war generation. All 
three composers were working to discover new approaches to the organization of musical 
structures. They were using rational compositional methods and also further developing 
the legacy of the Second Viennese School, namely the ideas of Anton Webern. However, 
what marks Nono as unique is that in his progressive compositional techniques were 
connected with a no-less progressive leftist political orientation. In his own words, as a 
member of the Italian Communist party, he did not discern between writing a score and 
helping to organize a strike. This approach reflects Nono’s overall attitude to art – in his 
opinion the composer should take an active interest in what is going on in the world, have 
a wide knowledge of history, and maintain an awareness of the  latest developments in 
science, technology, and art – only then can music contribute to changes in society and 
partake in its developments. However, Luigi Nono’s music offers much more than the 
desire to express one’s political opinion. In his works, he explored many original and novel 
compositional approaches– these are, for example, the use of very soft sounds, 
microtonality, and music based on one or several tones with minute deviations. 
Experience with electroacoustic music led him to a new conception of musical space and 
experimentation with the setup of instruments/sounds in concert performances.  
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 Fragmente – Stille, an Diotima (Fragments – Stillness, For Diotima) is a quartet of 
radical subjectivity, of extreme rigour, and of enormous technical difficulty for the 
performers. Although Nono’s work clearly belongs to the string quartet genre, some of its 
features nevertheless contradict that tradition. This is intimated by the title itself: 
Fragmente – Stille. Here, the word “fragments” denotes an extremely fragile web, which 
appears open on all sides and repeatedly assumes a state of motionlessness. 
Weightlessness, light, air – these are suggested by sounds which are characteristic of this 
work but previously quite unusual for Nono. These are sounds “from the ether”, a musical 
language that defies attempts at verbal description. There are 47 short quotations from 
the poetry of Hölderlin that the composer has written into the score in 52 places. Twelve 
of these quotations, stem significantly from a single poem, Diotima; The music does not 
illustrate or comment on the texts. Nono said that “they must not under any 
circumstances be recited during a performance”, nor should they be misunderstood “as 
naturalistic programme indications”. He called them “silent ‘songs’ from other spaces and 
other skies, intimations that one need not say farewell to hope”. Hölderlin’s Diotima, as 
woman and lover, appears in yet another form in Nono’s Quartet. ln 1889 Giuseppe Verdi 
composed a setting of Ave Maria as a harmonization of an unusual, “enigmatic scale”. This 
work for a cappella chorus combines modern expressiveness with vocal writing in the style 
of Palestrina to create a prayer, a musical representation of the Virgin. The same scala 
enigmatica serves as material for Nono’s Quartet, a submerged layer not directly audible, 
another of the work’s “more secret worlds”.  

 
Jurg Stenzl (Translation – C. Stenzl and L. Pan; edited) 

 
 
Hungkai Wen – A Movement for String Quartet (2019) 
 
 Hungkai Wen (1999, Thajsko) získal bakalářský titul na Taipei National University of 
the Arts, kde byl jeho pedagogem Ming-Hsiu Yen. Nyní studuje na téže škole v 
magisterském programu hudební kompozici u Mei-Fang Lina. Kromě toho během studia na 
univerzitě svou hudbu konzultoval se skladateli Leiem Liangem a Jeanem Geoffroyem. Jeho 
kompozice byla provedena v rámci TNUA solo a na Soutěži komorní hudby. Wen začal 
studovat skladbu ve svých šestnácti letech a nejraději tvoří koncertní hudbu pro orchestr či 
ansámbl a hudbu k animacím. V posledních letech je velmi zaujat transdisciplinární 
experimentální hudbou a mikrotonalitou. Hudební myšlenky jeho kompozic obvykle 
vycházejí z literárních děl. Autor dále zpravidla pracuje s hudební fakturou založenou na 
clusterech a zvukových plochách prostoupených výraznými gesty. 
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 A Movement for String Quartet (Věta pro smyčcový kvartet) – Tato skladba je 
inpirována celotónovou stupnicí. Dochází zde k nakupení hudebního materiálu a k jeho 
následné fragmentaci. Komozice končí v roztříštěné zvukové ploše. 

Hungkai Wen 
 

 Hungkai Wen (1999, Taiwan) received his Bachelor from Taipei National University of 
the Arts, supervised by Ming-Hsiu Yen. As now a graduate student majored in music 
composition with Mei-Fang Lin at Taipei National University of the Arts. Additionally, his 
music has been guided by Composer Lei Liang and Jean Geoffroy during the study at the 
university. His composition has been performed in TNUA solo and Chamber Music 
Competition. Wen began his composition studies at sixteen and loves to compose concert 
music for orchestras and ensembles as well as music for animations. In recent years, he 
has become enthusiastically involved in composition of transdisciplinary experimental 
music and microtonal music. The musical ideas of his works are generally based on literary 
works. His compositions usually involve musical textures of clusters, and soundscapes with 
saturated gestures. 
 
 A Movement for String Quartet – The Piece is inspired by the whole-tone scale. It is a 
progression from aggregation to fragmentation. The sounds will end in a shattered 
soundscape. 

Hungkai Wen 
 

 
Lukas Ligeti – Moving Houses (1993, rev. 2003) 
 
 Lukas Ligeti – viz strana 3 

 
 Skladba Moving Houses (Pohyblivé domy) byla objednána souborem Kronos Quartet, 
podpořena Ralpheem I. Dorfmanem a zkomponována v roce 1996, kdy jsem žil v Kalifornii; 
dílo jsem kompletně revidoval v roce 2003 a vyměnil jsem zhruba polovinu původní hudby 
za nový materiál. Název skladby se vztahuje k aktivitě, která je na západním pobřeží USA 
poměrně běžná: celé domy se naloží na nákladní vůz a převezou se z jednoho místa na 
druhé. V kvartetu se po celou dobu navrací jednoduché téma, které na počátku 
interpretují housle a violoncello; tato melodie se následně vydá na pomyslnou cestu skrze 
různá hudební prostředí, podobně jako dům, který je přemisťován měnící se krajinou. V 
kompozici se nachází mnoho odkazů na hudbu, která je pro mě důležitá – především se 
jedná o melodické styly etnika Mandé jelis (griotů) ze západní Afriky, hrané na nástroje 
jako kora, balafon či ngoni, dále jde o bohatě zdobenou heptatonickou hudbu, jejíž krása 
mě fascinovala od dob mých prvních návštěv Afriky a byla inspirativní pro mou melodickou 
představivost. V kompozici lze též nalézt romské houslové melodie z oblasti Szék (dnešní 
Rumunsko), hardangerské houslové melodie z Norska, bubnování na sabar ze Senegalu, 
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hudbu Milese Davise z jeho raného elektrického období či píseň Eleanor Rigby od skupiny 
Beatles, vnořenou do kontrapunktické struktury. Výsledkem je pohled na neustále se 
proměňující hudební krajinu, zatímco zůstáváme v rámci „čtyř stěn“ původního, 
opakovaně se navracejícího tématu. 

Lukas Ligeti 
 
 Lukas Ligeti – see page 4 
 
 Moving Houses was commissioned by the Kronos Quartet with support from Ms. 
Ralph I. Dorfman and was composed in 1996 while I was living in California; I revised it 
completely in 2003, replacing about half of the old music with new material. The title 
referes to an activity not uncommon in the Western U.S.: entire houses are put on trucks 
and moved from one location to another. In this piece, a simple theme, stated at the 
beginning by violin and cello, recurs throughout; it is taken on a trip through different 
musical environments, much like the house that is transported across varying landscapes. 
References are made to numerous musics that are important to me, especially the melodic 
styles of Mandé jelis (griots) of Western Africa as played on instruments such as the kora, 
balafon, or ngoni, a richly ornamented heptatonic music, the beauty of which has 
fascinated me since my first trips to Africa and has inspired my melodic imagination. Also 
present are Gypsy fiddling from the Szék region of present-day Romania, Hardanger 
fiddling from Norway, sabar drumming from Senegal, the music of Miles Davis’ early 
electric period, and embedded into the contrapunctal struture, the Beatles’ Eleanor Rigby. 
The result is a view onto a constantly-changing musical landscape, all the while remaining 
within the “four walls” of the original, ever-recurring theme.  

