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Bruno Maderna – Concerto per violino e orchestra (1969) 
 
 Bruno Maderna (1920–1973) byl italský skladatel a dirigent, jeden z předních 
představitelů poválečné avantgardy. Od útlého věku hrál na housle, koncertoval 
jako zázračné dítě a od počátku 30. let vystupoval též jako dirigent. Studoval 
kompozici na Konzervatoři v Římě a na Konzervatoři Benedetta Marcella v 
Benátkách. Své dirigentské dovednosti dále rozvíjel u Antonia Guarnieriho (v rámci 
Accademia Chigiana v Sieně). Během druhé světové války byl členem partyzánského 
hnutí – jednalo se o formující zkušenost, která zásadně ovlivnila jeho pohled na 
život. Po válce se seznámil s Luigim Nonem, s nímž se věnoval studiu staré a 
soudobé hudby, zdokonaloval se v dirigování u Hermanna Scherchena v Benátkách a 
vyučoval též na Benátské konzervatoři. Pravděpodobně přes Scherchena se 
Maderna seznámil s Wolfgangem Steineckem, zakladatelem Mezinárodních letních 
kurzů nové hudby v Darmstadtu. Steinecke Madernu oslovil jako dirigenta pro tyto 
kurzy a ten se díky tomu stal záhy známou osobností v oblasti nové a experimentální 
hudby. Jeho dirigentská kariéra se i v návaznosti na tento fakt začala rychle rozvíjet 
a během své umělecké dráhy stanul v čele prestižních orchestrů (Symfonický 
orchestr BBC, Newyorská filharmonie ad.). Jako dirigent se snažil uplatňovat tzv. 
synkretický přístup – propojovat hudbu různých epoch s hudbou soubodou a 
nalézat tak rozličné paralely. Kromě toho se však zajímal o aktuální hudební trendy a 
s Lucianem Beriem v roce 1955 založil studio elektronické hudby Studio di fonologia 
musicale di Radio Milano. Po celý svůj život byl též aktivním skladatelem. V 50. 
letech se věnoval především tvorbě seriální a elektroakustické hudby, snažil se však 
tyto abstraktní koncepty skloubit se sobě vlastní expresivitou či mimohudebními 
odkazy. 60. léta pak v jeho tvorbě představovala příklon k hudebnímu divadlu 
(Hyperion) a překvapivě též snahu o průzkum melodických možností v soudobé 
hudbě. 



 
 Concerto per violino e orchestra (Koncert pro housle a orchestr) – Tato skladba 
v sobě unikátně propojuje několik aspektů, které jsou pro Madernu příznačné. 
Skladatel svou hudební kariéru zahájil jako „wunderkind“ s houslemi v ruce a 
důkladná znalost tohoto nástroje evidentně ovlivnila podobu sólového partu 
koncertu. Zkušenosti s tvorbou elektroakustické hudby pak byly pravděpodobně 
určující pro celkový kompoziční přístup – Maderna si na mnoha místech počíná tak, 
jako kdyby stříhal imaginární pásku sestávající ze skladeb, které dokončil v 60. letech 
a v Koncertu pro housle a orchestr tyto úseky různě aranžuje a propojuje. Asi 
nejucelenější využitou plochou je druhá kadence sólisty vycházejí z kompozice 
Widmung (1967), sólového díla pro housle dedikovaného Theo Olofovi (uvedený 
houslista rovněž Koncert pro housle a orchestr premiéroval). V neposlední řadě se 
ve skladbě odráží i Madernovo dirigentské působení – kromě perfektní znalosti 
orchestrálního zvuku je pozoruhodné uplatnění aleatorních technik. Skladatel věděl, 
jakou míru volnosti může jednotlivým hráčům ponechat a při provedení díla je 
dirigent tím, kdo de facto v reálném čase formuje a dovršuje podobu díla. Poměrně 
netradiční je pak vztah sólisty a orchestru. Spíše než o symbiózu či dialog se jedná o 
místy až agresivně působící vpády orchestru do sólového partu. Jako kdyby chtěl 
sólista posluchačům upřímně vyložit svůj příběh, nicméně je v pravidelných 
intervalech nemilosrdně upozaďován orchestrem. Tyto střety jsou zdrojem 
vnitřního napětí skladby a je možné je chápat též jako metaforu vztahu jedince a 
společnosti. 

