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Hudební nakladatelství Editio Barenreiter Praha se vedle vydávání not a. knih o hudbě věnuje také distribuci
titulů německého nakladatelství Barenreiter-Verlag Kassel a mnoha dalších tuzemských a zahraničních

nakladatelství. Na požádání Vám rádi zašleme letáky a katalogy. Obraťte se na naše Zákaznické centrum
nebo navštivte internetovou prodejnu: www.noty-knihy.cz.
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BOrenrelter Praha

Editio Barenreiter Praha spol. s r.o., Zákaznické centrum
Pražská 179, 267 12 Loděnice u Berouna
lel.: 31.1 672903,603179265, fax: 311 672795

.ébpraha.com.
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Ze všech stran
Glosář ze světového tisku [Adam Javůrek]

Svět zvuků Kaiji Saariaho [Tereza Havelková]
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6 --- Supersilent a zvláštní norský jazz (Matěj kratochvíl)

8 Finský zázrak [Miroslav Pudlák]

11 Rune Grammofon: If lťs Good lťs Good [Petr Ferenc)

13 Audiovizuální muž Kim Hiorthoy [Hynek Dedecius)

14 Ti druzí Sigur Rós [Hynek Dedecius)

16 Halekání proti hladovému vlku
Mladí Sámové se snaží znovu oživit ducha jojku
[Lutz Lesle, přeložil M. Kratochvíl)

18 Ro'zhlasové experimenty Michala Rataje [Tereza Havelková)

21 Elektronický Mickey Mouse [Hynek Dedecius]

23 - Maratón různé hudby
New Music Marathon 2003 [Matěj Kratochvíl]

24 Alternativa
a 2x Tony Buck v jiné řece [Petr Ferenc a Petr Slabý)

26 Berliner Festwochen a Stockhausenovo Inori
[Peter Machajdík]

27 Mikuláš flek: Konzervatoř Evropy?
recenze knihy [Terez,a Havelková]

28 Peter Niklas Wilson: Hear and Now
recenze knihy [Lukáš Jiři~ka)

29 recenze CD

HIS VOICE 1/2004, Casopis pro současnouhudbu, Vydává Hudební informační
středisko o.p.s • Redakce: Tereza Havelková - havelkova@hisvoice.cz (šéfredaktorka)
• Matěj Kratochvíl - kratochvil@hisvoice.cz • Ivo Medek - medek@jamu.cz • Petr
Ferenc - ferenc@hisvoice.cz • Adam Javůrek - javurek@hisvoice.cz • Hynek Dedecius

- dedecius@hisvoice,cz (redaktoři) • Jan Vávra - vavra@hisvoice.cz (produkce a PR)
• Fotografie v tomto čisle: Maarit Kytoharju 1 FIMIC (titul, s. 4,5,8,9, 10) • Karel ~anda
(6, 7) • Yoshika Horita (14) • Karel ~uster (23, 24, 25) • Kai Bienert (26) • Bert Meelberg
(27 - EOtvOs) • Dirk-Jan van Dijk (27 - Pasvear) a archiv· Grafická ůprava; Daniela
Kramerová a Pavel Křivka· Tisk: První dobrá s.r.o. • Adresa redakce: Besední 3, 11800
Praha 1, tel.: 257 312 422, fax: 257 317 424, e-mail: redakce@hisvoice.cz, www,hisvoice.cz
• (efla jednoho výtisku: 49,- Kč • Předplatné šesti čísel včetně poštovného: 280,- Kč.

studenti a důchodd: 180,- Kč • Casopis lze objednat tel'efonicky, poštou nebo
prostřednictvímnašicl\! webových stránek.• ISSN: 1213-2438 • Casopis vychází s podporou
Ministerstva kultury CR, Nadace Ces'ký hudební fond a Hudební nadace OSA.

PRODEJNI MISTA: PRAH Hudebni informacni stredisko, Besední 3. Praha 1 • Divadlo Archa (pokladna), Napoiili 26. Praha l • Roxy, NoD. Dlouhá 33, Praha 1 • Tamizdat Record shop. lindřišská

5, Praha 1 • Knihkupectví Prospero, Divadelni ustav. Celetna 17. Praha 1 • Knihkupectvi Fraktály, Betlémské nám. Sa. Praha 1 • Centrum pro soulame umění, Jeleni 9, Praha 1 • Knihkupectví Mafa
. Aurora, Opletalova 8. Praha 1 • Knihkupectví Kosmas, Perlova 3. Praha 1 • Jazzcentrum Agharta. Krakovská 5. Praha 1 • Volvox Globator, Opatovická 26, Praha 1 • Caté RYBKA. Opatovická 7. Praha 1
• PJ Music. Dittrichova 11, Praha 2 • Black Point music, Vacínova 5, Praha B • BRNO. Knihkupectvi 'Barvil-Novotný. Ceská 13, Brno' Indies. Kobližna 2. Brno' Kulturní a informalni centrum města Brna.
Radnicka 12, Brno· OSTRAVA' Knihkupectvi Artforum. Puchmajerova 8, Ostrava. PLZEN: HOUDEK - hudebni nastroje. Divadeln! I, Plzeň.O_O ,10UC: Knihkupectví Velehrad. Wurmova 6. Olomouc
• HRADEC KRAWVE: VH Gramo, Halkova 309. Hradec Kralové. Antikvarlat "Na Rynku", Malé nam. 129. Hradec KraJové' CESKE 3l,DI:!OV CE: Kníhkupectvi a .ntlkvariat T't'CHt Cesk. 7. Ceské
Budějovice. PARDUBiCe: Kamala, Dum techniky, nam, Republiky 2686, Pardubice. HRANICE, Knihy Honzík, Jiril>kova 429. Hranice • lr-m, "f5..: Muzika KALIBÁN, Smetanovo nam. 16. Litomyšl



'..
c
oe
o
>

':::J

Vážení čtenáři,

a je to tady! HI5 VOJCE v nové, vylepšené
grafické podobě - po třech letech existence
jsme měli chuť na změnu, a doufáme, že' i vy ji
oceníte. Navíc s novým. již druhým samplerem
z toho nejzajímavěj$ího,co se, v loňském roce
událo na <':eské nekomerční hudební scéně.
Nechd být nostalgitká" ale tři roky eXistence
časopisu tak obskurního, jako je ten náš, už
něco znamenají. Má na tom svůj podíl nejen
celá redakce a okruh našich stálých spolupra
covníků, a samozřejmě finanční příspěvky růz

ných státních i nestátních institucí, bez kterých
bychom nemohli existovat, ale i vy, naši čtenáři,

tím sp'íš, že se vaše řady stálé utěšeně rozrůsta

jí. Abychom však samou sebechválou nezakr
něli! Proměnu vnější tváře časopisu lze provést
z čísla na číslo, na zkvalitňování jeho obsahu je
však třeba trpělivě pracovat neustále...
V tomt'o čísle se naše zraky obracejí na sever.
Proč? Ušetřím vás oslích můstků typu: "Protože
tam je ještě větší zima než tady" nebo ,,5an-
ta Claus a jeho sobi nám z Laponska přivezli

dárečky ze severské hudby". Domníváme se
prostě, že je současná severská scéna živá
a zajímavá a že lze v severských zemích hledat
inspiraci i co se týče institucionálního zázemí
současné hudby, ať už jde o vydatnou státní
podporu tzv. soudobé vážné hudby, o které
ve svém článku o Finsku píše Miroslav Pudlák,
nebo o producentsky inspirativní norský label
Rune Grammofon. Doba, kdy české hudební
dění ospale čeká na výsledky grantových řízení,

se zdá být pro takový výlet zvlášť příhodná...
Víme, že hudba, o které píšeme, je často na
nahrávkách jen obtížně dostupná. Pro české

prostředí pomáhá tento nedostatek alespoň

částečně vyvažovat HI5 VOICE 5ampler - zhru
ba polovina prostoru je na tom letošním věno

vána dosud nevydaným nahrávkám. Abychom
však našim - zatím alespoň těm pražským
- čtenářům umožnili slyšet i to ostatní, o čem

píšeme, rozhodli jsme se nová čísla časopisu

vždy doprovázet "poslechovkou". Ta první se
pod názvem H/S VO/CE in Sound uskuteční

hned 8. ledna ve 20:00 v Alternatiff Gallery
v Praze (Karlova 25). Doufáme, že přijdete!

Tereza Havelková
šéfreda ktorka
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[Připravuje Adam Javůrek]

ze všech stran

Historie hudby je také historií hudebních no
sičů. Formát, ve kterém deska vychází, do jisté
míry předem ovlivňuje její výslednou podobu.
Proto je zajímavé sledovat všechno kolem
toho, jak a na co hudbu "uschováváme".

Zpráva časopisu Billboard říká, že američtí

posluchači si kupují (a stahují v "nehmotné po
době") téměř dvakrát více singlů po internetu
než na kompaktních discích. Od konce června

si zakoupili a stáhli 7.7 milionu skladeb, zatím
co singlů se prodaly čtyři miliony.

Císla nelze brát zas až tak vážně. Clánek
BBC upozorňuje, že mnohem méně skladeb je
vydáváno na CDčkách a že ty nejprodávanější

CD singly stále porážejí stahované nahrávky.
Tento trend ovšem může být stejně důležitý,

jako když v roce 1982 kazety předčily v prodeji
vinyly a nebo když o jedenáct let později kom
paktní disky vůdcovství kazetám sebraly.

NPD Group zveřejnila studii, podle níž
je album pro legální stahovače hudby neza
jímavým formátem. Celých 85% lidí si z alba
stáhne jedinou skladbu, více než dvě skladby
si stáhne jen 6% a o kompletní album má
zájem méně než setina uživatelů. Umělci, kteří

odmítají prodávat alba rozkouskovaná s oba
vami o integritu nahrávky, mají v rukou jasný
důkaz. Otázka je, jestli jejich postoj přinese

kýžený efekt.

Takže je čas si znova zvolat: tohle je konec alb!?
Po oblíbeném titulku tentokrát sáhl deník The
Christian Science Monitor. Článek je ovšem
k dlouhohrajícím deskám smírný: "I když on
line formáty převáží, vždy tu budou tací, kteří

upřednostní kompaktní disky, stejně jako se
někteří puristé drží vinylu. 'Chci slyšet kvalit
ni zvuk,' řiká Lee Gardner, jazzový hudebník
a čerstvý třicátník, prohlížející si nabídku
vprodejně Virgin v Bostonu. Stahovaná hudba
je dobrá tak pro studentíky, říká, ale ne pro
náročný poslech."

Přesto se jistým změnám nevyhneme.
Závěr článku je rozumný: neztrácejte zbytečně

moc energie nad tím, jak zabránit přechodu

na online formát, nýbrž spíše přemýšlejte, jak
využít jeho výhod.

To byly časy, když měli autoři obalů alb
k disposici celou štědrou plochu "elpíčka".

Kompaktní disky nebo nedejbože kazety jim
práci hodně ztížily. Manévrovací prostor se ná
hle smrskl. A co přijde nyní, když se distribuce
hudby přesouvá k internetovým, "nehmot
ným" nosičům? Je sobaly ámen?

Tuto otázku si kladl článek NY Times Gre
at Tunes, but Where's the Cover? A odpovídá:
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zkázu nečekejte. Radikální proměnu však ano:
obaly "zwebovatí". Internetové prezentace
alb čeká zářná budoucnost a umění si svou
cestu najde nezávisle na formátu.

V Cesku se s tím vypořádáváme po svém. In
ternetové vydavatelství Bombaj.cz se v českém

prostředí pokouší o něco podobného jako
minule zmíněný label Magnatune. Alba stojí
sto korun, přičemž polovinu obdrží interpreti.
Jenže projekt má řadu závažných chyb, na něž

upozorňuje článek Držim palce, ale nevěřím

(Jiří Hlavenka. Živě. 10.11.2003).
Za "vydání" alba musí dát hudebník tisíc

korun. Pravidla jsou ostrá i k zákazníkum:
"Jako jedna ze silně doporučovaných plateb
ních metod je uvedena tzv. Bombaj spořka, tj.
odešlete Bombaji peníze a z nich se vám pak
automaticky odečítá při zakupováni nahrávek.
V případě toho, že Bombaj přeruší svou čín

nost, tyto peníze BEZ NÁHRADY (citují včetně

velkých pismen) propadají provozovateli,
a dokonce propadají i v tom případě, když za
pomenete přistupové heslo. To už je poněkud

silná káva - navic, domnivám se, zcela zbyteč

ná agresivita vuči zákaznikum. "
Hlavenka se dále ptá: "Proč by měli lidé

nakupovat na Bombaj.cz? Musi souhlasit se
smlouvou, která je poněkud ponižující; musí
akceptovat formát, který normálně nepou
žívají. Nedostávají žádnou záruku. Dostávají
prefabrikát za prefabrikovanou cenu, bez
ohledu na osobitost každé nahrávky."

Bombaj.cz je navíc podobna spíše obcho
du než vydavatelství. "Bombaj je /.. ./ pouhým
obchodem, kam muže kdokoli umistit svou na
hrávku, jeho přidaná hodnota je blízká nule:
,zašlete nám obal, cover, náhled, komentáře,

texty... '"
Uvidíme, sčím přijde vznikající asympatic

ky se prezentující label Mute Me (muteme.cz).

Existuje ocenění "Interactive Music Award", jež
získávají umělci, kteří podporují nové způsoby,

jak zpřístupňovat hudbu. Držitelé ceny jsou sice
zoufale nezajímaví a prazvláštně vybraní, ale
samotný koncept není špatný. Tímto se ideje
zmocňujeme a alespoň symbolicky označujeme

za pravého nositele ocenění za loňský rok Jana
Buriana, jenž zpřístupnil celé své album Drtivé
jístoty na internetu.

Ve dnech 31. ledna až 4. února bude německá

metropole opět hostit mezinárodní přehlídku

mediálního umění Transmediale. Motto násle
dujícího ročníku zní Fly Utopia! a evokuje jen
částečně vážně míněnou otázku, zda 21. století
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opravdu překonalo fatální utopistické vize století
předcházejícího. Hlavní postavou festivalu, který
samozřejmě nabídne četné výstavy, konferen
ce, přednášky a bezpočet zajímavostí z oblasti
softwaru, videa, internetových projektů atd.,
bude filosof Antonio Negri, jenž se ve své knize
Empire zamýšlí nad lidskou společností v dnešní
éře globalizace. V soutěžní části letos nebyli no
minováni žádní čeští tvorci, v sekci Interakce se
však čestného uznání dočká/al Ivor Diosi, Home
Dictate ze Slovenska.

Hudební odnož festivalu (30. 1. - 7.2.) opět

nabídne hutný průřez současnou experimentální
elektronickou tvorbou. Vedle vystoupení světo

vých veličin se v klubu Maria am Ufer dostane i na
panelové diskuse, přednášky a prezentace video
prací. Program ještě není definitivní, nicméně ob
jeví se například Richard Devine, Safety Scíssors,
Chicks On Speed, Justus Kóhnke, Leafcutter John,
Schneider TM, Fennesz, T.Raumschmiere, Donna
Summer, Ellen Alien či Terre Thaemlitz. (ded)

Listopadové číslo magazínu The Wire přineslo

obsáhlý článek o labelu Rephlex, který oslavil
již 12 let své existence kompilací Reflexions.
Jeho zakladatelé a šéfové Aphex Twin a Grant
Wilson-Claridge přitom v článku prohodí několik
vskutku zajímavých vět.

Ačkoli Rephlex patří k nejvíce do budoucna
zaměřeným labelům neustále vyhledávajícím
nové talenty, Aphex Twin (sám inovátor par
excellence) klidně prohlašuje: "Momentálně se
přiliš zdůrazňuje to nové, a to hlavně v médiich,
která si zakládaji na ustavičné dietě konzumo
vání výhradně nových věcí, o níchž píší. Pokud
ovšem berete poslech hudby opravdu vážně, je
vám jasné, že spousta skvělých věcí už tu dávno je
- a neřešíte nějaké nové proudy... U časopisů je
tato stálá potřeba novinek pouhou fikcí - a pod
le mě to je naprostá hloupost. To nereflektuje
realitu, jen zaplňuje stránky." Že by útok na náš
novinky mapující HIS Voice? Grant pokračuje:

"To, co je dnes považováno za 'nové', je stejně nic
v porovnání s hudbou starou nějakých čtyřicet

padesát let, se kterou jsem se seznámil vposlední
době." A Aphex myšlenku zakončuje súsměvem:

"Je to jako ve všech ostatních uměleckých disciplí
nách - to nejlepši je u zrodu, na počátku. Zbytek
je jen nepůvodní odvozenina."

A ještě jedna poučka z vedení labelu. Na po
známku autora článku Davida Stubbse, že Rephlex
sdružuje mnoho excentriko, reaguje Grant slovy:

"Podle mě jsou tihle lidé tak normální, jak byste
mělí být i vy." A Aphex Twin dodává: "Právě že
ti ,normálni' lidi, tedy lidi považovaní za normální,
jsou ve skutečnosti podělaný magoři!" (ded)
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Ibrahim Ferrer, Omara Portuondo a Rubén González

V New Yorku probíhá výstava Christiana Mar
c1aye. Marclay si pohrává se vším: s videem,
hudbou, kolážemi či skulpturami. Jeho motiva
ce je však vždy táž, jak píše NYT ve článku An
Artist Makes Music Tuchable: zhmotnit hudbu
a za procesu vytvářet hudbu novou. Redaktora
nejvíce zaujal loňský projekt Video Quartet (čtyři

souběžné projekce s rychlými prostřihy mezi de
sítkami hollywoodských filmů a stejně zběsilým

doprovodným zvukovým slepencem) a video
Guitar Drag (2000). Marclay natočil muže, který
přivazuje kytaru k nákladnímu vozu, jenž se chys
tá rozjet po kamenité cestě. Vláčená kytara se za
rachotu a hřmotu rozbíjí na kousíčky.

Video není jen parafrází na rockové de
strukce kytar, vysvětluje novinář. "Je to také
symbolické připomenutí vraždy Jamese Byrda
Jr., Afroameričana, jenž byl v roce 1998 přivázán

skupinou bílých mužů k nákladnímu vozu a uvlá
čen k smrti. "

Děsivý Guitar Drag je svým temným vyzněním

v Marclayově tvorbě atypický, avšak výtečně ukazu
je na základní vlastnost jeho prací: artefakty popkul
tury umí skvěle využívat k umělecké výpovědi.

Básník a hudebník Gil Scott-Heran, praotec řady

žánro, se snad díky premiéře televizního doku
mentu dočká nové vlny zájmu o svou hudbu. The
Guardian píše, že by to potřeboval jako sůl. Don
Letts, který snímek natočil, ho totiž našel v po
měrně zbědovaném stavu. Muzikant, jenž vždy
brojil proti drogám, byl před třemi lety odsouzen
za přechovávání kokainu. Letts potkal vrásčitého,
podrážděného a takměř bezzubého muže. "Ten
chlápek vypadá jak po bouračce," říká Letts
a dodává: "Ale je to bojovník." Guardian cynicky
dodává, že mu nic jiného nezbývá: "Mezitím, co
byl dokument dokončen, Gil byl znovu zatčen

a čeká ho další soud."

"Hudební publicisté nikdy neměli horší časy," píše
Rob Young na kulturních stránkách deníku The
Guardian. "Denni impulsy dnešni globální zvu
kové sítě zustávaji nezdokumentovány v tisku.
Proto stále více publicistů chrlí své slovni výpady
po weblozích (internetových deníčcich). Oproš
těni od redaktorských pout, hudební bloggeři

dováději v ráji pro každého, kdo si uchoval víru
v hodnotnou, noblesní a mezi velkolepostí a ko
mičností se potácejicí hudební kritiku. "

Podle Younga nad všemi ční blog známého
publicisty Simona Reynoldse. Young blogy snad
až přehnaně glorifikuje jako arény pro autory
s novým stylem psaní, seriozním přístupem, jenž
chybí tradiční tištěné hudební žurnalistice, a en
cyklopedickými znalostmi. Autoři navíc nečelí tla
kům ze strany inzerentů a vydavatelů. Což jsou

11111[11 I! I! IIIIIIIIIIIIIIII~ IIIII IIII

ovšem také důvody, proč jde jen o neplaceného
koníčka. "Vychutnejte si tento okamžik, než
jejich protagonisté budou muset nalézt náležité
zaměstnání. "

Simonem Reynoldsem byl očividně hodně

inspirován i hudební publicista Karel Veselý,
který vede svůj weblog Kari Muzzik Lab (http:
/lkarlmuzziklab.blogspot.com). Mělo by to být
stejně zajímavé čtení pro naše čtenáře, jako
jím je i pro naši redakci: Karel Veselý jednotlivá
čísla HIS Voice kriticky glosuje a nastavuje nám
potřebné zrcadlo.

Z minule zmíněného blogu Chinin Petra Olmera
se vyčlenily hudebně zaměřené zápisky a usídlily
se na nové adrese a pod novým názvem. Weblog
gramec (http://petr.olmer.czlgramec) je zaměřený

na vážnou hudbu.

Úmrtí kubánského pianisty Rubéna Gonzáleze
nám - omluvte ten cynismus - posloužilo jako
malý test médií. Sledovali jsme dvě věci: a) do
jaké míry se staly informace z oblasti mimo
hudební mainstream dostupnější díky internetu,
b) jak si v tomto kontextu stojí česká média?
První otázka přinesla dle očekávání povzbudi
vou odpověď: aniž byste disponovali výhodami
novinářského zázemí, během čtyřiadvaceti hodin
jste si mohli bez většího úsilí přečíst nekrology
ve dvou desítkách proslulých hudebních a zpra
vodajských titulů. Informace za vámi vysloveně

dolézají, pokud chcete. Na české deníky ovšem
nespoléhejte. Tím se dostáváme ke druhému
bodu. Buena Vista Social Club si v Česku zřejmě

nevydobyl takové kultovní postavení jako jinde.
Nejvíce slov věnovalo Gonzálezově úmrtí Právo
(109), Lidové noviny věnovaly nekrologu 72 slov
a Hospodářské noviny a MF Dnes si vystačily do
konce s48 resp. 40 slovy.

Amatérští tvůrci hudby dostali novou hračku:

firma Yamaha vyvinula software Vocaloid, který
imituje zpěv konkrétních zpěváku. Vy dodáte
melodii a text a Vocaloid za vás vše odzpívá. Zve
řejněné ukázky napovídají, že zpěváci mohou být
ještě pár let klidní.. Strochou technoromantismu
se ale mužeme zasnít: na vaší domácké nahrávce
si zahostuje Magdalena Kožená, vydavatelství
Black Point na budoucí poctě Franku Zappovi
přivítá samotného zesnulého, který si zapěje

s celým českým undergroundem, a nic netušící
zpěváci se uslyší v popěvku z reklamy na hyper
market. Doposud měli jistotu, že je vždy nakonec
na nich, na co přistoupí a co naopak odmítnou
jako umělecky nehodnotnou nabídku. Možná se
dočkají nepříjemného překvapení.
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Kaija Saariaho je vedle Sofie Gubaiduliny patrně nejznámější že
nou-skladatelkou dneška a přední místo by jí patřilo i na seznamu
hudebně proslulých Finů. Saariaho, která od roku 1982 žije v Paříži,

dává svým skladbám poetické názvy a soustředí se v nich pře

devším na zvukovou barvu, k jejímuž prozkoumávání vydatně
v využívá nových technologií. Téměř všechny její skladby nějakým

způsobem pracují s elektronikou. Zatímco na počátku pařížské

éry byly její experimenty se zvukem a digitálními technologiemi
až radikální - ve Vers le blanc z roku 1982 vytvořila pomocí speci

álního softwaru vyvinutého pařížským IRCAMem patnáctiminutové
glissando, během kterého zdánlivě lidskými hlasy zpívaný akord
pomalounku přejde do jiného a barva lidského hlasu se cestou de
formuje a opět "narovná" - od poloviny devadesátých let se do její
hudby vrací prvky "tradičnějšího" hudebního výrazu, především me
lodie. Jako příklad může sloužit pro Gidona Kremera komponovaný
Graal théatre pro housle a orchestr, jedna z mála Saariaho skladeb, ve
které se neobjevuje elektronika, nebo Chateau de I'áme pro soprán,
osm ženských hlasů a orchestr, cyklus pěti písní na slova staré indické
a egyptské milostné poezie, jehož sólový part je určen Dawn Upshaw
a jenž dosahuje neobyčejných a v hudbě Saariaho nových lyrických
kvalit (obě skladby lze najít na profilovém CD Saariaho, které v roce
2001 vyšlo u Sony - recenze viz HV 212002).
Za syntézu skladatelčiny dosavadní tvorby lze považovat její zatím

jedinou operu L'amour de loin (Láska zdaleka), která se stala jednou
z nejúspěšnějších a nejhranějších oper posledních let a dočkala se
od své premiéry na Salzburském festivalu v roce 2000 už dvou zcela
odlišných scénických podob, což je u soudobé opery zcela neslýcha
né. Autorem "původní", salzburské inscenace je americký režisér
Peter Sellars proslulý svým kontroverzním přístupem k inscenování
Mozartových oper a mimo jiné spolutvůrceAdamsova Nixona v Čině,

a kromě nepostradatelné Dawn Upshaw (Clémence) se v ní v roli
poutníka objevila také Dagmar Pecková.
Saariaho zájem o nové technologie se neomezuje na elektronic
kou složku jejích kompozic a formování hudebního materiálu po
mocí spektrální analýzy (více o tom M. Pudlák na s. 9), ale odráží
se také v její radiofonické kompozici Sti/leben (1987-8) a v po
slední době především v jedinečném projektu Prisma, CD-ROMu,
který je multimediálním profilem Saariaho jako skladatelky a zá
roveň jakýmsi didaktickým nástrojem, který umožňuje pronik
nout do světa soudobé hudby. Součástí CD-ROMu je i interaktivní
hudební hra Mirrors (Zrcadla), která "hráči" umožňuje volně

nebo podle zvolených kompozičních pravidel kombinovat Kaijou
Saariaho specielně zkomponované fragmenty pro violoncello
a flétnu a vytvořit tak vlastní verzi tohoto "otevřenéhodíla". Ver
ze samotné Saariaho je zde ke slyšení za doprovodu uměleckého

videa z dílny Jean-Baptisty Mathieua.

