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Wei-Shiang Chang – In a Distant Valley (2025) 

 Wei-Shiang Chang (2001) je tchajwanský skladatel. Ve své tvorbě klade 

důraz na zvukovost a tvůrčím způsobem ohledává transformace mezi zvukovou 

a percepční realitou. Komponovat začal v sedmnácti letech, do té doby se 

věnoval hře na klavír. V roce 2023 se Chang umístil na druhém místě v 

Mezinárodní skladatelské soutěži Vladimira Mendelssohna a Richard 

Danielpour jej následně pozval ke studiu na Kalifornské univerzitě v Los Angeles 

(UCLA). V roce 2024 se zúčastnil Mezinárodního hudebního festivalu ve 

Weiwuyingu, kde studoval pod vedením skladatelky Unsuk Chin  

a spolupracoval s Jörgem Widmannem v rámci Mezinárodního skladatelského 

workshopu pořádaného Úřadem pro záležitosti Hakků (etnická menšina v 

Číně/Tchaj-wanu) a Tchajwanským národním symfonickým orchestrem. Jeho 

skladby byly provedeny na Tchaj-wanu, v Koreji, Itálii či ve Spojených státech 

amerických; s objednávkou jej rovněž oslovil festival Nuit Blanche Taipei. 

Aktuálně studuje v magisterském programu na New England Conservatory, kde 

jej vyučují John Mallia a Efstratios Minakakis; je držitelem děkanského stipendia 

(Dean’s Scholar). Zúčastnil se festivalů VIPA, Etchings, Ostrava Days, Festival 

Mixtur a byl přizván na festivaly Bowdoin, Mostly Modern a Brevard. 

 遙⾕流韻 | In a Distant Valley (Ve vzdáleném údolí) pro orchestr – 

Etnikum Hakka je po staletí nedílnou součástí tchajwanské kultury. Tito lidé žijí 

v horách a vyjadřují se prostřednictvím horských písní – využívají je pro 

komunikaci, při společenských setkáních a rovněž jako doprovod při práci na 

čajových polích. Tato tradice, ke které chovám hlubokou úctu, představuje 

výchozí inspiraci pro mé dílo. Ve skladbě se snažím zachytit zvuk větru, který 

proudí údolími a do něhož se vplétají slabé ozvěny zpívaných či mluvených slov, 

jež jsou dále unášeny mlžnou krajinou. Mým záměrem je reflektovat kulturu 

etnika Hakka z přirozené i humanistické perspektivy. Toto dílo bylo vytvořeno 



pro Mezinárodní skladatelský workshop pořádaný Úřadem pro záležitosti 

Hakků a Tchajwanským národním symfonickým orchestrem. 

Wei-Shiang Chang 

 

 Wei-Shiang Chang (2001) is a Taiwanese composer. Attentive to sonority, 

he explores imaginative transformations between sonic and perceptual 

realities. A former pianist, he began composing at 17. In 2023, he won second 

prize at the Vladimir Mendelssohn International Composition Competition and 

was invited by Richard Danielpour to study at University of California, Los 

Angeles (UCLA). In 2024, he studied with Unsuk Chin at the WeiWuYing 

International Music Festival and worked with Jörg Widmann at the Hakka 

Affairs Council x NSO: International Composers Workshop. His music has been 

performed across Taiwan, Korea, Italy, and the United States of America, 

including a commission for Nuit Blanche Taipei. He is pursuing a Master’s at the 

New England Conservatory as a Dean’s Scholar, studying with John Mallia and 

Efstratios Minakakis. His festival appearances include VIPA, Etchings, Ostrava 

Days, Festival Mixtur, and he was accepted to Bowdoin, Mostly Modern, and 

Brevard. 

