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Forfest — 30 let tvaréi svobody od zrodu festivalu do dnesnich dnii

Doc. Jan Grossmann /CZ/ - composer, OPUS MUSICUM 4/2019

Tricet let v Zivoté €lovéka - to je polovina cesty od prvniho nadechnuti do diichodu, vrchol fyzickych sil,
zklamani, skepse a frustrace.

A tiicet let v zivoté festivalu? Uréité vyhranéna idea, jasny a realisticky cil, metody, tradice, prostredky,
zkuSenost, vyzralost, dovednosti dramaturgické, marketingové a manazérské, provazana sit’ spolupracov-
nikld a nejriznéjsich profesnich a jinych vazeb. Nékdy bohuzel stagnace.

Forfest - to byla pro mé za téch 30 let vysoka mira demokrati¢énosti v uvadéni i téch stylové nejnepribuz-
néjSich skladatelskych novinek a interpretacnich pristupti diky obdivuhodné ucté a respektu k nejraznéj-

prezentaci na verejnosti.

1. roénik Forfestu v roce 1990 byl zajisté vyznamny, ale co mu pfedchazelo, bylo neméné vyznamné. Rikalo se jim
Sedanky - od roku 1979 celkem deset setkani skladatelt a interpretl tzv. soudobé vazné hudby, spisovatell
a basniku, sochafu a malifa a... folkafl - ti uz pak na Forfestu prostor nedostavali. Vyznamna byla tato setkani uz
jen proto, Ze uz tehdy se formoval demokraticky a respektabilni pFistup organizator a u¢astniku k odliSnym, nékdy
az antagonistickym tvaréim poetikam autord riznych uméleckych sméru.

Za téch 30 let trvani Forfestu se mohl leckdo podivovat nad skladebnymi prostfedky nékterych ortodoxnich
hudebnich tradicionalist, nad vystfelky nékterych konceptualistt a jejich ideovou, chtélo by se Fict az ideologicky
vyhranénou negaci jakékoliv viditelné &i slySitelné stavebné logiky, obsahu a smyslu hudebniho dila (poslani dila
nebo obecné poslani umeéni jako vulgarismy), nad zvukové Sokujicimi Ci extrémné statickymi skladbami. Vzajemna
Ucta a respekt k umélecké a myslenkové svobodé kolegu setrvaly v kofenech a kazdoro¢ni realité Forfestu az do
dnesnich dnd.

Reknéme si na rovinu, Ze festival takového vyznamu a rozsahu by nemohl existovat bez neuvéfitelného nasazeni
organizatorl. Za poradatelem Umeélecka iniciativa Kroméfiz stoji manzelé Zdenka a Vaclav Vaculovi¢ovi, na pohled
tisi a nenapadni, ale s buldo&i povahou, ktera jim po vselikych pFikofich, faleSnych pfislibech, ostentativnim
nezajmu, dehonestaci i pfimo bojkotu ze strany nékterych (bohuzel mistnich) instituci a jednotlived nedovolila
klesnout v kolenou a rezignovat na svou prikopnickou praci.

Na rovinu je vSak také tfeba fict, Ze oproti tomu se organizatorim a jejich spolupracovnikim stale dafi presvédcit
s pomoci vysledkd své prace, hodnoceni v odbornych ¢eskych, slovenskych a zahrani¢nich ¢asopisech, ohlasu
prfedevS§im v zahrani¢i a mezi umélci a ansambly svétového spoleCenstvi o prospéSnosti a uspéSnosti této
vyjime¢né akce. Festival tak pfece jen dostava néjaké grantové a sponzorské prostfedky na financovani svych
dramaturgickych plana.

Vysledky prace se promitaji kromé jiného do institucionalniho €lenstvi Forfestu v prestiznich zahraninich
festivalovych organizacich a do ocenéni od vyznamnych profesnich instituci. Mezinarodni festival sou¢asného
hudebniho a vytvarného uméni s duchovnim zaméfenim Forfest je tak uz fadu let mj. ¢lenem asociaci European
Conference of Promoters of New Music, EFFE - Europe for Festivals, Festivals for Europe Brussels a drzitelem
prestizni Ceny Ceské hudebni rady.

Finanéné pravideln& nebo pfinejmensim &asto pfispivaji na festival MK CR, MSMT CR, Zlinsky kraj, Mésto
Kromé&Fiz, Nadace CHF, Nadace Karla Pexidra, OSA Partnerstvi, Nadace Gideona Kleina - to jsou ty
nejvyznamnéjsi instituce, které pfispély i na letosni 30. ro¢nik.

Stejné vyznamna je ideova a medialni podpora - spoluucasti, garance, zastity. Letos to byly napf. od arcibiskupa
olomouckého a metropolity moravského Mons. Jana Graubnera, od Probo$stvi Kroméfiz, Ceského rozhlasu
(brnénska redakce nékolik koncertd nataCela a pfinasela i aktualni zpravodajstvi), od Radia Proglas,
Arcibiskupského zamku a zahrad Kroméfiz, Muzea Kroméfizska, Spolecnosti pro duchovni hudbu, Muzea Ceské
hudby v Praze, velvyslanectvi nékterych statl v CR a &eskych velvyslanectvi a kulturnich center v zahraniéi, Unie
vytvarnych umélct CR, SdruZeni Q Brno a dalsich. Dosti pravidelna byva i spoluprace s obdobnymi institucemi ze
Slovenska, USA, Némecka, Francie, Rakouska, Rumunska, Italie, San Marina, Izraele aj.

Ze hned prvni jmenovany, arcibiskupstvi olomoucké bere svou zastitu nad Forfestem vazné, svédc&ila osobni
pfitomnost arcibiskupa Jana Graubnera a emeritniho biskupa Josefa Hrdlicky na zahajovacim koncerté Forfestu
9. Cervna. Jeho Eminence i Jeho Excelence po koncerté nesetfili slovy chvaly na orchestr i odeznélé skladby.
Pilotnim projektem Forfestu je biendlni pofadani kolokvii. Letos se konalo popatnacté s podtitulem Uméni
a spolec¢nost. Na kolokviich obvykle dominuji muzikologicka a kunsthistoricka témata, témata z oblasti tvUr€ich
poetik, nékdy i témata literarnévédna. Smutné je, Ze i kdyz festival deklaruje duchovni umeéleckou orientaci, jen na
malo kolokviich vystoupili se svymi pfispévky teologové a duchovni riznych cirkvi majici ve svych spoleenstvich
na starosti uméni a tfeba mladez. Jesté pfed néjakymi patnacti dvaceti lety jsem byl na kolokvii svédkem opravdu
poutavych, aktualnich, pfinosnych, nékdy i kontroverznich pfispévkl z kfestanskych cirkvi napfi¢ ekumenickym
spektrem, vCetné zastupcu z Vatikanu. | kdyz se bienalni kolokvia konaji v nepfili§ vyhodném terminu (zkouskova
a statnicova obdobi, uzavirani klasifikaci, zavér koncertnich a divadelnich sezén), k vystoupenim se pfesto
prihladuji védci, umélci, kulturni redaktofi nékdy az z dvou desitek zemi. Celkova odborné uroven si za téch patnact
roCnikl zachovala svlj odborny standard a kredit a kolokviu se dostava ohlasu v zahrani¢nich odbornych
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Casopisech. Co je dllezité - teoretikové a praktiti umélci dostavaji prostor k vyfikani otazek, které je pali a které
obecné pali globalni obanskou spole€nost u nas a v zahranici. Polytemati¢nost kolokvii a jejich provazanost
s filozofickymi a obecné estetickymi otazkami se pak zintenziviiuje vydavanim sbornikG s pFispévky z kolokvii
paralelné v Ceském a anglickém jazyce, v némz vyjime¢né mohou publikovat i autofi, ktefi se z néjakého vazného
davodu nemohli kolokvia osobné zuc€astnit. Srovnanim obsahl sbornikd ziskame docela slusny obrazek
0 sou€asném stavu a vyvoji uméleckého a uménovédného mysieni.

Letos jsem mél moznost vyslechnout jen nékolik koncertll Forfestu, z vystav jsem nestihl navstivit ani jednu, proto
muj ¢lanek mze mit po této strance charakter jen Utrzkovity a absolutné (pro mé ovSem pfijemné) subjektivni.
Hned prvni koncert 9. ¢ervna v katedrale sv. Vaclava v Olomouci byl pro mé silnym zazitkem, i kdyz ovlivhény
z velké ¢asti subjektivnim faktorem: zaznéla na ném v naprosto skveélé interpretaci moje skladba "Anima animam
invocat", coz je v podstaté tryzna za obéti hurikanu Katrina v Louisian& v roce 2005. OvSem nejen z hlediska
subjektivniho byl pro mé& tento koncert silnym zazitkem. Soubor, ktery vystoupil, je znamy, 3Spickovy Brno
Contemporary Orchestra, ktery uz dobfe zname z pfedchozich ro¢nik(l Forfestu. | letos s nim skladby nastudoval
a uvedl umélecky vedouci a dirigent BCO Pavel Snajdr, kmenovy dirigent opery Narodniho divadla v Brn& a sam
graduovany skladatel. Provedeni vSech skladeb bylo umélecky naprosto jedine¢né a profesionalni -
mnohavrstevnaté a myslenkové umné prohnétené "Komorni symfonie ¢. 2 ke cti sv. FrantiSka z Assisi" Pavla
Zemka, posthumné premiérovana "Sinfonietta" predCasné zemrfelého Josefa Adamika a dvé kompozice
olomouckého skladatele Roberta Hejnara, jeho rané "Variace pro flétnu a smycéce" v citlivé a peclivé pfipravené
interpretaci EliSky Honkové a strhujici, emotivné vyklenuta "Lorelei" pro housle sélo a smycéce s fenomenalnim
Milanem Pal'ou.

Dal$im koncertem, ktery mé naprosto uchvatil, byl recital plzefiskych umélkynn - mezzosopranistky Romany
Feiferlikové a pianistky Véry Miillerové. Klavirni "Sonata" Gideona Kleina, "4. klavirni sonéata" a "Morgensterns
Streiche" Karla Pexidra, stejné jako napt. "Ctyfi zimomfivé pisné na bésné Moniky Haenhel" Jifiho Bezdéka
snesly ty nejvyssi skladatelské parametry a splfiovaly myslim i kritéria rozhlasové nahravky. Kolikrat byl kdo z nas
svédkem zvolani "Bravo!" na koncerté soudobé hudby, jako se to stalo i na tomto koncerté?

Vynikajici bylo vystoupeni Kvarteta Bohuslava MartinGi v jejich kmenovych skladbach Bohuslava Martint
"Smycécovy kvartet ¢. 7" a Petra Ebena "Smyccovy kvartet ¢. 1 Labyrint svéta a réj srdce", ale i ve vasnivém
"Smyécovém kvartetu ¢. 2" a dramaticky extatickém "Smyccovém kvartetu & 3" leto$niho jubilanta Vojtécha
Mojzise.

Jedineény vykon podali rovnéz clenové Solaris 3 - znami jako vynikajici solisté i ¢lenové jinych komornich
uskupeni: Anna Veverkova - housle, Stépan Filipek - violoncello, Martin Levicky - klavir. Nadchli nejen v Gvodni
pozdné romantické "Verkldrte Nacht" (v upravé Eduarda Steuemanna) Arnolda Schénberga, ale predevsSim ve
zvukové vynalézavych klavirnich triich FrantiSka Chaloupky, Lukdase Sommera a Jakuba Rataje.

Na tomto misté si neodpustim postesknuti nad nedavnym zanikem fenomenalniho Miloslav IStvan Quartetta
z Brna, jehoz cellistou a vidé&i osobnosti byl Stépan Filipek. Opravdu by nebylo mozné obnovit &innost ansamblu
pod timto nazvem, byt'i za cenu tfeba az tfi¢tvrtinové personalni obmény??

Trio Aperto ve sloZeni Barbora Steflova - hoboj, Jan Charfreitag - klarinet, Pavel Horak - fagot vsadilo na
kvalitu a humor. Obzvlasté vyborné skladby Karla Odstréila "Trojiihelnik", osobné& pfitomné Milady Cervenkové
"Lighty and simply" a humorné ladéné skladby Alese Paviorka "Karikatury" a LeoSe Faltuse "Kejklifi" byly po
zasluze odménéné dlouhym a nadSenym potleskem.

Imaginarni skok do japonskych realii udélali posluchadi v programu nazvaném Wa - Hibiki, Echos of Japan. Na
Slovensku a v Cesku domestikovana Uspé&sna sopranistka Nao Higano si pfizvala ke spolutéasti houslistku Chiaki
Yamazaki, kaligrafistku Reisai, klaviristku Akiko Niino - Osedo a dvé "pomocné technické sily" a dohromady
predvedly koncert prokomponovany s online malbou kaligrafickych vzord na platnech rozprostfenych pfimo na
parketdch Snémovniho salu. Pokud jsem rozumél spravné, koncert byl sloZen z lidovych japonskych pisni
upravenych rdznymi japonskymi autory. Zajimavosti pro mé bylo slySet dvé pisné romanticky az operetné
upravené pifednim japonskym skladatelem Toru Takemitsu, znamym po svété pfedevSim jeho avantgardnimi
kompozicemi.

Naprosto jedineénym zazitkem byl pro mé recital Cesky plisobici ve Francii, sopranistky Stely Maris Sirben, za
klavirni spoluprace Martina VojtiSka. Pfekvapili hned prvni skladbou "Madonna o polednach" FrantiSka Emmerta,
v niz se k obéma umélclim pfidal emeritni biskup, Jeho Excelence Josef Hrdlicka z olomoucké arcidiecéze, ktery
pred kazdou &asti zarecitoval verSe v jeho vlastnim pfekladu z francouzstiny. Nadherné pisné z cyklu "Kéz polibi
mne" Zdenky Vaculoviéové, stejné jako pisfiovych cykl "Ctyfi pisné na verse staré ¢inské poezie" a "Zahradnik"
Martina Vojtiska Ci "Tanecnice" a "Kloboucnik" Erika Satieho zaznély ve vytfibené interpretaci. U VojtiSkovych
klavirnich skladeb mi ponékud vadilo, Ze nékdy az prespfilis sazely na efekt a ohromuijici zvuk.

Vystoupeni prazského ansamblu Konvergence byva pro mé zarukou kvalitnich kompozic a napadité dramaturgie.
Tentokrat mé zaujaly skladby "Silentio" Tomase Palky se svymi ostfe vyhranénymi plochami a pfevazujici intimni
rovinou (mozna az prespfilis), do klenutého oblouku vystavéné "Mikrosvéty IV" pro violu solo osobné pfitomného
Radima Bednafika, nikoliv neznamé "Et expecto" pro solovy akordeon Sofie Gubajduliny a prostorové fesené
a s dlouhym barevnym dozvukem Sné&movniho salu kalkulujici "Septet" Ondreje Stochla, jenz se v programu
predstavil - podobné jako v minulych roénicich - jako skladatel, séloviolista i dirigent.

Vystoupeni Orchestra d’archi Pardubice s uméleckym vedoucim Jifim Kuchvalkem z Konzervatore

Vlastné bylo, ale pocta nebyla kroméfizskou konzervatofi pfijata. SmyCcovy orchestr studentu pardubické
konzervatofe dva dny po zavére¢ném vysvédcéeni vystoupil s velkym zaujetim, a studenti jeho pfipravé urcité
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vénovali mnoho ze svého volného &asu. Vybér ze "Serenad Lubose Sluky ", pro ne pfilis zkudené studenty
konzervatofe urlité kompozi¢né a interpretatné naroéné "Krehké vztahy" osobné pfitomného Petra Grahama,
"Adagio pro smycce" Davida Matthewse, "Concerto per G. Galilei" LuboSe Fisera a dalsi tak vyznély témérf jako
od profesionalll. Co mé v8ak Sokovalo - na koncert se nedostavil nikdo z oslavované kroméfizské konzervatore!
Ani z jejiho vedeni, ani z profesorského sboru. Slabou vymluvou asi bude, Ze absence na koncerté k jubileu jejiho
jinak nez bojkotem? Navic nesludnou formou?

Na rozdil od ostentativniho nezajmu vedeni kroméfizské konzervatofe o umélecky hold partnerské pardubické
konzervatofe a Forfestu k jubileu zaloZeni se kroméfizska konzervatof nepfimo prezentovala, a musim Fict v tom
nejlepSim svétle, v programu k pocté kroméfizského rodaka, byvalého pedagoga kroméfizské konzervatore
a dlouholetého pedagoga JAMU v Brné dr. Arneho Linky. Zasluhu vSak neméla samotnd konzervatof jako
instituce, ale omracujici vystoupeni Jana Sehnala, studenta teprve 1. roéniku kromé&fizské konzervatofe ze tfidy
MgA. Ondfeje Hubacka, pedagoga kromé&fizské konzervatofe a predniho Ceského pianisty Mgr. Karla Kosarka
a napriklad i skromné, talentované studentky - violoncellistky Magdaleny Mol€anové. Koncert moderovany
a natadeny redaktorem brnénské redakce Ceského rozhlasu Janem Hlavaéem ve spolupraci s Michaelou
Akubzanovou byl naprosto strhujici a pravem nadchl pocetné publikum. Pfinesl pfidanou hodnotu i v nékolikerém
citovani z autobiografickych a nadéasovych myslenek Arneho Linky, které se nasly v jeho pozustalosti. Dovolte,
abych nékteré z nich uved!:

"Vic nez v davu lidi na promenadnich tfidach, pod neonovymi reklamami, citim se doma a neopustén mezi stromy,
které navecer jako by spolu rozmlouvaly. Jejich vétve takika nesly$né Selesti. Chtél bych udélat takovou tichou
hudbu. Kdykoliv jsem doznal porazku, bal se, trpél, nedoufal a nevéril, promlouval z mé nejniternéjsi duse ke mné
konejSivy hlas, piny nézné davéry a krasy. Hlas, ktery odpoustél a sliboval, zjitfrené scelil, na srdce dal naplast."
"Hudbu produkuji spontanné, jako bych maloval obraz, respektive modeloval zvuk. Vnitini hlas mi pfedzpévuje, co
nebo treba klastr. Mam dokonalou predstavu kazdé téniny, kazdého modu, anebo dvanactiténové fady, takze na
nic takového uz nemusim myslet. To pak pfistupujete a usedate k nastroji, aniz jesté tusite, co budete hrat, a jste
sami zvédavi, co vam nadiktuje vas vnitrni hlas, ukryty kdesi v hlubinach podvédomi; navazat s nim pravy kontakt
je alfou a omegou."

"Stejné jako skladba i improvizace ma byt nejen technikou, nybrz poselstvim, obrazem, zazrakem, basni, zpévem
srdce, prihledem do dilny ducha. Kobercem utkanym z ténd, zasnubou hlasd, katedralou z obloukt neviditelnych
gest, nejduvérnéjsim z duvérnych rozhovoru. Za skuteénou "chvili slavy” vdak pokladam néco dpiné jiného. To,
kdyz sedite u klaviru doma uplné sami a ve $tédré chvilce vas napadne néco, co byste sami v sobé nikdy
nehledali. Nikdo to kromé vas neslySi, nikdo vam za to nezatleska, nikdo vas za to neohonoruje, ani jinak
neodméni, a pfece mate tiché uspokojeni, Ze jste pravé ted uskutecnili jisty velmi ddlezity rozhovor..." (Dr. Arne
Linka)

Zavér sve stati o letoSnim jubilejnim 30. roéniku Forfestu si dovolim okofenit trochou statistiky.

Pokud jsou mé informace spravné, zaznélo dvacetétyfi koncert s dily od &tyficeti sedmi Ceskych autor( a tficeti
osmi autorl ze zahrani¢i. Zahrani¢ni autofi pochazeli z Némecka, Rakouska, Italie, Madarska, Rumunska, Polska,
Francie, Svycarska, Norska, Finska, Estonska, Anglie, USA, Japonska a Ruska. Letos bohuZel ani jeden ze
Slovenska.

Deset skladeb zaznélo ve svétové premiéfe: od Daniela Kessnera z USA, Massimiliana Messieriho ze San
Marina, rumunské skladatelky zijici v Némecku Violety Dinescu, od Chiaki Yamazaki z Japonska, Ldjose
Huszara z Madarska, Giamily Berré z Itdlie a od ¢eskych autori Josefa Adamika, Ivo Medka, Jifiho Lukese
a Petra Vaculovice.

Mezi daldi vyznamné zahraniéni interprety, které jsem bohuZel nemé&l moznost slySet, ale jejichZ jména nejsou na
evropské scéné neznama, patfili: klaviristé Mia Elezovic z Chorvatska, Sorin Petrescu z Rumunska, Lorenzo
Meo ze Svycarska, varhanice Giamila Berré z Italie, perkusionista Doru Roman z Rumunska, sopranistka Elena
Teres€enko z Ruska, saxofonisté Valerio Barbieri a Cristina Roffi z Itdlie a z Itdlie rovnéz Mascagni
Saxophone Ensemble.

Na vernisazich se prezentovali vytvarnici: z Irska Tommy Barr, z Italie Tommasina Squadrito a Antonio Secci, ze
SR Pavla Lazarkova - Trizuljakova a z Egypta Amir El Lithy.

Navic probéhla vystava k 50. vyro€i zalozeni multidisciplinarniho uméleckého sdruzeni Q, které je dnes
vyznamnym nositelem a $ifitelem kulturnich a uméleckych hodnot v CR.



Forfest — 30 years of creative freedom from the birth of the festival to the present day

Doc. Jan Grossmann /CZ/ - composer, OPUS MUSICUM 4/2019 /excerpt/

Thirty years in a person's life - that's half the way from the first breath to retirement, the peak of physical strength,
the first signals that everything in life may not be fulfiled by imagination, sometimes the first serious signs of
disappointment, skepticism and frustration.

And thirty years in the life of the festival? Certainly a clear idea, a clear and realistic goal, methods, traditions,
means, experience, maturity, dramaturgical, marketing and managerial skills, a coherent network of collaborators
and various professional and other ties. Sometimes, unfortunately, stagnation. Forfest - for me over the 30 years it
has been meaning a high degree of democracy in presenting even the most unrelated innovations and
compositional approaches thanks to admirable respect of the various creative poetics of authors as the creator's
sacred right to artistic freedom and its free presentation in public.

The first year of Forfest in 1990 was certainly significant, but what preceded it was not less important. They were
called Sedanky - since 1979 a total of ten meetings of composers and performers of the so-called contemporary
classical music, writers and poets, sculptors and painters and... folk artists - they did not get space at Forfest
anymore. These meetings were significant only because at that time a democratic and respectable approach of
organizers and participants to the different, sometimes antagonistic, creative poetics of authors of different artistic
styles was formed.

During the 30 years of Forfest, many may have wondered about the compositions of some Orthodox music
traditionalists, the excesses of some conceptualists and their ideological, | would like to say ideologically clear
negation of any visible or audible building logic, content and meaning of the work ( generally the mission of art as
vulgarisms), over sound-shocking or extremely static compositions. Mutual reverence and respect for the artistic
and intellectual freedom of colleagues have remained in the roots and annual reality of Forfest to this day.

Let's just say that a festival of such significance and scope could not exist without the incredible involment of the
organizers. The Artistic Initiative Kromeriz is organized by Zdenka and Vaclav Vaculovic, silent and inconspicuous
couple, but with a bulldog character who, after all misdeeds, false promises, ostentatious disinterest, dehonestation
and even boycott by some (unfortunately local) institutions and individuals didnt not drop in your knees and didnt
not resign from your pioneering work.

On the other hand, it is also necessary to say that the organizers and their collaborators still manage to convince
with the results of their work, evaluation in professional Czech, Slovak and foreign magazines, responses
especially abroad and among artists and ensembles of the world community of this exceptional event. After all, the
festival receives some grant and sponsorship funds to finance its dramaturgical plans.

The results of the work are reflected among other things in the institutional membership of Forfest in prestigious
international festival organizations and in awards from important professional institutions. Forfest, the International
Festival of Contemporary Music and Fine Arts with a spiritual focus has been a member of the European
Conference of Promoters of New Music, EFFE - Europe for Festivals, Festivals for Europe Brussels and the
prestigious Czech Music Council Award.

They regularly or at least often contribute to the festival of the Ministry of Culture of the Czech Republic,
the Ministry of Education, the Zlin Region, the City of Kroméfiz, the Czech Music Foundation, the Karel Pexidra
Foundation, OSA Partnership and the Gideon Klein Foundation.

Equally important is the ideological and media support - participation, guarantees, patronage. This year it was, for
example, Archbishop of Olomouc and the Metropolitan of Moravia Mons. Jan Graubner, ProboSstvi Kroméfiz,
Czech Radio (Brno editors filmed several concerts and brought up-to-date news), from Radio Proglas, Archbishop's
Chateau and Gardens Kromeriz, Museum of Kromeriz, Society for Spiritual Music, Museum of Czech Music in
Prague, Embassy of some Czech Republic in Dublin and Czech Embassies and Cultural Centers Abroad. Union of
Fine Artists of the Czech Republic, Association Q Brno and others. Cooperation with similar institutions from
Slovakia, USA, Germany, France, Austria, Romania, Italy, San Marino, Israel etc. is also quite regular.

The fact that the Olomouc Archbishopric, takes its patronage over Forfest seriously, was attested by the personal
presence of Archbishop Jan Graubner and emeritus bishop Josef Hrdli¢ka at the opening concert of Forfest on 9
June. His Eminence and His Excellency they did not spare the words of praise for the orchestra and the
composition after the concert.

The pilot project of Forfest is the biennial organization of colloquiums. This year it was held for the fifteenth time
with the subtitle Art and Society. The colloquiums are usually dominated by musicological and arthistorical themes,
themes in the field of creative poetics, and sometimes literary-scientific themes. Sadly, even though the festival
declares a spiritual artistic orientation, theologians and clergymen of various churches in charge of art and youth,
for example, have made their contributions only in a few colloquia. Some fifteen or twenty years ago, at the
colloquium | witnessed truly engaging, timely, beneficial, sometimes controversial contributions from Christian
churches across the ecumenical spectrum, including representatives from the Vatican. Although biennial
colloquiums take place at a not very convenient date (exam and state examination periods, closing
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of classifications, closing of concert and theater seasons), scientists, artists, cultural editors sometimes from up to
two dozen countries apply for performances.

