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Gordon Williamson – Breathing Room (2019) 

 Gordon Williamson (1974, Ottawa) je kanadský skladatel, který 
aktuálně působí v Hannoveru (Německo). V nedávné době pracoval na 
zakázkách od nadace Ernst von Siemens Musikstiftung, rozhlasových a 
televizních společností CBC/SRC, SWR či Kanadské rady pro umění. 
Premiérových uvedení jeho děl se ujaly soubory jako Rozhlasový 
symfonický orchestr Stuttgart, Neue Vocalsolisten Stuttgart, Ars Nova 
Copenhagen, Ensemble Contemporain de Montréal+, Asian Art Ensemble 
či Sonar Quartet; tyto skladby pak byly uvedeny na mezinárodních 
festivalech jako Montréal/Festival nové hudby (MNM), ECLAT, KLANG nebo 
na Pekingském festivalu moderní hudby. Absolvoval významné umělecké 
rezidence v Künstlerhof Schreyahn (Německo), Centre Récollets (Paříž) či 
Casa Baldi (Itálie). Williamson studoval skladbu u významných pedagogů, 
jako např. Johannes Schöllhorn (Hannover), Sven-David Sandström 
(Bloomington), Bent Sørensen a Hans Abrahamsen (Kodaň). Od roku 2010 
vyučuje kompozici na Hochschule für Musik, Theater und Medien Hannover 
a od roku 2015 je hostujícím profesorem skladby a vedoucím Institutu 
Incontri pro novou hudbu. 

 Breathing Room (na objednávku souboru Quasar) – Toto dílo pro 
saxofonové kvarteto bylo speciálně napsáno pro koncert Un pour tous et 
tous pour un (Jeden za všechny a všichni za jednoho), který byl realizován v 
Chapelle Historique du Bon-Pasteur v Montrealu. Při tvorbě skladby jsem 
spolupracoval se členy souboru Quasar, experimentovali jsme se 
specifickými zvuky a technikami, které jsme shledali jako vhodné pro využití 
v akustickém prostoru. Kompozice se tedy brzy stala „prostorovou“ – 
docházelo k tomu, že mnoho zvuků jaksi putovalo sálem a bylo kalkulováno 



i se vzdáleností mezi jednotlivými hráči, aby byly zdůrazněny různé barvy a 
nuance souboru Quasar. Kompozice Breathing Room tak akcentuje vztah 
mezi zvukem a prostorem, při provedení skladby mohou posluchači zažít 
pocit, jako kdyby byly prakticky uvnitř zvuku produkovaného saxofonovým 
kvartetem. 

Gordon Williamson 

 

 Gordon Williamson (1974, Ottawa) is a Canadian composer currently 
based in Hannover (Germany). Recent activities include commissions from 
the Ernst von Siemens Musikstiftung, CBC/SRC, SWR and the Canada 
Council for the Arts with premieres by RSO Stuttgart, Neue Vocalsolisten 
Stuttgart, Ars Nova Copenhagen, Ensemble Contemporain de Montréal+, 
Asian Art Ensemble and Sonar Quartet at international festivals such as 
Montréal/New Music Festival (MNM), ECLAT, KLANG and the Beijing 
Modern Music Festival. Prominent artist residencies include Künstlerhof 
Schreyahn (Germany), Centre Récollets (Paris), and Casa Baldi (Italy). 
Williamson’s main composition teachers were Johannes Schöllhorn 
(Hannover), Sven-David Sandström (Bloomington), Bent Sørensen and 
Hans Abrahamsen (Copenhagen). He has taught composition at the 
Hochschule für Musik, Theater und Medien Hannover since 2010 and he 
has been Guest Professor of Composition and Director of the Incontri 
Institute for New Music since 2015. 

 Breathing Room (Commissionned by Quasar) – This piece for 
saxophone quartet was written specifically for the concert Un pour tous et 
tous pour un, presented at the Chapelle Historique du Bon-Pasteur in 
Montréal. Working with Quasar for the creation of this piece, we 
experimented with specific sonorities and techniques which we found to be 
well adapted to acoustic spaces. The piece quickly became a “chamber” 
composition, with many sounds circulating across the room and taking into 
account the distance between each musician to emphasize the many 
colors and nuances of the Quasar ensemble. Breathing Room therefore 
addresses the relationship between sound and space, with the audience 
almost feeling like they are inside the sonority of a saxophone quartet. 

Gordon Williamson 

 



Timothy Page – Oru (2018, rev. 2025) 

 Timothy Page (1975) je skladatel, hudebník a performativní umělec 

původem z Chicaga. Vytváří díla, jež si pohrávají se stylem a kontextem, 

akcentují tělesnost, fyzikální materiály či prostor. Page je absolventem Sibeliovy 

Akademie v Helsinkách (Finsko), kde se etabloval jako skladatel a vyučoval jej 

Veli-Matti Puumala; svá doktorská studia pak dokončil na Univerzitě v Chicagu 

pod vedením Augusty Read Thomas a Anthonyho Cheunga. V roce 2025 byl 

jmenován odborným asistentem v oboru kompozice a elektronická hudba na 

nově zřízeném Oddělení umění a strojové kreativity na Hongkongské vědecko-

technologické univerzitě. Page je zakladatelem a spoluředitelem souboru 

Dayjob Collective – interdisciplinárního ansámblu působícího v Helsinkách, 

který se zaměřuje na průniky mezi současnou hudbou a performativním 

uměním. V roce 2023 získal Guggenheimovo stipendium, jeho skladby byly 

provedeny po celém světě soubory jako Hongkongská filharmonie, Ensemble 

Dal Niente, Third Coast Percussion, Eighth Blackbird, Finský symfonický 

rozhlasový orchestr, Avanti!, Uusinta, Defunensemble, Dayjob Collective, Caput 

nebo Cikada.   