Lukas Ligeti 
 
 
19:30 @ Divadlo Antonína Dvořáka / Antonín Dvořák Theatre 
PART III – NA SKOK DO OPERY / A LEAP TO OPERA 
 
Bernhard Lang – Playing Trump. Cheap Opera #2 (2020) 

 
 Bernhard Lang (1957) se po studiích na Brucknerově konzervatoři v Linci přestěhoval 
do Štýrského Hradce (Grazu), kde studoval klasický i jazzový klavír. Po ukončení studia se 
stal žákem polského skladatele Andrzeje Dobrowolského, který jej seznámil s technikami 
nové hudby. V roce 1988 začal vyčovat hudební teorii, harmonii a kontrapunkt na 
Univerzitě hudebních a dramatických umění ve Štýrském Hradci. V letech 2003–2022 
působil na téže škole jako profesor v oboru kompozice, v současné době žije ve Vídni jako 
skladatel na volné noze. Jeho hlavním zájmem je od roku 1999 hudební divadlo odvozené z 
teorie „diference/opakování“. Jak uvedl pro Český rozhlas Petr Bakla: „K rozmanité a 
hluboce promýšlené práci se zvukovými smyčkami Langa inspirovaly filmy Martina 
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Arnolda, experimentální hráči na gramofony jako Philip Jeck a také Deleuzův spis 
Différence et répétition. Zatímco minimalismus si liboval v pozvolných procesech a 
opakování vyvolávalo spíše meditativní atmosféru, Lang ve svých skladbách pracuje s 
ostrými střihy a nepravidelností, vzniká nepředvídatelná hudba plná zvratů.“ Od roku 2009 
působí jako lektor na festivalu Ostravské dny; jeho opera Der Reigen se v roce 2014 stala 
centrem pozornosti festivalu NODO a na OD 2017 měla premiéru kompozice Monadologie 
XXXVII „Loops for Leoš“, kterou napsal přímo pro festival. Ostravské centrum nové hudby v 
roce 2021 uvedlo v pražském multifunkčním sálu DOX+ koncert Zásadní Bernhard Lang. 
 
 Hrátky s Trumpem. Laciná opera #2 – Série tzv. laciných oper aktuálně obsahuje tři 
skladby a další tři pak sdílejí podobný koncept – ten vychází z komorního obsazení, jež 
vede k efektivnímu využití nástrojů a jednodušší realizovatelnosti („přenositelnosti“) děl; 
kompozice jsou dále založeny na dokumentárních textech a zahrnují využití hlasů – a to jak 
přirozených, tak modifikovaných. V případě Hrátek s Trumpem jsou výchozím materiálem 
původní Trumpovy projevy, libreto k opeře na jejich základě vytvořil Dieter Sperl. Sám 
Trump je vlastně poněkud upozaděn, skladba se více vztahuje k celému politickému 
systému, než k jednotlivci. Mnoho použitých frází mohlo být totiž klidně vyřčeno jinými 
prezidenty. Hudba odkazuje k hudebním paradigmatům, která byla využívána na setkáních 
Trumpových příznivců – ty jsou dekonstruovány a doplňovány o protikladné hudební 
prvky. Celá kompozice je opět založena na smyčkách, jež jsou částečně využity jako 
politické nástroje a zároveň částečně slouží jako prostředek k dekonstrukci frazeologie 
těchto politických nástrojů. 

Bernhard Lang 
 
 Bernhard Lang (1957) studied piano at the Bruckner Conservatory Linz and then 
moved to Graz to study classical and jazz piano. After finishing his studies, Lang took 
courses in composition with Polish composer Andrzej Dobrowolski, who introduced him to 
the techniques of new music. In 1988, Lang began teaching classes of his own in music 
theory, harmony, and counterpoint at the University of Music and Performing Arts in Graz. 
He has held a professorship in composition there between 2003 and 2022 and lives now as 
a free-lance composer in Vienna. Since 1999, Lang’s main interest has been music theatre, 
derived from his theory of “difference/repetition”. Speaking to Czech Radio, Petr Bakla 
had this to say about Lang’s method: “His varied and thoughtful work with loops has been 
inspired by Martin Arnold’s films, experimental turntablists like Philip Jeck or by Deleuze’s 
book Différence et répétition. Whereas minimalism reveled in gradually unfolding 
processes and the repetition evoked a rather meditative atmosphere, Lang incorporates 
jump-cuts and irregularities that result in an unpredictable music full of sudden turns.” He 
has been a lecturer at Ostrava Days since 2009, and the festival frequently features his 
compositions – Lang’s opera Der Reigen became a highlight of NODO 2014 and his 
composition Monadology XXXVII “Loops for Leoš” was written directly for OD 2017 and 
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premiered during the festival. Ostrava Center for New Music presented in concert 
Essential Bernhard Lang in 2021 at the DOX+ multifunctional hall in Prague. 
 
 Playing Trump. Cheap Opera #2 – The series of cheap operas comprising now three 
pieces and another three related to the concept, is based on small line-ups which 
guarantee both efficiency and portability; always based on documentary texts, they 
implement the usage of voices, natural and artificial. In the case of Playing Trump, the text 
is a libretto written by Dieter Sperl, referring to original Trump speeches. Trump himself is 
actually in the background, the piece referring more to a whole political system than to an 
invidual. Many quotations could have been said by other presidents, too. The music refers 
to musical paradigms used at Trumps rallies, deconstructing them, interpolating them with 
contradictory musical footage. The whole composition is again based on loops, partly used 
as political instruments, partly as a tool to deconstruct the phraseology of the selfsame 
instruments. 

Bernhard Lang 
 
21:00 @ PLATO 

PART IV – IMPROVISATION 
 
Lukas Ligeti (viz strana 3–4 / see page 4–5) – Percussion improvisation 
 
21:45 @ PLATO 

PART V – SITE SPECIFIC II 
 
Peter Ablinger – SCALES (1997–2022) 
 
 „Zvuky nejsou zvuky! Jsou zde, aby zabavily intelekt a konejšily smysly. Slyšení není 
nikdy slyšení; slyšení je to, co mne vytváří.“ Skladatel Peter Ablinger (1959, Schwanenstadt 
v Rakousku) je – řečeno slovy kritika Christiana Scheiba – „mystikem osvícení, jehož volání 
a litanie směřují k poznání“. Zároveň je tento skladatel (původně školený výtvarník, který 
studoval kompozici u Gösty Neuwirtha a Romana Haubenstocka-Ramatiho, od roku 1982 
žijící v Berlíně) rovněž skeptikem, jenž si je vědom toho, že kulturní pravidla a 
(destruktivní) zvyky jsou vynucované tradicí: „Tak hrajme dál a říkejme: zvuky jsou určeny k 
tomu, aby byly ‚slyšeny‘ (ale nejsou doopravdy slyšeny – to je něco jiného). Toto ‚slyšení‘ 
by mělo přestat. K tomu nemám co dodat.“ 

Christian Baier 
 

 SCALES: tato skladba je o uspořádávání materiálů do stupnic. materiály jsou libovolné. 
avšak nemělo by jich být příliš málo; dílo by mělo být vcelku rozsáhlé; jeho provedení by 
mělo nějakou dobu trvat, např. třicet minut, ale klidně i více; a využité materiály by měly 
zaplnit podlahu nepříliš malé místnosti. celá situace může započít – řekněme – osmnácti 
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neuspořádanými hromádkami různorodého materiálu; tyto hromádky se nacházejí na 
rozličných místech na podlaze. interpret přistoupí k první hromádce a začne rozeznívat 
jednotlivé její části – dotýkat se jich, udeřovat do nich, třást s nimi atd. –, aby uslyšel 
tónové výšky materiálu a byl schopen je seřadit od nejhlubších po nejvyšší. u některých 
materiálů bude dosažení takové posloupnosti prakticky nemožné. avšak i v takovém 
případě by se měl interpret snažit s daným materiálem pracovat a alespoň toto uspořádání 
naznačit. poté by měl přistoupit k další hromádce. dílo vlastně není vypracovanou 
kompozicí. sestává z aktuální situace a zvukové produkce interpreta. z toho důvodu by 
provedení mělo být pouze praktické, nemělo by mít performativní povahu – mělo by se 
jednat o určitou formu preparace; provedení by nemělo přesahovat rámec snahy o 
nalezení řešení. vše by se mělo odehrávat v určitém spěchu, dílo by nemělo působit 
obřadním dojmem. v každém případě všechny části končí uvedením celé stupnice 
uspořádané od nejhlubších zvuků po nejvyšší. 

