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Slavomír Hořínka – Miserere pro smíšený sbor a pozoun (2014–2016) 

 Slavomír Hořínka (1980) je skladatel, který tvoří v Praze, kde žije s 

manželkou a čtyřmi dětmi. Ve své tvorbě se zaměřuje na redukci použitých 

prostředků a průzračnost hudební struktury. Jako výchozí materiál používá 

často melodické linie, harmonii nebo rytmickou strukturu odvozenou z analýzy 

zvuku nebo hudby „bez copyrightu” (chorál, etnická hudba apod.) Ve skladbách 

z poslední doby také zkoumá staré nástroje a prostorový aspekt hudby. Hořínka 

působí jako docent na katedře skladby Hudební a taneční fakulty Akademie 

múzických umění v Praze (HAMU). Vystudoval housle na Konzervatoři 

Pardubice a následně skladbu na HAMU v Praze ve třídě Ivana Kurze. V roce 

2008 získal doktorát pod vedením Hanuše Bartoně. Jeho díla pravidelně uvádí 

Orchestr BERG a zazněla také v podání České filharmonie, Ensemble Modern, 

Phace Ensemble, Bennewitzova kvarteta, souboru Capella Mariana, Tiburtina 

Ensemble a dalších těles.  

 Miserere pro smíšený sbor a pozoun – Kompozice vznikla z popudu 

vynikajícího vokálního ansámblu Cappella Mariana, který se specializuje 

především na interpretaci staré hudby. Jedná se o zhudebnění fragmentů 

Žalmu 50 (51) v latině, prokládaných pasážemi z Ezechiela, Jeremiáše, 

Zachariáše a Izajáše. Inspiroval jsem se principy středověké polyfonie, které 

nahlížím skrz modální terén odvozený z harmonické řady. Současná verze pro 

smíšený sbor a pozoun zazní letos v premiéře. 

Slavomír Hořínka 

 



 Slavomír Hořínka (1980) is a composer who works and lives in Prague 

(Czech Republic) with his wife and four children. He is composing music 

focused primarily on reduction of means and transparency of structure. As 

material, he often uses melodic lines, harmony or rhythms derived from sound 

analysis, or music “without copyright” (plainchant, ethnic music, etc.). In his 

most recent works, he has explored early instruments and the spatial aspect of 

music. Hořínka is associate professor at the composition department of the 

Music and Dance Faculty of the Academy of Performing Arts in Prague (HAMU). 

He graduated as a violinist from the Pardubice Conservatory (Czech Republic). 

Following that, he studied composition at HAMU with Ivan Kurz (1999–2004). 

In 2008, he graduated with a PhD in composition under the guidance of Hanuš 

Bartoň. His compositions have been performed by the Czech Philharmonic, 

Ensemble Modern, the BERG Orchestra, the Bennewitz Quartet, Cappella 

Mariana, Tiburtina Ensemble and others, on major stages both at home and 

abroad. 

 Miserere for mixed choir and trombone – The composition was written at 

the instigation of the excellent vocal ensemble Cappella Mariana, which 

specializes in the interpretation of early music. It is a setting of fragments of 

Psalm 50 (51) in Latin, interwoven with passages from Ezekiel, Jeremiah, 

Zechariah and Isaiah. I have been inspired by the principles of medieval 

polyphony, which I view through the modal terrain derived from the harmonic 

series. The current version for mixed choir and trombone will be premiered 

today. 

Slavomír Hořínka 

Henry Gloege – ave verum corpus (2025) 

 Henry Gloege (2005) je skladatel a violoncellista působící v Denveru a  

v Chicagu. V současné době studuje bakalářský program v oboru hudební 

skladba na Northwestern University. Ve svém díle akcentuje experimentování, 

hudební fakturu a procesualitu. 

 ave verum corpus – Text použitý v této kompozici pochází z 

eucharistického hymnu, který rovněž využil ve stejnojmenné skladbě William 

Byrd. Během práce na díle jsem intenzivně studoval Ligetiho kompozici Lux 

Aeterna. 

Henry Gloege 

 



 Henry Gloege (2005) is a composer and violoncellist based in Denver and 

Chicago. He is currently pursuing a Bachelor’s degree in Music Composition at 

Northwestern University. His work emphasizes experimentation, texture, and 

process. 

 ave verum corpus – The text used in this work comes from a Eucharistic 

chant. It was also set by William Byrd in a composition of the same name. I 

studied Ligeti’s Lux Aeterna extensively while composing this work. 