 Oru pro menší symfonický orchestr a objekty – Anatomické struktury, 

které vytvářejí linie a skuliny na křídlech Bource morušového (Bombyx mori) a 

dalších motýlů (lepidoptera), jsou běžně označovány jako žilky, ale kromě toho, 

že jimi proudí krev, obklopují také vzdušnice a nervy. 

Timothy Page  

 

 Chicago-born composer, musician, and performance artist Timothy 

Page (1975) creates works that revolve around play with style and context, 

body, physical materials, and space. Page holds degrees from the Sibelius 

Academy in Helsinki (Finland), where he established himself as a composer and 

studied with Veli-Matti Puumala, and the University of Chicago, where he 

completed his PhD with mentors Augusta Read Thomas and Anthony Cheung. 

In 2025, he was appointed Assistant Professor of Composition and Electronic 

Music in the fledgling Division of Art and Machine Creativity at the Hong Kong 

University of Science and Technology. Page is a founder and co-director of 

Dayjob Collective – a Helsinki-based interdisciplinary ensemble investigating 

meeting points between contemporary music and performance art. He is a 

2023 recipient of a Guggenheim Fellowship, and his works have been 



performed around the globe by ensembles such as the Hong Kong Philharmonic 

Orchestra, Ensemble Dal Niente, Third Coast Percussion, Eighth Blackbird, 

Finnish Radio Symphony Orchestra, Avanti!, Uusinta, Defunensemble, Dayjob 

Collective, Caput, and Cikada.   

 Oru for sinfonietta and objects – The anatomical structures that create 

lines and interstices on the wings of Bombyx mori and other lepidopterans are 

commonly referred to as veins, but they enclose tracheae and nerves in 

addition to channeling blood. 

Timothy Page  

 

Marie Nečasová – Thaw (2025) 

 Marie Nečasová (1997, Praha) je skladatelka, která se často ráda zatoulá i 

do jiných (převážně výtvarných) uměleckých oblastí. Skladbu studovala v Linci 

(Hannes Löschel) a Lyonu (David Chappuis) a zároveň získala titul v oboru staré 

hudby (cembalo, Monika Knoblochová). V současnosti dokončuje magisterské 

studium hudebního nakladatelství na HAMU v Praze, kde se zaměřuje na 

možnosti publikování soudobé hudby. Její skladby jsou utvářeny kromě vnímání 

zvuků také vizuálními vjemy a nevyčerpatelnou zásobou podivností v jejím 

zkoumání lidské (své) mysli. Autorčina hudba zazněla na festivalech jako 

Brucknerfest, Présence Compostrices, Hortus Musicus nebo Ostravské dny, v 

podání souborů Ensemble Delirium, Les Émissaires, Ostravská banda či JIM 

Orchestra. Mezi její nedávné projekty patří skladba Otevírání pro Prague Quiet 

Music Collective a Galerii hl. m. Prahy či nová orchestrální skladba pro 

Janáčkovu filharmonii Ostrava, uvedená v premiéře v roce 2025. 

 Tání – Každý v sobě nosíme kus ledu. Jsem si tím jistá, protože všichni 

máme svoje bolesti a zranění – zážitky, které jsme z různých důvodů tak docela 

necítili. Možná to nebylo dovoleno, ať už námi, nebo někým jiným. Možná to 

nebylo bezpečné, a možná to prostě nebylo možné v tu chvíli unést. A tak se 

tyhle části zmrazily do ledové hroudy v našem těle. Mají různé velikosti – od pár 

kostek ledu po majestátní ledovce. Prostředí naší mysli může naše ledy buďto 

mrazit dál, ještě pevněji; nebo jim může dovolit pomalu tát. Pokud bychom 

však bezhlavě vytáhli topení na plné obrátky, a rozpustili blok celý najednou, 

může nás zavalit – i nevinně vypadající rampouch může překvapit a utopit nás. 

Raději si vezměme malou svíčku a pojďme ledový blok navštívit. Podívat se na 



něj, co je v něm zamrzlé, opatrně přikládat teplé dlaně na studený povrch a 

pozorovat, jak se kapku po kapce rozpouští. 

 „Koukám se na svoji dlaň, všimla jsem si malý vlásečnice, úplně 

mikroskopický, kterou neznám. Koušu chia semínka v jogurtu s mraženejma 

borůvkama. Jedno po druhym křupe a praská mezi zubama, napřed kluzký, pak 

‚lup‘ – jako plody pámelníku, co jsme jako malí házeli pod kola autům. 

