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Alvin Curran – 'NA ROSETTA (2023) 
  
 Alvin Curran (1938) vytváří hudbu s čímkoli, kýmkoli, kdekoli, kdykoli a činí tak 
od roku 1965 jako spoluzakladatel skupiny Musica Elettronica Viva (MEV), tvůrce 
projektu Maritime Rites (hudba provozovaná na vodě a okolo ní), radio-artu Crystal 
Psalms (který byl rozhlasem simultánně vysílán z šesti států), šestihodinového 
klavírního cyklu Inner Cities, dále také jako instalační umělec, jenž realizoval 
projekty Floor Plan / Notes from Underground (Ars Electronica 1990), Gardening 
with John, A Banda Larga (2018, provedeno v ulicích města Bologni), Omnia Fluvium 
Romam Ducunt (2018–2019, instalace v Caracallových lázních), a v rámci četných 
spoluprací s předními skladateli, improvizátory, tanečníky a soubory, mezi které 
patří Cornelius Cardew, Joan La Barbara, George Lewis, Pauline Oliveros, Frederic 
Rzewski, Daan Vandewalle, Ensemble Modern, Kronos Quartet, Merce Cunningham 
Dance Company a mnozí další, či s rozličnými žesťovými soubory, volnými 
improvizátory a rozhlasovými producenty z celého světa. 

Alvin Curran  
 

'NA ROSETTA – Alvin Curran vstoupil do světa hudby v polovině 60. let jako člen 
užšího kruhu amerických skladatelů žijících v Římě. Spolu s Fredericem Rzewskim a 
Richardem Teitelbaumem založili legendární soubor Musica Elettronica Viva (MEV), 
který se zaměřoval na improvizaci nové hudby, což byla v tehdejší době zcela nová 
myšlenka. Od té doby je jeho skladatelská tvorba poznamenána těmito tendencemi s 
improvizačními aspekty v každé z jeho skladeb. To platí i pro jeho novou skladbu pro 
orchestr Rosetta, kterou dokončil teprve nedávno. Při zmínce o improvizaci je třeba mít 
na paměti, že není tím, co naznačuje jazyk – nejde o jakýsi chaotický rozpad řádu. 
Naopak. Jde o soustředěné muzicírování každého člena účinkujícího souboru, jímž je trio 
nebo symfonický orchestr, jak se tomu říkalo v (klasické) hudbě od dob Bacha a dalších 



našich velkých předků. Curran poukazuje na to, že když Cornelius Cardew získal studijní 
stipendium, aby mohl pracovat v Římě u skladatele Goffreda Petrassiho, požádal 
Currana (tehdy chudého bývalého studenta), aby přepsal jednu jeho orchestrální 
skladbu... skladba se jmenovala "Bun" - snídaňový rohlík. Curran tedy svou vlastní 
skladbu nazval v římském dialektu ‘Na Rosettu, běžnou římskou denní housku. 

 
 Alvin Curran (1938) makes music with anything, anybody, anywhere, anytime and 
has been doing so since 1965 as co-founder of the group Musica Elettronica Viva 
(MEV), creator of the Maritime Rites project (music on and around water), radio-art 
work Crystal Psalms (live from 6 nations), composer of the 6 hour piano piece Inner 
Cities, installation artist for Floor Plan / Notes from Underground (Ars Electronica 
1990), Gardening with John, A Banda Larga (2018, in the streets of the city of Bologna), 
and Omnia Fluvium Romam Ducunt (2018–2019, installation at the Baths of Caracalla) 
and through numerous collaborations with prominent composers, improvisers, 
dancers, and ensembles. To name a few: Cornelius Cardew, Joan La Barbara, George 
Lewis, Pauline Oliveros, Frederic Rzewski, Daan Vandewalle, Ensemble Modern, Kronos 
Quartet, Merce Cunningham Dance Company, etc., and has also collaborated with 
numerous brass bands, free-improvisers and radio-producers from ‘round the world. 

Alvin Curran  
 

'NA ROSETTA – Alvin Curran entered the world of music in the mid 1960s, as a 
member of the inner circle of American composers living in Rome. Together with 
Frederic Rzewski and Richard Teitelbaum, they started the legendary ensemble Musica 
Elettronica Viva (MEV), which focused on new music improvisation, an entirely novel 
idea for that time. His compositional output since then has been marked by such 
tendencies with improvisational aspects in each of his pieces. This is equally true for his 
new composition for orchestra Rosetta, that he just recently finished. When mentioning 
improvisation, one should keep in mind that it is not what the language suggests – it is 
not a kind of chaotic disintegration of order. To the contrary. It is a focused music 
making by each member of the performing ensemble, being a trio or symphony 
orchestra, as it used to be known in (classical) music since the time of Bach and other of 
our great ancestors. Curran points out that that when Cornelius Cardew received a 
study grant to work in Rome with the composer Goffredo Petrassi, he asked Curran 
(then himself a poor ex student) to copy an orchestral piece of his… the piece was 
entitled “Bun” – a breakfast roll.. So Curran called his own piece in Roman dialect ‘Na 
Rosetta, a common roman daily bread-roll. 