Henry Gloege 

 

Daniel Skála – Siluety (2025) 

 Cimbalista, skladatel a improvizátor Daniel Skála (1981) studoval hru na 

cimbál na Hudební akademii Ference Liszta v Budapešti a hudební kompozici na 

Janáčkově konzervatoři v Ostravě. Jako cimbalista získal mnohá ocenění na 

interpretačních soutěžích u nás i v zahraničí a má za sebou rovněž řadu 

vystoupení v různých místech světa – za všechny jmenujme např. účast na 

festivalu La Biennale v Benátkách, Bregenzer Festspiele s Ensemble Modern 

nebo koncert s amsterodamským Asko/Schönberg Ensemble v Kalifornii a 

newyorské Carnegie Hall. V současné době se Skála věnuje především 

kompozici a sólovým projektům. Usiluje o rozšíření repertoáru pro cimbál a 

spolupracuje proto se skladateli z celého světa. Je známý jako průkopník ve hře 

na cimbál; nechal si postavit unikátní koncertní nástroj a kontinuálně objevuje 

nové možnosti hry. Na Ostravské univerzitě (OU) prosadil otevření oboru hra na 

cimbál a ta se tak od akademického roku 2025/2026 stane první vysokou školou 

v ČR, kde bude možné hru na cimbál studovat.  

               Jako skladatel se Skála věnuje kompozicím pro cimbál a snaží se rozšířit 

možnosti využití tohoto zvukově unikátního hudebního nástroje, nicméně jeho 

záběr je širší. Vytvořil skladby pro pěvecký sbor, orchestr, různá komorní 

uskupení nebo např. také hudbu k dětským divadelním představením. Z jeho 

kompozičních počinů z poslední doby jmenujme např. „neoperu“ Červený nos, 

sérii komorních skladeb s názvem Studie obsahovosti (tyto kompozice jsou 

zapsány výhradně značkovou notací), projekt DeCliché nebo skladbu Zooooooo 

pro pět nástrojů a zvukovou nahrávku napsanou pro Prague Quiet Music 

Collective. 

 Siluety – Hraji na cimbál, hudební nástroj, který nemá stoletou historii, 

proto nikdo nezná jeho skutečnou podstatu ani možnosti, kterými můžeme my 



hráči a hráčky vládnout. Některé z interpretačních technik vymyšlených pro 

tuto skladbu ještě nebyly s největší pravděpodobností koncertně využity. Ať už 

se jedná o hru čtyřmi paličkami, rychlé střídání paliček během hry prokládané 

různými druhy pizzicata, údery dlaní nebo využívání různých druhů flažoletů – 

tyto prostředky jsou částečně, nebo zcela neobjevené a mnohé další čekají 

nedaleko, na prahu rozpoznání. Skladba sestává ze sedmi částí, siluet, které 

se všechny sbíhají uprostřed: ve znění cimbálu. Ten je logicky propojen s 

perkusemi, s nimiž se v úderech potkává, protkává a doplňuje. Další hudební 

nástroje, ať už dechové nebo smyčcové, tvoří oporu, podloží, někdy dokonce 

zvukovou peřinu, do které je slast se zabořit a zůstat v ní ještě aspoň chvíli. A 

zpěváci a zpěvačky pak vše zastřešují svou nedostižnou přímostí. Hrají si s 

významy slov, aniž by si kladli podmínku k pochopení. Všechno jsou přece 

odrazy skutečnosti, naše vnímání světa, v tuto jedinou chvíli, veškerá naše 

snaha porozumět, je nahlížení siluet. Siluet obrazů, siluet zvuků, siluet 

významů… A nesmím zapomenout na legraci, bez té by nás svět, ani ten 

hudební, asi tolik netěšil. 

Daniel Skála 

 

Cimbalom player, composer, and improviser Daniel Skála (1981) studied 

cimbalom performance at the Franz Liszt Academy of Music in Budapest and 

composition at the Janáček Conservatory in Ostrava. He has won numerous 

awards as a cimbalom performer in competitions both at home and 

internationally. Notable performances include the La Biennale festival in 

Venice, the Bregenzer Festspiele with Ensemble Modern, and concerts with 

Amsterdam’s Asko/Schönberg Ensemble in California, and at Carnegie Hall in 

New York. Currently, he primarily focuses on composing and solo 

performances. As a soloist, his main goal is to expand the cimbalom repertoire 

by collaborating with composers worldwide. Known as a pioneer in cimbalom 

performance, he has designed his own concert instrument and continuously 

develops new playing techniques. He founded the cimbalom department at 

Ostrava University, which will launch in the 2025/2026 academic year, making 

Ostrava University the first institution in Czechia to offer this program. 