Vzpomínám si na tátovo cvičení všímavosti, který dělal v práci s policajtama 

dlouho před vlnou ‘mindfulness’, která zavalila seberozvojovej svět. Nechápala 

jsem to, byl to zvláštní koncept. Zkoušela jsem si to: bylo to cvičení s rozinkou, 

meditace nad jejíma smyslovejma vlastnostma. Já se fakt snažila. Ale pamatuju 

si to, bylo to podobný jako teď – nešlo to do tý čistoty a jasnosti přítomnýho 

okamžiku, pořád jsem cítila tu zeď. Koušu do rozinky nebo chia semínek, ale ani 

jedno není skutečný. To, co kouše, je mrak. Jsem to já? Cože, kdo? Jak jsem se 

tady vzala? Je to marnost nad marnost. Strávila jsem roky tím, že jsem se 

snažila rozbít tu skleněnou zeď kladivem, když to asi vypadá, že se dá jen 

postupně rozpouštět.“ 

Marie Nečasová 

 

 Marie Nečasová (1997, Prague) is a composer who likes to make 

occasional trips into other, mainly visual, art forms. Her composition studies 

took place in Linz (Hannes Löschel) and Lyon (David Chappuis), and she also 

earned a degree in Ancient Music (harpsichord, Monika Knoblochová). She is 

currently finishing a master’s in Music Publishing at AMU in Prague, focusing on 

the possibilities of publishing contemporary music. Her compositions are 

shaped, besides the colours of sound, by visual perception and the endless 

mess of her psychological explorations. Her music has appeared at festivals 

such as Brucknerfest, Présence Compostrices, Hortus Musicus, and Ostrava 

Days, performed by ensembles like Ensemble Delirium, Les Émissaires, 

Ostravská banda, and JIM Orchestra. Recent projects include Opening for 

Prague Quiet Music Collective and Gallery of Prague, and a new orchestral 

work for Janáček Philharmonic Ostrava, premiered in 2025. 

 Thaw – There’s a block of ice in each one of us. I can say that with 

confidence, because we all have our past pains and hurts – experiences that 

perhaps weren’t fully felt for various reasons. Maybe it wasn’t allowed, either 

by ourselves or by someone else. Maybe it wasn’t safe, or it simply wasn’t 



bearable. And so it froze into this block that we carry around. Some blocks are 

bigger than others; some are like clusters of soda-ice, some are full-sized 

icebergs. The environment in our mind can either make the block freeze even 

more solidly, or it can allow it to slowly thaw. It’s not a good idea to turn the 

heat all the way up and try to melt it all at once – even an innocent-looking 

icicle might surprise and drown us. The best way is to get a little candle and 

visit. Look at what’s inside, gently hold our warm hands against the surface, 

and watch how, drop by drop (teardrop by teardrop), it melts away.  

 “I’m looking at my palm – I notice a tiny capillary, completely 

microscopic, that I didn't know was there. I’m chewing chia seeds in yogurt 

with frozen blueberries. Each one crunches between my teeth, first slippery, 

then ‘pop’ – like the snowberry marbles we used to throw under car wheels 

when we were kids. I remember my dad’s ‘mindfulness’ exercise that he used 

to do at work with policemen, long before the wave of mindfulness flooded the 

self-help world. I didn’t understand it; it was a strange concept. I tried it once: it 

was that raisin exercise, meditating on its sensory qualities. I really tried. But I 

remember it – it was similar to now – it wouldn’t go into that purity and clarity 

of the present moment. There was always that transparent wall. I’m chewing 

the raisin or the chia seeds, but neither is real. What’s doing the chewing is just 

a cloud. Is that me? What, who? How did I end up here? It’s vanity of vanities. 

I’ve spent years trying to smash that glass wall with a hammer, when it seems 

that it can only be gradually thawed away.” 

Marie Nečasová 

 

Jakub Rataj – Countermass (2024–2025) 

 Jakub Rataj (1984) je český skladatel orchestrální, komorní a 

elektroakustické hudby. Ve své tvorbě se zaměřuje na fyzický aspekt hudby a 

dialog mezi organizovaným zvukem a lidským tělem. Jeho skladby zazněly na 

mnoha koncertech a festivalech po celém světě. Objednávky obdržel mimo jiné 

od festivalu Pražské jaro, Českého rozhlasu, festivalu Contempuls, BRANDNEU, 

Music Olomouc ad.; spolupracoval s ansámbly jako Klangforum Wien, Trio 

Catch, Quatuor Tana, Neo Quartet ad. Rataj je držitelem několika ocenění, byl 

vybrán do řady uměleckých rezidencí, např. Le lauréat de la Fondation 

Royaumont (2022) či Českých center (Vídeň, Madrid, Tokio). Jeho hudba 

zazněla na festivalech jako ISCM World New Music Days na Novém Zélandu 



(2022), Tehran Contemporary Music Festival (2018), Journées Nationales de la 

Musique Electroacoustique v Chalon-sur-Saône (2014) ad. V letech 2013–2014 

studoval kompozici a nové hudební technologie u Luise Naóna na 

Conservatoire National Supérieur de Musique et de Danse de Paris. V České 

republice studoval kompozici u Hanuše Bartoňe na Akademii múzických umění 

v Praze (2010–2015), kde v roce 2020 završil svá doktorská studia pod vedením 

Luboše Mrkvičky. 