Petr Zvěřina 
 

 
 Bruno Maderna (1920–1973) was an Italian composer and conductor, one of 
the leading figures of post-war avant-garde. Playing the violin from a very early age, 
he gave performances as a child prodigy and was also an active conductor since the 
early 1930s. He studied composition at the Rome Conservatory and Benedetto 
Marcello Conservatory, Venice, and further developed his conducting skills under 
Antonio Guarneri at the Accademia Chigiana, Siena. During World War II, he was a 
part of the partisan movement – a formative experience that profoundly affected 
his view of life. After the war, he met Luigi Nono, with whom he studied early and 
contemporary music; he continued to hone his conducting abilities under Hermann 
Scherchen in Venice and also taught at the Venice Conservatory. It was probably 
through Scherchen that he met Wolfgang Steineck, the founder of the International 
Summer Courses for New Music, Darmstadt. Steinecke approached Maderna as a 
potential conductor for the courses, after which Maderna quickly became a well-
known figure in new and experimental music. Partly as a result of this, Maderna’s 
conducting career quickly began to thrive: he would go on to lead eminent 



orchestras including BBC Symphony Orchestra, or the New York Philharmonic. As a 
conductor, he sought to apply so-called syncretic approach, connecting different 
musical eras with contemporary music to discover various parallels. He also 
followed current trends in music, however, and together with Luciano Berio, he 
established an electronic music studio in 1955 (Studio di fonologia musicale di Radio 
Milano). He remained an active composer throughout his life. In the 1950s, he 
mostly worked in serial and electro-acoustic music, striving, however, to combine 
these abstract concepts with his own expressive leanings or extra-musical 
references. 1960s saw him turning to musical theatre (Hyperion) and, surprisingly, 
an exploration of melodic possibilities in contemporary music. 
 
 Concerto per violino e orchestra (Concerto for Violin and Orchestra) – This work 
uniquely combines some of Maderna’s characteristic traits. The composer started 
his career as a violin wunderkind and his thorough understanding of the instrument 
clearly influenced the solo part of the concerto. The overall approach to 
composition appears, in turn, to be determined by his experience with creating 
electro-acoustic music: in many places, Maderna seems to be cutting and splicing an 
imaginary tape with his own compositions finished in 1960s, re-arranging and 
juxtaposing the excerpts. Probably the most self-contained of these is the soloist’s 
second cadence, based on Widmung (1967) for solo violin, a piece dedicated to 
Theo Olof (who also premiered the Concerto). Last, but not least, the composition 
reflects Maderna’s conducting career – in addition to his perfect knowledge of the 
orchestral sound, it is interesting to note his use of aleatoric techniques. He knew 
just how much leeway can be left to individual musicians and, during performances, 
the conductor effectively shapes and completes the Concerto in real time. There is a 
fairly non-traditional relationship between the soloist and the orchestra, too: not so 
much a symbiosis or a dialogue, the orchestra sometimes disrupts the solo in an 
almost aggressive manner. As if the soloist would like to share their story honestly 
with the listeners, if only the orchestra didn’t mercilessly relegate them to the 
background at regular intervals. These clashes are the source of the composition’s 
inner tension and it is also possible to perceive them as a metaphor for the 
individual/society relationship. 

Petr Zvěřina 
 
 
Miroslav Tóth – Bliky (2023) 
 
 Miroslav Tóth (1981) je skladatel a saxofonista narozený v Bratislavě. 
Absolvoval doktorské studium skladby na Akademii múzických umění v Praze u 
Michala Rataje. Magisterské studium dokončil na Vysoké škole múzických umění v 