Svět zvuků

Kaiji Saariaho

Introvertní a křehkým dojem působící skladatelka nepatří k velkým řečníkům ani ke skladatelům-teoretikům. Dává najevo, že to, co chce
říci, říká svou hudbou, a to by mělo stačit. Když jsem ji po e-mailu žádala o rozhovor, odpověděla, že na pár otázek může krátce odpově

dět, že je však momentálně velmi zaneprázdněna prací na své druhé opeře...

Jediné, co se mi o vaší nové opeře podařilo

zjistit je, že bude mít premiéru v Opéra Na
tional de Paris v roce 2006. Můžete mi k ní
říct něco bližšího?

Pracovní název je Adriana Mater a libreto
napsal Amin Maalouf. Víc bych vám ale za
tím nechtěla říkat, v tomto okamžiku mám
hotovou jen asi jednu třetinu. Ráda vám
povím víc později, až budeme mít přesnější

představu o interpretech a až budu blíž
k dokončení opery.

Můžete mi aspoň říct. kdo je Adriana Mater?

Adriana je jméno ženy, která je pro příběh

opery klíčová. Opera se bude hodně zabý
vat otázkami mateřství a násilí, a právě prv
ní z těchto témat vnuklo libretistovi Aminu
Maaloufovi nápad na titul opery.

Vaše první opera, L'amour de loin byla co
do přístupu k operní kompozici srovnávána
s Messiaenovým Svatým Františkem z Assi
sy - především kvůli své lyričnosti a úspor-

nosti akce... Používáte ve své druhé opeře

podobný přístup?

Doufám, že se Adriana Mater bude od
L'amour de loin velmi lišit, ~ale na druhou
stranu není možné, aby má hudba byla
zcela jiná, nebo aby se zcela proměnil můj

přístup k opeře - zajímá mě vnitřní život
postava motivace Jejich činů, často víc než
činy samotné.

L'amour de loin byla kvůli svému námě

tu přirovnávának Wagnerovu Tristanovi
a Isoldé a Debussyho Pelléovi a Melissandě.

Cítíte se být součástí této tradice? S čím

z tradice nebo současnosti opery se cítíte
být spřízněná?

IPractJji v návaznosti na tradici, má hudba
tradici nerozbíjí, a já ani nemám potřebu se
o to snažit. Na druhou stranu ovšem pova
žuji za velmi důležité psát současnou'hudblJ
současnými prostředky. Nezajímá mě žádný
druh nostalgie, ale mysHm si, že je i dnes
možné nacházet krásno.

Cítím spřízněnost s díly ze všech hudebních
období, a samozřejmě i ze soudobé hudby,
a mnoho z nich opravdu miluji. Zmínila jste
Messiaena, Debussyho a Wagnera. Jsou další
díla, která jsou pro mě stejně důležitá, na
příklad některé JaJ1áčkQVY opery (Její pas
torkyňa) , Bergův Wózzeck, Mozartův Don
Giovanni nebo Monteverdiho Orfeus.

Čím vaše díla navazují na tradici, pokud se to
netýká hudebních prostředků? Navíc se mi
zdá, že se vaše díla' z poslední doby k tradici
lPřibližují více než dřív - používáte více melo
dii, píšete opery..... Cítíte to také tak?

Když pracuji s instrumentalisty, používám
tradiční notaci, pokud to jde. Ze své hudby
nevylučuji žádné nudební parametry, pracuji
se všemi tradičními parametry, se kterými
skladatelé vždy prac:ovali. Jen úhel pohledu
se někdy liší, .a v mém případě je centrální
koloristický aspekt. Nesnažím se věci dělat
proti historii, ale samozřejmě je chci dělat
svým vlastním způso'bem - jaký by jinak
mělo smysl psát hudbu?
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Autorem libreta opery L'amour de loin (Láska
zdaleka) je francouzský spisovatel libanon
ského původu Amin Maalouf. Nechal se in
spirovat "Vida breve" trubadúra z 12. století
Jaufré Rudela. Opera o pěti aktech a pou
hých třech sólistech, vypráví tento příběh:

Jaufré Rudel, princ z Blaye, se zamiluje do
vzdálené tripolské kněžny Clémence, o jejíž
kráse a dobrotě slyší vypravovat od poutní
ka. Poutník pak kněžně poví, že ji trubadúr
opěvuje ve svých písních a ona o něm začíná

snít. Jaufré se s C1émence chce setkat, ona
však dává přednost lásce na dálku. Jaufré
se přesto vydává na cestu, ale zároveň se
setkání obává, až ze své úzkosti onemocní.
Do Tripolis příjíždí se smrtí na jazyku. Brzy
po setkání s Clémence jí umírá v náručí. Clé
mence, která se z Jaufrého smrti obviňuje,
se rozhodne odejít do kláštera. V závěrečné

scéně ji nacházíme v modlitbách, není však
zcela jasné, zda se modlí k Bohu nebo ke své
"lásce zdaleka".

Opery jsem nezačala psát proto, že je ten
žánr napojen na tradici. Všechny žánry
instrumentální hudby mají silné spojení
s tradicí, stejně jako všechny nástroje a hráči

na ně. Vlastně vůbec nevím, proč se tady
o tom bavíme! Dělám opery, protože mě

zajímá spolupráce s jinými umělci a protože
si myslim, že když se to povede, je výsledné
scénické dílo víc než hudba.

Koncepty lásky, se kterými ve svých kom
pozicích pracujete, si vybíráte ze vzdálené
minulosti - ať už je to stará indická a egypt
ská poezie v ChMeau de I'ame nebo svět

středověkých trubadúrů v L'amour de loin
(viz rámeček) - a většinou jde o lásku mys
tickou a poněkud nadpozemskou. Co vás na
těchto konceptech přitahuje?

Láska nebo její absence je pro naše životy
centrální. Je to veliké mystérium a ví-
me o ní velmi málo. Dělá nás šťastnými

a nešťastnými. Nemyslím si, že je nadpo
zemská, je pro lidi nezbytná. To je důvod,

proč mě zajímá a proč se jí chci ve své
hudbě zabývat.
Texty si často najdou mě, spíš než já je, jsou
prostě verše, které musí být zhudebněny.
Pokud ty texty mají "mystický" charakter,
může to být tím, že je považuji za bližší pod
statě hudby než jiné texty.
Hudba je tak abstraktní jazyk, že nás vede
k vyjádření aspektů nás samých, které ne
jsme schopni vyjádřit slovy. Vede skladatele
k tomu, že v sobě i ve světě okolo sebe ob
jevují nové dimenze. Komponování má tedy
pro mě i spirituální aspekt.

Ale přesto - L'amour de loin pojednává
o lásce dvou lidí, kteří se znají jen z dosle
chu. "Nadpozemská" možná není to správ
né slovo, ale jde o milostné vzplanutí, které
má blíže k říši mýtů a pohádek než k realitě.

Navíc se tam na lásku umírá... Co má podle
vás tento příběh společnéhos naší součas
nou zkušeností? Nebo jde o metaforu vzta
hu mezi Východem a Západem?

Distanční vztah je také současný fenomén
- stačí vzpomenout na všechny ty, kteří se
dnes seznamují přes internet, aniž by se
osobně víděli. Potřeba lásky a potřeba vytvá
řet si iluze, obtížnost poznat pravé já toho
druhého... všechna tato témata jsou záro
veň stará i současná.
Na druhou stranu nevím, proč by ten příběh

měl být současný nebo realistický. Pohádka
někdy o nás dokáže vypovědět daleko víc.
Co se týče opery, lidé tam na jevišti své repli
ky zpívají, vytváříme iluze. Několik umělců

společně pracuje na tom, aby tuto iluzi di
vákovi co nejlépe zprostředkovali.V případě

L'amour de !oin by na vaši otázku jistě každý
z nich odpověděl jinak, protože každý z nich
ten příběh interpretuje po svém.
Co se týče posluchačů, ti do hudby, kterou
slyší, projektují něco ze své vlastní zkušenos
ti. A to je důvod, proč je příběh vyprávěný

hudbou dojímá a evokuje v nich myšlenky
a pocity, které se týkají jejich vlastního ži
vota. To je také jeden z důvodů, proč operu
považuji za zajímavou uměleckou formu.
A k otázce smrti: to je další mystérium naše
ho života a mě nezajímala smrt dramatická,
ale pocity, které smrt provází, pocity a myš
lenky umírajícího i těch, kteří jej vidí umírat.

Vaše hudba je často dávána do souvislosti
se světem vizuálních vjemů, především co
se týče vašeho přístupu ke kompozici. Připa

dá mi, že stejně důležitou roli ve vaší hudbě
hraje literatura, zvlášť poezie. Pokud mohu
soudit podle textů, které si vybíráte pro své
kompozice, jste velmi sečtělá...

Mnoho z mých lidských i uměleckých zku
šeností se nějak odráží v mé hudbě, ale jen
velmi zřídka vyhledávám inspirace. Nesna
žím se, aby má hudba byla vizuální, pokud
působí vizuálním dojmem, pak zkrátka
taková je.
Když pracuji, zabývám se jen hudebními

prostředky, texty, které jsem si vybrala, se
stávají neoddělitelnou součástí hudby. Kaž
dá skladba je ale jiná a začíná vznikat jiným
způsobem.

Mnoho let žijete v Paříži. .. Co pro vás a vaši
hudbu znamená Finsko?

Ve Finsku jsem vyrostla a je to můj spirituál
ní domov, i když jsem posledních dvacet let
většinou žila v Paříži.

Co především pro vás tvoří identitu onoho
spirituálního domova? Kultura, jazyk, příro

da, specifický smysl pro humor...?

Vlastně všechny tyhle věci a ještě spousta
dalších, jako například způsob, jakým jazyk
používáme, společenské chování, vztah
k přírodě a k vlastnímu tělu ... Myslím si, že
většinu těch věcí se naučíme v dětství a pak
s námi celý život cestují, kamkoli, kde se
rozhodneme žít.

Myslíte si, že finští současní skladatelé mají
něco společného? Dočetla jsem se, že cítíte
spřízněnost s hudbou Magnuse Lindberga...

Nemyslím si, že mám s Magnusem hudeb
ně mnoho společného, ale je to můj dobrý
přítel a jako skladatele jej velmi respektuji.
Obecně u finských skladatelů mnoho spo
lečných rysů nepozoruji - vy je ale možná
z odstupu můžete vidět lépe...

Podílela jste se na tvorbě CD-ROMu Pris
ma. Co vás na té práci přitahovalo? Šlo jen
o jednorázový projekt, nebo chcete tímto
směremmultimediální interaktivní tvorby
pokračovat i dál?

Zajímá mě spolupráce umělců z různých

oborů. To je také jeden z důvodů, proč mě

přitahuje opera. Hodně pracuji s novými
médii a spolupráce s jinýmí uměl
ci z tohoto oboru byla zajímavá,
i když náročná. Doufám, že se na
podobných projektech budu podílet
i v budoucnu, zatím ale nemám nic
naplánováno.

Už nějakou chvíli čekám na nahrávku
L'amour de loin, ale stále nepřichází.

Když uvážím, jak rychle se na CD
objevily některé jiné úspěšné opery
z poslední doby (například Eotvoso
vy Tři sestry), docela mě to překvapu

je. Kdy se nahrávky dočkáme?

Tohle dneska záleží na spollstě věcí,

bohužel především na pen.ězích a vý
hradních smlouvách umělců. aylo tu
něko'lil<. pokusů L~amourde loin na
hrát, ale všechny dopadly neúspěšně.

Finská národní opera se v září 2004
chystá uvést původní nastudování
opery a tak doufáme, že se při té
příležitosti konečně podaří také poří

dit nahrávku.
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:;:< Máme-Ii někdy pocit, že soudobá
~ vážná hudba zažívá období útlumu, nebo
a=: že přímo skomírá pro malý zájem veřej-

i;; nosti, musíme si připomínat, že co se děje

Vl u nás, nemusí být tak úplně celosvětovýe
~ trend. Dobrým důkazem toho jsou severské

země. Mohli bychom se zaměřit na kte
roukoli z nich a závistivě srovnávat tamní
hudební život s naším. Avšak pozorujeme-Ii
dění na mezinárodní hudební scéně, není
těžké si všimnout, že v posledních letech
zažívá nebývalý boom zejména hudba fin
ská, a to jak v oblasti interpretačního umě
ní tak v hudební tvorbě. Tamní podmínky
a společenské postavení soudobé hudby
nám mohou sloužit za nedostižný vzor bo
hatého a plně rozvinutého hudebního ži
vota: soudobá hudba zní na mnoha festiva-

lech v podání dobře place
ných profesionálních
souborů, koncertní

sály jsou plné lidí,
skladatelé žijí

z objednávek orchestrů a různých tvůrčích

stipendií, většina jejich produkce se těší

zájmu rozhlasu, hudebních médií a vyda
vatelů not. Našim uším to zní neuvěřitelně,

ale je to realita, a nikoli umělá. V čem jsou
tamní podmínky odlišné od našich?

Peníze sněží z nebe

Jedna teorie říká, že finská hudba
je mladá. Na rozdíl od české, která zažila
svou kulminaci na konci 19. století a jaksi
spálila svou energii, ta finská teprve hledá
své klasiky. Po impozantním Sibeliově vy
stoupení na přelomu 20. století přišlo ob
dobí, kdy mladá národní kultura, vymanivší
se ze švédského stínu, prahla po původ

ních domácích operách a symfoniích. Celá
společnost toto úsilí podporovala svým
zájmem i financemi. Přesto se ještě v 60.
letech finská hudba potýkala s určitým

provincionalismem a nedostatkem mezi
národně renomovaných osobností. Dnes je
ale všechno jinak. S finskými interprety se
setkáváme stále více na mezinárodní úrov
ni. Rovněž finská soudobá tvorba je sku
tečně ve stádiu mohutného tvůrčího kvasu
a úspěšně proniká na mezinárodní pódia.
O hudebním zázemí v této nové hudební
velmoci vypovídají některá výmluvná čísla:

je tam 28 plně profesionálních orchestrů,

z toho 14 symfonických a 8 komorních. To
je na zemi s pěti miliony obyvatel vysoký
počet - možná jde dokonce o světové

prvenství. Každé významnější regionální
město má svůj orchestr, který je zpravidla
i orchestrem místní opery.

Tento jev má prosté vysvětlení - šlo
o politické rozhodnutí. V 70. letech bylo
ve Finsku velkoryse investováno do hudeb
ního školství. Na vrcholu široce koncipova
ného systému hudebního vzdělávání, stojí
Sibeliova akademie v Helsinkách, kterou
dnes navštěvuje 1700 studentů, a která
se velikostí i významem vyrovná podob
ných školám ve Vídni nebo v Kolíně nad
Rýnem. Plody reformy hudebního školství
se projevily již v následujících dekádách.

Celková úroveň interpretů se ve
lice pozvedla a navenek se to

projevuje v úspěšnosti těch

nejlepších z nich. Dříve

hudeb é oezvýznamná země se dnes může

pochiu ..i~ -'!oznámými dirigenty jako
Leif Sege ebo Esa-Pekka Salonen
(mi oe, oba jsou zároveň skladatelé
a propaga: dby svých kolegů).

Virtuózové z tundry

.0 _r,,-::<:e soudobých děl se
stala na S'::;~ .:. - a ademii samozřejmostí
v curr"c ~ s:_:~-~ hudby. Tím se po
zvedla CE - -= _-2. e' interpretace a byl
umož ě~ .::- '. -- a specializovaných
soubor hudbu, hrajících
na špiCi( :: ,-: . ::, tom se ukázalo, že
soudoba - :::::" - .:e mít u publika velkou
šanci, je- .e': :.-§ ... a á - finské festivaly
soudobé'" _~.: : sledních letech na
nedosta:E' ::.= '" ~;stěžují. Navíc reno
mé sla\-: = -:~-:::-::-_, teřísezanipo-

staví _ "..::::-::. :. poskytuje tu nejlepší
protek'
Ze souÍ}: - -= : _ a ých na novou hud-
bu sto" -=.;:- é helsinský Avanti!,
který za :: -' =:: ..,.., adí dirigenti Esa-
Pekl<a 52 :-;;.- ~ .• ' -
ka-Pek :: ~,,-::==

s cíle



ské soudobé hudbě profesionální speciali
zované těleso na úrovni takových souborů,

jako jsou Ensemble Modern nebo London
Symphonietta. Mezi tuto konkurenci se
soubor Avanti! brzy zařadil a patří dnes ke
světové špičce ve svém oboru. Soubor není
zaměřen na jednu estetiku, ale zakládá si
na zběhlosti v různých současných stylech.
Díky tomu slouží finské hudbě jako celku.
Avanti! pravidelně jezdí na světová turné
po festivalech a od r. 1985 pořádá vlastní
festival a kurzy v Porvoo.

Koncertní sezóna ve Finsku trvá
od září do konce května. Léto pak patří

hudebním festivalům, z nichž nejznáměj-

ší jsou: Sibeliův týden, Helsinský festival,
festivaly v Jyvaskyla a v Turku. Z festivalů

soudobé hudby musíme zmínit přehlídku
Musica Nova Helsinki (která původně nesla
název Helsinki Bienale), dále festival ve
Viitasaari a mnoho jiných po celé zemi.
Finsko rovněž podporuje oživení původní
operní tvorby. V r. 1993 byl otevřen nový
operní dům Finské národní opery a to se
stalo příležitostí pro novou vlnu zakázek
pro současné autory. Dalšími důležitými
středisky je letní Operní festival Savonlinna,
a také regionální operní domy, z nichž nej
významnější je zřejmě v Tampere. Kromě
velkých operních domů vznikají také spo
lečnosti pěstující oblíbený žánr komorní
opery. Mezi úspěšné operní skladatele se
zařadili Kaija Saariaho, Kimmo Hakola,
Mikko Heinič) a Tapio Tuomela.

Zpěv sytých lovců

V příznivém prostředí se přirozeně

vyrojilo mnoho skladatelských talentů, kte
ré dostaly příležitost k rozvinutí. Podívejme
se ale nejdříve zběžně do historie. Finská
národní hudba, a kultura vůbec, vystoupila
ze stínu švédské teprve v 90. letech 19. sto
letí. Tehdy se Jean Sibelius stal první osob
ností světového formátu a jeho dílo, pokra
čující ještě v prvních dekádách 20. století,
supluje chybějící klasiku 19. století. Teprve
ve 20. letech pak vzniká domácí sklada
telská škola, která dala základ národnímu
opernímu a koncertnímu repertoáru.

Po druhé světové válce prošla
finská hudba vývojem, který navazoval
na západoevropské trendy. V 50. letech
tam, stejně jako jinde, dominoval neokla
sicismus. První průkopníci dvanáctitóno
vé hudby se objevili někdy před rokem
1960. Byli to zejména Erik Bergman, Usko
Merilainen, Einojuhani Rautavaara a Paa
vo Haininen. Zejména Paavo Haininen
(1938) je ve Finsku uctíván jako jeden
z otců moderní hudby, přestože v zahra

ničí zůstal téměř neznám. Do historie
se zapsal i jako učitel skladby na

Sibeliově akademii - z jeho tří

dy vyšli autoři silné generace
modernistického proudu 80.
let: Linberg, Saariho, Salonen
a Kaipainen.

Od 70. let se objevuje u mnoha
skladatelů postmoderní orientace. Mikko
Heinic (1948), začal hledat šíře pojatý styl,
integrující do současné hudby množství
různých prvků, historických i žánrových,
včetně citací, a také křiklavé výrazové kon
trasty. Na druhé straně jsou jeho skladby
promyšlenými konstrukcemi, u nichž je
pestrá a zdánlivě nesourodá vnější strán
ka kompenzována velice soustředěnou

konstrukční prací s hudebním materiálem.
Kromě skladatelské dráhy je Heinič) i pro
fesorem muzikologie na univerzitě v Tur
ku a jako takový je i jedním z účastníků

estetické diskuse o postmodernismu ve
Finsku. Heinič) je také autorem oper, což
se jeví jako vyústění jeho zájmu o stylovou
fúzi a širokou paletu výrazových prostřed

ků. Jeho vrstevnik Jukka Tiensuu (1948) je
i aktivním interpretem. Jako cembalista se
vypořádal s díly lannise Xenakise, Salvatora
Sciarrina a na klavír hrál skladby Pierra
Bouleze, Luciana Beria a Johna Cage. Na
minulosti ho zajímá všechno excentrické,
zapomenuté, to, co se ocitá mimo hlavní
proudy. Jako hudební organizátor oboha
til finskou hudbu založením Helsinského
Bienale a festivalu ve Viitasaari. Díky
němu byli pozváni skladatelé jako John
Cage, lannis Xenakis a Brian Ferneyhough.
Tiensuu je jak racionálním skladatelem pra
cujícím s počítačem, tak zároveň mystikem,
skeptikem, a svéráznou osobností mezi
finskými skladateli, a také vědcem, který se
pokouší zachytit podstatu hudby.

Po této skeptické generaci přichází

zajímavý obrat. 80. léta přinášejí

něco jako nový modernis
mus, který reprezentují
jména jako Koskelin,
Kaipainen, Lindberg
a Saariaho a s nimi
i první větší průlom

na světová pódia.
Oba posledně

zmiňovaní se pro
sadili prostřed

nictvím Francie,

kde prošli stážemi v IRCAMu a vyšli odtud
posíleni ve víře v modernistické pojetí
hudebního vývoje. Oba předtím studovali
u Paavo Heininena na Sibeliově akademii
a v 70. letech patřili k zakladatelům spo
lečnosti Korvat auki! (Otevřete uši), která
usilovala o napojení na současné zahranič

ní trendy a o překonání provincialismu ve
finské hudbě. Tento úkol až jejich generace
splnila bezezbytku.

Žena z krajiny jezer

Kaija Saariaho po Sibeliově aka
demii studovala v Paříži a tam také dodnes
žije a působí. V době své první stáže v Pa
řížském studiu IRCAM v r. 1982 se zhlédla
ve francouzské spektrální metodě (Muraíl,
Grisey) a dokázala ji později využít ve své
hudbě, která má zvukově velmi přívětivou

podobu pomalu plynoucích proměnlivých

barev. Většina jejích opusů nějak kombinu
je instrumentální hudbu s živou elektroni
kou, čímž se provedení stávají do značné

míry věcí specialistů. V roce 1988 přijela do
Kalifonrie, aby strávila rok na universitě

v San Diegu, kde již v té době učil její býva
lý profesor z Freiburgu Brian Ferneyhough.
Přivezla s sebou projekt na velký orchest
rální diptych Ou cristal ...ala fumée - své
největší čistě orchestrální dílo. Jde o dvě

relativně samostatné skladby tvořící dvojici.
Kontrast mezi nimi je vyjádřen v názvech:
Krystal je projev nějaké struktury, která má
pevný řád s repetovanými prvky, symetrií
a neměnností. Krystal se také vyznačuje

velkou hustotou a koncentrovaností.
Dým je oproti tomu stav neustálé

změny, proudění, nepředvída

telnosti, proměn tvaru a směru

pohybu. Krystal a dým jsou jako
řád a entropie, pravidelnost
a chaos. Rovněž s Kalifor-
nií souvisí další její skladba,
smyčcový kvartet Nymphea,
který vznikl na objednávku
Kronos Quartetu sídlícího
v San Francisku. Nymphea

koresponduje s experimenty
se smyčcovými nástroji, kterými

skladatelka prošla v předcházejí

cích dílech jako Lichtbogen a/o.
Základ harmonického světa

kvartetu Nymphea spočívá

v bohatém spektru zvuku
violoncella, které Saariaho
analyzovala s pomocí po
čítače. Harmonické struk
tury objevené ve spektru
violoncellového tónu
se stávají základem
harmonií použitých ve
skladbě. Podobný prin-

cip, při jehož realizaci
se uplatnil software

vyvinutý samou
skladatelkou v IR
CAMu, byl použit

1/2004] HIS VOICE [9



s

i v předchozích dvou dílech. To také vysvět

luje jejich společný podtitul Jardin secret
(Tajná zahrada) I - III. V posledních letech

se nicméně její styl odlehčil a začal na
bývat větší čistoty a jednoduchosti; při

v bývá v něm lyrický prvek. Od poloviny
90. let jí velkou část pracovního času

pohltilo koncipování opery L'amour de
loin (Láska zdaleka), která měla premiéru

na Salzburském festívalu v roce 2000.