 Prvotní impulz ke skladbě Countermass vznikl počátkem roku 2024 při 

pohledu na otisk chodidla v písku, krátce po ústupu mořské vlny. Tlak chodidla 

vytlačil vodu z povrchu a drobná energie vtiskla do země stopu – změnila své 

prostředí. Vlny se ale stále vracely a celý proces se opakoval. Začal jsem 

přemýšlet o vztahu dvou sil. Na jedné straně masa energie v podobě mořských 

vln a (v porovnání s ní) nepatrná síla vtlačeného chodidla do masy písku. Ve 

skladbě Countermass se sólový basklarinet stává touto stopou – osamoceným, 

zpočátku křehkým hlasem, jenž se vytrvalostí, intenzitou a artikulační pregnancí 

prosazuje vůči zvukové mase ansámblu. Úvodní rovina basklarinetu nepatrně 

proznívá v tichu mezi výraznými rytmickými pulzacemi ansámblu. Následně se 

artikulace proměňuje a s ní i kontrapunktický vztah k rovině ansámblu. Ten se 

postupně podřizuje artikulaci sólového nástroje, který v závěru, podobně jako 

chodidlo vytlačující masu mořské vody, proměňuje okolní strukturu a získává 

absolutní prostor. 

Jakub Rataj 

 

 Jakub Rataj (1984) is a Czech composer of orchestral, chamber and 

electro-acoustic music. He focuses on musical physicality, the dialogue 

between organised sound and the human body. His compositions have been 

performed on many concerts and festivals worldwide, and he was 

commissioned by Prague Spring, Czech Radio, Contempuls, BRANDNEU, Music 

Olomouc, etc.; he has worked with ensembles Klangforum Wien, Trio Catch, 

Quatuor Tana, and Neo Quartet, to name a few. Rataj has received various 

awards, and he was selected for several artistic residencies, e.g. Le lauréat de la 

Fondation Royaumont (2022) and Czech Centres (Vienna, Madrid, Tokyo); he 

was also nominated to festivals such as ISCM World New Music Days in New 

Zealand (2022), Tehran Contemporary Music Festival (2018), Journées 

Nationales de la Musique Electroacoustique in Chalon-sur-Saône (2014), etc. In 

2013–2014, he studied composition and new technology with Luis Naón at the 



Conservatoire National Supérieur de Musique et de Danse de Paris. In Czech 

Republic, he studied composition with Hanuš Bartoň (2010–2015) at the 

Academy of Performing Arts in Prague, where he finished his PhD studies in 

2020 with Luboš Mrkvička as his mentor. 

 The initial impulse for the composition Countermass arose in early 2024 

when I looked at a footprint in the sand, left shortly after a sea wave had 

receded. The pressure of the foot had displaced the water from the surface, 

and a small amount of energy had left a mark in the ground – it had altered its 

environment. But the waves kept returning, and the entire process repeated. I 

began to reflect on the relationship between the two forces: on one hand, a 

mass of energy in the form of sea waves, and in contrast, the seemingly 

insignificant force of a foot pressing into the mass of sand. 

In Countermass, the solo bass clarinet becomes that footprint – a solitary, 

initially fragile voice that asserts itself through persistence, intensity, and 

precise articulation against the sonic mass of the ensemble. The initial layer of 

the bass clarinet resonates subtly in the silence between the ensemble’s 

pronounced rhythmic pulsations. As the piece progresses, the articulation 

evolves, as does its contrapuntal relationship to the ensemble. The ensemble 

gradually yields to the articulation of the solo instrument, which, in the end – 

much like the foot displacing the mass of seawater – transforms the 

surrounding structure and takes full command of the space. 

Jakub Rataj 

 

Johannes Kalitzke – Werckmeister Harmonies (2020) 

 Německý skladatel Johannes Kalitzke (1959, Kolín nad Rýnem) je autorem 

orchestrálních, komorních a vokálních děl, která se hrají po celé Evropě; působí 

také jako dirigent. V letech 1974–1976 studoval církevní hudbu v Kolíně nad 

Rýnem a pak skladbu u Yorka Höllera, dirigování u Wolfganga von der Nahmera 

a klavír u Aloyse Kontarského na Musikhochschule Köln (1978–1981). V letech 

1982–1983 studoval v pařížském IRCAMu díky stipendiu Studienstiftung des 

Deutschen Volkes a také soukromě skladbu u Vinko Glokobara. Zároveň 

studoval elektronickou hudbu na Musikhochschule Köln u Hanse Ulricha 

Humperta. Mezi jeho ocenění patří cena Bernd-Alois-Zimmermann-Preis města 

Kolína nad Rýnem (1996) a stipendijní pobyt ve Villa Massimo v Římě (2003). 

