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Abstrakt 

 

Diplomová práce zprostředkovává studentům komorní hry se zaměřením na 

klavírní trio přehled o literatuře, jejíž vyhledávání by je stálo spoustu času a 

úsilí. Může sloužit jednak jako bezprostřední rozšíření možnosti výběru 

repertoáru například k absolventskému vystoupení, ale také obohatit celkový 

odborný přehled. Zmínění autoři koncertantních skladeb pro klavírní trio a 

orchestr se rovněž věnovali a věnují kompozici velkého množství komorních 

skladeb a je možno mezi nimi najít velký výběr klasických klavírních trií. 

Součástí textu jsou stručné životopisy vybraných žijících autorů, včetně oddílu 

popisujícího jejich hudební řeč, a autentické rozhovory, které tvoří těžiště 

práce. 

 

 

Abstract 

 

This Master thesis provides students of chamber music specialized in piano trio a 

bibliographical overview that would be very time consuming for them to put 

together. It can serve both as an inspiration to enlarge their repertoire for 

example for a graduation performance, but also to enhance their overall 

professional insight. The composers of concertante pieces for a piano trio 

mentioned in this inventory have also composed a whole array of chamber pieces 

and one can find a great selection of classical piano trio compositions in their 

repertoire. The text also features brief biographies of selected living authors, 

including a section describing their musical language, and authentic interviews, 

which form the focus of their work. 
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Úvod 
 

 

V době, kdy jsem vybírala téma této práce, jsme s kolegyněmi připravovaly 

Beethovenův Trojkoncert a jeho příprava, zejména pak zkoušky s orchestrem, 

mne velmi bavila. Původním záměrem bylo oslovit některého z žijících skladatelů 

a nechat si skladbu napsat, neboť jsme všechny žily v mylném domnění, že 

kromě onoho čtyřlístku Beethoven, Voříšek a dvě díla Bohuslava Martinů 

nemáme žádnou jinou možnost. Nemohly jsme se více mýlit.  

 

Byť nám byl důvod domnělé absence většího množství skladeb pro toto obsazení 

jasný, není zdaleka pravdou, že by nebylo tzv. „z čeho vybírat“. Díky detailnímu 

procházení kyberprostoru jsem narazila na desítky koncertantních skladeb tohoto 

typu, většina z nich vzniknuvší ve 20. či 21. století, a svůj přístup k tématu 

přehodnotila. Z původního záměru provést stručný vhled do výše zmíněných 

skladeb a porovnat jejich strukturu se brzy stal cíl nový – využít příležitosti a 

oslovit žijící skladatele a navázat s nimi diskuzi nejen o konkrétních skladbách, 

ale i o tématech, která mne zajímala. K mému velkému potěšení většina na mou 

výzvu odpověděla a byla ochotna mi poskytnout interview.  

 

Přínos práce spatřuji především v prohloubení čtenářova (a v neposlední řadě 

autorčina) přehledu o existujícím repertoáru, který nejenže je neotřelý a 

originální, ale, jak je možno se na uvedených odkazech přesvědčit, hudebně 

velmi různorodý a hodnotný. Zpracovat materiály, které jsou z 99% cizojazyčné, 

je časově náročné a může i zvídavého člověka odradit. Doufám, že tento počin 

bude pro zájemce o komorní hudbu cennou pomocí. Rozhodla jsem se přidat také 

přílohu se seznamem klasických klavírních trií i kombinací klavíru s jinými dvěma 

nástroji, kde kterém čtenář najde mnoho zajímavých, v Čechách neznámých, 

kusů. 
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1. Klavírní trio a orchestr 

 

1. 1. Vývoj klavírního tria 

 

Kořeny klavírního tria sahají až ke staré barokní triové sonátě, kde byly dva 

sólové hlasy (nejčastěji housle) podpořeny klávesovým continuem (cembalem) a 

většinou také violoncellem, které kopírovalo basovou linii - přítomni tedy byli ve 

skutečnosti čtyři muzikanti. V té době byla role continua spíše stmelující, ale 

skladatelé jako například Mondonville a Rameau mu postupně dodali na 

dominanci a part se začal namísto číslovaného basu improvizačně dotvářeného 

interpretem vypisovat doslovně.  

 

Nově svébytný part se dostal ihned do popředí triové faktury a po dlouhou dobu 

se stal zcela dominantním. Bedlivé pozornosti se v té době dostávalo také vývoji 

stavby nástroje a jeho vylepšení. Fakt, že se skladatelé rádi osobně podíleli na 

technologickém pokroku výroby, ale svědčí o tom, že jejich představy o 

bohatosti a možnostech klavírního zvuku byly vždy o krok napřed. Potřeba 

dosáhnout silnějšího a plastičtějšího zvuku vedla k přidání „podpůrných“ hlasů 

houslí a violoncella, které zpočátku většinově kopírovaly sopránovou a basovou 

linii klavírního partu. Housle jej nanejvýš rozšiřovaly o druhý hlas a violoncello 

hrálo colla parte1 s levou rukou. Je zřejmé, že to byl jasně promyšlený záměr 

opírající se o sonoritu dobových nástrojů - novorozený kladívkový klavír byl ještě 

slabý, s rychle unikajícím tónem, a tedy velmi těžil z přidaných možností 

smyčců. Mnoho raných Haydnových trií ještě působí spíše jako klavírní sonáty 

s obligátními smyčci. Pokrok šel ale rychle kupředu a o jeho zralých opusech je 

v knize Klasicistní styl Charlese Rosena již hovořeno takto: „Spolu s Mozartovými 

koncerty jsou to nejbrilantnější klavírní skladby do příchodu Beethovena.“2  

 

Bylo ovšem zapotřebí příchodu W. A. Mozarta, aby přidělil oběma smyčcovým 

nástrojům individuálnější roli vlastního hlasu a nasměřoval uskupení směrem k 

rovnoprávnosti. Byť na tuto tendenci Beethoven následně navázal, absolutní 

                                       
1 colla parte - označení pro typ doprovodu, kdy doprovázející hlas zrcadlí hlas sólový včetně 

frázování a agogiky 

2 JAHN, John. Evolution of the Piano Trio. Shepherd Express: 2010. 
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rovnosti nebylo nikdy zcela docíleno ze zjevných praktických i hudebních 

důvodů. Zvukové možnosti a specifika jednotlivých nástrojů jsou, zejména ve 

srovnání smyčců a klavíru, od základu natolik odlišné, že jejich násilné 

uniformování by působilo asi tak přirozeně jako popírání rozdílu mezi ženami a 

muži. Můžeme ovšem s jistotou hovořit o tom, že počínaje tímto momentem se 

všichni tři hráči stali autonomními a repertoár pro klavírní trio se spolu se 

smyčcovým kvartetem zařadil do samotného centra komorní hudby. 

 

Klavírní trio (a jiné komorní nástrojové kombinace) se tehdy těšilo velkému 

zájmu zejména na domácích koncertech, kde si umělci užívali požitku ze 

společného, pestrého muzicírování. Sloužilo ale také jako úsporná varianta 

provedení rozsáhlejších děl. Beethoven upravil své první dvě symfonie pro 

klavírní trio. Skladeb tohoto typu existuje celá řada, ale pro svou nepůvodnost 

nebývají běžně označovány jako klavírní tria (např. Beethovenovy Variace na 

„Ich bin der Scheinder Kakadu“ op. 121a a Variace Es dur op. 44). Klavírní tria 

Beethovena a také Schuberta lze považovat za počátky svébytnosti a originality 

tohoto útvaru. 

 

Počínaje polovinou 19. století již můžeme hovořit o velmi znělých nástrojích (byť 

se v posledních desetiletích čím dál větší oblibě těší „autentická“ hra na dobové 

nástroje nebo jejich repliky). Postupem času se nároky na jednotlivé hráče i 

ansámbl mnohonásobně zvýšily, party nabyly na brilanci a celkově již můžeme 

hovořit o virtuozitě srovnatelné (někdy dokonce převyšující) se sólovou hrou. 

Komorní hudba se tak zcela přirozeně přesunula na veřejná koncertní pódia a již 

na nich zůstala.  

 

Forma klavírního tria byla zpočátku velmi podobná klasické třívěté sonátě 

(Haydn výjimečně píše věty dvě). Beethoven přišel s rozšířenou, symfoničtější 

variantou o čtyřech větách. Počínaje romantismem se již forma odvíjí výhradně 

od preferencí skladatele.  
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1. 2. První trojkoncert 

 

Beethoven psal své první klavírní koncerty zejména pro své vlastní koncertní 

využití. U toho třetího se již pomalu ale jistě odchyluje od mozartovské tradice 

směrem k nezávislejší koncepci, se vztahem sólo nástroje a orchestru nakládá 

pestřejším a dramatičtějším způsobem. Pozice třetího koncertu je pak vůči 

předchozím dvěma analogická jako druhé symfonie k té první, ale v oblasti 

koncertantní se Mozartův duch a odkaz projevoval mnohem silněji a živěji než 

v symfoniích.  

 

K formě koncertu se Beethoven znovu vrátil v letech 1804-5, když psal Leonoru a 

Appassionatu. Nikoli však k tradičnímu modelu sólisty s doprovodem orchestru, 

ale jal se vytvořit neobvyklý, dosud neexistující počin - Trojkoncert C dur. „Dílo 

L. Platingou3 titulované jako „interludium ve francouzském stylu“ je charakterem 

pohodové, rozverné a jeho úkolem je potěšit, nikoli rozrušit publikum, dílo 

jednoduchých, až povrchních kvalit, ale žádné hloubky.“4 Úkol to nebyl zdaleka 

snadný, obligátní úskalí balance sólového nástroje a orchestru je zde rozšířeno o 

mnoho dalších kombinací. Proto zde také nacházíme mnoho míst, kde se nástroje 

představují jednotlivě, což celkovému zvuku dodává potřebnou vzdušnost. 

Trojkoncert bývá přirovnáván k formě sinfonie concertante, která se těšila 

velkému zájmu ve Francii a Francií ovlivněných centrech, jakými byly od konce 

18. století zhruba do roku 1810 Bonn nebo Mannheim. Není tolik všeobecně 

známé, že Beethoven zanechal ještě jedno, leč nedokončené koncertantní dílo - 

Romanci e moll pro flétnu, fagot, klavír a orchestr (1786 - 87) - a v roce 1802 

začal pracovat na Concertante D dur, které bylo zamýšleno opět pro obsazení 

sólistů klavírního tria a orchestru pro potřeby plánovaného jarního koncertu. 

Skladba bohužel nebyla nikdy vydána a zůstala pouze torzem o několika 

fragmentech, které napovídají velmi podobnou strukturu jakou má Trojkoncert C 

dur, včetně finálové části „alla polacca“. Je jistě na místě asociovat tyto 

Beethovenovy netradiční počiny s jeho zájmem o dobové francouzské tradice. 

Domníval se, že hudba by mohla národní hrdosti porevoluční Francie napomoci 

                                       
3 Leon B. Plantinga - americký muzikolog, specialista na hudbu 18. a 19. století. Jeho kniha o 

romantismu slouží jako učebnice na amerických univerzitách. Je autorem knihy Beethovenovy 

koncerty: Historie, styl a provedení. ISBN 0-393-04691-5 

4 KINDERMAN, William. Beethoven 2nd edition. Oxford University Press: 2009, s. 239. ISBN 

9780195328363. 239. s. 
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významněji, než to mohla udělat v Německu, kde sice národní cítění pozvolna 

sílilo, nicméně pocit jakési kolektivní jednoty byl utlumený politickou 

rozdrobeností země. Obdivoval skladby Cherubiniho a Méhula a jeho výrazný 

příklon k francouzské opeře se odzrcadlil ve volbě námětu pro Leonoru. Rovněž 

setkání s francouzskými hudebníky, zejména smyčcovými hráči, mělo velký na 

Beethovena velký vliv. Jeho sen vybudovat si kariéru ve Francii trval ještě dlouho 

po jeho rozhněvané reakci na Napoleonovu korunovaci v roce 1803. F. Ries5 

předpověděl smutně Simrockovi v srpnu a znovu v říjnu roku 1803, že do roku a 

půl Beethoven odejde do Paříže. Pár let nato Beethoven již téměř přijal pozvání 

od J. Bonaparteho6, pohrávajíc si s myšlenkou přestěhování se do Paříže, ale 

nikdy k tomu nedošlo.  

 

Koncertantní symfonie využívající klavírní trio jako kolektivního sólistu byla v té 

době novinkou. Beethoven měl již na kontě tři excelentní klavírní tria, jedno 

klarinetové a podařilo se mu přenést celý ansámbl do formy koncertu 

s obdivuhodnou lehkostí. Je to právě nezávažnost, která Trojkoncert v povědomí 

odborníků řadí spíše na okraj autorova díla, nicméně v jistém ohledu je beze 

sporu inovativní. Oproti klasickému modelu, kdy klavír dominuje a smyčce jej 

buď podporují v unisonu anebo nesou melodii, zatímco klavír má na starosti 

bohaté pasáže, se zde role vyrovnávají, ba dokonce prohazují. Dílo bylo 

s největší pravděpodobností napsáno pro houslistu Georga Augusta Seidlera a 

violoncellistu Antonína Krafta7. Podle A. Schindlera8 je měl na klavír doplnit 

mladičký arcivévoda Rudolf a někteří teoretici se domnívají, že byl koncert psán 

přímo pro něho se záměrem umožnit mu koncertantní zážitek ne tak náročného 

kusu, jakým je sólový koncert. Nezdá se ale být příliš pravděpodobné, že by 

Beethoven vyhodnotil právě tuto variantu jako jednodušší, neboť zde se sólista 

musí synchronizovat nejen s orchestrem, ale zároveň se spoluhráči. Byť se 

s mladým talentovaným arcivévodou Beethoven v tom čase opravdu setkal, je 

pravděpodobnější, že za klavírem při premiéře roku 1807 seděl on sám. Jiný 

scénář pro změnu tvrdí, že původním autorovým záměrem bylo napsat koncert 

                                       
5 Ferdinand Ries - německý skladatel na pomezí klasicismu a raného romantismu, žák, přítel a 

tajemník Beethovena 

6 Jérôme Bonaparte - vestfálský král v letech 1807 - 1813, nejmladší bratr Napoleona 

Bonaparteho. 

7 „Starý Kraft“ - otec violoncellisty Mikuláše Krafta. 

8 Antonín Schindler - rodák z Medlova u Uničova, úředník konického panství. Proslul jako první 

Beethovenův životopisec. 
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pro violoncello. Ať je to pravda či ne, struktura Trojkoncertu je tomu beze sporu 

nejblíže nejen dominancí violoncella na začátku každé z vět, ale také neobyčejná 

technická obtížnost partu.   

 

Byť se jedná o skladbu velice zábavnou, zpěvnou a energickou, premiéru přijalo 

publikum poněkud vlažně. Dnes je jeho efekt naštěstí opačný a dramaturgicky 

bývá spíše sázkou na jistotu. Míra jeho úspěchu je přímo úměrná virtuozitě a 

tematické invenci sólistů a „diskrétnosti“ dirigenta.  
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2. Skladatelé a jejich díla pro klavírní trio a orchestr 

 

 
2. 1 Úvod 
 

 

Jak již bylo řečeno, autorů, kteří si ke zpracování vybrali formu trojkoncertu pro 

klavírní trio a orchestr, je celá řada. V následujících kapitolách prezentujících 

osudy vybraných skladatelů a zejména pak závěrečná část zprostředkovávající 

autentické rozhovory je možno pozorovat rozdíly v přístupech k této nepříliš 

běžné formě. Všechna díla, na která tato práce zaměřuje pozornost, vznikla na 

objednávku světoznámých trií, což je více než jasným důkazem, že poptávka je 

stále větší než nabídka.  