Magnus znamená Velký

Magnus Lindberg se ve svých vý
rocích jeví jako nekompromisní odpůrce
jakékoli syntézy, natož pak historismu,
žánrovosti, nebo zahrávání si s kýčem.

Jeho hudba má k tradičně pojímané líbi
vosti na hony daleko, její půvab je v tom,
že je formálně vybroušená do všech detai
lu a hýří barvami a rytmy. Je to brilantní
syntéza skladebně technických výdobytků

nové hudby, včetně elektroniky. Lindberg
na sebe začal upozorňovat od r. 1980, kdy
s Esou-Pekkou Salonenem založili společ
ně s nejtalentovanějšími instrumentalisty
své generace improvizační skupinu Toimii,
kde skladatelé ve spolupráci s instrumen
talisty experimentovali při rozvíjení nové
ho hudebního vyjádření jak v kompozici,
tak i co se týče improvizačních technik.
Částečně je k tomu inspirovala skupina
Vinko Globokara New Phonic Art, která
rok předtím navštívila Finsko. Z tohoto
období pocházejí Lindbergovy první
skladby jako Aetion - situation - significa
tion a Kraft, ve kterých se projevuje jeho
tehdejší zájem o grafícké notace, výra
zové extrémy a zdolávání čistě fyzických
hranic možností instrumentální hry. Tím
se jeho raná díla přibližují estetice Briana
Ferneyhougha, jehož darmstadtských lekcí
se v době svých studií zúčastnil. V roce
1981 odešel Lindberg studovat do Paříže.

Jeho učiteli byli dva velice odlišní skla
datelé - Vinko Globokar a Gérard Grisey

- první známý svými happeningy a akčními

produkcemi, druhý zakladatel tzv. spekt
rální hudby. V Paříži Lindberg žil až do za
čátku 90. let, příležitostně tam pracoval ve
studiu IRCAM anebo přednášel. Na začát

ku 90. let jeho styl prošel výraznou změ

nou. Linberg opustil seriální techniku, kte
rou používal v 80. letech, i brutální zvuk
a frenetický výraz svých skladeb, které
nesly znaky vlivu Vinko Globokara, a ob
rátíl se k oproštěnému a klidnému stylu,
kterému vládnou projasněnéa vytříbené

harmonie, což lze přičítat spíše vlívu fran
couzské spektrální školy a Gérarda Griseye.
Počítačově asístovaná kompozice mu po
máhá získávat např. procesy rytmických
transformací a pracovat s mírou předví

datelnosti, neboli poměrem mezi pravi
delností a nepravidelností v rytmických
útvarech. Nicméně Lingbergův rukopis je
poznatelný i po těchto proměnách. Barvy
jsou syté a často křiklavé, hudba prochází
vždycky nějakou postupnou transformací,
zhušťováním, postupy od pravidelného
pulsu k nepravidelnosti a pod. Nejblíže
k jakési impresionistické líbivosti se ocitá
skladba Joy, končící durovým kvintakor
dem s přidanou sextou. Podle vlastních
slov skladatele cestou, kterou naznačil ve
skladbě Joy, (to jest, podle něho, cestou
přiblížení se tonalitě a harmonické jedno
duchosti), nebylo možné jít dále, neboť

prý "dalším krokem by nutně musel být
Hollywood". Lindbergovo radikalistické
vyjádření nejlépe vystihuje, jak přísnou

askezi si ukládá estetika některých tvůrců

soudobé finské hudby.

Vítr vane od severu

O nejmladší skladatelské gene
raci máme málo informací, ale zdá se,
že velká její část nereprezentuje nějaké

radikálně nové stylové řešení, ale spíše
se drží neo-modernistických ideálů 80.
let. Veli·Matti Puumala (1965) je jedním

z nejnápadnějších autorů narozených
v 60. letech. Upozornil na sebe výrazně již
na Helsinském Bienale v r. 1993. Vychází
z post-seriální hudby, které dodává dra
matickou dimenzi. Jeho hudba vykazuje
určitou mladistvou bezohlednost, je ex
trovertní, nabitá energií, jsou v ní silné
efekty psané jistou rukou.

Ved le těchto světově zvučných

jmen je ve Finsku celá řada dalších zají
mavých osobností. Např. Jarmo Sermila
(1939) skladatel a jazzový trumpetista,
který spolupracoval s českými jazzmany
(Viklický, Dašek) svůj čas rozděluje mezi
vážnou hudbu a jazz, přičemž tyto dva
žánry jen zřídkakdy mísí dohromady.
Byl také uměleckým šéfem festivalu ve
Viitasaari a otcem celé řady hudebních
projektů. Einojuhani Rautavaara (1928)
je jméno, které nelze v tomto výčtu obe
jít. Patří ke skladatelům, kteří se od 70.
let po bohatých zkušenostech s novou
hudbou otevřeli postmoderním řešením.

Rautavaara zůstal neotonálnímu a post
modernímu světu už věrný a komponuje
v něm dodnes. Možná i díky tomuto roz
hodnutí je dnes asi nejznámějším žijícím
finským skladatelem. Jako příklad toho,
jak se finská hudba aktivně prosazuje
na světové scéně, muže sloužit meziná
rodní úspěch jeho symfonie Anděl světla

z r. 1994, která díky kombinaci líbivosti
a masivní reklamní kampaně obletěla

svět - prodalo se jí přes 30 000 kusů, což
je v případě soudobé hudby mimořádný

výsledek, a kromě toho CD získalo i řadu
ocenění. Jakkoli byl Rautavaara světově

známým autorem už předtím, úspěch

Anděla světla ho vynesl na pozici nej
hranějšího finského skladatele hned po
Sibeliovi. Tento příklad však není zcela
ojedinělý. Jsou zatím nejen komerční

důvody, ale i věc národní prestiže, že
finské hudební instituce, vydavatelé
a nahrávací společnosti nelitují úsilí a pe
něz, aby prosadily své národní skladatele
v zahraničí.



Norské vydavatelství Rune Grammofon
patří k těm nemnoha značkám, jejichž
jméno se stalo synonymem specifického
hudebníhGt názoru do takové míry, že si
mnozí posluchali poři'wjí všechna alba,
která firma vydá, a rádi investují i do
dosud neznámých jmen. Jejich jistotou je
Rune Kristoffersen - duše vydavatelství
a muž, na jehož vkus se :Ize spolehnout.

~ Za dobu existence vydavate1sitví zde vyšly tfi desítky titulů. lé
~ měř veškerou produkci letošního a loňského roku jsme recen
~ zovalí na stránkách HIS VOICE. Třicátým prvním titulem vydcwa
.P telství je bohatě vypravená kniha Money 'Will Ruin Everything
~ obsahující dva kompaktní disky - kompilaci skladeb norských

hudebníku a skupin, kt~rá byla vydána k pěti'Ietému výročí, je
hož se label v roce 2003 dožil.

Přestože jsou N<>rové národem spíše nepočetným (4 mi,l iony oby
vatel), nekomerční a hledačské hudbě se u nich daří. Důvod mu
žeme spatřovat v kulturní politice, jejíž systém grantů a podpor
umělcum můžeme t\lorům jen závidět.A nejen my. "Je paradoxní,
že si mnozí norští hudebníci mysli, že tím nejlepším, čeho lze
dosáhnout, je kontrakt v zahráničí", říká Rune I(fistoffersen.. Dru
hým duvodem "norského zázraku" je organické propojení tradič
ní silné a osobité jazzové scény s hudebníky vzývajícími současné
trendy progresivní elektroniky. K tomu patrně došlo, když se
jazzoví hráči jako Bugge Wesseltoft začali zabývat elektronikou.
Kooperace téměř neuvěřitelná (představíme-Ii si něco takového
v českých podmínkách, kde převážná část jazzmanů přehrává

standardy turistům v "uměle zakouřené" atmosféře ·staroměst

ských náleven) a s nezaměnitelným výsledkem, na němž má znač

ný podíl i Rune Grammofon, jehož zakladatel říká, že na stylová
zařazení nehledí a jediným kritériem při výběru hudebníků: které
vydává, je jeho vlastní vkus. Zdá se, že se svým přístupem If lťs

Good, lťs Good (jak stojí v anglickém překladu rozhovoru v kni,
ze) je typickým hlasem progresivního Norska. Nuže, kdo je vlast
ně onen vychvalovaný?

Rune Kristoffersen koncem sedmdesátých let zaloiŽil poměr-
ně úspěšnou popovou skupinu Fra Lippo Lippl, která v druhé
polovině následující dekády získala smlouvu s Virgin a dle Kris
toffersenových slov prodala několik set tisíc desek. Album na
hrané pro americký trh však nevyšlo a drky vzniklým fínančnim

problémům se skupina v roce 1992 rozpadla. Její nahrávky letos
vyšly v reedici na "podznačce" Rune Arkiv. Následující tři léta
Rune Kristoffersen vyučoval na základní škole v Nessodenu (kde
stále žije) a udělal několik sólových alb. "Tehdy byl opravdu
nedostatek učitelU, takže mi to prošlo" vzpomíná na duvody,
které jej vedly k oprášení vysokoškolského vzdělání. V roce 1995
odpověděl na novinový inzerát a začal pracovat v zavedeném
nezávislém vydavatelství Grappa Musikkforlag coby label ma
nager a v rámci své profese spolupracoval se značkou ECM - vy
davatelstvím, jehož produkce mu byla blízká a s nímž coby šéf
vlastní značky před čtyřmi lety navázal úzkou spolupráci. "Pro
ECM jsem pracoval s již hotovými produkty, což je sice zajimavé,
ale já jsem vždycky chtěl pracovat s umělci od samého začátku,

sledovat celý tvůrčí proces. Pak se stalo několik věci, které mě

přiměly zamyslet se, neni-li náhodou zrovna čas vyzkoušet to.
Jednou z těch věci bylo setkání s Helge Stenem. " Elektronik Hel
ge Sten, rovněž známý coby Deathprod, se později stal jednou
z kli<':ových osob norské nezávislé hudby a na mnohých albech
Rune Grammofonu vystupuje buď jako hráč nebo jako produ
cent. V době setkání s Kristofferesenem se zrovna spojil s ne
ortodoxním freejazzovým triem Veslefrekk a dal tak vzniknout
slavným Supersilent. Když mu Kristofferesen oznámil, že by no
vou skupinu rád vydal na značce, kterou právě zakládá, přikývl.

Tou dobou se Kristoffersen rovněž zabýval sháněním CD nahrá
vek elektronic::ké hudby významného norského skladatele Arne
Nordheima (1931). "Navštívil jsem několik dobře zásobených
obchodů v Oslu a zjistil,. že žádné takové CD neexistuje. Okamži
tě mě napadlo, že tento materiál musí být shromážděn, vydán na
CD a zpřístupněn publiku. (. ..) Najednou jsem měl rozpracovány
dl/a opravdu silné projekty." Oba - trojalbum Supersilent 7-3
a Electác Ame Nordheima - vyšly ve stejný den - 12. ledna 1998.
O měsíc později je následovalo album rockových Chocolate Over
dose Whatever, jehož vydání Kristofferesenovi nabídla jeho ži
viteIka Grappa - prý se pro Rune Grammofon lépe hodí. "Dostal
jsem naivní nápad, že by bylo skvělé mít na stejném labelu Arne
Nordheima a rockovou kapelu. "

Již od začátku se o výtvarnou stránku věci staral výtvarník Kim
Hi0rthoy (viz s. 13), jehož obaly pro skupinu Motorpsycho Kris
toffersen obdivoval. Jeho minimalistické návrhy na rozkládacích
digipacích časem získaly na jednotnosti (bílý rámeček, jednotný
font) a cla'ly produkc; Rune Grammofonu na první pohled rozpo
znatelnou podobu, díky níž máme i při samotném poslechu hud-
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by dojem silné provázanosti a vědomí společného cíle všech
vydávaných umělců, přestože jejich zvuková východiska jsou

, leckdy velmi odlišná.
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Co se týče postavení vydavatelství na no ké scéně: v jeho ka
talogu nalezneme dvě kompilace. Jak prvn nich, Love Comes
Shining Over The Mountains, tak i novinková oney Will Ruin
Everything mapuje nejen činnost skupin a hud níků vydáva
ných samotným Kristoffersenem, ale i těch, kteřl 'sou stylově

blízcí a spolupodílejí se na specifickém hudebním profilu sou
časného Norska.

Rune Kristoffersen byl na vedení svého labelu až donedávna
sám a vydavatelská činnost je mu především koníčkem; stále je
totiž zaměstnán u Grappy. Jejímu majiteli, Helge Westbyeovi,
Kristoffersenovo hobby nevadí neboť je spoluvlastníkem Rune
Grammofonu. Role' a mocni si tak oba pánové
občas prohazují.

ofon a v po
chách 2HP)
ložkami

ordheim
víjejí od

á již ho-
e nástroj
stprodukci,

producentů

I Grande).
finančn í risk,

od návrhu. A před

nedávnem na p'ůl úvazku nt. Mimochodem, jak
Hi0rthoy tak Kr" toffersen se rovněž zabývají hudbou - oba
laptopovou. P ní z nich pod svým jménem, druhý pod hlavič

kou Manali t. Jeho skvělé album Free Music bylo prvním od
R r mofonu, ktere JS 15 VOICE recenzovali (3/02).

Kolem nové značky se totiž brzy shromáždila značná část

v nastupující generace norských hudebních experimentá
torů. Kromě již zmíněných Supersilent, podtrhujících ne

ortodoxní freejazzovou rozevlátost elektronickými zvuky
a možnostmi samplingu v reálném čase to byla naivistická

dívčí čtveřice Spunk, obrábějící své rozvrzané popěvky rovněž

živým samplováním, či melodické laptopové duo Information.
Z již zavedenějších umělců se vydání svých nahrávek dočkal

posmutněleminimalistický laptopista Biosphere a finský jaz
zový veterán, kytarista Raoul Bjč>rkenheim, jehož surf rockem
kořeněná hra si v ničem nezadá s divokostí a pestrostí elektric
kého "postjazzu" Supersilent. Dochází samozřejmě k nejrůz

nějším fúzím a odbočkám: polovina Supersilent je členy stylově

příbuzných (ale o poznání tradičnějších)Food, členové Super
silent, Spunk či Information vydávají sólová alba, Biosphere
a Deathprod jsou podepsáni pod albem remixů Arne Nordhe
ima (Nordheim
Transformed) atd.
Celou produkci
vydavatelství by
šlo rozdělit do tří

kategorií: 1. elek
tronická (převážně

laptopová), 2. plus
minus jazzová
(většinou s live
elektronikou)
a 3. - ehm - stylo
vě nezařaditelná.

Sem kromě Spunk
patří například svérázný easy listening v podání orchestru Jona
el Grande, jehož recenzi přinášíme v tomto čísle.



Kimuv kalendář:

Právě vydává tři nová
ep: Líve Shet (výhradně živé

nahravky), For The Ladies (vý
hradně field recordings) a Ho-

peness (regulérní skladby). Vedle
dalšich obalu pro RG a Smalltown
Supersound (www.smalltownsuper
sound.com) připravuje klip projektu
Susanna and Her Magica! Band
a uvazuje i o podílu na DVD skupi

ny Supersilent. Na květen chystá
v Londyně výstavu kreseb.
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smlouvu (na nahrávky, ne obaly) s labelem Smalltown Supersound
(jenž nyní oslavuje deset let existence) a vydal debutové album Heí.
Na něm i na druhé desce s názvem Melke prezentovaná elektroakus
tická směs s drobnými samply, ozvuky field recordings a celkovým lo-fi
nádechem odkazuje na "rošťáckou" svobodomyslnost Aphex Twina i
kvazi-živou preciznost projektů typu Four Tet a naznačuje, že se autor
snaží především dotknout posluchačovacítění: "Každá hudba staví
na emocích. Podobně je na tom fílm, líteratura í výtvarné umění, níc
méně tyto disciplíny dísponují mnohem širším potencíálem k přenosu

konkrétních myšlenek. V hudbě podle mne teorie a úvahy nemají
místo." Kimova komunikace na úrovni pocitů neprobíhá nijak okatě,

skladby často působí velmi osobně až uzavřeně a díky této nenápad
nosti spoluúčast naslouchajícímu nijak nevnucují. Používaný zvukový
rejstřík nedává prostor agresivním prvkům a i místy poněkud posmut
nělé nálady jsou sestaveny z jemných nerušivých součástek. Paralely
s ostatní severskou tvorbou se však hledají jen těžko - ostatně, Kim
myšlenku svébytnosti nové norské vlny popírá: "Norská hudební scé
na je mnohem roztříštěnější,než se zdá při pohledu zvenku, a to, že
se nyní na mezinárodnim poli tolik uplatňuje, mi ani pořádněnejde
do hlavy. Mám pocit, že stejně zajímavá muzika vzniká i na mnoha
dalších místech, jen se o ní tolik nepíše. Pro uměleckou tvorbu je dů

ležité být schopen se soustředit na věci, které děláš, bez toho, aby ses
zabýval tím, jaké ohlasy vyvoláváš. Medializace jen rozptyluje a může

umělce svést na scestí. A klasifikovat hudbu podle národností mí pří
padá hloupé." Hi0rthoy krajany nezmiňuje ani při výčtu svých vzorů.

V hudební branži jej prý ovlivnili zejména John Zorn, Arto Lindsay,
DJ Krush, house počátku 90. let anebo Boredoms, mezi své velké ob
líbence ovšem řadí i lvu Bittovou: "Něco v její hudbě mě uvnitřzasa
huje tak, jak to nedokáže téměř žádný jíný hudebník. Poprvé jsem ji
spatřil ve fantastickém filmu Nicholase Humberta a Wernera Penzela
o Fredu Frithovi, který se jmenoval Step Across The Border. Zpívá
v něm společně s Pavlem Fajtem píseň Morníng Song. Od té doby si
její desky často pouštím a jsem jejím velkým fanouškem."

Dvojí Kim
Hiorthoy v současnosti působí takřka vyrovnaně na obou frontách.
Minulý rok absolvoval celou řadu živých vystoupení (mj. na barcelo
nském Sónaru, kde v rámci experimentálnější denní sekce dokázal
jako jeden z mála naslouchající dav opravdu rozproudit) a zdá se, že
hudební tvorba se pro něho stává stále důležitější: "Hudba je pro mě

mnohem osobnějšív tom smyslu, že ji neskládám pro nikoho jiného,
nejsem za tu práci placený a odpadá tu ona nutnost ,schválení' ze
strany někoho jiného. Práce grafika znamená - ve větší či menší míře
- vždy profesíonální úsilí. Je tu zákazník, který vám uloží určitý úkol,
jehož vypracování se mu nakonec musí zamlouvat. A vy za to pak
dostanete zaplaceno." Jak je to ale s propojením jeho obou tváří?

"Předpokládám,že by se nějaké styčné body najít mohly, ale já na
ních vědomě nepracuji ani je nehledám. Zjedno-
dušeně řečeno, tim, že se věnuji jednomu
si v podstatě dávám přestávku od dru
hého. A ještě jedna věc. Nevím přes

ně, jak to dobře vyjá dřít, ale tím,
že sám sebe považuji především
za grafíka, se mi mnohem snáze
skládá muzika." Nezbývá než
dodat výsledek analýzy: oba
Kimové vykazují jedinečnou
hravost, náklonnost k po
zitivnímu nahlížení světa,

stopy obd ivu k dětské ne
vinnosti a nebojácnou chuť

všelicos vyzkoušet.

r. . "
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Kim-hudebník
Hiorthoyova hudební dráha nabrala obrátek v roce 2000, kdy sepsal

Kim-grafik
Se zakázkami voblas
ti grafického designu
se Hi0rthoy potýkal
již během studia na

trondheimské aka-
demii umění v první

polovině 90. let (během
něhož si na rok odskočil

do New Yorku nabrat vě
domosti ze světa filmu) a žije

z nich dodnes. Pravda, teď asi
lépe, protože jeho hvězda mo-

mentálně září zdaleka nejjasněji a navíc
Vl z drahého Osla přesídlil do kolébky evropského kulturního podhoubí
.§ - Berlína. Zlom v jeho kariéře přišel roku 1998, kdy se stal dvorním ná
~ vrhářem labelu Rune Grammofon: "Tu práci jsem dostal přes Helgeho
ll)

Cl Stena, který je jednak mým dobrým kamarádem a jednak jedním ze čtyř

~ členů skupiny Supersílent, jež hrála v začátcích Rune Grammofon vý-
c
ť' znamnou roli. Představil mě Runemu a já sí s ním sednul, společně jsme

dali dohromady celkovou strategii a pustili se do práce." Kimovy mini
malistické obaly se staly neoddělitelnou součástí produkce značky, jež
se tak zařadila mezi vizuálně "uniformní" (a tedy kompaktnQ vydava
telství, podobně jako např. britský Touch patří fotografiím Jona Wozen
crofta. Hi0rthoy v naší e-mailové rozpravě s úctou zmiňuje vliv kolegů

Reida Milese (Blue Note) či Bena Druryho (Mo'Wax), mne však zajímala
spíše praktická stránka věci - zda prvotní idea na vizuální zpracování
obalu vychází přímo z poslechu dané nahrávky: "Někdy tu hudbu po
slouchám a někdy ne. Důležítější je mnohdy název desky, protože právě

ten a jméno umělce budou grafíckou podobu spoluutvářet- těchto

prvků si lidé všimnou nejdříve, samotná hudba přicházíaž poté." Vedle
RG má Kim na svědomí většinu obalů rockové kapely Motorpsycho,
několik pro label Smalltown Supersound, dva pro londýnskou značku

Vertical Form a jeden pro Leaf Labe!. Vytvořil též řadu knižních přebalů,

plakátů a pár knížek pro děti. V roce 2000 mu berlínské nakladatelství
Die Gestalten Verlag vydalo knihu Tree Weekend, která obsahuje vět

šinu jeho starších prací. Takřka kompletní sadu návrhů pro RG shrnuje
aktuální výroční publikace Money Wíll Ruín Everythíng.
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klimatických podmínkách polárních oblastí. Pořádají trhy, na sanich
tažených soby jezdí napříč zemí, aby si hledali manželky, domlou
vali sňatky, pořádali rodinné oslavy a pochovávali mrtvé - při tom
je množství příležitostí k zpěvům svatebním, žertovným, satirickým,
pijáckým, k jojkům epického charakteru či nářkům nad mrtvými.
Otázku po podstatě jojku, jehož rituální původ potvrzují dávné
cestovní zprávy, by snad měli zodpovědět Sámové, kteří toto umě

ní ještě ovládají.2 Spisovatel Johan Turi v roce 1913 řekl, že jojk
je "umění vzpomínat si na jiné lidi". Jako takový musí za pomoci
výrazových prostředků tradiční hudební poetiky vystihnout (napo
dobit) podstatu člověka, zvířete nebo krajiny, které se Jojkar do
volává, nebo k níž směřuje svůj zpěv. Podobně jako Trummesang
(bubnový zpěv) Inuitů byl také jojk médiem navázání kontaktu
s mrtvými. Ostatně, člověk nebyl považován za mrtvého, dokud žil
ve vzpomínkách.
Sámský literát Nils-Aslak Valkeapaa říká o zpěvech svého národa:

"Jojk není jen hudba. Jeho funkce jsou mnohem obsáhlejší. Je
nástrojem společenskéhokontaktu. Pomáhá uklidňovat soby, za
strašovat vlky. Nikdy nešlo o to, prezentovat jojk jako umění. fo
předpokládá existenci publika. Jojk se používá k volání na přá

tele. Dokonce í na nepřátele. Na zem a krajinu. Zv/řata. Jojk byl
také krokem do jiného světa. To z něj dělá záležitost náboženství.
A technická stránka jojku? Když jej srovnáte se západní hudbou, je
hned zřejmé, že se jedná o dva rozdílné jazyky. "
Jojkování je spontánní způsob zpěvu, který se odlišuje od všech ev
ropských stylu - i od toho, co Švédi nazývají den nordiska vissang:

"sámský jojk, stručně řečeno, disponuje podstatně širšími výrazový
mi možnostmi než jiné severské vokální styly. K pochopení stačí se
jen pokusit jojk napodobit. V běžném zpěvu se nevyskytují prvky
jako změnyhlasu, přechody mezi mluvenou řeči a zpěvem a různá

nasazení tónu, což je pro jojk charakteristické a nemožné napodo
bit bez dlouhého cvičení." Etnomuzikolog Gunnar Ternhag zdu

razňuje ještě jeden zásadní rozdíl:
"píseň člověk zpívá tak, jak se ji
naučil z not nebo podle poslechu.
Jojk poskytuje zpěvákovipodstat
ně většísvobodu. V daném rámci
může vytvářet něco nového. "
Základními stavebními kameny
jojku jsou výrazné melodicko-ryt
mické formule nebo motivy, které
vystihují podstatné rysy tématu.
Ty jsou základem více či méně

volné improvizace. Pauzy, které
si Jojkar dopřává k nadechnutí
zdurazňujíbezkadenčníformu,

Mari Boine

Mladí Sámové
VT

se snazl znovu
oživit ducha jojku

-- -AL AN
OTl
A OVĚ
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Jojken ar tankarnas tillflykt" - Jojk je útocištěmmyšlenek.
Paulus Utsi

"Jojk se dotýká toho nejniternějšíhoze sámské kultury. Výraz
jojku je zdánlivěprostý, v tom je něco z jeho velíkosti. Zároveň

vale mohou jednotlivé jojkové nápěvy obsáhnout zkušenosti
mnoha generací - velké se tak zrcadlí v malém. "

Tak začíná švédská kniha Om jojk (O jojku). Slovníkové objas-
nění termínu nepovažují její autoři za nezbytné. Mohou se totiž

spolehnout na to, že jejich čtenáři vědí, o čem je řeč. Ačkoliv je
z Malm6 do Laponska stejně daleko jako třeba z Kodaně do Milá
na, leží Sameland - oblast, v níž žijí "jojkující" Laponci, kteří si sami
říkají Sameh (Sámové) a své vlasti Sápmi - z více jak dvou třetin na
norském a švédském území. Zbytek se dělí mezi sever Finska a rus
ký poloostrov Kola mezi Barentsovým a Bílým mořem.'