 遙⾕流韻 | In a Distant Valley for Orchestra – The Hakka people have 

been an integral part of Taiwanese culture for centuries, living in the mountains 

and expressing themselves through mountain songs – used for communication, 

social gatherings, and as a way to accompany their work in the tea fields. This 

tradition, which I deeply respect, serves as the inspiration for my piece. The 

work seeks to capture the sound of wind through the valleys, interwoven with 

faint echoes of singing and spoken words drifting through the misty landscape, 

reflecting Hakka culture from both natural and humanistic perspectives. This 

work was composed for the “Hakka Affairs Council x NSO: 2024 International 

Composers Workshop”. 

Wei-Shiang Chang 

 

Robert Karpay – Deep Summer Nocturne (2025) 

 Robert Karpay je skladatel, violoncellista, klavírista a studiový hudebník 

působící v Baltimoru. V oblasti koncertní hudby je známý svou všestranností, 

vytváří kompozice inspirované videohrami a experimentální zvukové krajiny. 



Autorova tvorba zahrnuje komorní a orchestrální díla, ale také inovativní 

elektronické projekty. Mezi jeho významné počiny patří oceněný soundtrack k 

filmu Vivid Dreams či původní hudba k filmu This World Falls. Je absolventem 

Manhattan School of Music (bakalářský a magisterský program), kde studoval u 

Richarda Danielpoura, Nilse Vigelanda a Reiko Fütinga. Rád spolupracuje s 

ostatními umělci a navázal řadu tvůrčích vztahů s velkým množstvím interpretů, 

v poslední době se Stephenem Tamasem a Olivií Katz v projektu Moon Unit. 

Jako zvukový inženýr se podílel na nahrávkách různých umělců a na zvukovém 

designu pro známé firmy (Toshiba, Bose nebo Google). 

 Skladba Deep Summer Nocturne původně vznikla v rámci workshopu 

Hell’s Kitchen Laboratory Orchestra (HKLO) v New Yorku, který vede Isaac 

Hayward. Soubor HKLO je tvořen profesionálními hudebníky, jež však nehrají na 

své hlavní nástroje. Prvotní provedení díla bylo úspěšné, ale při jeho nácviku 

jsem nabyl dojmu, že skladba vyžaduje rozměrnější časový rámec, aby se mohl 

plně rozvinout její introspektivní ráz. Když jsem začal přemýšlet o tom, kde by 

se takováto rozšířená verze mohla nejlépe uplatnit, záhy mě napadl festival 

Ostravské dny, který je unikátní svou stylovou různorodostí a výjimečnými 

interprety. Samotná kompozice pak představuje reflexi času a paměti. I když je 

v názvu vymezena jako Deep Summer (pozdní/hluboké léto), obsahuje chladné 

podtóny – emoce, jež byly zpracovány později, během teplejších měsíců. 

Vysoké leggiero běhy v kontrastu s hlubokými, doznívajícími akordy připomínají 

noční hudbu Bély Bartóka, zatímco rozostřené souzvuky evokují jemný svit 

Mléčné dráhy. Naznačený nokturální charakter díla je také blízký éterické 

hudební faktuře ze skladby Musica Celestis Aarona Jay Kernise. A v neposlední 

řadě je pro mě osobně období léta spjato s albem Kid A skupiny Radiohead,  

z něhož ve skladbě zaznívají melodické a harmonické odkazy. 

Robert Karpay 

 

 Robert Karpay is a Baltimore-based composer, cellist, pianist, and 

recording artist known for his versatility across concert music, video game-

inspired compositions, and experimental soundscapes. His works span from 

chamber and orchestral pieces to innovative electronic productions, with 

notable projects including the award-winning score for Vivid Dreams and his 

original soundtrack This World Falls. A Manhattan School of Music graduate 

(BM, MM), Karpay studied under Richard Danielpour, Nils Vigeland, and Reiko 

Füting. His collaborative spirit has led to partnerships with a wide range of 



performers, most recently joining forces with Stephen Tamas and Olivia Katz in 

Moon Unit. His recording expertise extends to working with diverse artists and 

creating sound design for major brands (Toshiba, Bose, Google). 