The overall professional level has maintained its professional standard during the fifteen years and the credit and
colloquium is received in foreign professional journals. Importantly, theoreticians and practitioners are given the
opportunity to address questions that are burning them and which are generally burning global civil society in the
Czech Republic and abroad. The polythematic nature of colloquia and its interconnection with philosophical and
generally aesthetic questions is then intensified by publishing proceedings with contributions from colloquia in
parallel in Czech and English, in which authors who, for some serious reason, could not attend the colloquiums for
some serious reason. By comparing the contents of the proceedings, we get a fairly decent picture of the current
state and development of artistic and artistic thinking.

A spiritual orientation / Duchovni orientace

MA Tommy Barr /Ireland/ - painter

For Tommy Barr’s lecture at this year’s colloquium he took the theme of the festival, “a spiritual orientation”, as his
subject. Tommy discussed the impact of spirituality in Irish visual arts as it evolved through four major eras, pre-
historic, early Celtic, Christian and contemporary. Using images produced across four thousand years he was able
to illustrate the slow but constant direction of travel. Deliberately leaving many questions unanswered and open for
discussion Tommy’s lecture provided ample evidence of the true extent of the impact of spirituality on visual art.

Tommy'’s lecture was accompanied by an exhibition of paintings in the Assembly Hall of the Chateau Kromeriz. The
exhibition was part of the 50" anniversary celebrations of the Q Association. Tommy was grateful to have the
opportunity to join with his many friends in the association in sharing their important historic moment. For the
exhibition he chose to paint a series of trees, all of which have a particular significance or spiritual importance for
the local people. The opening event for the exhibition was an interweaving of art and music, providing a fitting
celebration for the many guests present.

Hana dramaturgie — Shame of dramaturgy or logo and expression

Ph.D. Vojtéch Dlask /CZ/ - composer, musicologist, Czech Television Brno

Jsme jiskry pod hvézdami. Nesamoziejmost toho, ze se krom pojidani jinych zivych i nezivych entit na
planeté projevujeme i v touze presahnout sebe sama, stale znovu naznacuje, ze veskera nase snazeni by
se mohla méfit uplné jinak nez mirou vnéjSiho uspéchu, mirou zavdééeni se ¢i mirou prizpisobeni se
pocetnéjsim.

Na Uuvod mam pro vas kratky pfibéh jedné divky. Léta studovala uméni a tvorbu. Na stfedni Skole byla hvézda — po
jednom koncerté ji profesor z HAMU fekl mezi &tyfma ocima: ,My se brzy setkame.“ Jeji kompozice vydavali
v notach i na CD, uz kdyz ji bylo 16 let. Pak uz to ale bylo téZSi: nepsala serialné, redukcionisticky, konceptualné,
psala hudbu po svém. Na akademii ji pak skladatel Marek Kopelent jednou fekl: ,Vase hudba, sle¢no, je presné to,
¢emu jsme se snaZili po celéa desetileti vyhnout.“ To byl velky utok. Citi snad svou hudbu jinak, nez je ,spravné*?
NepiSe zjevné, jak se otekava, ani nema dost sil psat hudbu na svlj zplUsob tvafi v tvaf umélecké soutézi. Stézi
dokonéi studia.

Vezme si rok dovolené od Zivota a za¢ne cestovat. Konzultuje své kompozice na soukromych lekcich u evropskych
autor smi dotknout jen v okamzicich milosti). RozSifuje si obzory a s nejvéhlasnéjSimi tvarci Evropy ma i jistotu: fec
plynouci o tom podstatném ma v jejich pfipadé jisté opodstatnéni! A roste tim, protoZe citi, Zze je to to pravé —
povzneseni se na roven demiurga a chvilkové ztotoznéni se s VSehomirem (jen to ted je skrz prace druhych...).
A... zaCne si bohuzel vidét na $piku vlastniho nosu (, Tvirce si nesmi vidét na $picku nosu®, Fikaval profesor déjin
hudby Jaromir Havlik).

Nadchne se také pro nahravky hudby. Shromazduje nahravky vSech styll a dob a pfi tomto shromazdovani
a kritickém pohledu na vSechna ta CD zaziva znovu ono tvurci: citi se naroven jejich obsahu — obsahne to, v ¢em
jsou dobré, prokoukne vétSinu ,dllezitého“ a zacne pak byt o to pfesnéjSi a ostfejSi v soudech o téch, kde to
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nepociti anebo o nichz vi, Zze pro svUj styl také nemohou dosahnout obecného uznani. Brzy si uvédomi, ze
opravdovych a vzyvanych Basnik(l uméni je pramalo.

Vzpomenme zde jedno biblické réeni: ,Je mnoho povolanych, ale jen malo vyvolenych.“ A protoze je sleCna
narcistni idealistka, odmitne v sobé& vSechnu poloviatost: viastni tvir¢i hlas citi najednou jako slaby; bude
mnohem spi$ slySet, vlozi-li misto do vlastnich pokusu o tvorbu své sily do sluzby dramaturgie...

Artificialni hudba je v Cesku takfka vyloudena z diskurzu ostatnich druh(i uméni. Kazdy slu$ny mlady trendy
vytvarnik posloucha rock anebo elektroniku; literati viibec netusi, Ze byla ¢eska hudba po MartinG. V tisku a na
aktivity odborné verejnosti a publikace zajmovych skupin pofadajicich festivaly té i té spravné soudobé hudby.

Muj text se zabyva reflexi pokleskl sou¢asné ¢eské hudebni dramaturgie, jak jsem ji mél moznost poznat. Narazil
jsem ve svém Zivoté na nutnost dramaturgovat hudbu, chvili to bylo mé povolani a stfetl jsem se v ném mnohokrat
s podminkami uvadéni uméleckych dél — nejCastéji je toto limitovano predpovédmi navstévnosti a jejich mutaci
(sledovanosti, poslouchanosti); druhym jejim hybatelem byva snaha zavdécit se nékdy i nevyi¢ené poptavce Séft
(dat praci dirigentovi, houslistce, pozvat do studia ty, ktefi maji byt vidét). Mnohokrat byla dramaturgie via€ena
vichry nahody, osobniho vkusu i méné kladnymi vlastnostmi dramaturgll — slabosti, jeSitnosti, mocichtivosti,
nevzdélanosti.

Nékteré momenty textu se dotykaji dramaturgie divadla, jiné dramaturgie televizni; dramaturgie vytvarna coby
kuratorstvi a fada podob intendantstvi a redaktorstvi jsou jen jiné podoby téhoz — podoby porodnika, strazce
brany, podoby dramaturga. Snad proto nebude mduj text jen o zdanlivé bezvyznamném aspektu jedné podoblasti
uméni, o dramaturgii artificialni hudby; bude nepfimo i o lidech zachazejicich s uménim a o vnimani uméni a jeho
prezentaci ve vefejném prostoru. O uméni a spoleénosti, jak zni téma kolokvia na Forfestu 2019.

I/a volby

V zivoté jsme dennodenné vystaveni nutnosti volit. Vybirame si spravny dopravni prostfedek, kterym se
dopravujeme do cile, vybirame jidlo, na které mame chut. Voleb je spousta druhli a nejde se jim vyhnout. Jak se
ale vyporadavat s volbami hodnoticimi, které rozhoduji pro tu &i onu stranu; které jsou ve svém vysledku zavislé na
moci silngjSiho? Pfedstavme si jako metaforu pfijimaci komisi na uméleckou fakultu. Vybira si adepty — kazdého z
nas napadne, kolik faktorl zde rozhoduje. Krom talentu uchazecl jmenujme Unavu komise, protekci... Stejné tak
vybira dramaturg to, co se mu libi — byt by se mél pokusit od vétSiny atribut(i oprostit ve prospéch nezavislosti
svého vybéru.

Metafora pfijimaci komise ku dramaturgii pokulhava: probirka adeptll zde nema alternativu. Zatimco spravna
dramaturgie by ji samozifejmé& mit méla — a to az po vlastni zmlknuti. Imaginarni komise ma vsak s vétsinou
dramaturgu jednu spole€nou vlastnost: vSichni se zde citi tvdrci dne, tvlrci osudd adeptd umeéni, jak kdyby byl
pfimo tvirci adeptl schopnych uspofadat vystavu, tvlrci adeptq, jejichz basen bude otisténa, skladba provedena a
obraz vystaven. Dramaturg zde zdviha palec, aby bylo jasno, kdo je to zde ten umélec. Toto nadneseni, tato moc,
toto zachazeni s talenty jako s masem na kramé ve jménu rlznicich se zajmu je smrtelny hfich nasi doby. Robert
Musil hovofil o dobé fejetonistické jako o dobé, kiera se sama nezmuUze na basnické dilo, ale jen na formu
zurnalismu. Parafrazujme ji pro ucely této reflexe jako dobu dramaturgickou.

I/b od tvorby k dramaturgii

Proklety basnik Ceskoslovenské normalizacni doby, Bofivoj Kopic, si poznamenal: ,Nebavi mé byt pouze
spisovatelem, chci néjak zvilast vyniknout, ,,zarit", byt neobvyklou, tfeba i skandaini osobnosti uméleckého svéta
své doby. Hlavné autorem, ktery by byl dotazovan, ktery by mohl mluvit tak, aby se mu naslouchalo, jako nééemu
neobyéejnému.”

Zivot je jinde: naSe sleéna pfijde na to, Ze bude asi poctivéj$i zmizet ze svéta jako tvdrce (alespon prozatim, Zze?) —
kdyz uz nemuze byt ta vyvolena...

A tak na misté tvlirce vyroste kriticka a dramaturgyné. A protoze ma ambice a je Sikovna, stava se brzy
dramaturgyni jednoho ¢eského symfonického orchestru a vzapéti jednoho velkého hudebniho festivalu. Ale protoze
vzesla z tvlrce, je nezvalovsky zaujata pro svij zptsob. A ten jeji novy zplsob je pravé ona abstrakce, kterou ve
svych vlastnich dilech neméla. Pfijala ji jako novou viru —na Zapadé to mozna fekli prosté jednoslovnym
zaklinadlem: ,JRCAM* - Vidéla vSechna kralovstvi svéta a pfijala.

Je ted typickou predstavitelkou dramaturgie doby dramaturgické: vrha se plné do proudu marketingu instituce, pro
niz pracuje, upfednostiuje sluzbu kulturnimu provozu pfed rovnou umeéleckou soutézi (néco takového existuje???).
Ceska hudba pro ni neni moc téma. Je rada svétova. Nicméné jednoho, dva autory z Ceska na milost vezme a
stava se beranidlem zikonizovani téchto dvou jmen. ,,VZdyt' Cesko ani jiné $pickové skladatele (s prfimym
kontaktem na svétové déni) nema,“ fika. Jejim mottem se stava ,Dobry dramaturg je vyhra“.

' Kopic, Botivoj. Bakelitovy svét. Zlin: Kniha Zlin, 2010, ISBN 978-80-87162-72-9, str. 222.
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I/ dramaturgie v Cesku

Nebyl dramaturg v davnych dobach onen zprostfedkovatel posvatného, Saman, histrién, ten, ktery obchazi ostatni
a presvédcuje je: ,Pojdte se mnou, dotkneme se spolu velikého?“ ...hybatel ritualu, Master of Ceremonies... Rozdil
oproti nasim ¢lendm komise i nasi divce, ktefi jsou systémem postréeni, aby vybrali, spociva v tom, Ze u davného
dramaturga vyrustala laska k dilim od néj samotného, zdola: byla zde vlastni viile tvirce néco udélat a potfeba to
utfidit, pfedat. Dobry dramaturg stoji v pozadi, kombinuje, studuje — ano, i partitury, nejenom hotové nahravky, a
sleduje a posloucha a snazi se objevovat — protoze pokud je pfili§ vidét, pokud ma potfebu natfasat se v médiich,
pokud je takova potfeba spolecenskou zakazkou instituce, kterou reprezentuje, jeho autorita okamzité atrofuje do
omylu, jeho sebejistota vzchazi nikoliv ze znalosti, z lasky, z moznosti poslouZit véci a posunout ji, ale pfedevsim z
nenaplnéné ambice tvilrce.

Cim trpi dramaturgie v Cesku obecné: dramaturg uz davno neni tvarce, ktery si udélal ¢as na usporadani dél
druhych, ale je to kreativec — byt ta slova maji stejny zaklad. A k dovrSeni toho: ve chvili, kdy ma dramaturg nad
sebou producenta, je zavisly na byznysu, v hor§im pfipadé pokyny byznysmenUl pini a byznys sam domlouva.
Producent chce odhadnout spolec¢enskou a politickou poptavku a dramaturg v jeho vleku naplfiuje pozadavky dne.
Drtiva vétSina producentl, nékdy nazyvanych téz i kreativnimi producenty, pokulhavala v mé zkusenosti v
rozhledu, ve vzdélani, v étosu. Skvéle jim oproti tomu Sly kombinaéni schopnosti, potty a — bohuzel —
glajchSaltovani oblasti uméni a kulturniho provozu. Kulturni provoz byva pro kreativni producenty synonymem
uméleckého dila.

Pokud v rozhledu, vzdélanosti anebo charakteru pokulhava tvirce, zbyva jeho dilo, ve Stastném pfipadé na téchto
ne nutné zavislé. Lze takto ale oddélit produkt od nevzdélaného €i zaprodaného kreativce a dramaturga v jeho
sluzbach?

lll/a od vyrazu k logu, od tvorby ke dramaturgii

Jediné v oblasti vyrazu dila je pfitomno nejvlastné;jsi tvofeni. Je to oblast viry — viry v to, Ze existuje moznost néco
sdélit, v to, co meé tahne k tomu psat. Podstatu toho hlavniho sdéleni sam coby tvirce téZzko ohledavam, je to néco,
co se mé obcas dotkne spolu s neklamnym pocitem, Ze to, o &em pravé premyslim, co praveé tvofim, je to jediné, o
C¢em stoji za to hovofit. Se sebeklamem pocitam, ale nebojim se jej: pokud bych se vypovédi dila alespon na
moment pfiblizil druhému Clovéku v souladu s pfedchozim, je v pofadku, kdyz za to zaplatim v dalS§im kroku
omylem, klopytnutim, narazem do sebeklamu.

K vnitfnim tématum oblasti vyrazu patfi bezpochyby i zapas o viru, skepse, Ze neexistuje (a tajné pfani, aby ano)...
Patfi sem jako hlavni rody mystika stejné jako blasfémie a jejich nizsi stupen, metafyzika a témata, ktera jsou
schopna nést jejich symbol — témata s principy lasky a zoufalstvi z nelasky a dalsi; je jich cela fada a jejich
taxonomii se zde nemohu zabyvat.

/b na téma

Téma jako druhy stupefi smérem dol{l k nepodstatnosti v uméni nechapu jako téma hudebni anebo téma coby
nejvlastnéjsi obsah tvorby. Abych osvétlil, co mam na mysli, uvedu zde kratkou pfihodu z divadelni dramaturgie:

S mym znamym rezisérem jsme probirali tituly, které bychom spolu mohli na €inoherni scéné uvést a on mi stale
znovu oponoval — ,to nikdo nezna, kdo by na to chodil”; kdyZ jsem mu dokazoval, Ze ta ktera hra hovofi o tom, co
je podle mé nejdulezitéjSi ve smyslu predchozi kapitolky, odvétil: ,Ja ale nepotfebuju obsah, ja potfebuju téma, na
ktere by prisli lidi...”

Je vedlejsi, o ¢em hra bude, vedlejSi je, zda bude mit smysl-vyraz, podstatné je, aby méla téma. Je to ukrok
k tomu, Ze bude dilo zatraceno nepodstatnosti. Tehdy se tématem stal autismus — téma spole€enské, fascinujici,
atraktivni. Téma, které mam zde na mysli jako druhy stuperi osy od niternosti k vné&jSku, byva &asto spoleenské,
muze byt Sokujici — zde se blizi prostému nazvu dila. Takto chapané téma Casto parazituje na obecné znamych
jménech &i faktech, které mytizuje a glorifikuje: ¢asto jsou takovymito tématy biografie slavnych — tak dnes pracuje
tfeba Divadlo na Provazku a je to znakem jeho upadku (hry o Kapralové, o Jana&kovi, o fotografu Tichém). Takové
téma je jiz oblast vné nejvlastnéjsi tvorby, spadd do oblasti kreativity, reprodukce — sem patfi rukodélné prace,
modely hradl a literatura faktu stejné jako opery na zakazku s tématem libreta zadanym od intendantd. Je
samoziejmé& mozné takto zadané téma prekrogit: vnitfnim étosem dila, ale je to jiz pfekazka, kterou autonomni dilo
prekonavat nemusi. Pocatek tvorby od tématu znaci, Ze je néco Spatné: tvlrci chybi ¢asto duvod, impulz k tvorbé,
dilo je leckdy na zakazku (je vypsana soutéz, grant?), téma je jeho matrici. Samoziejmé, ze se tvarce ani v oblasti

lll/lc event

Stejné jako se niternd vira vyrazu neobejde bez silného tématu ve smyslu tvaru, neobejde se téma ve smyslu
vnéjSim bez eventu, bez pfilezitosti, kterou potfebuje pro svou prezentaci. Téma potfebuje nékde dokazat, ze néco
znamena, ze neni jen onanii grafomana.

Event anebo Cesky pfilezitost je Casovy Usek, kdy je mozné se nad tématy potkat i se jimi zabyvat v ramci néjaké
platformy. Event je jiz pIné v hajemstvi dramaturgie. Je dramaturgovou véci, jaky bude mit event charakter, jak
bude otevfeny, jak bude prezentovan, koho mezi sebe pusti, jaky bude razit smér. A znovu — i event muze mit
obsazny charakter — jako pfiklad eventu, kterého si vazim, je tfeba pravé Forfest. Event zavisi obrovsky na
konsensu o jeho podpore.



Dramaturgie dnes jediného (!) primarné nepublicistického pofadu Ceské televize o kultufe Artzéna, vyrobé jejihoz
pilotniho dilu jsem mél prilezitost byt pfitomny, se tvofi rok dopfedu pomoci seznamu eventl — vyroci a festivalu.
Ty se pak doplfiuji vstupy typu ,host®, ,nova premiéra“, ,nové vydana kniha“: je to jakasi meta-dramaturgie, kostra.
Eventem se tu ale nestane vyro¢ni XXX. ro&nik festivalu duchovniho uméni. Stane se jim Uplné prvni rocnik
jakéhosi festivalu, jehoz organizatorem je v8ak byvala nadfizena a znama kreativniho producenta pofadu Artzéna.
PFitomnost v kostfe eventll je podminéna dobrymi vztahy a tzv. medialni atraktivitou — &ti moznosti sledovanosti,
moznosti pfitdhnout pozornost, ziskat penize od znamych na radnici, dat znamym vydélat. Zde se kreativec
posouva k podnikateli.

Kreativni producenti, tak jak jsem je mél moznost poznat, se z posledniho &lanku ,lidského® aspektu korporatni
vyroby stali pfedmostim aspektu nasledujiciho, aspektu penéz, sledovanosti a moci. Drtiva vétSina reportazi a
diskusi v pofadu Artzéna je o penézich, ocenénich a slavé. Reportaze o artificialni hudbé jsou pravidelné a jediné
koncipovany jako oslava hotového, oslava produktu: jako reportaZz o nové inscenaci opery, o uvedeni ,Devatého
Dvoraka“ s cizim dirigentem, doplnéna maximalné rozhovorem s rezZisérem — je zde naprosto v pfevaze umélé
vystupfiovani konfliktu mezi leckdy nastréenym zastancem nefinancovani uméni oproti hostovi, ktery fika, ze uméni
je podfinancované. Tématy jsou penize a ocenéni.

Sam bych misto toho shledaval cestu dramaturgie Artzény v reflexi tvlréiho procesu, ve snaze pochopit, co se déje
v ¢eském uméni, co déla ten ¢i ten; ve stopovani cest a feSeni, v navstévach umélct u nich doma, v reflexi oproti
uméle budovanému, byt vnéjSkové atraktivnéjsimu konfliktu.

lll/ld moc dramaturgie

Ale dale: pokud se event zvrtne v dlivod provétrat nejlepsi oble¢eni, jde o gala. Vidim gala jako pokleslou odnoz
eventu. Gala poradala letos S$perkafska firma Louis Vuitton za konsensu Spravy Prazského hradu ve
Vladislavském sale. Uvadim gala jako zastupce mezistupnda k formé, ktera je jiz ze tfi tvrtin vyplnéna udaji o
sponzorech, nenapadnym product placementem a zcela pfiznanymi reklamnimi bloky. Toto je nej¢astéjSi forma
umeéni, které se stalo kulturnim provozem, ktery se stal zabavnim primyslem. Je prazvlastni, Ze pravé jemné
opracovani jakéhosi kovu ke zdobeni tél Zen, bez vétSiho sémantického gesta a bez vyrazu, je patrné
nejvynosnéjsim druhem lidské umélecké Cinnosti ve vesmiru. Zbyva si pfedstavit délniky v Africe a jejich chcipani v
diamantovych dolech. Ale dal!

P¥i gala jde v prvni fadé o sledovanost, navstévnost a s nimi spojeny kSeft: dokud bude toto méfitkem, nehneme se
z konceptu gala. Jednim z neoddiskutovatelnych aspektll moci dramaturgie je moznost uvést dilo na svétlo mezi
lidi (zdalo by se, jako by za v§im byl smutek z lidské samoty...). Ale s moci jde u dramaturgie vzdy jesté ruku v ruce
zodpovédnost vefejnopravnosti. A ta je u gala uz vysmata a poSlapana: pokud jde $éfce filharmonie pfi jeji
propagaci pfedevSim o zviditelnéni sebe sama na obfich billboardech u dalnice v luxusnim odévu se $perky, je
néco Spatné. (Tomu billboardu se Fikalo jarni vanek a na D1 sméle konkuroval billboardim zvoucim tiraky do privat
clubll.) Zajem nadfizenych dramaturgl gala je fizen striktné vySi zisku €i grantd &i vlastnich odmén a ty se Fidi —
sledovanosti a navstévnosti. Jde 0 moc a o prachy. A k nim nam dopomozte kamaradi a mainstream.

To, ze Zijeme gala, je disledkem dlouhodobé masaze penézni spole€nosti s akcentem na zlaté tele — sledovanost.
Potfeba vytfiskat co nejvic penéz vede k penézni kultufe. O nic vic nejde. Pokud se ke gala obratime zady,
neublizi nam o nic vic nez cirkus za humny.

lli/e logo

A tak nakonec: Stejné jako se neobejde téma bez eventu, neobejde se gala bez loga ve smyslu sloganu. Logo je
tim, co prodava, logo je nejvlastng&jSi nastroj marketéra, logo je vZdy osekané a ve vysledku IZivé a bezobsazné
volebni heslo; logo je nakonec i tim, co zcela pfekrouti a znepravi okolnosti dila kvili jeho pfeprodeji. Idealné
marketingové obhospodafeny event nese v zahlavi slogan-logo. Spatny (&ti zaprodany) dramaturg ma tendenci
preskocCit hajemstvi své prace a pracovat uz pfimo s logem, se znackou — a mlze to byt jméno svétového
interpreta (,Co zahraje?” ,— Ale, néjakého Dvoraka®) — anebo to bude brand-znacka, kterou pomoci své moci
pomaha utvorit.

Mnohokrat jsem byl svédkem toho, kdy dramaturgové jednou vétou odsunuli polozku, ktera mohla byt na programu
— slovem kreativce, slovem bez lasky, slovem povrchnim. Zuby nehty se branili jinym jméndm a tématdm nez tém,
ktera se ustalila jako funk&ni; Cti t€m, ktera ziskala sledovanost (= znovuprezentaci), protoze uz je masa znala —
protoZze masa nejspiSe kouka na to, co uz zna. Jiné formy, jind témata, pokusy nalézt néco jiného jsou pro
dramaturga loga obtiZzné, rizikové; neziska skrze né nic — ani pochvalu, respekt, ani vlastni dobry pocit — fantazie
takovych dramaturgl je omezena, jako je omezena fantazie kazdého kreativce, jemuz se svéfila moc k preprodeji
uméni. Je zastfena védomim, ze nechce o MOC prijit. Jestlize dramaturgie slouzi kSeftu, kariéfe, uziveni se anebo
ambicim — at uz hudebniho védce, estetika anebo tvirce ,&istého konceptu“, nemuize posouvat kulturu dal —
naopak kultura zapfazena do takové dramaturgie velmi rychle degeneruje, pokrati se na par zmrtvélych pojmda,
z nichz se pak stavaji pouha loga na vyvésnich Stitech a z nich vzapéti pouhé metonymie, synekdochalni
karikatury: ,Devaty Dvorak svétové” — tak, jak se to déje s &itankovymi klasiky, tak, jak se to d&je, kdyZ je medialné
atraktivni kabat prfehozeny pres nafouknuté nic — ,Ma vlast oCima soucasnych skladateli”. Logem je véta
s,Carsenova mistrna Kata v Narodnim®. Neni zde zminka o Janackovi, natoZ o Ostrovském, dilo je uvedeno
s nespravnym nazvem, ve hfe je pouze marketing Iépe prodejnych jmen a instituci, pfeprodej zprostfedkovava-
jicich; korporatnost.



Dramaturgie by mé&la byt uménim mozZného pfi propéleni opatrnych dotykl vlastniho vkusu pfes pomysinou pasku
mozného, pfi umoznéni fungovani a prezentovani svétd, které tfeba ani nejsou dramaturgovymi vlastnimi; pfi
maximalni pokore a vstficnosti novému uméni (— i kdyz zde je nejvétsi riziko sektarstvi a kSeftll s janabrachov-
stvim).

Dramaturgie vznika samozfejmé i pfi provozni zkuSenosti, pfi védomostech o repertoaru: méla by ale objevovat
zasuta dila, priblizovat je, bojovat za né. Méla by si byt védoma pestrosti repertoaru a razit ji. Neméla by byt
védomostmi a zaméfenim dramaturga omezena.

IV/ svétovost a tradice

Pfedstavme si, Ze bychom mohli z Seského vytvarného uméni sledovat naposledy tvorbu Simy — odpovida to
dobou tomu, Ze Ceské orchestry mimo specializovana télesa a festivaly hraji plosnéji naposledy hudbu doby
Martind. Anebo si pfedstavme, Ze bychom si v literatufe mohli precist pouze dila eklekticka k absurdnimu dramatu
anebo romanum Georgese Pereca anebo si prosté &ist noviny — tomu odpovida repertoar prehlidek soudobé
hudby zahlcené multiserialisty, konceptualismem anebo spektralistnimi epigony ku programu vétSiny ¢eskych radii
hrajicich pop. A jesté jedna pfedstava: pfedstavme si, ze bychom se nesméli podivat na tvorbu Mikulase Medka,
ale stale znovu jen na tvorbu Jifiho Kolafe — odpovida tomu to, Zze v dramaturgii festivalll soudobé hudby dnes
jesté projde vratit se k zacatklim ceské ,abstraktni“ hudby tfeba v osobé Rudolfa Komorouse, ale nikdy tam
klenout vyznam a je tam tfeba zahrat vic not pfesné na sobé). A to nemluvim o pfedchozich generacich: az na
nase ,skladatelské hvézdy“ Janacka a Martin( jsou tfi generace ¢eské hudby po Josefu Sukovi v repertoaru nasich
orchestrll naprosto vynechany a jsou vyskrtnuty z narodniho povédomi — ¢im se hudebni kultura tak provinila, ze
dramaturgoveé ignoruji ¢eskou hudebni historii 20. stoleti???