Obrazy pastevcu sobO s vousy jako strniště, kteří se toulají Norskem
a jejichž hlavy vyčnívají z lesa kývajícího se paroží sobího stáda, zná
ve Skandinávii každý školák. Rozsáhlou dokumentaci puvodních
nahrávek jojku, kterou pořídil v padesátých letech švédský rozhlas,
.Ize najít ve většině švédských i finských městských knihoven. Od
té doby, co se v obchodech s hudbou v kolonce folklor, jazz nebo
world music objevují desky sámské zpěvačky Mari Boine Persen,
tuší i posluchači v ostatních zemích, že "sámský způsob zpěvu" je
součástí archaické kmenové kultury a že "patří k tomu nejpůvod

nějšímu, co lze dnes ještě na evropském kontinentu nalézt."
Sámové jsou nejstarší etnickou skupinou Skandinávie, která byla
vytl'ačena do polární oblasti: je to národ nomádských lovců, rybářů

a pastevců sobů, jejichž předchůdci přišli na konci mladší doby ka
menné ze severní Asie přes arktickou tundru a oblast lesů na seve
ru. Evropy a přijali jazyk ugrofinských skupin. Po tisíciletí si uchovali
vělice osobitý způsob hlasového projevu, pro nějž se vytvořila

II sámských dialektech speciální terminologie. Slovesa juoí'gat příp.

juo/kat - od toho je odvozené podstatné jméno juoigos nebo ju
oi9os. (to si švédština přetvořila v jojk) - označuje celou "jojkovou
situaci", tedy zpěv a řeč těla. Pro melodii proti tomu používají
Sámové jazykové skupiny Lule slovo vuolle, jižní Sámové vuolie,
severní Sámové luohti a Sámové jazykové skupiny Skolt leu'dd (pří

buzné germánskému leod, což znamená píseň).

V životním a ročním cyklu Sámů jsou jojkové nápěvy pevně zako
řeněny. V novější době se dotýkají především dvou oblastí života:
kočovného pastevectví v horské oblasti Fja/l, v lesích a tundrách,
v,četně práce se zvířaty, a společenských okruhů Sippe (rodiny)
a Sita (sámsky sii'da). To je systém sousedských pracovních spole
čenství, která umožňují přežití sámské společnosti v extrémních

s
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postavenou na volném řazení částí. Více či méně opakované
a v různé míře variované melodické úseky mohou posloužit ke
znázornění chůze medvěda nebo člověka, skoky sobího mláděte

nebo veverky. Zvukomalbou mohou znázornit panoráma hor, ky
mácející se paroží stáda sobů nebo vodní hladinu zčeřenou vět

rem. Melodie mohou napodobit zvuky zvířat, zpěv ptáků, přírod

ní zvuky nebo třeba hluk motoru. Stále ještě neprobádanou ka
pitolu představujísymbolické významy jednotlivých melodických
formulí, které jsou nebo byly známy jen členům určitých skupin.
Výraznými znaky jojku jsou ostré (glotální) nasazení a uzavřený

tón. S napjatými rty vytváří jojkar nejrůznější zvukové efekty,
klouzavé tóny a melodie podobné jódlování, které vytváří další
melodickou vrstvu připomínající flažolety. Pro zesílení efektu, pro
vyvolání komického nebo naopak strašidelného dojmu, přechází

zpěvák jojku mezi hlavovým a břišním rejstříkem. Charakter joj
ku určují také glisanda, přírazy, zvýšené tóny, vibráta a tremola.
Podle toho, jak se zpěvák se svým tématem identifikuje, tlačí svůj

hlas do vyšších poloh. Že se takovýto způsob zpěvu vzpírá písem
né fixaci, je pochopitelné. "lojk není stvořen k žívotu na noto
vých linkách a hudební terminologie nestačína to, aby vysvětlila

jeho z'vIukový pruběh."

Ačkoliv jojk mezi Sámy v jižnějších oblastech (Hedmark v Norsku,
Hajerdalen a Dalarna ve Švédsku) téměř zmizel, probouzí se v po
slední době nový zájem o toto umění předků. Protože většina lidí
sámského původu žije dnes ve městech, odtržena od tradičního

způsobu života, vydávají se mladí zpěváci a hudebníci hledat
staré "nositele tradic", aby se od nich o umění jojku naučili dříve,

než bude pozdě.

(1) Počet Sámů se dnes pohybuje mezi 35 000 a 60000 podle toho,
zda je kritériem řeč, způsob života (pěstování sobů), původ nebo
pasivní znalost jazyka. Největší skupina, asi dvě třetiny, žije v Nor
sku, nejmenší v Rusku.

(2) Obsáhlé dílo Johanna Schefferuse (Frankfurt 1673) přináší zprá
vy o medvědích obřadech a technikách šamanů. Je ironií, že první
zprávy o magických zpěvech Sámů a jejich animistickém nábožen
ství, které podali křesťanští misionáři, vedly k tomu, že tyto obřady

a jojky byly prohlášeny za ďábelské. Schristianizací Laponska a vy
mýcením bubnové magie zmizel tradiční buben Naidů (šamanů).

V izolovaných oblastech horských pastvin si však pastevci jojky
zakázat nenechali.

Citáty pocházejí z kníhy Rolf Kjel/strom/ Gunnar Ternhag/
Hakan Rydvíng: Om jojk. Hedemora 1988.

DISKOGRAFIE
Matts Arnberg/lsrael Ruongl Hakan Unsgaard: lojk. En presentation av
samisk folkmusik; Sveriges Radio Forlag
Mari Boine: Eight Seasons; Universal Music
Mari Boine: Eagle Brothers; Polygram
Mari Boine: Gula Gula; Real World
Ailu Gaup & Nils-Aslak Valkeapaa: Sápmi, vuoi Sápmi!; Indigenous Records
Chant et Poésies des Sames; Orstom Selaf

Sam Per Hcetta (1912-67), jehož repertoár studoval Nor Ola Graff
v roce 1985, jojkoval mimo jiné vlka (v chápání Sámů se nejojkuje
o něčem či někom, ale něco či někdo, pozn. překl.). Jeho jojk má
dvě fáze, které představujídvě podoby vystrašeného zvířete.

Per Hcetta: To je, jako by na něco čekal. Je hladový, hladový je.
Chce naplnit svuj žaludek a donekonečna se žene pustou Viddou.
Když pak dojde k útoku slyšíme jiný zvuk:

Jojk O vlku

Voi, voi, voi,
La, la, laa
Lu, lu, luu
Huo, huo, huo
Tak zpíva,
Když je sytý
Huoo, huoo, huoo,
Vuooaa, vuooaa, vuooaa,
Tak zpívá,
Když žere soba.
A když má ještě čas,

Začne výt:
uooaa, uooaa, uooaa.
Když přestane výt,
Odběhne do lesa a do močálu bez stromů,

(zpíváno v sámském dialektu Tunturi)
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Michal Rataj (1975) je nejen skladatel, ale také muzikolog

a rozhlasový dramaturg. Když o hudbě mluví, je zřejmé, že

ji nejen vytváří, ale že o ní i hodně čte a teoreticky přemýšlí.

Svou představu o tom, jak by se soudobá hudba měla provo

zovat, realizuje v občanském sdružení S.H.O.C.K. (Soudobá

hudba otevřená celé kultuře), v Českém rozhlase zase vytváří

prostor pro hudbu svých generačních vrstevníků. Ovšem ne

pro hudbu ledajakou. Tomu, co je v "jeho" PremEdici Radio

ateliéru ke slyšení, se dá říkat různě - ars acoustica, radiofo

nie, soundart... každopádně však jde o zvuky, které vznikají

s vydatnou pomocí jedniček a nul.

:-ro Mohl bys na začátek vyjasnit pojmy? Co
iJ jsou to "ars acustica" a "radiofonie", a co
~ mají společného s oblastí současné tvorby,
~ které se říká "soundart"? A jak do toho

:r:
rel všeho zapadá "elektronická" a "elektroa-
~ kustická" hudba?

~
To je přesně typ otázky, která by mohla být
námětem celé série knih. Obecně se jedná
o sérii pojmů Ueště připočtěme např. ars
sonora, electronic art, multimedia, sonic
art ... ), které jsou dnes ve svých významech
dost neustálené - v Lesku pak navíc proto,
že prakticky neexistuje něco, čemu by bylo
možné říkat "scéna". Celá tato oblast je i ve
světě nesmírně živá a dynamická, o čemž

nakonec tato mnohost pojmů vypovídá.
Pokud bychom se ale přidrželi několika

málo definic, o které se různí teoretici
v poslední době pokusili (např. Helga de la
Motte), pak je "soundart" jakýmsi zastře
šujícím slovem pro širokou oblast průniku
mnoha uměleckých disciplin, v nichž jednu
z klíčových rolí hraje právě zvuk v té nejo
becněji myslitelné podobě a v širokém kon
textu architektonickém, výtvarném, techno
logickém atd.
Označení "ars acustica" a "radiofonická
tvorba" pak míří především do oblasti
rozhlasové tvorby, která jde napříč ustále
nými tradičními žánry a svými - řekněme

kompozičními - prostředky se velmi často
blíží kompozičnímu myšlení v tradičním

"hudebním" slova smyslu. Radiofonický
nebo ars-akustický projekt zkrátka pracuje
se slovem, hudbou a všemi myslitelnými
zvuky a ruchy obdobným způsobem jako
skladatel s hudebními nástroji a notovou
strukturou.
A odtud je už velmi blízko k elektronické,
resp. elektroakustické hudbě - vždyť co dě

lali první francouzští skladatelé tzv. musique
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concrete? Nalrirával1i vše, co jim přišlo pod
ruku a tvořili jakési "akustické struktury".
V neposlední řadě potom samozřejmě

nové digitální (elektronické) technologie
v mnohém proměnilya proměňují nejen
způsoby takové kQmpoziťnípráce, alle
i Její sluchové vnímání poslucha~em.Pros
tě slyšíme a často už neumíme poslouchat
jinak než digitálně...

V Ceském rozhlase, kde pracuješ, jsi inicioval
intermediální projekt rAdioCUSTlCA, jehož
součástí je nejen skvěle vedený intemetový
portál http://www.rozhlas.czIradiocustlca.
ale také pořad Radioateliér, který vysílá Cro 3
- Vltava. Můžeš vysvětlit pohnutky, ze 'kterých
projekt vznild7 Co tě k němu inspirovalo?
O co pfesně se rAdioCUSTlCA snaží?

Já jen trochu udělám po
řádek v názvech. Vltava
vysílá každý týden z pát
ku na sobotu pořad Radio
ateliér jako experimen
tální slot nové rozhlasové
tvorby. Já mám jako pro
ducent k dispozici jednou
měsíčně tzv. PremEdici
Radioateliéru zaměřenou

výhradně na premiéry
domácích autorů (a hlav
ně těch mladších), kteří

speciálně pro tento slot
vytváření nové projekty.
Mým - uznávám, velmi
neskromným - přáním je
takovouto dlouhodoběj-

ší producentskou prací
vytvořit něco, čemu by
bylo možné v hudouc-
nLl říkat česká scéna ars
acustica - s přesahem do
výtvarných umění, webu,
multimédií atd. rAdioCUS
TICA je virtuální přesah
RadioateLiéru ve formě

databáze dalších informa
CÍ o odvysílaných pmjektech, fotek, odkazů,
je tam zvukový archiv, linky na další servery

do světa, záblesk jakési teoretické buňky ars
acustica ... Vize portálu je veliká, času málo ...

Bylo těžké projekt na půdě Ceského rozhla
su prosadit?

Když získáš podporu nadřízenýchpro urči

tou viú, tak to problém není - a to se mys
lím v tomto případě stalo a dosud děje a já
jsem za to opravdu rád. Spíš je ale problém
tu vizi dlouhodobě rtaplňovat - a tady pod
trhuju dlouhodobě,protože tohle je oprav
du v našich podmínkách běh na dlouhou
trať. Ale mám pocit, že i těch prvních deset
zcela nových a pro rozhlas vytvořených pro-

-----------------------'---_. -- -- ------------------------------



dukcí je určitým signálem tak uvidíme, jak
ten signál zesílí za 2 roky .

Jaký je na rAdioCUSTICu zatím ohlas?

Popravdě řečeno jsem čekal větší, ale zase
jsem realista. Jednak je to věc dost nová a
žánrově poměrně exkluzivní, která v Cesku
nemá příliš dlouhou tradici. A pak trocha
popela na vlastní hlavu - až se budu moct
pracovně věnovat pouze a jenom této
oblasti, jistě i informační kvalita portálu
a tím pádem feedback budou větší, mož
ná se konečně rozjede diskuse ve fóru,
a třeba se i trochu přiblížíme portálům

typu audiohyperspace (www.swr2.de/
aud iohyperspace).

Součástí rAdioCUSTICy je i projekt "Kompo
zitor", jakási výzva k všelidové radiofonické
tvořivosti. Můžeš vysvětlit. o co přesně jde7
Kolik příspěvků se zatím sešlo?

Každý si může stáhnout V mp'3 několik

desítek zvuků. efe~tú, hudebních úryvků

atd. a udělat z nich svOu krátkou skladbi~·

ku, zvukový příběh. Moc pnspěvkťl jsem
nedostal, ale ty, co jsem dostal, j,sou: ohrom
ně rOztomilé, Tu "soutěž" jsem neuzavřel,

nechávám ji běžet s tím, že třeba časem

obměnlm jednotlivé zvuky a jednou za čas

nejlep,ší příspěvky odvysíláme v PremEdici
Radioateliéru.

V rámci P,emEdke se, objevují jak jména
z "akademické" hudební scény (Miroslav
Srnka. Slavomír Hofínka. Tomáš Pálka ad.).
tak uskupeni, která se kél'éktronické hud
bě a "ars acustica" dostávají odjinud (např.

Auv,id a e.o). Jaký je podle tebe hlavní roz
díl mez,j ak'ademickou a neakademickou
elektronickou scénou? Zdá se, že ty se je
ve svém pořadu snažíš svádět dohromady
- proč?

Tohle je pro mě jako skladatele a mu
zikologa nesmírně zajímavá' zkušenost
- střetávají se tu dva světy, které mají šanci
jeden od druhého získávat. Velmi stručně:
Akademičtí skladatelé jsou často trochu
předpojatí co se abstraktnějších zvukových
kvalit týče, uvažují více v notách, hudeb
ních strukturách. Neakademici (často vi
zuální umělci) to dělaj'í přesně naopak,
mají zase ale často probl:ém ve vnímání
času a formování zvukového materiálu
v něm, což múže !být na škodu celku.
Myslím si, že konfrontace těchto

dvou světů je nesmírně potřebná

a cenná, a pro další vývoj
soundartovéscény u nás
dost klíčová...

Kde jsou dnes podle tebe
ve světě hlavní centra
radiofonlcké tvorby? (o

v současné době pova
žuješ v rámci ars acust,ica
za nejinspirativnější (trendy.

osobnosti, projekty, skladby ...)? Kde je
možné to slyšet?

Centry jsou určitě Německo, Austrálie, Ra
kousko, Holandsko, Španělsko, severské
země. Mým producentským vzorem je
Deutschland Radio v Berlíně, kde vznikají
skladby těch nejlepších.
Autorů je ve světe obrovské množství, tak
alespoň některé: Alvin Curran, Arsenje Jova
noviř, Colin Black, Thomas Gerwin ...
Osobně považuj u za inspirativní takové
radiofonické kompozice, které nejsou
pouze exponováním zajímavých zvuků,

zvukových ploch a atmosfér či abstraktních
a virtuálních zvukových elementů, ale ty,
jejichž autoři s tímto (základním) zvukovým
materiálem skutečně kompozičně zachá
zejí, podobně, jako kdyby šlo o tradiční

instrumentální či vokální materiál. To se pak
ocitáme ve světě neomezené zvukové vize,
abstrakce, fantazie ... a to mě nesmírně baví,
jako producenta a nakonec vlastně i jako
autora.

Ale nebavme se jen o rAdioCUSTICe a radio
fonii. Co tě přitahuje na elektronické hudbě

obecně? V čem vidíš její hlavní potenciál?
Který typ elektronické práce se zvukem je
pro tebe nejzajímavější?

V té nejobecnějšírovině je pro mě asi nejza
jímavější ten typ práce, kdy s každou novou
skladbou mám možnost vytvářet jakýsi vir
tuální svět, který je úplně jiný než svět akus
tických nástrojů, ta možnost zkoušet takový
svět budovat od první "cihly", prvního na
hraného zvuku (akustického i elektronické
ho). Na druhou stranu ale pro mě elektroni
ka není "něco jiného" než svět akustických
nástrojů, spíš mě vlastně zajímá ty dva světy

propojovat, zkoušet přenášet instrumen
tální dikci do elektroniky a zpátky, hledat
rytmus akustického zvuku a přenášet ho do
elektronických souvislostí. Možná proto ne
jsem v práci s elektronickým materiálem tak
technicky precizní jako jiní autoři, klidně

nechám hrát zvuk s trochou šumu, takže
nezní krystalicky čistě, ale snažím se vždyc
ky dávat pozor, aby dýchal, aby měl

nějaký sVÓj život - prostě aby
to nebyl kus studené-
ho elektronického

kamene. No a potom - já jsem na rózných
kabelech a potenciometrech a data-koleč

kách ulítával od malička, svůj první synťák
jsem si postavil z lega ...

Na tvé hudbě mi připadá zajímavé, že na
jedné straně využívá nejmodernější techno
logie práce se zvukem, ale zároveň se opírá
o některé estetické a myšlenkové principy,
které by bylo možné označit za "tradiční"

- tvé skladby mají většinou pečlivě vysta
věnou a uzavřenou formu, někdy tíhnou
až k monumentalitě (viz Vítkovské oratori·
um), a je pro ně typická určitá myšlenková
závažnost, snaha o spirituální a nadčasová

sdělení. Jako by se tě nedotýkal obecně
rozšířený postmoderní relativismus...

Nejhorší je, když má autor (nota bene s vy
studovanou muzikologií) mluvit o svých
skladbách ... Asi máš do určité míry pravdu.
Forma je pro mě obecně dost důležitá a asi
se dá říct, že co se formy týče, jsem vlastně

hodně konzervativní. Mám pocit, že jsou
zkrátka určité principy fungování hudby
v čase a ty jsou po staletí neměnné. Upřím

ně v tomhle ohledu nemám ambice vymýš
let něco nového, protože jsem přesvědčen,

že bych stejně nikam nedošel.
To, co mě ale hodně zajímá, jsou vyhroce-
né konflikty témat a materiálu, který ve
skladbách používám. Pamatuju si, jak se
jednou řada mých kantorů na AMU pohor
šovala nad tím, že jsem chorál harmonizoval
jednoduchou tříakordovou harmonií. Byl to
(skoro) popík, mě se to moc líbilo, zajímavé
ale bylo, že už nikdo neřešil, proč jsem to
tak udělal. Nebo ve své elektronické skladbě

Oratorium electronicum jsem ze slova krleš
odvodil hláskovou podobností lež a ne
chávám ta dvě slova znít vedle sebe. Tohle
mě ohromně baví - přivést do absolutního
kontrastu výrazně odlišné (hudebně, rytmic
ky, sémanticky) stavebné kameny a nechat
je rezonovat. Nechci moc mluvit o hudeb
ních významech, ale pokud toto

. "'.
'.

Michalovy první klávesy
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lze brát jako určitý typ významu, pak se je
opravdu snažím do své hudby vkládat a tě

ším se z toho, když ty významy u každého
posluchače rezonují úplně jinak a vznikají

- chceš-Ii - "postmoderní metavýznamy".

Občanské sdružení SHOCK (www.ishock.org),
jehož jsi v současné době předsedou, pro
klamuje kromě otevřenosti vuči novým
technologiím také snahu o propojování sou
dobé hudby s výtvarným uměním a archi
tekturou. Na webových stránkách sdružení
se mimo jiné píše: "Soudobá hudba muže
v pruniku s vizuálním uměním otevřít nový,
další umělecký prostor." Tady asi nejde jen
o atraktivnější prezentaci soudobé hudby
za účelem přilákání většího množství divá
ků ... Mohl bys tento koncept blíž vysvětlit?

To je jednoduché. Tradiční koncertní provoz,
který se vyvinul během 17. století, dodnes
přežívá v podobě, která vůbec neodpovídá
hudbě, která dnes vzniká - aplikujeme tři

sta let staré způsoby prezentace na hudbu
současnosti.Je to absurdní, ale je t'O tak,
a myslím, že hudební vody jsou v tomto
smyslu bezkonkurenčně nejkonzervativnější

ze všech uměn. SHOCK se snaží ukázat, že
hudba vznikající v dnešní době musí existo
vat ve svých přirozených kontextech (vizuál
ních, produkčních, sociálních). Proto se snaží
více komunikovat s umělci z ostatních oborů,

obohatit hudbu o vizuální rozměr (vhodně

vybraným prostorem, light designem apod.)
a přivést ji do míst, se kterými bude pro
dnešního posluchače přirozeně rezonovat
(tedy jinam než do barokního sálu s křišťá

lovými lustry). Myslím, že zkušenosti z ně

kolika projektů, které jsme realizovali, naše
úvahy potvrdily (naposledy "Dekonstrukce"
na Vítkově - viz HV 5/03). Soudobá hudba
není (resp. nemusí nutně být) pro specializo
vané publikum. Jestliže jsou v ní emoce, pak
ty emoce mohou rezonovat v každém člově

ku, který je rezonovat nechá. Je jen potřeba

vytvořit k té rezonanci prostor a vytvořit ho
adekvátně době, ve které žijeme.

Jakou úlohu ve tvém muzikantském životě

hraje bigbít?

Velkou. A nejen bigbít, ale i jazz, etno, coun
try... Nikdy mi nedělalo problém přepnout

v mozku z Messiaena na Stinga, odtud na
Chicka Coreu a Billa Evanse, a přes Redla dojít
až třeba k Varttina. Možná se časem dostaví
nějaká hudební multischizofrenie, ale mám
pocit, že když člověk muzikou naplno žije,
tak to musí být pravdivé a tudíž i bezpečné.
Asi tak, jako když jednou za čas strašně po
třebuju přinést "klapky" do nějakýho toho
zakouřenýhoklubu a zahrát si prostě blues,
nebo zrovna tříakordovej bigbít ...

Osobní stránky Michala Rataje najdete na:
www.volny.czlcompositor
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Na remixu té skladby tehdy
pracovali lidé z projektu
Sport a já je náhodou potkal,
tak mi dali CD se zvukovými
stopami, ať to zkusím taky.
Podmínka: nesmím si po
slechnout originál (zkuste to
taky, funguje to báječně!).

Poslechl jsem a vzniknul track
jako z bufetu. Mouchovi se
líbil a vyšel na singlu.

Veřejnost jsi na sebe upo
zornil zejména invenčním

remixem skladby Local
Distortion skupiny The
Ecstasy Of Saint Theresa.
Jak k tomu došlo?

právě freetekno produkce,
která až na výjimky vzniká
u nízkonákladových diy la
belu jiných soundsystémů.

Má podle tebe soundsys
témová produkce nějaký

význam pro vývoj současné
hudby?

Tvé umělecké jméno Mickey
Mouse™ je poněkud pově

domé (navíc provokativně

zdůrazněné onou zkratkou
, pro ochrannou známku).
Proč sis ho zvolil a jak je
máme chápat?