Bratislavě u Vladimíra Godára; do třetího ročníku studoval u Jevgenije Iršaie. V jeho 
kompozičních začátcích jej vedl Ilja Zeljenka. Je rovněž absolventem hudební vědy 
na Univerzitě Komenského v Bratislavě. Tóth je autorem jednoaktové opery Záhada 
tyče, opery Zázračná tyč pro úředníky ve veřejných institucích, třech video oper – 
Zub za zub, Oko za oko a Tyč, a nedokončené opery Outpark. Jeho skladbu The 
Quartet of Tentacles Reaching Out provedl Kronos Quartet. Dále je např. autorem 
kompozice Teorie absolutního smutku pro soprán a orchestr, kabaretní suity 
BallOnAir či Requiem za mafiána pro sbor a cappella a kontratenoristu. V roce 2018 
získal cenu Radio_Head Award za elektroakustickou skladbu Kyberpunkomša. Je 
členem kapel Shibuya Motors, Thisnis, Frozen Wigwam nebo Funeral Marching 
Band. Jako saxofonista, extenzivní zpěvák či soundpaintingový dirigent se zaměřuje 
na volnou improvizaci, na hudbu s přesahem do grafických partitur a také na 
otevřená díla. Vytvořil hudbu k několika celovečerním filmům. Pravidelně 
spolupracuje např. s Ivanem Ostrochovským nebo Robertem Kirchhoffem. V roce 
2020 byla na festivalu NODO v Ostravě uvedena autorova opera Muž v skafandri, o 
dva roky později proběhla na NODO premiéra Tóthovy fascinující dokumentární 
opery Nulanus pro lyžařský svah v létě a klony (ve ski areálu Opálená v Beskydech). 
 
 
 Bliky pro amplifikovaný trombon a violoncello, orchestr, dvě bicí sady a 
záznamy Fedora Gála nahrané do mobilu – Bliky jsou momentální postřehy Fedora 
Gála, který je nahrával do svého mobilu během pandemie covidu. Ať už se jednalo o 
situace, kdy byl nakupovat na trzích na Náměstí Jiřího z Poděbrad, v Bille na Žižkově, 
nebo když nemohl navštívit zubaře či holiče, dát si pivo v hospodě U Vystřelenýho 
oka či kávu ve své oblíbené kavárně a většinu svého času trávil na balkóně s 
cigaretou v ruce – na základě toho všeho jsem si uvědomil, že se na určitou dobu 
jeho život nacházel v uzavřeném souřadnicovém systému tvořeném těmito 
záchytnými body. Fedor umí zaznamenat první dojmy a záchvěvy situací tak jako 
málokdo. Ihned je schopen událost přesně pojmenovat a dovede ji převést na 
asociaci, asociaci na kritiku a nakonec se nad to celé povznést. Něco, co se jeví jako 
složité, dovede vystihnout jednoduchým aforismem. Spolupracuji s Fedorem už 
delší dobu (skladba Black Angels Songs, projekt Drť), Bliky jsou jakýmsi završením 
naší „trilogie“, ale zároveň se jedná o něco zcela jiného, než co jsme společně 
doposud vytvořili. Jde o formu dialogu, o drobné formy; měl jsem to štěstí, že jsem s 
ním mohl tento dialog vést. Fedor o sobě rád říká, že je hudebně hluchý – ale možná 
právě proto se mnou spolupracuje. 

Miroslav Tóth 
 
 

 



1. Je čas započúvať sa, čo rozpráva vesmír. 

2. Ráno som si šiel nakúpiť. Dôchodcovia môžu od siedmej do deviatej, tak som to chcel stihnúť. V 

jednom obchode som zabudol okuliare. V druhom obchode som zabudol poštu, a to sme sa so 

ženou včera pohádali na tému demencia. Zvláštne je, že obidvaja si presne pamätáme 50 rokov 

nazad všetky priestupky jeden voči druhému. 

3. Všetci majú rúšky, dokonca aj mladé dievčatá, ktoré behajú po Vítkovskom parku. Inak, sú 

normálni. 

4. Vo svete sa vraj týka obmedzenie voľného pohybu troch miliárd ľudí. Týka sa aj mňa osobne. 

Nemôžem ísť k zubárovi a ostrihať si vlasy. 

5. Včera nám priniesol Róbert nákup. Zazvonil, položil ho ku dverám a poodstúpil na tri metre. 

6. Najednou nikdo nevolá, a ven chodím jen zo zdravotních důvodů abych, se nezbláznil. 

7. Vendulka má zákaz otvoriť svoju kaviarničku. Môže predávať iba cez okienko. Pred záhradkou  

je tabuľa "Zákaz sedieť". Vždycky si u nej kúpim malého panáka a kávu a idem si sadnúť na terasu 

do Vystrelenýho oka, ktoré je zavreté a bohvie, kedy ho otvoria."  