V péé&i o 8eskou artificialni hudbu selhava brutalng uz Cesky hudebni fond, jehoz aktivity se smrskly na pGjéovnu
klavirQl, a jeho nastupnicka organizace, Hudebni informacni stfedisko, které se pfed nedavnem zfeklo i péce o
archivni materialy ji svéfené — tedy o partitury a party dvou tfetin celé €¢eské moderni hudby — a svéfilo je do péce
rozhlasového archivu. PFi ohledani produkce nahravek vydanych pod hlavickou HIS nalezneme vedle zaslouzilych
funkcionarl Akademii (pomahajicich v kariéfe fediteli HIS), vlastnik( rdznych festivall (hrajicich Ffeditele HIS)
i profilové CD komponujiciho feditele HIS — to je vtipna mala domu: ukol Hudebniho informacéniho stfediska
v Cesku je zcela otevien& podiazen zajmovym skupinam. Obecné prospé&sna spoleénost s ruéenim omezenym.
Z gate keepera se stava gate owner. Uméni redukované na potravinovou konkurenci — kapusti¢ka neni velka.

Tvorba obecné je jakousi chranénou dilnou: nelze poZadovat pfesny vysledek, chce to &as a kontakt sam se
sebou; je mozné se dlouho mylit, je mozné Iéta bloudit; zbytek je byznys.

Ukolem dramaturgie je nejen objevovat a skladat do kontextu, ale také pfipominat a vkladat do nového kontextu
staré. Filharmonie v Cesku dokonce s oddechnutim deklaruji, e se nebudou zabyvat uvadénim souéasnych
lokalnich autor( — a dramaturgie ¢eskych orchestrl je tudiz pfesné kvali tomuto lokalné malou a lokajskou. Jenze:
pravé ony by mély tu moznost alespon jednou za mésic hrat ¢eskou hudbu — nefikam, ze vzdy nutné soudobou —
vzdyt hudba 50 let stara uz davno soudoba neni. Tyto orchestry by mély takovou hudbu hrat se samoziejmosti
ustaviéného znovuprovadéni Dvoraka, a pokud se tak nedé&je, mély by mit tuto povinnost zasazenu do svych
stanov. Tato absence nikoho nerozgiluje pravé proto, Ze jsme zcela selhali v péli o prestiz ¢eské hudby ve
vlastnich o€ich — nikomu nikde nechybi. KdyZ &eské orchestry Fidi manazefi, ktefi vesmés nemaji ani tuseni, Ze
takova hudba existuje, kdyz se soustfedi jen na vySe svych odmén a 13. platl a kdyz nad nimi v kulturnich radach
mést a na ministerstvech nesedi nikdo, kdo by je svou erudici pfevySoval, kdo ohlida hlida¢e? ,Kdo by na to
chodil?®, pta se dramaturg doby dramaturgické a nedochazi mu, ze kdyz vétu vyrkne, stava se z né&j poskok.
Pohlinek penézni moralky.

Svoboda vybéru ku potfebé chleba: toto téma se vine jako nit timto textem: jaka svoboda je ale koupena za chléb?
Dramaturg orchestru vam fekne: ,Za sezénu musime nékolikrat obehrat Dvoraka“ — ,Né&im to zaplacnout®, fikavala
jinymi slovy jedna ma znama dramaturgyné. Doba dramaturgicka pfitakala odlouceni kulturniho provozu od zivé
tvorby, je to pro jeji hybatele samoziejmé — takze si mizeme poslechnout 100krat stale znovu a znovu Mahlera, ale
nazivo ani jednu nikdy pfedtim neprovedenou symfonii Pavla Slezaka, ani jednoho orchestralniho 15u Krejciho,
Theodora Schaefera, Osvalda Chlubnu, Jaroslava Kvapila a stovku dalSich — a dramaturgové €asto pohrdlivé
odbyvaiji celé skladatelské dilo vétami jako ,pise Spatné jako K. B. Jirak®, byt druhorady jako Ladislav Vycpalek”,
,to je ta vrstva vSech téch riznych Hlobilt*, ,malé uméni Burghauserd®, ,to je ten skladatelsky femesinik Axman®,
,zastaraly styl Ridkého“. Dramaturgové, ktefi by ptece méli znat Seskou hudebni produkci let dejme tomu 1920-
1990, nemaji povédomi o mnozstvi a charakteru v téchto letech zkomponované hudby — a Ze ji je! — nemaji ani
chut’ se ji probirat a redukuji i Uhrn dobré soudobé &eské hudby tu na serialitu, tu na timbrovou, konkrétni anebo
konceptualni tvorbu. Jenze styl nezaklada fond a vyraz: neoromantismus neni apriori Spatny a neoklasicismus také
ne. PoZadavek na svétovost Ci novost uméleckého jazyka dél, zdlrazfiovany dramaturgii pFehlidek té
nejsoudobéjsi hudby v Cesku, je lokalni sektarské zlaté tele dramaturgické stadnosti. V 60. letech znamenalo
v Ceskoslovensku navéazani kontaktd se zapadni hudbou symbolické znovuobnoveni na$i pfinaleZitosti
k demokratickému svétu. Tehdy zde ale také vladl pozadavek na psani v duchu socialistického realismu — dnes



tento diktat supluje pouze cenzura dramaturgického marketingu. Neni proto vysledkem poZadavku mit kontakt se
svetovym dénim spis zglajSaltovany vyraz podle globalizaéniho metru dnesniho internacionalniho stylu hudby?

Na ten nejniternéjsi vklad do dila ma zvoleny styl pramaly vliv. Styl nezaklada mocnost fondu. Ano, hudbu mizeme
propocitavat za pomoci integralll anebo ji redukovat na jednohlas... — to, co ve vysledku vyjadfuje, pokud néco
vyjadfuje, to ovliviiuje jen pramalo — fond se nezvétsi ani po svle€eni vrstev, ani po pfevie€eni kabatu.

PFi stdlém a bezpodmineném pozadavku na novost hudebniho jazyka se uz od dob Johna Cage pravidelné déje
to, Ze tvurce nedovede onen jazyk naplnit obsahem — nedovede jim uz za sebe nic fici. Jeden muj pfitel, vysostny
intelektual, nicméné i obyCejny poslucha¢ popu a programu filharmonii mi po poslechu 3. symfonie Pera Ngrgarda
napsal: ,Oslovuje mé to hodné, asi taky diky té monstrozni dynamické orchestraci a dobrému sejmuti nebo mixu
zaznamu. ... Co by mé zajimalo, jestli takovymi kompozi¢nimi postupy lze vytvorit i jednoznaéné pozitivni,
nedrasavé barvy, vyrazy?* Radost, vzmach, testosteronovy vzdor, let, uchvat a desitky dalSich, které odedavna
hudba pfinasela, supluje dnes pop. Té soudobé hudbé, ktera dnes zazniva z prehlidek, zbyva krom temnoty
meditacni poloha a — ano, je$té hrdé kaslani na jakykoliv vyraz; to u skladatell konceptualnich, ktefi ke svym
kompozicim pfipojuji ,cedulky®, jak zaumné jsou vyrobené, kolik nesou poselstvi ve své struktufe a jakym novym
jazykem mluvi. Je chybna myslenka o tom, Ze pouze novym jazykem lIze hovofit k dnesku. V soudobé hudbé
provozované v Cesku na festivalech se vétsinou ono dorovnani svétu ztotozfuje takika vyhradné s eklekticismem
k hudbé velkych center zapadu Evropy a Ameriky — k multiserialit¢ a spektralismu postxenakisovské
a postdarmstadské Skoly, pfipadné k postcageismu. Prvni dvé ovladaji prehlidky soudobé hudby v Praze a v Brné,
tfeti v Ostravé. Stale tytéZ redukcionistické postupy progumovanych tkani partitur pfetazené na ¢asové ose do
nesnesitelna, stale tytéz koncepty a zvukové stény, s jakymi pfisli v Americe autofi pfed 40, 50 lety, stale tytéz
désivé disonance, o kterych fikaval uz Stravinskij na zacatku 60. let, Ze z nich série tréi jako ostnaté draty; stale
tytéz uvlacené opisy alikvotnich fad ve skladbach epigonl spektralismu, stale nové premiéry maijitell téchto
prehlidek a jejich zndmych. Poslouchat to nejde, ale toCi se v tom prestiz a prachy. Neni spi$ nez ono dostat svétu
Malovat ¢i komponovat tak, jak to mame nejhloubéji uvnitf, a hovofit o tom, co povazujeme za dulezité?

Nikdo uz dnes neni schopen posoudit, co z uhrnu €eské hudby obdobi 1920-1990 je Zivotaschopné — neexistuje
porovnani, hudba neni uvedena v zivot, rozhlas si stfezi archiv nahravek. Za kazdym z vy3Se jmenovanych €eskych
skladatelll stoji pfitom poctivy umeélecky osud naplnény vzdy hledanim vlastniho hlasu a zdary i nezdary, tak, jak je
tomu u kazdého umélce. Svét nejsou pouze ikony, stalo pfed par lety jako motto festivalu dokumentl Jeden svét.
Jsme jiskry pod hvézdami, na$ Zivot je Skrtnuti zapalky a nas svit mize byt brzy zmatnény nasim zaprodanim se.
Omrzeli mistfi a velko-umélci jsou ti, ktefi minuli smysl toho, pro€ ¢loveék tvofi. Vnéjsi ocenéni a ohodnoceni byvaji
vratkym méfitkem opravdového Uspéchu. Omyl a selhani byvaiji hlavni vlastnosti cesty tvorby.

Richard Weiner v poémé Mezopotamie s vlidnym usmévem lehce nakfivo piSe: ,Leda by ¢tenar byl velkomysiny /
a spoléhal, ze pozdéj’ porozumi / a jestli ne, pomni, Ze basnik ve své struny / saha jak nejlip umi“?

Kdyz se ani femesiny cech, ktery ma za ukol hajit barvy historie ¢eské hudby, nedovede postavit za svou oblast,
jak pak ma tato vypadat? Svaz skladateltl byl zruSen, protoze v jeho Cele stali lidé zaprodani totalitnimu rezimu —
néktefi z nich se stali za tichého souhlasu vSech &inovniky i po pfevratu v roce 1989, néktefi z nich posléze
dokonce ministry kultury. Co je ale horSi — vrstva umélct, ktera se v mezidobi 1968-1989 bila v prsa jako
revolucionaiska a disidentska, po prevratu moralné selhala. Tato vrstva komunisticky reZim odmitajicich
autortl a kulturnich €inovnik{l po roce 1989 projevila pouze svou ambiciéznost a jeSitnost; byla pfili§ zaujata pro
svuj zpusob, namisto aby se nahradou za staré struktury postarala o ploSnou kontinuitu vyvoje a spravedlivéjsi
rozdéleni prilezitosti pfi provozovani ¢eské hudby. Misto toho rozprahla kfidla a zabrala si jako pasSaliky ten zbytek
hudebnich instituci v Cesku, které devadesata léta nerozprasila. Pro sebe, pro své zaky a pro ty, ktefi jsou ochotni
hlasat zaujeti pro jejich véc. Plody toho dnes sklizime.

V/ od dramaturgie k sobé

Dlouho jsem pfemyslel nad motivem, ktery by mi pomohl uzavfit oblouk mé hany dramaturgie konstruktivni reflexi;
nécim kladnym.

Ma predstava je tato: jde o konkrétniho Clovéka, je to pan stfedniho véku; déla dramaturgii divadla, déla ji léta,
vybudoval vlastni soubor, ktery m(ize aspirovat na titul progresivni scény. Dostal se s nim i na pomérné estné, byt
skromné jevisté, ale jeho uz neuspokojuje bojovat o grantové preziti a snazit se jako kreativec odecCist ze rtd kritikd,
zda bude na podzim za progres povazovana scénografie z medu &i na jafe scénicka hudba hrana pfimo na scéné
na pohazena bakelitova détska pianka. Svéfi se mi jednou, Ze jeho vlastni tvaréi ambice postoupily z tvorby
dramatizaci konkrétnich scénarl k dilu autonomnimu. Svéfi se mi s takovym strachem, Ze si vzpomenu na hrdinku
romanu Tésna brana André Gida. Ta pro lasku k Bohu postupné ubyvala ze sebe sama, zaprela svou zivotni lasku,
a aby tato laska mohla projit tésnou branou ke spase, bidné zahynula. Na§ dramaturg umira také: coby
dramaturgovi se mu pfestane dafit. A se smrti dobrého dramaturga se zrodi tvirce.

Dodavam, ze tomu zfejmé nebude tak UpIné, ale dopfejme si to pro zvyraznéni hyperboly. ,Neobdrzeli, co jim bylo
prislibeno, nebot’ Bih je vyhradil pro néco /epél'ho“,3 pide Gide v Tésné brané. Nasleduje velky boj mého Cerstvého
tvirce se sebevédomim, ma problém pustit ze sebe véci ven: kdo mu zaruci, Ze neni pouhy grafoman? Kazdé

2 Weiner, Richard. Mezopotamie. Praha: Alois Srdce v Praze, 1930, str. 7.
3 Gide, André. Tésnd brdana. Praha: Knihy dobrych autort (sv. 66), 1910, str. 111.
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ohodnoceni boli tak ostfe — i kazda pochvala boli, protoze nikdy neni kompletni ani trvala. A z ¢eho bude ziv? A té
zarlivosti z toho vSeho! Je to védomi nesamoziejmosti tvlrce: kdo opraviuje k tomu, Ze se kdo mlze za tvirce
povazovat? Seznam dél? Provzdy tak nedostateénych v tvircovych vlastnich ocich? Spi$ jako seznam tvurcich
selhani? Ale nebude to ani zadné oficialni ocenéni, nebude to pocet prodanych vytisk(; nebude to ani pochvalné
zdvizeni obodi korporatniho $éfa, ani rozhovory v novinach. Mozna to bude paze pfitele na rameni a jeho trvajici
laska navzdor neschopnosti vytvofit dilo dokonale tak, jak touzime? Ptitele, ktery nikdy nefekne ,az udélas néco
poradného, prijd”, ptitele, ktery bude pobliz, kdyz bude zle. A je to taky ten krok, kdy se ¢lovék eliotovsky odvazi
zménit svét, kdy se studem skoro biblickym pozada vykonného umélce o pomoc, kdy se stane zavislym na pomoci
nakladatele, kuratora a — dramaturga...
A ten muz mi nakonec poSle své basné a v nich cyklus vénovany k Panné Marii. Rad bych si pfedstavoval, Ze ten
cyklus je vynikajici, Ze je to ostry stfipek, ktery fizne do naSeho strachu z ,velkého* i z ,malého® uméni —
obstojime? Dostojime mu a v ném sami sobé tvafi v tvaF korporatu? A kdo nas nakrmi? Snad jedna véta z cyklu
téch basni pro Pannu Marii by mohl byt zavér Hany dramaturgie:4
Maria budes si se mnou
tudy povidat?
a Matria fika:
Jisté déverko, pozletucho
kdykoli zaklindej maltvko pelenko
tudy ano
klinek kdykoli!
Maria
Maria
povéz mi
po mych Zebrech lehavas
po lavickach pobitych v parku
Splhas tam
nedoc¢kava hracka na cimbal
po strunach k jicnu
zna$ tam jak se to uzi kdyz potkam
sahnu si po fetizku
stisknu jsi tam
a Maria odpovi:
na dva prsticky jsem tam
dvéma ve Skvirce
brckem s kolinkem
vzduch ti vpravim
ty tenounka sestficko
Maria skalpel pravi dal:
houbinko zlobiva
co ty se§, Ze bys myslela uteées!
nech v dirce
to pro uvéreni
ty jsi topurko
Ja sekerka
Spolu se

Aktualni kompoziéni zdroje v zanru klavirniho tria
Actual compositional resources in the piano trio genre

MgA. Stépan Filipek, PhD. /CZ/ - cellist, composer, publicist and organizer

Zanr klavirniho tria je jiz pfes 250 let jednim ze st&Zejnich forem v komorni hudbé&. Zaklady poloZilo svou tvorbou
pro zminéné obsazeni mnoho autor( raného klasicismu, pevnou formu zanru v8ak ustalili pfedevsim predstavitelé
tzv. ,videnskeého klasicismu“ Joseph Haydn, Wolfgang Amadeus Mozart a Ludwig van Beethoven. | v pozdé&jSich
letech klavirni trio vyznamnym zplsobem pfitahovalo pozornost skladateld (vyjmenovani vSech by stalo za

4 vo v e
Autorkou verst je Tereza MareCkova
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samostatny pfispévek), pfi¢emz je vice nez potésujici, ze zanr se nezakonzervoval, ale zajimavym zplsobem se
vyviji i v souasnosti.

. O projektu 3 premiéry pro Solaris3

Prvni myslenky vedouci k dlouhodobému projektu ,3 premiéry pro Solaris3“ vznikly nékdy koncem roku 2017
z podnétu &lend tria Solaris3, Anny Veverkové, Stépana Filipka a Martina Levického. Pdvodnim zamérem projektu
byla sonda do souasného potencialu Zanru klavirniho tria, pfiCemz byli osloveni tfi autofi s originalnim a
individualnim rukopisem: FrantiS§ek Chaloupka, Lukas Sommer a Jakub Rataj. V pribéhu roku 2018 byly vSechny
kompozice dokond&eny, né&kolikanasobné obehrany a natogeny pro Cesky rozhlas. Projekt se setkal se zajimavou
medialni odezvou ° i zahrani&nim zajmem 6 pficemz jeho vyvrcholenim bude na podzim 2019 vydani
dokumentarniho CD u vydavatelstvi Radioservis.

Il FrantiSek Chaloupka — Klavirni trio

Prvnim z autor(, ktefi pfispéli svym pohledem na soucasny stav Zanru klavirniho tria je brnénsky skladatel
FrantiSek Chaloupka (*1981). Studoval kompozici na Janackové konzervatofi v Ostravé a Janackové akademii
muzickych uméni v Brn&, kde dosahl doktorského titulu. Absolvoval staZze na Kralovské konzervatofi v Haagu,
Universitat fur Musik und darstellende Kunst ve Vidni &i na California Institute of the Arts v Los Angeles. Jeho
skladby provedly Ostravska filharmonie, Moravska filharmonie Olomouc, ¢&i Filharmonie Hradec kralové.
Interpretaci jeho dila se vénuiji také specializované soubory u nas i v zahrani¢i: Ensemble Modern, Prague Modern,
VENI Academy, The New Century Players Los Angeles, Dunami Ensemble. Vyraznéj§i mezinarodni ohlas
zaznamenala jeho kompozice MaSin Gun — Seven Rituals for purging the Czech Lands from the Spirit of
Communism. Ta méla premiéru v prosinci 2012 na festivalu Musica Viva v Mnichové a zaznamenal ji Bavorsky
rozhlas. V roce 2016 vydal profilové 2CD Selected Works 2006—2015 a letos — jako Iszek Baraque — eponymni
pisfiové album.

Ke své skladbé klavirni trio napsal nasledujici autorsky komentar:

sPrestoze ve svych kompozicich ¢asto pouzivam mimohudebni inspirace (jde o urcité “mytické” plany), ¢i princip
duality, v této skladbé jsem se rozhodl prezkoumat Zanr klavirniho tria jako takového. Akcent zde kladu na
sonoristicnost, zpisob notace, mikro-tempové manipulace s jednotlivymi party hract a rubatové odchylky. Mira, do
jaké maji hraci nehrat spolu v rytmickém unisonu je napfiklad pfesné pfedepsana a notovana, ale hra¢ ma v ramci
téchto prednastavenych limiti moznost svobodné se pohybovat, svobodné se vyjadrit.”

V prvnim ucelené &asti skladby autor hojné vyuziva zvukovych moznosti rozSifenych technik hry v korpusu klaviru.
Zde flazoletova technika, tedy leva ruka hraje klapku, prava se dotyka pfislusného ténu na struné:

> Veber Petr: 3 premiéry a jeden klasik; 7. 10. 2019; www klasikaplus.cz
% Provedeni projektu 3 premiéry pro Solaris3 v ramci festivalu So glingt die gegenwart! v Berling.
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Dal$im pfinosnym prvkem je sofistikované pouziti tzv. “seagull efektu” v kanonu housli a violoncella:

~ ~

Vysoce zajimavy je Chaloupkdv pfistup k polytempovym strukturam. Tento instrumentaéni problém feSi
nasledujicim zpusobem:

1. Lukas Sommer — Xcape

DalSim ze skladateld, ktery pfispél do proketu svym dilem je Luka$ Sommer (*1984). Dokazal jiz vytvofit rozsahlé
partitury hudby orchestralni (Koncert pro harfu a orchestr, Gala Violin - pro osm housli a orchestr), vokalni (Missa
brevis, muzikal Sindibad) a komorni (Sonata pro flétnu a klavir, Smyccové kvartety 1,1l). Specifikem Sommerova
umeéleckého pusobeni je unikatni autorsky kytarovy recital, ktery si nachazi cestu jak na domacich paédiich, tak v
zahraniCi. V roce 2017 jeho skladba pro komorni orchestr La fine del Tempo zvitézila v mezinarodni skladatelské
soutézi Concorso Novaro v italské Florencii. Jeho hudba se &im dal Castéji objevuje na zahranicnich pddiich a
vznika na objednavku renomovanych interpretll a souborld - sir Nicholas Daniel, Camerata dei Fiori, Italian
Saxophone Quartet, Carlo Jans, Gaia Sokoli ad. Roku 2018 méla premiéru opera - oratorium Casoplet, ktera
vznikla k vyrogi 100 let od zalozeni Ceskoslovenské republiky.

sLibi se mi pfedstava, Ze Cas, tak jak jej vnimame, neexistuje. Mdj oblibeny ¢esky filozof Josef Zezulka dokonce
tvrdi, Ze Cas existuje naraz ve vSech potencialitach jako jiz hotové dilo, které svymi Zivoty pouze oZivujeme a z
neprfebernych cest osudu, které jsou pro nas jiz pfipraveny, vybirame vzdy pouze jednu - kvalitou svého
rozhodnuti. Klavirni trio Xcape vzniklo z potfeby jakéhosi vnitiniho "utéku"”, ale zaroveri z okouzleni touto skrytou
mnohodetnosti. Zivot miize byt doslova propleten vedlej§imi motivy, slepymi ulickami, tdpéanim, pfeslapovanim na
misté, vZzdy ale vede ke konecné jednoté s vysSim fadem.”
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Celkovy obraz kompozice sestava ze sedmi vét, z nichz jsou tfi so6lové kadence jednotlivych nastroju s nazvy
Monolog I.-lll.:

II. Monolog 1

Violoncello

Attaca
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Pouziti Etvrttdond v rytmickém unisonu vytvari pfijemné napéti mezi houslemi a violoncellem, tento prvek Sommer
pouzil v prvni vété s nazvem HardBob:
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Sedma véta pojmenovana Nenia je v rdmci cyklu svého druhu Codou. Sirokd harmonie basu v klaviru a vysokych
flazoletll smy¢&covych nastroju evokuji pohled z “jiného svéta”, za povSimnuti stoji Sestnactinovy a osminovy pohyb
stfednich hlasl klaviru ve druhé vrstve :
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V. Jakub Rataj — ES.23

Poslednim z dokumentovanych skladatel(l projektu, Jakub Rataj (*1984) je autorem orchestralnich, komornich a
elektroakustickych kompozic. Jeho prace presahuje do sveta zvukovych instalaci a performanci inspirovanych
lidskym telem — pohybem, dechem, pulzem a gesty. Jeho skladby zaznely v rdmci mnoha koncertu a festivalu v CR
i v zahranici (Francie, Japonsko, Iran, Rusko, Svédsko, Spanelsko, Rakousko a dalSi), nové skladby si u nej
objednala telesa jako napr. fama Q, Prague Modern, Low Frequency Trio, Orchestr Berg. Spolupracoval s
interprety a ansambly jako napr. Quatuor TANA, Ostravska Banda, Matteo Cesari, Kifu Mitsuhashi, Pamelia
Kurstin, Pierre Strauch, David Danel. Jeho skladby byly uvedeny Jihoceskou Filharmonii, Filharmonii Pardubice,
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Soloist Novgorod. Ziskal radu hudebnich oceneni (mj. hlavni cenu Nuberg 2014 a 2015) a umeleckych rezidenci
(Ceské Centrum: 2014 - Viden, 2015 - Madrid, 2017 - Tokyo; VICC 2017 a 2019 - Visby). Na prazské HAMU
studoval kompozici pod vedenim prof. HanuSe Bartone (2010-15) kde nasledne od roku 2015 zacal své
doktorandské studium pod vedenim LuboSe Mrkvicky.Ve stejném roce zaloZil Ensemble Terrible - ansambl
mladych hudebniku pusobicich na prazské HAMU. Od roku 2015 pusobi v Ceském Rozhlase jako hudebni rezisér
a zvukovy designér.

,Nazev ES.23 nese v nékolika rovinach zhustény obraz skladby. Graficky je Cislo 23 pokfivenym zrcadlenim
pismen “ES” a vytvari tak proménény palindrom, ktery se odrézi v celkové formé kompozice. Samotné “ES” dale
znadi centralni tén, Cislo “2” dvé zakladni a kontrastni hudebni roviny - excesivni, zvukové komplexni, ostfe
akcentovana az agresivni na jedné strané, ticha, kfehka, staticka a jemna na strané druhé. Dal$i dva znaky “S” a
“3” jsou skrytym vénovanim klavirnimu triu Solaris3.“

V prabéhu skladby Rataj vydatné vyuziva rozSifenych technik, zde ukazka z introdukce:

ES.23

for Solaris3

Zakladnim stavebnim prvkem tria je kontrast ve stfidani ultrarychlych expresivnich ploch s plochami dlouhych téna
v nizkych dynamikach:

f o E G el e BaR e g ey
v 254
& S

bt

i

p T s —p

15



Zavér kompozice klade na vSechny interprety nemalé naroky a je vpravdeé virtuozni, co se pozadavkd na zvladnuti
rozSifenych technik tyka:
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V. Interpreta¢ni zkusenosti

Pfestoze jsou vSichni ¢lenové klavirniho tria Solaris3 zkuSenymi interprety soudobé hudby, vyzadovalo zpracovani
novych kompozici znaéné usili, vzajemnou kreativitu, i zpétnou vazbu s autory. V pfipadé kompozice FrantiSka
Chaloupky dokonce doslo po prvotnim ¢&teni k pfekomponovani nékterych Useku, coz ve vysledku velmi prospélo
celkovému obrazu. Xcape Lukase Sommera je sice zapsan tradiénim kompozi¢nim stylem, vyladéni étvrtténovych
ES.23. Rychlé stfidani hra¢skych technik vyzadovalo nékolikamésic¢ni cviceni po malych Usecich, vysledny celek
v8ak plsobi velmi kompaktné.