Řekl bych, že sama soundsys
,. témová produkce se nesnaží

hudebně nic ovlivňovat, žije
si vlastním životem a nikam
nespěchá. Některé věci jsou
sice revoluční, ale je to jen
zlomek. Duležitá je podstata
freeparties a snaha o perfor
mance a live produkci, která
se u nás teprve pomalu
rozjíždí.

Jednalo se o naprosto spon
tánní záležitost. Udělal jsem
remix pro Shop Assistenta
Ueden ze spřízněných pro-

..,..,..,.-. ..:.~. jektů sdružených u labelu
. .... Neonarcist, o kterém se do-

•••~ . víte více v některém z příš-

-.' tích čísel, pozn. aut.) a volal
mi Bourek (člen Neonarcist

, týmu), jaké jméno má
• : napsat do bookletu. A já

povídám: "myslíš něco jako
mickey mouse?" a on "to

- mi stačí" a zavěsil. Dovětek

TM je tak trochu narážka
na "trade mark" scénu, ale
znamená vlastně tutti morti.
Používám zkratku MMTM,
abych neškádlil starého
Disneyho.

Domácí mladá elektronic.á éna obecně trpí příli~nou

náchylností k tzejména o rovním) vzorům a Iimitujídm
pravidlůr;ntanečna a nal ~ mezi tímto lučním býlím
cennou květinu bylo donedá a dosti náročným úko- ,
lem. Dnes však, kdy díky inteme u a diy produkci padá
monopol oficiálně dávaných a udíž i vybíraných na
hrávek, dostáv?ljí ša"ó i jinam nahlížející originální pro
jekty. Z nich momentálně zfejmě nejzajímavější signály
vysílá sedmadvace 'Ietý občan "ce ra perjferie" n~boli

Kostelce nad Černý r esy, freetek dLp,nyní
i autor osobitých' elektroni koláží podepisujícke
jako Mickey Mouse: Z jeho.dvou ep (Keep'MyWife.!.
a (ham, Jonah And Jr) LOui PléfYing MonopolYToPlght)
čpí cit p o inteligen~ni rátký se zvukem,~tvůrčí ~otno':·. ,_
myšlenkářství a odva expe letovat, což kOl}éC~O.nc,ů •
můžete posoudit z jeho prrspevku na naše~·s~lI:npler0". : '.

Freetek hudba nejde dost
dobře oddělit od samot
ných freetek akcí, a tedy
ani porovnávat s klubovou
produkcí. To je míchání jab
lek s hruškami. Freetekno
je akce-kalba-muzika (ať

už tekno, hardcore, ďn'b,
hiphop, noise), ale nic z to
ho nejde vzít a samostatně

porovnávat s něčím jiným.
Má to specifickou atmosféru,
lidi jsou špinavý, hudba syro
vější, nehlídá tě nepříjemná

ochranka, na baru je poho
da. Freetekno, co vychází na
vinylech, je dost specifické
svou neotesaností, často

i "nedodělaností", jedná se
o polotovary, které získá
vají konkrétní obrysy až při

mixáži. Vznikají ale samo
zřejmě i hity, které chytnou
a nepustí. Jinou kapitolou
jsou ovšem liveaety. V nich
se skrývá opravdová síla
freetekna - živě tvořená

hypnotická smršť. Promotéři,

kteří v televizi tvrdí, že
freetekno není progresivní,
by se měli podívat zejména
na vývoj livetekno pro
dukce, kterou odstartovali
Spiral Tribe počátkem de
vadesátých let.

Aktivně působíš v jednom
z nejvýznamnějších domá
cích soundsystémů Fatal
Noise, který již roky hrává
na "ilegálních" parties
(s účastí i na nejvíce media
lizovaném Czechteku). Čím
se hudba na freetek akcích
odlišuje od produkce na
běžných klubových nocích?

Jak bys charakterizoval
konkrétně produkci Fatal
Noise? Jaké desky na svých
akcích pouštíte?

Produkce Fatal Noise je
zaměřena výhradně na free
tekno music, žádná OSA, na
labelech je zřetelně napsáno
"for free use". Podíl vlastni
tvorby v setu ale není příliš

významný, protože jsme
zatím vydali pouze 2 vinyly.
Ještě zhruba před šesti lety
se tu desky s podobnou hud·
bou nedaly vůbec sehnat,
:akže jsme objevili nějaké
'nternetové distribuce ve
:rancii a nakupovali pro
licero lidí najednou. Dnes je
)Všem situace jiná. Některé
inylshopy drží nad vodou



Tvé dosavadní dva třípalcové cd-r výlisky s podpisem MMTM vyšly
na značce Surreal Madrid. Můžeš nám prozradit více o ambicích,
zaměření a budoucnosti tohoto čerstvéhodomácího diy labelu?

Surreal Madrid, label se zaměřením na experimentálnější tvorbu ne
jen hudební, vznikl spojením sil FatalNoiseRecords a Neonarcist. Díky
spolupráci s Cattle Show Crisis (http://csc.wz.cz),animátory z "centra
periferie", vznikají zajímavá videa, což celé věci dodává multime
diální rozměr. Chceme se věnovat i designu výsledné produkce, tak
že půjde o takové pěkné věcičky na rafiové bázi s odtokem.

Skladby z obou tvých disků jsou na stránkách www.fatalno
iserecords.org volně ke stažení. Bude tomu tak i nadále? Jak
se osobně díváš na současnou invazi mp3, kopírování cd apod.
a s tím související "krizi hudebního průmyslu"?Co si myslíš
o snahách - u nás prezentovaných například internetovým la
belem MuteMe (www.muteme.cz) - převést hudební nosiče do
ryze virtuálních sfér?

Ke stažení určitě. Když si to chce někdo poslechnout, tak si to ne
musí hned kupovat. Na druhou stranu bude ale ochuzený o hře

jivý pocit, že nás podpořil. Co se týče mp3 scény a kopírování
CD, tuto otázku nijak neřeším, seženu a vypálím si, co potřebuju,

a svědomí mě nijak netíží. Tím, že si kupuju vinyly, které zkrátka
nepřepálíš, od zmíněných pidilabelů, podporuju ty, co to doo
pravdy potřebují. A že by tenhle přístup dostal hudební průmysl
do krize, to se mi nezdá. Spíš je to krize hudebního průjmu.

Tvá dvě cd nabízí jak zajímavě vrstvený potemnělý "nečitelný"

ambient, tak i inteligentní hravou skládačku (Appendix) nebo
pravidelným beatem podložený nekompromisní kolos. Jak bys ty
osobně charakterizoval tvorbu MMTM?

Nesnáším obehrané zvuky a mám rád, když hudba zapáchá. Nevím
jak to vysvětlit, líbí se mi industriální "smrad" a určitá cinematičnost

hudby. Asi proto zní tvorba MM™ tak trochu divně. Sám jsem zvě

dav kam se to vyvine dál. Reaguju na různé podněty a výsledek bývá
i pro mě často dost překvapivý. Nic nedělám programově - snad jen
tu nízkofrekvenčníhypnózu, ta funguje jak víno.

Experimentálnost tvých skladeb netkví ani tak v procesu jejich skládání
jako spíše v jejich netradiční struktuře a výběru zvuků. Souhlasíš?

Přesně. Nemám ambice psát muzikály, rád vymýšlím a dolaďu

ju naprosto nesmyslná spojení zvuků. Teď mám doma celkem
příjemnou smyčku složenou ze zvuku odklízení ledu na ulici
v Sanghaji a ženského turnaje v kulečníku. Prostě surreální bor
del (Surreal Madrid).

Sázíš na zvukovou neotřelost- odkud své zvuky čerpáš? Spoléháš na
samply z prací jiných anebo se také touláš s mikrofonem a nahráváš?

Až budu mít mikrofon a minidisk, tak určitě vyrazím do nějaké ne
mocnice. Tam mají takové ty odpadkové koše, kde sešlápneš pedál
a otevře se víko. A když to víko dopadne zpátky, vydá úžasně "na
báslej" zvuk. To bude můj osobní beat!

Mohl bys jmenovat nějaké projektyllabely, se kterými se cítíš být
spřízněný, které tě ovlivnily anebo které jednoduše momentálně

prezentují z tvého pohledu nejzajímavějšíhudbu?

Mám rád brněnskou alternativní scénu - škoda že se rozpadli Pluto,
to byl můj favorit. Kdysi jsem dost poslouchal King Crimson, ti
jsou skvělí pořád, dodnes se mi taky neoposlouchaly Nerve Net od
Briana Ena a Outside od Davida Bowieho, z elektronické oblasti
mě hodně baví Leafcutter John, Otto von Schirach, Fennesz, Alog,
Oval, Autechre a pak ty severské vánice od Jaga Jazzist, Sigur Rós
atd. Na české elektronické scéně mě toho zatím mnoho nezaujalo,
ale mám rád Hypnotix a těším se, s čím přijde Ema Tomatucha.
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hudby
Marathon 2003
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nicméně hudbu skladatele, který měl na současnou podobu hudby
významný vliv. Nikoliv nepodstatný je také počet návštěvníků, které
",r . ale práv" jméno A Párta':"'.-----------------
Paul Panhuysen je dnes v oblasti zvukových instalací a experimentů

také již zasloužilou postavou. Jeho The Long String /nstallation ne
přinesla více, než sliboval název: čtyři struny napnuté přes pódium,
které autor rozezníval rukama za stálého přecházení ze strany na
stranu. Takovou hudbu lze od šedesátých let slyšet od mnohých
(a Panhuysenovi mezi nimi patří významné místo). Pohled na pána
s kalhotami na kšandách, který mezi strunami chodil jako ve slepé
uličce, mohl vzbuzovat soucit, vést k úvahám o situaci experimentál
ní hudby nebo prostě nudit. Jistá magičnost mu ovšem nescházela.
Po loňské premiéře se opakoval blok Leští mlaďoši, tedy prezentace
toho nadějnéhomezi novými tvářemi. Ze čtyř autorů s jistotou vy
čníval Michal Nejtek, který se již poměrně úspěšně etabloval u nás
i v zahraničí a titul "mlaďoch" k němu příliš nesedí. Jeho skladba
Different C%urs (Made of Tears) má až rockový tah Uak jinak při

zvolené inspiraci) a předlohu, píseň Venus in Furs od Velvet Under
ground "vykrádá" decentně a nápaditě. Vyzvání k tanci od Marka
Ivanoviče svou melancholickou náladou vytvářelo dobrý protípó!.
Skladby Romana Pallase a Slavomíra Hořínky byly ještě příliš stu
dentské, aby naznačovaly něco o osobnostech autorů.

Nedělní koncert odpadl a tak si na opery (údajně dosti zajímavé)
Martina Burlase a Lubomíra Burgra musí Pražané ještě počkat.

Tradiční "maratónský" blok opětovně ukázal, že minimalismus
a proudy na něj navazující zde mají slušné posluchačské zázemí.
V podání britského The Smith Quartet zazněly starší kusy Philipa
Glasse a Johna Adamse doplněné stylově odlišnými skladbami Ke
vina Volanse a Steva Martlanda. Steffen Schleiermacher, který na
před loňském ročníku sklidil úspěch s raným Philipem Glassem, letos
přivezl raného Terryho Rileyho. V evropské premiéře zazněl teprve
nedávno objevený String Quartet 1960, pozoruhodná ukázka toho,
jak Rileyho v počátcích ovlivnil La Monte Young. Druhá skladba,
Tread on a Trai/ byla možná ve srovnání s jinými nahrávkami zahrána
příliš akademicky. Minimalistickou a postminimalistickou sestavu
doplnil David Lang a jeho Chi/do
Pokud patří k významným trendům posled
ní doby improvizace s elektronikou, šumy
a ruchy produkované laptopy, bylo vystou
pení souboru LaLeLoo úlitbou aktuálnosti.
Skladatel Bernhard Lang zde představil

svou druhou tvář (ta první je otočená

směrem k orchestrální tvorbě) a se
dvěma spoluhráči předvedli

blok krátkých skladeb po
stavell Ý.ch z bLul<o\ký~--~"""-::~
smyček a dop(mtáze-~~~=

i:::=====--:::n:'::y.č .deem,.Obě ~,;::::;.----

"Novost" hudby je problematic Ýparametr. Název festivalu m e ožk-y·-pfedstávení
v někom vzbudit dojem, že jde o přehlídku světových premiér; a tou měly svá zajímavá místa,
Marathon být nechce. Není an' přehlfdkou nových trendů. Snaží oběma by nejspíš prospěla menší rozkousko-
se přinášet věci nové, relativně nové, ale také jen v našich krajích vanost.
dosud neslyšené. Těch je i čtrnáct let po otevřeni hranic stále dost. Zařazení pásma klavírních skladeb Erika Satie-
Pokud to vše připravuje z velké části jeden člověk, nelze se divit ob- ho, opět v podání Schleiermachera, b 10 sku-
časným zádrhelům (což neznamená, že se tim omlouvají). tečně velkým skokem zpět v čase. Jeji h mono·
Dramaturgie festivalu je vždy kompromisem mezi tím, co poř da- tónnost a dynamická jednotvárnost a e působí-

telé chtějí, interpreti nabízejí a sponzoři zaplatí. Vždy se najd u ly v rámci programu jako příjemná změna.

položky, o které je možno se přít. Jako příklad může poslouži úvod- Pokud by nastala šťastná doba, kdy by se pří-

ní koncert, česká premiéra Passio Arvo Parta, který se stal hlavním pravě Marathonu - dramaturgicky i technicky
lákadlem a díky plakátum také tváří festivalu. Pokud by tuto sklad- - mohlo věnovat vice lidí, mohl by b~t lepsi.
bu zařadilo Pražské jaro, vyslo žilo by si jistě od kritiku pochvalu. I když tomu tak není, jde o položku, která by
V rámci Marathonu představo al koncert sice spíše "starou h dbu", v koncertním kalendáři chyběla citelně.

Maratón růz
's; ~
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Jednotlivé dny přehlídky se odehrávaly
na čtyřech místech: v tradičním klubu
Delta (s nímž se možná br y rozloučíme),

obnoveném Divadle Archa, kulturním
centru Kaštan a nově též v Prostoru Ab 
ton. Ten, nalézaje se pom rně daleko d
centra města a jsa opravd prostorným
hravě pohltil nečetné obe enstvo a stále
vypadal stejně nenaplněn lnu, lidé si toto
místo spojují především s anečními pa 
ties; Unijazz se sem uchýlí poprvé.

Co se týče časového rozdělení, tradiční

Malá Alternativa proběhla s dvoutýden
ním předstihem, což zapři inilo, že kromě

členů soutěžících skupin, jejich přátel a
porotců Delta zela prázdnotou. Navíc
soutěžící letos poprvé nebyli vybíráni z
zaslaných demonahrávek které se něja

nesešly), ale rovnou oslov váni organi
zátory. Pak je ovšem na mlstě tázat se
po smyslu takové přehlídk . Domnívám
se totiž, že mnohem šťast ějšim kroke
by bylo připojit krátké set všech zúčast

něných před jednotlivé ko certy "velk'
Alternativy", určitě by je Idělo více liď.

Vidina ceny, jak se zdá, ml dé skupiny
nepřilákala, takže by mož á bylo lepší
nesoutěžit vůbec. Porotu ma Malé Alter:
nativě nejvíce zaujala hra ecká dvojice
Neutrino, produkující do ntempové
neokázalé a minimalistick skladby, kt 
ré - přestože taneční - nu ily spíše k p -
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Hlavní taháky s motného festivalu byly
dva: Laibach a Symfonický Jablkoň. Obě

vystoupení se o ehrála v nacpané Arše
(snad poprvé na Alternativě Jsem viděl

takhle dlouhou frontu na W ) a na každé
z nich přišli diváci, kteří se n zbytku fes
tivalu již neukázali. Zatímco Jablkoň a al
ternativní scéna jak ji spoluutváříUnijazz
se docela rýmujf, koncert Lai achu jako
by k festivalu d amaturgicky vůbec nepa
třil. Napadá mě, že by bylo I gičtější pro
hodit termín vy oupení slovinských po
lobohů a Malo Alternativou. Na Laibach
by lidé přišli kdykoliv a Malá Alternativa
by - coby součá t festivalu - ožná přilá

kala více lidí. Tentokrát na n nepřišel ani
zdatný povzbuzovačMikoláš Chadima. A
jaké oba koncettY byly? Příz ivci Laibachu
si nepochybně ~řišlj na své, eboť vědí,

co od svých idolu mohou oč kávat (ten
tokrát plus dvě oztleskávač y), Jablkoň

s Moravskými s mfoniky přfemně pře

kvapil. Kromě" ážnějších" usů zazněla i
utěšená porce ísniček. skup na uchránila
svou syrovost p ed nebezpečím orchest
rálního hávu (v'žně to nezaskřípalonikdy,
lehce jen párkrát) a zahrála punkovou
Kdopak nám za piva. Z host se osvědčil

Filip Spálený s ubou, jazzov sóla Micha-

V A še se rovněž prezentovala táborská
scé a, nastartov ná přesídlením ame
rick ho dua Sab t do Čech. Přestože mě

roc 'n'roll tábor kých příliš neoslovuje,
je p íjemné vidě , že ve městě kypí tvůrčí

proces. Personál í spřízněnost skupin
by ohla být za átkem původnějšího

hudebního směř0vání a kdo ví, možná
časem vznikne s :ébytná scéna, již bude
možné srovnáva dejme tomu s brněn

sko . Zatím mě ejvíc zaujali postrockoví
So e Other Plac , i když vlastně jen pro
to, ze styl, jímž se zaštiťují je mi milejší,
než rdě rocko ' odnože vyznávané
ostatnlmi Tábori y.

V Abatonu se o podařený večer postaralo
slovenské sdruže í tVLJrcLJ elektronické
hudby Urbosoun s. Slováci předvedli

příjemný koncert při němž se na pódiu
bez pauz střídali 'ednotliví hráči. Osobně

mě otěšil zahaj jící Grurbangi, tvořící na
své syntezátor repetitivní vrstvy kla
vírn ch zvuku. O čas mi připomenul Art
Zoy , o plagiát v ak v žádném případě

nešlo. Zbývající ( rebor, Jamka, Urban Fai
lure Poo) pfedv dli škálu pípání, bzučení,

chroustán! a hlu ní většinou na laptopy.
Místy to bylo vel i zajímavé, jindy méně.

Důl žitě však je jištění, že na Slovensku
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laptopová hudba zapustila mnohem hlub
ší kořeny než u nás. Máme co dohánět.

Další slovenskou vlaštovkou byla tEóRia
OtraSu. Pětičlenný soubor nejprve před

vedl tři kratší skladby (z názvů si pamatuji
jen Minutu hluku pro mrtvé loutky), kte
ré velmi opatrně balancovaly na hranici
vážnohudebního a nonartificiálního a
jejichž jediným sdělením jako by bylo:
Hle, na pódiu stojí intelektuál. Poté, co

se publikum nepřátelsky naladilo, před

vedl soubor hudbu k Murnauovu němé

mu filmu Nosferatu - dílu, k němuž svůj

soundtrack vytvořil již kdekdo: Faust, Art
Zoyd, nedávno v Čechách DG 307 (kon
certně v kině Aero). Předvedená skladba
s sebou sice nesla nějaká ta klišé "velko
lepé" filmové hudby, oproti předchozím
opusům však zněla skromněji a místy se

postarala o dramatický efekt. Následující
Ground Lift mě z celého festivalu překva

pili nejvíc. Dvojice Christoph Pajer (Boo,
Metamorphosis aj.) a Oliver Stotz, vyzbro
jeni kytarami a elektronikou, předvedli

dokonalou syntézu progresivních elektro
nických trendů s alternativou odvozenou
od Rocku v opozici (postrock in oppositi
on, poznamenal jsem si během vystoupe
ní). Pípání samplů, melodický zpěv obou
hudebníků, přiostřené kytary a oproti
nevýraznému vystoupení na jednom z mi
nulých ročníků Alternativy ohromný kvali
tativní posun.

Dvě vystoupení různých projektů Tonyho
Bucka (který tak získal něco jako status
artist in residence) na jiném místě komen
tuje Petr Sla bý.

Jako z jiného soudku vypadal závěrečný,

poměrně hojně navštívený jazzový večer

v Kaštanu. Mladé skupiny Léčba nekli
dem, Noční optika a Four Brothers se ori
entují na převážně akustický jazz, v němž

tradice se cení nade vše, i když předvádě

ný repertoár je původní. Za upozornění,

že u nás nejsou jen "zasloužilí umělci",

lze Unijazzu poděkovat, i když "alterna
tivní" to tedy opravdu nebylo.

Letošní Alternativa zůstala přešlapovat

někde na pů I cesty a k návštěvnosti si po
máhala stylově odlišnými akcemi. Samot
né tělo festivalu zůstalo ležet nepovšim
nuto možná ještě víc, než v předchozích

letech. Jak z toho ven?



s třinácti tempy, třinácti stupni hlasitosti,
třinácti zvukovými barvami, a také se tři

nácti modlitebními gesty. Struktura hudby
je tak s gesty úzce spojena, což odpovídá
Stockhausenovu známému konceptu Ge
samtkunstwerku.
Inori se skládá z pěti na sebe navazujících
a prolínajících se částí. V první se rozvíjí
rytmus, ve druhé zase hlasitost. Ta je za
ložená na šedesáti dynamicky se od sebe
lišících škálách, od extrémního ticha po ex
trémně hlasitý zvuk. Ty se od sebe liší tím,
že jeden a ten samy tón je hrán různým

počtem nástrojů - například 1. stupeň:
jedna flétna hraje pianissimo; 2. stupeň:
dvě flétny hrají pianissimo; 3. stupeň: je
den klarinet a jedny housle pianissimo; 4.
stupeň: jedna flétna, jeden klarinet, jedny
housle pianissimo, atd. Ve třetí části se pak
rozvíjí melodie, ve čtvrté harmonie a v pá
té polyfonie.
Zaj ímavostí Inori je rozestavení členů

orchestru. První hráči každé nástrojové
skupiny sedí vpravo a vlevo na okraji pó
dia. Už zmíněné dynamické škály jsou totiž
zkomponovány tak, že čím méně hudební
ků hraje, tím je zvuk jemnější. První hráči

všech nástrojových skupin hrají nejvíc a po
slední nejmíň. Díky takto rozestavenému
orchestru jde u crescenda zvuk ze stran do
středu koncertního sálu a u decrescenda se
vrací znovu zpět.