8. Ako senior vraj patrím do rizikovej skupiny. To je dobrá správa. Zlá by bola, keby tam patrili 

juniori. 

9. Bodaj by si nadkritické množstvo ľudí uvedomilo, že skutočný nepriateľ je v nás.  

10. Zubári sú pod karanténou. Učím sa jesť kašovitú stravu.  

11.  Česi zvyknú hovoriť, keď nejde o život, tak ide o hovno. Áno, ale o život dôstojný a slobodný, a 

ten nebýva grátis.  

12. Keď si máme vybrať medzi slobodou a istotou za plotom, zväčša volíme istotu. Naše deti sa 

učia od nás úzkosti a strachu. 

13. S pandémiou za chrbtom sa konečne učím chápať smrť ako súčasť života. 

14. Neviem, či to nie je morbidné, ale cítim sa v krízových situáciách ako ryba vo vode. 

15. Apríl 2020. Online modlitby, online omše, dokonca online čítanie mien obetí holokaustu. A  pri 

nákupoch, na úradoch, pri vybavovačkách, minimálne dvojmetrové odstupy. V parku maximálne 

dve osoby pohromade... Bežte mi už do prdele s týmto blbnutím koronavírovým! 

16. Přemýšlet o smrti je normální. To jenom naše vzdálenost od ní nás odlišuje. 

17. Vlastně sme všichni na jedné lodi, to jenon kajuty máme odlišné. 

18. Bože, že by som chcel byť práve tu a práve takto?! 

19. A nakoniec všetci máme svoj tieň. Svetlo nad nami ho skracuje. 



20. V politike začína byť nenormálne normálne, a človek, aby sa radoval, že ráno vyliezol z postele 

zdravý. 

21. Prišiel email od Vlasty Urbanovej. „Myslím na tebe Fedore. Byls u nás když jsme byli s Honzou. 

Stratila jsem čich a dnes ráno též všechnou chuť. Též Honza. Dúfam, že jsi zdráv.“ Vlaste som 

odpísal: Práve som zožral dva venčeky a boli sladké a v trúbe pečiem jaternicu a fajn vonia. 

22. Keby sa ma niekto opýtal, čo mi dal tento rok, tak by som povedal, že som videl padať masky a 

uvidel zblízka smrť. 

23 Tak nám otvorili Vystrelené oko. Martin, ktorý je autor dizajnu, povedal, že končí obdobie 

ťažkej depky. Keď som začal filozofovať, tak ma poslal do prdele." 

24. Kdopak si jednou vzpomene na rok 2020, na rok pominutelné slávy koronaviru? 

 
 Miroslav Tóth (1981) is a composer and saxophonist hailing from Bratislava. He 
finished his PhD studies (composition) at HAMU in Prague under Michal Rataj. 
Previously, he studied composition at VŠMU in Bratislava under Vladimír Godár and 
Evgeni Irshai. At the beginning of his compositional career, he was mentored by Ilja 
Zelenka. He is also a graduate of musicology at the Comenius University in 
Bratislava. Tóth is the author of the one-act opera Mystery of a Bar, the opera A 
Miraculous Bar for Clerks in Public Institutions, three video operas – A Tooth for a 
Tooth, Eye for an Eye and The Pole, and an unfinished opera Outpark. His 
composition The Quartet of Tentacles Reaching Out was performed by Kronos 
Quartet. Furthermore, he is the author of the composition Theory of Absolute 
Sadness for soprano and orchestra, and the cabaret suite BallOnAir or Requiem za 
mafiána (Requiem for Mafioso) for a cappella choir and contra tenor. In 2018, he 
won a Radio_Head Award for his electroacoustic composition Kyberpunkomša 
(Cyber-Punk-Ceremony). He is a member of the bands Shibuya Motors, Thisnis, 
Frozen Wigwam, and Funeral Marching Band. As a saxophonist, singer and 
soundpainting conductor, he focuses on free improvisation, music using graphic 
scores that overlap into the visual sphere, and on works with some degree of 
openness. He has composed music for several feature films and regularly 
collaborates with Ivan Ostrochovský and Robert Kirchhoff. In 2020, his opera The 
Man in a Space Suit was presented at the NODO festival in Ostrava, and two years 
later, Tóth’s fascinating documentary opera Nulanus, for a ski-slope in summer, was 
premiered at NODO (at the ski area Opálená v Beskydech). 
  