He has composed numerous pieces for the cimbalom, in which he sought to 

expand the possibilities of this sonically-unique instrument. However, his range 

as a composer extends much further. He has written music for choir, orchestra, 

chamber ensembles, and theater performances for children. Recent significant 



works include the “non-opera” Červený nos (Red Nose); the Studie obsahovosti 

(Content Studies) series, all written in graphic notation; the DeCliché project; 

and Zooooooo, a piece for five instruments and field recordings commissioned 

by the Prague Quiet Music Collective. 

Silhouettes – I play the cimbalom, an instrument that lacks hundreds of years of 

repertoire, which is why few know its true essence and the possibilities it offers 

to players. Some of the instrumental techniques used in this piece have likely 

never been used in concert before. Whether it’s playing with four mallets, rapid 

mallet changes alternating with pizzicato, palm strikes, or various types of 

harmonics, these techniques have been explored very little or not at all, and 

many more await discovery, poised on the threshold of recognition. The piece 

is composed of seven sections, or silhouettes, all converging at the center: the 

sound of the cimbalom. The cimbalom is connected with the percussion, which 

coincides with, interweaves, and complements its strikes. The other 

instruments – winds and strings – provide support: substrate, sometimes even 

a sonic blanket into which it is a delight to immerse oneself and linger a little 

longer. The singers then tower above it all with their unrivaled directness. They 

play with the meaning of words without any pressure to understand. These are 

all reflections of reality, after all; our perceptions of the world at this particular 

moment—all of our attempts to understand—are merely glimpses of 

silhouettes. Silhouettes of images, of sounds, of meanings… And I cannot forget 

fun – without it, our world, and our musical world too, would not bring me as 

much joy. 

Daniel Skála 

 

Klaus Lang – cantica christinae IV – pasttime. (2021) 

 Rakouský skladatel Klaus Lang (1971) nechápe hudbu jako médium, které 

by mělo vyjadřovat jakýkoli mimohudební obsah (politické či filozofické 

myšlenky, společenské změny atd.). Namísto toho ji pojímá jako nezávislý a 

soběstačný akustický objekt. Vnímaný a prožívaný zvuk se stává časovým 

fenoménem – „slyšitelným časem“. Pro Klause Langa („klanga“) představuje 

čas, který se vyjevuje ve znějícím zvuku, samotnou podstatu hudby. Když jsme v 

kontaktu s uměleckým dílem, je možné zpomalit nebo dokonce pozastavit náš 

hektický svět a přeměnit tak právě probíhající okamžik ve věčnost a nekonečno. 

Vědomí toho, že jsou naše životy časově ohraničeny, umocňuje naši touhu po 



„bezčasí“, které lze zakusit při poslechu hudby – v její kontinuitě či překvapivém 

vývoji. Lang vystudoval kompozici na Univerzitě hudebních a dramatických 

umění ve Štýrském Hradci a rovněž absolvoval studium hry na varhany, které se 

dodnes aktivně věnuje jako interpret a improvizátor. Od roku 2006 je 

profesorem na výše zmíněné univerzitě ve Štýrském Hradci. 

 past-time je o věcech a zvucích, které zde již jsou – jen je často nevidíme 

a neslyšíme. Aby se staly viditelnými a slyšitelnými, je nutné zformovat prostor 

a čas. A také je třeba otevřenost ke kráse. 

Klaus Lang 

 Klaus Lang (1971) does not treat music as a vessel for extra-musical 

content like politics, philosophy, social change, etc. Instead, he sees it as an 

independent, self-sufficient acoustic object. Sound, explored through aural 

experience, becomes a temporal phenomenon – “audible time.” That is to say 

that for Klaus Lang (“klang”), time manifesting itself in sound is the very 

substance of music. When we commune with a work of art, it is possible to 

slow our hectic world down or suspend its movement altogether, transforming 

it into eternity and infinity. The knowledge that our lives must come to an end 

amplifies our yearning for timelessness that can be found in music – in its 

continuity and its surprising turns. Lang holds a degree in composition from the 

University of Music and Performing Arts in Graz; he also trained as an organist 

and remains an active organ player and improviser. In 2006, Lang was 

appointed as professor of composition at the above mentioned university in 

Graz. 

 past-time is about things and sounds that are already here. We just often 

cannot see and hear them. It takes form and time to make them visible and 

audible. And an openness to beauty. 