VL Zhodnoceni nazna¢enych vychodisek

Co se tyka formy, za nejvice inovativni se da oznacit skladba Jakuba Rataje, zkracovanim a prodluzovanim
kontrastnich ploch dosahl malo vidané plasticity. Je v§ak otazkou, kolik interpret( je v dnesni dobé schopno naplnit
podobné virtuézni pozadavky. Luka§ Sommer sice se svym viceméné klasickym hudebnim myslenim na prvni
pohled nepfinasi v detailu nic nového, na druhou stranu mu velice dobfe funguje makro-forma cyklu, coZ je u
autorl sou€asné hudby opravdovou vzacnosti. FrantiSek Chaloupka ve svém triu pracuje predevsim s barvami
jednotlivych nastroji a ve vysledku se mu zdafil poslechové velmi pfivétivy tvar.

VII. Budoucnost zanru klavirniho tria

Cely projekt 3 premiéry pro Solaris3 ukazal, ze klavirni trio je i v sou€asnosti zivym a vyvijejicim se zanrem
vzbuzujicim opravnény zajem autorll. Doufejme, Zze tomu tak bude i v pfiStich staletich, at uz cestou barevnych
ploch, cestou klasickou, i ultra-virtudzni, tak jak naznacili FrantiSek Chaloupka, Luka$ Sommer a Jakub Rataj.

Actual compositional resources in the piano trio genre

MgA. Stépan Filipek, PhD. /CZ/ - cellist, composer, publicist and organizer

For over 250 years, the piano trio has been one of the most important genres in chamber music. Basics of the
piano trio form were established by many authors of early classicism era, however a solid form of the genre set in
particular the so-called leaders of "Viennese Classicism" Joseph Haydn, Wolfgang Amadeus Mozart and Ludwig
van Beethoven. Even in later years, the piano trio attracted great attention from composers (listing all would be
worth a separate paper), while it is more than gratifying, that the genre has not been preserved, but is still
developing in an interesting ways.

. About project 3 premieres for Solaris3
The first ideas leading to the long-term project "3 premieres for Solaris3" were created sometime at the end of 2017
on the initiative of members of the trio Solaris3, Anna Veverkova, Stépan Filipek and Martin Levicky. The original

intention of the project was a probe into the current potential of the piano trio genre, while three authors of an
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original and individual handwriting were commissioned: FrantiSek Chaloupka, Lukas Sommer a Jakub Rataj. During
2018, all compositions were completed, performed several t|mes and recorded for Czech Radio. The project met
with an interesting media response ", and foreign interest ® , while its culmination will be the publishing of
documentary CD at the Radioservis label in the autumn 2019.

1. FrantiSek Chaloupka — Piano Trio

The first of the authors who contributed their points of views over the current state of the piano trio genre is the
Brno composer FrantiS§ek Chaloupka (*1981). He studied composition at the Janacek Conservatory in Ostrava and
Janacek Academy of Music and Performing Arts in Brno, where he achieved his doctoral degree. He completed
internships at the Royal Conservatory in Hague, Universitat fir Musik und darstellende Kunst in Vienna, or at the
California Institute of the Arts in Los Angeles. His works were performed by Ostrava philharmonic, Moravian
philharmonic Olomouc, or Hradec kralové philharmonic. Specialised ensembles at home and abroad were also
interpreting his work: Ensemble Modern, Prague Modern, VENI Academy, The New Century Players Los Angeles,
Dunami Ensemble. Wider international response raised to his composition Masin Gun - Seven Rituals for Purging
the Czech Lands from the Spirit of Communism. It was premiered in december 2012 at the Musica Viva Festival in
Munich and was recorded by the Bavarian Radio. In 2016 he released profile profiles 2CD Selected Works 2006—
2015 and in 2018 — as Iszek Baraque — eponymous song album.

He wrote the following authorial commentary on his piano trio:

» Although | often use extra-musical inspiration in my compositions (these are some "mythical" plans), or the
principle of duality, In this piece | decided to review the genre of piano trio as such. The accent here is on sonorism,
way of notation, micro-tempo manipulation in parts of individual players and the rubato differences. The extent how
much are performers playing not together in rhythmic unison are prescribed and notated exactly, but the
interpreters has within these preset limits the possibility to move freely, to express themselves.”

In the first part of the composition, the author widely uses the sound possibilities of the extended piano techniques,
mainly in the corpus. Here example of flageolet technique, ie the left hand plays the key, the right one touches the
tone on the string:

Another interesting element in composition is sophisticated use of the so-called "seagull effect" in the canon of
violin and cello:

& SN~
-

\

7 Veber Petr: 3 premiéry a jeden klasik (3 premieres and one classic); 7. 10. 2019; www klasikaplus.cz
¥ Performance of the project 3 premieres for Solaris3 during the festival So glingt die gegenwart! in Berlin. 9. 1. 2019
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Highly interesting is Chaloupka’s approach to polytempo structures. He solves this instrumentation problem as
follows:

111 Lukas Sommer — Xcape

Another composer, who contributed to the project with his work is Lukas Sommer (*1984). He has already created
extensive orchestral scores (Concerto for harp and orchestra, Gala Violin — for eight violins and orchestra), vocal
(Missa brevis, musical Sindibad) and chamber (Sonata for flute and piano, String quartets I,ll). The specificity of
Sommer's artistic activity is author's unique guitar recital, which finds its way both on home stages and abroad. In
2017 his composition for chamber orchestra La fine del Tempo won the international composers' competition
Concorso Novaro in Florence, Italy. His music is increasingly appearing on stages abroad and is created by
ordering reputable artists and ensembles - sir Nicholas Daniel, Camerata dei Fiori, Italian Saxophone Quartet,
Carlo Jans, Gaia Sokoli and others. In 2018 was finished and premiered his oratorio Weave of Time, which was
composed in occasion of 100 years anniversary of founding the Czechoslovakia.

» | like the idea, that time, as we perceive it, does not exist. My favorite Czech philosopher Josef Zezulka even
claims, that time exists in all potentialities as a finished work, that only revive in our lives and from the vast ways of
destiny, which are already prepared for us, we always choose only one — by the quality of our decision. Piano trio
Xcape arose from the need of some sort of inner "escape", but at the same time enchanted by this hidden
multiplicity. Life can be literally intertwined with these side motives, dead ends, gropings, stepping on the spot, but
it always leads to a higher-order unity.”

The overall picture of the composition consists of seven movements, of which there are three solo cadences of
each instrument named Monolog I.-lll. :

11. Monolog I
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The use of quartertones in rhythmic unison creates a pleasant tension between the violin and the cello, Sommer
used this element in the first movement named HardBob:

—~ "l/__:\. bﬁ\ =

Vin. |z

Pno. % |
= A A 3 *-‘f,’f—;i
3 > 3 ¥ — L — rs 5 ¥ .
\i& ———¥ —H 2 - et 5~ & "‘I—*j
3 === 3 E

The seventh movement named Nenia is in its cycle Coda of its kind. Combination of wide harmony of bass in piano
part and high flageolets of string evoke a look from "another world". Worth noting is the sixteenth and eighth
motion in the middle voices of the piano part in the second layer:
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V. Jakub Rataj — ES.23

The last of the documented composers of the project, Jakub Rataj (*1984) is the author of orchestral, chamber and
electroacoustic compositions. is work goes beyond the world of sound installations and performances inspired by
the human body — by movement, breath, pulse and gestures. His compositions were performed at many concerts
and festivals in Czech republic and abroad (France, Japan, Iran, Russia, Sweden, Spain, Austria and others), new
compositions from him ordered for example Fama Q, Prague Modern, Low Frequency Trio, Orchestr Berg. He has
worked with performers and ensembles like Quatuor TANA, Ostravska Banda, Matteo Cesari, Kifu Mitsuhashi,
Pamelia Kurstin, Pierre Strauch, David Danel. His compositions have been performed by South-Bohemian
Philharmonic, Pardubice Philharmonic, Soloist Novgorod. He has won a number of musical awards (among others
main prize Nuberg 2014 a 2015) and artistic rezidences (Czech center: 2014 - Vienna, 2015 - Madrid, 2017 -
Tokyo; VICC 2017 a 2019 - Visby). He has studied composition at Prague Academy HAMU under leading of Hanus$
Bartori (2010-15) and continued there from 2015 with his doctoral studies under leading of Lubo$ Mrkvicka. In
same year he has founded Ensemble Terrible - ensemble of young musicians working also at Prague HAMU. Since
2015 he is in engagement in Czech Radio as music director and sound engineer.

»1itle of composition ES.23 carries on several levels concise picture of the work. Graphically, the number 23 is a
distorted mirror of letters “ES” thus creating a transformed palindrome, which is reflected in the overall form of the
composition.“ES” itself further indicates a central tone, number “2” two basic and contrasting musical planes -
excessive, complex sound, sharply accented, almost aggressive on one side, quiet, fragile, static and gentle on the
other. The next two characters “S” and “3” are a hidden dedication to the Solaris3 piano trio.*
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During the composition Rataj extensively uses advanced techniques, here an example from the introduction:
ES.23

The basic structural element of the trio is the contrast in alternation of ultrafast expression surfaces with long tones
in low dynamics:
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The final of the composition places considerable demands on all performers and is truly virtuous, what regard to
requirements for performing of extended techniques:

V. Interpretation experience

Although all members of the piano trio Solaris3 are experienced performers of contemporary music, it took
considerable effort to process the new compositions, mutual creativity, and feedback with authors. In case of a
composition by FrantiSek Chaloupka some sections were even recomposed after the initial reading, which
ultimately contributed greatly to the overall picture. Xcape by Lukd3 Sommer is written in traditional compositional
style, however, tuning the quarter-tone sections required great patience. Jakub Rataj's composition ES.23 proved
to be the most difficult to interpreters. Fast changing of performing techniques required several months of reading
and practising step by step in small sections, however, the resulting picture looks very Compaq
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VL. Evaluation of the indicated resources
Regarding the music forms, the most innovative can be described piece by Jakub Rataj, by shortening and
extending the contrasting areas, he achieved seldom seen plasticity. However, there is a question, how many
artists nowadays are able to fulfill virtuoso requirements in the piece. At the first sight Luka§ Sommer does not
bring anything new in detail with his more or less classical musical thinking, on the other hand, the macro-form of
his cycle works very well, what is a real rarity among authors of contemporary music. FrantiSek Chaloupka works in
his trio mainly with the colors of individual instruments and as a result he has a very nice overall sound shape.

VIIL. The future of the piano trio genre

The whole project of 3 premieres for Solaris3 showed, that the Piano Trio is still a living and evolving genre, that
attracts the author's legitimate interest. Hopefully, this will be the case also in the next centuries, whether by the
way of colored surfaces, the classical way, or ultra-virtuoso, as indicated FrantiSek Chaloupka, Luka§ Sommer and
Jakub Rataj.

Opila stafena sou¢asného uméni
The Old Drunkard of contemporary art

Mgr. Antonin Gavlas /CZ/ - Association IN SIGNUM — Union of Visual Arts CZ

Pokusim se jen o kratky a jisté zjednodusujici exkurz do dé&jin uméni — s otaznikem na konci. S otaznikem, kam se
uméni dnes dostalo — a co se s tim snad da jesté délat...

Umeéni provazi lidstvo jiz po tisicileti a v kazdé dobé& mélo obrovsky vyznam pro integraci spoleéenského zivota,
vzdy tvofilo sjednocujici a charakterizujici prvek spolecenstvi.

Umeéni vlastné po celou svou existenci zrcadli i spolutvofi spoleCenskou situaci. Jaka je doba a jaka spole¢nost,
takové je i uméni.

Vzpomenme si na typicky pfiklad sochy Opilé stafeny z Antiky:

V klasicismu, tj. v dobé klasického Recka, kdy se fecké staty formovaly a rozvijely, vzdy umélci zobrazovali pouze
krasné idealy, idealni postavy bohu a herou, ktefi dodavali spoleCenskému rozkvétu fad a dilezitosti. Ideal
kalokagathei — spojeni krasy a dobra, to byl vrchol rozkvétu uméni i spole€nosti.

Kdezto pozdéji, v dobé helénismu, kdy uz se blizil upadek fecké spolecnosti i kultury — tu se najednou objevuji i
znetvofené postavy, hrbadi, karikatury, nemocni, starci a déti — a typickym pfikladem je znama Opila stafena =
Skareda, zkroucena vrasCita postava staré zeny se dzbanem vina, kterou pak jesté po dalSi staleti kopirovali
v antickém RIME, ktery Recko postupné pohltil. (=1=)

V jakém obdobi se asi nachazime dnes — kdybychom méli usuzovat podle sou¢asnych uméleckych projevl ve
svétovych galeriich??

++

Ano,

Od jeskynnich maleb, pfes antické chramy ¢&i hroby faraonli, az k renesanci, baroku, osvicenstvi a vSem
dosavadnim smérim az po 19. stoleti, bylo uméni fenoménem, ktery nejen doprovazel, ale i spoluvytvarel a spolu
se podilel na spoleCenské situaci. Da se Fici, Ze lidi dané doby sjednocoval, sdéloval jim dllezita poselstvi, Sifil
vzdélanost a zasadni hodnoty dané spole€nosti a zaroven tuto situaci ve spole¢nosti zobrazoval.

Od individualistickych smért z pocatku 20. stoleti je vS§ak vSechno jinak a uméni ma zcela jiné funkce — pokud to
tedy funkce jsou. Jde uz spiSe jen o prezentace vlastnich individualnich myslenek, nazort a dovednosti, které maji
za cil spiSe prezentovat tvliirce samého, nez aby to mélo néjaky vétsi vyznam pro spole¢nost samu, nez aby to
spole¢nost néjak dalekosahle ovliviiovalo.

V tomto individualistickém rozmachu 20. stoleti vznikaji desitky novych uméleckych proudll a smérl, z nichz kazdy
se zaméfuje na jiny detail, zvyraziiuje se vZdy novy pfistup autora k néjaké jednotlivosti - a vznikaji tak opravdu
nova a novatorska dila — i kdyz jen malokdy maji néjaky vétsi spole€ensky dosah. VZdy je to jen vystfelek néjakym
jinym smérem od priiméru, ktery je jakoby stale zapotfebi opoustét a prekracovat...

Tyto vystielky ,modernismu“ vSak pfece jenom mély svoje opodstatnéni. PfinaSely mnoZstvi novych forem,
pohledd i cild a uméleckou tviréi praci nesmirné obohatily, ackoliv uz neslo o jednotné pusobeni na spolecnost,
jako v minulych obdobich...

Jesté vétSi zména v pfistupu k uméni nez v poCatku 20. stoleti vS8ak nastala v jeho konci, vlastné uz v jeho
posledni tfetiné. Zdalo se, Ze vSe nové jiz bylo objeveno a proto postmoderna zacala vybirat z jiz hotového a ,vafit
druhak®”.
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dostavaji se ke slovu machinace ve vybéru kuratord. Tak jako nyni konceptualni umeélec uz nemaluje a netesa
sochy, ale pouze jen manipuluje s jiz hotovymi pfedméty, tak i kurator pouze manipuluje s mnozinou umeélca.

Jiz nejde o to, jestli namalujete néco nového, néjaky svij puvodni napad, ale jde o to, jestli se budete hodit
kuratorovi do jeho konceptu a galeristovi do jeho finan¢ni strategie. Umélec se stava nesamostatnym, témér
nesvépravnym a zavislym na libovuli kurator(i a galerist(. (=2=)

Zuméni se stalo odvétvi prdmyslu a jeho hlavnim cilem je vydélavani penéz, namisto pfedavani néjakych
zavaznych poselstvi a mySlenek.

+

Vznikaji tak kliky a témér sekty na sebe navazanych umeélcl a kurator — a Uspésny je jen ten, komu se podafi
dostat do tohoto ,Vnitfniho okruhu® vyvolenych a uznavanych — jak to popsal Igor Malijevsky v ¢lanku Vnitfni okruh.
(=3=) Pak i nekvalitni a bezcenné dilo ziskava posvécenim kuratora obrovskou hodnotu a na aukcich se drazi za
statisice dolart. Ze tady jde o korupci, podvody a neférové manipulace s vefejnym minénim i s cenami uméleckych
prfedmétd, to je oCividné nasnadé. A ti ,vyvoleni“ autofi toho i patfiéné vyuzivaji — a chrli nesmysina a nechutna
dila do vefejného prostoru.

Potvrzeni tohoto stavu mimodék ucinil i jeden z nasich nejznaméjsich vytvarnik jifi David v katalogu vystavy Nova
intimita (=4=) — kde doslova pise:

»--PFesto se nestac¢im divit, kde se berou, kde se rojeji ti dalsi pfiblblici, ... a Ze nas nikdo nedokaze rozkrejt, kdyz
vSem blbnem hlavu a oni za to jeSté solej prachy, a kdyz je vydrzi§ blbnout dost dlouho vselijakejma Cistejma
idejema, vzneSenosti, nonkonformnostma, tak solej o to vic. ... A jse§ vtom az po usi. Plnej sladkobolnych
moudrych hoven, ktera dovedné vypoustis vSem tém idiotdm do nastavenych ksichtll a nestaci§ se divit, jak ti to
zerou... A kdyz si ochocis$ navic par odbornik, par dalSich pisalk, mas na par let vystarano...”

Tak né&jak podobné — plné ,vypousténych moudrych hoven® - vypadaji ve svété i vSechny velké mezinarodni
prehlidky uméni, at uz jde o Dokumentu v Kaselu, anebo o ziejmé nejznamé;jSi Benatské Bienale. Z Benatek jsem
se vratil jen pfed nékolika dny a ukazi zde par fotografii — ale mohu vSe shrnout do jedné charakteristiky: Blyskavé
Sou, plné nesmysinych instalaci a obrovskych objektl se slozitymi technologiemi, ale se Zadnym smyslupinym
obsahem. A pokud $lo n&jak obsah rozeznat, Slo téméf na 100% o né&jakou formu apokalypsy, o destrukci, ni¢eni a
zmar. Opét deformované postavy, zridné nestvlry, nesmysiné excesy — prosté Opilé stafeny ve v§ech podobach
a velikostech...

Podobné je to i s vefejné udélovanymi cenami, kdy si néjaky ,Vnitfni okruh“ nafoukne lesklou bublinu a tu pak
vydava za svétovou jednicku. Také nase Cena Jindficha Chalupeckého za poslednich par let je toho jen
dokladem. Ze nejde o skute¢né uméni, ale jen o prazdné konceptualni manipulace a dokonce az o pornografii, to
vyjadfil ve svém nedavném ¢lanku i J. B. Krticka. (=5=) Ale opét — tento ,okruh® ma ocho&enych par pisalka, par
redaktor(l, a kdyz se to pak jesté prezentuje ve statni televizi, tak na to jesté dostanou milionové granty.

Ze je to Upadek umélecké tvorby a kultury vibec, to neni potfeba zdlraziiovat. Ale opét to jen zrcadli
celospoleCenskou situaci ve svété. Jak povrchni, blaznivy a dekadentni je svét, takové je i jeho uméni. PIné
velkych Opilych stafen — kdy se vice prezentuje blyskavy povrch efektnich nesmysli a zvracenosti, nez kvalitni
obsah humanistickych a duchovnich hodnot &i alespori néjakych estetickych zazitk(.

+++

Tento jednoduchy a jisté zjednodusujici ivod jen nastinil obecny pohled na soucasny stav. Ale ja zde chci vyjadfit
jesté i jiny uhel pohledu — ze strany tvurce. A to je opravdu nelehky uUkol — protoze autor je vzdy ovliviiovan okolim,
tvorbou svych kolegu i onim obecnym duchem doby, ale zaroven se opét chce odliSit od ostatnich a ukazat svoje
jedine€né kvality.

Jako autor chci taky pfinést svoji troSku do mlyna — trochu svych napadd do té pokladnice svétovych dé&jin uméni.
Ale je tu hned nékolik velkych pfekazek:

Za 1. se ten muj individualni maly vklad dnes zcela ztraci v milionech dalSich obrazi miliont dalSich svétovych
tvarey, v zaplaveé a prebytku depozitara svétovych galerii. A za 2. — i kdyz se nahodou do téch depozitarti a galerii
dostanu, tak se to z celospoleCenského hlediska nakonec stava zbyteCnym — protoze abyste vytvofil néco
souCasného, néco, co charakterizuje sou¢asnou spolecnost, néco, co je dnes IN — tak musite vytvofit opét leda
dalSi Opilou stafenu.

Ano, dnes se uz Zzadné velké vznedené a krasné idedly nezobrazuji. Mluvi se spiSe o civilizaéni apokalypse, o
ekologické, vale¢né &i imigracni krizi, o konzumni spoleénosti, kterd nema jiné idealy, nez dalsi konzum. A i kdyz
si uvédomujeme zriidnost takovéhoto chovani a vidime, jak si zaplavujeme planetu jedy a odpady, pfesto nejsme
schopni se ztohoto sméru otoCit zpét. Ideal kalokagathei je nenavratné minulosti, krdsa a dobro je zde jen
vzpominka na zaslé ¢asy.

A souCasné uméni to jen zobrazuje a dopliuje. Jen naznak krasy v obraze je povazovan za ky¢, harmonie a
melodie v hudbé za staromilstvi, filmy bez potok( krve ani nemohou jit do distribuce, protoze by si na sebe v této
situaci nevydélaly...

Aktualni jsou jen deprimujici vyjevy rozpadajici se spolec¢nosti. Opét deformovana téla, grimasy zrlidnosti a
vulgarity, chaos tvarq, barev i zvuku, destrukce na kazdém kroku...
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Spravna vystava musi byt doplnéna rozfezanou kravou &i rozkladajicim se zZralokem dle Damiana Hirsta, ¢i pfimo
zvétsenymi modely a odlitky fekalii dle Josefa Beuyse. (viz foto z vystav..) V Ceskych pomérech bud musi ¢lovék
mlatit hlavou o zed podle Kristofa Kintery, nebo si lit na hlavu pivo podle sou¢asné instalace Rafanl v Sovovych
mlynech. Jesté je také velmi aktualni psat do obrazU sprosté texty podle Vaclava Strratila ¢i Jifiho Davida — napf.
v jeho soucasné vystave v ostravské galerii Fiducia. ...

Prosté vystavu bez néjaké formy Opilé stafeny dnes uz nenajdete — a &im opilejsi a zradnéjsi, tim aktualng;si.

+

A ted se do toho proudu zafadte jako tvirce, ktery si tento Upadek uvédomuje a chce tvofit jinak, ma jiné nazory a
jiné idedly. Zda se vam, Ze opilych stafen je uz prespfili§ — ale kdyZz namalujete néco pozitivnéjSiho, néco méné
dekadentniho, tak se holt zadnému kuratorovi nebudete hodit do jeho zvracenych konceptll a zlstanete jen pred
branami galerii ...

+

Bohuzel ale nase doba a spole€enska situace nas takto determinuje. Kolik je romanu a filma o zkaze lidstva, o eko-
katastrofach, o narazu komety, o mimozems&tanech, ktefi vysavaji lidstvo ¢&i spaluji Zemi... A idedly pokroku? -
opét se to zasekne, kdyz ¢lovékem vyrobena uméla inteligence se obrati proti svému tvlrci a znici lidstvo jako
nejvétsiho cizopasnika planety.

Kde tu chcete hledat idealy? A jak je chcete jesté predavat druhym, kdyz vSichni maji pIné hlavy, o€i i usi jen
celoplanetarnich katastrof?

Dfive, kdyZz napf. v Antice Slo o zanik jedné fiSe, jedné civilizace, tak se na jeji misto hned tladila druhd — a
nakonec v globalnim méfitku zase o takovou katastrofu neslo. P¥fiSla jina civilizace a opilé stafeny minulych dob
vystfidali bohové a hrdinové doby novéjsi.

Ale co pfijde po dnesni civilizaci? Pokud se lidstvo samo vyhubi a jesté si to s chuti nafilmuje a pusti si to on-line,
a k tomu jesté kakofonickou hudbu?

Komu pak budu ukazovat svoji nové pojednanou Opilou stafenu? Anebo naopak — komu ukazovat slicné dévy
v kvétinovych zahradéach, kdyz to vSechno uz bude jen minulost?

Nechci plsobit pesimisticky — i kdyz to tak podle dosavadnich Fadkd jisté vypada.

Naopak — tuto dekadenci, ktera se svétem rozléva uz od 80-tych let, si velmi uvédomuji a uz skoro 30 let naopak
propaguji pozitivni pfistup k zivotu i k uméni a uz v poCatku 90-tych let jsem v Ostravé s nékolika prateli zalozil
hnuti VOX HUMANA, kdy jsme formou vystav, dotaci a soutézi podporovali mladé vytvarniky, ktefi dovedli zobrazit
okolni svét v pozitivnich barvach. Autory, ktefi se snazili zachytit krasu zivota a opravdovy hlas ¢lovéka (=vox
humana) v optimistické formé.

10 let jsme poradali Bienale mladych vytvarnikd s timto humanistickym zamérenim, vydavali jsme katalogy s texty
odbornikd, vydali jsme i manifest Vox humana — ke kterému se pfipojily stovky umélcu i v mezinarodnim méfitku a
zdélo se, Ze jsme schopni aspofi v né&jaké formé konkurovat valici se destrukci ze svétovych galerii. Da se fici, Ze
jsme meli podobnou snahu jako tento festival FORFEST o né&jaké zkulturnéni a zduchovnéni sou¢asného uméni.
Bohuzel umélecky svét je jiz tak nasdkly timto negativismem a efektnimi vystfelky destrukce, ze i nas to
pfevalcovalo a i z financnich hledisek jsme museli projekt Vox humana ukondit.