Skladby si u něj objednává mnoho ansámblů a orchestrů, mimo jiné Deutsches 



Symphonie-Orchester Berlin, Hamburger Sinfoniker, London Sinfonietta či SWF-

Sinfonieorchester. Hudbu k divadelnímu představení Berich über den Tod des 

Musikers Jack Tiergarten psal na objednávku Mnichovského bienále, zatímco 

operu Molière oder die Henker des Komödianten si objednali zástupci spolkové 

země Šlesvicko-Holštýnsko. Od roku 1984 působí jako dirigent a získal uznání 

pro svou interpretaci jak klasické, tak nové hudby s různými ansámbly, např. 

Collegium Novum Zürich, ensemble recherche, Klangforum Wien, a především s 

musikFabrik, stejně jako s orchestry v Rakousku, Německu a Velké Británii. V 

letech 1986–1991 vedl Forum für Neue Musik v Gelsenkirchen a v letech 1988–

1990 v tomto městě zastával i funkci dirigenta Musiktheater im Revier. Je 

spoluzakladatelem souboru musikFabrik (1991) a v letech 1991–1997 v něm 

působil jako umělecký vedoucí a dirigent. Vedl kurzy pro dirigenty ansámblů na 

Deutscher Musikrat (2001) a Salzburger Sommerakademie (2003). Od roku 

2009 je členem Akademie umění v Berlíně. Jeho hudbu z let 1982–2000 vydalo 

nakladatelství Edition Gravis, zatímco novější skladby vydává Boosey and 

Hawkes. Poprvé se představil jako dirigent i skladatel na Ostravských dnech v 

roce 2011. Od té doby úzce spolupracuje s Ostravským centrem nové hudby 

také na „Zásadních koncertech“ v pražském DOX+. 

 Werckmeisterovy harmonie – V posledních letech jsem se často zabýval 

filmem a hudbou k němým filmům. Tato skladba je „hudbou ke světelné hře“ 

(„Lichtspielmusik“), která zní bez filmu, atmosféru a jednotlivé úseky filmu 

Werckmeisterovy harmonie Bély Tarra pak vyjadřuje prostřednictvím hudebních 

prostředků a zvuku. O co ve zmíněném filmu, stručně řečeno, jde? Vesnická 

společnost pod vedením mladého muže uvažuje o harmonii světa, místní 

pianista přeladí svůj klavír do pythagorejského ladění, které má odrážet 

harmonii danou přírodou. Zatímco studuje svůj repertoár v tomto historickém 

ladění, přijíždí do vesnice cirkus. Jednou z jeho atrakcí je také vycpaná obří 

velryba, která jako ztělesnění čehosi cizího vyvolává mezi vesničany nedůvěru a 

odmítání. Zároveň se za touto atrakcí skrývá tajuplný „vévoda“, který 

obyvatelstvo podněcuje totalitními tezemi a atmosféru vystupňuje natolik, že 

se nakonec zvrhne v masakr nevinných. Pianista usoudí, že lidstvo není pro 

harmonii stvořeno a přeladí svůj klavír zpět do původního Werckmeisterova 

ladění, které (zhruba) odpovídá dnešnímu temperovanému ladění. 

 Kompozice vychází ze šumu a zvukových úseků využitých ve filmu, ale též 

z prvků Bachova Preludia es moll z prvního dílu Dobře temperovaného klavíru; 

představuje protiklad temperovaného a pythagorejského ladění a jejich variant. 

Tento kontrastní střet vytváří základ pro hudební vyjádření různých stádií 



stáhnutí se do ústraní a konfrontace. V označení jednotlivých vět (Konjunkce, 

Úzkost, Rozpětí, Oko, Pochod, Zánik) lze nazírat proces, který má svůj vzor v 

koloběhu lidské nedostatečnosti – zejména ve změnách nálad a narůstající 

stagnaci, jak jsou zachyceny ve filmu. Výchozí hudební materiál z první věty se 

ke konci vybije různými transformacemi a zvukovými či rytmickými kompresemi 

a je také nakonec zpětně „přeladěn“. Avšak přesto obsahují prvky 

elektronického podkladu, v podobě formálních interpunkcí ve 

Werckmeisterově ladění, okno do vzdálené sféry harmonie.  

Johannes Kalitzke, červen 2020 

 

 Johannes Kalitzke (1959, Cologne) is a German composer of mostly 

orchestral, chamber, choral, and vocal works performed in Europe. He is also 

active as a conductor. Kalitzke studied church music from 1974–1976 in 

Cologne and then studied composition with York Höller, conducting with 

Wolfgang von der Nahmer, and piano with Aloys Kontarsky at the 

Musikhochschule Köln from 1978–1981. He studied at IRCAM in 1982–1983, on 

a scholarship from the Studienstiftung des Deutschen Volkes, and at the same 

time, he studied composition privately with Vinko Globokar while in Paris and 

electronic music with Hans Ulrich Humpert at the Musikhochschule Köln. 

Among his honors are the Bernd-Alois-Zimmermann-Preis from the City of 

Cologne (1996) and a scholarship to stay at the Villa Massimo in Rome (2003). 

