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Annesley Black – A sound, a narrow, a channel, an inlet, the straits, the 

barrens, the stretch of a neck (2024–25) 

 Annesley Black (1979) je kanadská skladatelka, která působí v Německu a 

Rakousku. Její tvorba zahrnuje instrumentální hudbu a multimediální koncertní 

díla, věnuje se ale rovněž hudebnímu divadlu, performancím, instalacím či 

interdisciplinární spolupráci. Pravidelně vystupuje jako performerka a 

hudebnice na mezinárodních pódiích. Black za své kompozice získala mnoho 

ocenění, např. Busoniho kompoziční cenu Berlínské akademie umění (2008) či 

Skladatelskou cenu Nadace Ernsta von Siemense (2019). Je členkou Berlínské 

akademie umění a Kanadského hudebního centra. Její skladby byly objednány a 

provedeny začínajícími i zavedenými sólisty/ansámbly/orchestry na 

mezinárodně uznávaných festivalech (např. Donaueschinger Musiktage, 

Varšavský hudební podzim, ECLAT – Festival nové hudby Stuttgart) či ve 

významných koncertních sálech. Black studovala kompozici v Montrealu a 

Německu u Briana Cherneyho, Yorka Höllera a Mathiase Spahlingera. Působila 

jako odborná asistentka na Univerzitě hudby a dramatických umění ve 

Frankfurtu nad Mohanem, dále jako hostující profesorka na Univerzitě hudby a 

tance v Kolíně nad Rýnem a jako profesorka elektroakustické kompozice na 

Univerzitě hudby ve Wützburgu. V současné době vyučuje na Univerzitě 

hudebních a dramatických umění ve Štýrském Hradci, kde byla v říjnu 2023 

jmenována profesorkou skladby. Ve stejném roce poprvé participovala na 

Institutu Ostravské dny a představila v Ostravě také své dílo. 

 



 A sound, a narrow, a channel, an inlet, the straits, the barrens, the stretch 

of a neck (Zvuk, soutěska, průplav, zátoka, úžiny, pustiny, protažení krku) pro 

velký orchestr rozmístěný v prostoru – Když jsem pracovala na tomto koncertu 

pro koncertní sál a orchestr, přemýšlela jsem se nad tím, že většina interakcí 

mezi lidmi a prostorem, který je obklopuje, vyvolává reciproční účinek. V této 

skladbě jsou hudebníci rozmístěni v prostoru na základě pomyslné horizontální 

a vertikální osy. Architektura koncertního sálu se může zprvu jevit jako 

nepoddajná, stejně jako se takto jevily oblasti Antarktidy v roce 1911 (viz níže), 

ale zvuky v prostoru mohou tento dojem pozměnit. Využitím postupů, které 

vycházejí či jsou inspirovány ambisonickou hudbou, se pokouším ovlivnit 

nejenom naše vnímání zvukových objektů, ale také sluchové a poetické vnímání 

koncertního sálu. Na základě dramaturgicky komponovaného zahájení v 

prostoru a reálných či simulovaných /orchestrovaných pohybů masy, bodů a 

proudů zvuku v sále chci vytvořit dialog mezi hudebníky, zvukovými objekty a 

prostorem, jež vyplňují. Inspirace k této skladbě má svůj původ v mé analýze 

choreografie One Flat Thing, reproduced Williama Forsytha a mém výzkumu 

antarktické expedice Terra Nova Roberta Falcona Scotta a jeho týmu (1910–

1913) – čerpala jsem především z memoárů a filmových záběrů Herberta G. 

Pontinga, které zaznamenávají tuto tragickou a neúspěšnou výpravu. 