Peter Ablinger 
 
 
 “Sounds are not sounds! They are here to distract the intellect and to soothe the 
senses. Not once is hearing ‘hearing’: hearing is that which creates me”. The composer 
Peter Ablinger (born in Schwanenstadt, Austria in 1959) is, as Christian Scheib once put it, 
a “mystic of enlightenment” whose “calls and litanies are aimed at cognition”. At the same 
time, the composer, who – after studying graphic arts – studied with Gösta Neuwirth and 
Roman Haubenstock-Ramati, and since 1982 lives in Berlin, is also a sceptic who 
understands the cultural rules and (destructive) habits enforced by tradition: “So let us 
play further and say: sounds are here to hear (but not to be heard – that’s something else). 
And that hearing is here to be ceased (Das Hören ist da um aufzuhören). More I can’t say.” 

Christian Baier (translated by Bill Dietz) 
 
 SCALES: the piece is about ordering materials into scales. the materials are free. but 
they shouldn’t be too few; the piece should be somewhat extensive; so that its execution 
goes for a while, e.g. 30’ or more; and its materials fill the floor of a not too small room. so 
the situation might begin with – say – eighteen un-ordered heaps of different materials 
spread out over the floor. the performer goes to the first heap and starts hitting the 
individual pieces – or just touches, plugs, shakes them – to hear its pitches and be able to 
bring them in a regular order from low to high. with some materials such order seems to 
be almost impossible. in such cases the performer gives her best and ends with a 
suggestion. then turnes to the next heap. in a sense the piece is not a piece. rather it 
consists of its own production. therefore the execution is just practical, not performative – 
like a preparation; it does not do more than the necessary minimum to find a solution. its 
appearance better is a bit hasty than ceremonial. but in any case each section ends with a 
full scale from low to high. 

Peter Ablinger 
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22:30 @ PLATO 

PART VI – ZVUKY, KAM SE PODÍVÁŠ / SOUNDS FROM EVERYWHERE 
 
James Tenney – In a large, open space (1994) 
 
 James Tenney (1934–2006, Silver City, Nové Mexiko) vyrůstal v Arizoně a v Coloradu, 
kde získal své první vzdělání ve hře na klavír a v kompozici. Byl posluchačem Univerzity v 
Denveru, Juilliard School of Music, Bennington College a Illinoiské univerzity. Jeho učiteli a 
mentory byli Eduard Steuermann, Chou Wen-Chung, Lionel Nowak, Carl Ruggles, Lejaren 
Hiller, Kenneth Gaburo, Edgard Varèse, Harry Partch a John Cage. Tenney se věnoval 
interpretaci, skladbě a též hudební teorii, v New York City založil a řídil soubor Tone Roads 
Chamber Ensemble (1963–1970). Byl průkopníkem v oblasti elektronické a počítačové 
hudby, na počátku 60. let se v Bellových laboratořích s Maxem Mathewsem a dalšími 
podílel na vývoji počítačových programů sloužících ke generování zvuku a kompozici. 
Vytvořil díla pro různá média, instrumentální i elektronické skladby – mnoho z těchto 
kompozic využívá alternativní ladící systémy. Tenney napsal několik článků, které se týkají 
hudební akustiky, počítačové hudby, hudební formy čí vnímání, a rovněž dvě knihy – META 
+ HODOS: Fenomenologie hudebního materiálu 20. století a přístupu ke studiu formy 
(1961; Frog Peak, 1988) a Dějiny „konsonance“ a „disonance“ (Excelsior, 1988). Obdržel 
granty a ceny od mnoha institucí, např. od Národního vědeckého fondu, Národní nadace 
pro umění, Frommovy nadace ad.  

Plainsound (upraveno) 
 

 In a large, open space (Ve velkém, otevřeném prostoru) – Toto dílo představuje 
zajímavý přechod mezi aleatorikou a minimalismem, tedy styly, které bývají obvykle kladeny 
do opozice. 
Ve skladbě In a large, open space se setkáváme s tónovým výběrem, který tvoří vlastně 
harmonické spektrum tónu F1. V rámci tohoto výběru je možno se pohybovat volně (podle 
rozsahu nástroje) – podobně jako kdyby šlo o aleatorní model s možností permutací a 
návratů. Zároveň je však tento „model“ roztažen v čase do té míry, že se sám stává skladbou 
– není zde už nic jiného. Tím se přibližuje minimalismu, jenž zkoumá působení co možná 
nejjednodušších materiálů a procesů na lidské vnímání. Minimalismu také odpovídá pojetí 
tónu (tichý a vyrovnaný) a odosobněného výrazu. Podstatná je v této skladbě nepřítomnost 
jakékoliv vnější kontroly – skladbu nikdo neřídí, vyvíjí se sama. Kontrola je zde nahrazena 
sebekázní. 

Iva Oplištilová  
 
 
 James Tenney (1934–2006, Silver City, New Mexico) grew up in Arizona and Colorado, 
where he received his early training as a pianist and composer. He attended the University 
of Denver, the Juilliard School of Music, Bennington College, and the University of Illinois. 
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His teachers and mentors have included Eduard Steuermann, Chou Wen-Chung, Lionel 
Nowak, Carl Ruggles, Lejaren Hiller, Kenneth Gaburo, Edgard Varèse, Harry Partch, and 
John Cage. A performer as well as a composer and theorist, Tenney was co-founder and 
conductor of the Tone Roads Chamber Ensemble in New York City (1963–1970). He was a 
pioneer in the field of electronic and computer music, working with Max Mathews and 
others at the Bell Telephone Laboratories in the early 1960s to develop programs for 
computer sound-generation and composition. He has written works for a variety of media, 
both instrumental and electronic, many of them using alternative tuning systems. Tenney 
is the author of several articles on musical acoustics, computer music, and musical form 
and perception, as well as two books – META + HODOS: A Phenomenology of 20th-Century 
Musical Materials and an Approach to the Study of Form (1961; Frog Peak, 1988) and A 
History of “Consonance” and “Dissonance” (Excelsior, 1988). He has received grants and 
awards e.g. from the National Science Foundation, the National Endowment for the Arts, 
the Fromm Foundation, etc.  

Plainsound (edited) 
 

 In a Large, Open Space – This piece represents an interesting middle ground between 
an aleatoric approach and minimalism, two styles that are usually considered polar 
opposites. 
In a Large, Open Space is based on selected tones that, as it turns out, form the harmonic 
spectrum of the note F1. The performers are allowed to move freely within this framework 
(given the limits of their instrument’s range), in which regard the piece resembles an 
aleatoric model allowing for permutations and turning points. At the same time, however, 
this “model” is stretched out across such a considerable time-span that it becomes the 
composition – there is nothing else. That way, the piece comes close to minimalism, which 
explores how the most basic elements and processes affect human perception. Another 
link to minimalism is the tone quality (quiet and balanced) and an impression of 
impersonality. An important part of the piece is the lack of any outside control – no-one is 
in charge of the composition, it develops by itself. Control is replaced by self-discipline. 

