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Petr Cígler – Awake! (2002–25) 

 Petr Cígler (1978), hudební skladatel, hornista, chemik a molekulární 

designér. Kompozici formálně nestudoval a věnuje se jí cíleně ve spolupráci s 

interprety a festivaly, pro které píše skladby „na míru“. Zajímá ho organizace 

zvuků a manipulace s nimi, práce s akustickými fenomény a spolupráce s 

kvalitními a nadšenými interprety. Jeho orchestrální a komorní skladby vznikly 

například pro Ostravskou bandu, Orchestr BERG, MoEns ensemble a byly 

provedeny na koncertech a festivalech v Česku (Pražské jaro, Ostravské dny, 

Dny nové opery Ostrava), Anglii, Německu, Švýcarsku a USA. Skladba Über das 

farbige Licht der Doppelsterne byla objednána rozhlasovou stanicí 

Westdeutscher Rundfunk Köln a její premiéra v podání Ostravské bandy byla 

vysílána v přímém přenosu na WDR 3. Kompozice Daily Patterns byla zase díky 

doporučení Mezinárodní tribuny skladatelů vysílána ve více než 30 zemích. V 

roce 2016 měla na festivalu NODO premiéru jeho opera Táhlý zvlněný pohyb 

podélného předmětu. 

 

 Awake! Ukolébavka pro žestě a perkuse – Souhra hlubokých nástrojů 

poskytuje pozoruhodné zvukové možnosti, zvláště pokud jsou jednotlivé hlasy 

vedeny v těsné blízkosti. Skladba, začínající snad jako ukolébavka, by vás 

neměla uspat, spíš naopak. Při provedení první verze pro tři tuby a perkuse 

došlo k probuzení i těch nejzavilejších koncertních spáčů. Hlemýždi, líně 

spočívající v jejich vnitřním uchu, se mohli po dlouhé době zčerstva protáhnout. 



Dnes premiérovaná verze přibírá 3 lesní rohy, které zesilují „extrémní stereo“ a 

projasňují zvukové spektrum skladby.  

Petr Cígler 

 Petr Cígler (1978) is a composer, horn player, chemist, and molecular 

designer. Having no formal education in composition, he chooses to collaborate 

with various performers and festivals to provide “tailor-made” pieces. Cígler is 

interested in organizing and manipulating sounds, as well as working with 

acoustic phenomena, and enjoys collaborating with skilled and enthusiastic 

performers. His work includes compositions for Ostravská banda, BERG 

Orchestra, and MoEns ensemble, and his music has been performed at festivals 

in the Czech Republic (Prague Spring, Ostrava Days, New Opera Days Ostrava), 

Germany, Great Britain, Switzerland, and the US. His composition Über das 

farbige Licht der Doppelsterne was commissioned by Westdeutscher Rundfunk 

Köln, premiering in a live broadcast on WDR 3. His piece Daily Patterns was 

broadcast in over 30 countries upon the recommendation of the International 

Rostrum of Composers. Cígler’s opera Protracted Sinuous Movement of a 

Longitudinal Object was performed at NODO festival in Ostrava in 2016. 

 Awake! Lullaby for brass and percussion – The interplay of low 

instruments offers remarkable sonic possibilities, especially if the individual 

voices are led close to one another. This piece, which begins, perhaps, as a 

lullaby, should certainly not lull you to sleep – quite the opposite. During the 

performance of the first version, for three tubas and percussion, it roused even 

the deepest sleepers. The cochleas, lazily resting in their inner ear, could finally 

stretch. The version premiered today adds three horns, which amplify the 

“extreme stereo” and brighten the sound spectrum of the piece. 

Petr Cígler 

 

Petr Kotík – Ariane (2001/2024) 
 

 Petr Kotík (1942, Praha) je nezávislým skladatelem a hudebníkem. Jako 
dirigent a flétnista interpretuje vlastní kompozice i díla skladatelů, kteří náleží 
do okruhu umělců, s nimiž buď přímo spolupracuje, nebo je to hudba 
historická, kterou Kotík pokládá za důležitou část vývoje směřujícím k dílům 
naší doby. Jeho aktivity byly vždy vedeny úsilím vyrovnat se s současnými 
uměleckými a hudebními otázkami. Jeho technická vybavenost jako výkonného 
umělce mu umožňovala realizovat náročné projekty, často považované za 



nerealistické. Od počátku své dráhy spolupracoval s hudebníky vysokých kvalit, 
což je jeden z důvodů, proč projekty, které inicioval, uspěly. Je znám jako 
zakladatel a iniciátor mnoha ansámblů (v Praze to byly Musica Viva Pragensis 
(1961–1964) a QUaX Ensemble (1966–1969), v New Yorku S.E.M. Ensemble a 
S.E.M. Orchestra (1970–dodnes), v Ostravě Ostravská banda (2005–dodnes) a 
ONO (2017–dodnes)) a řady projektů (např. Festival hudby výjimečných délek 
(1997) v Praze, Ostravské dny (2001–dodnes), Beyond Cage Festival (2012) v 
New Yorku, Dny nové opery Ostrava (2012–dodnes)). Jako skladatel je Kotík 
autodidakt, i když kompozici studoval – nejdříve u Vladimíra Šrámka a hlavně u 
Jana Rychlíka v Praze (1959–1963), následně na Vídeňské hudební akademii u 
Karla Schiskeho a Hannse Jelinka (1963–1966). Již v začátcích své kariéry byl 
ovlivněn myšlenkami a koncepty Johna Cage. K jeho důležitým inspiračním 
zdrojům se později přiřadili Gertrude Stein, R. Buckminster Fuller a Ezra Pound. 
Autorova skladatelská tvorba zahrnuje symfonická, komorní i operní díla. Kotík 
je uměleckým ředitelem Ostravského centra nové hudby, žije a pracuje v New 
Yorku, kam se odstěhoval v roce 1969, a Ostravě (s častými pracovními 
návštěvami Prahy). 
 

 Ariane – V 90. letech hrála v S.E.M. Ensemble francouzská violoncellistka 
Ariane Lallemand. V roce 2001 se rozhodla vrátit se do Francie a uspořádala 
v New Yorku sólový koncert na rozloučenou. Požádala mě tehdy o skladbu, 
kterou by zařadila na program. Tak vznikla Sonáta pro violoncello a klavír 
Ariane. Skladbu jsem narychlo zkomponoval a hned po koncertě na ni prakticky 
zapomněl. Až nedávno ji Hana Dohnálková zařadila na program koncertu řady 
soudobé hudby, pořádanou orchestrem PKF – Prague Philharmonia v Praze. 
Překvapilo mě to. Když jsem konečně noty našel, uvědomil jsem si, že skladba 
vyžaduje ještě spoustu práce. Použil jsem tedy materiál z roku 2001, spojil ho 
s nově složenými částmi a skladbu přejmenoval na Ariane. Skladbu jsem 
dokončil 18. dubna 2024 a premiéra v New Yorku byla o deset dní později. 
V Praze se Ariane hrála na koncertě PKF v lednu 2025. Teď zazní znovu na 
Ostravských dnech 29. srpna. 

Petr Kotík 

 

 Petr Kotík (1942, Prague) has been an independent composer and musician 

throughout his professional life. As a conductor and flautist, he performs both his 

own compositions and works by composers whom he regards as relevant to his 

own musical concerns. Kotík’s activities have always been guided by his sense of 

contextual issues within contemporary art and music. His ability as a performer 

and organizer have enabled him to realize projects often thought to be 



unrealistic. The projects Kotík has undertaken succeed partly thanks to his 

association with outstanding musicians. He has founded and directed music 

ensembles both in the Czech Republic and the U.S. – Musica viva Pragensis (1961–

1964) and QUaX Ensemble (1966–1969) in Prague, the S.E.M. Ensemble and 

Orchestra of the S.E.M. Ensemble (1970) in New York, Ostravská banda (2005) 

and ONO Orchestra (2017) in Ostrava – and numerous projects – the festival 

“Music of Extended Duration” (1997) in Prague, Ostrava Days (2001), Beyond 

Cage Festival (2012) in New York, and New Opera Days Ostrava (2012). Although 

Kotík can be identified as a self-taught composer, he studied composition in 

Prague with Vladimír Šrámek and Jan Rychlík (1960–1963), and later at the 

Akademie für Musik in Vienna with Karl Schiske and Hanns Jelinek (1963–1966). 

Since the early stages of his career, Kotík has been influenced by the ideas and 

concepts of John Cage and later drew his inspiration from Gertrude Stein, R. 

Buckminster Fuller, and Ezra Pound. His work spans symphonic compositions, 

chamber works and opera. Kotík is the artistic director of Ostrava Center for New 

Music and lives and works in New York City and Ostrava with occasional working 

visits to Prague. 

 

Ariane – In the 1990s, French cellist Ariane Lallemand was a member of 
the S.E.M. Ensemble. In 2001, she decided to return to France and organized a 
solo concert in New York as a farewell. She asked me to compose a piece for 
the program, which became the Sonata for Cello and Piano Ariane. I wrote the 
piece quickly and almost immediately forgot about it after the concert. It was 
only recently that Hana Dohnálková included it in the contemporary music 
series of PKF – Prague Philharmonia, which surprised me. When I finally found 
the sheet music, I realized the piece still needed significant work. I used the 
original material from 2001, combined it with newly composed sections, and 
renamed the piece Ariane. I completed it on 18 April 2024 and the premiere 
took place in New York ten days later. The piece was performed in Prague at 
the Prague Philharmonia concert in January 2025 and will be performed again 
at Ostrava Days on August 29. 

Petr Kotík 
 
 

Julia Piasecka – Nocturne for solo piano (2024) 

 Julia Piasecka (2001) je polská skladatelka působící v Krakově. Její díla 

byla provedena ve spolupráci s hudebníky z Filharmonického orchestru města 

Zelená Hora a ze souboru Spółdzielnia Muzyczna Contemporary Ensemble. 



Autorčiny kompozice byly též oceněny na polských hudebních soutěžích – 

získala první místo v Národní skladatelské soutěži Adama Didura (2024) a druhé 

místo v soutěži The Dark Side of Art, kterou pořádá Hudební akademie Felikse 

Nowowiejského v Bydhošti. Od roku 2023 se aktivně podílí na organizaci 

festivalu nové hudby Elementi v rámci Hudební akademie Krzysztofa 

Pendereckého v Krakově. Absolvovala Střední hudební školu Władysława 

Żeleńského a od roku 2022 studuje kompozici a eurytmii na Hudební akademii 

Krzysztofa Pendereckého v Krakově. 

 Nokturno pro klavír představuje zvukovou noční krajinu navozující 

atmosféru touhy, osamění a hledání blízkosti. Autorka ve skladbě využívá 

osobitý harmonický jazyk, který – v kombinaci se zdáním pozastavení času – 

utváří jádro expresivního obsahu díla.  

Julia Piasecka 

 Julia Piasecka (2001) is a Polish composer based in Kraków. Her work has 

involved collaborations with musicians from the Zielona Góra Philharmonic 

Orchestra and the Spółdzielnia Muzyczna Contemporary Ensemble. Her 

compositions have been recognized in national competitions, earning First 

Prize at the Adam Didur National Composers’ Competition (2024) and Second 

Prize in The Dark Side of Art competition, organized by the Feliks Nowowiejski 

Academy of Music in Bydgoszcz. Since 2023, she has also been actively involved 

in organizing the Elementi new music festival at the Krzysztof Penderecki 

Academy of Music in Kraków. She graduated from the Władysław Żeleński State 

Secondary Music School and has been studying composition and eurhythmics 

at the Krzysztof Penderecki Academy of Music in Kraków since 2022. 

 Nocturne for solo piano is a sonic nightscape that evokes a mood of 

longing, solitude, and the search for closeness. It also explores the composer’s 

harmonic language, which – combined with the piece’s sense of temporal 

suspension – forms the core of its expressive content. 