 Deep Summer Nocturne began as a workshop piece for the Hell’s Kitchen 

Laboratory Orchestra (HKLO) in New York, led by Isaac Hayward and composed 

of professionals playing their secondary instruments. The initial performance 

was successful, but in rehearsal I sensed the piece needed a longer duration to 

match its introspective tone. When I began thinking of where such a version 

could thrive, Ostrava Days quickly rose to the top of my list due to its stylistic 

diversity and exceptional performers. The piece reflects on time and memory. 

Though titled Deep Summer, it carries colder undertones – emotions digested 

late, in warmer months. High, leggiero runs paired with deep, droning chords 

recall Bartók’s night music, while blurred harmonies evoke the Milky Way’s soft 

glow. This nocturnal quality is also a nod to the ethereal textures in Kernis’ 

Musica Celestis. Lastly, summer holds personal meaning through Radiohead’s 

Kid A, from which several melodic and harmonic references appear. 

Robert Karpay 

 

Martin Klusák – Maják (2024–25) 

 Martin Klusák (1987) je český skladatel, sound designer a intermediální 

umělec, absolvent FAMU (zvuková tvorba) a HAMU (skladba) s porfoliem 

mezinárodně premiérovaných a uváděných děl. Jeho tvorba má široké rozpětí 

od kompozice a zvukového designu pro film, televizi a rozhlas, až po autorské 

hudební a intermediální projekty, které mnohdy překračují hranice hudby a 

zvukových umění a dotýkají se i jiných uměleckých oborů. Pravidelně 

spolupracuje s pražským Orchestrem Berg, který uvedl již šest jeho kompozic. V 

roce 2024 spolupracoval s festivalem Pražské jaro a souborem Klangforum 

Wien. Dva dny po premiéře skladby Maják na Ostravských dnech uvede rovněž 

premiéru orchestrální skladby Lignis na objednávku Janáčkovy filharmonie 

Ostrava, Evropského hudebního centra Kryštofa Pendereckého a polského 

Mezinárodního festivalu Emanacje. Často se ve své tvorbě věnuje průnikům 

hudebního a filmového oboru: vytvořil několik autorských hudebně-

experimentálních filmů, je také jedním ze zakladatelů skupiny Topos Kolektiv, 

která experimentálním způsobem zkoumá hranice hudby, divadla, výtvarných 

umění a architektury formou site-specific představení s premiérami v ČR i  

zahraničí. 



 Skladba Maják, které také někdy říkám Hiort, vychází z představy 

odlehlého ostrova v Atlantiku – lhostejno zda v souostroví Hebrid či Kanár. Na 

konci starého betonového mola, tváří v tvář oceánu, se otevírají dvě možnosti: 

udělat krok vpřed a zmizet v příboji burácejícího moře, nebo ustoupit do stínu 

skal, kde tušíme zašlý svatostánek lidské činnosti a štěrkovou stezku vedoucí do 

nitra ostrova. Je na nás, jakým směrem vykročíme. Inspirací je zde motiv 

ostrova jako místa přechodu („liminal space“) a akt chůze jako hlavní podstata 

cesty (přítomný např. v díle Richarda Longa). Téma se zrcadlí i ve skutečném 

příběhu zachyceném irským rozhlasovým autorem E. Coulsonem (žena 

pořádající na odlehlém skotském ostrově seminář o vědomém odcházení, tzv. 

„Death Café“, se zde symbolicky i skutečně setkává se smrtí) nebo v britské 

poetické videohře Dear Esther, ostrovním simulátoru chůze. Maják vzniká v 

návaznosti na vlastní výzkum na pomezí hudby a audiovizuální tvorby. Fascinuje 

mě imerzivní pohyb na hranici abstrakce a realismu, příběhu a jeho absence, 

hmoty fyzické a vnitřní. Hudební kompozici někdy stavím podobně jako 

asociativní film – místo obrazů ale pracuji s živou instrumentální hudbou. 