Stale se vSak ale nevzdavam nadéje, Ze se situace jednou otoci a lidi si uvédomi slepou ulici, do které se timto
druhem tvorby hrnou. Lidskeé nitro, lidské védomi i veSkeré lidské snazeni se vzdy upiralo k néjakym vySSim cildm,
k vy38im hodnotam, k néjakému fadu - a pokud nékdy pfevaZzil ne-fad a chaos, musel byt vZdy vystfidan novym
fadem.

Jaky ten novy fad bude, na to si jeSté pockédme, ale - bud naSe civilizace opravdu zanikne (a ziejmé ji jiZz nic
nevystfida, protoZze planeta se stava neobyvatelnou...) - anebo se snad lidstvo jeSé&t vzpamatuje, pfestane
vzajemé nicit sebe i Zemi a dostane novy impulz jak k Zivotu, tak i k umélecké tvorbé.

Tento festival FORFEST je také jednim takovym impulzem, jednim krd¢kem k duchovnéjSimu obrazu svéta, ale
sami vidime, ze pomérné zanika v mnozstvi jinych, vétSich a ukfi¢enégjsich akci.

Abychom obstali a mohli konkurovat celosvétovému trendu vyprazdnénych Sou &i digitalni animaci ozivenych
novych Opilych stafen, muselo by se stat néco zasadniho. Napf. néjaky obrovsky krach na burze s uménim, kdy
by v§echny takto nafouknuté bubliny praskly a mohlo by se zacit s novym uménim, s novym pozitivnim impulzem.
Anebo by musel povstat n&jaky silny ministr kultury, ktery by toto zajistil ze své funkce. Anebo by se prosté museli
vSichni lidé vzpamatovat a v3echny tyto souvislosti si uvédomit a obratit své mySleni o 180°.
Zfejmé se ale nic ztoho v dohledné dobé& nestane a nam nezbyva, neZ néjak vedle onoho hlavniho proudu
dekadentni kultury Opilych stafen koexistovat. UdrZet si aspofi né&jaké misto, aspori néjakou pozici pro
duchovnéjsi a pozitivnéjsi tvorbu. Né&jakou formu nezavislého uméni, které by mohlo Zit paralelné s oficialnimi
proudy. Takovy jakoby novy undeground, kde se bude vytvafet a prezentovat to, co by se spravné v normalni
spolecnosti mélo vytvaret vlastné v oficialni sféfe, kdyby nebyla ovlivnéna timto ne-fadem.
Pokud byste méli nékdo néjakou konkrétni radu — t€$im se na ni...

Mgr. Antonin Gavlas
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4= Jifi David: katalog vystavy Nova intimita, Praha, 1991
= Jiii Bemard Krticka: IMPOZANTNI SLOVA + NICOTNE CINY = ZADNE UMENI. Zamygleni nad fenoménem Chalupeckého
ceny, klamanim verejnosti a pri¢inami konceptualismu— ze 17. 1. 2019 na webu: www.ceskegalerie.cz

The Old Drunkard of contemporary art

Mgr. Antonin Gavlas /CZ/ - Association IN SIGNUM — Union of Visual Arts CZ

| will try to make a short and certainly simplified excursion into the history of art. Let's discuss where art got today
and what can we do about it...

The art has been accompanying mankind for thousand years. In every era it was of great importance for the
integration of social life, forming a unifying and characterizing element of the community.

In fact, art reflects and co-creates a social situation throughout its existence. What a society such an art.
Remember the typical example of the sculpture The Old Drunkard from the Ancient history:

In the era of Classical Greece, artists always displayed beautiful ideals, ideal figures of gods and heroes who gave
order and importance to social prosperity. The ideal of kalokagathei, the combination of beauty and goodness, was
the highlight of art and society. Later, in the Hellenistic era the decline of Greek society and culture was
approaching. It had an impact of art - deformed figures, caricatures, sick people, old men and children suddenly
appear. A typical example is the well-known The Old Drunkard = an ugly, twisted wrinkled figure of an old woman
with a jug of wine.

At what era do we find ourselves today - if we were to judge according to contemporary artistic expressions in world
galleries?

Since cave paintings through ancient temples and pharaohs' tombs until the Renaissance, Baroque, Enlightenment
and all the existing styles up to the 19th century, art was a phenomenon that contributed to the social situation. You
could say that it has united the people of that time, communicated important messages to them, spread the
education and fundamental values of the society and at the same time mirrored this situation into the society.
However, since the beginning of the 20th century everything is different. An art serves another function. It is merely
a presentation of artists’ thoughts, opinions and skills which are intended to present a creator himself rather than to
have any greater significance for the society itself.

Dozens of new art movements are emerging in the 20th century - each focusing on a different detail, always
emphasizing the author's new approach and indeed innovative works - even though they rarely have any greater
social impact.

Those art movements brought a number of new forms, perspectives and goals and enriched artistic creative work
even though it was no longer a united influence on society as in the past.

However, an even greater change in attitude towards art than in the early 20th century occurred in its last third.
Everything new appeared to have been discovered. Postmodernism had begun to select from a “second hand”.
Eclectism and plagiarism have spread. Moreover, machinations in the choice of curators have developed. As a
conceptual artist only manipulates already finished objects instead of painting as the curator manipulates a group
of artists.

It is no longer a question of whether you are painting something new, some original idea but whether it will fit the
curator in his concept and in the gallery's financial strategy. The artist becomes dependent on the arbitrariness of
curators and gallerists. (= 2 =)

Art has become an industry sector. Its main goal is making money instead of bringing some serious messages and
thoughts to the society.

Thus, groups of linked artists and curators are formed. Who manage to get into this "inner circle" of the chosen and
respected (as described by Igor Malijevsky in the article The inner circle) is successful. (= 3 =) Then a low-quality
and worthless piece of work gets great value by decision of the curator and is auctioned at hundreds of thousands
of dollars at auctions. Obviously this is the corruption, fraud and unfair manipulation of public opinion and the value
of art. Those "chosen" authors are making the right use of it and spew absurd works into the public space.

One of our best-known artists Jifi David confirmed this situation in the catalog of the exhibition New Intimacy (= 4 =)
where he wrote:

"..It is not enough to wonder where all the jerks are swarming ... and that no one can reveal us when we make fools
from everyone and they are even willing to pay for it. If you keep them fooling long enough by so many pure ideas,
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magnificence, nonconformity, they are willing to pay actually much more. Then, you're in too deep. In addition,
once you have influence over a few experts, several reporters, you live off the fat of the land for years to come ..."
Similarly, all the great international art shows in the world look like that - for example Documenta in Kassel or the
most well-known Venice Biennale. | came back from Venice just a few days ago and | will show a few photos here.
I can sum it all up in one characteristic: a shiny show full of nonsensical installations, and huge objects with
complex technologies but with no meaningful content. When was possible to discern the content, it was some form
of apocalypse, destruction or wreck. We could find deformed figures and monsters - just The Old Drunkard in all
forms and sizes...

The public art awards are the same issue. An "inner circle" inflates a shiny bubble and then sets it as a world
number one. ‘Jindfich Chalupecky Award’ has been just a proof of that for the past few years. J. B. Krti¢ka wrote in
his recent article that this is not a real art but an empty conceptual manipulation and even pornography. (= 5 =) This
"circle" has a couple of reporters too. When it is published on a television, such groups of people get millions of
grants.

It is not necessary to emphasize that this is the decline of artistic creation and culture at all. It reflects the social
situation in the world. Like superficial, crazy and decadent the world, like the art. The society is filled with big The
Old Drunkards when the shiny surface of spectacular nonsense and perversity is presented more than quality
content of humanistic and spiritual values.

No great noble and beautiful ideals are being displayed today. Rather we speak about a civilizing apocalypse, an
ecological crisis, immigration or a war crisis, about a consumer society that has no other ideals than further
consumption. Although we are aware of the consequences of such behavior, and we see how we are flooding the
planet with poisons and waste, we are still unable to turn back from that direction. The ideal of kalokagathei is
irrevocably past. Beauty and goodness is just a memory of past times.

Only the depressing scenes of crumbling society are modern: again deformed bodies, grimaces of monstrosity and
vulgarity, chaos of shapes, colors and sounds, destruction at every step...

The right exhibition must be complemented by a cut cow or a decaying shark according to Damian Hirst or
enlarged models and castings of faeces by Josef Beuys (please see the photos from exhibitions). In Czech
conditions, you must either bang your head against the wall by Kristof Kintera or pour beer on your head according
to the current installation of Rafans in Sova's Mills. It is also very modern to write dirty texts in the paintings
according to Vaclav Stratil or Jifi David — e.g. in his current exhibition in the Gallery Fiducia in Ostrava. ...

An exhibition without some form of The Old Drunkard you will not find today - and the more drunk and monstrous,
the more current.

Now, join the stream as a creator, who is aware of this decline, and wants to create differently and has different
views. It seems to you that The Old Drunkard are already everywhere but when you paint something more positive,
something less decadent, you will not fit any curator in his concept and you will stay in front of the gallery gates ...
In the past, when it came to the extinction of one civilization, the second one was pushing in its place - and
eventually, on a global scale there was no such trouble. Another civilization came and The Old Drunkards of the
past times were replaced by gods and heroes of a new era.

What will come after today's civilization? Will mankind destroy itself, recorded it and play it on-line?

To whom will we present the beauty such as pretty girls in the flower gardens when all this is just past?

I do not want to be pessimistic although it seems like that according to the text above.

| am very aware of this decadence which has been spreading through the world since the 1980s. On the contrary,
for the last 30 years | have been promoting a positive attitude to life and art. In the early 1990s, | founded the VOX
HUMANA movement with several friends. We supported young artists in the form of exhibitions, subsidies and
competitions who were able to show the surrounding world in positive colors, authors who tried to capture the
beauty of life and the true voice of man (= vox humana) in an optimistic form.

We have been organizing a Biennial of Young Artists for 10 years with this humanistic focus, we have been
publishing catalogs with texts of experts and we also published a manifesto Vox humana. Then, hundreds of
international artists joined us. It seemed we were able to compete with some forms of destruction from the world
galleries. We can say that we have had a similar endeavor as this FORFEST festival such as bringing culture and
spiritualization to the contemporary art.

Unfortunately, the art world is already soaked with this negativity and destruction that it has overwhelmed us. We
have had to terminate the Vox humana project from the financial reasons.

However, | still do not give up the hope that the situation must turn around and people will realize this impasse.
Human heart, human consciousness and all human endeavors have always been directed to some higher goals, to
higher values, to some order - if ever non-order and chaos have prevailed, it must always be replaced by the new
order.

What the new order will be? Let's wait for it. Either our civilization will indeed cease to exist or humanity will
recover, stop destroying the Earth and get a new impetus to both life and art.

This FORFEST festival is also such impetus, one step towards a more spiritual image of the world. Unfortunately,
we all see that it is less noticeable than other bigger events.

To be able to compete with the global trend of emptied show or new digital animation of The Old Drunkards,
something essential would have to happen. E.g. some huge stock market crash with art or a strong and
enlightened Minister of Culture would have ensure the change or all people would just have to realize the situation
and turn their thinking totally.
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Apparently none of this will happen in the foreseeable future. We have to co-exist with the mainstream of the
decadent culture of The Old Drunkard. At least we can keep some space for more spiritual and positive work. And
at the same time we can create some form of independent art that could live in parallel with official streams. This
could be called a new underground. It would create and present such art that would be common in the normal
society and would not be affected by this non-order.
If you have any advice, | am looking forward to it...

Mgr. Antonin Gavlas
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(Transl. Denisa Krhutova)

Tvorba Ivana Safranka (od reality a experimentov k duchovnu)
Ivan Safranko’s work (from reality and experiments to spirituality)

Associat. prof. Viadislav Greslik, ArtD. /SK/ - art historian, Presov University

Napriek tomu, Ze Ivan Safranko (1931) sa podiela na vyvine vytvarnej kultiry Slovenska uz vy$e 60 rokov, jeho
meno a tvorba su nezaslizene zname menej nez mnohych jeho rovesnikov, napriklad ¢lenov Skupiny Mikulasa
Galandu (1957) alebo Milana Dobesa (1929). M6zeme ponuknut viacero vysvetleni takého stavu. V prvom rade je
to excentrickost’ polohy PreSova, kde desatrocia tvoril a dodnes je vytvarne €inny, voci Bratislave €i Prahe v ramci
Ceskoslovenska alebo Slovenska. Netreba zabudat' na roztrisenost jeho monumentalnych realizacii v architekture
po mesteckach vychodného Slovenska. A nakoniec — Ivanovi Safrankovi pri vSetkej jeho tvorivej priebojnosti
a nastojcivosti paradoxne vzdy bola akosi cudzia snaha dravo sa navonok presadzovat. Samozrejme, Ze mal
pocetné samostatné vystavy, niekde na zaCiatku dokonca aj v bratislavskej Galérii Cypriana Majernika (1965).
Vratme sa vSak trochu spat. Ivan Safranko umelecké $tidia zadal na Vysokej $kole vytvarného umenia
v Bratislave (1951-1954) a na radu a odporucanie prof. Dezidera Millyho pokraCoval na Akadémii vytvarného
umenia v Prahe (1954-1957). Po absolutdriu sa vratil na vychod Slovenska do Kosic. Od roku 1963 Zije a tvori
v PreSove, kde Styri dekady pdsobil ako vysokosSkolsky pedagdg.

Maliar, grafik, ilustrator, sochar. V tolkych podobach mézeme najst profesora lvana Safranka. K tomu treba este
pridat hravost ako hlavnu dimenziu jeho tvorby. UZ v ranej mladosti na medzivojnovej Podkarpatskej Rusi sa
stretol s viacerymi pristupmi k tvorbe. K jeho otcovi, dedinskému ucitelovi, talentovanému nedelnému maliarovi,
pravidelne prichddzali akademicky vzdelani umelci — Jozef BokS3aj, ktory sa orientoval na realisticko-
impresionistické podanie reality, hlavne krajiny, a Adalbert Erdélyi, pou¢eny avantgardnymi smermi zaciatku 20.
storodia.

Zdalo by sa, Ze jeho stranicka organizovanost by ho mohla zvazovat, ale bolo to vlastne naopak. Vdaka cestam k
blizkym pribuznym zo strany matky, ktori Ziju v Madarsku, Ivan Safranko ziskaval viaceré nové poznatky
o aktualnom diani vo svetovom umeni 60. — 80. rokov.

Zivot atvorba na krizovatke viacerych kultar, predovetkym dvoch blizkych a zaroveri odlinych svetov, Slavia
Latina a Slavia Byzantina, priniesli vysledky zaujimavé nielen v stredoeurépskom kontexte. Na podobnom zéklade
v tom istom Case, ale tisice kilometrov vzdialeny, vytvaral ikony moderného svetského spolo¢enstva Andy Warhol.
Jeho meno nespominame nahodou. Ved |. Safranko, ako vtedaj$i prezident Spolo&nosti A. Warhola stal pri zrode
muzea, ktoré v novych spolo€enskych podmienkach postupne prerastlo do prvého na svete Mizea moderného
umenia Andyho Warhola v Medzilaborciach (1991). Pri tejto prileZitosti mohli by sme skumat vzajomny zloZity
produktivny vztah centra a periférie v umeni, vratane tvorby |. Safranka.

Absolutna vadsina tvorby Ivana Safranka, azda iba okrem grafiky, je zaloZzena na médiu farby. V jeho ateliéri
a domacnosti nie je si isté pred maliarskym zasahom prakticky ni€ — od sklenenych flia§ na zavéaranie, kde vyuZiva
aj efekt prekryvania transparentnych zaoblenych farebnych pléch, tacok a tanierov rozmanitych velkosti a
materialov, po stolicky, nastenné hodiny a iné sucasti nabytku. Dokonca ani jeho vlastné starSie diela.

Akéa teda bola umelecka cesta Ivana Safranka? Ak by sme to chceli vyjadrit v skratke, dalo by sa povedat, Ze od
civilistickych, aj industrialnych malieb krajin a zatiSi po abstrakciu a prechod do trojrozmerného priestoru pri
asamblazach z najdenych predmetov. A svetlu — bielej farbe. A Ukrizovanému v r6znych polohach.
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Safranko ma v oblube vytvaranie mytov okolo vlastnej tvorby. Jej chronologické radenie v désledku neskorsich
tvorivych zasahov a autorskych premalieb, ktoré neraz radikalne zmenili celkovy vyraz kompozicie, je ¢asto lvan
dost zlozité. Tyka sa to predovSetkym ranych diel z 50. rokov, ktorych datovanie je neraz diskutabilné, lebo na nich
kontinualne pracoval a méze ist o fakticky rozdiel az Styroch &i piatich desatroCi. Vynimkou su, samozrejme, diela
vo vlastnictve galérii a sukromnych zberatelov, kde podobny z&sah objektivne je len tazko predstavitelny.
PokUsime sa teda o struéné naértnutie predstavy o diele Ivana Safranka.

UZ na zaciatku Sestdesiatych rokov je viditelny odklon od expresivno-realistickej linie, ktoru rozvijal tesne po
skoné&eni Studia. Dal sa v tom &ase na cestu malby s vyraznymi konttrami, ktoré ohrani¢ovali farebné dekorativne
vyznievajlce plochy deformovanych tvarov reality. Trochu to na prvy pohlad méze pripominat zavere¢nu fazu
kubizmu prepojend s pokojom fauvizmu atiez dramatickym napatim ala Rouault. Skratka, ide tu skutoCne
o vyrazny tvorivy vklad autora.

Subezne s takymi olejomalbami vznikli takmer symetricky komponované diela, zvy€ajne neutralne pomenované
ako ,Objekt”, ktoré boli zlozené z najdenych tovarensky vyrobenych kovovych dielov a predmetov (Objekt, 1964;
Biely objekt, 1965; Objekt, 1965). Neodmyslitelne k nim patri jemné doplnenie farbou. Odtial bol uz iba jeden krok
k abstraktnej malbe (Vesmir, 1965). Potom nasledovali ,angazované“ pracovné motivy (V kadernictve, 1967),
ktoré, v podstate, boli iba akceptovatefnou zamienkou v danej dobe na rozihranie expresionistického podania
tvarov vyrazne ohranic¢enych Sirokymi obrysmi a farby.

Analogické pracovné motivy, dokonca socialne ladené, sa neraz vyskytli tiez v 70. rokoch (Pracky na potoku,
Hrabanie sena). Pre toto a nasledujuce obdobie bolo prizna¢né tiez vytvaranie dalSich objektov, ktoré sa
z neutralnej kovovej hmoty premenili na oltare (Oltar, 1972; Domaci oltar, 1987).

V jeho ojedinelych ilustraciach knihy ukrajinskych fudovych rozpravok z vychodného Slovenska (PreSov 1976)
nevahal podat vztah textu ajeho vizualizacie volne, skoro bez zretefného prepojenia. Do tradi¢nych scén
v detailoch odvazne zapojil moderné prvky techniky, kde vébec nedba na etnografické suvislosti. Vzniklo jeho
vysostne osobné videnie tradovanych slovesnych obrazov, ¢o bolo v prikrom rozpore s poziadavkou klasika
slovenskej ilustracie Ludovita Fullu: ,&im menSi narod, tym huZevnatejSie sa ma pridizat svojich kmerovych
znakov“ (L. Fulla. Okamihy. Bratislava 1972, s. 109).

Tvorba |. Safranka osemdesiatych rokov po dekadach dominantnej hravosti priniesla novy obsahovy prvok — iréniu
az sarkazmus, prejavujuci sa v tvarach zobrazenych postav, ktoré maju prvky karikatury (Rozhovor s brigadnikmi,
1983; Traja, 1985).

Od zaciatku devatdesiatych rokov v tvorivych postupoch autora mézeme sledovat vznik obrazov, kde Casto
dominuje abstraktna biela plocha, obCas pastézne nanesenej farby, ktora je ¢lenena jednoduchou a zretefnou
¢iernou linkou ( Znamenie, 1991; Druha figuracia, 1991).

Samozrejme, ani vtomto obdobi sa Ivan Safranko nevyhyba figuralnej tvorbe, zvlast zaujimavé su portréty
najblizSich (Portrét manzelky, 1995). Aj tu, aj na Autoportréte (1998) vytvara priestor vrstvenim viacerych
pomyselnych pléch na seba.

Zmysel pre priestor, plastické citenie sa naplno mohlo prejavit predovdetkym v socharskych dielach. Autor mal na
to najviac prilezitosti, ked vytvaral keramické kompozicie v architektdre. Popri nich vznikli rozmerovo nevelké, ale
vyrazom a formou monumentalne a expresivne Ukrizovania z neglazovanej terakoty. Zaujimavé su tiez betéonové
objekty pre detské ihriska.

V poslednych rokoch neprestal byt fascinovany svetlom a jeho zhmotnenim — bielou farbou, ktoru intuitivne dava
prakticky vSade. Ako sme opakovane uviedli vysSie, tyka sa to tiez starSich obrazov.

Cela tvorba Ivana Safranka, osamelého jazdca-rebela, je v stredoeurépskom priestore skutodne ojedinela. AZ po
subornych retrospektivnych autorskych vystavach v poslednych rokoch sa ukazalo, Ze tento umelec bol doteraz
velmi nedoceneny. MozZno aj v désledku istej ndzorovej zotrvaénosti z €ias nedavno minulych. Museli prist vystavy
v Bratislave (2018), ale hlavne v Prahe (2019), aby sa o fiom, o jeho dielach zacalo viac a fundovane pisat.
ZaviSenim tejto intenzivnej Cinnosti bolo vydanie rozsiahlej vySe 250 stranovej monografie (S. Fromaigeat — D.
Zelezny. Ivan Safranko. Praha: Nada¢ni fond CE, 2019). Jej si&astou je aj oponentsky posudok prof. Vladimira
Popoviéa zroku 1995, ked sa lvan Safranko Uspe$ne uchadzal o titul profesora na Vysokej $kole vytvarnych
umeni v Bratislave: ,toto je nezaraditelné, nad€asové, magia, ktora nestratila energiu“. Vyznam a jasnozrivost
tychto slov si este viac uvedomujeme teraz, po rokoch, ked |. Safranko neprestal tvorit a prinasat nové pohlady na
realitu okolo nas a v nas.

Ivan Safranko’s work (from reality and experiments to spirituality)

Associat. prof. Vladislav Greslik, ArtD. /SK/ - art historian, PreSov University

Although Ivan Safranko (1931) has been involved in the development of the visual culture of Slovakia for over 60
years, his name and work are undeservedly known less than many of his peers, for example members of the
Mikula$ Galanda Group (1957) or Milan Dobe$ (1929).
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There are several explanations for this. First of all, it is the eccentricity of the location of PreSov, where he has been
working for many decades and is still active as an artist, compared to Bratislava or Prague within Czechoslovakia
or Slovakia. One should not forget the scattering of his monumental realizations in architecture in the towns of
eastern Slovakia.

And finally — despite all his creative agility and perseverance, Ilvan Safranko has always been rather reluctant to
show off aggressively. Of course, he had numerous solo exhibitions, in the beginning even in the Bratislava Gallery
of Cyprian Majernik (1965).

But let's go back a bit. lvan Safranko started his art studies at the Academy of Fine Arts in Bratislava (1951-1954),
and after the advice of Dezider Milly he continued at the Academy of Fine Arts in Prague (1954-1957).

After graduation he returned to KosSice in the east of Slovakia. Since 1963 he has been living and working in
PreSov, where he worked as a university teacher for four decades.

Painter, graphic artist, illustrator, sculptor. We can find professor Ivan Safranko in so many forms. Playfulness
needs to be added as the main dimension of his work. He learnt about several approaches to creation already in
his early youth in the interwar Carpathian Russia. His father was a village teacher, a talented Sunday painter,
whom some academically educated artists visited regularly - Jozef BokSaj, who focused on the realist-impressionist
rendering of reality, especially of the landscape, and Adalbert Erdélyi, influenced by the avant-garde directions of
the early 20th century.

It would seem that his party organization could tie him up, but it was actually the opposite. Through his travels to
close relatives from his mother side who live in Hungary, lvan Safranko gained some new knowledge about current
events in the world art of the 1960s — 1980s.

Life and work at the crossroads of several cultures, especially two close and different worlds at the same time,
Slavia Latina and Slavia Byzantina, brought interesting results not only in the Central European context. On a
similar basis, at the same time, but thousands of kilometers away, Andy Warhol created the icons of the modern
secular community. His name is not mentioned by accident. Indeed, |. Safranko, as the then President of the A.
Warhol Society, stood at the birth of a museum which, under new social conditions, gradually grew into the world's
first Andy Warhol Museum of Modern Art in Medzilaborce (1991). On this occasion we could explore the mutual
complex productive relationship of the center and the periphery in art, including the work of |. Safranko.

The vast majority of Ivan Safranko's work, perhaps except graphics, is based on the medium of color. Nothing is
safe before painting at his studio and at hom - from glass jars, where he also uses the effect of overlapping
transparent rounded colored surfaces, trays and plates of various sizes and materials, to chairs, wall clocks and
other furniture components. Not even his own older works.

So how was Ivan Safranko's artistic journey? In a nutshell, one could say that from civilian and industrial paintings
of countries and still lifes to abstraction and the transition to three-dimensional space by assemblages of found
objects. And light - white. And the Crucified in different positions.

Ivan Safranko likes creating myths around his own work. Its chronological ordering as a result of later creative
interventions and author paintings, which have often radically changed the overall expression of the composition, is
often quite complex. This applies in particular to his early works from the 1950s, the dating of which is often
questionable because he has been working on them continuously and can be a factual difference of up to four or
five decades. Exceptions are, of course, works owned by galleries and private collectors, where such interference
is objectively difficult to imagine.

Let's try to outline the idea of Ivan Safranko's work briefly.

Already at the beginning of the 1960’s there was a visible deviation from the expressive-realistic line he developed
just after graduation. At that time, he embarked on a journey of painting with distinctive contours that would mark
colorful decorative distinctive surfaces of deformed shapes of reality. At first glance, it may resemble the final phase
of cubism linked to tranquility of fauvism and the dramatic tension of & la Rouault. In short, it is really a creative
contribution of the author.

Some composed works were created almost concurrently along with these oil paintings. They were usually
neutrally named "Object", consisting of factory-made metal parts and objects he'd found (Object, 1964; White
Object, 1965; Object, 1965). Inseparably, they include a fine color complement. From there, it was only one step
towards abstract painting (The Universe, 1965). Then "engaged" work motifs (At A Hairdresser, 1967) followed,
which, in essence, was merely an acceptable pretext of that time to commence an expressionist presentation of
shapes strongly bounded by broad outlines and colors.