Julia Piasecka 

 

György Kurtág – Márta’s Ligature (2020/2025) 

 György Kurtág (1926) se narodil v Lugoji (Rumunsko) a od roku 1940 

studoval hru na klavír u Magdy Kardos a kompozici u Maxe Eisikovitse v 

Temešváru. Po přestěhování do Budapešti se v roce 1946 zapsal ke studiu 



několika oborů na Hudební akademii Ference Liszta. Mezi jeho učitele patřili 

Sándor Veress a Ferenc Farkas (kompozice), Pál Kadosa (klavír) a Leó Weiner 

(komorní hudba). V letech 1957–1958 Kurtág pobýval v Paříži, kde se zúčastnil 

kurzů vedených Olivierem Messiaenem a Dariem Milhaudem. Současně však v 

této době trpěl závažnými depresemi a docházel na terapii k Marianne Stein. 

Její pomoc oživila autorovu kompoziční činnost a zásadně ovlivnila jeho další 

umělecký vývoj. Tato zkušenost jej vedla k přehodnocení skladatelského 

přístupu; po návratu do Budapešti pak vytvořil Smyčcový kvartet, který označil 

jako opus 1. Od roku 1967 byl asistentem Pála Kadosy na Hudební akademii 

Ference Liszta a následující rok zde byl jmenován profesorem komorní hry. Tuto 

pozici zastával až do svého odchodu do důchodu v roce 1986 a na škole 

vyučoval až do roku 1993. Po pádu komunistického režimu v Maďarsku působil 

v 90. letech převážně v zahraničí. Absolvoval několik rezidenčních pobytů jako 

skladatel – Berlínská filharmonie (1993–1994), Konzerthaus ve Vídni (1995), 

Nizozemí (1996–1998), opět Berlín (1998–1999) a nakonec Paříž (1999–2001). 

Kurtág získal v roce 2006 prestižní Grawemeyerovu cenu za hudební kompozici 

za svou skladbu …concertante…. Jeho opera Fin de Partie (Konec hry), podle 

stejnojmenného dramatu Samuela Becketta, měla premiéru v roce 2018 v 

milánském divadle La Scala a je považována za autorovo opus magnum. 

Boosey & Hawkes (upraveno) 

 Skladba Márta ligatúrája byla napsána v roce 2020 pro sólový klavír. 

Název odkazuje ke Kurtágově ženě Mártě, pedagožce a klavíristce, která 

zemřela v roce 2019. V uvedeném roce Kurtágovi oslavili 72 let společného 

života. Pro autora to byla neuvěřitelná osobní i profesní ztráta, jelikož s ní úzce 

spolupracoval na veškeré své tvorbě. Skladba je tak tichou vzpomínkou a 

příběhem prožitého života po boku spřízněné duše. Cimbalista Lukács Miklós, 

přední maďarský interpret nejnovějšího Kurtágova cimbálového díla, přesvědčil 

autora, aby skladbu upravil pro cimbál. Vznikly prozatím tři verze a dnes večer 

bude uvedena nejaktuálnější verze vytvořená v letošním roce. Gabriela 

Krchňáčková dílo nastudovala pod vedením právě Lukácse Miklóse v rámci 

Fesztivál Académia 2025. Márta ligatúrája bude publikována letos na podzim 

v 11. dílu Játékok, notový materiál poskytlo nakladatelství Editio Musica 

Budapest. 

Gabriela Krchňáčková 

 



 György Kurtág (1926) was born at Lugos (Romania) and from 1940 he 

took piano lessons from Magda Kardos and studied composition with Max 

Eisikovits in Timisoara. Moving to Budapest, he enrolled at the Franz Liszt 

Academy of Music in 1946 where his teachers included Sándor Veress and 

Ferenc Farkas (composition), Pál Kadosa (piano) and Leó Weiner (chamber 

music). In 1957–1958 Kurtág studied in Paris where he attended the courses of 

Olivier Messiaen and Darius Milhaud. During this time however, Kurtág was 

suffering from a severe depression – he received psychological therapy from 

Marianne Stein, an encounter that revivified the composer and strongly 

stimulated his artistic development. As a result, he rethought his ideas on 

composition and marked the first work he wrote after his return to Budapest, 

String quartet, as his opus 1. From 1967 he was assistant to Pál Kadosa at the 

Franz Liszt Academy of Music, and the following year he was appointed 

professor of chamber music. He held this post until his retirement in 1986 and 

subsequently continued to teach at the Academy until 1993. With increased 

freedom of movement in the 1990s he has worked increasingly outside 

Hungary, as composer in residence with the Berlin Philharmonic (1993–1994), 

with the Vienna Konzerthaus (1995), in the Netherlands (1996–1998), in Berlin 

again (1998–1999), and a Paris residency (1999–2001). Kurtág won the 

prestigious 2006 Grawemeyer Award for Music Composition for 

his …concertante…. His opera Fin de Partie, based on Samuel Beckett’s play, 

was premiered by La Scala Milan in 2018 and was acclaimed as his opus 

magnum. 

Boosey & Hawkes (edited) 

 

Márta ligatúrája was originally composed in 2020 for solo piano. The title 

refers to Kurtág’s wife, Márta, a pianist and teacher who passed away in 2019, 

after they had shared 72 years of life together. This was an immense personal 

and professional loss for the composer, as he had closely collaborated with her 

on virtually all of his work. The piece is thus a silent memory – a story of a life 

lived side by side with a kindred soul. Cimbalom player Lukács Miklós, the 

leading Hungarian performer of Kurtág’s most recent works, persuaded the 

composer to create a cimbalom transcription of the piece. To date, three 

versions have been written, and tonight we will hear the most recent, created 

this year. Gabriela Krchňáčková rehearsed the work under Lukács Miklós’s 

guidance at the 2025 Fesztivál Académia. Márta ligatúrája will be published 



this autumn in the 11th volume of Játékok. The sheet music was provided by 

Editio Musica Budapest. 

Gabriela Krchňáčková 

 

Benjamin Kotík – Mikronos (2024) 

 Benjamin A. Kotík (alias Kotik, 2001, Ostrava) pochází z hudební rodiny. 

V útlém věku začal hrát na housle. Se svými rodiči žil střídavě v Ostravě a New 

Yorku. V Ostravě působil jako houslista v dětských folklorních souborech; v 

Brooklynu navštěvoval lekce basové kytary na Brooklyn Music Factory a hrál v 

rockových kapelách. Pokračoval ve hře na basovou kytaru (Chelton Grey). 

Rovněž hrál na housle v souboru InterSchools Orchestras, se kterým vystoupil v 

Carnegie Hall a Jazz at Lincoln Center. Kotík absolvoval střední školu Fiorello H. 

LaGuardia High School of Music, Art and Performing Arts na Manhattanu, kde 

pokračoval ve studiu houslové hry (včetně soukromých lekcí) a působil ve 

školním symfonickém orchestru. Znalosti hudební teorie si prohloubil během 

soukromých lekcí u skladatele a dirigenta Carla Bettendorfa z Kolumbijské 

univerzity. Po dokončení střední školy v roce 2019 započal studovat kompozici 

na Brooklyn College v New Yorku. Při návštěvách České republiky konzultoval 

svou tvorbu se skladatelem Michalem Ratajem. Během bakalářského studia 

založil v Brooklynu vlastní nahrávací studio. Věnuje se tedy také rapu a produkci 

hudby pro ostatní umělce. Po dokončení Brooklyn College byl přijat do 

bakalářského programu v oboru skladba na HAMU, kde studuje pod vedením 

Michala Rataje. Kotík skládá hudbu pro klasické nástroje a rovněž vytváří 

rapovou hudbu – ve své tvorbě se pokouší oba světy propojit. 

 Mikronos – Vzhledem k tomu, že se osobní komunikace stále více 

přesouvá do světa digitálních médií, objevuje se generace lidí, kteří usilují o 

osobnější vztahy. Touží po blízkosti, ale zároveň zažívají pocity osamění – a 

právě proto mohou intenzivněji prožívat negativní emoce, jako jsou stres či 

úzkost. Skladba Mikronos je o člověku (mluví a píše na tabuli), který si v 

dnešním světě neví rady sám se sebou. Je to samotář, který zkouší nové věci, 

ale pociťuje marnost, protože rozhodující odpověď nepřichází. Ve skladbě se 

slova pouze vyslovují a jsou rytmicky bohatě strukturována. Vypravěč, hlavní 

postava skladby, v jejím průběhu píše na tabuli čtyři různé fráze: 

POMOC 

MYSLÍM, ŽE JSEM V POŘÁDKU 



ROZUMÍTE MI? 

JE PO VŠEM? 

Benjamin A. Kotík 

 

 Benjamin A. Kotík (alias Kotik, 2001, Ostrava) comes from a musical 

family. He started playing the violin just before the age of four. He lived 

alternately with his parents in Ostrava and New York. Thanks to playing the 

violin, he performed in a children’s folklore ensemble in Ostrava, and in 

Brooklyn, he also played bass guitar at the Brooklyn Music Factory privately 

and in rock bands. He continued playing bass guitar with private lessons from 

Chelton Grey. He also played violin in the InterSchools Orchestras, with which 

he performed at Carnegie Hall and Jazz at Lincoln Center. Kotík graduated from 

Fiorello H. LaGuardia High School of Music & Art and Performing Arts in 

Manhattan, where he continued playing the violin (also taking private lessons) 

and played in the school’s symphony orchestras. He supplemented his 

knowledge of music theory with private lessons at Columbia University with 

composer and conductor Carl Bettendorf. After graduating from high school in 

2019, he began studying composition at CUNY Brooklyn College. During his 

visits to the Czech Republic, he consulted his compositional work with 

composer Michal Rataj. During his bachelor’s studies, he founded his own 

recording studio in Brooklyn and, in addition to creating rap music, also 

produces music for other artists. After graduating from CUNY Brooklyn College, 

he was accepted in 2023 into the bachelor’s program in composition at the 

Academy of Performing Arts in Prague. He studies under Michal Rataj. Kotík 

composes both music for classical instruments and works in the genres of rap 

music; he strives to connect both worlds in his work. 

 Mikronos – As face-to-face communication is transforming into a more 

acceptable digitalized medium, a generation of people eventually emerge, 

aiming for more personal relationships. Individuals longing for personal 

relationships, but who simultaneously experience loneliness can show greater 

intensity when feeling stressed or anxiety. The composition Mikronos is about a 

person (speaks and writes on a board) who doesn’t know how to deal with 

himself in today’s world. He is a loner who tries new things, but feels futile 

because a decisive answer never comes. The words are only spoken and are 



richly based in rhythm. The speaker, the main character, writes four different 

phrases on the board throughout the piece: 

HELP 

I THINK I’M FINE 

DO YOU UNDERSTAND ME? 

IS IT OVER? 

Benjamin A. Kotík 

 

PART II – MADAME 

Christopher Butterfield – Madame Wu said… (Ostrava version, 2006/2025) 

 Christopher Butterfield (1952) se narodil ve Vancouveru (Kanada). Jako 

chlapec zpíval ve sboru King’s College Choir (Cambridge, VB). Poté, co se 

rozhodl stát skladatelem, studoval u Rudolfa Komorouse ve Victorii (Britská 

Kolumbie) a u Bülenta Arela ve Stony Brook (New York). V letech 1977 až 1992 

žil v Torontu a Montrealu, kde působil v rockové kapele Klo a uplatnil se též 

jako performer zvukové poezie a dalšího performačního umění. Od roku 1992 

do roku 2023 vyučoval kompozici na Victorijské univerzitě. Spolupracoval s 

choreografy Billem Colemanem, Laurencem Lemieux, Billem T. Jonesem, 

Benoîtem Lachambrem a Jennifer Mascall, pro něž skládal hudbu a také s nimi 

vystupoval. Jeho překlady tří her pařížského dadaisty Georgese Ribemont-

Dessaignese byly v roce 2015 vydány nakladatelstvím Wakefield Press. V roce 

2016 vydal label Collection QB album Trip, které obsahuje autorovy skladby pro 

smyčcové nástroje v interpretaci montrealského souboru Quatuor Bozzini. 