 Bliky (Flashes) for amplified trombone and violoncello, orchestra, two sets of 
percussion and mobile-phone recordings of Fedor Gál – the titular flashes refer to 
Fedor Gál’s spontaneous observations recorded during the Covid pandemic. 



Shopping at Jiřího z Poděbrad farmer market or Billa in his Žižkov neighborhood; not 
being able to visit his dentist or barber; doing without beer at U Vystřelenýho voka 
and coffee in his favorite cafe; spending most of his time on his balcony, a cigarette 
in hand – all of this made me realize that, for a time, his life existed in an enclosed 
coordinate system defined by these reference points. When it comes to recording 
first impressions and little ripples of events, Fedor is up there with the best. 
Providing a prompt and apt summary of the situation, he turns it into an 
association, then into criticism, and finally into something sublime. He condenses 
seemingly complex matters into straightforward aphorisms. My collaboration with 
Fedor has been going on for some time (Black Angels Songs composition, Drť 
project). Bliky brings our “trilogy” to a sort of climax, but at the same time, it’s 
something completely different from our previous collaborations. It is about a 
dialogue of a kind, and about small forms. I’m glad I’ve had the opportunity to have 
this dialogue with him. Fedor likes to claim he’s musically deaf – but that might be 
the reason he’s working with me. 

Miroslav Tóth 

 

1. It’s time to listen to what the universe is saying. 

2. Went shopping in the morning. The time slot assigned to pensioners is 7AM to 9AM, I didn’t 

want to miss it. Forgot my glasses in one shop. Forgot my mail in another – after yesterday’s 

argument about dementia with my wife. Interesting that we both remember all out mutual 

wrongs from the last 50 years. 

3. Everyone’s wearing face-masks, even young girls running in Vítkov park. Otherwise, they are 

normal. 

4. They say three billion people around the world are subject to movement restrictions. I’m also 

personally affected. Can’t go to the dentist or have a haircut. 

5. Róbert brought us groceries yesterday. Rang, laid it by the door and stepped three meters back. 

6. Suddenly, no-one's calling and I only go out for health reasons, to stay sane. 

7. Vendulka is banned from opening her little cafe. She can only sell through the window. Outside 

tables have a sign saying “Sitting forbidden”. I always buy a small shot of liquor and a coffee and 

go sit at the terrace of Vystřelený Oko, which is closed and god knows when it will open again.  

8. Being elderly means I belong to a risk group, they say. Good news. Bad news would be if it were 

the young. 

9. I wish a supercritical number of people realized the real enemy is within ourselves. 

10. The dentists are under quarantine. I’m learning to eat soft food. 



11. The Czechs have a saying: Unless life’s at stake, fuck all is at stake. OK, but a dignified and free 

life, and that usually comes at a price. 

12. Asked to choose between being free and being secure behind a fence, we usually choose 

security. Our children pick up our anxiety and fear. 

13. With the pandemic breathing down my neck, I’m finally learning to understand death as a part 

of life. 

14. Don’t know if it’s morbid, but I take to crises like a fish takes to water. 

15. April 2020. Online prayers, online masses, even online readings of Holocaust victims’ names. 

And – shopping, offices, errands – keeping at least two meters apart. Two people max together in 

a park… Kiss my ass with your coronavirus lunacy! 

16. It’s normal to think about death. We only differ in how close we are. 

17. We’re all in the same boat, actually, just different cabins.  

18. God, could I possibly wish to exist in this exact place and exactly like this?! 

19. And, in the end, we all have our shadow. Light overhead makes it shorter. 

20. In politics, the abnormal is turning normal and it seems to warrant a celebration if one gets 

out of bed healthy in the morning. 