Martin Klusák 

 

Martin Klusák (1987) is a Czech composer, sound designer, and intermedia 

artist, a graduate of FAMU (film sound) and HAMU (composition) with a 

portfolio of internationally performed works. His work spans a broad range 

from composition and sound design for film, television, and radio, as well as 

original musical and intermedia projects that often transcend music and the 

sonic arts, involving other art forms. He frequently collaborates with the Berg 

Orchestra in Prague, which has premiered six of his pieces. In 2024, he wrote a 

piece for Klangforum Wien commissioned by the Prague Spring festival. Two 

days after the premiere of Lighthouse at Ostrava Days, Lignis, a new orchestral 

piece commissioned by the Janáček Philharmonic Orchestra, the Krzysztof 

Penderecki European Centre for Music, and the Emanacje International Music 

Festival, will be performed. Klusák’s work often explores the intersections of 

music and film: he has created several experimental musical films and is one of 

the founders of the Topos Kolektiv group, which explores the boundaries of 

music, theatre, visual art, and architecture through site-specific performances 

both in Czechia and abroad. 

Lighthouse, a piece I sometimes call Hiort, is inspired by the idea of a remote 

island in the Atlantic Ocean – no matter whether this means the Hebrides or 



the Canary Islands. At the end of an old concrete pier, facing the vast ocean, 

one has two options: take a step and disappear in the roaring waves, or retreat 

into the shadows of the cliffs, where we feel a sanctuary of human activity and 

a gravel path leads to the middle of the ocean. The direction we choose is 

entirely up to us. My inspirations include the motif of the island as a liminal 

space and the act of walking as the primary purpose of the journey, as seen in 

the work of Richard Long, for example. This theme is also reflected in a true 

story shared by Irish radio artist E. Coulson (a woman organizes a seminar on 

conscious departure – a “Death café” – on a remote Scottish island, where she 

encounters death both in symbol and in fact) and the poetic British video game 

Dear Esther, which serves as an island walking simulator. Lighthouse is rooted 

in my research into music and audiovisual art. I am fascinated by immersive 

movement that exists on the boundaries of abstraction and realism, narrative 

and its absence, physical and internal matter. I construct the music as I would 

an associative film, only I use live instrumental music in place of moving 

images. 

Martin Klusák 

 

Alex Mincek – Assemblage: Trace/Mobile (2023–25) 