 
 

 
 
 



Phill Niblock – High Noon (2023) 
 
 Phill Niblock (1933) je intermediální umělec, který ve své tvorbě využívá hudbu, 
film, fotografii, video či počítač. Od poloviny šedesátých let skládá hutné, hlasité drony 
plné mikrointervalových, instrumentálních témbrů, z nichž v prostoru během 
provedení povstávají další četné tóny. Niblock zároveň vytváří filmy/videa zaměřená na 
lidský pohyb při práci nebo na černobílé abstraktní výjevy generované počítačem, které 
evokují dojem, že volně plují v čase. Od roku 1985 je ředitelem newyorské nadace 
Experimental Intermedia Foundation: jako umělec byl jejím členem od roku 1968, 
přičemž v roce 1973 převzal produkci hudebních a intermediálních událostí v rámci 
této nadace a stal se také vedoucím přidruženého labelu XI Records. Niblockovu hudbu 
vydávají Moikai, Mode, Touch a zmíněný label XI Records; label Extreme pak nabízí 
DVD s jeho filmy a skladbami. V roce 2014 přijal Phill Niblock od Nadace současného 
umění Cenu Johna Cage. 
 
 High Noon – Petr Kotík mě v roce 2001 vyzval k tomu, abych napsal orchestrální 
dílo pro vůbec první festival Ostravské dny. Nedlouho předtím jsem vytvořil skladbu 
pro pět smyčcových kvartet, kde se hudebníci vybaveni sluchátky ladí na základě 
poslechu připravené zvukové stopy. Tento postup není pro orchestr úplně praktický. 
Ale co kdyby se jednalo o zapsané noty v partituře? Ulrich Krieger se nabídl, že takto 
přenese výše uvedenou kompozici pro smyčcový kvartet. Kromě not jsme do partitury 
zanesli i šipky, které hudebníkům naznačují, jak moc zvýšená/snížená má být konkrétní 
tónová výška – až do počtu čtyř šipek, jež indikují změnu o 25 centů. Tímto způsobem 
byly vyřešeny mikrotonální hodnoty, jež představují důležitou součást mé hudby. Jako 
příhodné množství se nám jevilo zhruba 20 partů – celková délka každého partu je pak 
22 minut a změna tónové výšky nastává každou minutu. Všichni hudebníci tedy hrají 
určenou notu po dobu jedné minuty a pak přejdou na další – s tím, že změnu noty 
každý hráč provede o pár sekund dříve, anebo později, aby se všechny tónové výšky 
nezměnily naráz. Nakonec došlo k tomu, že během pár let vzniklo třináct různých verzí 
skladby pro ansámbly a/nebo orchestr. Některé z nich byly provedeny i jedním 
nástrojem (anebo menšími skupinami hudebníků – pod 20 hráčů), v tomto případě byl 
využit vícestopý rekordér, aby mohly všechny party zaznít zároveň. Při provedení 
menšími skupinami hudebníků většinou není přítomen dirigent, ale počítačová 
obrazovka s časovačem, podle níž se hráči mohou řídit. Partitura neobsahuje žádná 
dynamická znaménka, všichni interpreti hrají ve střední poloze nástroje a nevyužívají 
vibrato. Každý part obsahuje obecné pokyny, které upřesňují míru zvýšení/snížení 
tónové výšky pomocí šipek atd. Ačkoliv festival Ostravské dny zařadil na program 
premiéry mnoha mých děl, interpretovalo je a nahrálo také velké množství jiných 
ansámblů. 

Phill Niblock 
 



 
 Phill Niblock (1933) is an intermedia artist using music, film, photography, video 
and computers. Since the mid-60’s he makes thick, loud drones of music, filled with 
microtones of instrumental timbres which generate many other tones in the 
performance space. Simultaneously, he presents films/videos which look at the 
movement of people working, or computer driven black and white abstract images 
floating through time. Since 1985, he has been the director of the Experimental 
Intermedia Foundation (EI) in New York where he has been an artist/member since 
1968. He is the producer of Music and Intermedia presentations at EI since 1973 and 
the curator of EI’s XI Records label. Phill Niblock’s music is available on the XI, Moikai, 
Mode, and Touch labels. A DVD of films and music is available on the Extreme label. In 
2014, he was the recipient of the John Cage Award from the Foundation for 
Contemporary Arts. 
 