Butterfieldova zvuková instalace Room for Mystics (Pokoj pro mystiky), na níž se 

podílel společně s výtvarnicí Sandrou Meigs, byla na konci roku 2017 

prezentována v Ontarijské umělecké galerii (Toronto). Jako performer se 

podílel na realizaci alba Fonerga, jež sestává ze zvukových básní nizozemské 

umělkyně Grety Monach; zmíněnou desku vydal v lednu 2022 label Edition 

Wandelweiser. V roce 2023 pak label Redshift Records vydal album Souvenir, 

které obsahuje nahrávky Butterfieldových komorních děl v podání souboru 

Aventa Ensemble (Victoria, Britská Kolumbie). 

 Madame Wu řekla… (ostravská verze, 2006/2025) – Vždy jsem byl 

fascinován procesuálním uměním, ať již akustickým, vizuálním anebo jejich 



kombinací. Dobrým příkladem tohoto přístupu v hudbě je skladba Steva Reicha 

Four Organs (1970); ve výtvarném umění se pak jedná o malby umělkyně 

kanadského původu Agnes Martin (1912–2004). Ve zmíněných případech 

nedochází k tomu, že by autoři své procesy skrývali – k tomu naopak přistupuje 

kupříkladu Anton Webern, který ve svých seriálních dílech jaksi „zatajuje“ 

vrstvy organizace hudební struktury, protože není důležité, aby posluchači 

věděli, jak byly tyto kompozice zhotoveny. Německá konceptuální umělkyně 

Hanne Darboven (1941–2009) nejvíce proslula svými rozměrnými 

minimalistickými instalacemi, jež se skládají z číselných tabulek pokrývajících 

mnoho stránek – svým způsobem se jedná o neúnavné zaznamenávání času. 

Darboven rovněž vytvářela hudbu, přesněji řečeno, ustanovovala procesy a 

realizovala je ve formě partitur (např. Op. 17a (1996) pro sólový kontrabas; 

Symfonie 1, 2, 3 a A-B-C). V roce 2005 jsem se rozhodl zkomponovat klavírní 

trio, které by jako výchozí generativní princip využívalo totál 352 souzvukových 

druhů vystavěných z 12 tónů chromatické stupnice, jež ve své knize Základy 

moderní harmonie popisuje český hudební teoretik a skladatel Karel Janeček. 

Abych svůj materiál dále omezil, převedl jsem číselné vyjádření každého 

souzvukového druhu do rytmických hodnot (např. souzvukový druh 231 = 

čtvrťová nota (2), čtvrťová nota s tečkou (3), osminová nota (1)). Léta plynula. 

Hrubou verzi skladby Madame Wu řekla… jsem dokončil na počátku roku 2025. 

Z časových důvodů jsem pro ostravské provedení díla vytvořil verzi, kterou tvoří 

71 souzvukových druhů z celkových 352 (jde tedy zhruba o 1/5 celkové délky 

skladby); kompozice postupuje od prostých jednozvuků ke komplexním 

dvanáctizvukům. Madame Wu je hlavní postavou knihy Pavilon žen z roku 1946 

od Pearl S. Buck. Jedná se o román o životě v čínské domácnosti na počátku 20. 

století. Mé poděkování patří Kanadské radě pro umění a instituci Banff Centre 

for the Arts za jejich podporu. 

Christopher Butterfield 

 Christopher Butterfield (1952) was born in Vancouver (Canada). As a boy 

he sang in King’s College Choir (Cambridge, UK). Deciding to be a composer, he 

studied with Rudolf Komorous in Victoria (British Columbia), and Bülent Arel in 

Stony Brook (New York). From 1977 to 1992 he lived in Toronto and Montreal, 

where he played in the rock band Klo, and gave performances of sound poetry 

and performance art. From 1992 to 2023 he taught composition at the 

University of Victoria. He has collaborated with, composed for, and performed 

with choreographers Bill Coleman, Laurence Lemieux, Bill T. Jones, Benoît 

Lachambre and Jennifer Mascall. His translations of three plays by Paris Dada 



Georges Ribemont-Dessaignes were published by Wakefield Press in 2015. In 

2016 label Collection QB released Trip, a cd of his music for strings performed 

by Montreal’s Quatuor Bozzini. His sound installation Room for Mystics, a 

collaboration with visual artist Sandra Meigs, was shown at the Art Gallery of 

Ontario (Toronto) in late 2017. He performed on a cd of Dutch artist Greta 

Monach’s sound poems, Fonerga, released on Edition Wandelweiser in January 

2022. In 2023 Redshift Records released Souvenir, a cd of Butterfield’s chamber 

music performed by Aventa Ensemble (Victoria, British Columbia). 

 Madame Wu said… (Ostrava version, 2006/2025) – I have always been 

interested in process-based art, whether acoustic or visual, or both. A good 

example in music is Steve Reich’s Four Organs (1970). In visual art, the 

paintings of Canadian artist Agnes Martin (1912–2004). These examples do not 

hide their process – the serial pieces of Anton Webern, however, hide their 

layers of organization – it’s not important for the audience to know how 

they’re constructed. The German conceptual artist Hanne Darboven (1941-

2009) was best known for large-scale minimalist installations consisting of 

handwritten tables of numbers that covered many pages – a kind of relentless 

accounting of time. She also wrote music, that is to say, she set up processes 

and had them realised as scores (e.g. Op. 17a (1996) for solo contrabass; 

Symphonies 1, 2, 3 and A-B-C). In 2005 I set out to compose a piano trio that 

would use as its generating principal the complete set of 352 chordal 

combinations built from the 12 tones of the chromatic scale that the Czech 

theorist and composer Karel Janeček described in his book Foundations of 

Modern Harmony. In order to further constrain the material, I converted the 

identification numbers for each chord into durations (e.g. 231 = quarter note 

(2), dotted quarter note (3), eighth note(1)). Years passed. I completed a draft 

of Madame Wu said… early in 2025. Due to exigencies of time, I’ve made a 

version for Ostrava comprising 71 sections from the total set of 352 (about 1/5 

of the total length), moving from the simplest chord (one note) to the most 

complex (twelve notes). Madame Wu is the central character in Pavilion of 

Women, American author Pearl S. Buck’s 1946 novel about life in an early 20th-

century Chinese household. My thanks to the Canada Council for the Arts and 

the Banff Centre for the Arts for their support. 

Christopher Butterfield 

 

 



PART III – VOICE & PIANO 

Giacinto Scelsi – Wo Ma (1960) 

 Giacinto Scelsi (1905–1988) se začal věnovat umění, hudbě a literatuře 

během 20. let 20. století. Ve 30. letech se seznámil s různými moderními 

kompozičními postupy a technikami, jako např. s dodekafonií, a ovlivnily ho 

teoretické názory Alexandra Nikolajeviče Skrjabina či Rudolfa Steinera. Za 

druhé světové války nalezl útočiště ve Švýcarsku, kde bylo provedeno jeho 

Smyčcové trio (1942) a několik klavírních skladeb. Pro autora to bylo náročné 

období, během něhož se začal intenzivněji zajímat o poezii, výtvarné umění, 

východní mysticismus či esoterismus. V této nestabilní době Scelsi přijal a 

aktivně rozvíjel východní filozofické myšlení, zenové učení a jógu – což se zcela 

zřetelně odrazilo i v jeho tehdejším (do značné míry experimentálním) přístupu 

k hudbě. Po válce se Scelsi přestěhoval do Říma, kde žil až do své smrti. Jeho 

tvorba je charakteristická např. uplatněním nových postupů pro tradiční 

nástroje, využitím ondioly (prvního elektronického nástroje schopného 

produkovat čtvrttóny či osminotóny) a také kompoziční metodou vycházející ze 

spontánní improvizace. Ta je zahalena jakousi mlhou zenové prázdnoty – právě 

tento aspekt činí autorovu hudbu výjimečnou a obtížně uchopitelnou. Scelsiho 

proces vytváření děl byl rovněž unikátní: nahrával své improvizace na 

magnetofonový pásek a následný přepis svěřoval svým spolupracovníkům, kteří 

při transkripci pracovali pod jeho dohledem. Výsledná partitura byla doplněna 

řadou podrobných interpretačních instrukcí a vysvětlivek, aby bylo dosaženo 

specifického zvuku, o nějž Scelsi úzkostlivě usiloval. 

Nadace Isabelly Scelsi (upraveno) 

 

 Wo Ma pro basbaryton – Povaha těchto čtyř krátkých kusů je jaksi 

„instrumentální“ a není to náhoda: tři z nich totiž pocházejí z autorova cyklu Tre 

Pezzi pro trombon. Scelsi vytvořil ještě další skladbu pro libovolný hluboký 

nástroj či hlas – Maknongan. Ačkoliv textový podklad kompozice Wo Ma působí 

jako sled nesmyslných, zvukomalebných výrazů, obsahuje „skryté slabiky“, 

použijeme-li obrat z básně Johna Ashberyho. Pozorný posluchač může v 

hudebním proudu rozpoznat slovo „Ur“ – název mezopotámského městského 

státu (Scelsi uváděl, že se zde údajně narodil v některém ze svých minulých 

životů). Předtucha zániku tohoto města je pak zachycena v autorově skladbě 

Yamaon pro bas, soubor hlubokých nástrojů a posvátné slovo „Om“. Wo Ma je 



virtuozní sólová kompozice, která se pohybuje okolo centrálních tónů, jež 

pokrývají celý rozsah basového hlasu. V tomto ohledu tak skladba vyvrací výrok 

Marii Callas a dokazuje, že hlas MŮŽE být výtahem.  

Nicholas Isherwood 

 

 Giacinto Scelsi (1905–1988) started making his way into the art, music 

and literary world during the 1920s. During the 1930s he became interested in 

compositional languages and techniques such as twelve-tone serialism and the 

musical theories of Alexander Skrjabin and Rudolf Steiner. He found refuge in 

Switzerland during Second World War, where he presented String Trio (1942) 

and various other piano works. These were troubled years for Scelsi and here 

he cultivated a deep interest for poetry, visual arts, Oriental mysticism and 

esotericism. His active acceptance of Oriental philosophies, Zen doctrines, Yoga 

date back to this moment of great instability and rediscovery that clearly shines 

through his musical experimentation of the time. Afterwards, Scelsi moved to 

Rome where he lived until his death. His most significant compositions are 

characterized e.g. by applying new uses to traditional instruments, the 

introduction of the ondiola (the first electronic instrument able to produce 

quarter tones and eighth tones) but above all, what stands out is his 

unconditioned way of improvising, as if wrapped in a mist of Zen-like 

emptiness. Scelsi’s compositional method was quite unique: he would record 

his improvisations on a magnetic tape, subsequently entrusting the 

transcription to collaborators that would then work under his guidance. The 

score would then be completed with detailed instructions on its interpretation 

and measures in order to obtain the specific sound so meticulously researched 

by Scelsi. 

The Isabella Scelsi Foundation (edited) 

 Wo Ma for bass baritone voice – If these four short pieces seem 

“instrumental”, it is not a coincidence: three of them constitute his Tre Pezzi for 

trombone. Scelsi wrote another piece, Maknongan, for any low instrument, 

including a low voice. Nonetheless, the text, which seems to be a meaningless 

series of onomatopeia, contains “hidden syllables” to quote a John Ashbery 

poem. An attentive listener will recognize “Ur”, the name of the Mesopotamian 

city (Scelsi’s first birth place) whose destruction is prophecied in Scelsi’s piece 

Yamaon for bass voice and an ensemble of low instruments and the sacred 



word “Om”. Wo Ma is a virtuoso solo, structurally moving around central 

pitches, that covers the full range of the bass voice and proves Maria Callas 

wrong: the voice CAN be an elevator.  