Analogous working motifs, even socially tuned, were often found in the 1970s (Women Washing on a River, Hay
Raking). The creation of other objects that turned from neutral metal to altars was also characteristic of this and
subsequent periods (An Altar, 1972; A Home Altar, 1987).

In his rare illustrations of the book of Ukrainian folk fairy tales from Eastern Slovakia (PreSov, 1976) he did not
hesitate to interpret the text and its visualization relation freely, almost without a clear link. He boldly incorporated
modern elements of technology into the traditional scenes in detail, ignoring the ethnographic context completely.
His highly personal vision of traditional verbal paintings arose, which was in contradiction with the requirement of
Ludovit Fulla, the classic of Slovak illustration: "the smaller the nation, the more vivaciously one should follow his
tribal features" (L. Fulla. Okamihy. Bratislava 1972, p. 109).

The work of I. Safranko in the 1980s, after decades of dominant playfulness, brought a new content element —
irony, even sarcasm, manifested in the faces of depicted characters who have elements of caricature (Interview
with Temps, 1983; Three, 1985).
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Since the beginning of the 1990s, we have been able to observe the creation of paintings, often dominated by an
abstract white surface, sometimes of a pasty color, divided by a simple and distinct black line (Sign, 1991; Second
Figuration, 1991).

Of course, even in this period Ivan Safranko did not avoid figural work. Particularly interesting are the portraits of
his closest relatives (Portrait of Wife, 1995). Here and in Self-Portrait (1998) he creates space by layering several
imaginary surfaces on top of one another.

The sense of space, plastic feeling could fully manifest itself especially in sculptures. The author had the most
opportunities to do it when creating ceramic compositions in architecture. Beside them, there were Crucifixions
made of of unglazed terracotta, which were small, yet monumental regarding expression and form. Also interesting
are concrete objects for playgrounds.

In recent years, he has continued to be fascinated by light and its materialization — the white color he uses
intuitively basically everywhere. As we have mentioned above, this also applies to older paintings.

The entire work of Ivan Safranko, a lonely rebel rider, is truly unique in Central Europe context. Only after the
retrospective collective exhibitions in recent years it appeared that this artist has so far been highly underestimated.
Maybe also because of some inertia of ideas of the past. Only after the exhibition in Bratislava (2018), but mainly in
Prague (2019) when they started writing more about him and his works. The culmination of this intensive activity
was the publication of an extensive monograph of over 250 pages (S. Fromaigeat — D. Zelezny. lvan Safranko.
Prague: Nadaéni fond CE, 2019). It also includes the review of prof. Vladimir Popovi¢ from 1995, when lvan
Safranko successfully applied for the title of professor at the Academy of Fine Arts and Design in Bratislava: "this is
irreplaceable, timeless, magic that has not lost energy". We are even more aware of the meaning and clairvoyance
of these words now, after years when |. Safranko has been still creating and bringing new insights into the reality
around us and within us.

(Transl.: lvana Greslikova)

Problems of religious music in the XX-XXI. Century
Problematika religiozni hudby v XX-XXI. stoleti

Lajos Huszar / Hungary / — composer, music writer

I. Change in the role of the Church
It was in the Middle Ages, when the Christian Church reached the greatest power, influence, importance. The
medieval religious spirit reacted the rulers, the aristocracy, the scientists, the artists and even the peasants. The
signs of profane thinking and doubt appeared seldom and only in certain places in Europe. From the XI. century it
is possible to discover the tendencies of profane thinking in literature and music. The proportion of the three most
important social classes - the clergy, the aristocracy and the bourgeoisie - gradually began to change. While the
role of the church and the aristocracy decreased, the importance and number of the middle classes increased.
Which are the factors that gradually weakened the power of the church?
- secular literature, secular music: the poetry of the troubadours, trouveres (1000-1300), the German
Minnesang (1150-1400), the works of Dante, Petrarca, Boccaccio (XIV. century)
- secular thoughts int he philosophy (from the XIII. c.)
- the reformation (John Wyclif, Jan Hus, Martin Luther, Johannes Calvinus)
- the industrial revolution, the development of the natural sciences, new possibilities of traffic, geographic
discoverings
- the Enlightment (XVII-XVIIl.c.)
- the French Revolution and its antireligious measures (1800)
- the revolutions of the XIX.c., the increasing role of the working class
- the separation of the church from the state
- the antireligious policy of the XX.c. dictatorships

II. Church music, religious music in the XX-XXI.c.
Which sorts of music are used in the last century?
1. The traditional chants of the masses and services:

- the decreasing use of the Gregorian chant

- religious songs are always used in a large round, the most important among them is the German Evangelical
Choral.
2. The importance and quantity of composed music in the liturgical practice is near to zero. Among the great
composers it was only Stravinsky who wrote pieces of liturgical aim, three works for mixed choir, and the Mass of
1948. The church emloyes musicians, organists, conductors, sometimes even composers, but these last ones are
not commensurable with the great church music masters of the XV-XVI. centuries, like Josquin, Palestrina, Lassus
and many others.
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3. The organ music was flourishing in the XVII-XVIIl.c., mainly in the Protestant Germany. In the romantic age,
organ pieces by Liszt and Mendelssohn are important, and also César Franck’'s compositions (with Franck began
a whole group of French organist-composers, like Widor, Vierne, Dupré, Duruflé, Alain). Among the XX.c. organ
works are important those of Reger and Messiaen.

4. In the last century there were composed a lot of vocal pieces of religious inspiration, but they are not of liturgical
aim: oratorios, cantatas, choir works. These works are performed mostly in concert halls.

5. Folk music, pop music appeared first time in America and Africa. In Europe the beginning of the church pop-
music, beat-masses, guitar-messes was in the 60-s, on both catholic and protestant side. It is an other question,
whether this music is worthy to the sublimity of God and the church ceremonies. For church use there are also
the so called Folk masses. They are composed in a very simple, often folkloristic style, so that the whole public
can sing it.

lll. Religious music in the second half of the XX. century, and today.

Olivier Messiaen’s life and oeuvre spans nearly over the whole XX. century: he wrote his first works in the 20-s, and
he continued to work until his death in 1992. Most part of his works shows Chistian-Catholic inspiration. Like
professional organist, he perfectly knew his instrument, the organ pieces fill his whole life. These pieces bear in
nearly every case programatic titles, which relate to episodes from Jesus’ life, to St.John’s Revelations, or to other
elements of Christian mysticism. Les corps glorieux (The glorious bodies, 1939), Messe de la Pentecote (Whit
Mass, 1950), Meditations sur le Mystere de la Sainte Trinité (Meditations ont he mystery of the Holy Trinity, 1969),
Livre du Saint Sacrement (Book of the Holy Sacrament, 1984).

Other instrumental works: Quatuor pour la fin du temps (Quartet for the end of the Time, his most known chamber
music work, written in a prisoners camp in Silesia, 1941). Vingt regards sur I'enfant Jésus (Twenty pictures about
the Child Jesus, for piano, 1944). Et expecto resurrectionem mortuorum (And | wait for the resurrection of the dead,
for wind ensemble, 1964), Eclairs sur 'Au-dela (llluminations of the Beyond, a great symphony, one of his last
works, 1988-91).

Compared with the instrumental works, he wrote a small number of vocal works: Trois liturgies de la présence
divine (Three liturgies of the Divine presence, for female choir and little orchestra, 1944), La Transfiguration de
Notre Seigneur Jésus Christ (The Transfiguration of our Lord Jesus Christ, a monumental oratorio, 1965-69), and
the opera, which the composer considered his best work: Saint Francois d’Assise (1975-83). Messiaen’s music is
very personal, he had a fantastic sensibility for the colours, he created an own sound system, he had a special
rhythm theory. Heoccupied with the voices of birds, which he often used in his works. He was the initiator of the
serial technic with his Four rhythme studies for piano (1949), which made a decisive effect on the young
avantgarde composers of that time (most of them was Messiaen’s student: Boulez, Stockhausen, Xenakis, Grisey,
Murail, etc.)

Benjamin Britten was a relatively conservative representant of the contemporary music. He developped a personal
form of tonality, so his music is approachable to the larger public. Among ,his choir works the most popular is
Ceremony of carols for female choir and harp. He wrote operas for church performance: Noye’s Fludd (1957), The
Burning Fiery Furnace (1966) and The Prodigal Son (1968). His most successful oratorio is War Requiem (1961),
in which he employed the traditional latin Requiem text and poems of the poet Wilfred Owen. He wrote also a
religious orchestra piece: Sinfonia da Requiem (1940), where the movements are Lacrymosa, Dies irae and
Requiem aeternam.

Krzysztof Penderecki is the famous personality of the contemporary Polish music. His first period was
characterised by a boldly experimenting avantgarde (chromatic clusters, aleatory). Around 1975 he changed his
style, from that time he uses elements of late romantic and tonality. His religious works in the avantgarde period:
Psalms of David, St.Luke passion (his most famous work, which caused a big sensation, 1965), Dies Irae, Utrenja
(to Old Slavic texts). Oratorios of the neoromantic period: Credo, Polish requiem, Seven gates of Jerusalem.
Henryk Godrecki’s first period was atonal and very hard, and in the 70-s he also changed style, and developped a
»sacred minimalism”. His ecclesiastical works: Ad matrem (1971), Beatus vir (1978), O Domina nostra (for voice
and organ, 1985), Totus tuus (1987). His most successful work is the 3. Symphony for soprano and orchestra, to
religious and folkloristic texts (1976).

Arvo Part, after an experimenting first period, changed his style in the 70-s, and developped his special tonal style,
which he called ,tintinnabuli”. He is said the greatest contemporary master of sacred music. Some of his religious
works: St. John Passion (1982), Te Deum (1985), Stabat mater (1985), Miserere (1989), Kanon pokajanen (chois
cycle to Old Slavic texts, 1997).

Sofia Gubaidulina is one of the most famous representant of contemporary music. She did not change her style,
her characteristics are the atonality and the richness in instrumental colours. Her religious works are mostly
instrumental pieces: Offertorium — violin concerto, Introitus — piano concerto, Radujsja (violin and cello), Stupeni
(Grades, for orchestra), Sem slov (Seven words, for cello, baian and string orchestra), De profundis (baian), In
croce (Cello, organ and orchestra). Her most famous vocal work is St. John Passion (2000).

IV. About Hungarian Works

In Hungary many religious works were written in the last 70 years. Concerning the style, we can place them into
two groups: atonal, avantgarde works, and tonal, neotonal pieces — like in most every European country.

Gyorgy Kurtag is a well known and appreciated composer in the whole world. He began to write in a very
expressive atonal-avantgarde style in the 60-s, and this style did not change since that time — may be we can
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speak about some kind of simplification. He has only one work of religious inspiration: The Sayings of Péter
Bornemisza, concerto for soprano and piano (1963-68). Bornemisza was a protestant priecher in the XVI. century.
Kurtag took the text from his book Ordégi kisirtetekrél (About diabolic temptations). The work is very difficult, it
demands virtuosic capacities from both performers. The four parts are: Confession, Sin, Death, Spring.

Gyorgy Ligeti left Hungary at the time of the 1956 revolution. He wrote his Requiem in the West in 1962-65, its
first performance was in Stockholm, in 1965. In this work he did not use the whole text of the Latin Funeral Mass,
only four parts: Requiem aeternam, Kyrie eleison, Dies irae and Lacrymosa.The two first parts are composed with a
many-voice polyphonic technic, after them follows the hysteric extasy of the Dies irae, and the closing Lacrymosa
radiates a heavenly quiet. The Requiem is the most significant work of Ligeti’s micropolyphonic period.

Zoltan Jeney began to write his Funeral ceremony (Halotti szertartas) in 1979, then he was working on it
continuously until the first performance in 2005 (unfortunately the work has not been performed since that time...).
The text follows the burial convention of the Pauline monastic order, written in the Czestochowa Cantionale, but
uses different texts in different languages: Hebrew, Greek, Russian, Italian, German and Hungarian. These texts
are not only liturgical, but also poetical or folkloristical ones. The monumental oratorio consists of six parts: 1.
Commendation of the soul, 2.Funeral vesper, 3. Funeral vigil, 4. Absolution, 5. Burying of the body, and
6.Consolation. The work is very strongly structured, its basis is a row of 128 sounds. Many Gregorian chants are
used in it, these derive from the mentioned Czestochowa codex.

One part of the composers uses a tonal musical language — these works are of course easier to perform and to
understand, than the avantgardistic ones. Gyoérgy Orban composed 14 masses, and a lot of other choir pieces.
His style is a kind of neoromantic, from time to time he uses also elements of popular music. Janos Vajda is the
composer of choir motets and oratorios. Levente Gydngydsi wrote many choir works, oratorios and a mass. He is
not averse to popular music. Miklés Kocsar (1933-2019) was the most important personality of the contemporary
Hungarian choir music. After experiments in atonal, avantgarde style, he found a tonal, easier singable style. He
composed motets, oratorios and a mass.

V. Why do composers write religious works? Is the composer religious? Am | religious? Why do | like religious
texts? Why do | like choir?

1. Why do composers write religious music in a secular world?

Of course there are (or may be) spiritual factors: some composers are really believing Christians. The nostalgy
can also appear: the attraction to an absolute truth, absolute pureness, innocence, an escape from the squalor of
the world. There exists also a practical point of view: the coirs need singable and enjoyable pieces. The sympathy
and pleasure of the public is important too: the public identifies itself gladly with the pureness, solemnity,
enthusiasm of the church music.

2. Is the composer religious? In our age it is difficult to form an objective opinion, the faith belongs to the private
sphere, the composers (and people in general) don’t make confessions about their belief or unbelief. Until Bach, it
could not be any discussion about faith, the religiousness was indisputable. Later the situation became more
complicated: Haydn was religious, Mozart and Beethoven rather believed in the ideas of secular humanism.
Mozart and others were masonics (Freimaurer). In the romantic age Liszt, Mendelssohn and Bruckner were
religious. About the others | have no sure information. In the last century Stravinsky, Kodaly, Honegger, Poulenc,
Messiaen, Goérecki, Part, Gubaidulina were (are) believing Christians. At the same time, great composers, like
Debussy, Ravel, Barték, Berg, Shostakovich etc. didn’'t show interest towards Christian themes.

3. Am | religious? | have memories from the childhood, that | often went to Catholic masses with my mother. But
because | was officially Evangelical, | went also to Evangelic religion lessons — they did not leave deeper
impression in me - | liked mostly to accompany the chorals on the organ of the church during the services. It was
the poetic side of the religion, which arrested my attention and filled me with enthusiasm. At the age of 18-19 years
| recieved a Liber Usualis from a musician-priest, from that time | became enthusiast of the religious texts (more
the texts and less the Gregorian melodies).At the same time | felt a doubt about the dogmas, | did not feel them
important for myself - for instance the creation of the world, the existence of God and the Holy Spirit, the remission
of the sins, the redemption. But the story of Jesus’ passion filled me with shock and enthusiasm, and also with
certain nostalgy of seeking the absolute pureness, truth and unambiguity.

4. Why do | like religious texts? | like them because of the above mentioned purity, depth, expressivity and
unambiguity. | like texts, which are suggestive and expressive, but they don’t express the private emotions of one
person, rather general and collective feelings. | say often, may be a little bit stupidly: ,the poet cannot force his own
feelings on me”. When | read Gustav Mahler’s thoughts about the texts, | was happy to discover something similar
to what | used to think about the problem. He usually used texts, which realized also his own personality: mainly
the poems from Des Knaben Wunderhorn. Mahler's most beloved texts were not the ,literary” poems, but those
which he called ,nature, life, raw material”, which he could transform according to his demands. Nevertheless, he
set to music texts of poets too (Ruckert, Goethe, Nietzsche).

5. Why do | like choir? Because the choir is able to a strong and passionate expression,at the same time this
expressivity is collective and generally human, not personal. This collective expression relates also to the nostalgy
of contemporary people towards historic ages, when organic societies and agreeing social groups still existed. So
my greatest experiences in this respect are the choirs in Mussorgsky’s operas and t he Russian church music, for
instance Rachmaninov’s liturgies.
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V1. About my religious works

1. I wrote about 14 choir works, mainly to Latin texts, but there are some motets to German and Hungarian text too.
2. Oratoric works. | wrote a passion at the age of 20 years, during my studying years. It was a naive experiment,
full of mistakes. Much later, in 2003-2004, | felt the necessity to write a ,real” passion, int he possess of a more
mature skill. The work used 5 soloists, choir, organ and percussion, the text oncloratoric work is the Resurrection
Oratorio, from 2015-17. It employes 4 soloists, choir and orchestra. A very different genre is the Christmas Cantata
for children’s choir,organ and string orchestra (1997).

3. Works for solo voice and instruments. The 69. Psalm for tenor and piano is the best work of my atonal period
(1976). It is possible to feel Kurtag’s influence in it. In 2000 | wrote Icons to the memory of Janos Pilinszky, for
soprano and chamber orchestra. Among the readitional Latin mass movements there is also a setting of a Pilinszky
poem about the resurrection on the third day (the piece was playd also in Kromeriz, two years ago). In 2016 |
composed a song cycle for tenor and piano, to poems by Angelus Silesius, the great XVIl.century mystic poet. In
the same year | wrote a short German passion-cantata for tenor and organ: Und er trug sein Kreuz (And he carried
his cross). My last work in this genre is Ex libro Isaiae prophetae (From the book of prophet Isaiah), for soprano,
organ and percussion.

Closing words

What can | say to conclude? The Christian religion exists even in our age, probably in the smaller half of the
society. It exists, fortunately, but being religious is not identical with the moral level of the person. | know religious
people, who are proud of their faith, but they don’t like other people. And | know unbelieving people, who live their
life on a high moral level.

And like in the existence of the religion itself, a break began in the existence of the religious music too. Church
music, in the traditional sense of the word — that is: music for the church services — came to the end, or it is
nowadays very rare (of course it is possible to play and sing old music). At the same time religious music works do
exist, like concert music.

At our age there is a break between the expectations of the churches, of the church public, and the musical style.
The religion and the church demands a music which radiates security, quiet, faith. This claim can be satisfied by
tonal music (conservative music? old music?). The public often feels even the tonal contemporary works like
unintelligible ones. The atonal, avantgarde music brings a much heavier problem. The aversion of the church
public against it is very great, it is for it a disquieting, frightening music, which expresses a negative, inhuman
content.

At this point | finish to speak. | hope to receive further thoughts from the historians, sociologists, musicologists.

Nastup Generacie 60. rokov na Slovensku, skladatelia a spoloénost’

Doc. PhDr. Elena Letrianova /SK/ - art historian, concert pianist, musicologist STU Bratislava

Motto odkaz Beethovena o duchovnej podstate hudby, mysli tym vaznu hudbu: ,Hudba je vySSie stvorenie ako
vSetka mudrost sveta a filozofia“.

1/ Pred 60 rokmi v roku 1960 nastupila na slovensku scénu nova generacia skladatelov, ktoru by som oznacila
ako postwebernovsku, esteticky a kompoziéne sa inSpirovala druhou viedenskou Skolou a vacSina z nich aj
pol'skou sonoristickou Skolou okolo velkej skladatelskej autority vychodného bloku Eurépy- Witolda Lutoslawského.
Najstar§im autorom bol llja Zeljenka, enfant terrible generacie a najmladSim Vladimir Bokes, ktory bol dekanom
VSMU v Bratislave po roku 1989. Zeljenka bol prvy experimentator s elektroakustickou hudbou vo vyznamnych
filmoch takych zjavov slovenskej kinematografie ako Vida Horfiak, a ako prvy zacdal s vyskumom Casu-metriky
a rytmu. experimenty s polyrytmiou a ludistickymi hrami. Spolu s Romanom Bergerom, nositelom Herderovej ceny
z roku 1988 a matematikom Miroslavom Bazlikom, tiez oceného cenou belgickej krafovny ako aj s dvomi neskér na
zapad emigrovanymi tvorcami Petrom Kolmanom a Ladislavom Kupkovi¢om, spoluvytvaral kompozi¢ne odliSnu
generaciu od svojich profesorov na bratislavskej Hudobnej fakulte VSMU. Zasluha za pravidelné uvadzanie ich
novej hudby v Bratislave od rannych 60. rokov patri suboru ,Hudba dneska“, a jej dirigentovi, skladatelovi
Ladislavovi Kupkoviovi. Pamatam si ako svojou skladbou ,Maso kriza“ (s pouzitim S$pecifickych nastrojov
a obrovského gongu) spdsobil nazorovy Sok u starSej generacii. Tvorca slovenskej moderny, Eugen Suchon bol
blizko srde€ného infarktu. Tato skladba vo vyvoji slovenskej novej hudby spdsobila nielen nazorovy rozkol
generacii, ale aj neskorSi pohon na skladatefov aich vylugenie zo Zvazu slovenskych skladatefov v 1972 a
emigraciu Petra Kolmana do Viedne a Ladislava Kupkovi¢a do Hamburgu. V tom roku som dostala aj ja zdkaz zo
Slovkoncertu verejne hrat. Po 13 rokoch mi€ania som v roku 1984, usla z vlasti cez more do Latiny a Rima a po 8
mesiacoch do USA, Dallasu, kde sa moja univerzitna a umelecka kariéra obnovila. Ocitla som sa uprostred
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slobody vyjadrovania a hibSieho pohlfadu do americkej su€asnej hudby a vytvarného umenia o Com svedCi
interview o Cageovi a Glassovi v Dallas Morning News.

2/ Ku generacii 60. rokov patri aj Ivan Parik, Juraj Sixta, Juraj Hatrik, Juraj Bene$, ktorych klavirne diela som
premiérovala do roku 1970 a po roku 1989 uz v zapadnej Eurépe, patri sem aj Jozef Malovec, DuSan Martincek a
najmlads$i Vladimir Bokes, autor 5 symfénii a za &ias totality v Ceskoslovensku tieZ zakazany autor. Piati z
menovanych uz nie sU medzi nami, Ladislav Kupkovi€¢ zosnul tesne pred svojim profilovym koncertom na
FORFESTE 2018.

3/ Charakteristickym znakom postwebernovskej generacie na Slovensku nie je len odklon od dovtedajSich vzorov
a vplyvu ich ucitefov, ale vytuzeny zaujem o vyrovnanie sa s vyvojom zapadnej hudby, smerom k blizkej Viedni, k
Nemecku, Franctizsku, Taliansku a USA. Menujem profesorov tejto generacie VSMU: nar. umelca Jana Cikkera,
ziaka V. Novaka, zasluzilého umelca Dezidera KardoS$a a nar. umelca Eugena Suchonia. Vyznamnu noeticku
a apercep¢nu ulohu formovania Generace 60. rokov zohral Viedensky rozhlas O1: vychovaval pravidelnymi
vysielaniami koncertov sucasnej hudby Zapadu, ostro kritizovanej a koncertne ignorovanej v byvalom
Ceskoslovensku. Vlada jednej totalitnej strany vySe 20 rokov braiwashingovala takmer celt komunitu propagandou
a smernicami zjazdov. Kardo§, zial aj Cikker, Kowalski v 50. a zaCiatkom 60. rokov pisali kantaty na Komunisticku
stranu, Zdravice Stalinovi atd, (publikované skladby mam k dispozicii).

4/ Nastastie neskoré 60 roky znamenali postupny politicky aideovy odmak, pod tlakom vyvoja umenia
v zapadnych $tatoch od Zeleznej opony a tajnym pasovanim nahravok, knih a partitr do Ceskoslovenska- Roman
Ingarden, Theillard du Chardin a ini, boli zakazani autori, ale nie Zofia Lysa. Dokonca aj v roku 1974 som mohla
¢itat Freuda len s podpisom $éfa nasej Katedry Estetiky a vied o umeni na FFUK. Po roku 1968 sa tato generacia
stretla s prvymi vystavami nového vytvarného umenia (akénej malby Jacksona Pollocka, Rauschenberga,
kinetickych objektov Franka Malinu z USA, prvou vystavou abstraktnych malieb slov. maliara Schwarza
v Bratislave v tzv. Umelke, s poéziou sanfranciskych basnikov skupinou okolo Carl Sandberga, ale aj s novou
definiciou hudby a funkcie ticha na zapadnom pobrezi USA Johna Cagea( Hudba je vSade), a koneCne s
koncertami Schoenberga, Berga a blizkej Viedni. Napor na transformaciu postwebernovskej generacie vykonali
aj batérie novych zvukovych zdrojov a nastrojov ako plechové tabule, zvuk lietadla, Sumy pristrojov, chrestiace
nastroje a hudba heterofénnych suborov z Bali a Bornea a nakoniec aj Muggovym komputrom Fairlight, ktory
spoOsobil revoliciu v tvorbe zvuku, okrem bruitistickych tendencii vo Francuzsku. Fairlight dokazal vyrobit’ v8etky
druhy zvukov a dokazal slidovat , glisandovat zlozité akordy a celé pasma klastrov, o nemohol dokazat Ziadny
subor, jednotlivec alebo orchester. Vedomie skladatelského geta sa uz prudko menilo, hoci Ceskoslovenské
hranice boli dobre strazené az do roku 1989 (na tuto skuto€nost reagovali umeleckymi filmami najma ceski
reziséri, Svankmajer, plot z ludskych tiel?. V roku 1968 sme po prvy raz verejne poduli diela Arnolda Schoenberga
(Ten, ktory prezil VarSavu), Albana Berga (Huslovy koncert s Uvodnym kvintovym kruhom), celé dielo nahraté na
jednej platni od Antona Weberna, skladby Zemplinského, piesne so sprievodom klavira Almy Mahlerovej, ale aj
Grazyny Baceewicz, i Ernesta Kieneka.

Predpoklady vyrovnavania sa so Zapadom tvorila v prvom rade hudba viedenského expresionzmu a dodekafonicka
metdda komponovania tzv. druhou viedenskou Skolou, spolu s polskymi Skolou okolo Witolda Lutoslavského a
najma sonoristického diela Thren Krzystofa Pendereckého. Festival VarSavska jesefi dlho ovplyvhovala vyvoj
nasich skladatelov nielen sonorizmom ale aj serializmom ato aj v celom socialistickom tabore v Eiurdpe.
Postwebernovski skladatelia nepreberali tieto metddy komponovania en block, aby boli a jour s vyvojom, ale s nimi
polemizovali, vklugili ich do formy ako jednotlivé pasma hudby alebo medzi usekmi komponovanymi s rozSirenou
harmoéniou. Tématika suit ako napr. Dolu Vahom od Alexandra Moyzesa, symfonicka Baladicka suita a vrcholné
symfonické dielo Metamorfézy od Suchona, ani klavirne Bagately od D. Kardo3a, ovplyvnené Bartékovymi
Bagatelami, uz neinSpirovali tito generaciu, ale povodne zakdzana hudba Hindemita, Stravinského Svatenie jari
a neoklasické obdobie, Edgar Varése, Luigi Nono, Luciano Berio. Svatenie jari bolo po prvy raz uvedené u nas
v 1948 s vtedy pokrokovym Otom Ferenczym.