 High Noon – Petr Kotík requested that I make an orchestra piece for the first 
Ostrava Days Festival, in 2001. I had recently made a piece for five string quartets, 
where the musicians were tuned by listening to a tuned audio tape with headphones. 
Not too practical for an orchestra. But how about notes on a lined score? Ulrich Krieger 
volunteered to convert the string quartet score into that. We used arrows beside the 
notes to indicate to the musicians how sharp or flat they should be from the note 
value, with four arrows up meaning sharp by 25 cents. So that took care of setting the 
microtonal values, important for my music. About 20 parts seemed correct, each 22 
minutes long, with a note change every one minute. So each musician would play a 
note for a minute, then switch to the next note, varying from changing at each minute 
by a few seconds before or after, so not all notes changed at once. So, eventually, after 
a few years, there were thirteen different scored pieces for ensembles and/or 
orchestra. Some of these have been played by a single instrument, (or by a small 
group, fewer than 20 ), multitrack recorded to play all the twenty parts. There is 
seldom a conductor with the smaller groups but often a computer screen with a timer 
that all the musicians can see. There are no dynamics written into the scores, all 
musicians play in the middle of their range, with no vibrato. There are general 
directions with each score, giving the range of sharpness, flatness for the arrows, etc. 
Allthough the Ostrava Days have premiered many of these pieces, many other 
ensemble have played and recorded them as well. 

Phill Niblock 
 
 
 

 
 
 



Roscoe Mitchell – NONAAH for Orchestra (2023) 
  
 Roscoe Mitchell (1940) je mezinárodně uznávaný hudebník a skladatel. Jeho 
virtuozní přístup k dřevěným dechovým nástrojům, jež zahrnuje extrémně širokou 
škálu nástrojů (některé jím byly doslova „vzkříšeny“), dále vizionářská sólová 
vystoupení či prosazování hybridního kompozičně/improvizačního paradigmatu – to 
vše jej řadí k předním osobnostem soudobé hudby. Mitchell je zakládajícím členem 
souboru Art Ensemble of Chicago, Association for the Advancement of Creative 
Musicians (AACM) a též Trio Space. Dále založil tělesa Creative Arts Collective, The 
Roscoe Mitchell Sextet & Quartet, The Roscoe Mitchell Art Ensemble, The Sound 
Ensemble, The New Chamber Ensemble či Note Factory. 
 Jeho fenomenální instrumentální dovednosti zahrnují hru na celou řadu 
hudebních nástrojů – rodinu saxofonů a zobcových fléten, klarinety, příčnou flétnu, 
pikolu a kupříkladu rovněž jím navrhnutý nástroj Percussion Cage (doslova „Klec 
perkusí“). Autorova rozsáhlá diskografie obsahuje alba Sound (1966, 5 hvězdiček v 
recenzi časopisu DownBeat Magazine), People in Sorrow (1969, společně s AEOC), 
Nonaah (1977, nahrávka roku dle časopisu DownBeat Magazine), Bells for the South 
Side (2017, uvedeno v seznamu nejlepších jazzových alb roku v deníku NYTimes) či 
Discussions (zařazeno na seznam nejlepší alb klasické hudby deníku NYTimes).  
 Mitchell obdržel mnohá ocenění – stipendium 2020 NEA Jazz Master 
Fellowship, ceny United States Artist Award (2019), ASCAP Founders Award (2018), 
několikrát byl též zvolen hráčem roku na jazýčkové nástroje: Jazz Journalists 
Association Jazz Awards (2023 & 2018), Doris Duke Artist Award či Audience 
Development Fund (2014), obdržel grant CMA Presenting Jazz (2010), dále pak ceny 
Golden Ear Award, Deep Listening Institute (2009), dotaci Shifting Foundation 
Grant, Meet the Composer, či Cenu Johna Cage v oblasti hudby za přínos 
soudobému interpretačnímu umění. V poslední době dokončil několik objednávek, 
jež zahrnují skladbu CARDS In 3D Colors (2020) pro housle a klavír (objednávka od 
Kate Stenberg & Sarah Cahill); zakázky od Mutable Music: Sustain and Run (2020) 
pro orchestr a sólové improvizátory; dvě písně z třídílného cyklu na básně Boba 
Kaufmana: To My Son Parker, Asleep in the Next Room (2020) a WHO HAS SEEN THE 
WIND? (2020) pro baryton a klavír (třetí píseň bude vytvořena na Kaufmanovu 
báseň Scene in a Third Eye); dále pak objednávky od Creative Arts Collective, 
financované New Music USA: CARDS: The Detroit Deck (2020), CARDS: 11-11-2020 
(2020) či CARDS: The Maple just turned Red (2020); zakázky od souboru Metropolis 
Ensemble (kombinovaná tělesa Immanuel Wilkins Quartet a Ruckus Ensemble): 
LADY MOON (2021) pro Ruckus Ensemble hrající na barokní nástroje, O’CAYZ 
CORRAL Part Two (2020) pro soubor Immanuel Wilkins Quartet hrající na moderní 
nástroje, Metropolis At 440 Oakwood Drive (2020) pro kombinovaný soubor 
Metropolis Ensemble. Vedle toho navíc v posledním desetiletí oslavil dvě 