Nicholas Isherwood 

 

Frederick Rzewski – Mayn Yingele (1988–1989), Egyptian Songs (1981), 

Snacks (1981)  

 Skladatel a klavírista Frederic Rzewski (1938–2021) patřil k nejvlivnějším 

postavám americké hudební avantgardy. Na umělecké scéně se etabloval v 

průběhu šedesátých let a v roce 1966 založil s Alvinem Curranem a Richardem 

Teitelbaumem slavný soubor Musica Elettronica Viva (MEV), který spojoval 

improvizaci s komponovanou hudbou a elektronikou. Tyto experimenty přímo 

vyústily v Rzewského první důležitá díla, např. Les Moutons de Panurge – 

uvedená kompozice je příkladem tzv. „procesní hudby“, v jejímž rámci se 

prolíná spontánní improvizace a předem vypracovaný notovým materiál s 

instrukcemi. Rzewského „klasicko-improvizační hybridy“ patří k 

nejuznávanějším skladbám svého druhu – a to především kvůli vroucí energii, 

která se v těchto dílech ukrývá. Svou tvorbou spoludefinoval tvář nové hudby v 

poválečné Americe. Dlouhodobě kombinoval chlapeckou energičnost a hravost, 

jakou můžeme nalézt např. u Aarona Coplanda, s přísně experimentálním 

rámcem, který je naopak příznačný např. pro Johna Cage. Rzewski se však 

nerozpakoval psát ani tonální či zábavné skladby, jeho hudba tak stojí v přímém 

protikladu k časté hermetičnosti avantgardních děl. 

 Mayn Yingele (v jidiš „Můj malý chlapec“) je známá jidiš píseň napsaná v 

roce 1887, která vychází z textu básně Morrise Rosenfelda. Je považována za 

klasiku tzv. „sweatshop písní“ (sweatshop – průmyslový podnik s drsnými 

pracovními podmínkami, kde dělníci pracovali mnoho hodin denně za nízké 

mzdy, často v nebezpečných podmínkách; sweatshopy byly v USA rozšířeny 

zejm. v 19. století – pozn. překl.) a popisuje nezáviděníhodnou situaci 

imigranta, jenž pracuje mnoho hodin a prakticky nevidí svého malého synka.  

V písni naříká nad nedostatkem času, který může strávit se svým dítětem – když 

odchází do práce, dítě se teprve probouzí, a když se vrací pozdě večer domů, 

dítě už spí. Rzewského klavírní skladba Mayn Yingele představuje soubor variací 

na zmíněnou píseň. Autor začal na díle pracovat 7. listopadu 1988, dva dny 

před padesátým výročím tzv. Křišťálové noci (Kristallnacht), pogromu, který 



vypukl v nacistickém Německu. Forma tématu s variacemi nebyla poválečnými 

skladateli prakticky využívána a lze tedy říci, že poté, co Rzewski premiéroval 

kompozici Thalmann Variations (1974) Cornelia Cardewa, navrátil se k této 

formě a využil ji v roce 1975 ve svém hodinovém opusu magnum The People 

United Will Never Be Defeated. Následovala další díla v této formě, jako 

kupříkladu kompozice Mayn Yingele, a autor ji uplatnil také ve druhé části 

desetihodinového cyklu The Road nazvané Tracks. Kupodivu ve stejné době, 

kdy se blížilo výročí 50 let od událostí Křišťálové noci, započal pracovat na dvou 

dílech Rzewského přítel a kolega ze souboru MEV Alvin Curran – jednalo se o 

skladby Crystal Psalms pro ansámbl, sbor a další interprety a Shtetl Variations, 

kde jsou jidiš melodie podrobovány variační práci a dávají vzniknout nové 

hudbě. Kompozice Mayn Yingele byla poprvé uvedena klavíristkou Ursulou 

Oppens, která rovněž premiérovala Rzewského skladbu The People United Will 

Never Be Defeated. 

Daan Vandewalle 

 

 The Egyptian Songs (Egyptské písně) pro basbaryton a klavír – Tyto čtyři 

starověké egyptské texty přeložila egyptoložka Miriam Lichtheimová. Jde o 

jednoduché, ale nikoliv banální texty, které oplývají určitou přirozenou 

moudrostí. Kromě písně Love Song (Milostná píseň), jež zpěvák interpretuje 

sólově, byly ostatní části zkomponovány pro hlas a klavír – proto tedy označení 

„písně“.  

 

 Snacks pro basbaryton a klavír – Tato kompozice v sobě odráží další 

Rzewského talent, a to schopnost improvizace. Ačkoliv je zpěvní part pečlivě 

vypracován, klavírní part je celý improvizovaný. A dodejme, že též zpěvák na 

konci každé části improvizuje. Texty sestávají z různých sebraných, poněkud 

potrhlých a politicky nekorektních poznámek („vše, co je politické, není 

korektní a vše, co je korektní, není politické“ – Niki de Saint Phalle), které se 

vztahují k „opiu lidstva“, tj. náboženství. Texty i přesto nastolují zajímavé 

otázky, jež nutí k zamyšlení: Proč jsou Japonci jako Jack Sprat, který nemohl jíst 

tučné, a Američané jako jeho žena, která nemohla jíst libové maso? (Narážka na 

dětskou říkanku „Jack Sprat could eat no fat, His wife could eat no lean. And so 

between them both, you see, They licked the platter clean.“ – pozn. překl.) Proč 

někteří Indiáni raději hladoví, než aby porazili dobytek? Proč Irové nejedli 



během neúrody brambor a následného hladomoru ryby? Tyto hudebně 

podmanivé písně dovolují interpretům, aby to „rozbalili“ jako jazzoví hudebníci 

či členové souboru MEV. 

Nicholas Isherwood 

 

 Frederic Rzewski (1938–2021) was among the major figures of the 

American musical avant-garde to emerge in the 1960s, and has been highly 

influential as a composer and performer. In 1966, he founded the famous 

ensemble Musica Elettronica Viva (MEV), with Alvin Curran and Richard 

Teitelbaum. MEV combined free improvisation with written music and 

electronics. These experimentations led directly to the creation of Rzewski’s 

first important compositions, pieces such as Les Moutons de Panurge, a so-

called “process piece”, which combines elements of spontaneous improvisation 

with notated material and instructions. Rzewski’s “improv-classical hybrids” are 

some of the most successful of their kind to have been produced, thanks to the 

fervent energy at the core of his music. Rzewski’s music is among the 

repertoire of pieces that define postwar American new music. He had 

consistently showcased the exuberant boyish pleasures of a composer like 

Aaron Copland within the rigorously experimental framework of a composer 

like John Cage. Often unapologetically tonal and fun, Rzewski’s music cuts right 

through the frequent churlishness of avant-garde music. 

 Mayn Yingele (meaning “My Little Boy” in Yiddish) is a famous Yiddish 

song based on a poem by Morris Rosenfeld written in 1887. It’s considered a 

classic “sweatshop song” and depicts the struggles of an immigrant father who 

works long hours, barely seeing his young son awake. The song laments the 

lack of time to interact with his child, as he leaves for work before the child 

wakes and returns home late, often after the child has gone to sleep. The piano 

piece Mayn Yingele is a set of variations on this song. Rzewski started to write 

this piece on November 7th, 1988 – 2 days before the 50th anniversary of the 

infamous Kristallnacht in Nazi Germany. Virtually no Post-World War 

II composer used the form of theme and variations, and one could say 

that after having played the premiere of Cornelius Cardew’s Thalmann 

Variations (1974), Rzewski re-introduced this form by his hour long Opus 

magnum The People United Will Never Be Defeated in 1975, to be followed by 

several other “theme and variations” Such as Mayn Yingele or in the second 

part of his 10 hour long cycle The Road called Tracks. Interestingly, the idea to 



work around the 50th anniversary of Kristallnacht coincides with 2 pieces that 

his MEV colleague and friend Alvin Curran who wrote around the same time 

Crystal Psalms for ensemble, choir and much more, and Shtetl Variations that 

transform Yiddish melodies into something new. Rzewski’s Mayn Yingele was 

premiered by Ursula Oppens – the same pianist who had also premiered The 

People United Will Never Be Defeated. 

Daan Vandewalle 

 

 The Egyptian Songs for bass baritone voice and piano – These four 

ancient Egyptian texts were translated by the Egytologist Miriam Lichtheim. 

Simple, but not simplistic, they have a homespun wisdom. Aside from the Love 

Song, which is a vocal solo, they all have composed piano and voice parts and 

are thus called “songs”. 

 Snacks for bass baritone voice and piano – Snacks incorporates another 

of Rzewsky’s talents: improvisation. Although the voice part is meticulously 

notated, the piano part is entirely improvised, and even the singer improvises 

at the end of each piece. The texts are a series of goofy, politically incorrect 

(“nothing that is political is correct and nothing that is correct is political” – Niki 

de Saint Phalle) jabs at the “opium of the people,” religion, that nonetheless 

ask thought probing questions: why are the Japanese like Jack Sprat, who 

would eat no fat, and the Americans like his wife, who would eat no lean? Why 

do some Indians go hungry, rather than slaughtering cattle? Why didn’t the 

Irish eat fish during the potato famine? These musically compelling songs let 

the performers “take it out,” like jazz musicians, or MEV members. 

Nicholas Isherwood 

 

John Cage – Three Songs for Voice and Closed Piano  

 Americký skladatel John Cage (1912–1992) zasáhl svým vlivem i ostatní 

druhy umění (tanec, divadlo, poezie, výtvarné umění, film), kde jeho podněty 

došly poměrně širokého uplatnění. Pro jeho tvorbu je charakteristický radikální 

rozchod s evropskou hudební tradicí i do té doby běžným chápáním umění. Po 

počátečních experimentech s hledáním nových zvuků dospívá Cage kolem roku 

1950 k osobité koncepci hudby, která usiluje o překlenutí propasti mezi 

Uměním a Životem. Zdůrazňuje roli pozornosti v percepci umění a upozorňuje, 



že i ticho je plné zvuků (kterých si běžně nevšímáme). Podnětem mu byly 

přednášky D. T. Suzukiho o zen buddhismu, zejména učení o pluralitě center 

(„každá bytost je středem Vesmíru“), které se stalo základem Cageova nového 

pojetí hudebního času a souhry (neboť nadále je v jeho díle každý hudebník 

pojímán jako nezávislá individualita). 

 

Three Songs for Voice and Closed Piano (Tři písně pro hlas a zavřený klavír)  

 A Flower (1950, Květina) – Tato vokalíza, která by měla být 

interpretována jako lidová píseň, je jednoduchost sama. Na několika řádcích 

notové osnovy je Cage schopen vytvořit malý skvost, podobně jako Picasso či 

Miró ve svých drobných kresbách. Cage se vždy usmíval a nás také dovede 

rozesmát svými „holubími vibraty“ a „zvuky divokých kachen“ (jak předepisuje 

v notách). Klavírista zpěváka doprovází vesele vyťukávanými rytmy na víko 

zavřeného klavíru. 

 The Wonderful Widow of Eighteen Springs (1942) – Po divokých 

kachnách, holubech a vokalíze se ocitáme ve vybraném a oduševnělém světě 

prózy jednoho z nejkomplexnějších děl Jamese Joyce. Zpěvák i klavírista jsou 

nyní více zaměstnáni a jejich party jsou o poznání složitější. Zevrubná analýza 

textové složky by si patrně vyžádala vědeckou studii, nám však postačí si 

uvědomit, že se zde vyskytují kupříkladu skryté slabiky či aliterace, např. „Isobel 

la belle“. 