Numerous ensembles and orchestras have commissioned him, including the 

Deutsches Symphonie-Orchester Berlin, the Hamburger Sinfoniker, the London 

Sinfonietta, and the SWF-Sinfonieorchester. His music theatre work Bericht 

über den Tod des Musikers Jack Tiergarten was commissioned by the 

Münchener Biennale, while his opera Molière oder die Henker des Komödianten 

was a commission from the region of Schleswig-Holstein. A conductor since 

1984, he is renowned for his interpretations of both classical and new music, 

with ensembles such as Collegium Novum Zürich, ensemble recherche, 

Klangforum Wien, and, most prominently, musikFabrik, as well as orchestras in 

Austria, Germany, and the UK. He served as leader of the Forum für Neue 

Musik in Gelsenkirchen from 1986–1991 and as conductor of the Musiktheater 

im Revier in the same city from 1988–1990. He co-founded musikFabrik in 1991 

and served as its artistic director and conductor from 1991–1997. He led the 

forums on ensemble conducting at the Deutscher Musikrat in 2001 and at the 

Salzburger Sommerakademie in 2003. Since 2009, he has been a member of 



the Akademie der Künste in Berlin. Edition Gravis published his music from 

1982 to 2000, and Boosey and Hawkes publishes his music written since then. 

He first took part in Ostrava Days as both a conductor and composer in 2011. 

Since then, he has been working closely with the Ostrava Center for New Music 

and also on the “Essential” in Prague's DOX+. 

 Werckmeister Harmonies – In recent years, I have frequently engaged 

with film and music for silent films. This piece is “music for a light game” 

(“Lichtspielmusik”), which is heard without any visual accompaniment, 

expressing the atmosphere of the various segments of Béla Tarr’s 

Werckmeister Harmonies through music and sound. What is the film about? It 

depicts a village society led by a young man who contemplates the harmony of 

the world. The local pianist retunes his piano in Pythagorean tuning, which is 

meant to reflect the harmony determined by nature. While he studies his 

repertoire in this historical tuning system, a circus arrives in the village. One of 

its attractions is an enormous stuffed whale, which – as a symbol of something 

alien – incites mistrust among the villagers. At the same time, a mysterious 

“prince” lurks behind this attraction, stirring the populace with totalitarian 

ideologies and escalating the atmosphere until it deteriorates into a massacre 

of the innocent. Ultimately, the pianist reaches the conclusion that humanity is 

not suited for harmony and retunes his piano back into Werckmeister tuning, 

which (roughly) corresponds to today’s tempered tuning. 

 The composition draws upon on the noises and sounds used in the 

movie, as well as elements from Bach’s Prelude in E flat minor from Volume 1 

of the Well-Tempered Clavier, which serves as a framework for the contrast of 

tempered and Pythagorean tuning and its variations. This clash establishes a 

foundation for the musical expression of various states of retreat and 

confrontation. The titles of the individual movements (Conjunction, Anxiety, 

Span, Eye, March, Perishing) suggest a process modelled on the cycle of human 

inadequacy – especially in the changes of mood and the increasing stagnation 

captured in the film. The musical material presented in the first movement is 

ultimately run down towards the end through various transformations and 

sonic and rhythmic compressions, and it is therefore also “retuned.” 

Nevertheless, elements in the electronic accompaniment, which manifest as 

formal interruptions in Werckmeister tuning, provide a glimpse into distant 

harmonic realms. 

Johannes Kalitzke, June 2020 



Tymon Zgorzelski – Conjunction no. 5 (2025) 

 Tymon Zgorzelski (1999) je mladý polský skladatel. Absolvoval Royal 

College of Music v Londýně, kde jej vyučovali zejména Jonathan Cole a 

Catherine Kontz. V současnosti studuje na Conservatorium van Amsterdam pod 

vedením Mayi Verlaak a Richarda Ayrese. Autorovým posledním 

premiérovaným dílem byla skladba W Nocy pro dva soprány a ansámbl, která 

byla uvedena ve Spojených státech na festivalu LOUD Weekend pořádaném 

organizací Bang On A Can. Jeho portfolio zahrnuje akustická díla (např. série 

Inflorescences a Conjunctions pro různá obsazení), vokální skladby (např. dvě 

komorní opery – Flights, vycházející ze stejnojmenné knihy Olgy Tokarczuk, či 

Once Lived In, jež byla napsána pro Nizozemskou národní operu) a 

elektronickou hudbu (např. zvuková instalace pro Královské botanické zahrady 

v Kew (Londýn) nebo site-specific dílo Abattoir Noir vytvořené pro Ostravské 

dny 2023). Zgorzelski se nyní soustřeďuje na tvorbu hudby vycházející z 

jednoduchého materiálu. Prostřednictvím transparentních procesů při 

nakládání s tímto materiálem chce dokázat, že i základní hudební postupy, jako 

např. „zpomalování“ či „zhušťování“, mohou skrývat značnou hloubku a působit 

neotřele. Nadcházející premiéry jeho děl zahrnují kompozici pro sbor a varhany 

(Orgelpark v Amsterodamu), skladbu pro amatérský orchestr či dílo pro sólový 

klarinet s doprovodem live electronics. 