 

Zdá se, že úkol spojit komorní soubor s orchestrem, je výzvou, nikoli však 

nereálnou. Jak je vidět na uvedených příkladech, poskytuje obrovský prostor pro 

kreativitu a experimentování a může být skvělým ozvláštněním koncertních 

dramaturgií.  
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2. 2. Skladatelé korespondující 

 

 

2. 2. 1. Kalevi Aho 

 

Kalevi Aho je aktuálně jedním z celosvětově nejhranějších finských autorů. Jeho 

produktivita je obrovská, s důrazem zejména na orchestrální, komorní a vokální 

tvorbu, která jasně vykazuje inspiraci Šostakovičem a Mahlerem. O Mahlerovi 

sám prohlašuje: „Hudba, alespoň ta významná, je pro mě manifestací pocitů a 

pohnutek duše. Mohu slyšet jeho radosti, strasti, štěstí, zoufalství. A ve skladbě 

jako takové dokážu slyšet jeho životní postoj, jeho vize o světě.“ Jeho 

symfonická tvorba čítá 17 velkých a 3 komorní symfonie, 5 oper a nesčetně 

koncertantních a komorních kusů.  

 

Aho se narodil v jižním Finsku a skladbu vystudoval nejprve na Sibeliově 

akademii v Helsinkách u E. Rautavaary a poté v Berlíně u Borise Blachera. Po 

studiích se ujal role pedagoga hudební teorie na Univerzitě v Helsinkách a poté 

působil na Sibeliově akademii jako profesor skladby až do roku 1993. Od té doby 

se živí jako skladatel na volné noze. Od roku 1992 je rezidenčním skladatelem 

Symfonického orchestru v Lahti, pro který napsal většinu svých posledních 

kompozic.  

 

Jen velmi málo finských autorů si dokázalo vydobýt svou pozici tak rychle jako 

Aho. Vešel v povědomí zejména dvěma svými ranými díly: Symfonií č. 1 a 

Smyčcovým kvartetem č. 2. Představil se jako autor, který staví na tradičních 

ideálech, což ale zároveň nenarušuje jeho popularitu u soudobého diváka. Již 

v 70. letech bylo ale jasné, že přichází s novými stylistickými idejemi. Jeho 

neoklasický/pozdně romantický svět se pozvolna rozpustil přes fázi modernismu 

až do určité syntézy různých stylových proudů, které se neprolínají nikterak 

chronologicky, ale překrývají se, dokonce i na úrovni jednotlivých kompozic. 

Určité permanentní rysy ale přetrvávají, jako například sklon k ironii, občas 

skryté, někdy velmi očividné. Jeho dílo je protkané protichůdnými emocionálními 

stavy - grotesknost/patetičnost - natolik vykreslenými, že ho mnozí přirovnávají 

k Mahlerovi. Další podobností je záliba ve stylizaci tanců a fanfár.  

 

Výše zmíněná Symfonie č. 1 a Smyčcový kvartet č. 2 byly sice ještě 

studentskými počiny, nicméně jejich rozlehlost dávala znát, že Aho bude ovládat 
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jak velké orchestrální formy, tak ty komorní. Jeho neoklasické období vycházelo 

nikoli z klasicistních mistrů 18. století, ale uchopil rovnou koncept neoklasiků 20. 

století. V kompozicích z tohoto období se nachází mnoho kontrapunktické práce 

ve formě fugat a fug (např. jednovětá Symfonie č. 2 je psána ve formě obrovské 

trojité fugy). Symfonie z let sedmdesátých již reflektují stylistickou proměnu. 

Neoklasické hranice se uvolňují, kontrasty jsou vyhrocenější, emocionální obsah 

celistvější. Se Symfonií č. 5 přišel první výrazný zvrat ve stylu. Sám autor o ní 

píše: „Moje 5. symfonie vychází z myšlenky, že nic není v životě perfektně 

kompletní a jednoznačné. Svět jako takový je chaotický a plný konfliktů… 

Dokonce i v našich nejzásadnějších emocionálních zážitcích je často něco 

rušivého nebo kontrastního - smutek může ovlivňovat radost a zármutek může 

být smíšený s triviálností nebo komičností.“9 Polyfonie melodie se stala polyfonií 

jednotlivých stylů, které tvoří spletitou strukturu, přirovnávanou k Ligettimu či 

Webernovi.  

 

Na konci 70. let Aho naplno expandoval také do oblasti vokální tvorby svou 

komorní operou Avain. Krátce na to napsal svůj první klavírní kus - virtuózní 

sonátu - a také sólové koncerty pro housle, cello a nakonec i pro klavír. Skladba, 

která má pro nás Čechy obzvlášť význam, je opera Insect Life na motivy satirické 

hry bratrů Čapkových Ze života hmyzu.10 Opera, autorem popsaná jako: 

„komická opera s tragickým koncem o narcismu, sobecké snaze o potěšení a 

vlastní zájmy“11, je kritickým přirovnáním různých druhů hmyzu k lidským 

povahám. Právě zde se projevuje jeho velká potřeba umění coby nástroje 

sebevyjádření. Opera je podle něho nejlepším prostředkem, jak oslovit dnešní 

svět.  

 

 

Životní filozofie a hudební řeč 

 

Aho je spontánní typ skladatele, jemuž jsou všechny vykonstruované přístupy 

jako dodekafonie a serialismus cizí. Tvoření je pro něho spirituálním procesem. 

Volené metody psaní jsou v souladu s narativním charakterem jeho hudby, píše 

rovnou do celé partitury, 2 - 3 strany za den, bez zkušebních náčrtů. Chce-li 

                                       
9 KORHONEN, Kimmo. Kalevi Aho - a composer of moods. Finish Music Quarterly: 1989. 

10 viz. kapitola „Rozhovory se skladateli“ 

11 KORHONEN, Kimmo. Kalevi Aho - a composer of moods. Finish Music Quarterly: 1989. 
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opravovat, přepisuje celé části, někdy i věty. Například první větu své 6. 

symfonie přepisoval třikrát. Navíc nevyužívá žádného softwaru, vše píše ručně.  

 

Hudba je pro něj nevyhnutelnou cestou, jak rozjímat o existenciálních otázkách a 

přebrat zodpovědnosti za to, co se děje ve světě. Vkládání vlastních zkušeností 

do tvoření mu zároveň slouží jako způsob terapie. Zastává názor, že hudba by se 

měla dotýkat kolektivních problémů společnosti, nikoli pouze jednotlivce. Usiluje 

o vyjádření způsobem, který tyto dvě oblasti propojí. Své osobní odkazy vkládá 

do skladeb spíše pro sebe, než aby nesly informaci posluchači. Rád užívá 

polyfonie a netradiční instrumentace k vyjádření rozporu mezi lidmi. V hudbě vidí 

přímou paralelu se stavem společnosti. „Umění by mělo být schopné nás 

rozrušovat, probouzet nás z našeho snění a apatie tak, abychom byli nuceni stát 

si za svou prací a byli schopni sami sobě vysvětlit její význam. Jestliže je skladba 

tohoto schopna, měla by zároveň umět emocionálně a intelektuálně aktivovat 

posluchače.“12  

 

 
Tripelkonzert 

 

Premiéra:   2019 

Sólo:   Storioni Trio (B. van de Roer, W. Vossen, M. Vossen) 

Orchestr:  Antwerpen Symphony Orchestra 

Dirigent:  M. Brabbins 

Délka:  35 min. 

 

Části:   I.  Lullaby 

   II.  Presto 

   III. Tranquillo, misterioso 

   IV. Andante - Allegro molto 

 

 

 

 

 

 

 

                                       
12 KORHONEN, Kimmo. Kalevi Aho - a composer of moods. Finish Music Quarterly: 1989. 
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2. 2. 2. Daron Hagen 

 
 „Daron Hagen je umělec s jistotou v hlase, mnohovrstevný skladatel, který dělá 

prvotřídní práci ve všem, co se týká hudby - její tvorbě, jejím koncertním 

provádění a komunikativnosti. Jeho pozoruhodné a rozmanité hudební počiny 

zahrnují opery, sborová díla, symfonie a komorní hudbu. Kromě toho je 

oslavován za svou práci dirigenta, uměleckého a divadelního režiséra a 

libretisty.“13 - citace z Americké akademie umění a věd 

 

Tento renesanční umělec je tvůrcem obrovského množství kompozic - 5 symfonií, 

desítek sólových koncertů, 13 oper, spousty komorní hudby a více než 350 písní. 

Bývá často označován jako "skladatel zrozený pro operu", jehož hudba je 

oslnivá, zneklidňující, bohatá a heroická. Podle mnohých představuje neobyčejný 

umělecký zjev neoddiskutovatelného významu. Určitá teatrální drzost spolu s 

darem pro strhující melodie podtrhují práci, která je vysoce originální a poutavá, 

neúnavná, zvídavá a nikdy neztrácející srdce. Jeho opera Amelia je řazena mezi 

20 nejlepších oper 21. století a Daron Hagen považován za nejlepšího vokálního 

autora své generace. Ned Rorem se o něm v Opera News vyjádřil: „Říkat, že je 

Daron Hagen pozoruhodný hudebník, jej podceňuje. Daron je hudbou."14   

 

Daron Hagen vyrostl v předměstí Milwaukee v rodině spisovatelky a advokáta. 

Od malička se jevil jako „zázračné dítě“, proto jeho kroky velmi brzo směřovaly 

mezi spolužáky o deset, dvanáct let starší. Touha komponovat se u něho 

projevila v okamžiku, kdy mu starší bratr dal noty a nahrávku Billyho Budda 

Benjamina Brittena. O dva roky později jako patnáctiletý dirigoval svou první 

premiéru. Tento počin upoutal pozornost věhlasného Leonarda Bernsteina, který 

Hagena okamžitě doporučil ke studiu na Juiliard School of Music k Davidu 

Diamondovi. Paralelně se věnoval studiu skladby, dirigování a klavíru. Učil se 

mimo jiné u Neda Rorema na Curtis Institutu a soukromě pracoval také s 

Lukasem Fossem a výše zmíněným Leonardem Bernsteinem15. Bernstein mu byl 

mentorem při vzniku opery Shinning Brow - díla, jež mladého skladatele 

katapultovalo na mezinárodní scénu. Po zakončení studií žil krátce v zahraničí, 

                                       
13 DARON HAGEN. Dostupné z: www.daronhagen.com/very-short-bio (online 30. 3. 2020) 

14 OPERA NEWS. Daron Hagen, composer. Dostupné z: www.wintergreen-music.org/daron-hagen 

(online 30. 3. 2020) 

15 pozn. autorky: více v kapitole Rozhovory se skladateli 

 

http://www.daronhagen.com/very-short-bio
http://www.wintergreen-music.org/daron-hagen
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nejprve ve Francii a poté v Itálii, ve vile Rockefellerovy nadace, kam byl dvakrát 

pozván jako host. Během devadesátých let pracoval jako opisovač a editor ve 

službách mnoha skladatelů a broadwayských show. 

 

V roce 2007 působil jako rezidenční skladatel na Konzervatoři v Chicagu, kam se 

o deset let později vrátil na víceoborový post vytvořený speciální pro něj, 

poskytující mu možnost podělit se o své zkušenosti a dovednosti coby režisér, 

dramaturg, skladatel a sociální aktivista. Pedagogicky se mihl ještě na mnoha 

dalších institucích - Princeton, Oxford, New York, Pittsburg, Las Vegas, Miami aj. 

Jako umělecký ředitel Perpettum Mobile Concerts se postaral o stovky premiér 

amerických autorů, jako prezident Lotte Lehmann Foundation v New Yorku, 

neziskové organizace, pro změnu podporoval operní a písňovou tvorbu. Je 

zakládajícím členem New Mercury Collective - hudební laboratoře, která má za 

úkol podněcovat kreativní myšlení, umělecké hledání a projekty, které kombinují 

mezižánrovou spolupráci.  

 

Byl mimo jiné pověřen vytvořit několik děl k oslavě jubileí významných 

amerických institucí jako je například Newyorská filharmonie (150 let), Yaddo16 

(100 let; D. Hagen je doživotním členem), ASCAP17 (75 let) aj. Vytvořil desítky 

kompozic pro přední operní a koncertní střediska, festivaly a umělce. Je 

vyhledávaným dirigentem, pianistou, libretistou a jevištním režisérem svých děl. 

Obdržel celoživotní členství v Corporation of Yaddo (dříve Trustee of the Douglas 

Moore Fund), kde působí jako všestranný mentor pro soudobé skladatele. Za 

svou práci získal již nesčetně prestižních ocenění a stipendií.  

 

V roce 2014 Hagen debutoval jako režisér svým muzikálem I Hear America 

Singing. Jedním z jeho posledních rozsáhlejších projektů je multimediální opera 

Orson Rehearsed, kterou považuje za určitou syntézou svého života a vývoje. 

Operu, jež měla premiéru na podzim roku 2019, si vzal na starost rovněž i v roli 

libretisty a režiséra. Děj líčí posledních 60 minut života slavného amerického 

režiséra Orsona Wellese, jehož talent Hagen obdivoval od útlého dětství. Je 

velkým kinematografickým nadšencem a expertem, což se odráží v jeho operním 

                                       
16 Newyorská komunita pečující o umělce, poskytující jim útočiště pro nerušenou práci. Od roku 

2013 byl komplex vyhlášen národní kulturní památkou. 

17 American Society of Composers and Publishers - americká nezisková organizace, která chrání 

autorská práva děl více než 750000 svých členů. 



22  

díle, které často obohacuje o filmové efekty. Tématem mu jsou často palčivé 

společenské otázky, příkladem je mmj. opera A Woman in Morocco, která 

mapuje obchod s lidmi. 

 

V roce 2019 napsal autobiografii s názvem Duet with the past. Nyní svůj čas dělí 

mezi skládání, režírování a psaní. Pracuje na dalších několika operách, z nichž 

jedna se odehrává v restauraci v předvečer teroristického útoku na „dvojčata“.  

 

 

Životní filozofie a hudební řeč 

 

„Richarde, jsem hudba, dýchám ji. Žádné jiné alternativy pro mě nyní nejsou 

akceptovatelné.“18 - z autobiografie Duet with the past (vydáno v roce 2019) 

 

Daron Hagen sám o sobě říká: „ Jsem přeživší, průzkumník, vynálezce, učitel.. 

nejsem už ani skladatel. Sledoval jsem, jak mizí svět, do kterého jsem byl 

připravován.“19 Uvědomuje si mnohovrstevnatost a určitou nekonzistentnost 

současného skladatelského prostředí. Sám patří mezi autory užívající klasické 

prostředky, zároveň se mu ale daří být originální zejména díky propojování 

s jiným, v jeho případě „obrazovým“, světem. Další jeho devízou je volba 

zajímavých témat. Velmi často ve svých dílech zrcadlí sociální a politická témata. 