 Píseň Nowth upon Nacht (1984) je chronologickým pokračováním 

předchozí skladby The Wonderful Widow of Eighteen Springs. Cageovým 

záměrem bylo, aby píseň Nowth upon Nacht byla prováděna vzápětí po ní – 

avšak nutno dodat, že k tomu dochází spíše výjimečně. Do vysokého, vřeštícího 

hlasu vpadává bouchání klavírního víka a nástroj tak vlivem stisknutého 

pravého pedálu celý rezonuje. Jedná se o drsnou kompozici plnou hněvu. Cage 

píseň věnoval své přítelkyni a vynikající zpěvačce Cathy Berberian – charakter 

skladby patrně reflektuje nelehká léta závěru jejího života. 

Nicholas Isherwood 

 

 The influence of American composer John Cage (1912–1992) has not 

been limited to music: his ideas have found broad appeal across diverse areas 

of art (dance, theater, poetry, visual art, and film). His work is notable for its 



radical split with European musical tradition and the conception of art 

prevalent in the mid 1900’s. Around 1950, after his initial experimental search 

for new sounds, he came to a distinctive conception of music, striving to bridge 

the abyss between art and life. Cage emphasized the role of attention in the 

perception of art, pointing out that silence, too, is always filled with sounds 

(which normally remain unnoticed). D. T. Suzuki’s lectures on Zen Buddhism 

fascinated Cage, especially the teaching on plurality of centers (“every being is 

the center of the Universe”), which became the basis of Cage’s new conception 

of musical time and coordination (from this point on in Cage’s work on, each 

musician was treated as an independent individual). 

 

Three Songs for Voice and Closed Piano  

 A Flower (1950) – This vocalise to be sung like a folk song is simplicity 

itself. With a few lines, Cage creates a little gem, like Picasso or Miró. Cage was 

always smiling and laughing and he makes us do so with his pigeon vibrato and 

his wild duck noises. The pianist happily taps along with his rhythms.  

 The Wonderful Widow of Eighteen Springs (1942) – From ducks, pigeons 

and vocalisation, we arrive in the subtle, sophisticated world of the prose of 

one of James Joyce’s most complex works. The voice and piano parts also are 

busier and more intricate. It would require a scholarly article to analyse the 

text, but let it suffice to say that there are also hidden syllables here, as well as 

alliteration, such as “Isobel la belle.”  

 Nowth upon Nacht (1984) is the chronological sequel to The Wonderful 

Widow of Eighteen Springs and is intended to be performed directly after it, 

although it rarely is. The high shrieking in the voice part is punctuated by 

slamming the piano lid shut, liberating the resonance of the instrument with 

the sustaining pedal. It is a rough, angry piece, dedicated to his friend the great 

singer Cathy Berberian and perhaps remembering her difficult final years.  

Nicholas Isherwood 

 

 

 

 



PART IV – ONLY CELLO 

Éliane Radigue – Naldjorlak (2005) 

 Éliane Radigue (1932) je jedinou francouzskou skladatelkou své generace, 

kterou můžeme označit za průkopnici hudby pro syntezátory. Její svébytná 

estetika spočívá v tom, že rázy mezi frekvencemi v jejích dílech nahrazují 

rytmus a další tradiční prostředky organizace zvuku. Autorčina kompoziční 

metoda většinou vycházela z nahrávání a mixování syntezátorových zvuků na 

magnetofonový pásek – jednalo se o velmi náročný a zdlouhavý proces, kdy si 

dokončení některých skladeb vyžádalo až tři roky. Nicméně i tak katalog jejích 

skladeb zahrnuje více než dvacet hodin hudby, což z ní činí jednu z 

nejproduktivnějších umělkyň v tomto oboru. V roce 1955 se setkala s Pierrem 

Schaefferem a brzy poté se stala stážistkou v Experimentálním studiu 

Francouzského národního rozhlasu/televize. Radigue se provdala za umělce 

Armana a v roce 1958 přerušila práci ve studiu, aby se mohla věnovat výchově 

svých tří dětí – nicméně i přesto v té době studovala hru na harfu a hudební 

teorii na Konzervatoři v Nice. V letech 1967–1968 pracovala s Pierrem Henrym 

ve studiu Apsome, kde mu asistovala při práci na dílech La Messe de Liverpool 

(Liverpoolská mše) a L’Apocalypse de Jean (Apokalypsa Janova). Tehdy také 

začala tvořit svá první díla, jež se však ve Francii nedočkala příliš velkého 

ohlasu. Obrat v tomto ohledu nastal během jejího pobytu v New Yorku, kdy ji 

tamější experimentální scéna začala brát vážně jako umělkyni. V New Yorku se 

také seznámila s osobnostmi jako James Tenney, Malcolm Goldstein, Philip 

Glass, Steve Reich, La Monte Young, Phill Niblock, Alvin Lucier, John Cage ad. V 

letech 1970–1971 byla rezidenční skladatelkou na New York University School 

of the Arts, kde měla ve studiu Mortona Subotnicka přístup k modulárnímu 

syntezátoru Buchla 100 (jednomu z prvních, který byl kdy vytvořen). Ke konci 

svého newyorského pobytu experimentovala se syntezátory Moog, 

Electrocomp, Putney a ARP 2500. Poslední jmenovaný nástroj, ARP 2500, si 

zakoupila a odvezla s sebou do Paříže – od té doby komponovala prakticky 

výhradně na tomto syntezátoru. Její raná díla pro syntezátory si ve Spojených 

státech vydobyla značný věhlas a v roce 1973 dostala Radigue další nabídku – 

stát se rezidenční skladatelkou ve studiích elektronické hudby na CalArts a 

Univerzitě v Iowě. Radigue v roce 1974 objevila tibetský buddhismus a odebrala 

se do duchovního ústraní, ke komponování se vrátila až v roce 1978. V roce 

2006 byla oceněna prestižní cenou Prix Ars Electronica za dílo L’îIe re-sonante 

(Rezonující ostrov; 2000). V roce 2001, po zhruba třiceti letech práce se 

syntezátorem ARP 2500, začala Radigue spolupracovat výhradně s 



instrumentalisty. Autorčina hudba byla uvedena na mnoha významných 

festivalech a premiérována napříč Evropou a Spojenými státy. 

IRCAM (upraveno) 

 

 Skladba Naldjorlak je prvním dílem určeným pro sólistu a akustický 

nástroj, jež Radigue vytvořila bez využití elektroniky či předem nahraných 

prvků. V kompozici je violoncello pojímáno jako extrémně vratká zvuková 

plocha, celý nástroj je pak naladěn dle tzv. vlčích intervalů, jež jsou nestabilní již 

ze své podstaty. Dílo probíhá ve velmi pečlivě vymezené třídílné formě, 

provedení skladby je možné přirovnat k akustickému průzkumu, jehož zvukový 

výsledek nelze předem přesně odhadnout. Naldjorlak je plodem dvouleté 

spolupráce Éliane Radigue s Charlesem Curtisem, toto dílo také stálo na 

počátku skladatelčina mimořádného tvůrčího vzmachu – autorka následně 

napsala mnoho nových kompozic pro akustické nástroje, jež spadají do série 

skladeb nazvané Occam Ocean. 

 

 The only French composer of her generation that may be considered a 

pioneer of music for synthesiser, Éliane Radigue (1932) created an aesthetic in 

which acoustic beating between frequencies replaces rhythm and other, more 

traditional means of organising sound. Radigue’s compositional process, which, 

for the most part, consisted of recording and mixing sounds produced by 

synthesisers on magnetic tape, was meticulous, with each work taking up to 

three years to complete. Nonetheless, her catalogue of electronic works 

comprises more than twenty hours of music, making her one of the most 

prolific artists in the field. In 1955, Radigue met Pierre Schaeffer, and soon 

thereafter became an intern at the French National Radio/Television 

Experimental Studio. The wife of artist Arman and mother of three children, 

Radigue left the studio in 1958 to raise her family, while nonetheless taking 

harp and music theory lessons at the Nice Conservatory. From 1967 to 1968, 

she worked with Pierre Henry at the Apsome Studio, serving as his assistant for 

the creation of La Messe de Liverpool and L’Apocalypse de Jean. It was around 

this time that Radigue composed her first known works. However, she received 

little recognition in France for her early compositions. It was in the 

experimental scene in New York that Radigue was first taken seriously as an 

artist. While in New York, she became acquainted with figures including James 



Tenney, Malcolm Goldstein, Philip Glass, Steve Reich, La Monte Young, Phill 

Niblock, Alvin Lucier, and John Cage, among others. From 1970 to 1971, 

Radigue was composer-in-residence at New York University School of the Arts, 

where she had access to the Buchla 100 modular synthesiser (one of the first 

ever created) in Morton Subotnick’s studio. Towards the end of her time in 

New York, Radigue experimented with Moog, Electrocomp, Putney, and ARP 

2500 synthesisers. She purchased her own ARP 2500 and took it back with her 

to Paris, composing almost exclusively using this instrument. Her first works for 

synthesiser garnered considerable attention in the United States and in 1973, 

Radigue was again offered a composition residency at the electronic music 

studios of CalArts and University of Iowa. In 1974, Radigue discovered Tibetan 

Buddhism and undertook a spiritual retreat; she only returned to composition 

in 1978. In 2006, Radigue was awarded the prestigious Prix Ars Electronica for 

her work L’îIe re-sonante (2000). Since 2001, after some thirty years of working 

with the ARP 2500, Radigue only collaborates with instrumentalists. Radigue’s 

music has been programmed in numerous prestigious festivals, and continues 

to be premiered throughout Europe and the United States. 

IRCAM (edited) 

 Naldjorlak is the first composition by Éliane Radigue for a solo performer 

and an acoustic instrument without electronic support or pre-recorded 

elements. Naldjorlak reimagines the cello as a site of extreme sonic 

uncertainty, in which all sounding elements of the instrument are tuned to the 

wolf sonority, itself an inherently unstable phenomenon. In a painstakingly 

delineated three-part form, the performance enacts a real-time acoustical 

investigation, the exact sounding results of which cannot be determined in 

advance. The product of a two-year-long collaboration between Éliane Radigue 

and Charles Curtis, this composition laid the groundwork for the extraordinary 

florescence of new works for acoustic instruments that comprise the Occam 

Ocean series. 

 

 

 

 

 

 



PART V – NOČNÍ SÓLA / NIGHT SOLOS 

 

Viktoria Grahv – Crescendo for insane birds (2023) 

 Viktoria Grahv (1984) je estonská skladatelka, která studovala kompozici 

na Hudební škole Georga Otse v Tallinnu pod vedením Tatjany Kozlovy-

Johannes a následně na Estonské hudební a divadelní akademii (EAMT) u 

Heleny Tulve. Aktuálně pokračuje ve studiu kompozice v magisterském 

programu na EAMT. Autorčina hudba se vyznačuje především citlivým 

přístupem ke zvuku, hojností barev, snovou křehkostí a překvapivými postupy. 

Ve své tvorbě se Grahv snaží hudebně reflektovat poetické texty a duševní 

rozpoložení. Autorčiny skladby zazněly na různých festivalech, jako např. 

Estonské dny hudby, Athénský festival digitálního umění (Řecko), SiMN – 

Mezinárodní sympozium nové hudby (Brazílie), Cultura e Sustentabilidade 

(Portugalsko) ad. Od roku 2024 je členkou Estonského svazu skladatelů. 

 Crescendo for insane birds (Crescendo pro šílené ptáky) – Prvotní impulz 

ke vzniku této skladby je spojen s Prahou, kterou jsem navštívila na počátku 

července 2022. V těchto dnech bylo horko, ale o večerech často přicházely 

bouře. Z okna jsem pozorovala, jak ptáci reagují na hřmění – rychle poletovali a 

byli opravdu hlasití. Tento výjev mě inspiroval k vytvoření básně, která se 

později stala základem skladby Crescendo for insane birds. 