 Byla jsem tedy konceptuálně inspirována uvedenou výpravou a 

rozlehlými bílými pláněmi Antarktidy. Zvukový materiál může připomínat 

signály vržené do této majestátní a nepoddajné krajiny… signály využívané lidmi 

pro komunikaci na velké vzdálenosti (jako Morseova abeceda) a volání Tučňáků 

císařských či podvodní zvuky Tuleňů Weddellových, které jsem strukturovala za 

využití značného množství transkripcí a analytických metod, dohromady 

utvářejí rozeklaný, naléhavý a hustý harmonický a rytmický jazyk. Tyto zvířecí 

zvuky a komunikační signály jsou přenášeny z pódia a nakonec na ně reagují 

hudebníci, kteří se pohybují sálem a procházejí různými stanovišti rozmístěnými 

nad publikem či okolo něj. Dramaturgická struktura díla je vystavěna za pomoci 

vzájemně soupeřících procesů – některé vedou k nezastavitelnému, 

exponenciálnímu vývoji, jenž překračuje bod zlomu, jiné se formují nepřímým, 

jaksi „vlnitým“ způsobem (který vědci nazývají „zdravou linií“) umožňujícím 

zotavení. Navíc vytvářejí tyto sinusoidy zajímavé melodické tvary a přináší 

netradiční rytmický vývoj. 

Annesley Black 

 



 

 Annesley Black (1979) is a Canadian composer based in Germany/Austria. 

Her works span from instrumental music and multi-medial concert pieces to 

music theatre, performances, installations and interdisciplinary collaborations. 

She appears regularly as a performer and musician on the international stage. 

Black has received many honors and prizes for her work, e.g. Busoni 

Composition Prize from the Academy of the Arts in Berlin (2008), and the Ernst 

von Siemens Musikstiftung Composer Prize (2019). She is a member of the 

Academy of the Arts, Berlin and the Canadian Music Centre (2018). She is a 

member of the Academy of the Arts Berlin and the Canadian Music Centre. Her 

works are commissioned and performed by both younger and established 

soloists/ensembles/orchestras for internationally renowned festivals (e.g. 

Donaueschinger Musiktage, Warsaw Autumn Festival, ECLAT Festival Neue 

Musik Stuttgart), and concert spaces. Black studied composition with Brian 

Cherney, York Höller, and Mathias Spahlinger in Montréal and Germany. She 

has held positions as an assistant professor in composition at the Hochschule 

für Musik und Darstellende Kunst in Frankfurt am Main, a guest professor at 

the Hochschule for Musik und Tanz in Köln, and professor for electroacoustic 

composition at the Hochschule für Musik in Würzburg. She currently teaches at 

the Universität für Musik und darstellende Kunst Graz, where she was 

appointed professor for composition in October 2023. In the same year, she 

participated in the Ostrava Days Institute for the first time and also presented 

her work in Ostrava. 

 A sound, a narrow, a channel, an inlet, the straits, the barrens, the stretch 

of a neck for large spatialised orchestra – While writing this concerto for 

concert hall and orchestra, I was contemplating how most interactions 

between humans and the space that surround them catalyze a reciprocal 

impact. In this piece, the musicians are distributed spatially throughout on the 

horizontal and vertical axis. The architecture of a concert hall may seem at first 

as inflexible as the Antarctic Regions did in 1911, but sounds in space can 

transform this impression. By employing tactics inspired and informed by 

ambisonic music, I attempt to not only affect our perception of the sonic 

objects, but also our aural and poetic perception of the concert hall. Through a 

dramaturgically composed opening of the space and real and simulated 

(/orchestrated) movement of the masses, points and streams of sound 

traveling through the hall, I intend to create a dialogue between the musicians, 

sound objects and the space they are filling. The inspiration for the piece is 



rooted in my analysis of William Forsythe’s choreography One Flat Thing, 

reproduced and my subsequent research about the Terra Nova expedition of 

Robert Falcon Scott and his team in the Antarctica (1910–1913), especially the 

memoirs and filming made by Herbert G. Ponting of this tragically failed 

expedition. 

 I was conceptually inspired by this expedition and the great white 

environment of the Antarctic regions. The sonic material may resemble signals 

being thrown out into a dominant and unyielding landscape… signals used by 

humans to communicate to each other over large distances, like Morse code, 

or calls that I structured employing a wide variety of transcription and analysis 

methods of the cries of the Emperor Penguins and the underwater sounds of 

Weddell Seals to create a jagged, insistent and dense harmonic and rhythmic 

language. These animalistic calls and communicative signals are transmitted 

from the stage, and eventually answered by instruments moving throughout 

the hall and in stations above and surrounding the audience. The dramaturgical 

structure is shaped by rivaling processes, some with an exponentially 

unstoppable development which surpasses the tipping point, some in an 

indirect serpentine fashion (what scientists call a “healthy line”) that allows for 

recuperation. Moreover these sinuous lines can create interesting melodic 

contours and unusual rhythmic developments.  