Klaus Lang 

 

Boglárka Erdős – Rubent Ocelli (2025) 

 Boglárka Erdős (2002) je maďarská skladatelka, která aktuálně studuje 

obor kompozice v doktorském programu na Hudební akademii Ference Liszta v 

Budapešti. Vedle tvorby soudobé vážné hudby se rovněž aktivně věnuje 

scénické hudbě – a to jako skladatelka i klavíristka. Její kompozice odrážejí vliv 

tradice minimalistické hudby, kterou dále obohacuje o svůj osobitý zvuk. 



 

 Skladbu Rubent Ocelli lze nazírat jako současný madrigal, v němž je 

hudební složka těsně spjata s emocionálním a narativním vývojem textu. Dílo 

vychází ze třetí Catullovy básně – elegie oplakávající smrt Lesbiina vrabce. 

Struktura skladby odráží uspořádání básně: počíná nářkem, který vyzývá bohy a 

všechny živé bytosti, aby se ke smutku připojili. Následuje láskyplné vzpomínání 

na vrabcův radostný elán a jeho blízký vztah s Lesbií. Okamžik tiché rezignace 

pak vede k hořkému vyústění – je proklet Orcus, vládce podsvětí. Naznačené 

emocionální zvraty formují nejenom strukturu, ale též hudební fakturu díla. 

Boglárka Erdős 

 

 Boglárka Erdős (2002) is a Hungarian composer currently pursuing a 

postgraduate degree in composition at the Franz Liszt Academy of Music in 

Budapest. In addition to composing contemporary classical works, she is 

actively engaged in applied music within theatre, both as a composer and 

pianist. Her compositions reflect the influence of the minimalist tradition, 

blended with a unique sound. 

 Rubent Ocelli may be approached as a contemporary madrigal, in which 

the music closely follows the emotional and narrative contours of the text. The 

piece is based on Catullus 3, the elegy mourning the death of Lesbia’s sparrow. 

Its structure mirrors that of the poem: it opens with a lament, invoking the 

gods and all living beings to join in the grief. This is followed by a tender 

recollection of the sparrow’s joyful vitality and its intimate bond with Lesbia.  

A moment of quiet resignation then gives way to a bitter shift, cursing Orcus, 

the god of the underworld. These emotional turns not only shape the structure, 

but also the musical textures throughout. 

Boglárka Erdős 

 

Tania León – En el Sendero Ancho (2015), Rimas Tropicales (2011),  

El Manisero (1999) 

 Tania León (Havana, Kuba) je široce uznávaná jako skladatelka, 

dirigentka, pedagožka a poradkyně pro umělecké záležitosti. Její orchestrální 

skladba Stride, vytvořená na objednávku Newyorské filharmonie, byla v roce 



2021 oceněna Pulitzerovou cenou za hudbu. V roce 2022 se stala držitelkou 

Ceny Kennedy Center Honors za celoživotní umělecký přínos. V roce 2023 

získala Cenu Michaela Ludwiga Nemmerse za hudební kompozici (na popud 

Northwestern University). V současné době je rezidenční skladatelkou 

Londýnského filharmonického orchestru – jedná se o dvouroční rezidenční 

pobyt, který započal v září 2023. V poslední době byla její díla premiérovana 

soubory jako např. Losangelská filharmonie, Arkansaský symfonický orchestr, 

Detroitský symfonický orchestr, Symfonický orchestr NDR, Grossman Ensemble, 

International Contemporary Ensemble či Modern Ensemble. Jako hostující 

dirigentka spolupracovala mimo jiné s tělesy jako Orchestre Philharmonique de 

Marseille, Gewandhausorchester, Orquesta Sinfónica de Guanajuato či 

Orquesta Sinfónica de Cuba. Je zakládající členkou a první hudební ředitelkou 

Tanečního divadla v Harlemu, iniciovala koncertní řadu Brooklyn Philharmonic 

Community, spoluzaložila festival Sonidos de las Américas, byla poradkyní pro 

oblast nové hudby pro Newyorskou filharmonii, založila platformu Composers 

Now, ve které stále působí jako umělecká ředitelka. Mezi její další uznání patří 

Ocenění Newyorského guvernéra za celoživotní přínos, uvedení do Americké 

akademie umění a literatury a Americké akademie věd a umění, Cena Victora 

Herberta udělovaná organizací ASCAP, ocenění od instituce The Koussevitzky 

Music, Guggenheimovy nadace ad. León obdržela čestné doktoráty na Colgate 

University, Oberlin College, SUNY Purchase College či Curtisově hudebním 

institutu. Působila jako ambasadorka amerického umění a kultury v Madridu 

(Španělsko).  