5/ V 70. rokoch, po zavreti hranic Ceskoslovenska a Husakovym vyhlasenim, Ze od 1. januara 1970 si ,nikto
nebude viac robit korzo z naSich hranic”, neblaho viedol vyvoj hudby a dramaturgiu koncertov podla ideovych
smernic zjazdu jedinej strany s cez ministra kultiry basnika Miroslava Valka. Dr. Ferenczy deformoval vyvoj
slovenskej hudby v komisiach a do3lo k vylugenie skladatelov: llju Zeljenku, Romana Bergera, Petra Kolmana,
atd., ktoré nasledovalo v 1972, tesne po Uspechoch Zeljenku na medzinarodnych férach, napr. s kantatou
Oswienczym, Polymetrickym kvartetom. Zasahy do diel sa stali nielen lvanovi Parikovi, (musel zmenit téninu tému
s 12 ténmi v zavere poetickej skladby z mol na dur, na text basne Jesenné stado 1978, od Milana Rufusa o stade
roztrisenych ovediek, (aluzia na stado vySkrtnutej slov. skladatefov. Aj Miro Bazlik musel vyhodit' biblicky text
Jeremiasa v Canticum Jeremiae a pozmenit nazov na Canticum &. 43 pre sopran, komorny zbor a orchester
(1971-73) a nahradit ho spevom na hlaske ,a“. Ja sama na vlastnu ziadost som vystipila zo Zvazu slov.
skladatelov, na zaliatku sfubnej koncertnej kariéry (dokument je podpisany p. Vanekom, tajomnikom ZSS),
odmietla som propagovat sovietsku tvorbu Rodiona Sé&edrina a Kabalevského. Od 1972 som mala zakaz
vystupovat na koncertoch 13 rokov doma a v zahrani€i az do uteku do USA. Zakaz bol protiuder vtedy jediného
monopolného Slovkoncertu za organizovanie a vedenie panychydy a demons$tracie za Jana Palacha 25. januara
1969 v uliciach Bratislavy.
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6/ Postwebernovska generacia sa zaCala formovat predostrenim vlastnej kompozi¢nej orientécie a poetiky. Ako
prvy vystupil llja Zeljenka s dielami aj v zahranici. Jeho output tvori uctyhodny pocet skladieb réznych Zanrov,
komornej, koncertantnej a symfonickej hudby. Praca s metrikou a tvarovanim d&asu a priestoru su jeho
najcharakteristickejSou ¢rtou, ako aj horizontalnym €lenenim zvuku do malej Stvortonovej bunky, skladajucej sa z
velkej a malej sekundy vedenej nahor a nadol. Bunka ako minuciézny motivicky Utvar sa rozrasta, rozSiruje vo
viacerych hlasoch, ako je biologicky rast v prirode. je rozpoznatefnou z 1995, metédou komponovania.
Polymetrické kvarteto bolo prelomovou skladbou, dalej Hry s ludiskymi hrami a divadelnymi prvkami. Najviac sa mi
paci | jeho Sourire pre spev a nastroje, s velkou davkou vtipu, zvukového vabenia a udivu.. Druha symfénia je skér
prokofievovska, ale hrava.

Zrozrastania sa 4 ténovej bunky sa rozvija tématicka praca v Elégii, 1972. Jeho najCastejSie hranou a
najpopularnejSou skladbou pre subor nastrojov je Musica Slovacca, ktora vznikla v obdobi vy$krtnutia zo zvazu
skladatelov od rozhlasového pracovnika p. Slujku, pre potreby fudovej hudby.

7/ Generacia 60. Rokov pokracovala vyznamnym symfonickym a vysoko expresivnym dielom s velkym
symfonickym aparatom pod nazvom ,Transformacie“ od Romana Bergera. Zvukové masy sa pretransformovavaju
do najroznejSich Struktur. Jeho prelomové dielo je De profundis, s textom Tadeusza Rézewicza o pribehu Kaina
a Abela, stretdvame sa tu s rovnovahou hudby a textu, a vyrokmi typu ako ,zachranil som sa ked ma viedli na
jatky* ( po vrchole recitacia sa zastavi proces hudby), nastava pocit smrti, prazdna a velka pauza. Druha &ast so
symbolickym zaverom bachovského choralu konci v hre na violoncele, tym kondi dielo prekonavajuce vyrazom
a tragikou. Vyrovna sa expresivitou najlepSim opusom viedenskému expresionizmu.

Az do vyCerpania emdcii a sustredenia znie klavirna 13 minutova novatorska skladba, s minimalistickym
zacCiatkom, z obdobia novej tvorivej periédy z 1989 ,November Music od Romana Bergera. Aj jeho redukované na
minimum klavirne Semplice z roku 2000 je vyCerpavajucou motivickou pracou so zretazenymi variaciami, plynulo
prechadzajucimi jeden do druhej, aby vytvorili dramaticky celok, ktory zacinal pokojnym akoby vinenim mora v 4
ténovej kvartovej figure smerom nahor v lavej a pravej ruke. Neskér zahustenim intervalov a zrychlenim priebehu
v osminkach a réznym akcentovanim 4 ténovej figury a zaSifrovanou ludovou melddiou v inej variacii, na prvom
vrchole sa vzprie€ia intervaly do kolmice, do klastrovych skokov v staccatissime v basovej a subkontra oktave. To
je bergerovsky rukopis. Vrcholom skladby je kracajuci obor, monstrum, teda zrutenie totality v krajine. Dielo
November music komponoval v novembri a decembri 1989, cez tzv. neznu revoldciu, ktorej bol u€astnikom, kym ja
som ju pozorovala z Daytonskej univerzity ako film. Missa pro nobis, omS$a pre nas, bolo posledné velké
symfonické dielo s vokalnou u¢astou zboru od R. Bergera, ktoré budi udiv nad etickym zaloZenim jeho diel. Také je
aj Postscriptum pre slacikovy orchester , ktoré je esencialnej povahy, i ked Missa pro nobis a organové dielo In
memoriam Koréak su rozsiahlej mahlerovskej Sirky a trvania, dramy Cloveka a zaroven ludstva, su dielami
oslobodzujucej katarznej a vzlietnutia do vysSich sfér. Konce jeho pozdnych skladieb pbsobia ako by sa stracalo
pdsobenie gravitacie, Konce su odhmotnené, preduchovnelé. Transfiguracia, tak typickd pre Bergerovu pracu so
zvukovou Strukturou sa deje postupne, buduje sa pomaly po terciach, po kvintach nahor az na katastroficky vrchol
Casto vyjadreny hutnymi velmi disonantnymi klastrami .

Toto sa deje v jeho novatorskej Soft November Music |, kde vytvara variacie pomalym stupfiovanim, nepatrnym
zvySovanim ténov, rozpinanim nahor, tvoriac tak odhmotnené transformacie , najlepsi vyraz je kataklizmaticka
metamorféznostt procesu. Vrcholy komponované ako dihé disonantné plochy v dvojitom forte pripominaju obraz
Vykrik na moste od Eduarda Muncha. Vébec kdda bergerovského typu, ktora nasleduje po dramatickom vrchole
v tejto a inych skladbach by sa mala volat pokanie, najcennejsi eticky moment v tvorbe. Nie je to tvz. pekna hudba
s labivymi intervalmi a akordikou. | ked sa Gasto vyskytne tercia ako stavebny prvok nového useku. DVD UKAZKY,
1a2

8/ Nielen Berger zaSifroval bachovu tému zo zaliatku Allemandy z Franclizskej suity h mol do hlavnej témy
klavirneho Semplice, nastupujucej po mystickom Uvode a navodzujucom repetujicom téne h, rozvijanom prisne
len v oktdvach a zahadnych pauzach, ale aj Miroslav Bazlik, matematik, je autorom, ktory vkluCuje bachov
material a kontrapunktické pasaze do svojich skladieb (Moment musical pre Sebastiana a iné), spaja harmonicky
hudobny jazyk s dodekafonickymi isekmi (Opera Peter a Lucia). Je autorom prvej slovenskej dodekafonickej opery
(s tonalnymi usekmi) na text Romaina Rolanda Peter a Lucia, ktora mala niekolko prevedeni a bola stiahnuta
z repertoaru ako neziaduca v krajine s totalitarnou stranou. Jeho Canticum Jeremiae pésobi ako duchovné
rozjimanie, meditacia, bolo odmenené medzinar. cenou belgickej kralovny. Trvalo dlho, kym sa mohlo uviest po
zasahu do diela na scéne v CSSR, v pozmenenej ,textovo vykastrovanej* podobe, s vynechanim textu z Biblie.
Napisal ho po smrti matky, bola manzZelkou luteranskeho farara. Béazlikov Moment musical pre Sebastiana som
uviedla na Forfeste. Vtomto peknom dielku, je mu etickym obrazom autora om8e h mol, oratérii, kantat,
brandenburgskych koncertov oporou. Stredny diel je fugou v oktavach.

Autor hral naspamat cely Temperovany klavir Bacha. Je to slovensky unikat. Spracoval ho aj v elektroakusticke;j
skladbe Spektra (1970-74), s podtitulom Metamorfézy a komentare k I. dielu Temperovaného klavira, ktoré sa
mdzu hrat na koncerte nazivo aj s fugami (posledné zo Stvorice fug su Ciastkovymi vrcholmi diela podla autora).
Miro Bazlik bol mdj byvaly profesor matematiky na STU v Bratislave v prvych semestroch, uCil nas exponencialne
rovnice, diferencialny pocet, preto sa racionalne prvky v jeho tvorbe Casto ukazuju, ale pdsobia velmi muzikalne.
Ukazka z opery Peter a Lucia na text Romanina Rollanda,

Notova ukazka z Arie a z klavirnej suity Epigramy z 1987. FORFEST.
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9/ Juraj Bene$, rodak z Trnavy, bol autorom netradi€nych opier, na scénu vstupil s dadaoperou, vlastne

nedozil: Players, v 4 svetovych jazykoch, (francuzstiny, anglictiny, talian€iny, nemc¢iny). Jedine Hamlet spieva
v anglickom jazyku, Zbor opery tvori 8 spevakov, ktori si menia role. Text je volne pripraveny autorom podla
Shakespearovho Hamleta. Casto je spevacky hlas na hranici moznosti a preveditelnosti Bene$ je autorom aj
opery Hostina podla dramy Hviezdoslava Herodes a Herodias, po niekolkych predstavenia operu stiahli zo SND.
Opera Divny Janko na texty a basne najnadanejSieho slovenského basnika romantizmu Janka Krala, jedného
z viacerych priatelstiev Bozeny Nemcovej na Slovensku, sa eSte nedostala do vedomia slovenského publika.
Bene$ je autorom orchestralnych skladieb, v ktorych je poznatelny jeho rukopis rozkladania pévodne harmonicky
znejucej hudby na redukovanu, hudobnu Struktiru, rozrieduje sa a rozfazuje pomocou vypustania prvkov melodie,
intervalov, ako na obraze Danula Fischera, kde z pévodného obrazu byka v Altamire, ktory zaCina kresbou byka
z profilu v lavom hornom rohu, sa postupne vypustaju niektoré cCasti, farby, linie a v zavere ostava uz len
geometricky tvar viacstenu pripominajuceho niekdajsi obrys byka. Hudba In memoriam P. Raska, 1981, je
venovana priatefovi huslistovi po jeho nahlom zosnuti, je prikladom vysoko komunikativnej hudby a prikladom
metddy rozkladu pdvodne nadhernej hudby na obraz disfigurovanej, ,znetvorenej“ hudby. Bene$§ je autorom
dramatickych az beethovenovsky znejucich sla€ikovych kvartet a mnohych klavirnych skladieb, ktoré su
antiromantické, budia dojem matematicky tvoreného procesu a intervalistiky, niekedy su technicky kaskadérske Ci
nehratelné. Niektoré jeho piesfiové cykly ako | sogno del Poppea su pozoruhodne jasné a farebné. Na poslednej
konferencii pred rokmi som uviedla jeho klavirne antiromantické Nokturno, trvajuce ad libitum od 20 az do 40
minut. Bene$ v nom pouzil Pytagorov rad, prvych 16 ténov, len v jednom takte, ako navrat k tonalnemu C duru po
mnohych variaciach peknej dlhej melddie, zaloZenej na algorytme malej a velkej tercie s velkou sekundou, spolu
10 ténov, v lavej ruke 5 a pravej tiez 5 tonov. Zaciatok pdsobi ako nadherna harmonicka hudba, vyvoj pokraduje
zchromatizovanim vodorovnych linii, potom ich zrychlenim na Sestnastinky a rozdelenim do dvoch samostanych
linii a proces speje k dvojpasmovému akordickému radu, k polyakordike, dur a mol akordy v protipohybe, tym &im
obraz zneprehladriuje a vyvrcholi dvojitym pasmom chaosu, ktory musia hrat dvaja interpreti, aby obsiahli
vzdialenosti skokov a intervalov na viac nez dve oktavy. Tato Cast ,vyskoCenia zo systému®, apotedzy ,chaosu”
trva len 50 sekund, aby priSlo uvolnenie a zjednoduSenie hudobného procesu na pdvodny jednopasmovy rad
s otvorenym zaverom-opera aperta. Potom sa dielo ma opakovat niekolko krat ak to interpret uzna (aby clovek
zaspal? ako to mienil Bach pri Goldbergovych variaciach?). Dielo som hrala na premiére bez opakovania teda 20
minut, na premiéru mi doniesol modré ruze...

Bene$ pouzil vytvarnd metédu rozkladu procesu ako prostriedok rozvijania formy. Juraj Bene§ Haiku: CD uryvok.

10/ Juraj Hatrik nastupuje s neoklasicistickymi dielami, ako je Concertino in modo classico, ale aj s komornymi
a symfonickymi dielami. Je tieZ oddany bachovkym inSpiraciama (motetom Ermuntre dich, mein schwacher Geist
v skladbe Requiem pre Irisku), ktoré transformuje a konfrontuje s vlastnou hudobnou Strukturou. Hral som premiéru
jeho neoklasického Concertina in modo classico v 1969 s orchestrom Ceskoslovenského rozhlasu, dirigentom
Bystrikom Rezuchom.

11/ Vladimir Bokes je autorom, ktory si vytrpel zdkaz hrania diel za totality a tvoril dvanastténovou kompoziénou
metédou, ako aj zlatym rezom uz od skonéenia VSMU. Jeho pozoruhodnymi opusmi st Symfénia &.4 (1982) pre
so6la, zbor a orchester, 0p.38, 2. Klavirny koncert, Uzasny cyklus Preludia a fugy, op. 53 (1989)-celok tradi¢nej
a serialnej hudby, dodekafénie, tonality a minimalizmu, 4 Sonaty pre klavir, om8a Missa Posoniensis pre séla, zbor,
organ a orhcester, op. 55 (1990), ktoré si zasluZia pozornost su€asnych interpretov. Ma 6 symfénii, posledna
z roku 2002,neviem, ¢&i bola predvedena. Tvoril na texty basnikov, ktorych si vazil Jozef Mihalkovi¢a zaZil ostru
hanliva kritiku z radov totalitnych kritikov, napr. Dr. Zdenka Novacka, citovat kritiky je hanbou a stracanim ¢asu.

12/ Postwebernovska generacia vytvorila rad vynikajucich diel, napriek zakazom neslobode v Zivote a ideovému
Utlaku, ich diela sa zaradili do Eurdpskeho kontextu a su Zzivo predvadzané na domacich pdédiach ana
prehliadkach, ale aj v zahranici.

13/ V 80 rokoch minulého storo€ia nastupuje uz mladsia generacia, ktora ma uz za sebou medzinarodné Skolenie
a dostatok inSpiracii zo zapadu a vychodu, z diel minimalizmu, a polyStylovosti Schnittkeho. Sem patria Vladimir
Godar, Martin Burlas, Peter Zagar, Iris Szeghy, Peter Martin€ek, ale toto je uz ina generacia.

14/ Interpretované diela na FORFESTE: Hudba Zeljenku bola interpretovana viac razy na Forfeste, naposledy
Huslovym sélom v podani Zdenky Vaculovi€ovej, a piesfiami Galgenlieder pre sopran a subor minuly rok, ako aj
Bergerov orchestralny Epitaf pre Kopernika, De profundis, Soft November Music | a Semplice odzneli postupne na
minuly ch Forfestoch, ako aj Bazlikova Elektroakust.skladba Spektra Uvod k Temperovanému klaviru a jeho
klavirne skladby Epigramy, a Godarova Emeleia.
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Premiéry na XXX. FORFESTE 2019 — Hudobny zivot Bratislava

Doc. PhDr. Elena Letrianova /SK/

Motto: Na svete je vela €o robit. Vykonaj to ¢oskoro!
Ludwig van Beethoven

V jubilejnom XXX. ro€niku festivalu zvysili pozornost masmédia na narodnej i medzinarodnej Urovni predovSetkym
na prezentaciu mesta Kroméfiz pred eurépskou verejnostou. Festival priniesol v priebehu tridsiatich rokov mestu aj
aumeleckej tla¢i v Eurdpe ivo svete — festivalova Kroméfiz ma dnes vysoky kredit mesta, kde sa robi
nekompromisna, naro¢na kultira. Kazdoro¢ne uvadza FORFEST vyse stovky diel si¢asnych svetovych a ¢eskych
skladatelov, prevazne komorného a ansamblového charakteru. Popri dominujucej inStrumentélnej hudbe su na
programoch vokalne, elektroakustické a improvizacéné diela. Tento rok zneli oblibené slacikové kvarteta (Petr
Eben, Vojtech Mojzis, B. Martintl) s Kvartetom B. Martind, tria - Solaris 3 (s mladymi ¢eskymi autormi) a Trio
Aperto s dielami M. Stédrona, L. Faltusa, M. Cervenkovej, K. Odstréila, A. Pavlorka, skupina 6smych in$tru-
mentalistov - Konvergencie, recitaly organové (Giamilla Berré, Petr Kolar), klavirne (Mia Elizerovic, Lorenzo
Meo), vokalne (Stella Maris Sirben, Nao Higano, Romana Fejferlikova) aj prekvapivé zoskupenia ako italské
saxofonové Mascagni Saxophhone Ensemble, rumunské Duo Contraste (klavir spolu s bicimi nastrojmi),
elektroakustické opusy so spevom (Elena Tereséenko, Massimiliano Messieri), improvizovana hudba in situ
(Subor Marijan z Brna, Isha trio a génius loci -kroméfizsky rodak, nezabudnutelny improvizator vSetkych Stylov
Arne Linka).

Dramaturgia dala moznost skladbam autorov, ktori mali vyznamné Zivotné vyrocia: odznela ,Sonata pre klavir*
(1943), jedno z najlepSich diel festivalu, vysoko expresivne a dramatické, pisané v koncentraku dva roky pred
smrfou od Gideona Kleina (k 100 vyro€iu narodenia autora), v objavnej a dramatickej interpretacii Viery
Miillerovej. Autorsky portrét k jubileu Vojtécha MojziSa uviedol dve muzikalne, pritazlivé slacikové kvarteta ¢.2
a ¢.3 s tématicky plynulymi a naplno zamestnanymi liniami, miestami vtipnymi rieSeniami a prijemnymi diatonickymi
klastrami. Medzi kvartetami je rozdiel 12 rokov.

Desat rokov od smrti Josefa Adamika pripomenulo uvedenie Siestich verzii autorovho ,Dychového kvinteta
s hrackami“ mladym Parnas Quintetom z Brna.

Okrem diel autorov z druhej polovice 19. a 20. storolia Erika Satieho (,Diva de L’Emoire”, ,Klobucnik®),
Bohuslava Martint (,Slagikovy kvartet &. 7“ a vyber z piesni), Dimitrija Sostakoviéa (posledné dielo ,Sonata pre
violu a klavir, op. 147“ z roku 1975), zazneli malo hrané skladby Zien-skladateliek: ,Trio* Vitézoslavy Kapralovej,
,Et expecto” pre bajan sélo (rusky typ akordednu s technikou ricochet) v predvedeni Jifiho LukeSa od Sofie
Gubajduliny, zvukove a tematicky vynimocna ,Sonata ¢&.6° (1998) od Galiny Ustvolskej v oddanej,
presved&ujucej interpretécii SvajCiarskeho pianistu Lorenza Mea, ,Molitva“ pre violon€elo a zmieSany zbor (2013)
Galiny Grigorievy, vo vasnivom podani violonéelistu Stépana Filipka a spevackeho zboru Gaudeamus Brno, tri
piesne pre sopran a klavir z ,Piesni Salamunovych* od Zdenky Vaculoviéovej, ktorej vnutorny hlas je jedinegny
a moravsky vracny, zamerne komponovany Cistymi kompoziénymi prostriedkami, v podani Castej propagatorky
Ceskej hudby na festivale Stelly Maris Sirben a skladatela, klaviristu Martina VojtiSeka. K ¢eskym menam patri aj
Milada Cervenkova, jej skladba ,Lightly asimply* zaznela v podani Tria Aperta. Medzi uznavané &eské
skladatelky patri aj nedavno zosnula profesorka na prazskej AMU Ivana Loudova (v novatorskom, tajomnom a
dynamickom len 9 minut trvajucom ,Stratenom Orfeovi pre bicie. V posluchovom koncerte zaznela jej ,Symfonia
numerica“ z r. 2007, so zvla$thym matematickym aZ lyrickym backgroundom).

Kmalo znamym skladatelkam patria tri Talianky: organistka Giamilla Berré, ktora hrala svoju zasnenu
.,Hemigidiusovu organovi om3u“ a zavere¢né zvukovo bohaté dielo ,Edith“, Elisabetta Capurso (,Sezioni“
s ¢astymi modulaciami) a Sara Torquati (,Genesis |, kde v pomalej €asti zaujala pocitmi pochybnosti).

Na Forfeste sa tento rok zucastnil svojimi dielami znacny pocet zahraniCnych skladatefov z Nemecka, Rakuska,
Francuzska, Japonska, SvajCiarska, Rumunska, Madarska, USA, Ruska, Talianska, Norska, Polska, Estonska,
Finska, Anglicka, Zial ani jeden zo Slovenska.

NajvyznamnejSim koncertom festivalu sa stal otvaraci koncert (9. 6. 2019) v katedrale sv. Vaclava v Olomouci.
Koncertné premiérové predvedenie ,Sinfonietty“ pred€asne zosnulého Josefa Adamika v komornom obsadeni
ansamblu Brno Contemporary Orchestra s dirigentom Pavlom Snajdrom sa stalo objavitel[skym &inom. Kvalita
diela Ziaka Miloslava Istvana a Aloisa Pifilosa na brnenskej JAMU sa az po rokoch pomaly dostdva do povedomia
geskej a medzinarodnej verejnosti. Starostlivé nastudovanie Paviom Snajdrom si zasl(zi pozornost. Vdychol dielu
pevny tvar ina¢ volnej kompozicie, ktora patri k rannym opusom osobitného autora.

Fenomenalny vykon slovenského sélistu Milana Pal'u v skladbe ,Lorelei“ pre husle sélo, sla€iky a piano Roberta
Hejnara nadalej udrzal vysoku uroven celého podujatia. Kazdé vystupenie tohto nevdedného huslistu je udalost'ou
a znesie kritéria eurépskeho formatu. V programe zaznela tiez skladba ,Anima animam invocat® ostravského
autora Jana Grossmanna, ktora uz patri k dobre zazitému $tandardu stgasnej hudby. Uvodnou skladbou bola
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.Komorna symfénia &.2“ na po€est sv. FrantiSka z Assisi Pavla Zemka, ktora bola skutonou korunou premyslenej
dramaturgie.

Hviezdou festivalu bola rumunska skladatelka Violeta Dinescu. V ¢eskych premiérach sme poculi prvy raz jej Styri
skladby - ,vibrujuci ténovy svet®, Casto s nerozoznatelnymi kontdrami , akysi zvukovy ohnostroj - ,Ecouri pentru
Contraste for percussion and piano“, ,Lytaniae“ (varianta pre bicie a klavir), bajku ,Pelicanul sau Babitza“ pre bicie
a nemy hlas, ,Fligel und Trimmer* — ,Kridla a trosky“ pre klavir a bicie, ako aj ,Sonatinu“, ktora sa mi najviac
pacila. Prof. Dinescu vytvorila svojrazne diela, zlozité Struktiry, nepodobajice sa na ni¢, ¢o bolo predtym
nakomponované, akasi moderna heterofénia a poetizmus stvarneny z textov poetov Ruckerta, E. A. Poe a inych.
Dlho vyznievajuce intervaly, klastre s parcialnymi tonmi a koncovymi trilkami motivov su charakteristické v jej
originalnej reci. Su to miestami zvukové Struktiry na pokraji vnimavosti, ohromnej nastrojovej virtuozity, ktora ale
nie je podstatou jej vypovede. Virtuézne efekty ¢asto v rychlych ¢asovych hodnotach pésobia strhujuco. Na slova
absurdnej bajky rumunského spisovatela Uburuza (e$te pred Beckettom) vytvorila dielo recitované, hrané na
xyloféne a inych nastrojoch, ako bongd, bubon, taniere, Cinely, flexaton, €insky gong, visiace taniere, rotowave,
drevené bloky, trasené zvonky, Vo zvukove subtilnom a apartnom podani rumunskych umelcov najvy$Sieho rangu
- Sorina Petrescu (klavir) a Doru Romana (bicie), zazneli v premiére aj ,Innenglocken®, stvarnené aj na elektrickej
rotowave, ktoré ukoncievali skriabinovskymi trilkami niektoré motivy a laufy hrané najprv na xyloféne.

Vyznamny madarsky skladatel Lajos Huszar v autorskom profile predniesol sam v premiére na klaviri svoje dielo
»oanctus®, kde vyvazil atonalne Casti poetického a madarského nadychu s astami choralu s tonalnym znenim.

Na Forfeste zazneli diela 47 Ceskych autorov ( a 38 zahrani¢nych ) - vela hudby. Venovat sa vSetkym koncertom
nie je mozné.