Zajímá a inspiruje ho především onen proces vzniku uměleckého díla, nikoli 

pouze výsledek. Poslouchat jej hovořit o životě a hudbě je velmi inspirativní. 

Coby starý, moudrý muž hýří nadčasovými názory. Sám se považuje za 

„přeživšího“, což pramení mimo jiné z nelehkých životních zážitků vlastních i 

rodinných. Všichni nejbližší příbuzní-muži měli problémy s alkoholem, on sám se 

vyléčil. Bratr mu zemřel na chorobu, kterou se Daronovi podařilo překonat. Ve 

svém díle se zcela pochopitelně často zabývá symbolikou života a smrti, 

protkanou značnou dávkou spirituality. „Lépe se domluvíte s mrtvými než 

s živými. Ti živí mají neustále nějaké požadavky, zatímco s mrtvými trávíte čas 

kdykoliv, kdy máte chuť a prostor truchlit.“20 Na otázku, co by si posluchači měli 

odnést z jeho koncertů, odpovídá: „Pouze bych si přál, aby neměli pocit 

ztraceného času. Čas je cenný a myslím, že spousta skladatelů jednoduše 

                                       
18 NOWACKI, John. Live radio: Episode #8 - Daron Hagen. New England Radio: 2019. 

19 NOWACKI, John. Live radio: Episode #8 - Daron Hagen. New England Radio: 2019.  

20 NOWACKI, John. Live radio: Episode #8 - Daron Hagen. New England Radio: 2019. 
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nemyslí na to, že žádají po lidech 10 min. jejich času. Tito lidé utratí peníze za 

to, aby vložili čas do vašich rukou, takže to nejmenší, co byste měli udělat, je 

snažit se ho nepromarnit.“21 

 

Komorní tvorba D. Hagena je velmi bohatá, pro klavírní trio napsal celých sedm 

kusů plus trojkoncert Orpheus and Eurydice. „Miluji klavírní tria, miluji na nich 

všechno, symbolizují věčný trojúhelník. Jsem pianista, takže je zde i fyzické 

propojení s tímto žánrem. Během studií jsem bydlel se skvělým houslistou, který 

mě velmi inspiroval, a také s excelentním violoncellistou, který mě naučil, jak 

mám přemýšlet nad violoncellem, jak ho slyšet. Všichni tři jsme byli spolubydlící 

a blízcí přátelé. Koncept klavírního tria může být velmi proměnlivý – může to být 

klavírní koncert s doprovodem smyčců, klavír může být orchestrem anebo to 

mohou být tři individuální elementy vzájemně spolu tančící jako na párty. Co se 

týče příběhovosti, rád uvažuji tak, že mám na jevišti tři různé herce. Jedno z trií 

jsem psal jako vzpomínku na svého bratra Brada a jeho oblíbenou píseň 

Wayfaring Stranger, jejíž název nese i mé trio č. 3. Čtvrté trio je 

komplikovanější, protože má co dočinění s hymnem Angel Band, který moje žena 

zpívala našim dětem od narození. Spojuje se mi s ním mnoho vzpomínek na 

jejich dospívání a hlavní idea je ta, že jsme obklopeni svou zesnulou rodinou a 

znovu se s nimi shledáme, až zemřeme. Obě tria založená na melodiích, které 

mnoho lidí zná, mají reprezentovat jakési útočiště, místo, kde se cítíme 

v bezpečí.“22 

 

Styl Hagenovy hudby je od základu tonální, občasné náznaky seriálnosti jsou 

užité k podtrhnutí psychologického a emocionálního efektu. Je obdivován pro 

svou vřelou lyriku. „Hagenova neúnavná zvídavost v hudbě nikdy neztrácí 

srdce.“23 - Opera Now Magazine. V jeho díle se zrcadlí kompoziční techniky 20. 

století, které jsou ovšem sekundární ve vztahu k tonální harmonii. Využívá prvků 

jazzu, Broadwaye, latinsko-americké hudby, italského verismu a také soft rocku. 

V operách rád pracuje s polytonalitou pro dokonalejší odstínění jednotlivých 

postav. Zbožňuje lidský hlas a jeho přítomnost v opeře i písni, stejně jako 

moment, kdy celý monument opery ožije na jevišti divadla. Jeho styl písní 

chvílemi připomíná Barberův rukopis. Jsou rytmicky velmi zajímavé, přesto ryze 

                                       
21 NOWACKI, John. Live radio: Episode #8 - Daron Hagen. New England Radio: 2019.  

22 NOWACKI, John. Live radio: Episode #8 - Daron Hagen. New England Radio: 2019.  

23 HAGEN, Daron. Biography. 
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melodické. Hojně využívá lichých taktů, ty ale v návaznosti na text působí velmi 

přirozeně. Zápis je plný doplňkových poznámek, které mají zpěváka podněcovat 

k práci s různými témbrovými nuancemi hlasu ve snaze o co nejvěrnější splynutí 

s textem. Hagenova hudební řeč nenechává posluchače pasivním, ale podněcuje 

k aktivním představám.  

 

 

Orpheus and Eurydice 

 

Premiéra:   2007 

Sólo:   Amelia piano Trio (A.Kreston, R. Aizawa, J. Duckles) 

Orchestr:  Chicago Youth Symphony 

Dirigent:  A. Tinkham 

Délka:  26 min. 

 

Části:   I.  Eurydice and Orpheus 

   II.  Orpheus’s Lament 

   III. Orpheus in the Underworld 

   IV. Orpheus Looks Back 

 

Jak již název napovídá, námětem skladby je slavný mýtický příběh o Orfeovi, 

synovi múzy Kalliopé, jež mu dala do vínku zpěv tak božský, že okouzloval 

všechny bytosti na zemi, mezi nimi i vodní vílu Eurydice. Záhy vzpláli vzájemnou 

láskou a uzavřeli manželství, ve kterém žili tak šťastně, až jim to lidé záviděli. 

První část trojkoncertu popisuje toto jejich spokojené období - klavíru je svěřena 

role Orphea a smyčcoví kolegové reprezentují Eurydice. Autor užívá formy 

tématu s variacemi. Téma je tvořeno spíše sekvencí akordů, témbrů a 

melodických motivů, než nějakou nosnou tradiční melodií. Celá část vyvolává 

spíše dojem předehry k opeře či ke koncertu, který má následovat. První dvě 

variace znázorňují Orphea, jak hraje na svou lyru. Třetí variace představuje 

prostřednictvím sledu akordů Eurydice a ve čtvrté se již potkávají oba 

charaktery. Následující variace začínají pracovat s tématem, provádět je a 

harmonie obohacovat o přídavné tóny. Přichází jasně rozeznatelné téma Eurydice 

v plné sestavě tria. Celá věta pak končí opět sólovým triem, které rekapituluje 

akordickou kostru ze začátku.  
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Druhá věta, Orpheovo naříkání, je árií ve formě ronda. Zde již jednotné trio 

vykresluje Orphea a jeho žal nad smrtí Eurydice, která byla nečekaně uštknuta 

hadem. K vyjádření smutku zde autor využívá pandiatoniku, k zlosti a hněvu pak 

oktatonickou řadou. Orchestr se následně zpět vrací k náladě z první věty. 

Sólové nástroje pokračují v oktatonickém jazyce - Orpheus je pevně rozhodnut 

svou milovanou vyprostit z podsvětí. Druhá věta vrcholí právě jeho příchodem 

k řece Styx a pohledem na podsvětí.  

 

Obraz podsvětí začíná Orpheovou hrou na lyru (akordy v klavíru), zatímco 

smyčce vykreslují zpívajícího Charona, který jej zvolna převáží přes řeku. 

Orpheus zaslechne Eurydicin hlas (smyčce) a vydá se za ním. Najde ji a oba 

toužebně zpívají o svém znovushledání. Klavír reprezentuje zvuk Orpheovy lyry, 

violoncello jeho zpěv a housle ten Eurydicin. Orpheus je varován, že si Eurydice 

může vyvést na svět, pokud se po celou cestu zvládne za ní neohlédnout. On 

bohužel pokušení podlehne, z orchestru zní mohutný, bolestný akord. 

 

Poslední věta líčí Orpheův návrat mezi živé. Hlasem klavíru zpívá nostalgickou 

milostnou píseň a stále se snaží božstva přesvědčit, aby propustilo Eurydice. Ve 

vzpomínkách mu stále zní její zpěv. Zmítá se mezi vztekem, popíráním, 

smlouváním až ke konečnému smíření - trio hraje sólo. Skladba končí 

Orpheovým klidným pohledem do dálky plným očekávání jejich shledání na onom 

světě.24 

 

Hudební jazyk, který zde Hagen užívá je na první pohled velmi srozumitelný. 

Opírá se o tradiční melodicko-harmonické prostředí, které osvěžuje decentním 

způsobem. Zcela jistě si najde příznivce zejména mezi posluchači a interprety, 

kteří nejsou nakloněni experimentálním, avantgardním autorům.  

 

 

 

 

 

 

 

                                       
24 HAGEN, Daron. Orpheus and Eurydice. 
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2. 2. 3. Nico Muhly 

 

Nico Muhly, americký skladatel a vyhledávaný spolupracovník, jehož okruh 

inspirace sahá od anglické chorální tradice až k americkému minimalismu, 

upoutává velkou pozornost hudebního světa. Je vůbec nejmladším skladatelem, 

kterého Metropolitní Opera za 138 let své existenci oslovila se zakázkou (opera 

Two Boys). Mezi pravidelné objednatele jeho hudby patří také Carnegie Hall, 

Losangeleská filharmonie a mnoho dalších. Vytvořil přes 100 kompozic určených 

pro koncertní pódia včetně originální opery Marnie (2017), jež měla premiéru v 

Anglické národní opeře a byla rovněž zařazena do koncertní sezóny Metropolitní 

opery na podzim roku 2018. Často spolupracuje s různými choreografy na cross-

overových projektech, je vyhledávaným aranžérem a podílí se na divadelní a 

filmové hudbě (je autorem soundtracku např. k oscarovému snímku Předčítač). 

Ačkoliv tvoří převážně klasickou soudobou hudbu, věnuje se i elektronické a 

populární. 

 

Je absolventem Columbijské univerzity v oboru anglická literatura, poté studoval 

kompozici na Juiliard School a krátce na to byl osloven, aby spolupracoval s 

Philipem Glassem jako editor a dirigent. Obdivoval jej od svých 12ti let a toto 

osobní setkání, o šest let později, popisuje jako klíčové ve svém osobním i 

profesním životě. Díky přístupu do Glassova archívu se Muhly chopil se některých 

autorových starších, méně známých kompozic (filmových, komorních, operních a 

divadelních kusů), udělal jim nové aranžmá a celý projekt nazval Lesser Known. 

Muhly se při jejich realizaci sám chopil klavírního partu a přizval si vážené kolegy 

- flétnistku Alex Sopp a houslistku Nadiu Sirotu. Deník The New York Times se o 

počinu vyjádřil: „Jeho hudebníci hráli a zpívali senzačně, téměř tak mrštně jako 

Glassův vlastní ansámbl… hudba se třpytila a tančila, s dostatečnou citlivostí ke 

smutné, tesklivé auře, kterou umí Glass vyvolat.“25 Propojení rovněž vyústilo ve 

vydání společného CD s houslovou sonátou Glasse a třemi Muhlyho skladbami 

vycházejícími z téže hudební řeči.  

 

Jedním z větších projektů je celovečerní opera Marnie. Vznikla jako adaptace 

románu Winstona Grahama, který zároveň inspiroval stejnojmenný filmový 

thriller Alfreda Hitchcocka. Její premiéra v Metropolitní opeře měla obrovský 

                                       
25 11. ROCKWELL, John. Nico Muhly and Friends perform Philip Glass, Zankel Hall, New York — 

superbly played and sung. Financial Times: 2018. 
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úspěch, mimo jiné i pro precizně zpracovanou scénu a kostýmy, které velmi 

doslovně reflektují módu a styl konce 50. a počátku 60. let v Anglii.  

 

Je zakladatelem Bedroom Community - islandské nahrávací společnosti, s jejichž 

ostatními členy pravidelně spolupracuje. Jejich prostřednictvím vydal již přes 

desítku alb s klasickou i experimentální hudbou. Velmi zajímavým počinem je 

třídílné album Drones pro klavír, housle a violu.  

 

 

Životní filozofie a hudební řeč 

 

Muhly je bezesporu nejméně tradiční z mého výběru. Experimentuje s 

elektronickou hudbou a jeho styl často přesahuje do filmové hudby. Spolu s 

dalšími kolegy se podílel na CD Planetarium plném ryze „náladové“, až meditační 

hudby. Rád pracuje s barvami, vzory a zvuky. Trilogie Drones má například 

„zhmotnit“ všudypřítomné ruchy kolem nás: „Začal jsem psát Drones jako 

rozvíjení harmonických nápadů na pozadí statické struktury. Nápad není daleko 

od toho, když si zpíváte a do toho zní zvuk vysavače. Jsme obklopeni 

konstantním ruchem a Drones jsou pokusem o jejich uchopení a stylizaci.“26 Nico 

Muhly je velmi přirozený a pozitivní a jeho skromný projev zdobí velký smysl pro 

humor.27 

 

Jeho hudební řeč je do značné míry ovlivněná dlouholetou spoluprací s Philipem 

Glassem, o kterém mluví v samých superlativech. Vyjadřuje se o něm jako o 

velmi skromném člověku s obrovskou potřebou tvořit a o jeho hudbě jako o 

jednoduché a přímé. Muhly má blízko k psaní minimalistických, soundtrackových 

písní, přesto se rozhodl ve svých pouhých 36 letech složit operu. Nezůstal pouze 

u jedné a za svá díla sklízí úspěchy. Sám říká, že ho velmi inspirovala vokální 

tvorba P. Glasse. Mluví o dvou kontrastních polohách, které u něho vnímal. Na 

jedné straně tvorbu ze 70. let, která má poměrně daleko k opernímu stylu zpěvu 

- je velmi prostá, bez vibrata, abstraktní. Poté se Glass zaměřil více směrem 

k operní estetice. Muhly hovoří o paradoxu, že sám se v operní tvorbě nakonec 

inspiroval právě Glassovým raným přístupem. 

                                       
26 MUHLY Nico. Drones. 2012. 

27 pozn. autorky: Vřele doporučuji jeho blog na webových stránkách. Příspěvky jsou zajímavé a 

humorné. www.nicomuhly.com/news/ 

http://www.nicomuhly.com/news/
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Pro jeho skladby jsou charakteristické hypnotizující nálady, pestré barvy a 

opakující se rytmické motivy. Zatímco hudba sama o sobě je krásná, náměty 

jsou často plné palčivých společenských otázek. Od tématu dvou chlapců, kteří 

se seznámí skrze chatovací místnosti (Two boys), přes sondu do mormonské 

polygamie v Dark Sisters, až po osudy matematika Alana Turinga, který rozluštil 

německý kód během druhé světové války, ale později byl stíhán za 

homosexualitu. Sám si prošel těžkými maniodepresivními stavy, ponořený do 

práce situaci ignoroval až do bodu, ze kterého dle jeho slov již téměř nebylo 

návratu. Podařilo se mu ale najít vhodnou pomocnou ruku a jako součást terapie 

využívá blogu na svých webových stránkách.  