 Alex Mincek je skladatel, interpret a spoluředitel newyorského souboru 

Wet Ink Ensemble. Obdržel Guggenheimovo stipendium, Alpertovu cenu a získal 

též několik ocenění od Americké akademie umění a literatury. Jeho hudba je 

široce přijímána, což dokazují objednávky a uznání od různých institucí, jako 

např. Francouzského ministerstva kultury, Národní nadace pro rozvoj umění, 

Americké společnosti skladatelů, autorů a nakladatelů (ASCAP), Národní nadace 

pro umění, Radio France ad. Mincekova hudba byla uvedena ve významných 

koncertních sálech a na mezinárodních festivalech, jako např. Carnegie Hall, 

Miller Theatre, Wigmore Hall, Strasbourg Musica, Mezinárodní letní kurzy v 

Darmstadtu, Ultraschall Berlin, Festival Archipel Geneve, Contempuls (Praha) či 

Ostravské dny. Spolupracoval se soubory jako Komorní orchestr Orpheus, 

Orchestr amerických skladatelů, Janáčkova filharmonie, Ensemble Recherche, 

Ensemble Linea, Talea, Dal Niente, Yarn/Wire či se smyčcovými kvartety Mivos a 

JACK Quartet. Autorovo kompoziční uvažování se primárně vztahuje k vytváření 

hudebních kontextů, v jejichž rámci mohou bez obtíží koexistovat rozdílné 

zvukové světy – surové zvuky s vysoce vytříbenými témbry, živý rytmický vývoj 

společně s momenty náhlé stagnace či mechanické opakování a neustále se 



vyvíjející kontinuální dění. Propojováním, kombinováním a střídáním zdánlivě 

nesourodých prvků dociluje autor dojmu sjednocení a odhaluje tak skryté kvality 

koherence a jednoty. Ve své tvorbě se často zaměřuje na prozkoumávání nových 

přístupů k mikrotonální harmonii a začleňuje metody, které jsou obecně 

vnímány jako vzájemně neslučitelné. Mincek se ve svém hudebním myšlení 

rovněž zaobírá tím, jakým způsobem může být vnímání fyzických tvarů, pohybu  

a barvy využito jako vzor pro organizaci hudebního zvuku a struktury – v 

návaznosti na psychoakustiku a v širším ohledu i hudební percepci. Autor získal 

magisterský titul na Manhattan School of Music, kde studoval u Nilse Vigelanda, 

doktorské studium absolvoval na Kolumbijské univerzitě pod vedením Tristana 

Muraile a Freda Lerdahla. 

Assemblage: Trace/Mobile 

Assemblage (Asambláž) 

1. seskupení osob či věcí: shromáždění 
2. konání s cílem něco sestavit: být sestavován  
3. umělecká kompozice vytvořená ze zbytků, odpadu a různého harampádí  

 
Trace (Stopa) 

1. velmi malé, často sotva zjistitelné množství či indikace  
2. otisk či rýha/čára, kterou něco zanechalo 
3. cesta, pěšina či stezka utvořená průchodem: směr, nebo to, co člověk 

následuje 
4. něco, co je následováno či kresleno (např. linie)  
5. pečlivé či velmi důkladné zachycení obrysů (písmen, symbolů atd.)  
6. kopírování čar, obrazců atd. pomocí transparentního papíru 
7. podrobně následovat či studovat, postupovat krok za krokem  
8. zpětné odhalování na základě dedukce, procházet důkazy krok za krokem 

 
Mobile (Mobilní) 

1. být schopen pohybu či být pohybován: pohyblivý 
2. proměnlivost podoby, nálady nebo účelu 
3. stěhovavý/migrující: kočovná společnost nomádských pastevců 
4. charakterizovaný mísením sociálních skupin 
5. konstrukce či skulptura, často složená z drátů a plátů oceli, která může 

být uvedena do pohybu proudem vzduchu  
 



 Tato skladba je o pohyblivosti, poddajnosti a flexibilitě. Začíná sledem 

rytmických struktur, jež jsou sestaveny z různých kombinací zvuku. Struktury a 

zvuky jsou následně kontinuálně rekombinovány a přeskládávány. 

Alex Mincek 

 

 Alex Mincek is a composer, performer, and co-director of the New York-

based Wet Ink Ensemble. He is a recipient of a Guggenheim Fellowship, Alpert 

Award, and multiple awards from the American Academy of Arts and Letters. 

His music has also been recognized through commissions and awards from arts 

institutions such as the French Ministry of Culture, the National Foundation for 

Advancement in the Arts, American Society of Composers, Authors and 

Publishers (ASCAP), the National Endowment for the Arts, Radio France, etc. 

Mincek’s music has been programmed at venues and international festivals 

including Carnegie Hall, Miller Theatre, Wigmore Hall, Strasbourg Musica, 

International Music Institute Darmstadt, Ultraschall Berlin, Festival Archipel 

Geneve, the Contempuls Festival in Prague, and the Ostrava New Music Days. 

He has collaborated with ensembles including the Orpheus Chamber Orchestra, 

American Composers Orchestra, Janáček Philharmonic, Ensemble Recherche, 

Ensemble Linea, Talea, Dal Niente, Yarn/Wire, Mivos and the JACK Quartet. 

Mincek’s compositional thinking is primarily concerned with creating musical 

contexts in which diverse sound worlds seamlessly coexist – from raw to highly 

refined timbres, from rhythmic vitality to abrupt stasis, and from mechanical-

like repetition to sinuous continuity. By connecting, combining and alternating 

seemingly disparate states, he attempts to create a sense of interconnectivity 

that reveals underlying qualities of coherence and unity. His music frequently 

explores novel approaches to microtonal harmony by integrating methods 

often regarded as incompatible. Mincek’s musical thinking is also concerned 

with how the cognition of physical shape, movement and color can be used as 

a model for organizing musical sound and structure in relation to 

psychoacoustics and musical perception more generally. Mincek received his 

MA from the Manhattan School of Music, where he studied with Nils Vigeland, 

and his DMA from Columbia University, where he studied with Tristan Murail 

and Fred Lerdahl. 