Viktoria Grahv 

 

 Viktoria Grahv (1984) is a composer from Estonia. She has studied 

composition in Georg Ots Tallinn Music School (teacher Tatjana Kozlova-

Johannes) and Estonian Academy of Music and Theatre (EAMT; Helena Tulve). 

Grahv continues her composition studies in the EAMT master’s program. 

Grahv’s music is characterized by sound sensitivity, abundance of colors, 

dreamlike fragility and unexpected solutions. In her work, she looks for ways to 

reflect poetic texts and states of mind in music. Grahv’s works have been 

performed at festivals such as Estonian Music Days, Athens Digital Arts Festival 

(Greece), SiMN – International Symposium of New Music (Brazil), Cultura e 

Sustentabilidade (Portugal) and others. She has been a member of the Estonian 

Composers Union since 2024. 



 Crescendo for insane birds – The initial impulse for this piece is related to 

Prague, where I was in early July 2022. The days were hot, but in the evenings 

thunder began. I watched from the window how birds react to the thunder by 

rushing and screaming, and wrote a poem about it, which later became the 

subject of a piece Crescendo for insane birds. 

Viktoria Grahv 

 

Vaida Vovere – Poems for clarinet (2024) 

 Vaida Vovere (2002) je skladatelka, která v současné době studuje 

elektroakustickou hudební kompozici na Estonské akademii hudby a tance. 

Pochází z Litvy, kde absolvovala hudebně-divadelní program na Cathedral Choir 

School v Rize. Její předchozí kompoziční zkušenosti jsou spojeny především s 

psaním písní a poezie. Autorka debutovala koncertem nazvaným Vārsmas 

(Verše), kde skloubila své písně a poezii – její hudbu provedl ansámbl jazzových 

hudebníků a obsahovala prvky improvizace či mluveného slova. Toto debutové 

vystoupení jí vyneslo nominaci na litevskou cenu Kilogram kultury. Její básně 

byly vydány tiskem a taktéž využity dalšími skladateli v jejich písňové tvorbě či 

jako textový podklad pro rozsáhlejší díla. Vovere se ve svém nynějším 

uměleckém výzkumu soustřeďuje na tvorbu ambisonických zvukových básní, 

kdy manipuluje s nahrávkou hlasu a pohrává si s nacházením nových zdrojů 

zvuku; zároveň skládá instrumentální díla, kde rovněž využívá slova – ať již jako 

inspiraci, nebo jako kompoziční prostředek. Na skladatelské soutěži Estonské 

akademie hudby a tance byla oceněna diplomem za dílo I’ll always come back 

(Vždycky se navrátím) pro flétnu, klarinet, housle, violoncello a klavír a hráče na 

tyto nástroje. V uvedené kompozici bylo od interpretů vyžadováno, aby kromě 

hry na své nástroje též zpívali a divadelně vystupovali jako herci. Vovere by v 

budoucnu ráda spojila své zkušenosti z hudebního divadla s prostředky a 

technikami současné elektroakustické hudby a zároveň si zachovala svůj 

jedinečný umělecký přístup a styl. 

Poems for clarinet (Básně pro klarinet) 

„es apzinos“ – „uvědomuji si“  

„ir tikai zilbes un skaņas“ – „existují pouze slabiky a zvuky“ 

„gārņiem kaligrāfiski kakli“ – „kaligrafické krky volavek“ 

„tautasdziesma“ – „lidová píseň“ 

„ar skatu uz jūŗu“ – „upřený pohled na moře“ 



 Tato skladba je prvním autorčiným instrumentálním dílem pro sólový 

nástroj. Vytvořila jej během studia u Üla Krigula a původně se jednalo o studii 

zaměřenou na prozkoumávání instrumentálních možností a technik klarinetu. 

Pro tvorbu melodií byly využity texty, které byly psány literární technikou 

proudu vědomí. Tento přístup autorka uplatňuje i ve své písňové tvorbě, kde 

usiluje o organické propojení melodické a rytmické struktury slov. Použití 

rozšířených nástrojových technik přímo souvisí s nacházením podnětů pro 

divadelní prvky. Skladatelka je přesvědčena o tom, že hudba je s divadlem úzce 

provázána a interpreti by neměli být pouze hudebníky či herci; skladatelé by 

proto měli ve svých partiturách označovat divadelní a intuitivní podněty díla – 

stejně zřetelně jako předepisují kupříkladu dynamiku či artikulaci. 

Vaida Vovere 

 

 Vaida Vovere (2002) is a composer studying electroacoustic music 

composition at the Estonian Academy of Music and Theatre. She comes from 

Latvia where she graduated from Riga Cathedral choir school’s musical theatre 

programme. Her previous composition experiences were mostly with 

songwriting and poetry. Vovere’s original music debut was a concert Vārsmas 

(Verses). The concert combined her songs and poetry; it was performed by an 

ensemble of jazz musicians, including elements of improvisation and spoken 

word. After this debut she was nominated for the Latvian award Kilogram of 

culture. Her poems have been published and used for other composers’ songs 

and larger scale works. Now Vovere’s main artistic research has been making 

ambisonic audial poems, where she manipulates recordings of the voice, plays 

with finding new sound sources; she is also working on writing instrumental 

pieces while still utilizing words as either inspiration or a tool. She was awarded 

with a diploma in the Estonian Academy of Music and Theatre’s composition 

contest, where she wrote I’ll always come back a play for flute, clarinet, violin, 

cello and piano and their respective players. In this piece the players were 

required to sing and act, as well as play. Vovere is looking to combine her 

experiences in musical theatre with the tools and techniques of contemporary 

electroacoustic composition as well as maintain her unique artistic view and 

style. 

 

 



Poems for clarinet 

“es apzinos” – “I comprehend” 

“ir tikai zilbes un skaņas” – “there are only syllables and sounds” 

“gārņiem kaligrāfiski kakli” – “the calligraphic necks of herons” 

“tautasdziesma” – “a folk song” 

“ar skatu uz jūŗu” – “a gaze towards the sea” 

 This piece is Vovere’s first instrumental solo piece. It was developed 

while studying with Ülo Krigul and was originally intended as a practice in 

exploring the abilities and techniques of the clarinet. The melodies were 

created using the text from a stream of consciousness. It follows Vovere’s 

praxis of songwriting and finding the organic melodic and rhythmic structure of 

words. The work of extended techniques went hand in hand with finding 

impulses for theatrics. The composer believes that music is closely tied to 

theatre, so the performers need to be not just musicians and actors while 

composers need to indicate the theatrical and intuitive impulses of the piece, 

just as clearly as they indicate dynamics and articulations. 

Vaida Vovere 

 

Paolo Griffin – The Purpose of an Empty Room (2022) 

 Paolo Griffin je skladatel a kurátor působící v Torontu (Tkarón:to). Ve 

svém díle propojuje zkoumání ladících systémů, pečlivý a procesuálně 

orientovaný přístup ke zvukové formě či struktuře a různé druhy 

událostí/interakcí mezi procesy. Hudební server PAN M 360 napsal, že jeho 

hudba „posluchače situuje do jakési zvukové mikrogravitace“. Griffin se věnuje 

práci se zvukem, textem, performancí, improvizací a zabývá se též vytvářením 

notované hudby či partitur, jež jsou založeny na textových pokynech a 

událostech. Je uměleckým vedoucím souboru Freesound – devítičlenného 

ansámblu zaměřujícího se na interpretaci soudobé hudby, který sídlí v Torontu. 

Griffin se dále zasazuje o to, aby umění bylo inkluzivní a umožňovalo široké 

zapojení znevýhodněných či handicapovaných – působí jako generální ředitel 

organizace Xenia Concert, která každoročně plánuje a pořádá koncerty, jež jsou 

přímo určené pro lidi s autismem či handicapované. V současné době je 

předsedou správní rady časopisu Musicworks Magazine a zasedá v Torontské 

umělecké radě, kde je členem Výboru pro hudbu. 



 The Purpose of an Empty Room (Účel prázdné místnosti). Prázdná 

místnost, ať už určená či neurčená, představuje prostor k prozkoumání, jenž 

nabízí nespočet možností. 

Paolo Griffin 

 Paolo Griffin is a composer and curator based in Toronto (Tkarón:to) 

whose work combines explorations of tuning systems with a rigorous, process-

based approach to sonic form, structure, and forms of action/interaction 

between processes. With music described as placing “the listener in a kind of 

sonic microgravity” (PAN M 360), Griffin’s practice spans sound, performance, 

text, improvisation and includes the creation of notated music and text/event 

scores. He is the Artistic Director of Freesound, a nine-person contemporary 

music collective based in Toronto. Griffin is an advocate of accessible arts and 

disability inclusive practices and works as the Managing Director of Xenia 

Concerts, each year designing and delivering sensory-friendly concerts for the 

autism and disability communities. He is currently the Board Chair of 

Musicworks Magazine and sits on the Toronto Arts Council Music Policy 

Committee. 

 The Purpose of an Empty Room. Both defined and undefined – an empty 

room is a space to be explored, full of possibilities. 

Paolo Griffin 

 

Jimmie LeBlanc – Point Omega (2019) 

 Jimmie LeBlanc (1977, Québec) se ve svých skladbách snaží nazírat hudbu 

jakožto prostor zachycující intenzitu pocitů a jejich logiku. Hudební dílo pojímá 

jako pomyslné tělo, které je formováno všemi možnými způsoby cirkulace 

energie. V poslední době je pro jeho tvorbu příznačné zaměření na zkoumání 

vztahu mezi smysly a pocity – a to prostřednictvím explicitnějšího začlenění 

mimohudebních odkazů. LeBlanc je absolventem Hudební konzervatoře v 

Montrealu v oborech kompozice a hudební analýza, doktorát získal na Schulich 

School of Music na McGillově univerzitě. Jeho hudba si vydobyla místo na 

lokální i mezinárodní scéně a byla provedena soubory jako např. Ensemble 

Contrechamps, Esprit Orchestra, Quatuor Bozzini, Nouvel ensemble moderne, 

Ensemble Paramirabo, Continuum Ensemble, Camerata Aberta, Quasar 

Saxophone Quartet či mnohými sólisty. Je autorem publikací Luigi Nono et les 

chemins de l’écoute (Luigi Nono a způsoby poslechu, 2010) a Xenakis’ 



Aesthetics: The Paradoxes of a Formalist Intuition” (Xenakisova estetika: 

Paradoxy formalistické intuice, 2012). LeBlanc působí jako odborný asistent v 

oboru kompozice na Hudební fakultě Univerzity v Montrealu. 

 Bod Omega – „Vše se zdálo být skutečné, to tempo bylo paradoxně 

skutečné, těla, která se sotva pohybovala, muzikálně, v prostoru dvanácti tónů, 

věci, které se sotva děly, příčina a následek tak drasticky odtržené od sebe, že 

mu to připadalo skutečné, tak, jako jsou všechny věci ve fyzickém světě, kterým 

nerozumíme, prohlašovány za skutečné.“ 

 „ ‚Protože teď přichází introverze. Otec Teilhard o tom věděl, o bodu 

Omega. O konci naší biologie. Položme si otázku: Musíme být navždy lidmi? 