Iva Oplištilová  
 

 
23:15 @ PLATO 

PART VII – SOLOS & ENSEMBLES II 
 
Joohyun Parc – Slide (2021) 

  
 Tvorba Joohyun Parc (1993) funguje jako facilitátor – jejím prostřednictvím může 
publikum začít zpochybňovat své okolí. Komunikace mezi posluchači a autorčinými 
kompozicemi je založena pouze na zvukových informacích, probíhá bez jakýchkoliv jiných 
vložených myšlenek. Její díla usilují o to, aby byla publikem aktivně vnímána – vytvářejí 
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prostor, situaci a čas, který si tento přístup vynucuje. Při popisovaném zažívání zvukového 
světa zprostředkovaného pomyslným „zvukovým mikroskopem“, se mohou dostavit i 
nepříjemné pocity – uvědomění si tohoto nepohodlí je součástí procesu zpracování 
nezařaditelné hudební informace. 
 Parc působí v New York City a její kompozice byly provedeny různými soubory jako 
Windscape, Yarn/Wire, MSM Orchestra atd. Získala bakalářský titul v oboru skladba na 
Manhattan School of Music, kde studovala pod vedením Reiko Fütinga a Lewise Nielsona. 
V současné době je studentkou magisterského stupně na Peabody Institute v rámci Johns 
Hopkins University. 
 
 Joohyun Parc’s (1993) work acts as a facilitator for the audience to question their 
surroundings. The communication between the audience and her composition rejects any 
imposed ideas other than sonic information. Her work intends to elicit an active 
observation from the audience’s unproven perceptions in the created space, situation, and 
time. Irritations that might occur to those experiencing a sound world function as a 
microscope for their surroundings. Therefore, their awareness of the discomfort is 
responsible for processing unclassifiable musical information. 
 Parc is based in New York City, and her works have been performed by various 
ensembles such as Windscape, Yarn/Wire, MSM Orchestra, etc. Parc received a bachelor’s 
degree in composition from Manhattan School of Music, where she studied under Reiko 
Füting and Lewis Nielson. She is currently pursuing her master’s degree at the Peabody 
Institute of the Johns Hopkins University. 
 
 
Víctor Báez – Coatlicue barría la escalera de templo (2020)  
 
 Víctor Báez (1985) studoval kompozici na Vídeňské konzervatoři a následně na 
Univerzitě hudby a dramatických umění ve Vídni. Jako stipendista Fulbrightovy nadace 
získal v roce 2020 doktorát v oboru skladba na Manhattan School of Music v New Yorku. 
Mezi jeho výrazné úspěchy dále patří více než deset objednávek na nové skladby od 
rakouského Ministerstva umění, vzdělání a kultury, zisk ceny „Musik im Bild“ za 
orchestrální kompozici v roce 2017 či vítězství ve všech kategoriích v soutěži „Tesselat Call 
for Scores“ v roce 2021. Jeho hudba byla provedena na festivalech jako např. Wien 
Modern, Klangspuren Schwaz, OME Phoenix či Manuel Enriquez International Forum for 
New Music (Mexico) a provedly ji soubory jako např. Yarn/Wire, Ekmeles, 
Contemporaneous, Blueshift, Ónix, Austrian Webern Symphony Orchestra, Makrokosmos 
a další. Autorova filmová hudba pak byla rovněž uvedena na četných festivalech. 
  
 Coatlicue barría la escalera del templo pro sólové violoncello – Aztécká legenda 
vypráví příběh Coatlicue, bohyně života a smrti a matky 400 Jižanů, Centzona, 
Huitznahuaca a Coyolxauhqui, která svým bratrům vládla. Coatlicue žila v chrámu na kopci 
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a pravidelně zde zametala schody. Jednoho dne, když takto pracovala, spadla z nebes 
kulička z peří; Coatlicue ji chytila a ukryla ji na svých ňadrech. Po práci se chtěla na kuličku 
podívat, nemohla ji však nalézt; posléze si uvědomila, že je těhotná. Když Coyolxauhqui a 
její bratři zjistili, že jejich matka otěhotněla, rozhněvali se a usnesli se, že by měla zemřít. 
Coatlicue se bála a byla zarmoucená, ale chlapec v jejím lůně jí řekl, aby se nestrachovala a 
ujistil ji, že ji ochrání. Tak se zrodil Huitzilopochtli, který se stal ihned dospělým a vyjel v 
plné zbroji do světa. Uťal hlavu své sestře Coyolxauhqui a rozhněvaně ji hodil na oblohu – 
její hlava se tak stala měsícem. Poté pronásledoval svých 400 bratrů, kteří se před ním v 
hrůze rozutekli. Jenom několika z nich se podařilo jeho zlobě uniknout a přežít – zamířili 
poté na jih a stali se hvězdami. Takto tedy vznikla naše dnešní noční obloha. 

Víctor Báez 
 
 

Víctor Báez (1985) studied composition at the Vienna Conservatory and University of 
Music and Performing Arts. A Fulbright scholar, he obtained his DMA in composition at the 
Manhattan School of Music in New York in 2020. His awards include more than ten annual 
commissions from the Austrian Ministry of Arts, Education and Culture for the creation of 
new works, the 2017 “Musik im Bild” prize for an orchestral work, and winning the 2021 
“Tesselat Call for Scores” in all categories. His music has been performed at festivals such 
as Wien Modern, Klangspuren Schwaz, OME Phoenix and the Manuel Enriquez 
International Forum for New Music in Mexico, by ensembles such as Yarn/Wire, Ekmeles, 
Contemporaneous, Blueshift, Ónix, the Austrian Webern Symphony Orchestra, 
Makrokosmos and more. His film music has been heard in numerous festivals. 
  
 Coatlicue barría la escalera del templo for solo cello – Aztec legend tells the story of 
Coatlicue, the goddess of life and death and the mother of the 400 Southerners, Centzon 
Huitznahuac, and Coyolxauhqui, who ruled over her brothers. Coatlicue lived on a hill, 
where she did penance sweeping. One day while sweeping, a downy ball of feathers fell 
from the sky; she caught it and stored it in her breast. She later looked for the feathers 
and could not find them; she realized she was pregnant. Coyolxauhqui and her brothers, 
enraged to learn this, decided that their mother should die. Coatlicue was scared and sad, 
but the boy inside her womb told her not to fear, he would protect her. Huitzilopochtli was 
born and instantly became an armed adult. He decapitated his sister Coyolxauhqui and, in 
his fury, threw her head towards the sky, where it became the moon. He then chased 
down his 400 brothers, who flew in terror. Only a few escaped his ire and survived. They 
headed south, where they became stars. This is how our modern night sky was created. 

   Víctor Báez 
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Rudolf Komorous – Solo (2023) 
 
 Rudolf Komorous (1931) je český skladatel žijící od roku 1969 v Kanadě. Studoval hru 
na fagot u Karla Pivoňky na Pražské konzervatoři a skladbu u Pavla Bořkovce na Akademii 
múzických umění v Praze. V padesátých a šedesátých letech ho jeho zájem o českou 
avantgardu přivedl do úzkého okruhu malířů, sochařů a spisovatelů, známého jako 
„Šmidrové“, ovlivněného dadaismem a surrealismem. V roce 1961 byl jedním ze 
zakladatelů souboru soudobé hudby Musica viva pragensis, kde působil až do roku 1968 
jako fagotista. V letech 1959–1961 vyučoval hru na fagot a komorní hudbu na Centrální 
hudební konzervatoři v Pekingu a v letech 1970–1971 na Macalester College v Saint Paul v 
Minnesotě. V letech 1971–1989 pak působil na University of Victoria v Britské Kolumbii, 
mezi roky 1989–1994 zastával funkci ředitele na Škole soudobého umění v rámci 
Univerzity Simona Frasera v Britské Kolumbii. Katalog jeho skladeb čítá mnoho 
orchestrálních děl (mezi nimi 5 symfonií), skladeb pro sólové nástroje, zpěv i komorní 
obsazení. Mimo Ostravské dny je Komorousova tvorba v Čechách uváděna jen ojediněle.  
 
 Skladba Solo je věnována Martinu Petrákovi. 