21. Got an email from Vlasta Urbanová. “I’ve been thinking about you, Fedor. You were at our 

place when we were with Honza. I’ve lost my sense of smell, and also taste was totally gone this 

morning. Honza’s too. I hope you’re well.” My reply to Vlasta: I’ve just guzzled down two 

spritzkuchen and they were sweet and I’m baking a blood sausage in the oven and it smells nice. 

22. If someone asked me what this year had brought me, I’d say I’d seen masks slip and I’d seen 

death up close. 

23. Vystřelený Oko is open again. Martin, its designer, said a heavily downbeat period is over. 

When I waxed philosophical, he told me to bugger off. 

24. Who will, one day, remember the year 2020, the year of coronavirus’s fleeting glory?  

 
 
Isabel Mundry – Noli me tangere (2019–2020) 
 
 Isabel Mundry se narodila v roce 1963 a 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 
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 v Mnichově, a 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. 
 
 Noli me tangere – Má skladba se vztahuje ke stejnojmenné knize, jejímž 
autorem je francouzský filozof Jean-Luc Nancy. Autor se v ní odvolává na úsek z 
Evangelia svatého Jana. Marie Magdalena navštíví hrob mrtvého Ježíše, nalezne ho 
však prázdný. Obrátí se, spatří Ježíše, avšak nepoznává ho. Ten vysloví její jméno, 
ona osloví jeho, a Ježíš řekne: „Nedotýkej se mne…, (Mè mou haptou – Noli me 
tangere), ale jdi k mým bratřím, a pověz jim, co jsi viděla.“ Tak jako v Nancyho knize, 
ani v mé kompozici nejde tolik o náboženství, jako o meditaci nad fenoménem 
doteku, jenž se projeví pouze tehdy, není-li totožný s dotekem fyzickým, tj. s 
uchopením či držením. Je to dotek, který se uskutečňuje bez fyzického kontaktu – a 
proto je potenciálně nekonečný. Vztah mezi sólem bicích a ansámblem se odehrává 
v rozmanitých podobách. Vše je vzájemná reakce, téměř nesynchronizovaná. Vždy 
jde o formy rezonance, nikdy o přizpůsobení. Z technického hlediska se jedná téměř 
o zrcadlový kánon, většinou proporčně zkreslený. Avšak zrcadlový vztah mezi 
instrumentálním souborem a bicími, většinou bez určité tónové výšky, je v zásadě 
absurdní, ponechává otevřený prázdný prostor. A o něj v této skladbě jde. Ansámbl 
a bicí v sobě vzájemně zanechávají otisky či stopy, avšak nepřizpůsobují se jeden 
druhému. V některých úsecích se hudebníci odvracejí od dirigenta a dívají se 
opačným směrem. Míru času v tomto případě určuje jejich sluch. Dotek se 
uskutečňuje slyšením. 

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. 
 
 Noli me tangere – My composition is related to the book of the same name by 
the French philospher Jean-Luc Nancy. The author refers to a line in the Gospel of 
John. After Jesus’s death, Mary Magdalene visits his grave only to find it empty. She 
turns around and sees Jesus, but doesn’t recognize him. He speaks her name, she 
speaks his and Jesus says: “Touch me not… (Mè mou haptou – Noli me tangere), but 
go to my brethren and tell them.” Like Nancy’s book, my composition does not 
really address religion, but rather meditates on the phenomenon of touch that 
manifests itself only when it’s not identical with actual physical touch, i.e. a grip or 
hold. It is the touch that occurs without physical contact, meaning it has the 
potential to last forever. The relationship between solo percussion and the 
ensemble takes various forms. Everything is a mutual reaction, almost 
uncoordinated. It is always about forms of resonance, never about conforming. 
Technically speaking, this is almost a mirror cannon we have here, mostly with 
distorted proportions. But the mirror relationship between the instrumental 
ensemble and mostly unpitched percussion is, in principle, absurd and leaves an 
empty, open space. This is what this composition is about. The ensemble and 
percussion leave marks or imprints on each other, but without conforming to each 
other. At times, the musicians turn their backs to the conductor and look the other 
way, keeping time by ear. Touching through hearing. 