 

 

Triple Concerto pro klavírní trio a smyčcový orchestr 

 

Premiéra:   2011 

Sólo:   Storioni Trio (B. van de Roer, W. Vossen, M. Vossen) 

Orchestr:  Britten Sinfonia 

 

Části:   I.  Part I 

   II.  Part II 

   III. Part III 

   IV. Part IV 
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2. 2. 4. Jordan Pal 

 

Jordan Pal, adept na cenu Juno 2016, je považován za jedno z nejzajímavějších a 

také nejfrekventovanějších kanadských skladatelů nové generace. Jeho práce je 

opěvovaná publikem, kritiky i významnými kolegy z oboru. Jeho práce je 

hodnocena jako „skutečně dechberoucí, úžasně nápaditá,“ (concertonet.com) a 

„překrásně propracovaná“ (American Record Guide)28. CBC29 popsala jeho hudbu 

jako „jednu z nejkrásnější, která byla v posledních letech ke slyšení… třpytivá a 

vřelá, chvějící se životem a inteligencí.“30 V roce 2014 byl rezidenčním 

skladatelem National Youth Orchestra a nyní působí v Toronto Symphony 

Orchestra. Dostává zakázky od těch desítek orchestrů, ansámblů a organizací.  

 

Pal započal svá studia na hudební fakultě Univerzity v Montrealu, na níž získal 

stipendium. Absolvoval doktorát v oboru skladba na Univerzitě v Torontu a 

zúčastnil se masterclassů u Steve Reicha, Krzysztofa Pendereckiho a mnoha 

dalších.  

 

Vydal již několik disků, mezi nimi také trojkoncert Starling a The Afar, rozsáhlou 

orchestrální skladbu, za kterou byl nominován na cenu Juno a jejíž premiéru řídil 

vedením Emmanuel Villaume, současný šéfdirigent PKF - Prague Philharmonia. 

Zvláštním počinem je Freida and Fred, opera na motivy Mozartova raného 

Bastiena a Bastienky, která dostala nový háv a aranž pro klavírní trio a zpěváky. 

Pal je držitelem několika ocenění a stipendií. 

 

 

Životní filozofie a hudební řeč 

 

Jordan Pal vyjadřuje neskrývaný obdiv k velikosti vesmíru, tvořivosti života a 

vzájemnému propojení celé hmoty. Ať už se jedná o věci pozemské či vesmírné, 

vše vnímá jako propojené a krásné, evokující narození a smrt, vznik a zánik, 

univerzální sílu lásky. To vše se snaží nechávat rezonovat svými skladbami. Tato 

tendence je pochopitelně posílena jeho kanadským původem, neboť Kanada je 

                                       
28 ANALEKTA. Jordan Pal. 

29 Canadian Broadcasting Comporation - kanadské rádio 

30 PAL, Jordan. Biography. 
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jednou z mála zemí, kde je příroda na světové poměry stále ještě opatrována a 

chráněna. Většina jeho práce vychází z předpokladu, že příroda může hýbat 

našimi pocity na hluboké, až podprahové úrovni. „Všechny ty úžasné umělecké 

výtvory přírody jsou připomínkami, že jsme součástí úžasného spektra možností, 

něčeho mnohem většího.“31 Ve svém díle se snaží smysluplným způsobem 

synchronizovat dnešní polystylovou rozdrobenost. Vytvořit most mezi tradicí a 

inovací, zkombinovat drama a intenzitu typickou pro klasický repertoár 

s moderními inovacemi v oblasti zvuku, instrumentálních technik a hudební 

struktury.  

 

 

Trojkoncert pro housle, violoncello, klavír a orchestr "Starling" (Špaček) 

 

Premiéra:   2017 

Sólo:   Gryphon Trio (A. Patipatanakoon, R. Borys, J. Parker) 

Orchestr:  Thunder Bay Symphony 

Dirigent:  A. Post 

Délka:  33 min. 

 

Části:   I.  Allegro non assai, ma con spontaneità 

   II.  Largo nobile 

   III. Presto, Electric & Wild 

 

„Palův Trojkoncert „Starling“ (Špaček) byl pro svou exotickou orchestraci a 

důmyslné rozpuštění struktury a impresionismu opravdu přesvědčivým dílem... 

Zcela jasně a zřetelně se projevilo (doslova i metaforicky), že Pal je mladý 

skladatel přirozené velkého významu a všestrannosti. Má zcela jistě svou vlastní 

vizi a hlas, nicméně již v raném věku se naučil přizpůsobit vývoji tradice a dělá to 

s dovedností veterána.“32  - concertonet.com 

 

„Špaček  - Trojkoncert pro housle, violoncello, klavír a orchestr...je oslnivé dílo o 

třech větách, které začíná orchestrálním růstem, který se rozvine 

v patnáctiminutový let, „šelest“ s pouze krátkými okamžiky nádechu, z většiny ve 

formě lyrických kadencí sólových nástrojů. Je povznášející, jak Pal po celou dobu 

                                       
31 JACKSON, Alex. Q&A: JORDAN PAL. Thunder Bay's Arts & Culture Magazine: 2012. 

32 PAL, Jordan. Jordan Pal/Composer. 
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udržuje pohyb. Druhá věta Largo začíná tmavými žesťovými barvami, které opět 

ustupují nádherným sólo pasážím, zejména ve violoncellovém partu... Finále 

Presto, Electric & Wild coby moto perpetuo opět připomíná tisíc špačků 

stoupajících a společně se vířících po obloze...  Není to rozhodně „nová hudba“ ve 

stylu Cartera nebo Crumba, ale je přirozeně poutavá, skvěle propracovaná a 

brilantně provedená.“33 - recenze alba „Into the Wonder“  

 

„Jeden z nejzajímavějších mladých skladatelů Kanady, první nahrávka Jordana 

Pala je expanzivním osobním probuzením... Špaček je velmi poutavé dílo se 

širokou škálou textur a barev ... Mám podezření, že ohlušující finále muselo 

přivést obecenstvo na kolena. Into the Wonder... má čistou hudební jednotu. Pal 

zřetelně poukazuje na to, že všechny tři věty jsou propojeny jedním nápadem, 

který mistrně rozvinul.. Into the Wonder končí zrychlením, poslední větou 

charakteru tarantelly, kterou charakterizují nakažlivé rytmy a skvělá orchestrace. 

Ta je ve skutečnosti natolik chytrá a účinná, že by člověk nikdy neřekl, že ji má 

na svědomí pouze 40 hráčů.“ - recenze alba „Into the Wonder“34   

 

Videa hejn špačků, kteří předvádějí úchvatné formace, aby si připravili bidýlko na 

zimu, se stala virálními. Tento jev známý jako „mumlání“ se odehrává v prchavě 

krásné a vrcholně synchronizované podobě. Není příliš vzdálený kolektivnímu 

vědomí velkého orchestru a jeho schopnosti dýchat jako jeden, což je důkazem 

přirozené schopnosti světa se vzájemně ovlivňovat a inspirovat. Vzhledem k sílící 

ekologické krizi se může zdát, že veřejnost vynakládá jen málo energie na vnitřní 

krásu neustále se měnícího a obnovujícího přírodního světa. Palovým záměrem 

zde nebyla nějaká přísná, polopatická ilustrace, nýbrž poukázání na krásy přírody 

a její sílu. Nejde o nikterak novátorské téma, analogickými příklady jsou 

například Debussyho Moře nebo Messiaenův nadčasový hold hojnosti, virtuozitě a 

bujarosti přirozeného světa. Hudba je jedním z nejlepších prostředků, který má 

potenciál zachytit jeho prchavou krásu. Stejně jako hejna špačků nebo ryb 

pohybujících se zcela synchronně, tak i jednota orchestru a hudby má schopnost 

přesahovat charakter „moderní“ doby. „Starling se pokouší zachytit v rámci 

hudební formy stejné bezbřehé a prchavé vnitřní kvality jako má příroda.“35 Dílo 

se snaží odkrýt hluboce intuitivní a mystický vztah k přírodě skrze zvuky. Užité 

                                       
33 PAL, Jordan. Jordan Pal/Composer. 

34 PAL, Jordan. Jordan Pal/Composer. 

35 Programová anotace. Jordan Pal v emailové korespondenci.  



32  

techniky - aleatorika, spontánní proměny formy, stejně jako interakce sólistů 

mezi sebou a s orchestrem - reflektují neustále se měnící nelineární procesy 

v přírodě.  
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2. 2. 5. Jeffrey Ryan 

 

Nechybělo málo a J. Ryan se stal účetním, ale tři měsíce před nástupem na 

univerzitu zažádal o přestup na hudební fakultu, aby se mohl stát skladatelem.36 

Vzhledem k tomu, že měl za sebou hudební vzdělání, praxi na saxofon a flétnu 

ve školní kapele a první skladatelské pokusy, toto rozhodnutí nebylo 

překvapením. Je držitelem desítek ocenění a nominací.  

 

Jeffrey Ryan je absolventem tří univerzit v Kanadě a USA. Je ceněný zejména pro 

osobitost hudebního jazyka, mistrovskou práci s barvami a vynikající pozornost 

k rytmu. Rád spolupracuje s umělci z jiných odvětví, například se spisovateli. Z 

jeho dlouholeté spolupráce s Gryphon Triem vzešla řada nahrávek a také podnět 

ke vzniku trojkoncertu Equilateral. Byl dva roky přidruženým skladatelem u 

Toronto Symphony (program pro nadějné začínající skladatele) a v letech 2002 - 

2007 rezidenčním skladatelem u Vancouver Symphony Orchestra.  

 

Podílel se na edukativním projektu, kde dostali studenti základních škol za úkol 

tvořit poezii na téma „Čtyři elementy“ a 12 profesionálních hudebníků (např. 

Gryphon Trio) se ujalo jejího zhudebňování. Tento projekt zahrnoval jak 

interaktivní workshopy, tak veřejné provedení a následné zfilmování.  

 

Nyní sídlí ve Vancouveru, živí se jako skladatel na volné noze, inspiraci hledá 

všude kolem sebe - v přírodě, vědě, literatuře i každodenním životě - a tvoří 

hudbu všech kategorií. 

 

 

Životní filozofie a hudební řeč 

 

„Takže takhle: první noty, které píšu, jsou ve skutečnosti opravdu prvními 

notami skladby. Když začínám psát, píšu od začátku. To jsou noty, které dávají 

celou skladbu do pohybu. Všechno, co následuje, vychází z těchto not. A to jsou 

také noty, které slyší obecenstvo jako první, noty, které je zvou do světa té oné 

skladby. Takže je důležité zachytit je dobře.“37 

 

                                       
36 pozn. autorky: Dodnes si prý užívá zpracovávání daní. 

37 RYAN, Jeffrey. Let’s start at the very beginning. Jeffrey Ryan: 2015. 
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Ryan rád poznává interprety svých skladeb a rád se tím učí (např. tomu, aby 

jeho zápis byl naprosto věrný myšlence, protože když dílo ožije, vidí, zda ho 

zapsal dostatečně jasně). 

 

 

Equilateral 

 

Premiéra:   2007 

Sólo:   Gryphon Trio (A. Patipatanakoon, R. Borys, J. Parker) 

Orchestr:  Vancouver Symphony 

Dirigent:  B. Tovey 

Délka:  24 min. 

 

Části:   I.  Allegro non assai, ma con spontaneità 

   II.  Largo nobile 

   III. Presto, Electric & Wild 

 

Equilateral bylo závěrečné dílo vzešlé z jeho pětiletého působení u Vancouver 

Symphony Orchestra (které považuje za nenahraditelnou zkušenosti v rámci 

svého uměleckého růstu) a byl za ně nominován na Classical Composition of the 

Year 2012. „V mém katalogu jsou díla, na která mohu ukázat prstem a říct: 

Tohle je skladba, ve které se má hudba změnila. Předpokládám, že většina (ne-li 

všichni) skladatelé to mají stejně. Možná se skladba začala ubírat novým 

směrem, možná započala nový přístup či techniku, možná dodala citovému 

vyjádření nový rozměr či hloubku. Equilateral je pro mne jednou z nich. 

Představuje kulminaci všeho, co jsem se naučil a s čím jsem experimentoval po 

celou dobu psaní pro VS a všechny aspekty mého dosavadního snažení zde 

splynuly v jedno. Je to pro mne smysluplné dílo, na které jsem velmi pyšný. 

Samozřejmě, každé takové dílo je pouze začátkem další cesty.“38 

 

Titul Equilateral značí rovnostranný trojúhelník coby symbol tří rovnocenných 

partnerů klavírního tria. Zároveň napovídá, že i orchestr hraje stejně důležitou 

roli. První věta Breathless se inspirovala faktem, že ani jeden z hráčů klavírního 

tria nemusí přestávat hrát, když se chtějí nadechnout. Sólisté zde vystupují jako 

jednotný element, někdy jako součást orchestru, jindy proti němu. Druhá část 

                                       
38 RYAN, Jeffrey. When this becomes that. Jeffrey Ryan: 2014. 
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Point of Contact hledá způsoby spojení s ostatními i se sebou sama. Další vrstvu 

zde tvoří dopis básníka A. Rimbauda, který se v něm vyznává z touhy psát a 

jehož slova jsou rytmizována různými sekcemi orchestru. Prvek mluveného slova 

dále pokračuje, když orchestr imituje hebrejská slova modlitby kadiš. Závěrečné 

„amen“ putuje skrze orchestr přes klavír a ústí do sólové triové kadence - 

lamentace nad smrtí a ztrátou. Attacca pak nastupuje finální věta Serpentine, 

která pomocí vinoucích se linií a zemitých rytmů uzavírá dílo tanečním a živelným 

charakterem.  
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2. 2. 6. Kevin Volans 

 

Kevin Volans, irský skladatel původem z Jihoafrické republiky, je vyhledávaným 

skladatelem a pianistou. Za posledních 35 let spolupracoval Kevin Volans 

s desítkami světoznámých dirigentů, orchestrů, sólistů a komorních těles. Jeho 

skladby se pravidelně hrají ve významných kulturních domech a festivalech. Je 

držitelem ceny královské filharmonické společnosti za nejlepší komorní dílo 

v Británii za rok 2009.  

 

Již v raném věku projevoval velký zájem o umění poválečné avantgardy, v hudbě 

i malířství. Po absolvování magisterských i postgraduálních studií byl přijat do 

prestižní třídy Karlheinze Stockhausena jako jeden z pěti vyvolených. Dokonale 

se zde obeznámil s principy seriální techniky a nakonec se stal jeho asistentem. 

Z JAR se přesunul do Kolína nad Rýnem, aby bral hodiny u Mauricia Kagela, 

nicméně postupně se u něho prohlubovala frustrace ze směru, jakým se hudební 

prostředí města ubíralo. Vnímal je jako dogmatické a restriktivní. Spolu s kolegy 

Zimmermannem, Barrym a Bielem založili protichůdnou iniciativu s názvem 

Einfachheit (New Simplicity), která usilovala o větší transparentnost a přímější 

styl vyjádření, otevřenost vůči aspektům tonality a svobodu užívání starších 

principů.  

 

Volans nikdy neměl příliš intenzívní kontakt s domorodou africkou hudbou, 

protože státní složky apartheid dbaly na separaci ras. Počínaje 70. lety ale přesto 

začal domorodé prvky v hudbě používat a kombinovat je s evropskými vlivy. Byť 

se od nich posléze odklonil, jeho hudba přesto nezapře netradiční rytmické 

vzorce. Celkově se ale začala ubírat více směrem k abstraktnímu umění. 