Rudolf Komorous 
 
 
 Rudolf Komorous (1931) is a Czech composer living in Canada since 1969. He studied 
bassoon with Karel Pivoňka at the Prague Conservatoire and composition with Pavel 
Bořkovec at the Academy of Performing Arts in Prague. In the 1950s and 1960s, his 
interest in the Czech avant-garde brought him among “Šmidrové”, a small circle of 
painters, sculptors, and writers influenced by dada and surrealism. In 1961, he co-founded 
Musica viva pragensis and played bassoon in the ensemble until 1968. He taught bassoon 
and chamber music techniques at Beijing’s Central Conservatory of Music (1959–1961) 
and Macalester College in Saint Paul, Minnesota (1970–1971). He went on to teach at the 
University of Victoria, British Columbia (1971–1989), and was the director of the School for 
the Contemporary Arts at Simon Fraser University, British Columbia (1989–1994). His 
oeuvre comprises many orchestral works (including 5 symphonies) as well as compositions 
for solo instruments, vocalists, and chamber ensembles. Outside of Ostrava Days Festival, 
his music is only sporadically performed in the Czech Republic.  
 
 The composition Solo is dedicated to Martin Petrák. 

Rudolf Komorous 
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James Ilgenfritz – Roscoe Mitchell Transcription, Orchestration, Embodiment with 
Autonomous Mechanical Instrument Array (2023) 
 
 James Ilgenfritz (1978) byl časopisem The New Yorker charakterizován jako „značně 
velkorysý“ v souvislosti s jeho „neocenitelným přínosem pro komunitu soudobé hudby v 
New Yorku“. Ilgenfritz vystoupil v Americe, Evropě a Asii se svými kapelami Hypercolor a 
4tet2duos. Vytvořil kompozice pro soubory Ghost Ensemble, saxofonové kvarteto New 
Thread, HUB New Music, Hypercube, pro barytonistu Thomase Bucknera či pro Ostravskou 
Bandu. V poslední době vydal alba Altamirage, jež obsahuje duety a kompozice od Pauline 
Oliveros, či Aging, desku vytvořenou společně se skladatelkou/interpretkou českého 
původu Lucií Vítkovou. Dále dokončil dvě sólová alba: Origami Cosmos a Compositions 
(Braxton) 2011 (na těchto deskách se nacházejí skladby od autorů/autorek: Annie Gosfield, 
Miyi Masaoky, Elliotta Sharpa, JG Thirlwella či Anthony Braxtona). Ilgenfritz absolvoval v 
letech 2015 a 2018 dvě rezidence v rámci instituce The Stone Johna Zorna. Zkomponoval 
rovněž dvě opery – The Ticket That Exploded (2011, na texty Williama S. Burroughse) a I 
Looked At The Eclipse (2019, s libretiskou Sarah Krasnow). Studoval na Univerzitě v 
Michiganu a na Kalifornské univerzitě (San Diego); na Kalifornské univerzitě (Irvine) pak v 
červnu 2023 obdržel titul Ph.D. 
 
 
 Roscoe Mitchell Transcription, Orchestration, Embodiment with Autonomous 
Mechanical Instrument Array (Roscoe Mitchell – transkripce, orchestrace a provedení se 
sadou autonomních mechanických nástrojů) – V prosinci 2019 proběhlo vystoupení 
souboru Art Ensemble of Chicago v Kennedyho centru ve Washingtonu DC. Roscoe 
Mitchell, vedoucí ansámblu, hrál povětšinou nedoprovázená saxofonová sóla, po nichž 
následovalo dílo Odwallah, jímž soubor tradičně uzavírá své koncerty. Mitchellovo 
saxofonové vystoupení se snažím převést do své transkripce pro trio (basklarinet, 
kontrabas, syntetizátor) a sadu autonomních mechanických nástrojů (Autonomous 
Mechanical Instrument Array – AMIA). Tato sada automatizovaných interpretů je mou 
reakcí na využití „drobných nástrojů“ souborem Art Ensemble, který na ně při 
vystoupeních hraje společně s tradičními nástroji. Uplatnění AMIA je založeno na 
jednoznačně minimalistickém přístupu, se zaměřením na velmi jemné zvuky, spojované s 
ASMR (autonomní senzorickou meridiánovou reakcí) – tyto mikroskopické zvuky, často na 
hranici slyšitelnosti, mohou vést skoro až k euforickým stavům a zvyšené 
vnímavosti/soustředění. S ASMR kvalitami se dále pojí využítí intervalů přirozené intonace 
(syntetizátor). Tyto charakteristické elektronické sonority se spojují s decentními zvuky 
AMIA, repetivními pohyby tanečníka v rámci pozitivního a negativního prostoru a s 
rozšířenými nástrojovými technikami kontrabasu a basklarinetu – to vše dohromady by 
mělo evokovat osobité ovládání dechu a tónu Roscoe Mitchella. 

James Ilgenfritz 
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 James Ilgenfritz (1978) is recognized in The New Yorker for his “characteristic 
magnanimity” and his “invaluable contributions to New York’s new-music community.” 
Ilgenfritz has performed around the US, Europe, and in Asia with his bands Hypercolor and 
4tet2duos. He has composed for the Ghost Ensemble, the New Thread saxophone quartet, 
HUB New Music, Hypercube, baritone Thomas Buckner, and the Ostravská Banda (Czech 
Republic). Recent albums include Altamirage, featuring duets with and compositions by 
Pauline Oliveros, and Aging, with Czech-born composer/performer Lucie Vítková. This 
follows two solo albums: Origami Cosmos and Compositions (Braxton) 2011 (featuring 
music by Annie Gosfield, Miya Masaoka, Elliott Sharp, JG Thirlwell, and Anthony Braxton). 
Ilgenfritz had two residencies at John Zorn’s The Stone in 2015 and 2018. He has 
composed two operas, The Ticket That Exploded (2011, using text by William S. Burroughs) 
and I Looked At The Eclipse (2019, with librettist Sarah Krasnow). Ilgenfritz holds degrees 
from University of Michigan and University of California San Diego, and received his PhD at 
University of California, Irvine in June 2023. 
 
 Roscoe Mitchell Transcription, Orchestration, Embodiment with Autonomous 
Mechanical Instrument Array – In a December 2019 performance by the Art Ensemble of 
Chicago at the Kennedy Center in Washington DC, the group’s founder Roscoe Mitchell 
played a mostly unaccompanied solo as a penultimate statement before the group’s 
customary concluding work Odwallah. This performance translates my transcription of 
that saxophone performance into a trio for bass clarinet, contrabass, synthesizer, and the 
Autonomous Mechanical Instrument Array (AMIA). This collection of automatic 
performers is my response to the Art Ensemble’s use of “little instruments” along with 
their more traditional instruments. The AMIA takes a decidedly minimalist approach, 
focusing on the very subtle sounds associated with ASMR (Autonomous Sensory Meridian 
Response), wherein microscopic sounds, often at the threshold of audibility, can bring 
almost euphoric states and increased focus/attention. Similarly connected to these ASMR 
qualities are the Just Intonation intervals heard in the keyboard. These distinctive 
electronic sonorities combine with the subtle sounds of the AMIA, the dancer’s repetitive 
motions and arrangements of positive and negative space, and the extended techniques of 
the contrabass and bass clarinet to invoke aspects of Roscoe Mitchell’s distinctive 
command of breath and tone. 

James Ilgenfritz 
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Luke Stevenson – Morning Webs (2021) 
 
 Luke Stevenson (1994) působí v Ontariu (Kanada). Jeho hudba citlivě pracuje s časem 
a barvou a ve svých dílech často rozmanitě kombinuje nástroje. Autorovy komorní 
kompozice se vyznačují jemnou hudební texturou, která posluchačům umožňuje nechat se 
unášet subtilními zvukovými proměnami v rámci hudebního proudu založeném na 
výrazných gestech. V roce 2019 získal bakalářský titul v oboru hudba na Wilfrid Laurier 
University, kde studoval pod vedením Lindy Catlin Smith. V roce 2021 pak dokončil 
magisterský program v oboru hudební kompozice na University of Victoria, kde byla jeho 
pedagožkou Anna Höstman. 
 