padesátiletá výročí: padesát let od vzniku asociace AACM v roce 2015 a souboru Art 
Ensemble of Chicago v roce 2019. 
 Mitchell je rovněž od roku 1963 aktivní jako výtvarný umělec, s přestávkou v 
70. a 80. letech 20. století, kdy se soustředil na hudební kompozici. Během 
pandemie měl však více času kvůli dočasnému omezení koncertního provozu a začal 
velmi nadšeně malovat, což vedlo ke vzniku většího množství složitě 
komponovaných, hravých děl s jásavými barvami. Jeho nedávné obrazy – jež 
kupříkladu zahrnují sérii kompozičně komplexních děl o velikosti čtyři krát čtyři 
stopy –, ale i jeho rané malby jsou obsaženy v katalogu The Keeper of the Code: 
Paintings 1963–2022, autorova retrospektivní výstava se pak konala na počátku 
roku 2023 v galerii Corbett vs. Dempsey v Chicagu. Jednalo se o Mitchellovu první 
sólovou výstavu, která byla doprovozena 140 stránkovým katalogem. 
 
 NONAAH for velký orchestr – Nejprve bych rád stručně nastínil vývoj mé 
skladby NONAAH. Když jsem přemýšlel o tomto dílu jako o kusu pro sólový altový 
saxofon, nenapadlo by mě, že tato kompozice začne žít svým vlastním životem. V 
roce 1971 jsem vytvořil sérii pěti sólových kusů pro altový saxofon. Nonaah byl 
název první skladby v sérii těchto pěti kompozic. Sólová skladba pro altový saxofon 
zahrnovala jak vypsané části, tak improvizované sekce a byla dokončena v roce 
1972. Tyto sólové verze je možné slyšet na nahrávce The Roscoe Mitchell Solo 
Saxophone Concerts, AECO Records (AECO CD# 16) a NONAAH (nessa ncd-9/10). Na 
desce nessa ncd-9/10 je uvedena i kvartetní verze skladby NONAAH pro čtyři altové 
saxofony, jež taktéž obsahuje vypsané a improvizované části. Poslech pomalé věty 
kvartetu pro čtyři altové saxofony mě inspiroval k tomu vytvořit verzi pro smyčcové 
kvarteto. Hovořil jsem o tomto nápadu s mým drahým přítelem a skladatelem 
Primousem Fountainem III, který mi navrhl, abych namísto toho vytvořil verzi pro 
čtyři violoncella. Přišlo mi to jako výborný nápad – kvarteto stále zahrnovalo čtyři 
stejné nástroje a naplnil jsem tak svou touhu po verzi díla pro smyčcové nástroje. 
Skladba NONAAH jako kvartet pro čtyři violoncella byla dokončena v roce 1979 a 
měla premiéru v Berkeley (California) na podzim roku 1980, prvního uvedení se ujal 
soubor 1750 Arch Ensemble. 
 Další kompozicí v sérii skladeb NONAAH bylo trio pro flétnu, fagot a klavír. Toto 
trio je zachyceno na desce CD Roscoe Mitchell: Four Compositions (Lovely Music, 
LCD 2021). V roce 2009 se na mě obrátil ansámbl American Composers Orchestra s 
tím, jestli mám k dispozici skladbu, kterou by mohl provést 24. července 2010 v 
Miller Theatre na Kolumbijské univerzitě (New York City). Jelikož bylo na přípravu 
nové kompozice opravdu málo času, rozhodl jsem se vytvořit verzi skladby NONAAH 
pro komorní orchestr, jež představuje transkripci verze pro flétnu, fagot a klavír a je 
rovněž kompletně vypsaná. Na konci roku 2012 mě můj bývalý student Jacob 
Zimmerman požádal, abych představil různé verze této skladby během jediného 
večera a připojil premiéru nové verze kompozice NONAAH pro jeho třináctičlenný 