Navzdory všemu je ale Inori dílem dost
přístupným.Cílem jeho koncepce je
hudební a gestická modlitba. Ta je ad
resována HU, "nejsvětějšímu tónu všech
tónů". HU je "počátkem i koncem všech
zvuků, ať je jejich původcem člověk, ptáci,
zvířata či věci". Prostřednictvím dynamic-

přímo z jeho rezidence v městečku Kurten.
Stockhausen vydal za posledních deset let
ve svém vlastním vydavatelství více než
100 CD (katalog jeho skladeb obsahuje
kolem 300 děl). Práce na sedmidílném cyk
lu Licht (Světlo), na kterém Stockhausen
pracoval celých pětadvacet let, se před ne
dávnem završila premiérou jeho poslední
části ve španělském Las Pal mas.
Jako téměř ve všech Stockhausenových
dílech je i ve "zvukové modlitbě" Inori
("modlitba" japonsky) vše předem dů

kladně promyšleno. Na začátku předsta

vení čekají členové orchestru trpělivě na
svých místech na příchod dvou sólistů,

kterými zde ovšem nejsou hudebníci, ale
dvě postavy umístěné na podestě nad
hlavami hudebníků - muž (Alain Louafi)
a žena (Kathinka Pasveer) - kteří celých
sedmdesát minut provádějí choreografii
třinácti opakujících se gest, která
mají svůj původ v různých nábo
ženstvích světa. Pod podestou
sedí hráč na chromaticky laděné

japonské kovové misky, zvané
rin. Zbývající hudebníci jsou na
pódiu umístěni v kruhu před

dirigentem, čímž vzniká úžasný
prostorový efekt. Stockhausen totiž
nekomponuje jen s tóny. Ve skladbě Inori
z roku 1974 rozvíjí z jedné jediné myšlen
ky rytmus, zvuk a melodii, a s nevídaným
perfekcionismem je synchronizuje s ges
ty "modlících se" sólistů. Této základní
myšlence Stockhausen říká" formule"
(Formel) a v Inori má podobu třinácti růz

ných tónových výšek, které jsou spojeny

erliner estwochen
a Stockhausenovo Inori
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Letošní festival Berlíner Festwochen (Ber
línské slavnosti) lákal příznivce soudobé
hudby a moderního divadla programem,
jehož hlavním tématem byla aktuální
ruská scéna a několik mezinárodních hu
debně-divadelních produkcí. Do koncepce
festivalu se jeho organizátorůmpodařilo

vtěsnat také velkolepou výstavu "Berlin
-Moskva" (www.berlin-moskau.net). Své
obrazy, skulptury a plastiky, videa, filmy,
fotografie a instalace zde vystavilo více
než 200 umělců z obou zemí.
Ta část festivalu, která se soustředila na
současné operní divadlo, je prostřednic

tvím německých premiér oper Louise An
driessena, Michela van der Aa a Parama
Vira představila jako uměleckou formu,
která vitálně spojuje staré mýty s moder
ními výrazovými prostředky (video a per
formance). Inori Karlheinze Stockhausena,
kterému se zde budeme věnovat, se pohy
buje někde na hranici mezi hudbou a scé
nickým zobrazením.
Na rozdíl od všech festivalových večerů

chyběl v den uvedení Stockhausenova
Inori při vstupu do Domu berlínských
slavností (Haus der Berliner Festspiele)
stolek s deskami nebo knihami tohoto
pětasedmdesátiletéhoněmeckého sklada
tele. Přitom je právě on mnohem "nezá
vislejší" než mnohá newyorská garážová
kapela. CD se Stockhausenovou hudbou
nelze najít v žádném velkém obchodním
domě, a je také téměř nemožné koupit je
prostřednictvím internetových obchodních
sítí, jako je třeba Amazon. Prakticky veš
kerá jeho produkce je totiž distribuována



ky se rozvíj jící kompozice a posunkové
řeči se HU, , duch, skrytý ve všech tónech
a slovech", tává stále jasnějším a zřetel

nějším. Samotná hudba, charakteristická

Mikuláš Bek:

K sociologii české hudebnosti
KLP, Praha 2003

[Tereza Havelková]

Řekni mi, jakou hudbu posloucháš, a já ti
řeknu, kdo jsi. Nebo - možná ještě raději

- Řekni mi, kdo jsi, a já ti řeknu, jakou hud
bu posloucháš. Tak by asi vypadaly výsledky
empirického sociologického výzkumu hu
debnosti ve světě ideálních plynů a kapalin.
A zřejmě by šlo také o sen všech marketin
gových šéfů velkých nahrávacích společností

a komerčních médií.
Výzkum, který Mikuláš Bek provedl v roce
2001 na reprezentativním vzorku české po
pulace ve věku mezi 18 a 75 lety, tuto zázrač

nou moc nemá, přesto se však z něj dozvime
mnoho o tom, zjednodušeně řečeno, kdo co
poslouchá. Proměnnou "kdo" je v tomto pří

padě pohlaví, věk, dosažené vzdělání a další
sociodemografické údaje, proměnnou "co"
jsou postoje populace k různým hudebním
žánrům. Kromě návštěvnosti ruzných typů

hudebních produkcí a "obliby" různých hu
debních žánru se výzkum dotazoval také na
vlastní provozování hudby nebo mínění re
spondentů o otázkách kulturní politiky. vý
sledky výzkumu Bek shrnuje v kapitole "Soci
ální statika hudebnosti", v kapitole "Sociální

pravidelným střídáním pauz s krátkými,
skoro až minimalisticky půvabně znějícími

zvuky, je přitom založená na jedné tónové
výšce. Důležitost nenápadně se rozvíjející

Peter Eotvos

dynamika hudebnosti" je dává do kontextu
předchozích podobných výzkumu realizo
vaných v Ceských zemích a snaží se sledovat
některé vývojové trendy, poslední kapitola,

"Sociální kritika hudebnosti", navrhuje ty
pologii posluchačů a na základě souvislostí
hudebních preferencí s postojem k různým

tzv. "problémovým" sociálním skupinám
naznačuje vřazení hudebních preferencí do
širších hodnotových komplexu. Tomu všemu
předchází kapitola shrnující dosavadní hu
debněsociologické bádání v Ceských zemích
a "Rozprava o metodě empirické hudební
sociologie".
Na začátku své knihy rozděluje Mikuláš Bek
pojednání o hudební sociologii do dvou sku
pin. První jsou ta, která těží z předchozí hu
debně-sociologické literatury, kterou "inter
pretují, dezinterpretují, komentují a opisují",
a jejichž předností je zábavnost a čtivost.

Druhé Bek nazývá "výzkumnou zprávou"
a jde podle něj o "žánr mnohem méně

autorsky i čtenářsky oblíbený, neboť před

pokládá realizaci finančně a technicky nároč

ného empirického výzkumu, jehož výsledky
jsou následně přetaveny do desítek tabulek
a grafů, jež shrnuty do holých vět nakonec
jen opakují to, co čtenář beztak již věděl dík
svému zdravému selskému rozumu." Není
těžké uhodnout, že právě do této "nudné"
skupiny Bek situuje svou vlastní knihu.

melodie se vytrácí, ba dokonce je někdy

obtížné ji vůbec vnímat. Hlavním úkolem
instrumentálních skupin orchestru je tedy
jakoby přiblížit posluchači rozdílnosti
v barvě a hustotě zvuku.
K výjimečnosti koncertního provedeni Inori
na Berliner Festwochen přispěl svým ne
vídaným citem pro napětí stimulující zvu
kovou prostorovost dirigent Peter E6tv6s,
Stockhausenův dlouholetý spolupracovník
a "dvorní" dirigent většiny jeho orches
trálních skladeb. Zvukové barvy nej
různějších odstinů a nálad se mu
podařilo s lehkostí posouvat
všemi směry koncertního

sálu. Inori Karlheinze
Stockhausena se tak stalo
vydařenou tečkou za letošními
Berliner Festwochen.

Této nepříliš lichotivé charakteristice by se
blížila především kapitola o sociální statice
hudebnosti. Ne vše však odpovídá "zdra
vému selskému rozumu" tak jednoznačně,

jako třeba zjištění, že dechovku poslouchají
nejvíc důchodci. Potvrzení předpokladů

jsou navíc ve světě empirických sociologic
kých výzkumů stejně cenná jako překvapení.
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K těm pro mě patří například zjištění, že muzikál má z hlediska
konfigurace preferencí blíž k artifíciální hudbě než k popu. To jistě

vrhá na uvažování o české muzikálové scéně ovládané místnímí po
povými hvězdami zajímavé nové světlo.

Vzhledem k tomu, že jde o výzkum tak široce založený, poskytuje
v mnoha ohledech jen základní orientaci v terénu a nemá tak ze své
podstaty možnost dotknout se otázek, které by byly výrazně zají
mavé a relevantní jen pro určitou vrstvu odborníků nebo veřejnosti.

Údaje o postojích vůči soudobé vážné hudbě například samozřejmě

nerozlišují, zda si respondenti pod tímto pojmem představujíhudbu
Karlheinze Stockhausena, Phila Glasse nebo Petra Ebena. Interpre
tace výsledků výzkumu se navíc převážně omezuje na interpretaci
získaných dat a jejich vzájemných souvislostí, tedy vlastně na "čtení"

tabulek a grafů, a jen výjimečně naznačuje jejich možné příčiny

a širší souvislosti. Právě tato "interpretace druhého řádu" by byla
jistě podstatně "zábavnější" čtení.

To ostatně naznačuje poslední, z mého pohledu zdaleka nejzajíma
vější kapitola, která na základě konfigurací preferencí konstruuje
typologii posluchačů a odhaluje tak cosi ze společenských a kultur-

[Lukáš Jiřička]

Porozumět světu improvizované hudby anebo k ní alespoň nalézt ur
čitý vztah není snadné, ačkoliv svým způsobem není nic lehčího. Stačí

poslouchat tady a teď a nechat sebou hudbu proudit, ale... V západní
kultuře 20. století se objevily tendence příklonu ke spontánnímu a jed
noduchému vyjádření nejen v hudbě, ale i ve výtvarném umění, divadle
a literatuře, a právě tyto transparentní uměny jsou obvykle pro pub
likum nejméně přijatelné a vede k nim velice trnitá cesta, ačkoliv jsou
svým téměř až fyzickým naturelem člověku vlastnější než sofistikované a
konvencemi svázané umělecké struktury.
Kniha nedávno zesnulého hudebníka a publicisty Petera Niklase
Wilsona (1957-2003) je jako exkurs do světa volné či improvizované
hudby velice vhodná. Neakcentuje vyčerpávající historické průhledy

na vývoj, mezníky a všechny klíčové osobnosti improvizované hudby,
ale sleduje improvizovanou hudbu jako fenomén, a to z pozice filo
sofické spíš než stríktně muzikologické. Už podtitul Úvahy o impro
vizovanej hudbe vyznačuje žánrové teritorium, ve kterém se autor
pohybuje - kniha je sledem několika volně řazených esejů (vzniklých
původně pro hudební magazíny) a také rozhovorů s některými klí
čovými představiteli této scény (Derek Bailey, Bob Ostertag ... ), které
zabírají celou druhou půli knihy.
Wilsonovým kladem je, že se nesnaží nalézt na tuto hudební sféru sjed
nocující pohled - je si vědom její pestrosti a plurality. Základní tezí zde
tedy může být: improvizované hudby je tolik, kolik je jejích tvůrců, a je
diné, co je spojuje, je snaha o neuzavřenost a volnost v přístupu k tvorbě.

Improvizace se nese v duchu nesourodosti a vývoje, bez možnosti a vůle

k opakování. Proto je hlavním tématem Hear and now gestičnost, která
v sobě nese jedinečnost tvůrce, jenž vychází ze svého psychosomatické
ho ustrojení. Gesto, které se z ticha či tabuly rasy Qakéhosi nulového
stupně) vymaňuje proto, aby vneslo do světa pohyb - v tomto případě

"pohyb" zvuku -, je ze své podstaty nemotivované a nepraktické, neboť
směřuje k libosti. Wilson zde vychází z interpretace filosofa Viléma Flus
sera, který se otázkou gest zabýval. Pro Wilsona je důležité především

přirovnání improvizované hudby ke kouření dýmky, kdy tělo následuje
celé gesto ruky, aniž by sledovalo jiný cíl než cíl libosti. Improvizování
je tedy antiekonomické - nepraktické a nemotivované - a směřuje

k jisté posvátnosti bytí. V této souvislosti by jistě bylo přínosné rozvést
naznačenou paralelu improvizované hudby shudbou aleatorní, Johnem
Cagem a hlavně s čínskou kulturou gestického umění, které je známé
nejen v umění kaligrafie, ale i v hudbě, která se řídí gesty hudebníka při

hře na nástroj.
Pod vlivem Dereka Baileyho dává Wilson přednost kolektivní dialogické
improvizaci před improvizací sólovou, aniž by si kladl otázku, zda se

28] HI5 VOICE [1/2004

ních souřadnic současného Česka. Pro ílustraci uveďme třeba typ
"Pop On ly", který se rekrutuje především z nových společenských

"elit", je specifický úzkou vyhraněností svých hudebních postojů

(z nabízených hudebních žánrů oblibuje jen pop a disco 80. let) a je
netolerantní jak k "minoritním" hudebním žánrům tak k minori
tám etnickým.
Jako celek lze knihu Mikuláše Beka považovat za skvělý výkop
pro širší českou hudebněsociologíckou debatu, ke které, jak vě

řím, musí co nejdříve dojít. Nejen že fundovaně mapuje terén, ale
podle mého názoru obsahuje východiska pro hned několik dalších
monografií. Jedna z ních by se například mohla věnovat titulní
otázce o konzervatoři Evropy, na kterou se v Bekově knize bohužel
nedostane - k odpovědi by totiž bylo třeba jeho výzkum srovnat
s podobnými výzkumy z alespoň některých jiných evropských států.

Tyto monografie by pak navíc mohly opustit žánr "výzkumné zprá
vy" ve prospěch žánru, který kdysi tak skvěle naplnil francouzský
sociolog Pierre Bourdieu - žánr kreatívní a teoretizujicí interpretace
empirických dat - a který Bek ve své typologii hudebněsociologické
literatury kulantně opomíná.

v heuristickém a osamělém hledání sólového improvizátora nejedná
také o dialog - sama se sebou - a hlavně zda dialogi<ké povahy (lenl již
samotná hra na nástroj, který není tělem (tedy součástí člověka) a umož
ňuje komunikaci v omezeném poli možností nástrojového vyjádření. To
však jen na okraj, síla knihy je jínde. Hear and now se věnuje principu
plynutí hudby a řídí se zde převážně subjektivními výpověďmi jednotli
vých hudebníků. Jde převážně o hudebníky anglické školy (Ba.iley, Evan
Parker), kterým dává přednost před scénou okolo Free Musi'c Production,
konkrétně hlavně power-play free jazzem Petera BrÓtzmanna.
Je zřejmé, že by záběr knihy mohl být daleko širší a zabývat se více ob
lastmi, jako třeba dějinami, profily hudebníků nebo improvizovanou
hudbou jiných kultur. Jejím posláním je však především ukázat hlavní
problémy v chápání této scény v našem západním prosVedí, plném
akademického odstupu od hudby bez notového zápisu. A právě kapi
tola o neduvěře akademického hudebněvědného diskursu l< volné a
improvizované scéně patří v Hear and now k nejsilnějším. Wi'lson zde'
vychází převážně z tezí německého skladatele Heinera Goebbelse, který
osočuje hudební vědu posledních padesáti let z ignorace hwdby, která je
v plné míře uchopitelná pouze ze zvukového záznamu. Tato ,ignorace je
živena vírou v opakovatelnost hudby na základě hudebního zápisu. Im
provizované a jedinečné události (events), které záp,l~ postrádají, nejsou
brány v potaz, neboť víru ve strukturální a vědeckou analýzu notového
zápisu zpochybňují. Jako příklad je zde uveden Carl DCihlhaus, jenž si ne
dokázal představit improvizaci bez předem jasného schématu čj. alespoň

vzájemné dohody.
Ačkoliv kniha Hear and
now nemá jednotící
koncepci a všímá si pou
ze několika témat, je
v našem slovensko-čes

kém kontextu nesmírně

přínosná. Její asi největší

slabinou jsou rozhovory
s hudebníky samotnými
(až na pár výjimek - Bai
ley, Ostertag, Parker), ale
to filosofickým reflexím
Petera Niklase Wilsona
nikterak na síle neubí
rá. Myslím, že po knize
Jozefa Cserese získává I:

Hudobné centrum další
bod a prodlužuje svůj

náskok. Kdo se kdy v Le
chách odváží? Toto je
přeci jen daleko hozená
rukavice. jll.1II
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jono el grande: fevergreens
Rune Grammofon / EeM /2HP.

solomon & socalled:
hiphopkhasene
Piranha.
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joel harrison:
free country
ACT.

Tradice amerických černochů a židovských přistěhovalců z Evropy
představují v "tavícím kotli" americké kultury výrazné a v jistých
ohledech paralelní proudy. Lze spekulovat o tom, do jaké míry se
spojuF v dílech George Gershwina či jiných. Novým příspěvkem do
diskuse je album Hiphopkhasene kanadského DJ jménem Socalled
a houslistky (zároveň též breakbeatové DJky) Sophie Solomonové
z londýnské skupiny Oi-Va-Voi. Socalled se před časem podepsal
jako remixér na albech Franka Londona a Davida Krakauera (HIS
VOICE 1/2003 a 3/2003), oba mu nyní hostování vracejí.
Pro fanoušky ortodoxního hiphopu bude deska nejspíše zklamá
ním. Místo repetitivnosti se zde v rychlých střizích mění rytmy, zvu
ky i jazyky, místo drsných témat "z ulice" se tu hovoří především

o svatbě. Svatba, nejdůležitější pracovní příležitost klezmorim,
dává celé nahrávce tvar. Uvítací táhlá Dobriden, duet houslí Sophie
Solomon a cimbálu Waltera Zev Feldmana, představuje východo
evropskou tradici bez dalších přísad. Pozdravné proslovy svatební
ho ceremoniáře badchna - role se ujal Míchel Alpert z Brave Old
World - ve skladbě alt. shul Kate bazetsn ukazují, jak lze v jazyce
jidiš úderně rapovat. Ve srovnání s jidiš zní potom angličtina MC
Dícka van Mykea neohebně a agresivně, vytváří nicméně zajímavý
kontrast.
Socalled sice stojí za gramofony, jeho rytmické cítění však dokazu
je, že jeho zájmem není "po.,pohánět" tanečníky na party ve stále
stejném rytmu. Dokáže v nečekaný moment "vypnout" rytmus
a klást na sebe vrstvy tak, že posluchači chvíli trvá, než nalezne
jistou pravidelnost. Celek zahušťuje útržky z jidiš divadla a tele
vizních pořadů; český posluchač možná zaregi:struje několik citátů
z u nás známého muzikálu Suma! na stfeše. V dlouhém seznamu
hostů vyčnívá klarinetista David Krakauer jehož běhy a glisanda
vedou dialog s houslemi Solomonové i se samply již nežijících
slavných klezmorim. V Hassidish si: dopřeje také scatování v duetu
s Alpertem. Tento kus - společně ještě s Freylekhs far de kale - by
snad mohl mít úspěch i v mainstreamovějších tanečních klubech.
Tím směrem zřejmě bylo mířeno i při zařazení dvou závěrečných

remixů, kterým však již chybí hudební nápad (přinejmenším ve
srovnání se zbytkem desky).
Jinou významnou americkou hudební tradici představuje country.
Kytarista Joel Harrison, jehož záběr sahá z jazzu k world music
i složitým kompozicím, 'se s' ni na albu Free Country vyrovnává
o poznání méně razantně než Socalled. Jeho výběr písní ocení
i český odchovanec táborových ohM: Cashovo Fiolsom Prison
Blues, Guthr,ieho This Land Is YOl,Jr Land nebo tradicionál Twelve
Gates to the City zde jíž s českými texty zdomácněly.Najdeme zde
zajímavé hosty, z nichž asi nejznámější jsou zpěvačka Norah Jones

Jono el Grande je vedoucím desetičlenného orchestru a na svém
albu ze všech možných úhlů pokouší hudební styl zvaný easy Iiste
ning. Důvěrně známá "barová" podoba mainstreamového jazzu
a trošky latinských rytmů, pokusy o epičnost a dramatičnost ústící
do téměř operetních barvotisků, něco romantického klavíru Oako
od krále českého easy listeningu Jiřího Maláska), nyvá saxofono
vá sóla (ovinou vaše nohy jako had, milostivá - odkud to jenom f--------------------------i
je?). Samá fuj. Zejména vydavateli, který si takovým odpadem
patrně touží jen namastit kapsu. Ale tak snadné to nebude. Jono
el Grande v sobě mísí lásku k pokleslému s ironickým odstupem
projevujícím se v aranžích a navíc zdaleka není sám, kdo pokleslou
múzu pokouší. Před ním se kavárenským, muzikálovým, reklamně

exotickým atd. zvukem zabývali (alespoň letmo) například John
Zorn (The Gift), Frank Zappa (Broadway The Hard Way a mnohé
jiné), Stereolab (Cobra And Phases Group Play Voltage ln The Milky
Night) či Nurse With Wound (zběsilá skladba I Don't Want To Have
Easy Listening Nightmares - opravdu nomen omen), u nás okrajo
vě Martin Smolka (Rozkoš na Tahitl) a jednu dobu na plný úvazek
Vltava (debut Mládi i tak velikou lásku bere s humorem). Cím to?
Napadá mě okouzlení "vintage" věcmi zprostředkovanéreedicemi
alb tanečních orchestrů, znovu uváděním filmu a výtvarnou esteti
kou starých tiskovin, návraty módních vln i trocha nostalgie, u nás
bohužel ústící většinou (výjimky jsem jmenoval, revivaly typu OPSO
do této kategorie nepatří a proto je ponechávám stranou) jen do
"návratu mistru zábavy" .. A specifický zvuk, který s odstupem času

může vnímavému uchu hudebníka znít možná neuvěřitelněji a bi
zarněji než nejnovější experimentální výboje.
Jono el Grande předkládá čtrnáct kratších skladeb, v nichž jsou
ohraná limonádová aranžmá nenápadrlěpodkopávána rytmickými
změnami a občasnými "škytnutími" v podobě chvilkových úniků

z klišé - například decentním použitím sampleru. neobvyklým řa

zením provařených segmentu, somnambulními varhánkami (Prolo
gue), občas netradiční souhrou (klavír a xylofonem v úvodu Ante's
Inferno). Živost alba však umocňují momenty, kdy se hudebníci do
svých nástrojů opřou s nefalšovaným nasazením, zmírní (nikdy ne
zcela) svou ironii a předvedou svůj potenciál. Ten se neskrývá v só
lech (důsledně barových) al'e ve šťavnaté a barevně pestré souhře

(zajflTlavě členěná Centrifuge ln D Minor). Pokud nám název sklad
by podsouvá styl.ové označení (Rumba For A Slightly Excited Tape,
Tango On The (rest Of ReaJity), můžeme si být jisti, že rytmus bude
pochroumán a během skladby se několikrát změní. Když se Jono
el Grande chopf kytary, dostane album rockový tah a připomene

například Zappovu Peaches en Regalia.
Jak se jednotlivá čísla střídají, připadáte si jako na pouti. Tisíckrát
viděná světýlka z fundusu, která přesto nepostrádají atmosféru.
Pak přijde ticho a poslední skladba s názvem Přídavek. A je to tu

- tango perverso!
PS: Ještě jsem si vzpomněl na Zlatu Adamovskou a její Písně pro
pátera Knoxe. Uf, tak takový Jono el Grande opravdu není, jeho
bar je nakašírovaný mnohem poetičtěji a "Iehkopádněji".

Petr Ferenc
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a klavírista Uri Caine - ten o hledání jiných pohledů na tradice ví
své. Vokálních partů se ujali také Jen Chapin, Raz Kennedy a sám
Harrison.
Na první poslech zůstávají Harrisonovy verze originálům dosti
věrné. Zvuk jeho kytary i využití houslí Roba Thomase ke kořenům

často odkazují, harmonie se často jen decentně kloní k jazzu. K vý
voji dochází většinou až pozvolna během skladeb: I Walk the Line
se z balady promění v psychedelickou plochu s basovým ostinátem
a útržky tajemných hlasů, This Land 15 Your Land je pojata jako
jazzový standart, v němž se postupně vystřídají všichni sólisté. Hel!
Broke Loose in Georgia je jedním z mála svižnějších a hlučnějších

kusů: v rytmu countryové "dupárny" se prolínají rozkouskované
melodie, preludování Uriho Cainea se přesouvá od ragtimeu
k Rachmaninovi a to vše je zahuštěno zkreslenou kytarou.
Zatímco při spojování hiphopu a klezmeru jsou styly důležité právě

proto, aby mohly být narušovány jejich hranice, na Free Country
jde především o písně. Píseň představuje jádro, které zůstává bez
ohledu na styl jednotlivých intrepretů.

" Ty melodie vypráví příběh této země. Myslím, že jejich poezie nás
všechny přežíje... " Harrison dobře zná příběh této hudební tradi
ce a dokáže jej zajímavě a zároveň nově vypravovat.

Matěj Kratochvíl

monique jean: I'adieu au S.O.S

francis dhomont: jalons
ake parmerud: jeu ďombres

empreintes DIGITALes.

elektroniky v mohovrstevnatém Repulse, přes Renaissance, která
kombinuje zvuky analogového syntezátoru Serge s renesančními

hudebními nástroji, až po Strings & Shadows, ve které struny har
fy jako by rozeznívaly snovou elektroniku. Retur pro saxofonové
kvarteto a pásek vychází ze saxofonových frází Charlieho Parkera,
Stríngquartett se zase pomocí samplovací techniky snaží najít nový
úhel pohledu na staletí starou nástrojovou kombinaci. Ve všech
případech jde o poutavou a životnou hudbu, svědčící o veliké zvu
kové obrazotvornostj~ Slovo obrazotvornost se tu zdá být na místě

- Parmerud původně vystudoval fotografii (je mimo jiné autorem
obalu svého CD) a v posledních letech věnuje velkou část své ener
gie multimédiím a interaktivním audiovizuálním instalacím.
Zdá se, že kanadské vydavatelství empreintes DIGITALes vybírá
ze současného elektronického světa digitální otisky velmi pečlivě.

Pečlivě vedené jsou také informacemi nabité spřízněné interneto
vé stránky www.electrocd.com. které se nesoustředí jen na aka
demickou scénu, ale objímají současnou elektroniku napříč jejími
rozmanitými žánry.

Tereza Havelková

hans joachim irmler:
life like
Staubgold.

colleen:
everyone alive wants answers
Leaf Label.