Isabel Mundry 
 
 
 
 



Ian Davis – Pale Blue World (2023) 
 
 Ian Davis (1989) se narodil v New York City a vyrůstal ve Fairfieldu 
(Connecticut). V roce 2007 se přestěhoval do New Yorku, kde obdržel bakalářský 
titul na Newyorské univerzitě. Intenzivně vystupoval, cestoval a nahrával s různými 
kapelami, včetně vlastních projektů (skupiny Relatives a Ian Davis: Rock band). Dále 
působil jako orchestrální aranžér a pracoval s Danielem Rossenem (Grizzly Bear), 
Kazu Makino (Blonde Redhead) či s Cassandrou Jenkins. V letech 2017–2019 žil v 
Middletown (Connecticut), kde dokončil magisterské studium na Wesleyan 
University pod vedením Pauly Matthusen a Tyshawna Soreye. Jeho koncertní hudba 
byla provedena různými soubory, např. NYU Percussion Ensemble, The Westerlies, 
S.E.M. Ensemble, Mivos Quartet či Ostravskou Bandou. Davis v současné době žije v 
Brooklynu (NY), kde působí jako pedagog – vyučuje hudební teorii a skladbu na 
Brooklynské hudební konzervatoři a pracuje jako Teaching Artist (vyučující umělec) 
ve veřejném školství (v rámci programu Newyorské filharmonie Very Young 
Composers). Jeho díla jsou ovlivněna folkovou hudbou, kánonickými postupy, 
kontrapunktem, náhodou, dětskými díly, grafovou notací, low-fidelity hudbou a 
zdánlivě jednoduchými a transparentními strukturálními prostředky. 
 
 Skladba Pale Blue World (Bleděmodrý svět) je 20minutovým hudebním 
„průzkumem“ pro orchestr. Kompoziční proces zahrnoval generování hudebního 
materiálu pomocí volné improvizace a nahrávání, tento výchozí materiál byl 
následně dále upravován a promazáván. Výsledek celého procesu byl nakonec 
transkribován a orchestrován pro velký smíšený ansámbl (čtyři dřevěné dechové 
nástroje, perkuse, klávesy/harfa a smyčcové nástroje). Hráči a dirigent využívají při 
provedení díla stopky, aby se synchronizovali s přednahranou elektrickou stopou. 
Hudební události jsou nejasně zasazeny do ambientní faktury a hranice mezi živými 
a přednahranými prvky je rozostřena – skladba si tak pohrává s posluchačovým 
vnímáním a nelze jednoznačně říci, co se v reálném čase akusticky odehrává. 

Ian Davis 
 
 
 Ian Davis (1989) was born in New York City and grew up in Fairfield 
(Connecticut). In 2007 he moved to New York to pursue a bachelor’s degree at New 
York University. He has recorded, toured, and performed extensively with various 
bands including his own projects (Relatives, and Ian Davis: Rock Band), and has 
worked as an orchestral arranger with artists such as Daniel Rossen (Grizzly Bear), 
Kazu Makino (Blonde Redhead), and Cassandra Jenkins. From 2017 to 2019 he lived 
in Middletown, Connecticut where he completed a masters degree at Wesleyan 
University, studying with Paula Matthusen and Tyshawn Sorey. His concert music 



has been performed by various ensembles including the NYU Percussion Ensemble, 
The Westerlies, S.E.M. Ensemble, Mivos Quartet, and Ostravská Banda. He currently 
lives in Brooklyn, NY where he works as an educator: teaching music theory and 
composition classes at the Brooklyn Conservatory of Music and working as a 
Teaching Artist in the public school system through the New York Philharmonic’s 
Very Young Composers program. His work is informed by folk music, canon, 
counterpoint, chance, works by children, graph notation, low-fidelity, and seemingly 
simple and transparent structural devices. 
 
 Pale Blue World is a 20-minute exploration for orchestra. The compositional 
process involved generating musical material through free improvisation, recording 
and shaping that content via manipulation and erasure, and then transcribing and 
orchestrating for a large ensemble of mixed instrumentation (four winds, 
percussion, keyboards/harp, and strings). Players and conductor use a stopwatch in 
performance to synchronize with the pre-recorded electronic material. Events are 
obscured into an ambient texture and the balance of live and pre-recorded 
elements plays with the listener’s sense of what is occurring acoustically in real 
time. 

Ian Davis 
 