Nejznámějším dílem z období inspirace africkým folklórem je White Man Sleeps 

pro dvě cembala, violu da gamba a bicí. Skladbu následně upravil pro Kronos 

Quartet. Díky dlouhodobé a produktivní spolupráci s tímto souborem je jeho 

komorní tvorba bohatá a celosvětově hraná. Disky White Man Sleeps a Pieces of 

Aprica lámaly rekordy prodeje, první z dvojice se stal nejlépe prodávaným kusem 

pro toto obsazení v historii. V roce 1997 zařadil BBC Music Magazine Volanse 

mezi 50 nejvýznamnějších žijících skladatelů a ve Village Voice (New York) ho 

popsali jako „jednoho z nejoriginálnějších a nejnepředvídatelnějších hlasů 

planety“.39 Během let osmdesátých se jeho hudební řeč sklonila směrem 

                                       
39 NEW MUSIC SA. Kevin Volans. 
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k rostoucí abstrakci, s občasnými reminiscencemi afrického původu. Příkladem je 

opera The Man with Footsoles of Wind, mapující poslední rok života básníka A. 

Rimbauda. Paralelně s tímto rostl jeho zájem psát pro tanec a začal 

spolupracovat s choreografy na cross-over projektech. V roce 1994 napsal svou 

první minimalistickou skladbu, Cicada pro dva klavíry, která již sice účelově 

nenese africký materiál, ale existence vrozených rytmů a otevřené statické formy 

demonstruje, jak jsou tyto elementy podprahově srostlé s autorovým hudebním 

myšlením. Navázal řadou děl, ve kterých prohloubil zjednodušování obsahu do 

ještě větších extrémů: „Když jsem se zpětně díval na hudbu 20. století, zasáhlo 

mě, do jaké míry byla většinová hudba „rušná“… Ticho nebylo příliš oblíbeným 

způsobem vyjádření. Naopak vizuální umělci opakovaně zjednodušovali své 

představy a dělali pravidelné „čistky“. Malevich, Mondrian, Yves Klein, Rothko, 

Agnes Martin, Brice Marden a další… Na přelomu století začal růst můj zájem o 

eliminování prvku subjektivity v hudbě, jak jen to bylo možné. Mým ideálem bylo 

prázdné plátno. Jsem stále velmi vzdálen dosáhnout toho: staré zvyky umírají 

těžko.“40  

 

Jeho hudba se začala stále více soustředit na vnitřní pohyb dynamik, hlasů, 

registrů, témbrů - parametry, které běžně hrají druhotnou roli vedle rytmu, 

harmonie a melodie - a celková redukce přesunula pozornost k sebemenším 

detailům. Tato tendence ovšem neplatila pro celé autorovo dílo, vzhledem 

k přirozené povaze formy jsou jeho koncertantní skladby jako například Trio 

Concerto příznačné virtuozitou a dynamičností.  

 

Nejnovější Volansova díla dávají tušit další fázi vývoje - zkoumá interakci mezi 

jednotlivými hranými party způsobem, že každý je zcela nezávislý na tom 

druhém. Například dva ansámbly hrají sice zároveň, ovšem každý v jiném 

tempu. Byť byla jeho hudba často vnímána jako reakce na excesy serialismu, je 

pro něj nicméně příznačný spíše strukturální, nežli expresívní přístup k dynamice 

a artikulaci. V tomto směru se identifikuje s tradicí modernismu a učebnicově se 

vyhýbá postmoderně.  

 

 

 

 

                                       
40 NEW MUSIC SA. Kevin Volans. 
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Životní filozofie a hudební řeč 

 

„Hovořit o hudbě jako skladatel má v sobě něco ve smyslu Beuysova Show Your 

Wound (Ukaž své rány), přesto většina z nás nedokáže takovému vyzvání odolat 

i navzdory pochybné hodnotě takového pokusu.“41 

 

Kevin Volans není příliš velkým příznivcem hovoření o hudbě. V otázce jejího 

vzniku vnímá rozdíl veřejného a osobního aspektu. Je přesvědčen, že právě ty 

nuance, o kterých nelze přímo a jednoduše hovořit a lze je pouze vnímat skrze 

hudbu, jsou ty nejzajímavější. „Hudebnímu obsahu může být porozuměno, ale 

nemůže být popsán,…“42 Svým studentům často popisuje komponování jako 

pokus redefinovat realitu v rámci hudby. Samotný proces je pak do značné míry 

nevědomý, rozumově neuchopitelný.  

 

Technika je pro Volanse užití správné metody ve správný čas, ale co nás vede 

k ne/správné volbě, již není tak snadno vysvětlitelné. „Když jsem studoval u 

Stockhausena, měl jsem za to, že kdybych přesně věděl, proč dělám tu či onu 

věc, skládal bych dobře. Nyní si uvědomuji, že to znamená omezit sám sebe 

manipulujícím klišé. Racionální aplikování metod může při komponování 

přinejlepším způsobit problém,…“43 Dává přednost diskuzi o „hudebních 

obrazech“ před popisováním hudby pomocí pojmů z oblasti emocí (světlé, 

radostné, mysteriózní,…). Nebýt fixních pravidel, formálních konceptů, diskuze o 

hudbě a technice by existovala pouze skrze obrazové metafory. Jako metaforu 

užívá písně z 30. let Dancing in the Dark - „když tancujete ve tmě, víte naprosto 

přesně, CO děláte. KDE jste a kam míříte, je již méně jasné… PROČ tancujete, je 

existenciální otázka. Myslím, že to nemá jednoznačné odůvodnění, jeden tancuje 

pro radost, jiný pro upevnění vztahu s jinou osobou. Pouze pokud uděláte chybu 

anebo někdo rozsvítí světlo, se z toho stává sociální otázka.“44 Právě tyto úvahy 

jsou podnětem, který Volanse táhne k africké, z podstaty autentické hudbě.  

 

Velmi se zajímá o filozofii a její propojení s matematikou. Je fascinován 

geometrickými principy, vnímá cykličnost rytmů v domorodé hudbě a její 

                                       
41 VOLANS, Kevin. Dancing in the Dark. 1989. 

42 VOLANS, Kevin. Dancing in the Dark. 1989. 

43 VOLANS, Kevin. Dancing in the Dark. 1989. 

44 VOLANS, Kevin. Dancing in the Dark. 1989. 
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paralelu v tamní všudypřítomné spirálovitosti. Rozdíl této hudby vůči naší 

západní je také v jejím vnímání v rámci časové osy. Zatímco západní svět má 

tendenci vše ohraničovat a měřit, africká hudba se jeví jako nekonečný proud a 

stejně jako přírodní procesy se neprojevuje v dokonalé symetrii. Obdivuje na ní 

lehkost a samozřejmost.45 Nesnaží se o přizpůsobení africké hudby té západní (o 

to už se koneckonců postaral populární hudební průmysl), ale představením ryze 

nezápadních aspektů se snaží ji „infikovat“. Soustředí se na její anti-

hierarchickou povahu, nepravidelné přízvuky, otevřenou formu, mnohdy až 

extrémně rychlá tempa, barvy, energii a především radost, kterou tolik postrádá 

v západní klasické hudbě 70. a 80. let. Jihoafrické hudební prostředí reagovalo 

v 80. letech odmítavě s tím, že „černošská hudba je pro černošské lidi“46, což ho 

utvrdilo v tom, že má smysl pokračovat a pomocí své hudby tak alespoň trochu 

přispět k odporu vůči politice apartheid. S rozpadem staré vlády se i Volans 

odklání od přímého odkazování na africkou hudbu.  

 

Trio Concerto 

 

Premiéra:   2005 

Sólo:   Storioni Trio (B. van de Roer, W. Vossen, M. Vossen) 

Orchestr:  Noord Nederlands Orkest  

Dirigent:  A. Liebreicht 

Délka:  25 min. 

 

Části:   I. věta 

   2. věta 

   3. věta 

 

 

 

 

 

                                       
45 pozn. autorky: Velmi doporučuji k přečtení jeho esej Of White Africans and White Elephants, kde 

detailně a velmi poutavě popisuje své vnímání rozdílů mezi africkými a evropskými hudebníky (viz. 

SEZNAM PRAMENŮ) 

46 VOLANS, Kevin. White Man Sleeps. Composer’s statement. 
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2. 3. Skladatelé s nahrávkami 

 
 
AMIROV Fikret (1922 - 1984, Ázerbajdžán) 

Na paměť Ghadsibekova - báseň pro housle, violoncello a klavír s orchestrem 

(1949) 

- k poslechu na YouTube 

 

AUERBACH Lera (1973, Rusko) 

Serenáda pro melancholické moře pro housle, violoncello a klavír se smyčcovým 

orchestrem op. 68 (2002) - věnováno Gideonu Kremerovi 

- k poslechu na YouTube 

 

BEETHOVEN Ludwig van (1770 - 1827, Německo) 

Trojkoncert pro housle, violoncello a klavír s orchestrem op. 56 C dur (1804) 

- k poslechu na YouTube, Spotify 

 

CASELLA Alfredo (1883 - 1947, Itálie) 

Trojkoncert op. 56 (1933) 

- k poslechu na YouTube 

 

CONSTANTINESCU Paul (1909 - 1963, Rumunsko) 

Triplu concert (1963) 

- k poslechu na YouTube 

 

FERRERO Lorenzo (1951, Itálie) 

Koncert pro housle, violoncello a klavír s orchestrem (1995) 

- k poslechu na YouTube 

 

FRANKEL Benjamin (1906 - 1973, Velká Británie) 

Koncertní serenáda pro klavírní trio a orchestr op. 37 (části jedné věty) (1960) 

- k poslechu na Spotify 

 

GHEDINI Giorgio Federico (1892 - 1965, Itálie) 

Concerto dell´Albatro pro housle, violoncello a klavír s orchestrem a recitátorem 

(1945) 

- k poslechu na Spotify 
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HAGEN Daron (1961, USA) 

Orfeus a Eurydika pro housle, violoncello, klavír a orchestr (2006) 

- k poslechu na www.daronhagen.com 

 

HOLMBOE Vagn (1909 - 1996, Dánsko) 

Koncert pro housle, violoncello, klavír a komorní orchestr (rovněž nazývané jako 

Komorní koncert č. 4) M. 139 (1942) 

- k poslechu na Spotify 

 

JUON Paul (1872 - 1940, Rusko) 

Koncert (Koncertní epizody) pro housle, violoncello, klavír a orchestr op. 45 d 

moll (1911) 

- k poslechu na YouTube 

 

KUKAL Ondřej (1964, Česká republika) 

Trojkoncert „Boj o radost“ (2016) - věnováno Kalliopé Triu Prague 

- k poslechu na Spotify 

 

MARTINŮ Bohuslav (1890 - 1959, Rakousko-Uhersko) 

Concertino se smyčcovým orchestrem H. 232 (1933) 

Koncert H. 231 (1933) 

- k poslechu na YouTube 

 

MOÓR Emánuel (1863 - 1931, Maďarsko) 

Trojkoncert op. 70 (1908) 

- k poslechu na YouTube 

 

PAL Jordan (1983, Kanada)  

Trojkoncert pro housle, violoncello, klavír a orchestr "Špaček" (2013)  

- k poslechu na Spotify 

 

RIHM Wolfgang (1952, Německo) 

Trojkoncert pro housle, violoncello, klavír a orchestr (2014) 

- k poslechu na YouTube 
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RYAN Jeffrey (1962, Kanada) 

Equilateral: Trojkoncert pro klavírní trio a orchestr (2007) 

- k poslechu na Spotify 

 

SENNA Felipe (1979, Brazílie) 

Tance č. 2 - trojkoncert pro housle, violoncello, klavír a orchestr (2016) 

- k poslechu na YouTube 

 

SOMMER Lukáš (1984) 

Quasi concerto (2020) - věnováno Quasi Triu 

- k poslechu na YouTube 

 

TCHEREPNIN Alexander (1899 - 1977, Rusko) 

Trojkoncert op. 47 (1931, znovu 1967) 

- k poslechu na YouTube 

 

VOLANS Kevin (1949, Jihoafrická republika) 

Trojkoncert (2005) 

- k poslechu na Spotify 

 

VOŘÍŠEK Jan Václav Hugo (1791 - 1825, Habsburská monarchie) 

Grand Rondeau concertant op. 25 (1825) 

- k poslechu na YouTube 

 

WAGNER Wolfram (1962, Rakousko) 

Koncert pro housle, violoncello, klavír a orchestrem (1997) 

- dostupné v archívu autorky práce 

 

WARD Robert (1917 - 2013, USA) 

Dialogy (1986) - aranžované také pro samostatné klavírní trio 

- dostupné na NAXOS 
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2. 4. Ostatní 
 

 

BADINGS Henk (1907 - 1987, Indonésie) 

Concertino (1942) 

 

BERGER Wilhelm Georg (1929 - 1993, Rumunsko) 

Koncert pro housle, violoncello a klavír s orchestrem op. 64 (1984) 

 

HEIDEN Bernhard (1910 - 2000, Německo) 

Trojkoncert (1957) 

 

HODDINOTT Alun (1929 - 2008, Velká Británie)  

Trojkoncert op. 124 (1986) 

 

MALIPIERO Gian Francesco (1882 - 1973, Itálie) 

Concerto a tre (1938) 

 

MUHLY Nico (1981, USA) 

Trojkoncert pro housle, violoncello, klavír a smyčcový orchestr (2010) 

- dosud nenahráno 

 

RICHTER Marga (1926, USA) 

Variace a interludia na téma Monteverdiho a Bacha pro housle, violoncello, klavír 

a orchestr (1992) 

 

WEINER Stanley (1925 - 1991, USA) 

Trojkoncert op. 71 (1976) 

 

ZWILICH Ellen Taaffe (1939, USA) 

Trojkoncert pro housle, violoncello, klavír a orchestrem (1995)
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2. Rozhovory se skladateli 

 

 

3. 1. Kalevi Aho 

 

1. Když pozoruji vývoj Vašeho hudebního jazyka, zdá se mi, že to 

doposud byla velmi pestrobarevná a rozmanitá cesta. Z mého úhlu 

pohledu (prosím, opravte mě, pokud se mýlím) to vypadá, že jste se 

inspiroval obrovským množstvím různých hudebních tradic a vlivů, jako 

byste nikdy nechtěl ustat s hledáním, nikdy se spokojit s již známým. 

Četla jsem o Vaší neoklasické inspiraci, stejně jako o obdivu k národním 

školám a jejich „hrdinům“ jako jsou například Šostakovič, Bartók aj. 

Mohl byste se pokusit o krátké shrnutí svého skutečného vnitřního 

vývoje? 

 

Můj vnitřní vývoj jakožto skladatele byl velmi přímočarý. První kompozice, které 

jsem vytvořil ještě jako student, byly tonální, jako vzory mi sloužily skladby, 

které jsem slýchával v rádiu a také ty, které jsem sám hrál na housle. Během 

této doby jsem obdivoval především hudbu Johanna Sebastiana Bacha a 

Johannese Brahmse. 