 Konjunkce č. 5 je pátou skladbou ze série kompozic, v níž je ústředním 

prvkem prostý rytmický materiál. Název odkazuje k astronomickému jevu – tzv. 

konjunkci, neboli souběhu sfér. Při konjunkci se z pohledu pozorovatele dráhy 

nebeských těles přiblíží natolik, že se jeví jako jeden objekt, anebo že se 

vzdalují, když se opět stanou samostatnými objekty. V mé sérii Konjunkce jsem 

uplatnil tento přístup na hudební strukturu. Omezením hudebních parametrů, 

zejména tónových výšek, se snažím zdůraznit rytmické transformace a 

vzájemné působení nástrojových barev ansámblu. V Konjunkci č. 5 jsou uvnitř 

klavíru umístěny efekty e-bow (jedná se o efekt používaný zejména pro 

elektrickou kytaru, jenž umožňuje nekonečný sustain efekt strun – pozn. 

překl.). Tyto efekty zvýrazňují jemné odchylky v ladění klavíru (resp. alikvotních 

tónů jeho strun) vůči zbytku ansámblu, což představuje klíčový prvek celé 

kompozice. 

Tymon Zgorzelski 

 



 Tymon Zgorzelski (1999) is a young composer from Poland. He has 

graduated the Royal College of Music in London guided principally by Jonathan 

Cole and Catherine Kontz. At the moment, he is a student at the 

Conservatorium van Amsterdam with Maya Verlaak and Richard Ayres. 

Zgorzelski’s most recently premiered piece was W Nocy for two sopranos and 

ensemble during Bang On A Can’s LOUD Weekend festival in the USA. His 

portfolio includes acoustic (such as series of Inflorescences and Conjunctions for 

various forces), vocal (for example two chamber operas – Flights, based on 

Olga Tokarczuk’s book of the same name, and Once Lived In, for the Dutch 

National Opera) and electronic music (a sound installation for London’s Kew 

Gardens, and a site-specific Abattoir Noir for Ostrava Days 2023). Zgorzelski is 

currently focusing on writing music based on simple material. Through applying 

transparent processes to this material, he hopes to find depth and interest in 

most basic musical ideas such as “slowing down” or “getting more dense.” 

Upcoming premieres include a piece for choir and organ for Orgelpark 

Amsterdam, a piece for an amateur orchestra and a solo clarinet piece with live 

electronics. 

 Conjunction no. 5 is the fifth work in my series of pieces in which simple 

rhythmic material is the main feature. The title refers to the astronomical 

phenomenon, the conjunction of spheres. During conjunctions, celestial bodies 

come into phase with each other, appearing as one, or move further away, at 

which point each becomes an individual object. I apply these ideas to shape the 

musical structures in my own Conjunctions. By limiting the musical parameters, 

especially pitch, I emphasize rhythmic transformations and timbral interplay 

within the ensemble. In Conjunction no. 5, e-bows inside the piano and their 

subtle tuning differences from piano harmonics and the rest of the ensemble 

play a crucial role. 

Tymon Zgorzelski 

 

Snežana Nešić – TRISTIA (2024–2025) 

 Snežana Nešić (1972) studovala kompozici, hru na akordeon a dirigování 

na Hudební Akademii P. I. Čajkovského v Kyjevě, na Hochschule für Musik, 

Theater und Medien (HMTM) v Hannoveru a na Montrealské univezitě. Od října 

2023 vyučuje a je vedoucí kompozičního oddělení na Akademii Dr. Hocha ve 

Frankfurtu nad Mohanem; v letech 2011–2023 pak působila jako pedagožka 



skladby a nové hudby na HMTM v Hannoveru. Nešić vytvořila díla na 

objednávku (mimo jiné) Gewandhausu v Lipsku, Severoněmecké televize NDR, 

Lucemburské filharmonie, Ensemble contemporain de Montréal, souboru 

Quasar, Státní opery v Hannoveru či Komorní opery v Kolíně nad Rýnem. Její 

skladby byly premiérovany kupříkladu Montrealským symfonickým orchestrem 

a provedeny na festivalech jako Salcburské bienále, Musik der Jahrhunderte 

Stuttgart či na mezinárodním divadelním festivalu BITEF. Ve své tvorbě často 

pracuje s různými formami opery či hudebního divadla a vytváří pro ně své 

vlastní texty. Nešić získala mnohá skladatelská ocenění, např. Římskou cenu 

Andrea Cerasa, Skladatelskou cenu OUM za rok 2023 a první ceny v 

Mezinárodní soutěži smyčcového kvarteta Molinari. Autorka se taktéž věnuje 

hře na akordeon, za níž obdržela řadu ocenění na mezinárodních soutěžích; 

jako sólistka vystoupila s mnohými ansámbly a orchestry, např. se Symfonickým 

orchestrem NDR Hamburg a s Hannoverským státním symfonickým 

orchestrem. Nešić je rovněž uměleckou ředitelkou a dirigentkou ansámblu 

ur.werk. V současné době pracuje na sérii audiovizuálních instalací (The Artist is 

Not Present (Umělkyně není přítomna)) a na opeře využívající rozšířenou realitu 

(autorkou libreta je Tina-Ève Provost), jež bude brzy uvedena v Montrealské 

opeře. 