Annesley Black 

 

Ian Davis – Concerto for Piano and Orchestra (2025) 

 Ian Davis (1989) je skladatel, kytarista, zpěvák a pedagog působící v 

Brooklynu (New York). Studoval hudební teorii a skladbu na Newyorské 

univerzitě a v roce 2019 získal magisterský titul na Wesleyan University, kde jej 

vyučovali Paula Matthusen a Tyshawn Sorey. Jeho tvorbu ovlivňuje folková a 

populární hudba, kánonické postupy, kontrapunkt, umělecká tvorba dětí, low-

fidelity hudba, improvizace a práce s kazetovými či analogovými syntetizéry. 

Autorovy skladby byly provedeny soubory Westerlies, S.E.M. Ensemble, Mivos 

Quartet, Ostrava New Orchestra či Ostravská banda. Kromě komponování Davis 

vyučuje hudební teorii a skladbu na Brooklynské hudební konzervatoři a 

pracuje jako Teaching Artist (vyučující umělec) ve veřejném školství města New 

York City (v rámci programu Newyorské filharmonie Very Young Composers). 



 Koncert pro klavír a orchestr byl zkomponován pro Miroslava Beinhauera. 

Spolupráce s ním pro mě vždy představovala opravdové potěšení – na 

Ostravských dnech 2023 hrál na elektrický klavír v mém orchestrálním díle Pale 

Blue World a minulé léto se na Dnech nové opery Ostrava ujal celestového 

partu v mé třiceti minutové opeře Ephemeral Pulse. Po festivalu NODO se mě 

Miroslav zeptal, zda bych pro Ostravské dny 2025 nenapsal koncert, v němž by 

účinkoval jako sólista. Považuji to za velkou poctu a jsem vděčný za možnost 

prozkoumat tuto novou hudební formu s tak přemýšlivým interpretem. Při 

komponování díla jsem se obecně vyhýbal virtuózním prvkům – chtěl jsem 

vytvořit pomalou a tichou skladbu s nenápadnými sólovými pasážemi. Pracoval 

jsem s proměnlivou hustotou a s představou, že se materiál plynule a 

neočekávaně pohybuje skrz orchestr. Výchozí hudební materiál vznikl 

vrstvením nepřipravených improvizací, které jsem nahrával na kazetový 

přehrávač. Výsledek jsem následně transkriboval, zasadil do časového rámce a 

orchestroval. Jediným předběžným strukturálním kritériem při improvizování 

bylo, že jednotlivé improvizace měly trvat přibližně pětadvacet minut. 

Popisovaný proces je ze své povahy reflektivní a emergentní – umožňuje mi 

pracovat intuitivně a sledovat, jak se z nestrukturovaného materiálu vynořují 

neočekávané tvary. 

Ian Davis 

 

 Ian Davis (1989) is a composer, guitarist, singer, and educator based in 

Brooklyn, New York. He studied music theory and composition at New York 

University and in 2019 completed a master’s degree at Wesleyan University, 

where he worked with Paula Matthusen and Tyshawn Sorey. His practice is 

informed by folk and popular music, canon, counterpoint, art/music by 

children, low-fidelity, improvisation, and work with tape and analog 

synthesizers. His music has been performed by ensembles such as the 

Westerlies, the S.E.M. Ensemble, Mivos Quartet, Ostrava New Orchestra, and 

Ostravská banda. In addition to composing, Davis teaches music theory and 

composition classes at the Brooklyn Conservatory of Music and works as a 

Teaching Artist in the New York City public school system through the New York 

Philharmonic’s Very Young Composers Program. 

 Concerto for Piano and Orchestra was composed for Miroslav Beinhauer. 