Když jsem začal studovat skladbu na Sibeliově akademii (mým učitelem byl 

Einojuhani Rautavaara), studoval jsem techniky moderní hudby a v té době jsem 

napsal také několik poměrně modernistických prací (Symfonie č. 5 A 6., první 

violoncellový koncert, první klavírní koncert, orchestrální kus Pergamon). Později 

jsem obohatil svůj hudební jazyk o vlivy zahraničních klasických hudebních kultur 

(zejména arabské a čínské). Tyto vlivy je možné slyšet například v mém 

Koncertu pro hoboj, v Koncertu pro bicí nástroje „Sieidi“ anebo v Symfonické 

básni „Gejia“. Ve stejné době jsem ale rovněž komponoval i neoklasicky, 

zejména kvůli nutnosti melodičtějšího přístupu. Styl mých skladeb se může velmi 

lišit; vždy vychází z kontextu, na tom vše závisí - co přesně chci konkrétním 

kusem vyjádřit. Každá jedna skladba může navíc být polystylová (dobrým 

příkladem je Symfonie č. 7).  
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2. Byla to právě Vaše neoklasická tendence, která Vás vedla k napsání 

trojkoncertu, jako ohlédnutí se za Beethovenovým odkazem? 

 

Můj Trojkoncert z roku 2018 byl zakázkou nizozemsko-belgického Storioni Tria; 

bez jejich iniciativy bych ho nepsal. Jeho světová premiéra se uskutečnila 

v Antwerpách 19. května 2019 (za doprovodu Antwerpského symfonického 

orchestru) a druhé provedení zaznělo v Eindhovenu 25. května 2019 (s 

Gürzenským komorním orchestrem Kolín). Nemyslel jsem ale přitom na 

Beethovena a jeho Trojkoncert C dur.  

Storioni Trio navrhlo, že bych měl dílo zaranžovat pouze pro klavírní trio a 

smyčce, ale nakonec je v té verzi i jeden fagot a lesní roh. 

 

3. Nemůžu si pomoct, ale ve Vašem Trojkoncertu slyším výrazně prvky 

filmové hudby nebo, lépe řečeno, hudba je velmi narativní. Skrývá se za 

ní nějaký konkrétní příběh? 

 

Mé skladby jsou velmi často narativní, ale pouze v abstraktním slova smyslu; 

nemají žádný výslovný program jako například symfonické básně Richarda 

Strausse. Trojkoncert má velmi osobní kontext. V říjnu roku 2017 se narodila 

moje vnučka Matilda. V ten stejný den jsem pro ni složil ukolébavku. Vytvořil 

jsem také úpravu pro dvoje housle a violu a tu jsme hráli (já na housle) na 

Matildiných křtinách. Ve stejné době (zima roku 2018) jsem se pustil do 

komponování Trojkoncertu a rozhodl se použít melodii z ukolébavky jako 

centrální melodickou linku celého díla.  

V první části je možné slyšet ukolébavku hned několikrát; věta je poměrně 

tonální a její atmosféra velmi snová. V ostatních částech se hudební jazyk stává 

trochu komplikovanějším. Také jsem využil jiného hudebního materiálu, byť se 

ukolébavková melodie několikrát navrací. Tragické momenty zde zcela chybí; 

celková atmosféra koncertu je plná radosti a pozitivní (občas velmi virtuózní) 

energie kombinované s několika málo melancholickými okamžiky. Koncert je 

věnován právě mé vnučce Matildě. 
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4. Vaši práci zdobí mimo jiné také rozsáhlé dílo nazvané Ze života 

hmyzu na motivy satirické hry českých spisovatelů Karla a Josefa 

Čapkových. Jak Vás napadlo toto inspirovat se právě českými autory? 

Zajímáte se o českou kulturu jako takovou? 

 

Měl jsem již ve své knihovně slavnou knihu Karla Čapka Válka s mloky, ale 

potom mi některý z členů Finské národní opery řekl o hře Ze života hmyzu; 

přečetl jsem ji a zalíbila se mi natolik, že jsem podle ní napsal operu. Ve stejné 

době jsem přečetl kompletní dílo Karla Čapka, většinu knih v němčině, protože 

pouze pár jich bylo přeloženo do finštiny. Mám také velmi rád knihy Jaroslava 

Haška (Osudy dobrého vojáka Švejka za světové války) a Milana Kunderu. Také 

jsem viděl mnoho filmů režírovaných Milošem Formanem.  

 

Jedním z mých operních idolů je Leoš Janáček. Napsal jsem esej o jeho operách 

a přeložil některé jeho práce (z němčiny) do finštiny. Také jsem navštívil 

Janáčkovo muzeum v Brně a rád bych se jednou podíval do jeho letního sídla 

v Hukvaldech.  
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3. 2. Daron Hagen 

 

1. Měl jste příležitost setkat se s Leonardem Bernsteinem - legendou 

20. století - a pracovat s ním. Jak byste popsal tuto zkušenost? 

 

Z mé monografie Duet with the past (str. 123 - 123): „Po návratu z Benátek 

jsem sdílel první kousíčky prvního aktu své opery Shinning Brow s Bernsteinem, 

ale doopravdy jsem s ním na ničem nepracoval až do doby, kdy jsem přinesl 

druhý akt. Vybavuji si triviální detaily Bernsteinova dakotského studia - od 

podlahy až ke stropu plné polic s notami, pár baletních bot visících z žebříku, 

vozík s nápoji s připravenou poloprázdnou láhví Ballantine’s, vůni polštářů na 

gauči, papírovou kopii Candida (opereta L. Bernsteina - 1956) stranou na stole.  

 

Byl jsem uveden dovnitř. Maestro vešel. Byl jsem nervózní. Začali jsme 

podlouhlou sklenicí Ballantine’s a několika koly slovních přesmyček. Jak jsme tak 

tlachali (konverzace vedená nikoli ve dvojsmyslech, ale vícesmyslech), on 

mezitím dokončil křížovku v Times of London - zleva doprava, v řadě, v čase, 

jaký by mu zabralo napsání dopisu. Po vyřešení hádanky obrátil svou pozornost 

k hudbě. Sedl jsem si ke klavíru a zahrál jednu z jeho Anniversaires, naučenou 

pro tuto příležitost. 

 

Potom jsem zahrál scénu z Browa, na které jsem právě pracoval. On prošel 

kolem lavice, odstrčil mě na stranu a začal hrát z mého rukopisu, mžouraje do 

něj, sípal/zpíval a rychle kontroloval části, o kterých chtěl mluvit. „Okay, baby“, 

začal, „zkus tohle.“ Dal na stranu pár taktů, které jsem napsal, a začal 

improvizovat úplně jinou linku. Potom přestal, potáhl si přes plastové držátko 

cigaretu, rychle nalistoval jinou část rukopisu, něco našel a řekl: „Anebo můžeš 

použít tohle z té předchozí části, takhle.“ Zahrál pár taktů. „Ne, to by 

nefungovalo.“ Zaimprovizoval jsem jinou pasáž. „Ne, ne, tohle nemůžeš udělat!“ 

Smál se: „Marc tohle udělal v No for an answer! Znáš to?“47 „Ne?“ Zajamoval pár 

taktů. „Ne, to byla Aaronova Tender land. Uf. Bože.“48  Smích.  

 

Během prvního aktu Wrighta49, scéna první, kde stoupá ke své budoucí milence, 

                                       
47 Dvouaktová opera Marca Blitzsteina z roku 1941 

48 Tříaktová opera Aarona Coplanda z roku 1954 

49 Frank Lloyd Wright, hlavní postava opery Shinning brow, byl americký architekt. Podle jeho 
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jsem citoval New York, New York stoupajícím kvartovým motivem, který byl 

prvně použit v Trouble in Tahiti50 a poté v On the town51 a on řekl, „velmi 

straussovské. Ale pokračoval jsi něčím, co znělo jako Ned a Frank O’Hara52. 

Ukradl jsem to já od něho pro Tahiti anebo on od mě? Nemůžu si vzpomenout. 

Měl bys tu přijít s něčím jiným.“ 

 

V jednu chvíli poukázal na to, že jsem modeloval postavu Wrighta podle něho a 

vztah Wrighta a Sullivan podle jeho vztahu s Blitzsteinem.53 Přišel na to: „To je 

Maria. Ne, je to orchestrální introdukce k první scéně z Marcovy Reginy54, 

přemýšlel nahlas. „Hm, ano, ukradl jsem to já od Marca.“ Ticho. Náhlý úsměv: 

„Ale ten to ukradl Aaronovi!“ 

 

Později jsem dělal, co bylo v mých silách, abych nevypadal příliš roztřeseně, když 

jsem spadl z malých schůdků napravo od dakotské vstupní brány, pak jsem se 

dal doleva přes Central Park West a zmizel do Central Parku na dlouhou 

procházku, během které jsem si pořád dokola a dokola přehrával věci, o kterých 

jsme diskutovali v průběhu předešlé hodiny. Postupně, jako sled sestupných 

akordů - ty pocity jsem si spojoval s pasážemi z Rosenkavaliera; to je důvod, 

proč je cituji v Brow - se můj mozek vracel do normálního stavu, takového, na 

jaký jsem byl běžně zvyklý.“ 

 

2. Z toho, co jsem měla možnost o Vás číst v internetových článcích a 

rozhovorech, je velmi očividné, že jste fascinován kinematografií. Máte 

na svém kontě celou řadu oper, které si také rád sám režírujete a 

dokonce i píšete libreta. Vzbuzujete vskutku dojem „renesančního“ 

muže. Když tak rád vstupujete do světa obrazů, co Vás stále láká vracet 

se zpět k psaní „absolutní hudby“ (například té komorní)? Během 

interview na téma Vaší opery Orson Rehearsed jste zmínil termín 

                                                                                                                        
návrhů bylo ve světě postaveno více než 100 budov, z nichž je osm zapsáno na Seznamu 

světového dědictví UNESCO 

50 Jednoaktová opera Leonarda Bernsteina z roku 1952 

51 Filmový muzikál s hudbou L. Bernsteina z roku 1949 

52 pozn. autorky: řeč je nejspíše o cyklu písní Four dialogues for two voices and two pianos - hudba 

Ned Rorem, text Frank O’Hara z roku 1969 

53 Marc Blitzstein - významný americký skladatel, dobrý přítel Leonarda Bernsteina 

54 Tříaktová opera Marca Blitzsteina z roku 1948 
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„hraniční zóny“ mezi filmem, operou a komorní hudbou a použil jste také 

metafory života/smrti či reality/snů. Mohl byste to, prosím, rozvést?  

 

Mým osobním cílem je skládat díla, která budou smazávat hranice mezi žánry 

(film, divadlo, živá hudba, elektro-akustické zvuky, koncertní provedení, 

improvizace, slova, zvuky,...). Nemyslím si ale, že je to pro každého anebo že je 

to nutně budoucností umění. Pouze mne to zajímá a dává mi to pocit, že čelím 

novým výzvám jako tvořivý člověk, snažící se dosáhnout naplňujícího 

uměleckého vyjádření. 

 

3. Doposud jste napsal sedm klavírní trií, také mnoho sólových 

koncertů. Co Vás vedlo k rozhodnutí složit trojkoncert pro klavírní trio a 

orchestr? Bylo cílem uctít památku Beethovena a navázat na jeho v té 

době velmi originální počin Trojkoncertu C dur nebo byla motivace jiná? 

 

Napsal jsem trojkoncert, protože jsem dostal zakázku od Amelia Piano Tria. 

Nahrávka je dostupná na mých webových stránkách. Není v žádném případě 

psané jako vzdání holdu. Miluji Beethovenův Trojkoncert, samozřejmě, ale neměl 

žádný vliv na ten můj.  

 

4. Dovolte mi citovat Vašeho slova: „Polytonalita v opeře představuje 

interakci mezi postavami“. Platí tentýž vzorec také pro Váš Trojkoncert, 

který disponuje třemi různými nástroji? 

 

Ano, skvělá otázka. Je zde harmonická polarita mezi E dur a B dur a třetího, 

oktatonického prostředí. 

 

5. Mám ještě jednu otázku, která mě zajímá čistě z osobního hlediska. 

Velmi mne oslovilo jedno z Vašich rozhlasových interview, kde jste 

hovořil o svém třetím a čtvrtém klavírním triu a zmínil jste tématiku 

života a smrti. Mluvil jste o symbolice stoupání, probouzení a také o 

významu a vzácnosti času. Zajímal by mě Váš přístup k celému tomu 

aktuálnímu „blackoutu“ způsobenému coronavirem. Já osobně jsem 

celou situaci vnímala jako „příležitost“ obrátit se pro změnu více do 

vnitřního světa než do toho vnějšího. Jaký je názor člověka, v jehož 

životě jsou výše uvedené esenciální, metafyzické aspekty tolik přítomné? 
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Skladatelé vždy žádají své publikum o čas. Jedním z důvodů, proč jsou narativní 

struktury jevištního umění tak těžké, je to, že požadujeme po posluchači, aby 

obětoval cenný čas své přítomnosti a věnoval je naší práci. Když nakládáme s 

pozorností publika tak, že nabízíme lacinou, oprsklou nebo ledabylou práci, pak 

jejich časem skutečně plýtváme. 

 

Otázka vnímání pandemie je velmi podstatná. Příliš můj tvůrčí proces a život 

neovlivnila, protože doufaje, že se má hudba hrává často, jsem se svým 

způsobem stal nezaujatý každým jednotlivým provedením. Pouze s výjimkou 

situace, když jsem přímo zapojen já nebo některý z mých dobrých přátel... Živé 

koncerty byly pochopitelně pozastaveny. Věřím, že mnoho orchestrů a operních 

společností se znovu otevře. Finanční zdroje se zmenší, ale to nemusí být nutně 

negativum.  
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3. 3. Nico Muhly 

 

1. Poslouchala jsem několik disků, které jste vydal, a byla zde jakási 

zlatá nit spojující většinu z nich - téma vesmíru a fyziky. Ve Vaší hudbě 

jsou rovněž velmi často přítomné repetitivní motivy a sekvence (snad 

jde o vesmírné hodiny?). Mohl byste o tom, prosím, říct více? Může se 

také jednat o inspiraci Philipem Glassem? 

 

Ano, určitě je! Myslím si, že onen americký minimalismus a post-minimalistická 

tradice jsou v mé práci neustále přítomny nehledě na okolnosti. Je v nich možné 

slyšet hodně z Reicha, Adamse a také hodně z Glasse. Pro mě jsou tyto 

repetitivní motivy vždy symbolem „oživování“ harmonie zevnitř - myslete na úl, 

který je sám o sobě pevným objektem, ale vy víte, že tam něco bzučí... 

 

2. Poslouchala jsem spoustu různých Vašich skladeb dostupných na 

Spotify (Planetarium, soundtrack k filmu Předčítač a další) a také zhlédla 

několik rozhovorů a upoutávek na Vaši operu Marnie. Můj dojem byl, že 

Váš kompoziční styl je velmi variabilní s bohatým spektrem prostředků. 

Jak vnímáte „přepínání se“ z kupříkladu světa filmové hudby nebo 

aranžování do oblasti „vážné“ hudby k formě např. opery? Samozřejmě, 

platforma je velmi rozdílná jako taková, ale zajímá mne, jak vnímáte 

tyto dva kontrastní světy v sobě sama. 