 Tania León se narodila a vyrůstala na Kubě, již od útlého dětství se 

věnovala hudbě a vstřebávala hudební podněty kubánské a latinskoamerické 

hudby. Jejím snem ale bylo stát se klasickou klavíristkou – v Havaně nastoupila 

na Konzervatoř Amadea Roldána a věnovala se především studiu tradičního 

západního repertoáru. V roce 1967 se zúčastnila programu Freedom Flights a 

mohla tak odcestovat do Spojených států amerických, kde v New Yorku 

pokračovala ve studiu hry na klavír. Zde však nedlouho poté došlo k události, 

která změnila její dosavadní umělecké směřování – v roce 1969 vypomáhala 

jako korepetitorka při tanečních lekcích Arthura Mitchella, jenž ji následně 

oslovil, aby se s ním podílela na založení Tanečního divadla v Harlemu a 

působila zde jako hudební ředitelka. Postupně rovněž začala psát hudbu k 

Mitchellovým tanečním představením a zaměřila se tedy více na komponování 

či dirigování. Skladby tohoto druhu vyžadují od tvůrce notnou dávku rytmické 

invence a představivosti, u León v tomto ohledu nastal ještě další posun v roce 



1979, kdy navštívila rodnou Kubu. Dle jejích slov došlo ve chvíli, kdy opět 

uslyšela zvuky známého prostředí a hudbu, která ji v dětství obklopovala,  

v jejím těle doslova k explozi. Ve své tvorbě začala tyto podněty zevrubněji 

reflektovat a v mnoha následujících skladbách propojila kompoziční metody 

západní hudby s kubánskými hudebními postupy (např. polyrytmy) a často též 

vycházela z podnětů kubánské kultury. Tento přístup je zřetelný i v dílech, které 

budou uvedeny v rámci festivalu Ostravské dny.  

 Název skladby En el sendero ancho (2015; Na široké cestě) pochází z 

úvodních slov básně, která tvoří textový základ díla – Un símil para Maya 

(Úsměv pro Mayu) od kubánské autorky Iraidy Iturralde. V této skladbě León 

plně zužitkovává témbrové možnosti sborové sazby, působivé jsou zejména 

postupně vršené harmonické plochy, jež se v kompozici pravidelně objevují. 

Rytmická složka je v porovnání s výše uvedenými díly asi nejvíce umírněná, 

zvýšenou proměnlivost lze však konstatovat ve výrazu, který kolísá od 

zasněnosti k vážněji laděným plochám. Písňový cyklus Rimas Tropicales (2011; 

Tropické rýmy) pro ženské hlasy na slova kubánského básníka a spisovatele 

Carlose Pintada je autorčinou původní tvorbou. Rytmická složka je zde 

důležitým formotvorným činitelem, je však navíc umocněna průzračnou 

čistotou ženských hlasů. Dramaturgie cyklu vychází ze střídání rychlostí a 

atmosféry jednotlivých částí. Úvodní píseň tohoto cyklu, kterou dnes uslyšíme, 

La Estrella (Hvězda), probíhá v rychlejším tempu a je příznačná lehce 

rozpoznatelným nápěvem („Lei lo lai lo“). Píseň El Manisero (1999; Prodejce 

arašídů) sice není původní kompozicí León, ale autorčina svérázná umělecká 

stylizace překračuje běžnou kategorii „úpravy“ a posouvá tento kubánský 

nápěv směrem k moderní kompozici. Základní sborové hlasy jsou vnitřně 

děleny, León tak získává dostatek prostoru, aby plně rozvinula polyrytmické 

struktury a doplnila je zvukomalebnými efekty (např. repetitivní šepoty v 

jednotlivých hlasech) – spolupůsobení těchto složek je pro skladbu 

charakteristické a dílo evokuje atmosféru idylického podvečera v Havaně 

(nejlépe s pytlíkem arašídů v ruce).  