I had the pleasure of working with him at Ostrava Days 2023, when he played 

electric piano on my piece for orchestra Pale Blue World, and again last 



summer at New Opera Days Ostrava when he performed the celesta part on 

my 30-minute opera Ephemeral Pulse. Following the NODO performance, 

Miroslav asked if I would have any interest in writing a concerto for him to 

perform at Ostrava Days 2025. I’m honored by the invitation and grateful to 

have the opportunity to explore a new form with such a thoughtful 

performer. In composing this piece I attempted to generally avoid virtuosic 

displays and create a piece that is slow-moving and quiet with understated 

soloistic moments. I wanted to play with density and have material move 

fluidly and unexpectedly through the orchestra. The musical material was 

generated through a process of recording layers of unplanned improvisations 

on a tape machine. This material was then transcribed, metered, and 

orchestrated. The only preconceived structural consideration was a set 

duration of approximately 25 minutes. This process is reflective and emergent 

in nature, it allows me to work intuitively and watch form emerge from 

seemingly unstructured material. 

Ian Davis 

 

Louis Wishart – Are Ye Then With God? (2024) 

 Louis Wishart je skladatel a hudebník působící v Sydney. Jeho tvorba v 

sobě zahrnuje post-colemanovskou volně improvizační estetiku a důraz na 

rezonanci, spektralismus a lineární procesy. V roce 2023 s vyznamenáním 

dokončil bakalářské studium hudební kompozice na Sydney Conservatorium. 

Své skladatelské dovednosti dále zdokonaloval pod vedením australských 

tvůrců jako Liza Lim, Gerard Brophy či Carl Vine. Autorova hudba byla uvedena 

v různých zemích světa, např. v Houstonu jeho díla provedl ansámbl AURA a v 

Kolíně nad Rýnem či Ostravě Ensemble Garage. Wishart se též věnuje svému 

souboru Scalp, který absolvoval svá první vystoupení v lednu a červenci 2025 ve 

spolupráci s platformou Phoenix Central Park; ansámbl premiéroval autorova 

nová díla a také jeho úpravu punkové operety John Gavanti. Wishart je rovněž 

činorodým členem experimentální hudební scény v Sydney a jedním z 

vedoucích členů industriální punkové kapely Angel Grindr, která nedávno 

realizovala objednávku platformy BackStage Music na živý soundtrack pro film 

Palindrome (1969) Hollise Framptona. 

 Skladba Are Ye Then With God? kombinuje poezii Emily Dickinson a 

Macua Bašó, básníka z období Edo. Autor se v tomto díle zaměřuje na 



zkoumání slyšitelnosti a neslyšitelnosti zvuku – vychází z kombinačních tónů 

prostého dvoutónového motivu v nejnižším rejstříku klavíru. Ansámbl tyto 

„fantomové zvuky“ podbarvuje a odvíjí se od nich další akustické jevy i formální 

abstrakce. Tato meditace o vnímání a smrtelnosti vytváří prostředí cyklické 

energie, kde zvuky umírají a opětovně povstávají, znovu a znovu – a nutí nás se 

ptát, jestli se můžeme prostřednictvím těchto reinkarnovaných podob zvuku 

setkat s „Bohem“. 

Louis Wishart 

 

Nemocen na cestě 

Cestují pouze mé sny 

Seschlá pole. 
/Matsuo Bashō, Poslední haiku, 1694/ 

 

Nadechnout, Vydechnout 

Dopředu, Dozadu 

Žít, Umírat 

Šípy vzlétly volně jeden k druhému 

setkaly se uprostřed a rozsekly 

prázdnotu v bezcílném letu 

Tak se vracím ke zdroji 
/Gesshū Sōko, Poslední haiku, 1696/ 

 

 

 

A tak zmizela kopretina 

Z polí dnes – 

Jak po špičkách mnohý střevíc 

Do ráje se nes – 

Tak vytékal v karmínovém víru 

Ustupující odliv dne – 

Kvete – klopýtá – plyne 

Jsi tedy pak s Bohem? 
/Emily Dickinson, 1858/ 

/překlad: Ian Mikyska/ 

 

 Louis Wishart is a Sydney-based composer and musician, whose sound 

synthesises post-Coleman free-improvisation aesthetics with a focus on 

resonance, spectralism, and linear processes. Graduating in 2023 from the 

Sydney Conservatorium of Music with a Bachelor of Music (Composition), First 

Class Honors, Wishart has honed his craft under leading Australian composers 

Liza Lim, Gerard Brophy, and Carl Vine. Wishart has had his music performed 

internationally, in Houston with the AURA ensemble as well as with Ensemble 

Garage in Cologne and Ostrava. Wishart focuses his time towards his ensemble 

Scalp, which premiered in January and July 2025 in partnership with Phoenix 

Central Park, premiering a new work by Wishart, as well as his arrangement of 

the punk operetta John Gavanti. Wishart is also an ardent member of the 

Sydney experimental music scene, being the co-leader of the industrial punk 



band Angel Grindr, which recently performed a newly commissioned live 

soundtrack to the film Palindrome (1969) by Hollis Frampton for BackStage 

Music. 