Tři autorská CD z produkce kanadského vydavatelství empreintes
DIGITALes ("digitální otisky"), specializujícího se na elektronickou
hudbu, představují tu část současné elektronické scény, které se
říká akaderrnická. To platí zvláště o Kanaďanovi Francisi Dhomon
tovi (1926), který až donedávna elektroakustickou kompozici vy
učoval na Montreals'ké universitě, a který mimo jiné v roce 1999
vyhrál českou mezinárodní soutěž elektroakustické hudby Musica
Nova. Dhomont pracuje s elektronickými i samplovanými zvuky
a vytváří komplexní abstraktní zvukové plochy, ze kterých se však
občas vynořují názvuky na konkrétnější zvukové události - v úvod
ní Vol ďArondes ("Let v:laštovek") je to napříkladnáznak vzdálené
pochodové kape'ly, v Les moirures du temps ("Odlesky času") zvuk
odj-ížd ějícíh o auta a kroky. Nejvýrazněji se svět konkrétních zvuků

prosazuje ve filmové Vn iilutre Printemps ("Jiné jaro"), kde se
fragmenty Vivald,iho Ctvero ročních dob organicky propojují se
zvuky vody a ptactva.
Hudba Monique Jean (1960) nezapře, že skladatelka elektroa
kustickou kompozici vystudovala právě u Dhomonta. Stejně jako
on pracuje Jean s komplexními abstraktně znějícími zvukovými
strukturami, do kterých se však v jejím případě často zapojuje
různě elektronicky opracovávaný mluvený text (mimo jiné z pera
francouzské feministické filozofky Héléne Cixous).
Daleko nejpestřejší a z mého pohledu nejzajímavější je autor
ské CD $véda Áke Parmeruda (1953). Jeho záběr sahá od "čisté"

Dvě generace, dvě pohlaví, dvě duše, dvě metody: jin a jang čerst

vých ambientních vod.
První sólový počin člena legendární skupiny Faust H.-J. Irmlera
vznikl původně jako soundtrack k muzejní expozici zachycující
scény ze života římských vojáků v Horním $vábsku (tj. Irmlerově

domovině) na přelomu letopočtu, Hans se ovšem ke skladbám
později vrátil a uspořádal je do osmidílného celku, který popisuje
jako "zvukovou biografii" neboli příběh lidského ž,ivota (odtud
název Lífe Like). Ačkoli tento koncept zůstal vzhledem k vysoké
mu stupni abstrakce spíše nehmatatelnou ideou, celistvost albu
upřít nemůžeme. Irmler se v rámci struktury skladeb soustředí

především na dění v nejnižších patrech, kde sídlí nej:hutnější a nej
intenzivnější momenty, a toto mnohobarevné a nenápadně čilé

"hučení" - vzdáleně odkazující k severskému ambientu s razítky
Biosphere či Deathprod - působí jako pojítko, jež jen velmi vzác
ně ustupuje "projasněným" motivům (např. láskyplným klávesám
v minimalistické Trevo). Zvuky (s velkým podílem field recordings)
získané výhradně za pomoci analogového náčiní proměnil studio
vou prací spočívající zejména v destrukci v těžko identifikovatelné
elementy, jejichž kombinace vykazují vysokou míru působivosti

a až nečekanou svěžest.

Na rozdíl od Irmlerovy puntíčkářské vybroušenosti se Pařížanka

Cécile Schott alias Colleen (jež by ve svých 26 letech mohla být
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jeho dcerou) na debutu Everyone Alive Wants Answers nebrání
cizorodým šumům, nezamaskovaným smyčkám ani jakési cílené
neupravenosti. V její hudbě se totiž tento lo-fi zvuk stává nosite
lem přirozenosti, která do ní zabalené jemně poetické melodie
jen dále umocňuje. Nápaditým zpracováním nejrůznějších směsí

samplů hracích skříněk, zvonkohry, smyčců, kytar, zpěvu ptáků,

dětských hlasů apod. (zde příbuznost s klidnými dílky stájového
kolegy Susumu Yokoty) dává Cécile vzniknout kratším jednoli
tým kusům s výrazným náladotvorným potenciálem. A přestože

se z hlediska stavby jedná pouze o velmi jednoduše poskládané
smyčky, každá z přítomných monotematických skladeb vyjadřuje

určitý odstín lidských emocí, kterému je snadné podlehnout. Elek
tronika téměř beze stop elektroniky.

Hynek Dedecius

project the three:
antimother
Next Era.

Počátkem devadesátých let v Táboře působila industriální formace
The Three (případně Trojka nebo jednoduše 3). Činnost ukončila

v roce 1995 a zůstalo po ní několik nahrávek. V letošním roce do
šlo k obnovení činnosti v lehce pozměněné sestavě (v níž puvodní
členy Radka Šenkýře a Václava Jeníčka doplňuje člen pražských Do
Shashka! Michal Čihák) a vydání alba Antimother.
Jedná se v podstatě o dvojalbum. Kromě čtyř nových kompozic se
na osmdesátiminutový disk vešel i poslední program původních

The Three 003, vydaný v roce 1994 vlastním nákladem na CDR.
Nový program Antimother se skládá ze čtyř skladeb. Tři z nich
(AM 1 - 3) mají stopáž kolem třinácti minut, poslední je cca polo
viční a jak název AM 123 napovídá, je jakýmsi shrnutím předchozí

trojice delších opusů. Ty pracují se zvuky pocházejícími z arzenálu
pseudoorchestrálního industriálu, noise či etna. Do žádné z těchto

škatulek však The Three nezabřednou, jejich hudební projev totiž
stojí především na střetávání dlouhých táhlých ploch, které jsou
jen velmi střídmě ozvláštňovány neokázalými aranžemi. V AM 1
je to několik osamělých úderů (na ploše třinácti minut by se daly
spočítat na prstech), v nejtišší AM 3 téměř neslyšný, echem tvoře

ný rytmus v pozadí. AM 2 uprostřed na několik minut překvapí

rytmickými hlukovými cáry, útržky hlasů a elektronickým pípáním,
poté se však opět navrátí do klidné nehybnosti ostatních skladeb.
AM 123 je poměrně tradičním postindustriálním opusem, který vy
soce nastavenou laťku předchozích kompozic není s to překonat.

Sedm kratších skladeb programu 003 překvapí skvělým zvukem,
jehož barva má se současnými The Three mnoho společného. Lze
-Ii zde vidět určitou kontinuitu, pak z hlediska kompozice je tomu
právě naopak. Poslední fáze původně oldschoolové Trojky byla
poznamenána tíhnutím k taneční kultuře, což lze zaslechnout ze-

jména ve For Your Ears Only, ale nejen v ní - pravidelný rytmický
tep je páteří většiny skladeb programu. Pád do monotónnosti však
nehrozí - časté změny, krátké stopáže a nepřeberné množství
chytlavých zvuku a aranžérských nápadů (zvuk nahalených bicích
v Nevergreenu) to nedovolují. Vybočením je zpívaná EI Paso Uedi
ná píseň alba), epická, nerepetitivní Dream Of The Occupied Tibet
a Echoland (nomen omen).
Přestože CD Antimother nahrály de facto dvě ruzné skupiny v roz
mezí sedmi let, je pozoruhodně konzistentní a zvukově i aran
žérsky neotřelé. Troufám si tvrdit, že se jedná o jedno z vůbec

nejlepších alb tuzemské postindustriální scény. Zmínku zasluhuje
i povedený obal (digipack).

Petr Ferenc

elliot carter:
what next?
EeM New Seríes / 2HP.

Nestor americké avantgardy Elliot Carter (*1908) napsal ve svých
devadesáti letech svou první operu. Děj jednoaktovky What Next?
(1998) se dá shrnout zhruba takto: Šest postav svede dohromady
automobilová nehoda. Nikdo není zraněn, ale postavy se nemo
hou shodnout, kdo jsou, jaký je jejich vzájemný vztah a jak se na
místě nehody ocitly. Mama, která je celou dobu nejvíc "při věci"

a snaží se vzniklou situaci řešit, je přesvědčená, že Harry nebo
Larry je její syn a že společnost jela na jeho svatbu s Rose. Zen
je její bývalý manžel a otec Harryho nebo Larryho, Stella je jeho
současná přítelkyně. Kde se tam vzal chlapec Kid jí není jasné.
Ostatní postavy její tvrzení nevyvrací, soustředí se však především

samy na sebe: Zen předstírá, že je duchovní vůdce, subreta Rose se
znovu a znovu vrací k úspěchu svého posledního představení a as
tronomka Stella je přesvědčena, že byla na cestě do observatoře.

Harrymu nebo Larrymu je všechno jedno, Kid je záhada.
Tento děj-situace z pera hudebního publicisty Paula Griffithse (au
tor známých knih o hudbě dvacátého století a mimo jiné libretista
Tan Dunovy opery Marco Polo) důmyslně rezonuje s Carterovou
svéráznou kompoziční metodou, pro kterou je podle skladatele
klíčová "zvláštní dimenze času, dimenze ,paralelních perspektiv',
kdy jsou zároveň představoványrůzné kontrastní postavy". V Car
terových instrumentálních skladbách jsou "role" jednotlivých
nástrojů definovány pomocí hudebních prostředků - intervalů,

harmonie a zvláště rytmu a tempa - a nástroje se tak stávají
"herci" v Carterově hudebním "scénáři". Každý nástroj postupuje
svým vlastním tempem a v kompozici tak simultánně zní několik

rytmicky a tempově nezávislých vrstev. Carter vysvětluje: "Mým
hudebním záměrem je znázorňovatnejrůznějšízměnya protikla
dy nálad, ze kterých sestává naše životni zkušenost. Obecně se dá
řict, že se má hudba snaží o takový pohyb, jaký si uvědomujeme,
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když letíme nebo řídíme auto, a ne o dusání koní nebo pochod
vojáků, které převládá v pohybových vzorcích starší hudby." Opera
What Next?, se svými výrazně vykreslenými postavami, které jsou
ve stejném čase na stejném místě, ale jako by existovaly nezávisle
na sobě, spíš vedle sebe než spolu, je tedy vlastně dramatickým
ztělesněním tohoto principu.
Zakoušet operu pouze z nahrávky je vždy obtížné. Hlasy odděle

né od zpívajících těl svých postav působí daleko abstraktnějším

a méně životným dojmem než na jevišti, děj opery nevnímáme
bezprostředně skrze scénickou akci, ale jen prostřednictvím četby

bookletu. A pokud jde navíc o situací, kdy si operu z nahrávky jen
"nepřipomínáme", ale kdy se s ní setkáváme vůbec poprvé, je to
o to obtížnější, zvlášť pokud jde o tak komplexní hudební struktu
ru, jako je tomu u Elliota Cartera. What Next? by zkrátka bylo dob
ré vidět. Asi proto také působí bezprostřednějiinstrumentální Asko
Concerto (2000), které na CD operu doplňuje - zvuková konzerva
mu přeci jen víc sluší.

Tereza Havelková

trio logy & wolfgang muthspiel:
thaťs all daisy needs
Material Records.

Vídeňské smyčcové trio Triol09'Y si již zcela našlo svou vlastní hudeb
ní řeč. Jejími charakteristickými rysy jsou přiznaná sentimentalita,
sklon k sofistikované hudební komičnosti, jakož i výrazná a dobře

čitelná rytmická struktura skladeb. Styl tria je nepřehlédnutelně

ovlivněn jazzovými i klasickými vlivy, ale na kritika permanentně

působí jakýsi "zornovský efekt": obvinění z eklektičnosti nebo
dokonce kýčaření blednou před tím, jak bezstarostně a přitom

s upřímným nasazením si hráči z jednotlivých stylů vypůjčují a upra
vují si j.e k obrazu svému. Přímo emblematicky zde působí skladba
Passacaglia, Fugue and Other Things on a Theme by Charlíe Parker,
která skutečně zpočátku převádí Parkerovy standardy do barok
ní řeči. C'lenové tría - Daisy Joplinová, Trístan Schu/ze a A/eksey
Igudesman - se navíc občas proměňují ve svérázné zpěváky nebo
perkusionisty. Nejen z těchto důvodů musí být jejich koncert silným
zážitkem.
Tentokrát trio spojilo své síly s rakouským jazzovým kytaristou
Wolfgangem Muthspielem, a to na Muthspíelově značce Material
Records. (www.materialrecords.com). a lze bez rozpaků prohlásit,
že toto spojení se ukázalo být plně funkční. Muthspíel, dnes již mi
láček mezinárodní kritiky (i obecenstva), doplňuje typicky intenziv
ní zvuk tria o robustní jazzový rozměr, ale nezvíditelňuje se na úkor
celku. Jeho hra se naopak vyznačuje přímočarostí, z níž se jen po
malých dávkách vydělují posluchačsky velmi vděčné, propracované
pasáže. Zárukou úspěšnosti celého projektu je to, že Muthspiel
zužítkoval svou znalost kompozičních principů klasické hudby (kte
rou také sám skládá). Individualistické jazzové sólování by v daném
kontextu působilo zcela nepatřičně. Muthspie/ova kytara tedy al
ternuje mezi sólovým a doprovodným nástrojem přesně v intencích
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klasické kvartetové hudby, která, jak známo, patří k nejobtížnějším

kompozičním zadáním.
Autory hudby jsou až na dvě výjímky (Ernst Reisegger a Marcus
Davy) hráči sami, což patrně přispívá k přesvědčivosti j,ejich výkonů.

Celé album je navíc prodchnuto nepředstíranouradosti z hraní. Ne
jsme sice svědky ničeho zvlášť objevného, ale není důvod, proč by
nás to mělo znepokojovat. Spíše se zeptejme spolu s Muthspielem:
není to skvělé, když sympatičtí mladí lidé hrají svou vlastní hudbu,
vydělají si tím na živobytí a posluchač se přitom dobře baví, vzdálen
jakékoli podbízivosti a kalkulu? Ano, je to skvělé. Jediné, co mělo

být na tomto CD jinak, je booklet. Dozvíme se v něm především to,
že Muthspielovi se (na rozdíl od obou zbývajících pánů) zatím ne
podařilo navázat s Joplinovou intimní kontakt a že ho to očividně

velmi trápí.
Tomáš Marvan

mice parade:
obrigado saudade
FatCat.

Projekt Mice Parade sídlí po boku spřízněnýchsouborů Dylan Group
a HIM v čele miniscény usazené na průsečíku instrumentálního roc
ku, jazzu a elektroniky, přičemž tato oblast se vyznačuje vysokou
promiskuitou (hudebníci jsou aktivní zároveň ve vícero skupinách
a nezřídka ovládají hned několik nástrojů) a znatelným potěšením

ze hry. Mice Parade j,e dítkem newyorského multiinstrumentalisty
Adama Pierce, jenž zároveň šéfujle labelu a distribuční společnos

ti Bubblecore. Materi·ál na novirÍkovém albu Obrigado Saudade
sám složíl a sólově také nahrál téměř všeclhny (!) nástrojové party
- drobnou pomocí mu přispěli Doug Schari-n (HIM, Directions ln Mu
sic, Codeine), Rob King+Dylan Cristy (Dylan Group) a v neposlední
řadě Kristín Anna Valtysdottir, vokalistka islandských melancho
elektroniků Múm 'Uimž Adam z.ase na koncertech občas bubnuje).
Již sama přítomnost zpěvu v několika kouscích napovídá, že MP se
tentokráte přiklánějí k přístupnějšímu pojetí, popově zabarveným
strukturáJiTl sl'o'ka-refrén-sloka. však růže nekvetou, neboť v Pierceo
vě tvorbě jide především o kombinování živě odehraných stop, kde
je vokál odsouzen do role pouhé další vrstvy. Zmíněná přístupnost

tudíž tkví předevšímv nakaž'livosti přítomných melodií, kte,rým na
rozdíl od více na improvizac·j založených a ne tak dusledně zaran
žovaných skladeb desek minulých tentokrát připadlo něe<> větší díl
studiového koláče. Tot ovšem změna vítaná, poněvadž poměr na
Obrigado Saudade Se zdá být vskutku optimální.
Z nahrávky prýští nadšené mllzikantství. Vedle vynalézavé práce
scelou řadou dokonale ovládaných instrumentů - v hlavních rolích
se představují především pestrobarevné kytary a vynalézavé bicí
- Pierce mnohdy překvapuje zvláštní strukturou skladeb a netradič

ním využitím repetice. V případě Mystery Brethren například vývoj
tracku v polovlině zamrzne na jakémsi ,živém kolovrátku', přidá se
výtečná basová linka a v duchu působivé gradace se postupně na
bal-ují další vrstvy, Jež ke konci opětovně ,rozmrazí' podklad a po
skytnou tak bicí soupravě prostor ke zdivočení. Několikrát se také



v jediném kusu velmi zajímavě setkávají na sobě zcela nezávislé
části: na mysli mám třebas rozostřené noisy intermezzo ve Focus
On A Roller Coaster či snad vůbec nejpůsobivější Wave Greeting,
kde se freestylový bicí základ opakovaně propadá v ambientní
powerbookový rozklad r la Désormais. Albu Obrigado Saudade
nechybí zajímavé detaily, chytlavost ani energie a ve svém ranku
atakuje nejvyšší příčky.

Hynek Dedecius

[the user]:
symphony #2 for dot matrix printers
Staalplaat.

Mám před sebou druhé CD montrealského dua posedlého zvukem
archaických tiskáren a, jak se zdá, nejen jím, ale vším, co se týká
výpočetní techniky cca dekádu staré. Jako obal alba je totiž použit
plášť "měkké" pětačtvrtpalcovédiskety. Názvy jednotlivých tracků

jsou stylově sestaveny z interpunkčních a jiných symbolů, které ský
tá zejména anglická klávesnice. Od prosté tečky coby názvu první
sk-ladby až k poněkud delším'u (grafik odpustí) % % %% %% %% %%
$$$$$$$$$ »»»» »»» @@@@@@@.

Mikrofony snímaný zvuk tiskáren, který je následně vrstven do
víceméně pravidelně rytmických tracků, je dvojího druhu. Za prvé
známé ohlušující skřípání, které - zejména při kancelářském pro
vozu - umí udělat z tisku peklo a za druhé údery a pohyb tiskové
hlavy - její ježdění a narážení na okraj. Jak se s takovým arsenálem
vypořádat? [the user] nemají potřebu svůj zvukový zdroj přetvářet
a k nepoznání měnit, zkrátka jej po větších úsecích rytmizují a vrst
ví do stop. Ke slovu se často dostane stereo, možnosti ekvalizéru
jsou využity jen střídmě (otupování hran v závěru. 1. 1. 1. I .).
Posluchač je pak překvapován především tím, (O vtniká 'kombinací
tak důvěrně známých zvuků. Zatímco některé úseky "symfonie"
působí chladně a strojově, jiné evokují například dicks and cuts
(úvod .".)\0/01'%"%), přidušené zvonky (skladba číslo 10, vzh'ledem
k tomu, že se jelí název skládá předev~fm z mezer, jej bohužel ne
zmiňuji) či samohrajku s prv.oplánově orientální barvou zvuku (taky
podivný nereprodukovate'lný titul).
Vzájemná návaznost jednotlivých položek "symfonie" se odehrává
v rovině kontrastu. Gradující konce tracků jsou prudce střídány

začátky tracků nových, což není nijak objevný postup, ale funguje
celkem spolehlivě. Dramatičtější stavbu má jako jedna z mála již
zmiňovaná ."."%"%"% (jako by i název ilustroval její sevřenost)

- zde se ze zvukového vtípku (pardon: progresivního experimentu)
stává plnohodnotná hudba.
Závěrečná z tuctu položek, desetiminutová plocha. jejíž název tvoří

jen samé mezery, se od ostatních ve.lmi podstatně liší. Neslyšíme
v ní totiž zvuk tiskáren v provozu, ale vrstvený šum zapnutých pří

strojů. Vzhledem k tomu, že jsem toto CD poslouchal na počítači,

chvíli mi trvalo zjisti,t, co se to vlastně děje - skladba není ničím

jiným než "houstnoucim tichem". Naplno mí až v poslední třetině
a je ukončena cvakáním vypínaných "instrumentů".

Což o to, album je to vtipné, jen by mě zajímalo, co budou [the
user] podnikat dál. Pokud by měli pokračovat v nastoupeném tren
du, nevím, jestli by se už nejednalo o opakovaný vtip. Ale to nás
nyní nemusí trápit, takže: Když maš v chalupě orchestrión ...

Petr Ferenc

fred frith:
rivers and tides
Winter And Winter.

Brian Eno před více jak pětadvaceti lety s nahrávkou prvnfch am
bientních skladeb Music For Airports ukázal nové možnosti kom
ponování. Netřeba snad připomínat. že se jedná o hudbu určenou

nejen k tichému poslechu, ale též i hudbu tvofenou pro konkrétní

prostor, dění a činnost - trávení času v letištní hale. Nenutí k posle
chu, nesnaží se posluchače vtáhnout k sobě, neboť je více určena

ke klidné kontemplaci i s vědomím, že se může jednat i o pouhou
zvukovou kulisu. Toto minimalisticky ambientní zaměření k letištní
hale a jejímu svébytnému životu se, možná i paradoxně, stalo mil
níkem v hudbě, ačkoliv aspirovalo být pouhým hudebním podkla
dem dennímu ruchu.
Brian Eno naznačil cestu a Fred Frith po ní vykročil dál včetně hledá
ní možných odboček a jiných, stále neobjevených, krajin. Zatímco
Eno stvořil hudbu pro vysoce technicistní letištní prostor, Frithovo
album hudby k filmu stejného názvu Rivers and Tides německého

režiséra Thomase Riedelsheimera je inspirováno land artem ang
lického umělce Andy Goldsworthyho. Jak již v bookletu naznačují

fotografie odplouvající sochy z naplavených dřev, Goldsworthyho
typ práCě je pevně spojen s místem konání - vytváři skulptury z na
lezených materiálů a spolupracuje s děním času a přírodními pod
mínkami konkrétních míst. Ačkoliv land art vznikl jako negativní
reakce na technicky fetišistickou společnost a zdůrazňuje bytí je
dince a umění v 'krajině s akcentem na vnímaní procesu přírodních

proměn, a ačkoliv má tedy Enova nahrávka s Frithovou svým způ

sobem opačného adresáta, alba mají mnoho společného. Aspekt
pomalého vnímání času, potřeby zastavení se a zklidnění je oběma

tvůrcům vlastní a velice ovlivnil i hudební výraz obou děl.

Fred Frith má s tímto způsobem uvažování o rozprostření zvuků

v čase mnohé zkušenosti (ostatně s Brianem Enem také spolupraco
val), a to nejefl díky svým aktivitám ve sféře improvizované hudby.
Album je zaměřené na proces plynutí nejen zvuku jako takového,
ale i plynutí vody, na jeji bytnost a také její působení na člověka.

Voda a proudění jsou centrálními motivy nejen Frithovými, který
se jejich vlastnosti snaží přenést do svého kompozičního diskursu,
ale zasahují do nahrávky přímo ve své "materialitě." A je slyšet, že
tato rozmluva uměleckého artefaktu (v tomto případě Frithova
skladba s minimalistickými prvky) se skutečnými zvuky přírody je
velice produktivní. Jě to skutečná rozmluva, v níž Frith nechává
obě složky vzájerfmě komunikovat, prokládá je jako jednotlivé
monology, zasouvá je do sebe jako různá řečiště myšlenek, nápadů,
ale i dialogických asociací. Snaží se komunikovat s reálnými zvuky
šumění vody, větru, bouchání dřívek o sebe, ťukání kamenů tím, že
jejich řád transformuje do hudby, která zní obdobně jako jemně

rozlišitelný zvuk řeky - přestože Je hrána na lidské nástroje: kytaru,
housle, piano, berimbau.. basu, perkuse, saxofon a klarinet. Je to
hudba řeky, jejíž zvuk se stáfeopakuje, a navrací ve vlnách, ovšem
vždy s jemnou diferencí, a plyne tak, že si není možné její předcho
zí pohyb pamatovat - proto ty pauzy, proto ta zvuková úspornost,
dávání prostoru jednotlivým tónům i šelestům nástifOjů.

Album Rivers and Tides postihuje vnitřní řád věcí, jejich kvalitu
a způsob fungování a je skutečným hudebním environmentem.
Používat hodnotící přívlastky se ml vždy pfíčilo, zdě si je ale neod
pustím; Fred Frith natočil mimořádně skvělé a citlivé album, ačkoliv

na cestě nekráčel, spíše na ní plul.
Lukáš Jiřička

onuté narbutaité:
symphony no. 2
Finlandia Records.

Nahrávkou Druhé symfonie a dvou kratších opusů - Uberatio
a Me,tabolé - z pera Onuté Narbutaité (psali jsme o ní V čísle 21
2002) firma Finlandia Records (v koprodukci s Litevským hudebním
informačním centrem} zatím uzavřela profilovou řadu čtyř alb, na
nichž predstavila atespoň zlomek zajímavé a dosti rozsáhlé tvorby
této litevské autorky, která má své jméno i ve světě a píše často na
zakázku renomovaných festivalů.