Vědomí je vyčerpáno. Zpět k anorganické hmotě. To chceme. Chceme být 

kameny v poli.‘ “ 

 „ ‚Vědomí se hromadí. Začíná odrážet sebe sama. Je to téměř 

matematický fenomén. Skoro jako by existoval nějaký zatím neodhalený 

matematický či fyzikální zákon, podle něhož mysl přesahuje všemi směry 

dovnitř. Bod Omega,‘ prohlásil. ‚Ať už je význam tohoto výrazu jakýkoli, jestli 

má vůbec nějaký význam a není to jen takový ten případ, kdy se jazyk zoufale 

snaží zachytit nějakou přestavu mimo naši zkušenost.‘ 

 ‚Jakou představu?‘ 

 ‚Paroxysmus. Buďto v podobě naprosté přeměny mysli a duše nebo 

nějaké pozemské křeči. Toužíme po něm.‘ 

 ‚Vy si myslíte, že po něm toužíme.‘ 

 ‚Ano, toužíme po něm. Po nějakém paroxysmu.‘ “ 

Úryvky/ukázky pocházejí z knihy Bod Omega (2010), jejímž autorem je Don 

DeLillo (český překlad – Lucie Mikolášková). 

 

 In his compositions, Jimmie LeBlanc (1977, Québec) explores how music 

can be thought in terms of capture of forces and logic of sensation. He 

considers the space of the musical work as a body that takes shape in all the 

possibilities of energy circulation it contains. More recently, the interaction 

between sense and sensation, through the more explicit integration of extra-

musical references to his music, characterizes his research. A graduate of the 

Conservatoire de musique de Montréal in composition and musical analysis, 



and holding a doctorate in composition from the Schulich School of Music at 

McGill University, his music has carved out a place for itself on local and 

international scenes with, among others, Ensemble Contrechamps, Esprit 

Orchestra, Quatuor Bozzini, Nouvel ensemble moderne, Ensemble Paramirabo, 

Continuum Ensemble, Camerata Aberta, the Quasar Saxophone Quartet, and 

many soloists. He is the author of books Luigi Nono et les chemins de l’écoute 

(2010), and Xenakis’ Aesthetics: The Paradoxes of a Formalist Intuition (2012). 

LeBlanc is assistant professor of composition at the Faculty of Music of 

Université de Montréal. 

 Point Omega – “It felt real, the pace was paradoxically real, bodies 

moving musically, barely moving, twelve-tone, things barely happening, cause 

and effect so drastically drawn apart that it seemed real to him, the way all the 

things in the physical world that we don’t understand are said to be real.” 

 “ ‘Because now comes the introversion. Father Teilhard knew this, the 

omega point. A leap out of our biology. Ask yourself this question. Do we have 

to be human forever? Consciousness is exhausted. Back now to inorganic 

matter. This is what we want. We want to be stones in a field.’ ” 

 “ ‘Consciousness accumulates. It begins to reflect upon itself. Something 

about this feels almost mathematical to me. There’s almost some law of 

mathematics or physics that we haven’t quite hit upon, where the mind 

transcends all direction inward. The omega point,’ he said. ‘Whatever the 

intended meaning of this term, if it has a meaning, if it’s not a case of language 

that’s struggling toward some idea outside our experience.’ 

 ‘What idea?’ 

 ‘What idea. Paroxysm. Either a sublime transformation of mind and soul 

or some worldly  convulsion. We want it to happen.’ 

 ‘You think we want it to happen.’ 

 ‘We want it to happen. Some paroxysm.’ ” 

Extraits/excerpts are from the book Point Omega (2010) by Don DeLillo. 

 

Miroslav Srnka – Origami (2015) 

 Miroslav Srnka (1975, Praha) studoval hudební vědu na Univerzitě 

Karlově pod vedením Jarmily Gabrielové a dále skladbu na Akademii múzických 



umění v Praze u Milana Slavického. Účastnil se výměnných programů a 

kompozičních kurzů pod vedením Ivana Fedeleho, Philippa Manouryho a 

dalších. V roce 2009 obdržel prestižní Skladatelskou cenu Ernsta von Siemense 

a Cenu Nadace Wilfrieda Steinbrennera. V roce 2005 uvedla Berlínská státní 

opera Srnkovu krátkou operu Wall (Zeď) podle Jonathana Safrana Foera a v 

roce 2016 se uskutečnila v Bavorské státní opeře v Mnichově premiéra jeho 

„dvojopery“ South Pole (Jižní pól), v níž pod vedením Kirilla Petrenka účinkoval 

např. Rolando Villazón či Thomas Hampson. Výčet těles, festivalů a divadel, 

které si přímo objednaly nebo premiérově uvedly Srnkovy skladby, zahrnuje 

přední soubory jako BBC Philharmonic, Los Angeles Philharmonic, Berlínští 

filharmonikové, Ensemble Modern, PKF – Prague Philharmonia; či festivaly 

Contempuls, Milano Musica, Pražské jaro. Letos v červnu uvedlo Divadlo na 

Vídeňce ve světové premiéře jeho operu Voice Killer. Srnka vedl mistrovské 

kurzy pro studenty skladby v Lucernu a na Moskevské konzervatoři. Od roku 

2019 působí jako profesor skladby na Hochschule für Musik und Tanz v Kolíně 

nad Rýnem. Ostravské dny hrají Srnkovy skladby od roku 2007, o deset let 

později uvedly v české premiéře v Trojhalí Karolina jeho operu Make No Noise. 

Do Ostravy zajíždí jako lektor Institutu Ostravských dnů. 

 

 Skladba Origami představuje můj první pokus o důkladný průzkum 

akordeonu. Tento hudební nástroj nás dokáže uchvátit svou zvukovostí, ale já 

jsem usiloval o to dostat se za tento smyslový zážitek. Akordeon pro mě sestává 

ze dvou světů, které určuje rozložení tlačítek na obou jeho stranách: na jedné 

straně diatonické akordy uspořádané v kvintovém kruhu, jež pocházejí ze světa 

„před moderní hudbou“. Na straně druhé chromaticky seřazené tóny, které 

naopak nabízejí možnost jakéhokoliv myslitelného souzvuku a vyhovují 

abstraktnímu, skoro až algoritmickému způsobu uvažování. Pokusil jsem se tyto 

dva světy prolnout: za sebou volně řazené „předmoderní“ akordy ztrácejí svůj 

tonální charakter – volně se propojují, překrývají a stávají se jakýmsi zvlněným 

harmonickým kaleidoskopem. Druhý, symetrický svět je reprezentován 

akordickou logikou a spoji založenými na společných „okrajích“ sousedících 

souzvuků. Propojení této souzvukové logiky a fyziologie nástroje odpovídá mé 

představě „skládání“ („folding“). Odsud je to již jen krůček k origami, umění 

skládání z papíru, které mě vždy uchvacovalo svým záměrným materiálovým 

omezením a jednoduchostí. 

Miroslav Srnka 



 

 Miroslav Srnka (1975, Prague) studied musicology at the Charles 

University in Prague with Jarmila Gabrielová, and composition at the Academy 

of Performing Arts in Prague with Milan Slavický. He has participated in 

exchange programmes and composition courses with Ivan Fedele, Philippe 

Manoury, and others. In 2009, he received the prestigious Ernst von Siemens 

Composers’ Prize and Wilfried-Steinbrenner-Stiftung Prize. In 2005, his short 

opera Wall (after Jonathan Safran Foer) was premiered at the Berlin State 

Opera. In 2016, the “double opera” South Pole was premiered at Bavarian State 

Opera in Munich, with Rolando Villazón and Thomas Hampson, conducted by 

Kirill Petrenko. His compositions have been commissioned by renowned 

theatres, premiered, and performed by leading interpreters such as BBC 

Philharmonic, Los Angeles Philharmonic, Berlin Philharmonic, Ensemble 

Modern, and PKF – Prague Philharmonia. His work has appeared at various 

festivals, including: Contempuls, Milano Musica, Prague Spring, and others. This 

June, the Theater an der Wien presented the world premiere of his opera Voice 

Killer. He has given composition masterclasses at the Lucerne and Moscow 

Conservatories. In 2019, he was appointed professor of composition at the 

Hochschule für Musik und Tanz in Cologne. Ostrava Days festival has been 

presenting Srnka’s compositions since 2007. At Ostrava Days 2017, his opera 

Make No Noise received its first performance in the Czech Republic. He is a 

regular lecturer at the Ostrava Days Institute. 

 Origami is my first attempt to explore this instrument thoroughly. The 

accordion captivates with its sonority, but I wanted to be enticed by it in more 

than just a sensual way. For me, the accordion contains two worlds, as the 

button arrangements on the two sides of the instrument show: The diatonic 

chords on one side, arranged in a circle of fifths, come from a world “before 

contemporary music”. The chromatically arranged tones on the other side, in 

contrast, offer every conceivable possibility of sounding together, which 

accommodates abstract, almost algorithmic thinking. I have tried to combine 

these two worlds: The juxtaposed, pre-contemporary chords lose their tonal 

characters through a flowing and overlapping linkage and become an 

undulating harmonic kaleidoscope. The other, symmetrical world is 

represented by a chord logic and linkage based primarily on common “edges” 

of adjacent chords. I connect both this chord logic and the true physiology of 

the instrument in my idea of “folding”. From here it is only a step to the art of 



folding, to origami, which has always fascinated me by its deliberate material 

limitation and simplicity.  

Miroslav Srnka 

 

Nikolaus Schlierf – Hildegard (2025) 

 

 Nikolaus Schlierf (1969) studoval v Norimberku u Hanse Kohlhaseho, ve 
Frankfurtu nad Mohanem u Jörga Heyera a ve Freiburgu u Gartha Knoxe a 
Johannese Lüthyho. V letech 1996–1998 byl členem mladého orchestru 
Německé filharmonie a v období let 1995–2006 byl sóloviolistou Ensemble 
Resonanz (Hamburg). Od roku 2001 vystupuje s berlínským souborem Sonar 
Quartett. V tom samém roce byl sólistou světové premiéry Requiem pro 
sólovou violu Borise Guckelsbergera konané v rámci edinburgského festivalu 
Fringe. Je členem Ostravské bandy a pravidelně hostuje u komorních souborů 
Berliner Ensemble, Neue Musik Berlin ad.  
 

 Hildegard – Hildegarda z Bingenu byla členka německého 
benediktinského řádu, abatyše a všestranně talentovaná osobnost vrcholného 
středověku – byla spisovatelkou, skladatelkou, filozofkou, mystičkou, 
vizionářkou a věnovala se též teoreticky i prakticky lékařství. Performance 
Hildegard využívá looper, rebec, šalmaj a historické hudební nástroje, které se 
budou prolínat se zvuky přírody, píšťalami atd. Celé vystoupení tak získá určitý 
středověký nádech a hudební proud bude též zahrnovat melodii z jedenáctého 
století v úpravě pro čtyři hlasy od Heinricha Isaaca. Svou performancí chci vzdát 
hold Hildegardě – bytosti, která oplývala niterným jasem. 

Nikolaus Schlierf 
 

 Nikolaus Schlierf (1969) studied in Nuremberg with Hans Kohlhase, in 
Frankfurt with Jörg Heyer, and in Freiburg with Garth Knox and Johannes Lüthy. 
Between 1996 and 1998 he was a member of the youth orchestra of the 
German Philharmonic Orchestra, and from 1995 to 2006 he was the solo violist 
of Ensemble Resonanz Hamburg. Since 2001, he has performed with Sonar 
Quartett Berlin, and in 2001 was the soloist at the world premiere of Boris 
Guckelsberger’s Requiem for Solo Viola at the Edinburgh Fringe Festival. He is a 
member of Ostravská banda and he is a regular guest of the chamber 
ensembles Berliner Ensemble, Neue Musik Berlin, and others. 
 

 Hildegard – Hildegard von Bingen was a German Benedictine, Abbess and 
polymath active as a writer, composer, philosopher, mystic, visonary and as a 



medical writer and practitioner during the High Middle Ages. The performance 
Hildegard with loop station, Rebec, Shawm and ancient instruments grows up 
with nature noises, pipes etc. and gives an entrance in the breath of Middle 
Age, including a old melody of 11th century set for 4 voices by Heinrich Isaac. 
It’s my adoration for her, a person shining from inside. 