ansámbl Lawson. Koncert se následně konal 7. června 2013 v Benaroya Hall v 
Seattlu (Washington). V roce 2013 se naskytla příležitost, aby tuto verzi provedl 
soubor BBC Scottish Symphony Orchestra pod vedním Ilana Volkova. Skladba byla 
uvedena v únoru 2014 v Glasgow (Skotsko). Rovněž jsem 1. března 2014 
premiéroval NONAAH ve verzi pro čtyři basové saxofony na festivalu Other Minds 
Festival v rámci SF JAZZ Center (San Francisco). Když mě Petr Kotík pozval, abych se 
zúčastnil letošního Institutu a Festivalu Ostravské dny, přišlo mi, že se jedná o 
skvělou příležitost uvést světovou premiéru kompozice NONAAH pro velký orchestr. 
V této konkrétní verzi jsem připojil žesťové nástroje a perkuse, které se neobjevily v 
žádné z předchozích verzí tohoto díla. 

Roscoe Mitchell 
 
 
 Roscoe Mitchell is an internationally renowned musician, and composer. His 
virtuosic resurrection of overlooked woodwind instruments spanning extreme 
registers, visionary solo performances, and assertion of a hybrid 
compositional/improvisational paradigm have placed him at the forefront of 
contemporary music. Mitchell is a founding member of the Art Ensemble of 
Chicago, the Association for the Advancement of Creative Musicians (AACM), and 
the Trio Space. He is also distinguished as the founder of the Creative Arts 
Collective, The Roscoe Mitchell Sextet & Quartet, The Roscoe Mitchell Art 
Ensemble, The Sound Ensemble, The New Chamber Ensemble, and the Note 
Factory. 
 His instrumental expertise includes the gamut of the saxophone and recorder 
families, clarinets, flute, piccolo, and the transverse flute in addition to his elaborate 
invention, the Percussion Cage. His oeuvre boasts hundreds of albums. His vast 
discography includes Sound (1966, 5-star review in DownBeat Magazine), People in 
Sorrow (1969, with the AEOC), Nonaah (1977, DownBeat Magazine Record of the 
Year), Bells for the South Side (2017, featured as one of the NYTimes’s best jazz 
albums of the year) and Discussions (distinguished on the NYTimes’s list of 2017’s 
best classical albums). 
 Mitchell’s honors include the 2020 NEA Jazz Master Fellowship, the United 
States Artist Award (2019), ASCAP Founders Award (2018), Multiple Reeds Player of 
the Year: Jazz Journalists Association Jazz Awards (2023 & 2018), Doris Duke Artist 
Award and Audience Development Fund (2014), a CMA Presenting Jazz grant 
(2010), Golden Ear Award, Deep Listening Institute (2009),The Shifting Foundation 
Grant, Meet the Composer, and the John Cage Award for Music-Foundation for 
Contemporary Performance Arts, Inc. Most recently, He has completed several 
commissions including CARDS In 3D Colors (2020) for violin & piano (Kate Stenberg 
& Sarah Cahill commission); Mutable Music commissions: Sustain and Run (2020) 
for orchestra and solo improvisors, two pieces of a three-song cycle of Bob Kaufman 



poems: To My Son Parker, Asleep in the Next Room (2020) and WHO HAS SEEN THE 
WIND? (2020) for baritone and piano (the third piece will be based on the Kaufman 
poem Scene in a Third Eye); Creative Arts Collective commissions funded by New 
Music USA: CARDS: The Detroit Deck (2020), CARDS: 11-11-2020 (2020) and CARDS: 
The Maple just turned Red (2020); Commissions for the Metropolis Ensemble 
(combined ensembles of Immanuel Wilkins Quartet and The Ruckus Ensemble): 
LADY MOON (2021) for the Ruckus Ensemble on baroque instruments, O’CAYZ 
CORRAL Part Two (2020) for the Immanuel Wilkins Quartet on modern instruments, 
Metropolis At 440 Oakwood Drive (2020) for the combined Metropolis Ensemble. 
Additionally, he celebrated two 50-year anniversaries this decade: the AACM’s in 
2015, and the Art Ensemble of Chicago’s in 2019. 
 Active as a visual artist since 1963, with a hiatus in the 1970’s and 1980’s when 
he concentrated on musical composition, Mitchell was afforded time off-road 
during the pandemic, in which he began painting very avidly, resulting in a large 
body of intricately composed, jubilantly colorful, playful works. His recent canvases 
– including a series of compositionally complex four-by-four foot works – as well as 
the earliest of his paintings were featured in The Keeper of the Code: Paintings 
1963–2022, a retrospective exhibition mounted early in 2023 at Corbett vs. 
Dempsey gallery in Chicago. This was Mitchell’s first solo show, and it was 
accompanied by a 140-page catalog. 
 