 

 



Assemblage: Trace/Mobile 

Assemblage 

1. a collection of persons or things: gathering 
2. the act of assembling: the state of being assembled  
3. an artistic composition made from scraps, junk, and odds and ends  

 
Trace 

1. a minute and often barely detectable amount or indication  
2. a mark or line left by something that has passed 
3. a path, trail, or road made by the passage: a course or that one follows   
4. something (such as a line) traced or drawn  
5. to form (letters, figures, etc.) carefully or painstakingly  
6. to copy by following lines as seen through a transparent superimposed 

sheet 
7. to follow or study out in detail or step by step 
8. to discover by going backward over the evidence step by step  

 
Mobile 

1. capable of moving or being moved: movable 
2. changeable in appearance, mood, or purpose  
3. migratory: a mobile society of nomadic herders 
4. characterized by the mixing of social groups  
5. a construction or sculpture frequently of wire and sheet metal shapes 

with parts that can be set in motion by air currents  
 

The piece is about mobility, malleability and flexible perspective. It begins with 

a collection of rhythmic structures, assembled from various combinations of 

sound. The structures and the sounds are then continually recombined and 

rearranged. 

Alex Mincek 

 

Christian Wolff – The Blue Stairs (2022) 

 Christian Wolff (1934) studoval klavír u Grety Sultan a krátce skladbu u 

Johna Cage. V kompozici je víceméně samouk, důležitá pro něj byla díla Johna 

Cage, Mortona Feldmana, Davida Tudora a Earla Browna a také dlouhodobá 



spolupráce s Corneliem Cardewem a Fredericem Rzewskim. Ve svých skladbách 

se zaměřuje především na to, jak poskytnout interpretům (profesionálním i 

amatérským) při provádění skladby různé stupně svobody. Počínaje rokem 

1953 byla řada jeho kompozic využita nebo zadávána Mercem Cunninghamem. 

Wolff je také aktivní jako klavírista a improvizátor (např. s Takehisou Kosugim, 

Larry Polanskym ad.). Vyučoval na Harvardu a rovněž na Dartmouth College, 

obdržel řadu cen a grantů od Americké akademie umění a literatury či 

Deutschen Akademischen Austauschdienstes (DAAD) Berlín. Ostravských dnů 

se jako lektor i interpret účastní pravidelně od roku 2001 a stál u jejich založení. 

V průběhu těchto let zkomponoval Wolff pro festival řadu zásadních skladeb. 

 Skladbu The Blue Stairs (Modré schody) jsem zkomponoval v roce 2022, 

při jejím vytváření jsem pomýšlel na provedení perkusionistkou Robyn 

Schulkowsky a doufal jsem, že k sobě přizve vhodného violistu. Viola je můj 

oblíbený smyčcový nástroj. Nic z toho se však bohužel nenaplnilo, a tak nyní 

bude dílo provedeno poprvé. Název skladby pochází z básně Barbary Guest, v 

jejíž poezii hrají barvy významnou roli. Kompozice sestává ze tří vět a začíná 

delší sekcí, která je tvořena z drobných časových úseků o délce dvou sekund – 

hráči v jejich rámci mohou hrát jakýkoliv zvuk (dle svého uvážení) v určené 

dynamice (pp, mf, f atd.). Ve skladbě se ještě vyskytuje několik dalších 

otevřených ploch, většina partitury je však notována konvenčním způsobem. 