Narbutaíté (nar. 1956) bychom asi sotva mohli označit za "symfoni
ka" v tom smyslu, v jakém bývá toto slovo většinou užíváno, když
se mluví o Beethovenovi, Mahlerovi, Šostakovičovi aj. Její doménou
jsou totiž spíše komorně laděné kompozice menšího rozsahu, což
jde ruku v ruce s křehkostí, introvertností a lyričností její hudby,
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a také s inspiracemi v minulých stylových epochách, zejména pak
v romantismu. Z tohoto pohledu jsou pro ni mnohem typičtější

ony dvě "doplňkové" skladby na albu, Liberatio pro 12 dechů, či

nelya smyčce (1989) a Metabolé pro komorní orchestr (1992).
Ve druhé polovině 90. let se však u Narbutaité projevila tendence
vyjádřovat se i prostřednictvím větších forem: v té době vzniká
pozoruhodné, více jak hodinové oratorium Centones meae urbi
(za něž v roce 1997 získala Státní litevskou cenu) a právě Druhá
symfonie (z let 1998 - 2001).
Symfonii se mi poštěstilo vyslechnout již při její premiéře na
vilniuském festivalu Gaida v roce 2001. Skladba (pod taktovkou
Robertase Šervenikase, jemuž je dedikována) se tam tehdy setkala
s nadšeným přijetím ze strany publika a nutno dodat, že oprávně

ně, přestože je napsána v poměrně tradičním duchu. Narbutaité
ji koncipovala do dvou vět, kterým podle jejich charakteru vtiskla
"programní" názvy: Symfonie a Melodie. První skutečně připomíná

jakousi "symfonii v symfonii" a dost dobře by obstála i jako samo
statná fantazie či báseň. Náladově se v lecčems přibližuje k vrchol
ným orchestrálním partiturám A. N. Skrjabina či k Ciurlionisově

poemě Moře. Nechybí jí myšlenková kompatibilita, patos ani dra
matismus, zvláčňovaný u Narbutaité všudypřítomným lyrismem.
Druhá věta má zajímavou genezi. Představuje totiž symfonickou
verzi samostatné skladby pro dvě smyčcová kvarteta a trubku
Melodija Alyvl./ sode (Melodie v Zahradě oliv), kterou Narbutaité
komponovala na zakázku krakovského festivalu "Aksamitna kur
tyna" v roce 2000. Přestože se oproti první větě vyznačuje diame
trálně odlišným charakterem, skvěle zapadá do konceptu celku,
jemuž dodává další dimenzi - kontemplativně lyrickou, duchovní.
Je to tklivá lamentace, "prostý zpěv, snad vycházející ze zoufalství,
ale dodávající naději", jak se vyjádřila autorka. Odpovídá tomu
i mnohem oproštěnější hudební faktura věty, zvýrazňující melo
dickou křivku a projasňující harmonický plán. Svou funkcí v rámci
celé skladby asociuje tato část závěrečnouvětu Patetické symfonie
P. I. Čajkovského, nádherné trubkové sólo, které se v samém zá
věru zjevuje jako katarze, zase odkazuje k elegickým bachovským
adagiům.

Těžko nyní předpovídat, zda se Druhá symfonie Onuté Narbutaité
zařadí mezi slavná symfonická "torza"; skladeb v žánru symfonie
vzniklo a stále vzniká pře<e jen mnoho. V každém případě však jde
o kompozici, která v daném oboru převyšuje průměr.

VítězslavMikeš

the ganelin trio:
15-year reunion
Leo Records.

Pětadvacátý prosinec 1961 si litevští jazzofilové stanovili jako da
tum zrodu moderního jazzu v jejich zemi. Toho dne totiž vilniuská
Hudební akademie zorganizovala koncert, na němž se poprvé na
významnější akci (se svým tehdejším kvartetem) představil mladič

ký Vjačeslav Ganělin (litevská podoba jeho jména zní Viačeslavas
Ganelinas). Trio, které vytvořil tento klavírista a také uznávaný
skladatel (mj. autor hudby k prvnímu litevskému muzikálu Velnio
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nuotaka, Ďáblova nevěsta) zhruba o deset let později se dvě

ma Vladimiry - bubeníkem Tarasovem a saxofonistotl Čekasinem-,
se pak stalo po celou dobu své existence nedílnou součástí litevské
hudební kultury: položilo základ fenomél,1u, jemuž se někdy říká

"vilniuská jazzová škola", a vydatně pNspělo k tomu, že bylo hlavní
město Litvy pokládáno za jazzovou mekku bývalého SSSR. Jako
zjevení však tato trojice ve své době působila 'i kdekoli jinde. Zcela
výmluvným je například ohlas amerického kritika Francise Davise,
který po jednom z jejích koncertů v roce 1976 napsal: "Máme mu
zikanty, kteří jsou stejně dobří jako Ganělin, Tarasov a Čekasin, ale
jejich kompozice, to je něco, co neznáme."

Právě osobitostí skladeb a jejich provedení si trio získalo svou
proslulost. Soubor vytvářel na základě zčásti společné improvizač

ní hry a zčásti prokomponovanosti sled emocionálně rozmanitých
hudebních bloků, jež postupně vykrystalizovaly do tvaru jakési
jazzové polystylové suity. Výslednou podobu však nakonec přece

jen nejvíce reguloval Ganělin svými sklony k míšení nejrůznějších

hudebních prvků Uazz ve všech svých Vývojo,vých stádiích, vážná
hudba, etnická hudba atd.) a také k teatrálnosti.

V roce 1987 se u tria projevila invenční krize a jednotliví čle

nové se vydali vlastními cestami, střídavě individuálními anebo
společnými s jinými hudebníky. Vzdálila je I místa pobytu: Ganě
lin žije v Izraeli, Čekasin tráví většinu času v Německu a jediný
Tarasov zůstal ve Vilniusu. Dohromady je po celých 15 letech zno
vu (dočasně?) svedla až příležitost, kdy se Litva jako čestný host
v říjntl loňského roku poprvé od získání své nezávislosti zúčast

ni:la prestižního Knižního veletrhu v.e Fran'kfurtu nad Mohanem,
a organizátorům se v této souvislosti podařil husarský kousek,
když pro doprovodný program získali comebackové vystoupení
tria. Návratu s'lavného souboru na pódium si nemohl nevšimnout
Leo Feigin (jenž na sve značce Leo Records v rámci edice Golden
Years of New Jazz vydal II reedicích stěžejní část produkce Ganě

linova tria a významně se zasloužilo jeho propagaci na západě).

Vznikla tak jedinečná živá nahrávka, příznačně nazvaná 15-Ye
ars Reunion, s více jak púlhodínovou stejnojmennou kolektivní
kompozicí a oblíbeným 6anělinovým přídavkem Umtza-Umtza.
Nahrávka, nad kterou ji,stě zaplesá nejen příznivec tria či pamět

ník, vzhledem k absend jakýchkoli náznak,ů po přebl.ljelé nostal
gičnosti (alespoň já je tam osobně necítím), k nimž mají podobné
comebacky tendenci často se ubírat. A tak se naskýtá příležitost

plně ocenit hudební svéráznost tria, která šokovala před lety, ale
jež má všechny předpoklady působit nově i na současného poslu
chače. J'e celkem logické, že se Ganělinovo trio i dnes přidržuje

svého osobitého stylového konceptu, Ikterý se zdá být dosti plas
tickým na to, aby v íeho rámci bylo možné stále hledat, nacházet
a nalezeným překvapovat. Napomáhají tomu i skvělé muzikant
ské osobnosti jednotlivých hudebníkůa jejich výtečná souhra, na
níž uplynulých patnáct let nezanechalo žádné stopy. Jestliže tedy
měla delší přestávka dopomoci ke vzpružení kdysi zdánlivě vy
čerpaných společných možností tria, přinesla - alespoň soudě dle
nahrávky frankfoUrtského koncertu - své plody. [Pokud se ovšem
jednalo pouze o výjimečné setkání, jemuž by se nedostalo pokra
čování... Ne, to by byla velká škoda...

Vítězslav Mikeš



dave holland quintet:
extended play
EeM.

Název tohoto živého Hollandova dvojalba, nahraného v newy
orském klubu Birdland, je úmyslně dvojznačný. Jednak jsou zde
zařazeny skladby, které Holland hraje již od druhé poloviny
devadesátých let (viz např. Claressence, nahranou v kvartetu
na Dream of the Elders z r. 1995, nebo The Ba/ance, nahranou
r. 1997 na debutovém albu jeho současného kvintetu, Points
of View). a jednak jsou některé skladby protaženy až na téměř

trojnásobek své původní délky. Zdá se, že tato dobře načasovaná

rukověť jedné z nejpozoruhodnějších jazzových formací součas

nosti nemohla dopadnout lépe.
Sestava kvintetu je následující: vedle Hollanda samotného hraje
na vibrafon a marimbu Steve Nelson, na trombón Robin Eu
banks, na saxofony Chris Potter a sestavu doplňuje Billy Kilson
na bicí. Co hráč, to uznávaná veličina, takže podrobně vypo
čítávat přednosti každého z nich je snad zbytečné. Nelze však
nezmínit alespoň následující: Eubanks a Potter si vypracovali
způsob vzájemného komunikování, který mohou předvádět po
dlouhé minuty (viz Prime Directive), aniž by se zdálo, že je jejich
invence vyčerpána. Kilson zase naplno rozvinul svůj již dříve

zjevný potenciál a stal se z něj neúnavný rytmický motor kapely,
schopný nicméně velmi variabilních a důmyslných sólových vý
stupů. Kilson kromě toho necítí potřebu být sevřen klišé swingu
jícího rytmu, což prospívá celkovému soundu kapely.
Recenze na takováto alba se vlastně píší samy, i když je třeba

podtrhnout. že nahrávky typu Extended Play opravdu nepadají
z nebe každý den. Do až frenetického vychvalování Extended
Play kritiky nicméně zasáhl Stuart Nicholson, recenzent britské
ho Observeru - a/bum ocejchoval jednou hvězdičkou a přidal

stručnou lamentaci nad tím, do jakého stavu současný jazz do
spěl. Hudba Extended Play je prý technicky neúnosně dokonalá,
a zároveň zcela "postrádá duši a dotek lidskosti". K tomu se
prostě není možné nevyjádřit. Nicholsonůvvzteklý kopanec byl
totiž namířen extrémně nespravedlivě.Jeho absentující "dotek
lidskosti" si vysvětluji tak, že Hollandova kapela to přehání,

protože (i) nikdy nehraje falešně (na rozdíl od jím povinně zmí
něného Davise), nebo (ii) protože nedopouští, aby její hudbu
vedla nějaká jednoznačně určitelná emoce (melancholie, roz
jařenost apod.). První bod je zbytečné dlouze komentovat. Ne
vím, proč žehrat na to, že kvintet své skladby trpělivě vybrousil
ke zvukové dokonalosti a vyvážené souhře, která přitom díky
kombinaci marimba/vibrafon-trombón-saxofon nepůsobí

zrovna jako vzor klišé. Nahrávající jazzmani přece až příliš

často hřeší svou naprostou. nepřipraveností, kdy se spoléhá na
silu improvizace, a výsledek je nezřídka rozpačitý. Hollandův

kvintet naopak dokázal spojit prostor pro nadprůměrnémnož
ství improvizace s nadprůměrnou kompaktností celku, a právě

proto Extended Play právem obsa,dí přední místa I'etošních od
borných žebříčků. Ad (ii}; k Hollandovi, (podobně jako třeba ke
Scofieldovi) většinu posluťhačů pfí,tahuje svébytný zvuk a styl,
který se právě jasně čitelným emocím vyhýbá; nacházejí u něho

hudební mikrosvět, který si dokázal vybudovat svůj vlastní řád,

jemuž ale nechybí srozumitelnost. Chybí tomuto mikrosvětu

lidskost? Zdá se mi, že Hollandův kvintet "chybuje" leda v tom,
že si nevypomáhá snadno dostupnými emočn.ími berličkami.

Podtrženo a sečteno: existuje dost současných jazzových kapel,
které by si nálepku prázdné techničnosti a exhibice plně za
sloužily. Nápad, že k nim patří právě Hollandovo seskupení je
ale spíš absurdní než provokativní.
Desky typu Extended Play mohou pln;,t dvojí poslánf. Neza
svěceným a váhajícím mohou díky své čitelnosti pooteilřít svět

současného jazzu, aniž by ty pokročilejší připra,vily o slast při

analyzování těch zvlášť vydařených pasáží.

Tomáš Marvan

the residents:
demons dance alone
EuroRalph.

The Residents netřeba uvádět. Anonymní projekt navázal na za
čátku sedmdesátých let minulého století na maniakální blues Cpt.
Beefhearta a kreativní studiovou prací génia, který si může dovolit
okázalý diletantismus, je dovedl k novým kvalitám, pod jejichž
nánosem staré vzory rychle zmizely. Výsledkem byl dobře mířený

plivanec do úsměvu šedesátých let, explicitní kritika konzumu, ale
také dokonale vypointovaná póza sarkastických neurotiků, kterou
nepřekonal nikdo ani v další dekádě. Zkrátka, Residents představu

jí klasiku toho, čemu se posledních pár let říká alternativní hudba.
Když ovšem vydává desku kapela, jež má za sebou tři desetiletí,
nečekáme od ní hudební revoluci. Spíš se zeptáte, jestli už toho ne
bylo dost a jestli se vtipálkové nezměnili v karikaturu sebe samých.
Nikdo si toho ovšem není vědom tak dobře jako sami Residents,
kteří se hned na úvod bookletu ptají, zda jsou skuteční nebo jen
pouhá vzpomínka. A když napíšu, že Residents natočili cohenov
skou desku, vzpomene si otrlý posluchač na King and Eye nebo
Stars and Hank Forever a bude čekat okaté prznění stařičké Suzan
ne a jiných milosrdných sester hurvínkovským hlasem. Residents
ovšem znají své meze a vědí, že s polním velitelem se není radno
v parodování jeho klasických hitu měřit. Demons Dance Alone je
prostě melancholické písničkové album s popovým aranžmá jak od
starého automatického bubeníka, s ženskými sbory a zmarněnou

nadějí v každé sloce - s malou poznámkou: je od Residents. Najde
me tu ale neobvykle malou dávku rezidentního pitvoření. Skoro
byste si mysleli, že se Residents snad skutečně snaží vyjádřit upřím

ný cit, nechat své bulvy zaslzet, a nevědí, jak na to, aniž by ztratili
tvář - tedy v jejich případě spíš, aniž by tvář našli. Srážku melan
cholie se sarkasmem k sentimentalitě v textech i hudbě, jež vytváří

celé napětí, pro něž stojí za to poslouchat, stručně vyjadřuje jeden
z refrénů: "I can cry - If I try - But I lie - Awake at night." Asi nikdy
nebyli blíž rádiovým stanicím, asi nikdy nezněli víc jako soundtrack
k nějakému barevnému Lynchovu filmu. Po epických teatrálních
kusech z posledních let je to nakonec příjemné překvapení.

Hlavně první plocha desky (Loss) zní jako duet Leonarda Cohena
s Laurie Anderson - od úvodní Mr WonderfuI ("Life would be
wonderful, if... ") přes neodolatelného The Weatherman U was
watching Ivanhoe / When they said the tornado / Blew your big
old house apart / Robert Taylor was the star."), nejcohenovštější

vyznání Honey Bear až po residentský waltz Needines. Střední část

(Denial) vás po delší mezihře přenese už jednoznačně do světa sta
rého The North Lousiana Pop Combo, jak se sami kdysi titulovali na
obalu své první LP, a nadělí vám hned tři vtíravé kousky v tradičním

stylu: Mickey Macaroni, Betty's Body (,,1 could be her lover, if it
weren't for mother.") a latinskoamerickou koktejlovku My Brother
Paul (s už citovaným refrénem). Třetí plocha (Three Metaphors) zní
módně až tanečně - h'lavně tady by se našly tipy pro podvečerní

sety v rozhlase, na prvním místě zappovské pop retro Make Me
Moo, kde se dětský hlásek vyznává z touhy léčit své zlomené srdce
proměnou \/, krávu ("Cows are so open."). SamostatněJe uvedena
jako černa tečka titylní píseň, nepochybněto neJchytlavější,co Re
s,idents n'atočili od své coververze This is a Man 's Man's Man's World
Jamese Browna. Kéž by se jí dožil Johnny Cash.
Na desce luslyšíte všechny aranžérské prvky, na něž jste si za ta léta
z.vykli, doplněné ale bohatě ženskými a dětskými hlasy (nejen ve
sboru, 'ale i sólo), metalickou elektrickou kytarou '(Nolan Cook), či

telnou písničkovou strukturou (přes formální dě,lení desky na dvě

části, z nichž druhá je tvořena jen titulní skladbou, za to první je dál
rozčleněná do tří ploch), a dokonce krapítkem hip-hopu. Výsledek
nemá hudebně vlastně daleko k Zappovým deskám z osmdesátých
let, až na t'o, že Zappa si na stará kolena postavil létající cirkus a byl
rozhodnutý profesionálně vás pobavit, zatímco staří mistři ze San
Francisca nás přijeli ochotnicky dojmout - a na rozdíl od jejich star
šího druha se jim jejich práce daří. I left my heart in San Francisco.

Petr Glombíček
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the dorke ra:
merry ta es
melodies
[COC

Pa , <te-! ,~ _=.':'
lden-'~.::: 0:- :~:

k n' ):_"'e: , e~ _ :;'::·: .. e

ních deskách a ještě výraz ě~-:: :':-_,: E'.

jedinečnou folkově ambie :;- ::--:: _ ~

dieb12 nebo lo-res, více či méně rytmizované,
více či méně agresivní a vice či méně zajímavé
pokusy s různými zdroji zvuku. Prostě další
kompilace experimentální elektroniky. (mk)

1----------------; zeitkratzer:
mort aux vaches
[STAALPLAAT]

"Toto CD je možné p"e '=.'=: :0:-:: ;,_- ce
random nebo sh le:: Z:~ >~ :: =:=.::: za
zvukovou instalaci, s::: .. _:~:- e
hraje na nástroj'e ~.:;:- . .:. _-:=.~- on,
cepce je Reinhold .. ':::: ::- .. ,. __ -' -a.:.-:-oji
trubka, saxofon, .:c :-.:: : :_=: ~-< se,
housle, akordeo
obsahuje padesá- ':: :- -=, _C.: :"" ~calos'

tí (stopáž 0:30 - :3-: ,e:-:: 1-_:::= ío si
po odehrání něk .<::: - ~ _ §- -3stroje
podle systému, ::.! ,;.:- -~ ::-:: :: occhopil
(obal alba je ko _:-.:: .:- ,::'': :: ':: os a já,
maje desku p=~:E":_ : .=. -:-':_'ám celý
setřít) a výsled , ::,_, .. -. :'-<::-', skřípání,

brblání a pře :. .: :- -::: :-:-é í. Osvěže-
ním alba na té -=:::::;' kočičina"

je hlas a ně - :-_~t_, ::. :,.. 'I ztišení.
Občas to celé :::-:-e-::'e~:_ K.(pf)

různí interpreti:
hearings
[INSTITUT FOR TRANSAKUSTISCHE FORSCHUNG)

Vídeňský Institut pro transakustický výzkum
tvrdí, že není "jen dalším labelem pro expe
rimentální elektroniku". Kompilace zázna
mů z jeho akcí nabízí Vegetable Orchestra,

310:
recessional
[LEAF LABEL]

Američané Joseph Dierker a Tim Donovan
alias 310 (three-ten) na svém již šestém albu
výrazněji a většinou vhodně zapojili vokál
Andrewa Siglera, jinak ale zůstávají věrni vy
šlápnuté pseudo-soundtrackové stezce. Je po
zoruhodné, jak si i přes stylové rozpětí (deska
nabízí downtempové variace na triphop, dub,
pop i country) udržují svůj charakteristický
zvuk a s jakou samozřejmostí kombinují kyta
ru, banjo, obzvláště chytrou baskytaru a další
akustické elementy s elektronikou. Notnou
část desky zní i všemožné field recordings
z přírody či veřejných prostor, které vynikají
zejména v úchvatných ambientních mezi-
hrách. (hd)

eight frozen modules:
the abduetion of barry
[ORTHLONG MUSORK]

Tmavá šeď. Jednočlenný projekt 8fm před

kládá nelítostnou apokalypsu sestávající
z chaoticky působících drsných beatů, které
svou barvou i zvukovou paletou výrazně

odkazují na zuřivost Skinny Puppy, případ

ně nekompromisnost projektu Panacea či

bezvýchodnost pozdních Autechre. Údery
s kovovým nádechem jsou bez ustání vy
stavovány "zpestřujícím u poruchám, avšak
ono mnohokrát využité brutální urychlování,

"zasekávání" a chvilkové vystavování vlivu
nejrůznějších efektů v podstatě nikam neve
de. Nepomáhají ani temné plochy a náznaky
melodií v přízemí a z velké části zůstává jen
bezduchá post-EBM pro zatnuté zuby. (hd)

f.s. blumm:
lichten
[AUDIODREGS]

V Berlíně usadivší se Frank Schultge
Blumm (který se v prosinci představil také
na pražském festivalu Alternativa, http:

t-------------------I IIfsblumm.free.fr) je do kytary zamilovaný až
po uši. Ani po studiu hry neustal v jejím zko 
mání, lechtá ji a hladí, mazlí se s ni a hlavně

jí trpělivě naslouchá. Nespěchá. Její tóny ne
chává znít dlouho a obkládá je zvuky z růz

ných hračiček a cinkátek, flétny, harmonia,
saxofonu či klarinetu a místy i drobnou elek
tronikou. S Lichten Blumm dále prohl buje
nakažlivou intimitu a preciznost v detailu
patrné již na jeho předchozích instrumentál- I--------------------j

různí interpreti:
who wants to be a millionaire
[KLANGKRIEG PRODUKTlONEN]

Veleúspěšná hra Chcete být milionářem se
postupně stává trumfem stále východněji

působících televizních stanic, nu a teď se
dočkala i jakéhosi anti-soundtracku, Zhruba
před dvěma lety vyhlásil Guy Mitchelmore
(skladatel hudby pro TV a majitel jediného
dálkového kurzu pro začínající mediální skla
datele na světě Music For The Media) soutěž

o nejchytlavější melodii k připravované te
levizní hře Facts of life. Jeho výzvu podpořil

samotný Paul Smith, tvurce hry Who Wants
To Be A Millionaire, jehož řeč však nepokrytě

rebecca: odhaluje drsným marketingem čpící pozadí
two variations hudební tvorby spojené s televizní zábavou.
[CHARHIZMA) Tolik Intro - zbytek disku obsahuje odmítavé

audio reakce různých hudebníků (Zeitkratzer,
Improvizace opakovaná tak často, až se Ekkehard Ehlers, Guido M6bius, Vert, Mi- f-------------------
z ní stává stále se proměňující kompozice. niklon, Donna Summer ... ), jež tyto promluvy
Existuje jen v paměti hráčů, kteří zapomí· zesměšňují. Jedná se o pestré, hravé a místy nq:
nají se stejnou lehkostí, jako se rozvzpomí- dosti divoké "anti-showbiz" skladby se za- recording syn
nají. Nekonečné množství variací. Taková komponovanými úryvky ze zmíněných "ká- [PROGRESSIVE •
je Rebecca Kai Fagaschinskiho (klarinet) zání" i TV pořadu (více viz www.klangkrieg-
a Michaela Renkela (akustická kytara, cite- -produktionen.de, příp. tamizdat record Nils Quak je p -:-:-:. : _ ::.:: :-_.:i: ké
ra, preparace). Proud vzduchu, drnknutí na shop). V Kolotoči ani Hollywoodu se však značky Prog ess- : =:-- .:=. ::~ em
kytaru ... jemné zvuky střídmě rozprostřené zřejmě neuchytí... (hd) také např. A . -:ce-:: - :: o:. -: 'ozdíl
v čase, nízká dynamika, minimalismus vyjad-l- --i od svého o'a -•. :-:: _ -: "'edáv-
řování. Hudba komorní v tom nejvlastnějším nou kompila.c' =O'-~ :'.:3 :::-: ~::: ::ecutu
slova smyslu. (th) brazelton/naphtali: RecordingSy-:=.,,-:-:;-::.: :~-~·žádné

1------------------1 what is it to be Iike a bat? lokalizaci ...... :.:..:. -. : ~ .: :',:,_c :::03 ak-
[TZADIK] říkajíc u ' e-::::" : :c-:----:: _ ::-:'':'l'''. Na

základní pří-

Dámské duo (s bubeníkem mužského rodu) padně čás:e: .. .: _ _- =:c - 3-,-:Ě E::.e ·cké,
splňuje to, co od Zornovy stáje mnozí očeká- nicméně - ché
vají: rychlé přelety od čistých dívčích dvojhla- meloďc é -:: _ :_-:-~ ~ ~: ::-: - 10M
sů k řevu Diamandy Galás, od sofistikované kutily), s :<-:-: ::- :.: ..- ::.:. _~;: :' enou
elektroniky k punkovému bušení, od pro- atmosfé -::-:::, ::.-: - aeální
komponovaných struktur k volné improvizaci. noč í re :;)-:::e d)
Všudypřítomná je nejistota, kdy se autorky
berou vážně a kdy (a zda vůbec) nenápadně

na posluchače pomrkávají. (mk)
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DurafrBlues Oub Gulo čar Maraca Jiří Dědeček ŽOfie Kabelková Jablkoň Pavel Richter Mikiho pupík

t~~ I
~mi ..·,.'fPO;tW

Zuby nehty RadOza Sarkůzi I. a V. Havlovi Teme čhave Jakub Noha Band J. Honzák Quintct Disneyband
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INDIES RECORDS, Štefánikova 8, BRNO 602 00, distribuce<1i'indiesrec.cz, indies<1i'indiesrec.cz, tel.&:fax: 549 245 610

www.freemusic.cz - stránky plné hudby

recenze / reportáže / rozhovory / mp3 ke stažení /

koncerty / kluby / festivaly / soutěže / prezentace

nezávislých kapel - bez omezení žánru ...
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