 NONAAH for Full Orchestra – I would like to start by giving a brief history of my 
composition NONAAH. When I first imagined this work for solo alto saxophone, I 
had no idea that this composition would take on a life of its own. In 1971 I started 
to write a set of five solo works for the alto saxophone. Nonaah is the first title in 
that series of five compositions. The solo work for alto saxophone includes both 
written and improvised sections and was completed in 1972. These solo versions 
can be heard on The Roscoe Mitchell Solo Saxophone Concerts, AECO Records (AECO 
CD# 16), and NONAAH (nessa ncd-9/10). Also recorded on nessa ncd-9/10 is a 
quartet version of NONAAH for four alto saxophones that includes both written and 
improvised sections, as well. After listening to the slow movement of the quartet for 
four alto saxophones, I was inspired to write a version of this work for string 
quartet. I spoke with a dear friend and composer Primous Fountain III about this 
idea, and he suggested that I write this composition for four cellos. I thought that 
this was a great idea as it kept the quartet with four of the same instrument and 
fulfilled my need to hear this work performed by strings. NONAAH quartet for four 
cellos was completed in 1979 and was premiered in Berkeley, California in the fall of 
1980 by the 1750 Arch Ensemble. 
 The next composition in the NONAAH series was a trio for flute, bassoon and 
piano. This trio can be heard on the CD Roscoe Mitchell: Four Compositions (Lovely 
Music, LCD 2021). In 2009 the American Composers Orchestra asked me if I had a 



composition that could be played on July 24, 2010 in the Miller Theatre at Columbia 
University in New York City. Since I had short notice, I decided to write NONAAH for 
chamber orchestra, which is a transcription of the trio for flute, bassoon and piano 
and is also a completely notated composition. In the last part of 2012, a former 
student of mine, Jacob Zimmerman, asked me to present an entire evening of 
different versions of this composition that also included a premiere of a version of 
NONAAH for his thirteen-piece ensemble, Lawson, on June 7, 2013 at Benaroya Hall 
in Seattle, Washington. In 2013 I was presented an opportunity by the BBC Scottish 
Symphony Orchestra to have a composition performed in Glasgow, Scotland in 
February 2014, conducted by Ilan Volkov. I also premiered a version of this work for 
four bass saxophones for the Other Minds Festival at the SF JAZZ Center in San 
Francisco on March 1, 2014. When Petr Kotík invited me to be a part of this year’s 
Ostrava Days Institute & Festival, I decided that this would be a great opportunity to 
present the world premiere of NONAAH for full orchestra. In this particular version, 
I added brass and percussion, which had not appeared in previous iterations of the 
work. 

Roscoe Mitchell 
 
 
Petr Kotík – Outline/Fragment II 
 
 Petr Kotík (1942, Praha) je nezávislým skladatelem a hudebníkem. Jako dirigent 
a flétnista interpretuje vlastní kompozice i díla skladatelů, kteří náleží do okruhu 
umělců, s nimiž buď přímo spolupracuje, nebo je to hudba historická, kterou Kotík 
pokládá za důležitou část vývoje směřujícím k dílům naší doby. Jeho aktivity byly 
vždy vedeny úsilím vyrovnat se se součastnými uměleckými a hudebními otázkami. 
Jeho technická vybavenost jako výkonného umělce mu umožňovala realizovat 
náročné projekty, často považované za nerealistické. Od počátku své dráhy 
spolupracoval s hudebníky vysokých kvalit, což je jeden z důvodů, proč projekty, 
které inicioval, uspěly. Je znám jako zakladatel a iniciátor mnoha ansámblů (v Praze 
to byly Musica Viva Pragensis (1961–1964) a QUaX Ensemble (1966–1969), v New 
Yorku S.E.M. Ensemble a S.E.M. Orchestra (1970–dodnes), v Ostravě Ostravská 
banda (2005–dodnes) a ONO (2017–dodnes)) a řady projektů (např. Festival hudby 
výjimečných délek (1997) v Praze, Ostravské dny (2001–dodnes), spoluzakládal Dny 
nové opery Ostrava (2012–dodnes), Beyond Cage Festival (2012) v New Yorku). Jako 
skladatel je Kotík autodidakt, i když kompozici studoval – nejdříve u Vladimíra 
Šrámka a hlavně u Jana Rychlíka v Praze (1959–1963), následně na Vídeňské 
hudební akademii u Karla Schiskeho a Hannse Jelinka (1963–1966). Již v začátcích 
své kariéry byl ovlivněn myšlenkami a koncepty Johna Cage. K jeho důležitým 
inspiračním zdrojům se později přiřadili Gertrude Stein, R. Buckminster Fuller a Ezra 
Pound. Autorova skladatelská tvorba zahrnuje symfonická, komorní i operní díla. 