Petr Zvěřina 

 Tania León (Havana, Cuba) is highly regarded as a composer, conductor, 

educator, and advisor to arts organizations. Her orchestral work Stride, 

commissioned by the New York Philharmonic, was awarded the 2021 Pulitzer 

Prize in Music. In 2022, she was named a recipient of the 45th Annual Kennedy 

Center Honors for lifetime artistic achievements. In 2023, she was awarded the 



Michael Ludwig Nemmers Prize in Music Composition from Northwestern 

University. Most recently, León became the London Philharmonic Orchestra’s 

next Composer-in-Residence – a post she will hold for two seasons, beginning 

in September 2023. Recent premieres include works for the Los Angeles 

Philharmonic, Arkansas Symphony Orchestra, Detroit Symphony, NDR 

Symphony Orchestra, Grossman Ensemble, International Contemporary 

Ensemble, and Modern Ensemble. Appearances as guest conductor 

include Orchestre Philharmonique de Marseille, Gewandhausorchester, 

Orquesta Sinfónica de Guanajuato, and Orquesta Sinfónica de Cuba, among 

others. A founding member and first Music Director of the Dance Theatre of 

Harlem, León instituted the Brooklyn Philharmonic Community Concert Series, 

co-founded the Sonidos de las Américas Festival, was New Music Advisor to the 

New York Philharmonic, and is the founder/Artistic Director of Composers 

Now. Honors include the New York Governor’s Lifetime Achievement, 

inductions into the American Academy of Arts and Letters and the American 

Academy of Arts and Sciences, and fellowship awards from ASCAP Victor 

Herbert Award and The Koussevitzky Music and Guggenheim Foundations, 

among others. León has received Honorary Doctorate Degrees from Colgate 

University, Oberlin College, SUNY Purchase College, and The Curtis Institute of 

Music, and she has served as U.S. Artistic Ambassador of American Culture in 

Madrid (Spain). 

 Tania León was born and raised in Cuba, where she applied herself to 

music from an early age, absorbing the rich sounds of Cuban and Latin 

American music. Her dream, however, was to become a classical pianist. She 

was accepted into the Amadeo Roldán Conservatory, where she primarily 

studied traditional Western repertoire. In 1967, she participated in the 

Freedom Flights program, which enabled her to travel to New York and 

continue her piano studies. By 1969, she was working as an accompanist for 

Arthur Mitchell’s dance classes. Mitchell then made an offer that would forever 

change the trajectory of her artistic career: he invited her to join him in 

founding the Harlem Dance Theater and to serve as its musical director. 

Gradually, León began composing music for Mitchell’s performances, shifting 

her focus toward composition and conducting. Such works demanded 

significant rhythmic invention from the composer. This evolution deepened in 

1979 when she visited Cuba. As she described it, upon hearing the familiar 

sounds and music of her childhood environment, an explosion of inspiration 

ignited within her. She began to explore these impulses more profoundly in her 



compositions. Many of her subsequent works blend Western compositional 

techniques with Cuban musical elements, such as polyrhythms, and they draw 

broadly from Cuban culture. This approach is also evident in the pieces 

presented at Ostrava Days. 

 The title of En el sendero ancho (2015; On the Wide Path) is taken from 

the opening lines of a poem that serves as the textual foundation of the work – 

Un símil para Maya (A Simile for Maya) by the Cuban poet Iraida Iturralde. 

Here, León fully exploits the timbral possibilities of the choir. Particularly 

striking are the gradually layered harmonic textures that appear regularly 

throughout the piece. Compared to the works discussed above, the rhythmic 

component is perhaps the most restrained, but there is much greater variation 

in expression, which ranges from dreamy to serious. The cycle of three songs, 

Rimas Tropicales (2011; Tropical Rhymes), for female voices sets lyrics by Cuban 

poet and writer Carlos Pintado and is not based on preexisting music. Once 

again, the rhythmic component is central to the form, but here it is enhanced 

by the crystalline sound of the female voices. The development of the cycle is 

based on alternating tempos and atmospheres across the individual sections. 

The opening song, which we will hear tonight, La Estrella (The Star), is fast and 

marked by a clearly recognizable melody (“Lei lo lai lo”). The song El Manisero 

(1999; Peanut Vendor) is not an original composition by León; her distinctive 

stylization transcends a traditional “arrangement,” transforming this popular 

Cuban melody into a work of modern composition. The traditional choral 

groups are internally divided, providing León with ample space to fully develop 

her polyrhythmic structures and complement them with sonic onomatopoeic 

effects, such as repetitive whispers. The interplay of these layers is 

characteristic of the piece, evoking the atmosphere of an idyllic evening in 

Havana (bag of peanuts in hand, ideally).  

Petr Zvěřina 

 

 

 