 Morning Webs (Ranní pavučiny) – Vybavuji si, jak jsem si během některých rán 
povšiml pavučin, jež se nacházely na starém dřevěném plotě u stodoly. Byly zvlhčeny ranní 
mlhou a slunce je nasvěcovalo – zřetelně tedy vystupoval jejich kruhovitý tvar. Vyzařovala 
z nich určitá křehkost a nedokonalost. Při bližším pohledu bylo možné detailně rozlišit 
různé podoby řetězců kapek. Lišila se i podoba vláken pavučin – některá působila čistě, bez 
stop vlhkosti, jiná byla v porovnání s ostatními mohutnější či hrubší. Tuto rozmanitost v 
kompozici reprezentují různé registry a dynamika klarinetů. Kontrabasy naznačenou 
pestrost doplňují pomocí rozličných přirozených flažoletů. Přirozené flažolety a smyčce pak 
ve skladbě vytvářejí jakési instrumentální předivo. Při tvorbě tónového materiálu jsem 
vycházel z jedné Webernovy dodekafonické řady. V hudebním proudu jsou vždy obsaženy 
alespoň dvě nebo tři tónové řady, které jsou uváděny v různých rychlostech a permutacích. 
Vytvářejí tak pomyslné předivo tónů. V díle je taktéž neustále přítomna jemná vrstva 
hluku. Stejně jako v případě křehkých vláken pavučin se některé tóny rozkolísávají a někdy 
se skoro až rozpadají. 

Luke Stevenson 
 
 
 Luke Stevenson (1994) is a composer based in Ontario (Canada). His music is sensitive 
to time and colour. Often in the form of mixed instrumentation, his chamber works 
feature thin musical textures that float and invite the listener to follow subtle 
transformations of sound within a highly gestural musical environment. In 2019 he 
completed his Bachelor’s of Music degree from Wilfrid Laurier University, where he 
studied with Linda Catlin Smith. In 2021 he completed his Master’s in music composition 
at the University of Victoria, studying under Anna Höstman. 
 
 Morning Webs – I remember that some mornings there would be spider webs all 
along the old wooden criss-cross barn fencing. You could see the circular webs because 
the morning fog would settle onto them and the sun lit up their moisture. There was a 
certain fragility and imperfection to the webs. The closer you looked, the more you could 
make out strings of droplets. Some strands of webbing would appear clear, without 
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moisture, others would be thicker and rougher in comparison. This variety can be heard 
between different registers and dynamics of the clarinets. The double basses also provide 
this variety between different natural harmonics. These natural harmonics, or rows of 
strings, are the instrumental webs. I constructed the pitch content out of a Webern tone 
row. There are always at least two or three rows occurring at once, at different speeds and 
permutations. This creates webs of pitches. A subtle layer of noise is always present. Like 
the fragility of the webs, some pitches teeter and at times almost fall apart. 

Luke Stevenson 
 

 
Ann Cleare – Earth Waves (2018) 
  
 Ann Cleare (1983) je irská umělkyně, která se věnuje koncertní hudbě, opeře, 
rozšířeným zvukovým prostředím či hybridnímu designu hudebních nástrojů. Ve své tvorbě 
prozkoumává statickou a strukturní povahu zvuku, zaměřuje se na okrajové polohy 
témbru, faktury, barvy a formy. V centru jejího zájmu je též poetický rozměr komunikace, 
transformace a percepce – vytváří vysoce psychologické a zhmotnělé zvukové prostory, jež 
posluchače vybízejí k přemítání nad složitostí jejich životů a k tomu, aby „slyšeli svět jiným 
způsobem“. Cleare v roce 2019 získala skladatelskou cenu nadace Ernst von Siemens, její 
díla si objednaly a odvysílaly významné rozhlasové stanice jako např. BBC, NPR, ORF, RTÉ, 
SWR, WDR a zazněly na festivalech jako Gaudeamus Week, Wittener Tage für Neue 
Kammermusik nebo Mezinárodní hudební institut Darmstadt., Bludenzer Tage 
zeitgemäßer Musik, MATA Festival, Taschenopernfestival, Huddersfield Contemporary 
Music Festival a mnoha dalších. Na základě spolupráce s nejprogresivnějšími hudebníky 
současnosti si vydobyla renomé jako autorka, která dokáže vytvářet inovativní hudební 
formy – a to jak v rámci samotné hudební struktury, tak co se týče prezentace jejích děl. 
Spolupracovala se soubory jako Ensemble SurPlus, The Crash Ensemble, JACK Quartet, The 
Curious Chamber Players, Yarn/Wire, Talea Ensemble, Skotský symfonický orchestr BBC, 
ensemble recherche, Ensemble Garage, Vortex Ensemble a mnoha dalšími; a se sólisty jako 
Carol McGonnell, Bill Schimmel, Benjamin Marks, Patrick Stadler, Richard Haynes, William 
Lang, Laura Cocks, Lina Andonovska, Samuel Stoll, Callum G’Froerer… Cleare studovala na 
University College Cork, IRCAMu a na Harvardské univerzitě, kde získala titul Ph.D. V říjnu 
2019 obdržela čestný doktorát z National University of Ireland za přínos hudbě. Působí 
jako odborná asistentka v oboru hudba a mediální technologie na Trinity College v Dublinu 
a je jedním ze 40 členů sítě Young Academy Ireland (YAI). Cleare je rezidentní umělkyní 
souboru Crash Ensemble. 
 
 Ve skladbě Earth Waves (Zemské vlny) je sólový tenorový trombon umístěn 
doprostřed pódia a je obklopen dvěma typy kruhů: první z nich je tvořen šesti 
reproduktorovými membránami, jež jsou položeny na zemi a jejich kabely se sbíhají ve 
středu u sólisty; druhý kruh se skládá z šesti vokalistů, kteří jsou rozmístěni na okraji pódia. 
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Sólista skladbu zahajuje terestrickým sólem, jež evokuje pocit země či uzemnění, a během 
svého vystoupení se postupně obrací k jednotlivým vokalistům. Ti se do hudebního proudu 
znenáhla připojují, jako kdyby přicházeli z velké dálky – vplouvají do něj tak, jako když ruka 
jemně zčeří vodní hladinu. Postupně však vytvářejí čím dál rozsáhlejší zvukové vlny a 
přibližují se k trombonistovi, každý z nich během této cesty zvedne jednu reproduktorovou 
membránu. Text skladby vychází z děl starobylých irských básníků, kteří proklínali moře a 
zemi kvůli jejich divoké a nespoutatelné síle; toto poselství je vnořeno do každého 
elektronického vokálního sóla: 
 
„in muir mór co milib scél“ (tenorová vlna) 
„iar ternam do muir“ (sopránová vlna) 
„coluid moisi muir“ (barytonová vlna) 
„tria muinann mara“ (mezzosopránová vlna) 
„im muir romra“ (kontratenorová vlna) 
„ri tarlaic muir romuir“ (basová vlna) 
 
Uvedené elektro-akustické vlny vytvářejí oceán pohybu okolo sólisty, jde o zaříkávání 
ztraceného přírodního fenoménu, snahu o obnovu vlivu, který kdysi měli lidé na povrch 
Země, a tušení něčeho nezvratného. Skladba vznikla na objednávku nadace Ernst von 
Siemens a byla napsána pro Williama Langa a soubor Ekmeles Vocal Ensemble. 