Kotík je uměleckým ředitelem Ostravského centra nové hudby, žije a pracuje v New 
Yorku, kam se odstěhoval v roce 1969 (s častými pracovními návštěvami Ostravy a 
Prahy). 
 

Outline/Fragment II – Mnoho důležitých kroků při tvorbě hudby, včetně 
kompozičních aspektů, se mi občas vynořilo ve zlomku vteřiny, aniž bych o tom dále 
přemýšlel. Například použití textů Gertrudy Stein nebo výrazná délka mnoha 
skladeb jsou některé z nich – stejně jako projekty, jako je myšlenka Ostravských dnů 
a Ostravské bandy nebo program dnešního koncertu "High Noon". 
 
Na počátku komponování skladby Outline/Fragment II jsem měl jen (mlhavou) 
představu o skladbě. Kvůli mnoha rozptýlením (mimo jiné třem velkým dubnovým 
koncertům Ostravské bandy v New Yorku) jsem mohl začít komponovat až v květnu. 
Skladba byla nakonec dokončena před týdnem, 24. srpna. Hudba obsahuje mnoho 
nových prvků, se kterými jsem nikdy předtím nepracoval, takže je to svého druhu 
dobrodružství; i když obsahuje také odkazy na hudbu, kterou skládám od počátku 
sedmdesátých let. 
 
 Petr Kotík (1942, Prague) has been an independent composer and musician 
throughout his professional life. As a conductor and flautist, he performs both his 
own compositions and works by composers whom he regards as relevant to his own 
musical concerns. Kotík’s activities have always been guided by his sense of 
contextual issues within contemporary art and music. His ability as a performer and 
organizer have enabled him to realize projects often thought to be unrealistic. The 
projects Kotík has undertaken succeed partly thanks to his association with 
outstanding musicians. He has founded and directed music ensembles both in the 
Czech Republic and the U.S. – Musica viva Pragensis (1961–1964) and QUaX 
Ensemble (1966–1969) in Prague; the S.E.M. Ensemble and Orchestra of the S.E.M. 
Ensemble (1970) in New York; Ostravská banda (2005) and ONO Orchestra (2017) in 
Ostrava. He has also directed numerous projects – the festival “Music of Extended 
Duration” (1997) in Prague; Ostrava Days (2001), New Opera Days Ostrava (2012), 
in Ostrava; Beyond Cage Festival (2012) in New York. Although Kotík can be 
identified as a self-taught composer, he studied composition in Prague with 
Vladimír Šrámek and Jan Rychlík (1960–1963), and later at the Akademie für Musik 
in Vienna with Karl Schiske and Hanns Jelinek (1963–1966). Since the early stages of 
his career, Kotík has been influenced by the ideas and concepts of John Cage and 
later drew his inspiration from Gertrude Stein, R. Buckminster Fuller, and Ezra 
Pound. His work spans symphonic compositions, chamber works, and opera. Kotík is 
the artistic director of Ostrava Center for New Music and lives and works in New 
York City with occasional working visits to Ostrava and Prague. 

 



Outline/Fragment II – Many important steps for making music, including 
aspects of composition, occasionally emerged for me in a split second, without me 
giving any further thought. The use of texts by Gertrude Stein, for example, or the 
extended duration of many compositions are some of them – as well as projects, 
like the idea of Ostrava Days and Ostravská banda, or the “High Noon” program for 
tonight’s concert. 
 
At the outset of composing Outline/Fragment II, I had just a (vague) idea about the 
composition. Due to many distractions (among them, three major concerts by 
Ostravská banda in New York in April), I was not able to start composing until May. 
The piece was finally finished a week ago on August 24th. The music has many new 
elements that I have never worked with before, making it a kind of adventure; 
though it also has references to the music I have been composing since the early 
seventies.  

Petr Kotík 
 
 
Christian Wolff – For 38 Players (2023) 
  
 Christian Wolff (1934) studoval klavír u Grety Sultan a krátce skladbu u Johna 
Cage. V kompozici je víceméně samouk, důležitá pro něj byla díla Johna Cage, 
Mortona Feldmana, Davida Tudora a Earla Browna a také dlouhodobá spolupráce s 
Corneliem Cardewem a Fredericem Rzewskim. Ve svých skladbách se zaměřuje 
především na to, jak poskytnout interpretům (profesionálním i amatérským) při 
provádění skladby různé stupně svobody. Počínaje rokem 1953 byla řada jeho 
kompozic využita nebo zadávána Mercem Cunninghamem. Wolff je také aktivní jako 
klavírista a improvizátor (např. s Takehisou Kosugim, Larry Polanskym ad.). Vyučoval 
na Harvardu a rovněž na Dartmouth College, obdržel řadu cen a grantů od American 
Academy of Arts and Letters či Deutschen Akademischen Austauschdienstes (DAAD) 
Berlín. Ostravských dnů se jako lektor i interpret účastní pravidelně od roku 2001 a 
stál u jejich založení. 
 