 Are Ye Then With God? – Synthesising poetry from Emily Dickinson and 

Edo-Era poet Matsuo Bashō, Wishart’s work explores the audibility and 

inaudibility of sound, stemming from the sum tones of a simple 2-note motif in 

the piano’s lowest register. The ensemble colours these “Phantom sounds” and 

extrapolates upon them in both acoustic phenomena and formal abstraction. 

This meditation on perception and mortality creates an environment of cyclical 

energy, where sounds die and rise through the floor, again and again, forcing 

one to question whether, in these reincarnated forms, one can ever meet 

“God”. 

Louis Wishart 

 
„Sick on my journey 
Only my dreams travel 
These withered fields“ 
/Matsuo Bashō, Death Haiku, 1694/ 
 
 
 
„Inhale, Exhale 
Forward, Back 
Living, Dying: 
Arrows, let flown each to each 
Meet midway and slice 
The void in aimless flight 
Thus, I return to the source.“ 
/Gesshū Sōko, Death Haiku, 1696/ 
 

 
 
 
 
 
So has a daisy vanished 
From the fields today – 
So tiptoed many a slipper 
To paradise away – 
 
Oozed so in crimson bubbles 
Day’s departing tide – 
Blooming – tripping – flowing 
Are ye then with God? 
/Emily Dickinson, 1858/

 

Petr Bakla – No. 3 (2025) 

 Petr Bakla (1980, Praha) ve svých skladbách často využívá základních, 

schematizovaných hudebních útvarů, zejména chromatické a celotónové 

stupnice. Zajímají ho situace a souvislosti, v nichž tento úsporný materiál 

nabývá zvláštní expresivity a energie. Obvyklým rysem Baklových skladeb je 

také práce se simultánním průběhem dvou zvukových vrstev, které, ač 



zpravidla dynamicky výrazně odlišené na způsob „figury a pozadí“, nejsou ve 

vztahu vzájemné podřízenosti – jsou rovnocenně důležité a společně generují 

specifické napětí a pocit nejednoznačnosti. Baklovy skladby byly uvedeny v ČR, 

Arménii, Francii, Itálii, Německu, Nizozemí, Polsku, Rakousku, Španělsku, 

Švýcarsku, Ukrajině či v USA, často v podání renomovaných interpretů a na 

jejich objednávku. Zvláštní důležitost má jeho spolupráce s Ostravským 

centrem nové hudby. 

 No. 3 je moje třetí skladba pro orchestr, odtud název. Zároveň se touto 

skladbou uzavírá nezamýšlená, ale nyní zřetelně vytanuvší trilogie, jejímiž 

předchozími částmi jsou Diptych (2023) a Eight Notes (2024). Mám totiž za to, 

že má další skladba bude nutně muset být jiného druhu. Ale možná se – zase – 

pletu a ukáže se, že trilogie byla jen na chvíli. 

Petr Bakla 

 

 Petr Bakla (1980, Prague) often employs basic pitch-based material 

(typically chromatic and whole-tone scales) in his compositions. He is 

interested in constructing situations and structural contexts in which these 

meager musical elements can acquire a unique expressiveness and energy. A 

frequent feature of Bakla’s work is the simultaneous unfolding of two 

musical/sound layers which, although often employing markedly different 

dynamics that evoke a “figure and background” relationship, are not mutually 

subordinating – they are of equal importance. Their “friction” creates specific 

tensions and ambiguities. Bakla’s music has been performed in the Czech 

Republic, Armenia, Austria, France, Germany, Italy, the Netherlands, Poland, 

Spain, Switzerland, Armenia, Ukraine, and the US, often commissioned and/or 

performed by distinguished musicians. His collaboration with the Ostrava 

Center for New Music has been of special importance. 