Christian Wolff 

 

 Christian Wolff (1934) studied piano with Grete Sultan and composition, 

briefly, with John Cage. Though he is mostly self-taught as a composer, the 

works of John Cage, Morton Feldman, David Tudor, and Earle Brown have been 

important to him, along with long associations with Cornelius Cardew and 

Frederic Rzewski. His work has been especially concerned with allowing 

performers (both professional and amateur) various degrees of freedom in the 

performance process. A number of pieces, from 1953 on, have been used or 

commissioned by Merce Cunningham. Wolff is also active as a performer and 

improviser (collaborating with, among others, Takehisa Kosugi and Larry 

Polansky). He has taught at Harvard and at Dartmouth College and received 

awards and grants from the American Academy of Arts and Letters and 

Deutschen Akademischen Austauschdienstes (DAAD) Berlin. Christian Wolff has 

been involved with Ostrava Days since 2001, both as a lecturer and as a 



musician; he also stood at its origins. Throughout these years, Wolff composed 

several significant pieces for the festival. 

 The Blue Stairs – The music was composed in 2022, having in mind the 

percussionist Robyn Schulkowsky and hoping we would find a suitable viola 

player. Viola is my favorite string instrument. But nothing came together. So 

this will be a first performance. The title is taken from a poem by Barbara 

Guest, in whose poetry color plays an imortant role. The music is in three 

movements and starts with a longer section in which all that is notated are 

time frames (2 seconds each) anywhere within which a player plays any sound 

of her choice at a specified dynamic (pp, mf, f, etc.). There are also some other 

open notations, but mostly the score is conventional. 

Christian Wolff 

 

Luboš Mrkvička – For Large Ensemble, Part G (2025) 

 Luboš Mrkvička (1978) je od roku 2006 pedagogem na katedře skladby 

HAMU, kde vyučuje skladbu a teoretické předměty zaměřené na kompoziční 

techniky hudby 20. století. Od roku 2006 též působí jako učitel skladby na New 

York University v Praze. Po třech letech studií na Státní konzervatoři v Praze (ve 

třídě Bohuslava Řehoře) studoval na HAMU u Milana Slavického a Marka 

Kopelenta (Ph.D., 2009). Během svých studií vedle řady různých kompozičních 

workshopů absolvoval studijní stáž na Royal College of Music v Londýně u 

Davida Sawera. Pohybuje se výhradně v oblasti čistě instrumentální hudby, píše 

pro různá nástrojová obsazení od sólových skladeb a malých komorních 

seskupení po velké orchestry. Stylově vychází z tradice strukturalistické, 

konstruktivistické avantgardy druhé poloviny 20. století. Jeho skladby jsou 

prováděny předními českými ansámbly specializovanými na soudobou hudbu 

(Brno Contemporary Orchestra, Berg Orchestra, MoEns), stejně jako i světově 

proslulými ansámbly a sólisty (Klangforum Wien, Xasax Saxophone Quartet, Ian 

Pace, Satoko Inoue). Jeho skladba For Large Ensemble, Part D (objednaná 

Pražským jarem a poprvé uvedena souborem Klangforum Wien s dirigentem 

Basem Wiegersem) v roce 2019 získala ocenění „Trochu nižší C4“ (nejlepší 

skladba zkomponovaná českým skladatelem v roce 2018). V roce 2021 

Mrkvička napsal na objednávku Ostravských dnů dílo For Large Ensemble, Part 

F, jež na festivalu zaznělo ve světové premiéře. 



 For Large Ensemble, Part G – I když si to jako skladatelé neradi 

přiznáváme, jádrem našeho snažení je vždy něco ryze technického. Asi bychom 

raději vnímali svou činnost jako cosi vznešeného a méně přízemního. Pokud se 

nám ale kompozici nepodaří uchopit jako ve své podstatě technický problém, 

můžeme veškeré naše umění s klidem zabalit. Z této nepříliš povznášející 

skutečnosti lze ale přece jen někdy profitovat: totiž ve chvílích jako nyní, kdy 

jsme nuceni o své hudbě něco říct – neboť jak snadno se o technických 

aspektech hudby mluví! 