Ann Cleare 
 
 

Ann Cleare (1983) is an Irish artist working in the areas of concert music, opera, extended 
sonic environments, and hybrid instrumental design. Her work explores the static and 
sculptural nature of sound, probing the extremities of timbre, texture, colour, and form. 
Exploring poetries of communication, transformation, and perception, she creates highly 
psychological and corporeal sonic spaces that encourage a listener to contemplate the 
complexity of the lives we exist within and “to hear the world differently”. A recipient of a 
2019 Ernst von Siemens Composer Prize, her work has been commissioned and presented 
by major broadcasters such as the BBC, NPR, ORF, RTÉ, SWR, WDR for festivals such as 
Gaudeamus Week, The Wittener Tage für Neue Kammermusik, International Music 
Institute Darmstadt, Bludenzer Tage zeitgemäßer Musik, MATA Festival, 
Taschenopernfestival, Huddersfield Contemporary Music Festival, and many others. 
Through working with some of the most progressive musicians of our time, she has 
established a reputation for creating innovative forms of music, both in its presentation, 
and within the music itself. She has worked with groups such as Ensemble SurPlus, The 
Crash Ensemble, JACK Quartet, The Curious Chamber Players, Yarn/Wire, Talea Ensemble, 
The BBC Scottish Symphony Orchestra, ensemble recherche, Ensemble Garage, Vortex 
Ensemble, and many others, and soloists such as Carol McGonnell, Bill Schimmel, Benjamin 
Marks, Patrick Stadler, Richard Haynes, William Lang, Laura Cocks, Lina Andonovska, 
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Samuel Stoll, Callum G’Froerer… Cleare studied at University College Cork, IRCAM, and 
holds a Ph.D. from Harvard University. In October 2019, she received an Honorary 
Doctorate from the National University of Ireland for her contribution to music. She is 
Assistant Professor of Music and Media Technologies at Trinity College Dublin and is one 
of the first 40 members of the Young Academy Ireland (YAI) network. Cleare is an artist-in-
residence with Crash Ensemble. 
 
 Earth Waves places a solo tenor trombone at its centre, surrounded by two different 
types of circles: the first being six speaker membranes that cable out from the trombone 
on to the ground around it, and the second being an ensemble of six vocalists at the outer 
edge of the stage. The trombone begins the piece with a terrestrial solo, evoking a sense 
of earth and groundedness, but visually hails each vocalist toward it. The vocalists begin 
the piece in a much more distant state, one of undulation, like rippling waters. Vocalist by 
vocalist move from this undulating state into a larger sonic wave form, walking towards 
the trombone, each picking up a speaker membrane on their individual path. Text from 
Ancient-Irish poets, who curse the seas and earth for their wild and untameable power, 
are embedded into each electronic vocal solo: 
 
“in muir mór co milib scél” (tenor wave) 
“iar ternam do muir” (soprano wave) 
“coluid moisi muir” (baritone wave) 
“tria muinann mara” (mezzo wave) 
“im muir romra” (counter-tenor wave) 
“ri tarlaic muir romuir” (bass wave) 
 
These electro-acoustic waves create an ocean of movement around the trombone, 
incanting of lost natural phenomena, the effect that humans have on the surface of the 
Earth, and a sense of the irreversible. Commissioned by The Ernst von Siemens Music 
Foundation for William Lang and Ekmeles Vocal Ensemble. 

Ann Cleare 
 

 
Isabel Mundry – Balancen (2006) 
 
 Isabel Mundry (1963) vyrůstala v Berlíně. Své kompoziční dovednosti zdokonalovala 
pod vedením Franka Michaela Beyera, Gösty Neuwirtha, Hanse Zendera ad. Tuto průpravu 
doplnila studiem muzikologie, historie umění, filozofie a dále také kurzem informatiky a 
skladby v pařížském IRCAMu. Poté, co na sebe v 90. letech upozornila svým komorním 
dílem či ansámblovými a orchestrálními skladbami, zaznamenala výrazný úspěch též v 
oblasti hudebního divadla. V posledních letech zazněly ve světové premiéře mnohá její 
díla, která zahrnují nejrůznější žánry a vychází z rozličných inspiračních zdrojů, např.: ve 
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skladbě Sounds, Archeologies (2018) pro basetový roh, violoncello a klavír autorka 
posuzuje problematiku blízkosti/odlehlosti historických objektů a kulturních identit. A ve 
vokální (a cappella) kompozici Mouhanad (2018), inspirované rozhovorem se syrským 
uprchlíkem, prozkoumává kulturní rezonance a nové akustické oblasti. Mundry je členkou 
Akademie umění v Berlíně a Mnichově, dále též Akademie věd a literatury v Mohuči. Od 
roku 1998 se pravidelně účastní Darmstadských prázdninových kurzů. Poté, co v roce 1996 
získala profesuru na Univerzitě hudby a performativních umění ve Frankfurtu, vyučuje od 
roku 2004 hudební kompozici na Univerzitě umění v Curychu a od roku 2011 na Univerzitě 
hudby a performativních umění v Mnichově. 
 
 Balancen – Kompozice byla inspirována dvěma texty švýcarského autora Petera 
Webera, jež nesou název Im Wellenmeer (V moři vln). Oba texty se soustřeďují na 
akustické vjemy a na různé asociace a formy percepce, které z nich vycházejí. V prvním 
textu se jedná o zvuk budíku, jenž je nabízen podomním prodejcem na břehu jezera 
Bospor; druhý text se zaměřuje na příchozí signály vysílané anténou ve švýcarských 
horách. Tyto podněty představují výchozí bod pro odvíjení narativu založeného na 
imaginárních vzájemných vztazích. Budík či signály antény, křik racků, dráha jejich letu, 
kolesa parníků, vlnobití, pohoří, anebo hučení lanovky: tyto asociace se větví mnoha 
různými způsoby, různě se překrývají, znovu se propojují. Má dvoudílná kompozice vytváří 
srovnatelné tvary. Motivické struktury se znovu a znovu ustanovují; znovu a znovu 
nechávají povstat nové řetězce transformací – až se nakonec vyjeví nové konstelace, nová 
centra či nové periferie. 

Isabel Mundry 
 

 Born in Hesse in 1963 and raised in Berlin, Isabel Mundry honed her composition 
skills under Frank Michael Beyer, Gösta Neuwirth and Hans Zender, among others. This 
training was complemented by studies in musicology, art history and philosophy, as well as 
a course in computer science and composition at the Paris IRCAM. After gaining attention 
in the 1990s for her chamber music compositions, and ensemble and orchestral works, her 
first music theater work was a resounding success. Among the world premieres of recent 
years are works of various genres with diverse sources of inspiration, e.g.: In Sounds, 
Archeologies (2018) for basset horn, violoncello and piano, she questions the proximity 
and distance of historical objects and cultural identities. In the a cappella choral piece 
Mouhanad, based on an interview with a Syrian refugee, cultural resonances and new 
acoustic neighborhoods are examined. Mundry is a member of the Academy of the Arts in 
Berlin and Munich as well as the Academy of Sciences and Literature in Mainz. Since 1998 
she has often been a lecturer at the Darmstadt Summer Courses. After holding a 
professorship at the Frankfurt University of Music and Performing Arts from 1996, she has 
been a professor of composition at the Zurich University of the Arts since 2004 and. As of 
2011, she is a professor at the University of Music and Performing Arts Munich. 
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 Balancen – The composition was inspired by two texts by the Swiss author Peter 
Weber, titled Im Wellenmeer (In The Sea of Waves). Both concentrate on an acoustic 
snapshot and the various associations and forms of perception that arise from it. In the 
first text this is the sound of an alarm clock being sold by a travelling salesman on the 
shore of the Bosphorus; in the second text it is reception signals emitted by an antenna in 
the Swiss mountains. These form the starting point for a narrative of imaginary 
correspondences. Alarm clock or antenna signals, the screeching of seagulls, flight paths, 
steamboat wheels, wave formations, mountain ranges or the whirring of cable cars: 
associations branch out through many varied paths, and through others, they reconnect 
anew. My two-part composition also creates comparable shapes. Again and again, motivic 
structures centre themselves; again and again they trigger new chains of transformation, 
until finally new constellations, new centres and new peripheries emerge.  

Isabel Mundry 
(Translation from the German: Maria Dubinets, Samuel Johnstone) 

 
 

Iannis Xenakis – Keren (1986) 
 
 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. 
 