 Skladba TRISTIA zkoumá různé polohy specifického „smutku“, který lze 
pojímat jako určitou afirmativní a tvůrčí sílu a s nímž se můžeme setkat v 
dílech různých autorů napříč historií – jde např. o Dante Alighieriho, Rúmího či 
F. M. Dostojevského. Tento druh melancholie zahrnuje jak temné, tak 
pozitivní a optimistické stránky. Nejde tedy o žádnou rezignaci tváří v tvář 
životním výzvám, spíše se jedná o hluboké porozumění vlastní konečnosti a 
zároveň sklonění se před krásou a nesrozumitelností světa. Na základě tohoto 
přístupu je pak možná umělecká tvorba – zejména, jak naznačuje Friedrich 
Nietzsche, v oblasti hudebního divadla. Jádro kompozice TRISTIA představuje 
poctu dvěma průkopníkům moderního hudebního divadla: Claudiovi 
Monteverdimu a Barbaře Strozzi, kteří oba žili a tvořili v Benátkách. Hlavní 
část díla rozličně kombinuje úryvky passacaglie z árie Che si può fare od 
Strozziové a Monteverdiho Lamento della Ninfa. Akordeon zde slouží jako 
určitý zvukový most mezi dvěma obdobími: jeho zvukový charakter je 
archaický (může připomínat např. varhany či pozitiv), ale zároveň tento 
nástroj oplývá moderními možnostmi díky své dynamické výrazovosti a 
rozmanitému témbru. Původní verze skladby TRISTIA (2019, Benátky) byla 
určena pro akordeon a ansámbl. Následovala další verze, která počítala s 



uplatněním mixtrautonia. Aktuální verze pro akordeon a komorní orchestr 
byla vytvořena pro festival Ostravské dny a soubor Ostravská Banda (2024–
2025). Textové východisko: kniha Ocean Seeping Eyes, jejímž autorem je 
Nicola Masciandaro. 

Snežana Nešić 

 

 Snežana Nešić (1972) studied composition, accordion and conducting at 

the Academy of Music P. I. Tchaikovsky in Kiev, at the Hochschule für Musik, 

Theater und Medien (HMTM) in Hannover, and at the Université de Montréal. 

Since October 2023, she has been a lecturer and head of the composition 

department at the Dr. Hoch’s Akademie in Frankfurt and was a lecturer in 

composition and new music at the HMTM Hannover from 2011 to 2023. Nešić 

has received composition commissions inter alia from the Gewandhaus zu 

Leipzig, North German Television (NDR), Philharmonie Luxembourg, Ensemble 

contemporain de Montréal, Quatuor Quasar, State Opera Hanover, and 

Chamber Opera Cologne. In addition, her compositions have been premiered 

with the Orchestre Symphonique de Montréal and as part of the Salzburg 

Biennale, the Musik der Jahrhunderte Stuttgart, and the international theater 

festival BITEF. In her compositional work, she works frequently with various 

forms of opera and music theater and writes her own texts to this end. As a 

composer, Nešić has won the Andrea Ceraso Rome Award, the OUM 

Composition Prize in 2023, and 1st prize at the Molinari Quartet’s International 

Competition. As an accordionist, Nešić has won many prizes at international 

competitions and has played as a soloist with numerous ensembles and 

orchestras, including the NDR Sinfonieorchester Hamburg and the 

Niedersächsisches Staatsorchester Hannover. Nešić is also the artistic director 

and conductor of the ensemble ur.werk. Currently, she is working on a cycle of 

audiovisual installations (The Artist is Not Present), and her Augmented Reality 

Opera (based on the libretto by Tina-Ève Provost) will soon be premiered at the 

Opera de Montréal. 

 TRISTIA explores the nuances of a kind of “sadness” that represents an 

affirmative, creative force, as reflected in the works of authors across various 

periods – including Dante Alighieri, Rumi, and F. M. Dostoevsky. This form 

of melancholy contains both dark and life-affirming qualities. It is not a 

resignation in the face of life’s challenges, but rather it is an expression of a 

deep, sensitive awareness of one’s own finitude – and at the same time, a bow 



before the beauty and inscrutability of the world. It is through this very spirit 

that artistic creation becomes possible – particularly, 

as Friedrich Nietzsche suggests, in the realm of music theatre. At the heart 

of TRISTIA lies a musical homage to two pioneers of modern music 

theatre: Claudio Monteverdi and Barbara Strozzi, both of whom lived and 

worked in Venice. The central section of the piece intertwines Passacaglia 

fragments from Strozzi’s aria Che si può fare and Monteverdi’s Lamento della 

Ninfa. The accordion functions here as a sonic bridge between eras: archaic in 

character (like an organ or positiv) and, at the same time, modern in its 

dynamic expressivity and richly nuanced timbre. The original version 

of TRISTIA (2019, Venice) was composed for accordion and ensemble. A later 

version followed, featuring Mix-Trautonium. The current version 

for accordion and chamber orchestra was written for the Ostrava Days and 

the Ostravská banda (2024–2025). Textual foundation: Ocean Seeping 

Eyes by Nicola Masciandaro. 

Snežana Nešić 

 

 

 

 

 

 