 Hlavním podnětem k napsání skladby For Large Ensemble, Part G mi byla 

myšlenka problematičnosti transponování hudebních struktur. Řekl jsem si, že 

pro každý rejstřík je třeba vytvářet specifický typ hudby, zejména pak s 

ohledem na její dynamiku. Nástroje ansámblu jsem, s výjimkou harfy, klavírů a 

bicích, které se uplatňují ve všech skupinách, striktně rozdělil do tří 

rejstříkových skupin: vysoké, střední a hluboké. Téměř čtyřicetiminutový 

jednolitý hudební proud je rozdělen do tří podobně dlouhých úseků (a 

krátkého, hlasitého intro a stejně dlouhého, ale tichého outro). V prvních dvou 

úsecích hudba jednotlivých nástrojových skupin koresponduje vždy s konkrétní 

dynamickou hladinou: tichá hudba je ve vysokém rejstříku, středně 

hlasitá/tichá hudba ve středním rejstříku a hlasitá hudba v hlubokém. Během 

prvního úseku zní hudba v každém okamžiku vždy pouze v jediném rejstříku. Ve 

druhém úseku začíná čím dál častěji znít v různých rejstřících/dynamických 

hladinách zároveň. V závěrečném úseku se pak všechna tři pásma spojují vždy 

do jednotné dynamické hladiny. Skladba byla komponována pro letošní ročník 

festivalu Ostravské dny. 

Luboš Mrkvička 

 

 Luboš Mrkvička (1978) has taught composition and theoretical subjects 

focused on 20th-century compositional techniques at HAMU since 2006. He has 

also taught composition at New York University in Prague since 2006. After 

three years of studies at the Prague Conservatory (in the class of Bohuslav 

Řehoř), he studied at HAMU with Milan Slavický and Marek Kopelent, 

completing his PhD in 2009. During his time as a student, he participated in a 

number of compositional workshops and a study exchange at the Royal College 

of Music in London, where he studied with David Sawer. He writes only 

instrumental music, for various ensembles from solo pieces and chamber music 

to large orchestras. Stylistically, he follows the tradition of the structuralist, 



constructivist avant-garde of the second half of the 20th century. His pieces are 

regularly performed by leading Czech ensembles specialising in contemporary 

music (Brno Contemporary Orchestra, Berg Orchestra, MoEns) as well as world-

renowned ensembles and soloists (Klangforum Wien, Xasax Saxophone 

Quartet, Ian Pace, Satoko Inoue). His piece For Large Ensemble, Part D 

(commissioned by the Prague Spring festival and first performed by Klangforum 

Wien conducted by Bas Wiegers) gained the Slightly Lower C4 award in 2019 

(for the best piece composed by a Czech composer in 2018). Mrkvička’s 

composition For Large Ensemble, Part F was written directly for Ostrava Days 

2021 and premiered during the festival. 

 For Large Ensemble, Part G – Although we composers may be reluctant 

to admit it, the essence of our work is fundamentally technical. While we might 

prefer to perceive our craft as something noble; less earthbound. But if we fail 

to recognize composition as an essentially technical problem, we might as well 

cease producing our art altogether. Nevertheless, we can occasionally benefit 

from this somewhat uninspiring reality: in moments like these, when we are 

forced to say something about our music – for how easy it is to speak of the 

technical aspects of music! 

 The principal impulse for writing For Large Ensemble, Part G was the 

problem of transposing musical structures. I decided that a specific type of 

music should be written for each register, particularly in regards to dynamics. 

With the exception of the harp, piano, and percussion, which are utilized across 

all groups, I divided the ensemble strictly into three register groups: high, 

middle, and low. The forty-minute continuous flow of music is divided into 

three segments of similar duration (and a short, loud “intro” followed by a 

quiet “outro” of the same duration). In the first two sections, the music of each 

instrumental group consistently corresponds to a specific dynamic level: quiet 

music is assigned to the high register, moderately loud (or quiet) music to the 

middle register, and loud music to the low register. In the first section, only one 

register is heard at a time. In the second section, various combinations of 

registers and dynamics are gradually introduced. Ultimately, all three layers 

converge into a unified dynamic. The piece was composed for this edition of 

Ostrava Days. 

Luboš Mrkvička 