 

Nepřemýšlím tolik v pojmech jako „vážná“ nebo na druhou stranu „ne-

vážná/komerční“, jako spíše na úrovni různých úseků na časové ose tvorby. 

Napsání opery trvá roky a roky - na Marnie jsem začal pracovat v roce 2013 a 

její premiéra proběhla v roce 2017; po celý čas je to pomalé, pomalé, pomalé, 

pomalé. Zatímco takový film se může zrealizovat ve zhruba šesti týdnech. Je to 

tedy mnohem rychlejší proces a máte více pocit, že jste sebrali všechny síly, 

které jste se ve škole naučili pracováním na pomalé hudbě, a uplatnili je na 

něčem velmi atletickém, rychlém, něco jako sprint. Myslím si také, že spolupráce 

a ne-spolupráce je zde klíčovým rozdílem. Když něco píšete pouze sám, nemáte 

žádný jiný vklad. Zatímco když máte okolo sebe další lidi - libretistu, rockovou 

kapelu, režiséra - je tam mnohem více vzájemné výměny energie tahu a tlaku.  

Pokaždé, když píšu něco sám, jsem zoufalý, že nemám další spolupracovníky a 

naopak. 
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3. Váš Trojkoncert doposud nebyl natočen. Mohl byste mi více přiblížit 

jeho strukturu alespoň touto cestou? Má za úkol oslavovat klasickou 

tradici reprezentovanou Beethovenovým Trojkoncertem C dur anebo je 

jeho směr čistě moderní? 

 

Je naprosto tradiční! Nebo alespoň já jsem v době jeho vzniku neměl žádný 

záměr vytvořit nějakou bláznivou formu. Z nějakého důvodu jsou všechny mé 

koncerty poměrně přímočaré: středně rychle, pomalu, rychle.. ve správném 

poměru! 
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3. 4. Jordan Pal  

 

1.  Vaše triové kompozice jsou věnovány Gryphon Triu. Byl to jejich 

specifický způsob interpretace, jež Vás inspiroval k tvorbě repertoáru 

pro toto obsazení anebo byla volba ansámblu druhotná? Například 

v případě Trojkoncertu „Špaček“.  

 

Nápad na vytvoření trojkoncertu vzešla z diskuze mezi Gryphon Triem a 

Symfonickým orchestrem Thunder Bay. Ano, způsob, jakým trio hraje, mne při 

psaní inspiroval. Jsou virtuózním souborem a jejich styl hry je zároveň 

dynamický a vysoce expresívní. Díky tomu, že spolu hrají již 25 let, mohou velmi 

spoléhat na instinkt a spontaneitu. Chtěl jsem to rozhodně nějakým způsobem 

zachytit. Charakter „Špačka“ je prchlivý a virtuózní a využívá trio jako tři 

jednotlivé sólisty, stejně jako soudržné těleso. Představa špačků a jejich 

štěbetání mi pomohla vytvořit kostru tomuto dílu. Chtěl jsem, aby se trio 

proplétalo, prohazovalo, stoupalo i klesalo jako jeden kopírujíc mrštné a 

spontánní špaččí tanečky.  

 

2.  Zdá se, že celé album Into the Wonder (Za zázrakem) má 

promyšlenou tematickou jednotu. Zcela subjektivně musím říci, že když 

se nořím do poslechu trojkoncertu, běží mi před očima filmové scény. 

Měl jste v hlavě nějaké konkrétní obrazy anebo se jedná o čistě 

dojmovou, zvukomalebnou hudbu? 

 

Chci, aby má hudba byla emocionální a vizuální, aby prostupovala celým tělem a 

podněcovala hlubší podvědomou zvědavost. A vzhledem k tomu, že obě skladby 

alba byly inspirovány přírodními motivy, myslím, že je mezi nimi hluboké 

tematické a hudební propojení. Je to neustálé posouvání se kupředu za něčím 

dalším, větším. Těžko se to popisuje, ale myslím, že každé dílo se snaží svým 

vlastním způsobem dosáhnout nebo zkoumat nepoznané. Ve světě, který nás 

obklopuje, je stále tolik neprobádaného, na Zemi a hlavně mimo ni. Významově 

je tato idea základem pro obě zmiňované skladby. Na povrchnější bázi jsem se 

při práci inspiroval reálnými zvuky v přírodě, ale za tím je zcela jistě touha 

prozkoumávat krásy a tajemství, které existuje uvnitř a kolem nás a které 

nemůže být nikdy dokonale vyjádřeno slovy. 
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3.  V jednom z rozhovorů jste řekl, že váš Trojkoncert je svým 

způsobem inspirován tím Beethovenovým. Mohl byste to, prosím, 

specifikovat?  

 

Žádný skladatel, který píše tento žánr, se podle mého názoru nemůže vyhnout 

určité asociaci s Beethovenovým Trojkoncertem. V této oblasti je opravdu velmi 

málo kvalitních kompozic, které by uměly vyvážit sólový ansámbl s orchestrem a 

zároveň zohlednit všechna specifika a limity. Beethoven, i když se držel 

tradičních postupů, překonal všechna úskalí a výzvy (akusticko-balanční 

problémy). A přestože se Beethovenovy techniky přístupu k těmto výzvám příliš 

detailně nepromítly do mého díla, snažil jsem se dívat na jeho Trojkoncert jinak, 

včetně formy. Obě skladby jsou založené na zkracující se formě: první věta je 

nejdelší, následovaná kratší druhou větou a potom rychlé finále.  

 

4.  Napsal jste mimo jiné skladbu pro kombinaci klavírního tria a tří 

zpěváků jako aranžmá Mozartovy rané opery Bastien a Bastienka. Co Vás 

vedlo k volbě tak netradičního spojení a jaké podle Vás přináší benefity?  

 

Tento nápad vzešel ze spolupráce s Gryphon Triem a účelem bylo přizpůsobit a 

„modernizovat“ tuto Mozartovu ranou operu. Ústřední myšlenkou zde bylo 

přizpůsobit hudbu novému textu a instrumentaci. Přidali jsme stylistické prvky, 

zefektivnili formu tím, že jsme ji vymanili z barokně/raně-klasicistního stylu. Byť 

je zde stále riziko určitého znevážení díla, myslím, že takováto inovace nabízí 

novou perspektivu na hudbu, která byla relativně ignorována. A interpretační 

přístup a dynamika jsou velmi odlišné v rámci malého, komorního souboru, jenž 

přináší do hudby flexibilitu, které početnější těleso jen stěží dokáže. 
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3. 5. Jeffrey Ryan  

 

1.  Před napsáním svého trojkoncertu jste si udělal průzkum ostatních 

existujících trojkoncertů. Byl to právě ten Beethovenův, který Vás 

inspiroval k volbě této formy, konkrétní interpreti anebo forma jako 

taková? 

 

„Equilateral“ byl zakázkou pro Vancouver Symphony Orchestra k oslavě 15. 

výroční sezóny Griphon Tria, které je kanadským top klavírním triem. Byl jsem 

rezidenčním skladatelem Vancouver Symphony Orchestra v letech 2002 - 2007 a 

s Gryphon Triem pracoval dokonce ještě déle skrze Trio’s association with Music 

Toronto. Hovořili jsme o projektu oslavy jejich výročí a vznik trojkoncertu vznikl 

z touhy po vzniku nových děl jako alternativ k Beethovenovi. Nápad jsem 

předložil VS, kde byl přijat. Když se o něm dozvěděli z Toronto Symphony, 

požádali o možnost se stát také partnery zakázky. Dílo tedy vzniklo z mého 

vztahu s těmito tělesy. V té době se plánovala nahrávka CD, která by 

dokumentovala moje působení s VSO, a od začátku se na ně počítalo i s živým 

záznamem z premiéry trojkoncertu. Teprve poté jsem podnikl průzkum jiných 

trojkoncertů. Běžně se snažím spíše nevyhledávat a neposlouchat jiné skladby 

stejného žánru, protože se jimi nechci nechat ovlivnit. V tomto případě, po 

odsouhlasení zakázky, jsem byl zvědavý, jaké soudobé trojkoncerty existují, 

protože stále slýcháváme pouze ten Beethovenův. Byl jsem překvapen, jak málo 

jsem jich našel. Pro můj průzkum bylo zapotřebí nalézt ty, u kterých byl 

k dispozici notový materiál a nahrávka. Sám jsem již měl v hlavě představu, ale 

zajímalo mne, jak i jiní přistoupili k výzvě napsat koncert pro více sólistů. Předně 

jsem ale vycházel z Beethovena, neboť u něho jsem měl jistotu, že jej každý zná 

a nutně bude můj počin porovnávat právě s ním (a Beethoven je… 

problematický).  

 

2.  Prohlížela jsem si nahrávky, které jste vydal, a byla zde určitá „zlatá 

nit“, která spojovala téměř všechny z nich - vesmír a fyzika. Mohl byste, 

prosím, říct více o této své fascinaci? Odkazujete na filozofy starého 

Řecka a jejich asociaci hudby s universem? 

 

Svět kolem nás mě velmi inspiruje. Věda je toho přirozenou součástí. Myslím si, 

že nám ukazuje eleganci přírodního světa, jeho strukturu a harmonii. A právě 



56  

elegance je něco, o co ve své hudbě usiluji. Když jsem byl mladý, velmi jsem se 

zajímal o astronomii - učil jsem se o všech možných konstelacích (a také s nimi 

spojené mytologii), vytvářel jsem si své vlastní hvězdné mapy a četl o planetách. 

Když jsem byl ještě na střední škole, naše hudební třída šla na koncert, kde jsem 

slyšel výňatky z Holstových The Planets. Byl to právě tento zážitek plný směsice 

zvuků, barev, astronomie a mytologie, jenž mě přiměl stát se skladatelem.  

 

Nejvýraznějí se tento mix vědy a příběhu projevuje ve skladbách jako Bellatrix, 

Elemental, Quantum Mechanics, Cruithne, Earthshine, Pangaea, Panthalassa a 

The Linearity of Light. Ale „věda“ zde nikdy netvoří celý obraz, zajímá mne také 

„příběh“, emoce, kterou hudba nese a která angažuje představivost. Například 

Pangaea je inspirovaná formováním Země, ale je také metaforou kreativního 

procesu jako takového. Panthalassa je o prvotním oceánu, který obsahoval 

všechnu vodu dnešního světa, ale má rovněž symbolizovat pocit vstupu do vody 

a stávání se vodou. Každý z nás slyší jinak - někteří lidé poslouchají primárně 

hlavou, jiní srdcem, další celým tělem. Snažím se psát hudbu, která rezonuje se 

vším tímto zároveň, aby v ní bylo něco pro každého ze zmíněných. Například po 

provedení mého prvního smyčcového kvartetu Quantum Mechanics jeden starší 

posluchač (přeživší druhou světovou válku) řekl, že druhá věta Absolute Zero - 

jež je meditací ticha a klidu - ho přiměla myslet na atomovou bombu a ono 

vakuum, které přichází těsně po jejím dopadu. Sám bych nikdy nepomyslel na 

takovou souvislost, ale má hudba se propojila s ním a jeho vlastními zážitky. Po 

poslechu The Linearity of Light - inspirovaném různými kvalitami světla - mi 

někteří posluchači řekli, že měli chuť tancovat, jiní zase plakat. Jsem ohromně 

vděčný za takové reakce a za otevřené a vnímavé posluchače.  

 

Není to ale jen věda, která mě zajímá. Rád se inspiruji také poezií, vizuálním 

uměním, literaturou a věcmi „všedního“ života - moje skladba Violet Crumble je 

například inspirovaná čokoládovou tyčinkou. Vedu si seznam inspirací, které ke 

mně přicházejí, ty pak čekají na příležitost být zpracovány. Když mne čeká nový 

projekt, k listu se vracím a vybírám položku, která by nejvíce vyhovovala zadání. 

Někdy najdu dokonalou shodu, jindy musím hledat nové podněty.  

 

Vědomě na staré řecké filozofii neodkazuji, ale je možné vidět takovou 

souvislost. Zcela jistě chovám úctu k velikosti vesmíru, k tomu, jak jsme proti 

němu malí, přesto ale jeho součástí. Hudba je v podstatě způsob, jakým z něho 



57  

čerpáme a zároveň do něj něco vracíme. Velmi silně vnímám, že hudba ve 

vesmíru již dávno je, a tím, že ji napíšu, ji nevytvářím, nicméně se otvírám a 

dovoluji jí proudit skrze mě. Tady je trocha filozofie pro Vás!  

 

3.  Svůj trojkoncert jste nazval Equilateral (Rovnostranný). Domnívám 

se, že má tedy symbolizovat rovnostranný trojúhelník. Často se 

diskutuje o rovnosti instrumentů v rámci klavírního tria. Většinou se 

říká, že klavírní part je nejtěžší, plní dirigentskou roli nebo orchestrální 

roli (ani jedno z toho tedy není případem Beethovena ). Bylo Vaším 

záměrem dopřát partům větší rovnost, než běžně mívají?  

 

Právě nerovnováhu „rozložení sil“ vnímám jako největší slabinu Beethovenova 

trojkoncertu. Cellový part je neobyčejně obtížný a klavírní oproti němu příliš 

snadný. (Jeden by se mohl dohadovat, že byl psán pro amatérského pianistu, ale 

pokud je to pravda, pouze to podporuje dojem nerovnováhy a vyvolává otázku, 

proč skladbu stále hrají profesionálové.) Orchestr rovněž nemá mnoho práce a 

příliš nepřispívá do hudební diskuze, což je opak toho, co vnímám jako důležité u 

koncertu, zejména o třech sólistech. Pro mě je orchestr vždy aktivní součástí, 

nikdy pouze doprovodem. V trojkoncertu je důležité ukázat kvality sólistů 

rovnoměrně a nedopustit, aby jeden zastínil druhého. Zmiňujete běžnou diskuzi 

na téma rovnosti členů v klavírním triu. Myslím, že uvažovat o klavírním partu 

jako o doprovodném či přirovnávat ho k dirigentovi či orchestru, není dobré. Trio 

by se mělo skládat ze tří rovnocenných partnerů, kteří by tak měli být 

respektováni. Pochopitelně, pokud budu psát pro konkrétní soubor a budu vědět, 

že například cellista je nejslabším článkem, budu na to brát ohled. Pokusím se to 

ovšem udělat co nejnenápadněji. Vždy se snažím vyzdvihnout individuální kvality 

sólistů i ansámblu. Členové Gryphon Tria jsou fantastičtí jak individuálně, tak 

společně.  

 

V Equilateral se nacházejí dva rovnostranné trojúhelníky. Jedním je trio. Při 

pohledu na strukturu skladby uvidíte, že v první části Breathless je využito jako 

jeden soudržný celek, který se společně pohybuje a dýchá. Mým původním 

záměrem bylo, aby hráli všichni po dobu celé první věty bez přestávky, ale pak 

jsem si uvědomil, že musí mít možnost někde otáčet strany. V druhé větě Points 

of Contact jsem se soustředil na každého člena tria individuálně. Současně jsem 

do orchestrálního partu umístil rytmus složený ze slov dopisu, který poslal mladý 
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Arthur Rimbaud svému vydavateli a ve kterém vyjadřuje svou touhu být 

básníkem. Housle se zde pojí s vrchními smyčci, cello se spodními a klavír (coby 

bicí nástroj) s dechovými nástroji. Každý sólista je tedy propojen s některou 

z orchestrálních barev. Na konci věty se všichni spojí dohromady v rytmu 

židovského žalozpěvu kadiš a při finálním „amen“ uvede orchestr trio do sólové 

kadence. Závěrečná věta Serpentine je jakousi syntézou všech možných triových 

interakcí.  