 For 38 Players – Vzhledem k tomu, že jsem ještě neslyšel provedení této 
skladby, omezuji se pouze na rámcový popis toho, co se nachází v partituře díla. 
Orchestr je standardní, zhruba o velikosti orchestru, který měl k dispozici Schumann 
anebo Brahms, avšak je doplněn o vibrafon. [Jedná se o mou třináctou skladbu 
většího rozsahu využívající orchestr (čtyři z nich jsou „koncerty“). První kompozice 
tohoto druhu byla vytvořena v roce 1995.] Hudební proud je kontinuální (žádné 
oddělené věty), ale sestává z dvanácti různě utvořených sekcí – někdy jsou poměrně 
jednoduše rozpoznatelné, jindy ne (když dochází k souběhu různých aktivit v rámci 
jedné sekce). Dílo povětšinou využívá standardní notaci a běžné rytmické útvary, na 



několika místech je však hudební struktura „otevřená“ – není zde taktový předpis a 
hráči si sami určují tempo a dle svého uvážení vyplňují daný prostor (takže souhrnný 
rytmický výsledek může být poměrně nepředvídatelný či „komplexní“). Rytmická 
složka je celkově „intuitivní“; tónové výšky jsou determinovány transpozičními 
procedurami založenými na původně volném gestu. Rytmy a tónové výšky jsou též 
příležitostně odvozeny z již existujících melodií – jedná se o lidové písně s politickým 
podtextem, např. – Which Side Are You On?, Bread and Roses, Nkosi sikeli I Afrika či 
Well rung, Tom (poslední uvedená píseň však, pokud je mi známo, není politicky 
zaměřená). Hudební proud přechází od jednohlasých úseků k různorodému 
kontrapunktu (většinou čtyř- až pětihlasému). Orchestrační prostředky jsou taktéž 
rozmanité – od zvuku celého orchestru po sólové výstupy či využití menších 
nástrojových skupin (někdy pouze dechy, jindy žestě anebo smyčce). Snažil jsem se 
rovněž o to, aby všichni hráči měli k dispozici přibližně stejné množství hudby. 

Christian Wolff 
 
 
 Christian Wolff (1934) studied piano with Grete Sultan and composition, 
briefly, with John Cage. Though he is mostly self-taught as a composer, the works of 
John Cage, Morton Feldman, David Tudor, and Earle Brown have been important to 
him, along with long associations with Cornelius Cardew and Frederic Rzewski. His 
work has been especially concerned with allowing performers (both professional 
and amateur) various degrees of freedom in the performance process. A number of 
pieces, from 1953 on, have been used or commissioned by Merce Cunningham. 
Wolff is also active as a performer and improviser (collaborating with, among 
others, Takehisa Kosugi and Larry Polansky). He has taught at Harvard and at 
Dartmouth College and received awards and grants from the American Academy of 
Arts and Letters and Deutschen Akademischen Austauschdienstes (DAAD) Berlin. 
Christian Wolff has been involved with Ostrava Days since 2001, both as a lecturer 
and as a musician; he also stood at its origins. 
 
 For 38 Players – Since I have not yet heard a performance of this piece, I can 
only offer some description of what’s in the score. The orchestra is standard, about 
the same size as the orchestra that Schumann or Brahms used, but with the 
addition of a vibraphone. [This is now my thirteenth piece with an orchestra (four of 
these are “concertos”) of longer duration. The earliest was made in 1995.] The 
music is continuous (no separate movements), but is made in twelve sections, 
variously characterized, sometimes distinctively, sometimes not (when there is a 
collection of different kinds of activity within the same section). Mostly the music is 
in standard notation and has usual rhythmic shapes, but in a few cases it is “open”, 
with no measured time, and players individually choose their own tempi and the 
spacing of what they play (so the overall rhythmic result can be quite irregular or 



“complex”). Rhythm is generally “intuitive”; pitch is determined by transpositional 
procedures based on an initial free gesture. Rhythm and pitch are occasionally 
derived from a pre-existing melody, from politically connected folk song, e.g. Which 
Side Are You On?, Bread and Roses, Nkosi sikeli I Afrika, the round (not political as 
far as I know) Well rung, Tom. The music runs from monophonic to variously 
contrapuntal (usually up to four or five lines). The orchestration procedures are 
various, from full orchestra writing to solos and smaller chamber music type 
groupings, sometimes by only winds, only brass or only strings. An attempt is made 
to have all individual players have a more or less equal amount of music to play. 

Christian Wolff 
 