 No. 3 is my third composition for orchestra, hence the title. At the same 

time, this piece concludes an unintended but now clearly emerging trilogy, the 

previous parts of which are Diptych (2023) and Eight Notes (2024), as I believe 

that my next composition will necessarily have to be of a different kind. But 

maybe I'm wrong (again), and it will turn out that the trilogy was just a 

momentary thing. 

Petr Bakla 

 



Lisa Streich – MEDUSE (2023–24) 

 Lisa Streich (1985, Norra Råda, Švédsko) studovala kompozici a hru na 

varhany v Berlíně, Stockholmu, Salcburku, Paříži a Kolíně nad Rýnem.  

V současné době je stipendistkou Norské hudební akademie (NMH) v Oslu. 

Streich psala na objednávku různých prestižních institucí a souborů, jako např. 

Lucernský festival, Berlínská filharmonie, Švédský rozhlasový sbor, Ensemble 

intercontemporain, Diotima Quartet, NDR Elbphilharmonie Orchester či pro 

koncertní síň ve městě Šizuoka. Spolupracovala kupříkladu s Kirillem 

Petrenkem, Alanem Gilbertem či Matthiasem Pintscherem. Vytvořila taktéž 

hudbu pro divadlo, zejména pak pro Salzburg Pocket Opera Festival na téma 

sedmi lidských smyslů, či závěrečnou scénu pro operu Hanse Wernera Henzeho 

Das Wundertheater pro Bavorskou státní operu. Obdržela mnoho různých 

ocenění, mezi něž patří Busoniho kompoziční cena udělovaná Berlínskou 

akademií umění, Stipendium Bernda Aloise Zimmermanna či Skladatelská cena 

Nadace Ernsta von Siemense. V roce 2020 se stala první laureátkou 

Skladatelské ceny Claussen-Simon a v roce 2021 obdržela Malou skladatelskou 

cenu Christa Johnsona od Královské švédské hudební akademie. Nahrávky 

autorčiných děl byly vydány labely WERGO (2018) a KAIROS (2019). Streich 

pořádala semináře o své hudbě např. na Royal College of Music (Stockholm), 

Kolumbijské univerzitě (New York), Sibeliově akademii (Helsinky) či na 

Conservatoire à rayonnement régional (CRR; Paříž). V roce 2024 byla rezidenční 

skladatelkou Královské filharmonie Stockholm a Lucernského festivalu. Její díla 

publikuje nakladatelství Ricordi Berlin. 

 MEDUSE (MEDÚZA) – Když jsem četla knihu Smích Medúzy (1975) od 

Hélène Cixous, přiměl mě tento text k tomu, abych se zamyslela, jaké druhy 

medúz vlastně existují. Jde o Medúzu z řecké mytologie, Medúzu od Hélène 

Cixous a o medúzy jakožto mořské živočichy. Pokud se ohlédneme přibližně 

3000 let nazpět, tak Medúza v té době byla jednou z Gorgon – jednalo se o 

monstrum, které budilo hrůzu, ale dovedlo i chránit, bylo schopno zabíjet, ale  

i svá provinění odčinit. Později se u římského básníka Ovidia setkáváme  

s popisem Medúzy jakožto sličné ženy s dlouhými, kudrnatými vlasy, jež láká 

muže svou krásou. Byl mezi nimi také bůh moří Poseidón, který Medúzu 

znásilnil v chrámu zasvěceném Athéně, bohyni války a moudrosti. Athéna se 

rozzuřila, ale nepotrestala Poseidóna jakožto viníka, nýbrž jeho oběť – Medúzu. 

Proměnila její nádherné vlasy v hady a seslala na ní kletbu – kdo se na ní 

podívá, ten se promění v kámen. Při práci na skladbě se moje myšlenky stáčely 

k otázce, zda se nemůžeme navrátit k původní Medúze. K Medúze, která je 



krásná a usmívá se. K Medúze, jež není potrestána za svou nádheru a po staletí 

je vnímána jako nebezpečná. Anebo zdali může být Medúza navzdory tomu, co 

přestála, stále sličnou, smějící se a milující bytostí. Když píši, vždy se snažím mít 

na paměti, abych psala „bílým inkoustem“, jak doporučuje Hélène Cixous (Bílý 

inkoust – metafora pro koncept écriture féminine („ženského psaní“), který ve 

výše zmíněné knize Smích Medúzy rozvíjí H. Cixous. Tento způsob psaní vychází 

z ženské zkušenosti a tělesnosti; v pojetí H. Cixous představuje protipól 

tradičního, patriarchálního „mužského psaní“, jež reprezentuje „černý inkoust“ 

– pozn. překl.). 