 

Druhým rovnostranným trojúhelníkem je kombinace sólisté - orchestr - 

publikum. Tento je také velmi důležitý, protože i tyto tři elementy by měly být 

rovnocenné. Orchestr je součástí dramatické trajektorie a posluchač musí být 

také aktivně zapojen.  

 

4.  Mohl byste mi říct více o své kompoziční strategii, kterou jste zvolil 

pro tuto skladbu? Odráží se v ní hlavně geometrické principy nebo se 

rovněž jedná o nějakou alegorii?  

 

Nejtěžší částí je prvních pár sekund skladby, protože vše se od toho místa odvíjí. 

Než zapíšu noty na papír, trávím spoustu času v představách. Nejprve přichází na 

mysl inspirace, obrysy a dramatický záměr - začínám lesem a ten potom vyplňuji 

stromy.  Musel jsem se nejprve rozhodnout, v jakém vztahu budou sólisté vůči 

sobě navzájem, společně vůči orchestru a jak se budou vyvíjet. Symboliku trojice 

podtrhuje také třívětost skladby. První věta je rychlá a extrovertní, druhá intimní 

a expresívní a třetí je velmi rytmická, taneční. V další fázi procesu se pak 

rozhoduji o vhodných prostředcích. Netýká se to jen formální stránky věci, ale 

také emocionálního dopadu, kterého chci docílit. V první věta má být vírem 

energie, druhá končí slovem „amen“ po modlitbě za zemřelého a třetí má být 

oslavou života a radosti. Neřekl bych přímo, že jde o nějakou konkrétní alegorii, 

ale je zde mnoho různých emocionálních vrstev.  

 
5.  V jednom z rozhovorů jste řekl, že Equilateral bylo jedním z děl, kde 

se Vaše hudba proměnila. Mohl byste tento vývoj popsat?  

 

Každá nová skladba je pro mě svým způsobem experiment, který staví na 

předchozích zkušenostech. Nejde o účelový experiment, vždy slouží širšímu 

hudebnímu záměru. Publikum by si experimentu nemělo všimnout, měl by být 
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naprosto přirozenou součástí. Vždy se ale snažím hledat další a nové cesty, jak 

se vyvíjet, jinak bych stagnoval. Každé nové dílo v sobě tedy nese něco, o čem 

dopředu nevím, jestli bude fungovat. Většinou ale zní lépe, než jsem doufal. 

Vývoj skladatele není pouze lineární, jsou určité skladby, na kterých například 

zkusíte nové věci, nebo ty, ve kterých se najednou vše nové dokonale sjednotí, a 

od toho bodu již skokově tvoříte jiným způsobem. V případě Equilateral se vše, 

co jsem se doposud naučil o psaní pro orchestr u VSO, sjednotilo do hudby, která 

disponuje širokým spektrem barev, emoční hloubkou a dramatem, kterého jsem 

dříve nedosáhl. Řekl bych, že od té doby je má hudba hlubší a mnohem 

ucelenější ve smyslu divadelním. Obecně vzato se v růstu skladatele střídají 

etapy experimentování s etapami ustalování.  
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3. 6. Kevin Volans   

 

1.  Četla jsem, že jste studoval u Karlheinze Stockhausena. Jaké jsou 

Vaše vzpomínky na setkání s ním? Byl to právě on, kdo Vás inspiroval 

začít tvořit elektroakustickou hudbu nebo Vás to vždy táhlo 

k experimentování se zvuky a psychologií interpreta a posluchače? 

 

Ke Stockhausenovi jsem si našel cestu skrze jeho klavírní tvorbu. Když jsem 

studoval v Johannesburgu (v 1969, myslím), šel jsem na hodinu k belgickému 

klavíristovi Claudu Coppensovi. Konzultace, která se zaznamenávala pro 

rozhlasový přenos, probíhala ve vlámštině, které jsem nerozuměl. Během hodiny 

hrál různé hudební příklady: C dur akord a závěrečnou část Stockhausenova 

Klavírního kusu IX. Obojí bylo nádherné (speciálně po monologu, kterému jsem 

nerozuměl). Rozhodl jsem se, že když může být Stockhausen krásný v tomto 

kontextu, může být krásný i jiných. Takže jsem šel do místního hudebního (a 

velmi dobrého) obchodu a koupil si jeho kompletní klavírní dílo nahrané Aloysem 

Kontarskym. Ihned jsem se do něho zamiloval. Býval jsem abstraktním 

expresionistickým malířem od věku zhruba 14ti let (okolo roku 1963) a tato 

hudba mi zněla jako ekvivalent k tomuto druhu práce, který jsem miloval. V roce 

1970 (aspoň myslím) přijel Stockhausen do Johannesburgu dávat série lekcí. Měl 

jsem to štěstí být jedním z asi pěti lidí, kteří byli pozváni, aby se s ním soukromě 

setkali v rozhlasových studiích SABC. Myslím, že právě dokončil Mantru55. Skláněl 

jsem se před ním - jeho inteligence, enormní síla koncentrace, ideje, jeho hlas 

(který byl velice krásný) a samozřejmě fantastická hudba, která zněla během 

jeho hodin. (Nahrál kompletní záznam Stimmung, Telemusik a myslím, že i 

Kontakte). Takže jako svou závěrečnou dizertační práci jsem napsal introdukci 

k jeho klavírním skladbám pod vedením Dr. June Schneider, která měla mnoho 

konexí a přátel v mezinárodním hudebním světě. Když jsem jel na Darmstadtský 

letní kurz v roce 1972, ukázal jsem tuto svou dizertaci (na radu June Schneider) 

Aloysi Kontarskému, kterému se zalíbila a který navrhl, abych ji ukázal přímo 

Stockhausenovi. Ten byl velmi potěšen a nabídl mi přidat se do jeho skladatelské 

třídy, takže jsem v roce 1973 odcestoval do Cologne, ucházel se o přijetí a místo 

                                       
55 Kompozice z roku 1970 pro dva klavíry. Je to první ze Stockhausenových kompletně zapsaných 

kompozic po dlouhém období věnovaného improvizovaným skladbám a využívá modulovaných 

klavírů, činelů a dřevěných bloků. Účelem skladby bylo prozkoumat ideu hudební „mantry“ pomocí 

repetitivních zvuků.  
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jsem dostal. Bylo to velmi intenzívní, nikdy tam nebylo víc než pět studentů. 

Semináře se Stockhausenem se odehrávaly v jeho době v Kuertenu - šest hodin 

s jedinou patnáctiminutovou pauzou - jednou za týden. Byly tam také další dva 

semináře týdně, čtyři hodiny každý, s jeho asistentem Richardem Toopem v jeho 

bytě na Cleverstrasse. Když Richard v roce 1975 odešel, převzal jsem asi na rok 

pozici asistenta já. Během celkových tří a půl let, kdy jsem u Stockhausena 

studoval, jsem absolvovat kolem 2000 hodin seminářů. Jako učitel a šéf byl 

Stockhausen velmi náročný, netoleroval žádné chyby ani nedostatek pozornosti 

či péče, atd. Byl k nám ale zároveň velmi štědrý, například nám dával nám 

peníze na cesty do Paříže, abychom slyšeli koncerty, a vždycky nám věnoval 

podepsané kopie svých nejnovějších LP desek. Všechny hodiny jsem vnímal jako 

velmi inspirativní.  

 

2. Mohl byste mi říct více o struktuře Vašeho Trio concerta? Nepodařilo 

se mi získat partituru, ale ze zvukového záznamu mám silný dojem, že 

jde o jakousi koláž. Použil jste grafickou anebo standardní notaci?  

 

Partitura je v naprosto tradiční notaci. Již si přesně nepamatuji, jaká je struktura. 

Není to přímo koláž jako taková, ačkoliv jsou tam četné reminiscence na mou 

ranější práci. Pamatuji si, že třetí věta má přesně stejnou délku jako první dvě 

dohromady. Celková struktura se (náhodně) ukázala být quasi sonátovou formou 

- první dvě věty reprezentují expozici a třetí představuje něco na způsob 

provedení. Je zde kóda, kterou jsem odvodil od své dřívější kompozice s názvem 

Journal: Walking Song (1983). Dostal jsem nápad na dlouhou rychlou melodii 

spojující protichůdné elementy dohromady (k tomu dochází v třetí větě), zatímco 

jsem sledoval japonský artový film. Už jsem zapomněl, který a proč. 

 

3.  Proč jste se rozhodl napsat skladbu v této méně tradiční formě? 

Jaké jsou podle Vašeho názoru výhody kombinace právě klavírního tria 

s orchestrem? 

  

Tuto skladbu jsem napsal jednoduše proto, že jsem dostal zakázku od Storioni 

Tria, které velmi obdivuji. Nápad napsat trojkoncert jsem shledával velmi 

komplikovaný. „Proč trio?“, ptal jsem se sám sebe. „A proč klavír?“ (Protože je 

tak odlišný od zbylých dvou nástrojů). Jedna věc, ke které jsem se rozhodl, byla, 

že chci napsat „trio concerto“, ne „trojkoncert“. Nicméně skladba začíná vstupy 
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jednotlivých nástrojů po sobě. Představoval jsem si „klikyháky“ jako čmáranice 

na obrazech Cye Twomblyho56. Každý nástroj tedy hraje „čmáranice“, jeden po 

druhém, zatímco v orchestru zní rytmus na způsob flamenca - s akcentem na 

4,5. dobu v taktu. 

 

4. Ve svých esejích často zmiňujete, že Vaší inspirací je jednak mnoho 

různých stylů a skladatelů, ale také tradiční africká hudba. Jaké hlavní 

atributy jste z ní využil, rytmus, instrumentaci,...? 

 

Těžko říci - je to jiné s každou konkrétní skladbou, ale nikdy nevybírám jen jeden 

element. Spíše celkový přístup ke kompozici anebo „obraz“. Toto je pro mne 

příliš subjektivní záležitost. Nikdy jsem ale nepřevzal instrumentaci. Pokaždé ji 

volím tak, aby vyhovovala mně anebo zadání.  

 

5. Ve vašem díle je přítomno mnoho divadelních a tanečních prvků. 

Pochází tato inspirace ze setkání s Vaším mentorem Mauriciem 

Kagelem? 

 

Neřekl bych, že jsem se jím inspiroval. Naučil jsem se od něho mnoho, když jsem 

u něj studoval. Píšu téměř výhradně na zakázku, takže (pokud ji přijmu) pokud 

ode mě někdo požaduje skladbu v kombinaci s tancem, jednoduše ji napíšu. Tyto 

různé výzvy si užívám. Na mnoho skladeb pro tanec došlo, protože byly poptány 

taneční společností Siobhan Davies, a já se postupně stal vyhledávaným autorem 

pro tanec. Nicméně jsem se nakonec svobodně rozhodl se z této škatulky 

vymanit, protože, přestože jsem měl mnoho představení, angažovaní muzikanti 

nebyli nikdy (anebo velmi zřídka) špičkoví sólisté. Můj návrat k psaní koncertů 

byl tedy motivován chutí pracovat s klavíristy světové úrovně jako Marc-Andre 

Hamelin, Barry Douglas, skvělými cellisty, bicisty, dirigenty, atd. 

 

 

 

 

                                       
56 Americký malíř (1928 - 2011), který působil za války jako kryptograf. Principem Twomblyho 

tvorby jsou linie, čáry, čmáranice a písmena, většinou na bílém nebo částečně bílém podkladě. 
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Závěr 
 

 

Jsem velmi ráda za směr, jakým se moje práce nakonec ubírala. Díky 

ústřednímu fokusu na žijící autory, se kterými se mi podařilo navázat diskuzi, 

jsem měla možnost proniknout do kreativního vesmíru umělce, jenž tvoří něco 

ze své podstaty tak neuchopitelného, jako je hudba. Každá z uvedených 

osobností je naprostou individualitou v pohledu na svět, na umění, ve volbě 

prostředků k vyjádření. S každou nově získanou informací jsem žasla, jako 

bych právě objevila cenný poklad. Díky procházení jejich životopisů, čtení 

článků a rozhovorů a zejména pak bezprostřednímu kontaktu jsem se na jejich 

hudbu začala dívat z nové perspektivy, čím více jsem zjišťovala, tím větší jsem 

měla možnost srovnání. Všichni byli tak laskavi a vzali mne na komentovanou 

procházku svým světem a ochotně věnovali čas mé zvědavosti.  

 

V běžné praxi nevěnuji příliš velkou pozornost poslechu nahrávek za studijním 

účelem. Je pochopitelně báječné, že máme v dnešní době k dispozici v 

podstatě nekonečné množství zvukových záznamů. Nemyslím si ale, že to 

přináší pouze výhody. Jsem toho názoru, že přílišné lpění na nahrávkách 

(zejména pak na konkrétních) na více či méně vědomé úrovni formuje naši 

hudební představu a je velmi snadné si zvyknout na rysy konkrétní 

interpretace (byť třeba „správné“). Studujeme-li pak skladbu my sami, náš 

instinkt je tím potlačenější, čím výraznější otisk v nás zanechal cizí hudební 

názor.  

 

Na druhé straně je v dnešní době alespoň rámcový přehled o tuzemské i 

světové hudební scéně očekávanou součástí odborného vzdělání. Jsme zvyklí 

orientovat se ve skladatelských a interpretačních vodách minulosti, která již 

podstoupila cenzuru doby, ale co se týče soudobé tvorby jsme právě my 

jedněmi z kritiků. Stejně jako ve všech ostatních oblastech čelíme i zde 

problému přílišného množství informaci, jejichž třídění bývá obtížné a často 

vysilující.  Času na poslech je příliš málo na to, abychom si mohli udělat 

skutečný přehled o veškerém dění. Tato práce pro mne byla v tomto směru 

obrovským přínosem, neboť mi dala možnost být zvídavá za konkrétním cílem 

- „jít po stopě“. Jsem velmi vděčná za kontakt se skladateli, který byl nanejvýš 

inspirativní. Kromě toho, že se jedná o osobnosti světového významu, mi byli 

v mnohém inspirací a v neposlední řadě impulzem zajímat se mnohem více o 
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soudobou tvorbu. Má skepse směrem k ní byla s každým dalším poslechem 

více rozpuštěna a zůstala pouze radost z toho, že mohu mít autentický kontakt 

se zdrojem.  

 

„Zbožňuji Beethovena tak jako každý. Ale on neodpovídá na moje tweety.“57 

 

 

 

 

                                       
57 PARSONS, Matthew. 10 pieces by living Canadian composers that you will love. CBC: 2014. 
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Piano Trio č. 2  Triptych – This Mirror Has Three Faces (2012) 

Trio č. 3 pro housle, violoncello a klavír (2013/2018) 

Trio č. 4 pro housle, violoncello a klavír (2017) 
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Klavírní trio D dur (podle Klavírního tria op. 28 M. Clementiho) 
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RYAN Jeffrey 

Elemental pro housle, violoncello a klavír (+ ocarina)  
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FERRERO Lorenzo 

Seven Seconds pro klarinet, housle a klavír (1995) 
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