Nikolaus Schlierf 
 

 

PART VI – ONLY VIOLIN 

Salvatore Sciarrino – Sei capricci (1976) 

 Salvatore Sciarrino (1947) začal komponovat ve dvanácti letech jako 

samouk a publiku se poprvé představil v roce 1962. Svůj velmi originální 

hudební jazyk – založený na bohaté paletě instrumentálních zvuků, extrémních 

dynamických změnách, velmi slabých zvucích často na samé hranici slyšitelnosti 

a vyznačující se podmanivým opakováním několika prostých charakteristických 

prvků – nalezl velmi záhy. Napsal velké množství skladeb a již řadu let patří k 

nejvýznamnějším osobnostem soudobé vážné hudby. Kromě toho, že je 

autorem většiny svých operních libret, napsal Sciarrino i řadu článků, esejí a 

textů nejrůznějších žánrů, z nichž některé byly zařazeny do výboru Carte da 

suono (2001). Zvlášť důležitá je jeho interdisciplinární publikace věnovaná 

hudební formě Le Figure Della Musica Da Beethoven a Oggi (1998). Festival 

Ostravské dny i Dny nové opery Ostrava (NODO) dodnes uvedly celou řadu jeho 

děl, včetně oper Infinito nero, La porta della legge či Luci mie traditrici. 

 Cyklus Sei capricci pro housle (1976) patří k nejznámějším Sciarrinovým 

komorním kompozicím. V autorově tvorbě lze od počátku jeho umělecké dráhy 

pozorovat tendenci propojovat nástrojovou virtuozitu s křehkou, efemérní 

zvukovostí. V případě Sei capricci se jedná především o široké uplatnění 

flažoletů, jejichž labilita a těkavost jsou určující pro zvukový charakter většiny 

hudebních ploch cyklu. Využity jsou i další náročné houslové techniky (např. 

vícehlasé trylky, skoky na hmatníku ad.) a mnohé fráze jsou realizovány ve 

značně proměnlivé dynamice – často se můžeme setkat s „vlnami“ crescenda a 

decrescenda či nečekanými dynamickými kontrasty. Sciarrino při tvorbě cyklu 

vědomě navazoval na 24 Capriccií pro sólové housle, op. 1 Niccoly Paganiniho. 

Některé motivické tvary či gesta z Sei capricci tak mohou evokovat rozličné 

úseky ze zmíněného Paganiniho cyklu. Patrně nejzřetelnější podobnost lze v 

tomto ohledu konstatovat mezi úvodními skladbami obou cyklů. Avšak 



Sciarrinovy prchlivé, obtížně uchopitelné flažoletové fráze dodávají hudebnímu 

proudu daleko abstraktnější ráz. Je to jako kdybychom postupovali od klasické 

figurativní malby k moderní malbě rozrušující jasnou ohraničenost objektů a 

vycházející spíše z intenzivního působení barev a ambivalentních tvarů. Cyklus 

Sei capricci se poměrně rychle ustálil v moderním houslovém repertoáru – a to 

nejen kvůli extrémním požadavkům, které jsou kladeny na hráče a byly 

nastíněny výše, ale rovněž pro rozmanitost výrazových prostředků a 

promyšlenou dramaturgii celku.  

Petr Zvěřina 

 

 Salvatore Sciarrino (1947) began composing when he was twelve. He was 

self-taught and held his first public concert in 1962. Sciarrino found his original 

musical language – based on an enriched palette of instrumental sounds, 

extreme dynamic changes, very soft sounds at the edge of silence with 

suggestive repetitions of several simple characteristic elements – very early. He 

has written many compositions, and for many years he has been among the 

biggest “stars” of contemporary music. In addition to authoring most of his 

operas’ librettos, Sciarrino has written a number of articles, essays, and texts of 

various genres, some of which have been chosen and collected in Carte da 

suono (2001). Particularly important is his interdisciplinary book about musical 

form, Le Figure Della Musica Da Beethoven a Oggi (1998). Ostrava Days festival 

and New Opera Days Ostrava (NODO) have presented numerous compositions 

by Sciarrino, including his operas Infinito nero, La porta della legge, and Luci 

mie traditrici. 

 The 1976 cycle Sei capricci for solo violin is among Sciarrino’s best-known 

chamber works. Even early in his career, Sciarrino demonstrated a clear 

tendency to combine instrumental virtuosity with a fragile, ephemeral sound 

world. In the case of Sei capricci, this manifests as a plethora of harmonics, 

whose fragility and volatility define the sonic character of much of the cycle. 

The work also features other demanding violin techniques, including e.g. 

double trills and large intervallic leaps, with many phrases incorporating rapidly 

changing dynamics – we often encounter waves of crescendi and diminuendi or 

unexpected dynamic contrasts. The piece is inspired by Niccolò Paganini’s 24 

Caprices for Solo Violin, Op. 1. Some motives and gestures from Sei capricci 

evoke various passages of Paganini’s cycle, with the clearest similarity found 

between the opening pieces of both cycles. However, Sciarrino’s ephemeral, 



elusive phrases, rich in harmonics, impart a far more abstract character to the 

music. It is as if we are witnessing the transition from traditional figurative 

painting to modern art, disrupting the clear boundaries of objects and focusing 

instead on the intense effects of color and ambiguous forms. Sei capricci 

quickly became a staple of the modern violin repertoire, not only because of 

the extreme technical demands it places on performers but also due to the 

diversity of expressive means and the elaborate dramaturgy of the entire cycle 

Petr Zvěřina 

 

Miroslav Srnka – Apprivoise-moi (2023) 

bio viz výše / bio see above 

 Apprivoise-moi pro sólové housle – Na památku Kaiji, dceři Magdaléně 

k narozeninám a Haně s poděkováním. Skladba vznikla na objednávku 

Mezinárodní hudební soutěže Pražské jaro. 

 Apprivoise-moi for violin solo – In memory of Kaija, to my daughter 

Magdaléna for her birthday, and with thanks to Hana. The piece was 

commissioned by the Prague Spring International Music Competition. 

 

Luigi Nono – “Hay que caminar” soñando (1989) 

 Luigi Nono (1924–1990) bývá společně s Pierrem Boulezem a 

Karlheinzem Stockhausenem řazen mezi nejdůležitější skladatele poválečné 

generace. Všichni tři jmenovaní autoři se snažili nalézt nové cesty, jak přistoupit 

k organizaci hudební struktury. Využívali racionálních kompozičních metod a 

dále rozvíjeli odkaz druhé vídeňské školy, zejména myšlenky Antona Weberna. 

Nono je však výjimečný tím, že v jeho pojetí byly progresivní kompoziční 

techniky spojeny s autorovými neméně progresivními levicovými politickými 

názory. Jako člen Italské komunistické strany dle svých slov neviděl rozdíl v tom, 

jestli píše partituru, nebo pomáhá organizovat protestní stávku. V naznačeném 

přístupu se odráží Nonův celkový umělecký postoj – skladatel by se dle jeho 

názoru měl aktivně zajímat o světové dění, mít široké historické znalosti a být 

obeznámen s aktuálními novinkami ve vědě, technologii či umění – pak může 

jeho hudba přispět ke změnám ve společnosti a podílet se na jejím směřování. 

V hudbě Luigiho Nona lze však nalézt i jiné aspekty než snahu o vyjádření 

politického přesvědčení. Autor ve svých dílech prozkoumával mnoho 



neotřelých kompozičních postupů, které zároveň vedou k novým možnostem 

poslechu hudby. Jedná se kupříkladu o využití velmi tichých zvuků, 

mikrotonality či o hudbu založenou na jednom či několika tónech a drobném 

odchylování se od nich. Zkušenosti s elektroakustickou hudbou jej dovedly k 

novému pojetí hudebního prostoru a experimentování s rozmístěním 

nástrojů/zvuků při koncertním provedení skladeb. 

 “Hay que caminar” soñando („Je třeba jít“ zasněně) – Putování či přesněji 

řečeno: hledání. Oba uvedené výrazy lze dobře vztáhnout na vnější aspekty 

provedení této skladby Luigiho Nona. V sále by mělo být rozmístěno nejméně 

osm notových stojanů. Interpreti tohoto zhruba půlhodinového houslového 

duetu si pak vybírají místa k provedení dvou z celkových tří částí – měli by 

„hledat, jako když se snaží nacházet cestu“. Hráči jsou při realizaci skladby od 

sebe vzdáleni a během koncertu tak mezi nimi vzniká jakýsi „zvukový most“. 

Celkový dojem z hudebního dění však nemá povahu dialogu; výstižnější by bylo 

hovořit o prolínání dvou monologů v prostoru. Skladba “Hay que caminar” 

soñando je poslední Nonovou dokončenou kompozicí. Můžeme zde rozpoznat 

typické znaky autorova pozdního stylu, které se vyznačují zejména 

introspektivním rázem či duchovním přesahem. Tyto atributy se ve 

skladatelově tvorbě výrazněji uplatňují zhruba od doby, kdy vytvořil dílo 

Fragmente – Stille, An Diotima (1979–1980). V tomto smyčcovém kvartetu se 

však ještě neprojevuje určitá rezignovanost, která je naopak patrná v “Hay que 

caminar” soñando. Tuto kompozici lze celkově nazírat jako určitou 

sublimovanou kontemplaci. Tak je možné rozumět i přídomku soñando v názvu 

skladby – naše cesta by měla být zasněná, jako kdybychom se oddávali 

dennímu snění. 

Josef Häusler (upraveno) 

 

 Luigi Nono (1924–1990) is often ranked alongside Pierre Boulez and 

Karlheinz Stockhausen as one of the most prominent composers of the post-

war generation. All three composers were working to discover new approaches 

to the organization of musical structures. They were using rational 

compositional methods and also further developing the legacy of the Second 

Viennese School, namely the ideas of Anton Webern. However, what marks 

Nono as unique is that in his progressive compositional techniques were 

connected with a no-less progressive leftist political orientation. In his own 

words, as a member of the Italian Communist party, he did not discern 



between writing a score and helping to organize a strike. This approach reflects 

Nono’s overall attitude to art – in his opinion the composer should take an 

active interest in what is going on in the world, have a wide knowledge of 

history, and maintain an awareness of the  latest developments in science, 

technology, and art – only then can music contribute to changes in society and 

partake in its developments. However, Luigi Nono’s music offers much more 

than the desire to express one’s political opinion. In his works, he explored 

many original and novel compositional approaches– these are, for example, the 

use of very soft sounds, microtonality, and music based on one or several tones 

with minute deviations. Experience with electroacoustic music led him to a new 

conception of musical space and experimentation with the setup of 

instruments/sounds in concert performances.  

 “Hay que caminar” soñando (“You must walk” dreaming) – Wayfaring, 

precisely expressed: the search, certainly here even the external aspect of 

performance. The performers of this barely half-hour long violin duet have to 

distribute at least eight different music stands in the performance space and at 

the end should choose a new place to play from two of a total of three parts, 

“seeking, as one seeks a path”. Each of the two players is positioned spatially 

distant from the other. A sort of sonic bridge is thus formed in a concert 

performance. Nevertheless one wouldn’t want to speak unconditionally of the 

character of the whole as a dialogue, rather it might present the term “Duo-

Monologue”, spatially-expanded. “Hay que caminar” soñando is Nono’s final 

completed composition. Objectively speaking, there is a late style, which as a 

rule defines itself through introspection and spiritual transcendence. Several of 

these features can be demonstrated in Nono without difficulty since the 

Fragmente – Stille, An Diotima (1979–1980). Yet not the tendency towards 

resignation, and “Hay que caminar” soñando provides the last evidence for it. 

The whole disposition of the work can be described as sublimated 

contemplation. In this way the epithet soñando in the title can be explained – 

the path should certainly be travelled dreamily, like in the situation of a day 

dream.  

Josef Häusler (edited) 