           Lisa Streich 

 
Nebe pod vodou 
Svaté pod obzorem nezničitelné, smrtelné 
 
Miliony let 
jemné, tak jemné 
a čisté a hladké a lehké a přizpůsobivé 
 
Volně plovoucí srdce volně plovoucí sval volný plavec 
 
S pamětí 
se vzpomínkou. 
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 MEDUSE – When I read Hélène Cixous’ The Laugh of the Medusa (1975), 

it made me reflect on the different Medusas that exist. The Medusa from Greek 

mythology, Hélène Cixous’ Medusa, and the sea creature Medusa (jellyfish). In 

Greek mythology, going back some 3000 years she was a Gorgon, a monster 

with the capacity to both terrify and protect, kill and redeem. Much later in the 

Roman poet Ovid’s version of Medusa she is a beautiful young woman with 

long, curly hair, enticing men with her beauty. Among them is the sea god 

Poseidon, who rapes her in a temple dedicated to Athena, godess of both war 

and wisdom. She becomes furious and punishes the victim Medusa but not the 

perpetrator Poseidon. She turns Medusa’s beautiful, long hair into snakes and 

makes everyone who looks at her and meets her gaze turn into stone. My 

thoughts, as I wrote the piece, revolved around questioning whether we can 

return to the original Medusa. Medusa who is beautiful and laughs. Medusa 

who was not punished for being beautiful and who has been perceived as 

dangerous for centuries. Or if despite the experiences she endured, if we can 

return to a beautiful, laughing and loving Medusa. As I wrote, I always tried to 

keep in mind to write with “white ink”, as Hélène Cixous advocates for. 

Lisa Streich 

Sky underwater 

Divine beneath the horizon unkillable, mortal. 

Millions of years 

gentle, so gentle 

and clear and smooth and subtle and adaptable. 

Freely swimming heart freely swim muscle free swimmer 

With memory  

with remembrance. 



Luigi Nono – Como una ola de fuerza y luz (1971–72) 

 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. 

 „V létě roku 1971 jsem v Santiagu poznal Luciana Cruze – vůdce chilského 

MIR (Revolučního levicového hnutí), kterého lidé zbožňovali. Obdivoval jsem 

jeho pronikavý intelekt a mimořádné marxistické odhodlání v boji za svobodu 

Chile. Brzy jsme se spřátelili. V září roku 1971 jsem obdržel nečekanou zprávu o 

jeho úmrtí – zemřel za nejasných okolností v pouhých sedmadvaceti letech. 

Zmíněná událost mě motivovala k vytvoření této kompozice.“ Uvedený citát 

Luigiho Nona ke skladbě Como una ola de fuerza y luz (Jako vlna síly a světla) 

přímo dokládá autorův angažovaný přístup k umění, který byl nastíněn výše. 

Nono v roce 1971 pracoval na kompozici pro klavír a orchestr, avšak poté, co se 

dozvěděl o Cruzově smrti, přehodnotil podobu tohoto díla a včlenil do něj 

sopránový part s textovou složkou. Dodejme, že ačkoliv se ve skladbě uplatňují 

sólisté, nejedná se o tradiční koncertantní kompozici – klavírní i sopránový part 

jsou plně podřízeny tektonické výstavbě díla. Nono ve svých skladbách nezřídka 

využíval magnetofonový pás, při provedení těchto kompozic je tak živě znějící 

nástroj kombinován s předem nahranými a modifikovanými zvuky. Autor 



uplatnil stejnou strategii i v případě tohoto díla. Magnetofonový pás zde tak 

představuje klíčový výrazový a stavební prvek, jenž umocňuje klavírní a 

sopránový part, ale podstatně též rozšiřuje orchestrální zvuk.  