 Xenakisova skladba Keren představuje, společně s dílem Tre Pezzi (1956) Giacinta 
Scelsiho a kompozicí Sequenza V (1966) Luciana Beria, jednu z nejvýznamnějších skladeb 
vytvořených pro sólový trombon. Autor využívá celý rozsah nástroje, aby plně zužitkoval 
jeho melodické možnosti a kvality. Dílo začíná nejjednodušším možným způsobem 
– prostou melodií, která se však postupně rozvíjí různými směry a komplexita kompozice 
narůstá. Náhlé změny dynamiky, extrémní tessitura, glissanda a mikrointervaly 
destabilizují hudební proud. Skladba je dvakrát přerušena ostinátními figuracemi, které se 
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vyvinuly z předchozích nepravidelných akcentací a melodických výtrysků rozptýlených v 
různých rejstřících. Uplatnění zdvojených zvuků a časté využití dusítka propůjčují dílu 
tónovou rozmanitost, jež působí v čistě monodickém kontextu značně osvěžujícím 
způsobem. V samém závěru kompozice převažuje průzkum nejhlubších rejstříků nástroje a 
finální glissando je charakteristické neustálými změnami dynamiky. Skladba Keren 
(hebrejský výraz pro „roh“) byla původně vytvořena pro Mezinárodní trombonovou 
asociaci a napsána pro Bennyho Sluchina. 

Cécile Gilly 
 
 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. 
 
 Xenakis’s Keren stands alongside Giacinto Scelsi’s Tre Pezzi (1956) and Luciano Berio’s 
Sequenza V (1966) as one of the most influential works written for solo trombone. In using 
the whole compass of the instrument, Xenakis has sought above all to exploit its melodic 
resources. Beginning in the clearest possible way with a simple melody, the discourse 
gradually evolves in the direction of ever greater complexity. Abrupt changes of dynamics, 
extremes of tessitura, glissandi and microintervals are all used to destabilise the music. 
The discourse is twice interrupted by ostinato fragments which evolve out of irregular 
accentuations as well as out of a melodic outburst in which the sounds are distributed 
over different registers. The use of double sounds and frequent changes of mute invest 
the work with tonal variety that is positively demanded by the purely monodic context. 
The very end of the work involves a journey into the lowest reaches of the instrument, 
with a final glissando that is marked by constatntly changing dynamic. Keren (the Hebrew 
word for “horn”) was commissioned by the International Trombone Association and 
written for Benny Sluchin. 

Cécile Gilly (Translated by Stewart Spencer) 
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Luigi Nono – A Pierre. Dell’azzurro silenzio, inquietum (1985) 
 
 Luigi Nono (1924–1990) bývá společně s Pierrem Boulezem a Karlheinzem 
Stockhausenem řazen mezi nejdůležitější skladatele poválečné generace. Všichni tři 
jmenovaní autoři se snažili nalézt nové cesty, jak přistoupit k organizaci hudební struktury. 
Využívali racionálních kompozičních metod a dále rozvíjeli odkaz druhé vídeňské školy, 
zejména myšlenky Antona Weberna. Nono je však výjimečný tím, že v jeho pojetí byly 
progresivní kompoziční techniky spojeny s autorovými neméně progresivními levicovými 
politickými názory. Jako člen Italské komunistické strany dle svých slov neviděl rozdíl v 
tom, jestli píše partituru, nebo pomáhá organizovat protestní stávku. V naznačeném 
přístupu se odráží Nonův celkový umělecký postoj – skladatel by se dle jeho názoru měl 
aktivně zajímat o světové dění, mít široké historické znalosti a být obeznámen s aktuálními 
novinkami ve vědě, technologii či umění – pak může jeho hudba přispět ke změnám ve 
společnosti a podílet se na jejím směřování. V hudbě Luigiho Nona lze však nalézt i jiné 
aspekty než snahu o vyjádření politického přesvědčení. Autor ve svých dílech 
prozkoumával mnoho neotřelých kompozičních postupů, které zároveň vedou k novým 
možnostem poslechu hudby. Jedná se kupříkladu o využití velmi tichých zvuků, 
mikrotonality či o hudbu založenou na jednom či několika tónech a drobném odchylování 
se od nich. Zkušenosti s elektroakustickou hudbou jej dovedly k novému pojetí hudebního 
prostoru a experimentování s rozmístěním nástrojů/zvuků při koncertním provedení 
skladeb. 
 
 Skladba A Pierre. Dell’azzurro silenzio, inquietum [Pro Pierra. Z modrého ticha, neklid] 
byla zkomponována u příležitosti 60. narozenin Pierra Bouleze (26. března 1985). Premiéra 
díla se konala 31. března 1985 v Baden-Badenu a provedli jej Robert Fabbriciani 
(kontrabasová flétna) a Cira Scarponi (kontrabasový klarinet) s využití živé elektroniky 
zajištěné Experimentalstudiem Freiburg. Spolupráce s flétnistou Fabbricianim a 
klarinetistou Scarponim umožnila Nonovi důkladně prozkoumat možnosti zvuku jejich 
nástrojů a významně ovlivnila podobu autorovy hudby v posledním desetiletí jeho života. 
Práce s bohatým harmonickým spektrem kontrabasové flétny a kontrabasového klarinetu 
je i proto jedním z klíčových aspektů díla. Prolínání zvuku hudebních nástrojů a elektroniky 
je ve skladbě stěží rozlišitelné – autor usiloval o jejich dokonalou integraci. Společně tak 
vytvářejí nepřerušované pásmo, které se vyznačuje neustálým kolísáním a jemným 
konstantním vnitřním pohybem. Ustavičně se tak nacházíme na prahu mezi zvukem a 
„modrým tichem“ (azzurro silenzio – viz název díla). Elektronika, jež je rozhodující pro 
adekvátní artikulaci zvuků v prostoru, pomáhá slyšitelnosti nástrojů, transformuje jejich 
zvuk a „přivlastňuje si je“ prostřednictvím časového zpoždění. Nahrané zvuky, doplněné o 
krátký delay, se tak stávají součástí celku. Tento princip umožňuje, aby byl zvuk nástroje 
slyšet i tehdy, když sólista zrovna nehraje.  

Paolo Petazzi (upraveno)  
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 Luigi Nono (1924–1990) is often ranked alongside Pierre Boulez and Karlheinz 
Stockhausen as one of the most prominent composers of the post-war generation. All 
three composers were working to discover new approaches to the organization of musical 
structures. They were using rational compositional methods and also further developing 
the legacy of the Second Viennese School, namely the ideas of Anton Webern. However, 
what marks Nono as unique is that in his progressive compositional techniques were 
connected with a no-less progressive leftist political orientation. In his own words, as a 
member of the Italian Communist party, he did not discern between writing a score and 
helping to organize a strike. This approach reflects Nono’s overall attitude to art – in his 
opinion the composer should take an active interest in what is going on in the world, have 
a wide knowledge of history, and maintain an awareness of the  latest developments in 
science, technology, and art – only then can music contribute to changes in society and 
partake in its developments. However, Luigi Nono’s music offers much more than the 
desire to express one’s political opinion. In his works, he explored many original and novel 
compositional approaches– these are, for example, the use of very soft sounds, 
microtonality, and music based on one or several tones with minute deviations. 
Experience with electroacoustic music led him to a new conception of musical space and 
experimentation with the setup of instruments/sounds in concert performances.  
 
 A Pierre. Dell’azzurro silenzio, inquietum was composed for the occasion of Pierre 
Boulez’s 60th birthday (March 26, 1985) and premiered on March 31, 1985 in Baden-Baden 
by Robert Fabbriciani (contrabass flute) and Cira Scarponi (contrabass clarinet), utilizing 
live electronics provided by Experimentalstudio Freiburg. Collaboration with Fabricciani 
and Scarponi enabled Nono to thoroughly investigate the sound of both flute and clarinet 
and had a significant impact upon his music in the last decade of his life. The instruments 
and the electronics are fused almost to the point of being unrecognizable – their perfect 
integration was what the author strove for. Jointly, they create a continuous block 
characterized by permanent oscillations and subtle inner movement, meaning that we 
constantly find ourselves on the line between sound and “blue silence” (azzurro silenzio of 
the title). Electronics play a crucial role with regard to the proper articulation of sound in 
space, helping the instruments come to the fore, transforming their sound and 
“appropriating” them by means of a small delay. Enhanced by this delay, recorded sounds 
become a part of the whole. This principle enables the sound of the instruments to be 
heard even when the soloists aren’t actually playing. 

Paolo Petazzi (edited) 
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