 Skladba začíná znepokojivou orchestrální introdukcí, na kterou navazuje 

soprán doprovázený magnetofonovým pásem. Zpěvaččin projev se zvolna 

stupňuje až k zoufalým výkřikům. Tato plocha je posléze přerušena nástupem 

klavíru, jenž se pohybuje ve velmi hlubokém rejstříku. Do hudebního proudu 

také markantně zasahují náhlé erupce orchestru a celá tato část působí značně 

bezútěšně. Následuje krátké intermezzo, během něhož se dění celkově 

zklidňuje. Na konci tohoto oddílu magnetofonový pás reprodukuje směs útržků 

klavíru a sopránu – vzniklá plocha evokuje jakousi zvukovou stínohru. V 

navazující části se dostává do popředí orchestr a po nástupu klavíru začne 

skladba ponenáhlu směřovat ke svému vrcholu. Posluchači se záhy ocitnou v 

záplavě mohutných zvukových vln tvořených orchestrem a magnetofonovým 

pásem. Hudební proud nakonec vyústí v sérii pronikavých, hlasitých souzvuků 

ve vysoké poloze – popisovaná plocha skutečně působí jako kdyby byla 

prostoupena paprsky oslňujícího světla. Závěrečný oddíl skladby pak navazuje 

na vypjatý charakter předešlé části. Celé ploše dominuje multiplikovaný 

sopránový zpěv v magnetofonovém pásu, jenž působí jako fantaskní chorální 

nénie. Ozvěna tohoto zpěvu pak celou kompozici uzavírá. Como una ola de 

fuerza y luz Luigiho Nona tedy na jedné straně představuje hluboce osobní 

výpověď a snahu vyrovnat se s nečekanou ztrátou přítele. Na straně druhé je 

zde zřetelné odhodlání tuto tragickou událost přetavit do vážného uměleckého 

díla se společenským přesahem, které by mělo posluchače vybízet k zamyšlení 

nad odkazem Luciana Cruze. 

Petr Zvěřina 

 

 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. 

 “I knew Luciano Cruz, the leader, beloved by the people, of the Chilean 

M.I.R. (Movement of the revolutionary left), in Santiago in the summer of 1971. 

His forceful intelligence and extraordinary Marxist capacity as a fighter for 

Chilean liberty aroused in me an immediate admiring friendship for him. In 

September 1971 I unexpectedly received the news of his strange accidental 

death, at the age of only 27. It is the motivation of this music of mine.” This 

quote by Luigi Nono about his piece Como una ola de fuerza y luz (Like a Wave 

of Power and Light) clearly demonstrates the composer’s politically engaged 

approach to art, as outlined above. In 1971, Nono was working on a piece for 

piano and orchestra, but after learning of Cruz’s death, he reconsidered the 

work and added a soprano voice singing text. Although the piece features 

soloists, it is not a traditional concertante work – the piano and soprano parts 

are both fully subordinated to the tectonic construction of the composition. 

Nono frequently used magnetic tape in his works, combining prerecorded and 

modified sounds with live instruments. This technique is also employed in this 

piece. Magnetic tape serves as an essential expressive and architectural 

element that enhances the piano and soprano parts while significantly 

expanding the orchestra’s sonic palette. 

 The piece begins with an unsettling orchestral introduction, followed by 

the soprano accompanied by tape. The vocal part gradually builds to a series of 

desperate screams, which are then interrupted by a low-register piano 

entrance. The orchestra contributes sudden eruptions, creating an overall 

desolate atmosphere. A short intermezzo follows, during which the texture 

quiets down. At the end of this passage, the tape introduces a mixture of 

fragmented piano and voice, evoking a sonic shadowplay. The orchestra then 



comes to the forefront, and after the piano enters, the piece suddenly begins 

building toward its climax. Listeners are thrust into the midst of mighty sonic 

waves created by the orchestra and tape. Finally, the music culminates in a 

series of penetrating, thunderous high-register chords – music that seems 

permeated with beams of dazzling light. The final section continues the 

heightened character of the preceding music. The multiplied soprano voice on 

tape dominates, reminiscent of a fantastical choral dirge. An echo of this vocal 

part then concludes the entire piece. On one hand, Luigi Nono’s Como una ola 

de fuerza y luz represents a deeply personal testament – an effort to come to 

terms with the unexpected loss of a friend. On the other hand, it reflects a clear 

determination to transform this tragic event into a serious work of art with a 

social dimension, aiming to inspire listeners to contemplate the legacy of 

Luciano Cruz. 

Petr Zvěřina 