V podani pedagégov Konzervatéria P.J.Vejvanovského v Kroméfizi v suverénnej interpretacii Martiny
Mergentalovej a AleSa Jane€ku odznela malo hrana skladba €asto uvadzaného Miloslava IStvana — ,Sonata pre
klarinet a klavir® (1954). V pieshovom cykle ,Laska a zal“ pre sopran, klarinet a klavir zosnulého moravského
autora Zijuceho posledné roky v Londyne, Antonina Tucapského avo vybere piesni Bohuslava Martint
o svojich kvalitdch presvedg&ila sopranistka Martina Macko. Vrcholom koncertu bola Sostakoviéova posledna
»Sonata pre violu a klavir op. 147 (1975) v interpretacii Pavla Brezika.

Ensemble Marijan - Ivo Medek, Vit Zouhar, Sara Medkova, Jan Kavan maju spoloéného skladatelského
a interpretacného menovatela. Jednohodinovy program so 6 skladbami ukongili strhujicou improvizaciou, ktoru
venovali otvoreniu vystavy brnenskej Q Asociacie - skupiny hudobnikov, maliarov a spisovatelov (Ludvik
Kundera, Véaclav Zikmund) k jej 50. vyrociu zaloZenia, pod nazvom QUOD TEMPUS? QUI LOCUS?

V Rotunde Kvetnej zahrady sme poculi premiéru ,Pasiji podla evanjelia LukaSa“ od Petra Vaculovica, ktoré su
moravskym pendantom rokovej opery Jesus Christ Superstar s tonalnymi a rokovymi €astami s expresivnym
vyrazom hranym a spievanym Ekumenickym komornym suborom a detskymi sélistami Kreativhiho centra
Getsemany Hodonin za dirigovania autora.

Aj v nasledujucom koncerte sme aplaudovali klaviristke so Sirokou farebnou Skalou a technikou, Martine
Mergentalovej, v jej vynikajucom podani klavirnej ,Sonaty €.7 "“Z Provence® (1997) a ,Sonaty ¢.9 a moll* (2003)
od Juraja Laburdu.

V Petrovi Ebenovi (,Sonatina semplice® pro housle a klavir) a Janu Novakovi (,Sonata “Hoson Zes”) mladuské
huslistka Hana Blahova pdsobila vyrazovou istotou a intona¢nou Cistotou.

Skuto¢ne pravou duchovnou hudbou boli ¢eské premiéry Styroch skladieb Massimiliana Messieriho v pomalych,
uvolnenych tempach az ritudlneho charakteru s pianissimovymi plochami azmyslom pre farbu a trvanie
jednotlivych ténov —,...Con la luna apparsa nel cuore...”, ,Lamed |I” meditacia, “E.S.” 5 variacii na basefi Edoarda
Sanguinetiho, a druha meditativna variacia “Lamed II” s krdsne znelym sopranom Rusky Eleny Teres€enko. Ako
kontrast zazneli zname pohyblivé “Facades” a ,Saxofénovy kvartet® zr. 1995 od Philipa Glassa s dramatickym
priebehom zmien akcentov a posunu metriky, na ktorej sa zruti cely priebeh pulzacie jednotlivych linii saxofénov.
Eugénom Bozzaom skomponované muzikalne Zivé vtipné “Andante a Scherzo” s jazzovym nadychom zaznelo
v podani Valeria Barbieriho, Cristiny Roffi a Mascagniho saxofénového ensemblu z Talianska.

V koncerte Spevackeho zboru Gaudeamus Brno za dirigovania Martiny Kirovej zo Slovenska vynikli skladby
s triezvou posttonalnou harméniou Estonky Galiny Grigorjevy - ,Molitva“ pre violon¢elo a zmieSany zbor (2013)
a dramaticka ,Stabat Mater”, op. 111 pre violon€elo a zmieSany zbor Noéra Knuta Nysteda (1915-2014), ktoré boli
koncipované ako koncert pre Celo so sprievodom vokalneho ,orchestra“ . Ostatné skladby s vynimkou premiéry
subtilnych ,Monochromes, Points of Departure and Return“od AmeriCana Daniela Kessnera, mali tradi¢ny
charakter s diatonickymi modami (FrantiSek Emmert ,Cantate Domino®“ (2009), Edwin Fissinger ,By the Waters
of Babylon* (1975),Poliak Pawet Lukaszewski (*1968) ,Memento mei, Domine®, ¢.1 z cyklu ,Lent Motety*).
Klaviristka Mia Elezovic z Chorvatska priniesla zaujimavu koncertni dramaturgiu troch su€asnych autorov 27 etud.
Po &eskych premiérach Chorvata Dubravka Detoniho ,12 Etid“, AngliCana Nica Muhlyho ,Three Etudes” (vietky
tri sa padili aj publiku) a Ameri¢ana Williama Bolcoma ,12 New Etudes®, ktoré boli odmenené Pulitzerovou cenou
v r.1988, sme zmenili nazor: etudy mézu pokryt cely koncert. Chorvatska umelkyfa hrala mysteriézne z troch

notovych osnov neobvykle tazké ,technické” Struktury s bravarou a nadhfadom.
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SOLARIS 3 - klavirne trio prednieslo skladby mladych autorov - Jakuba Rataja ,Klavirni trio ,Es, dva, tri“,
FrantiSka Chaloupka ,Klavirni trio“, LukaSsa Sommera ,X cape“ averziu pre klavirne trio chromatizujucu
nadhernu ,Zjasnenu noc® od Arnolda Schonberga, ktora bola pravym pézitkom a klincom programu. Ma stale
pritazlivost aj v uprave pre klavirne trio od Eduarda Steuermanna.

V podani altistky Romany Feiferlikovej a Viery Miillerovej - klavir, zazneli nemecki a ¢eski autori Holmer Becker
» 1T pisné na texty ¢eskych basnikov* pre mezzosopran a klavir, Karel Pexidr ,Sonata ¢.4“ pre klavir, Jifi Bezdék
,Ctyfi zimomfivé pisné&“ na basne Moniky Haenhel, Svaj¢iar Frédéric Bolli ,TFi pisné na basne Karly Erbovej*,
Gideon Klein (1919-1945) uzasna ,Sonata pre klavir a Karel Pexidr ,Morgensterns Streiche®.

InSpirativnym koncertom s ideou tichej, stiSenej hudby bol sibor Konvergence a jej autori: Tomas Palka (subtilne
dielo ,Silentio“ pre husle, violu, klavir), Radim Bednafik (,Mikrosvéty IV* pre violu sélo, s otovorenou kvartovou
harméniou a ,messiaenovskymi“ modmi), Toru Takemitsu (,Quattrain II“ pre klarinet, husle, Cello, klavir), JiFi
Lukes (v komornej skladbe pre klarinet, 2 husli, violu, kontrabas a gitaru), Sofia Gubajdulina — (,Et expecto® pre
akordeon sélo) a Ondiej Stochl (zavereény ,Septet” pre klarinet, 2 husli, &elo, kontrabas, klavir a gitaru

s prepracovanou, pretransformovanou jemnou Strukturou).

Orchestra d’archi Pardubice s umeleckym veducim — Jifi Kuchvalekom uviedol koncert k 70.vyrociu zaloZenia

Grahama, Davida Matthewsa, Josefa Suka, Lubosa FiSera a ISi Krej€iho.

Irena a Vojtéch Havlovi zahrali svoje skladby pre violu da gamba, violon&elo, spev, tibetské misy a zvonky. Hudba
akoby in§pirovana modami vychodnych kultur vyznievania - akord d-fis-a-b.

Posledny koncert patril klavirnemu recitalu s objavnou dramaturgiou. Lorenzo Meo zo Svajgiarska priniesol novy
vyrazovy svet Estdonca Jaana Raatsa, ktory okamzite zaujal dobré ucho uz prvou skladbou z ,24 Marginalii, op. 65*
(1979), ktora zacina Stvrtovymi notami v oboch liniach v miernom tempe s pohybom nahor. Taky zapis nevidno,
iba ak vtvorbe Johna Cagea. Sme vsuasnom svete postmoderny, prijemnej hudby, antiromantickej,
nekomplikovanej, nedramatickej, nedrasajucej. PrinaSa malé postupné nepatrné zmeny a zivot v mieri. Raatsova
~oonata No 5“ op.55 (1975 /1978 ) je uz rytmicky bohatejSia.

Gyorgy Kutag v ,Jatékok“ — v ,Hrach“ akoby napodobrioval hru deti, ich malé rozpatie a nemotorné drzanie ruky.
Melodicky material spracovava madarské melddie (dielo je zrokov 1979 — 2003). Finka Kaija Saariaho
v ,Preludiu® (2007) a ,Balade” spracovava zlozité rytmy. Talian Gianluca Deserti uvadza po prostom ,Nokturne*
(2009) kaskady farebnych zvukov a obstinantnej rytmickej figury vo ,Feuer 1I* (2012). Klaviatira sa rozozvuc¢i ako
Debussyho posledné zvukove a technicky naro¢né Preludium.

Za velky &in Lorenza Mea povazujem zaradenie Galiny Ustvolskej so zvukovo najexpresivnejSou skladbou
Forfestu — ,Sonatou Cislo 6“ (1998), ktora nie je dlha, ale jej duchovny a fyzicky ucinok prekracuje medze. Cela
skladba je zostavena z klastrov v 3-6 forte, jednotlivé tédny su hrané tromi prstami pre silny u€inok a v strede je
kratka pomala ¢ast ako spomienka na normaly €as. Ostatok je zasa gniaviaci tank, vaznica a tazky zivotny osud.
Je to vynimocna autobiograficka Sonata, podobne ako klavirne dielo Sonata eského odsudenca Gideona Kleina.

A kolko bolo na festivale premiér? 10 skladieb odznelo vo svetovej premiére a 30 zahraniCnych v premiére Ceske;.
Forfest si udrZuje svoju vysoku uroveri vich poéte aj v interpretaCnych vykonoch sélistov a suborov. Vdaka
vedeniu festivalu podujatie pokracuje, €o si Zelaju predovSetkym mnohi eski aj zahrani¢ni skladatelia.

Reflexie nad zivotom a dielom maliarky Evy Trizuljakovej
Reflection on the Life and Work of a Painter Eva Trizuljakova

Magr. art. Pavla Lazarkova Trizuljakova, PhD /SK/ - visual artist, painter, author of installations

Akademicka maliarka Eva Trizuljakova /1926-2019 v Bratislave/ bola vyznamna slovenska maliarka, graficka,
textilng vytvarnicka, spisovatelka a publicistka. Studovala u prof. Jana Mudrocha, Ludovita Fullu a Vincenta
Hloznika. S manzelom, socharom Alexandrom Trizuljakom, mali spolu osem deti. Ako 92 ro¢na zomrela
v decembri 2018 v Bratislave.

Vo svojom tvorivom Zivote preS$la viacerymi vytvarnymi technikami od grafiky a malby cez textil a pastel. Venovala
sa textilnej tvorbe art-protisu, v ktorej vytvorila mnoZstvo rozpravkovych postav, ale aj obsiahlych cyklov na motivy
slovenskej literattry, Jana Bottu, Pavla O. Hviezdoslava, Jana Hollého, ¢i rozpravok Pavla Dob$inského. Ojedinely
je subor Krvavé sonety — Strnastich velkorozmernych tapisérii na motivy basni Pavla O. Hviezdoslava. V maliarskej
technike suchy pastel sa inSpirovala témou Apokalypsy sv. Jana, Krizovej cesty a starozakonnymi spismi, najmé
knihou proroka IzaidSa. V poslednom obdobi vytvorila pozoruhodné dielo v technike textilna kolaz.
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Taziskom tvorby autorky bola sakralna a figurélna tvorba, ktora popri abstraktnych cykloch tvori podstatnu éast jej
diela. Kolekcia Sestnastich art-protisov na tému Loretanske litanie predstavuje vrchol jej umeleckého usilia. Téma
prednaSky sa zameriava na Mariansku tematiku a podobu Matky BoZej, tak ako si ju predstavovala a vytvorila
pocas svojho umeleckého aj osobného Zivota. V Marianskej tématike sa v Trizuljakovej tvorbe prelinala uloha
matky, krestanky a umelkyne.

Bezala prva polovica sedemdesiatych rokov, doba normalizacie. Eva Trizuljakova bola vtedy uznavana
vytvarni¢ka, Zena v strednych rokoch, manzZelka sochara Alexandra Trizuljaka, matka ésmich deti. Okrem toho sa
jej koncom Sestdesiatych rokov ne€akane prejavila prudka alergia na terpentin. Manzel bol bez prace a na oboch
doliehala nelahka rodinna situacia. Umelkyni sa v tej chvili neCakane naskytla nova prilezitost. Zaciatkom
Sestdesiatych rokov vznikla v Brne technika artprotisug, ktora patri do kategdrie netkanych textilii. Do vinarskych
zavodov Vlnény10 v Brne, kde sa tato nova metdda realizovala, Evu Trizuljakovu po prvykrat v roku 1971 pozvala
kolegyna, maliarka Maria Filova'".

Pre vytvarnikov bola vo VInéne vyhradena cela vyrobna hala. Umelci si mohli prenajat’ na pracu jeden alebo dva
stoly. Zo zadiatku sa maliarky, kolegyne a kamaratky delili o jeden stél. Neskér, ked' si uz Eva Trizuljakova osvojila
ur€itd zruénost, jeden stél nestail. V poslednych rokoch, kedy navstevovala VInénu, mala vyhradeny priestor na
konci haly na zemi, kde mohla vytvarat velkoplosné diela.

Art-protis je textilna technika podobna kolazi. Na zakladné nespradené ovcie runo sa kladu farebné kusky viny,
vrstvia sa a kombinuju s inymi textiinymi materialmi. Vznikaju tak pévabné, maliarsky ladené obrazy. Diela sa dalej
finalizovali preSivanim na strojoch, ¢im v celej Sirke tapisérie fixovali vytvorend kompoziciu. Vina je neobycajne
Zivy a pohyblivy material, preto autorka musela vyvinut obzvlast velké majstrovstvo, Casto improvizovat a podcitat' s
moznymi posunmi, ktoré vznikali pri preSivani. Pohyblivost materialu dodavala textiliam dynamiku a expresivnost.
Art-protis ma preto velmi silny maliarsky potencial. Tento postup preferuje abstraktné namety, pri ktorych
modifikacie oproti pdvodnému autorskému zameru nie su az takou nevyhodou. Autorka vSak ¢oskoro naplno
vyuzila a rozvinula umelecké moznosti techniky aj v oblasti figuralnej tvorby.

Okrem ov¢ieho ruana poskytovala vytvarniCke material na Strukturalne dotvaranie tapisérii najma zbierka
odloZenych starych om3ovych rich - paramentov, ktoré po liturgickych reformach Druhého Vatikanskeho koncilu'?
neboli potrebné a podla cirkevnych zvyklosti sa mali spalit. Autorka ich s manzelom Alexandrom Trizuljakom
zbierala a triedila. CennejSie odlozila do archivu, menej cenné Casti textilii a vySiviek vSak pouzivala vo svojich
pracach. Dal§im kreativnym prvkom boli originalne ruéne zhotovené pleteniny, ktoré do autorkinej tvorby priniesla
dcéra Michaela Trizuljakova. Vsetky tieto “cudzorodé” textiiné prvky dodavali vofnej maliarskej Strukture kresbu,
texturu alebo presnejSie detaily.

Eva Trizuljakova navstevovala VInénu takmer dvadsat rokov. V priebehu tohto obdobia vytvorila vy3e tisic tapisérii.
Figuralne témy tvoria podstatnu &ast jej diela a zahffiaju rozpravkové postavy, vily, nevesty & Madony. TaZiskom
tvorby sa €im dalej tym viac stava postava Matky Bozej. Koncom osemdesiatych a na zaciatku devatdesiatych
rokov tvorivé usilie umelkyne vyvrcholilo vo velkolepom cykle Sestnastich tapisérii na tému Loretanskych litanii. “Do
témy Loretanskych litanii — starodéavnej formy modlitieb pozostavajucich z kratkych prosieb alebo vzyvani,
zakomponovala Eva Trizuljakova vSetky svoje bolesti, starosti matky, skrivodlivosti komunistického reZimu, pocity
smutku, ale najmé déveru v materinskl ochranu Matky BoZej a nadej, Ze Boh neopusta svoj fud. Ako ideova
osnova jej posluzila teologicko-historicka Studia Loretanske litanie — ich rozbor a vyklad, dielo Jozefa Kutnika —
Smalova (1974 — 1976), ktora ju indpirovala k bohatej obrazotvornosti, Ziarivej farebnosti a hre svetla a farby.” Pre
umelkyfu to znamenalo novu, rozhodujucu etapu tvorby.

Autorka hladala “novy obraz Madony, vedoma si toho, ako sa jej podoba dejinne postuvala vZzdy do novsej polohy,
vyjadrujicej vnimanie tvorcu i dobové citenie. Umelci ju postupne stvérriovali ako Bohorodicku, Utogisko
hriesnikov, ale aj Zenu sinkom odett, Matku nebesku, Sedembolestnu & Matku milosrdenstva — raz ako modrooku
blondinu, inokedy ako éernosku, Zenu z ludu &i vzne$end krafovnd... “'*

Zda sa, ze Eva Trizuljakova posunula ikonografiu Matky BozZej do novej dimenzie.

? Art protis je textilni technika charakterem patiici do oblasti netkanych textilii. Umoziiuje realizaci netkanych nasténnych
kobercti. Technologie byla vyvinuta Vyzkumnym ustavem vilnafskym v Brné jako ceskoslovensky patent. Technologii
vynalezli Frantidek Pohl, Vaclav Skala a Jifi Haluza v brnénské VInéné v roce 1964. In:
https://cs.wikipedia.org/wiki/Art_protis

' VLNENA, vinaiské zavody, statni podnik byl socialisticky textilni podnik v Brné& vyrabg&jici vinéné latky. Podnik navazal a
vyuzival budovy, stroje a know-how nékolika tradi¢nich brnénskych i mimobrnénskych textilnich tovaren, jejichz pfima
historie saha do 18. stoleti. In: https://cs.wikipedia.org/wiki/VIn%C4%9Bna

' Maria Filova, (¥1927-2014) https://www.webumenia.sk/katalog?author=Filov%C3%A1%2C+M%C3%A lria

' Liturgicka reforma sa realizovala prostrednictvom konititiicie o posvitnej liturgii Sacrosanctum concilium, zo dia 4.
decembra 1963.

" PIATROVA, A.: Galéria Trnavskej arcidiecézy, Trnava, Arcibiskupsky urad, Jana Hollého 10. In:
http://nzr.trnava.sk/?q=node/605

" PIATROVA, A.: Galéria Trnavskej arcidiecézy, Trnava, Arcibiskupsky urad, Jana Hollého 10. In:
http://nzr.trnava.sk/?q=node/605

39


https://cs.wikipedia.org/w/index.php?title=Textiln%C3%AD_technika&action=edit&redlink=1
https://cs.wikipedia.org/wiki/Netkan%C3%A9_textilie
https://cs.wikipedia.org/w/index.php?title=N%C3%A1st%C4%9Bnn%C3%BD_koberec&action=edit&redlink=1
https://cs.wikipedia.org/w/index.php?title=N%C3%A1st%C4%9Bnn%C3%BD_koberec&action=edit&redlink=1
https://cs.wikipedia.org/w/index.php?title=N%C3%A1st%C4%9Bnn%C3%BD_koberec&action=edit&redlink=1
https://cs.wikipedia.org/w/index.php?title=V%C3%BDzkumn%C3%BD_%C3%BAstav_vlna%C5%99sk%C3%BD&action=edit&redlink=1
https://cs.wikipedia.org/wiki/Brno
https://cs.wikipedia.org/wiki/%C4%8Ceskoslovensko
https://cs.wikipedia.org/wiki/Patent
https://cs.wikipedia.org/wiki/Vln%C4%9Bna
https://cs.wikipedia.org/wiki/1964
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Ako sama hovori: “Tak velmi som chcela zanechat’ pre buducnost viditelny prejav mojej viery, nadeje a lasky. 5

Opustila vSetky konvencie a vytvorila novy typ Madony utkanej zo svetla a farby. Centralne komponované postavy
zaberaju celu plochu formatu. Akoby sa vznaSaju, no zaroven zostavaju kompakiné a pevne posadené v
obrazovom ramci. Madony sa stracaju pod jemnymi vrstvami ov&ieho rina. Su akoby zaliate a opradené svetlom.
Nehmotné tela sa ocitaju na hranici s abstrakciou. Jedinym anatomicky identifikovatelnym prvkom su ich labezné
tvare. V &asoch krizy, po¢as socializmu mama hovorievala: “To akoby sa Panna Maria na nas usmievala”'®.
Krugovym momentom k pochopeniu tvorby autorky je vnimanie farby. Priestorovost farby, jej pulzovanie z hibky
dava ploSnému objektu kvalitativne odliSny zivot. Farba sa stava hybnym prvkom umeleckého diela. Predstavuje
kusok z pokladu stvorenia. ... Je symbolom BoZej Stedrosti.” Podobne ako v pasteloch z tohto obdobia, tak aj v
art-protisoch sa kolorit presvetiuje. Eva Trizuljakova pouzivala Cisté farby farebného kruhu vo vSetkych svojich
nuansach. S poznanim a systematickym skimanim fenoménu farby ako svetla ziskavaju Trizuljakovej diela novu
kvalitu a naliehavost. Na umeleckom vyraze sa vyznamnym spdsobom priamo podiela aj samotny material. Ovcie
rano nanasala na pripraveny podklad v hrubsich i celkom tenkych lazirnych vrstvach. Priesvitné farebné pavucinky
ovCieho runa sa zlahka prelinaju s volne Strikovanymi sietami. V obrazovej skladbe sa objavuju geometrické
obrazce i volne prelinajuce sa a viniace sa vrstvy farebnej viny, &i tzv. “strihancov”. Vinené rino poskytuje farbe
urCity hmotny zaklad. Farba vyzaruje zvnutra. V tom spociva Trizuljakovej jedineCny novatorsky Styl.

Po roku 2009 sa Eva Trizuljakova opat zacina venovat tvorbe textilu. Liturgické textilie, ktoré Trizuljakovci zbierali
v sedemdesiatych rokoch, sa stali zdrojom novej inSpiracie a dali podnet k autorkinmu neskorému dielu - textilnym
kolazam. Sakralne textilie tvoria akusi zlata nit, ktorda prepaja celu textilna tvorbu. “Autorka sklada do jedného
suvislého celku pouzité a odlozené ,nepotrebné“ materialy ktorym dava dalSiu Sancu. V novom kontexte sa tu
stretavaju vystrizky starodavnych tkanin, paramentov, vySiviek, ojedinele produkﬁy fudovej umeleckej tvorby,
textilné tlace, alebo batika. Kompozicie ziskavaju prekvapivo silny postmoderny raz.” 8 Vyblednuté sakralne textilie
maju svoju histériu a svoj pribeh. Su dbkazom zboznosti predchadzajucich generacii. Maliarka sa snazila
pouzivanim starych sakralnych textilii zGrogit mnoZstvo zboznosti a prace fudskych ruk. Ciastoéne sa vracia k
estetike ranych textilnych prac, omnoho viac vSak v obrazoch vytvara novu syntax. Vystrihované fragmenty maju
presné tvary a spociatku zdanlivo neumoznuju takua umelecku slobodu, ako pri tvorbe artprotisov. Eva Trizuljakova
vSak aj tentokrat naraba s textinym materialom, s jeho Strukturami a textirami ako maliar s farbami na platne.
Pohrava sa s réznymi textilnymi vazbami a vzormi. Vytvara timenejSie pastelové i bohaté farebné Skaly. Obrazy
maju tisice odtienkov a tych najdelikatnejSich nuansi. Trizuljakovej tvorba sa stiSuje, zjemnuje. Kym pri
Loretanskych litaniach zaznieval mohutny zvuk orchestra, v textilnych kolazach po¢ujeme Sumenie vanku. Madony
aj teraz maju laskavy a privetivy vyraz. Su pIlné jemnosti a nehy. Mnohé z nich, oproti cyklu Loretanske litanie, maju
dekorativnej§i charakter.

Eva Trizuljakova prezila plhohodnotny a plodny Zivot ako matka a vytvarni¢ka. Bol to pribeh Stedry na talenty,
rozmanity €¢o sa tyka tém a maliarskych a textilnych technik, bohaty na potomstvo v troch generaciach. Jej tvorivy a
ludsky prinos predstavuje obdivuhodné svedectvo viery, integraciu vlastnej zboZnosti s ulohou matky
velkopocetnej rodiny a viery v silu a zmysel Zivota. Cely jej Zivot bol velkou vdakou a izasom nad darmi Stvorenia.
Bol darom, darom Zivota a umenia.

Zdroje:

https://cs.wikipedia.org/wiki/Art_protis
https://old.katolickenoviny.sk/37-2011-eva-trizuljakova-loretanske-litanie/
https://www.teraz.sk/kultura/bratislava-eva-trizuljakova-vystava/179820-clanok.html

Katalog k vystave: Eva Trizuljakova, Dom kultury Bratislava, 1976

Katalog k vystave: Eva Trizuljakova - Kresby, pastely, artprotisy, Pozitavska galéria Nové zamky, 2000
Katalog k vystave: Eva a Alexander Trizuljakovci, PGU Zilina, 2006

TRIZULJAKOVA, E.: Udiv, ucta, tuZas. Spomienky. Rukopis.

"> TRIZULIAKOVA, E.: Udiv, ticta, tiZas. Spomienky. s. 171. Rukopis.
' LAZARKOVA TRIZULIAKOVA, P.: Spomienky na mamu, Evu Trizuljakovii. Rukopis.
"7 Por.: TRIZULIAKOVA, E.: Udiv, iicta, iizas. Spomienky. s. 162. Rukopis.

Por.: LAZARKOVA TRIZULIAKOVA, P.:, Znamenie Zeny, prihovor na vernisazi vystavy Evy Trizuljakovej, Quo Vadis, 2016
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Reflection on the Life and Work of a Painter Eva Trizuljakova

Magr. art. Pavla Lazarkova Trizuljakova, PhD /SK/ - visual artist, painter, author of installations

Eva Trizuljakova /1926-2019, Bratislava/ was a famous artist, painter, graphic artist, textile artist, publicist. She
studied in ateliers of famous Slovak artists like Jan Mudroch /1909-1968/, Ludovit Fulla /1902-1980/ and Vincent
Hloznik /1919-1997/. She was a mother of eight children, and her husband, Alexander Trizuljak /1921-1990/ was a
well-known Slovak sculptor. She lived, and died at 92 in Bratislava. In her professional life she worked with variety
of art techniques: graphics, oil painting, pastel, textile. The big part of her professional life she dedicated to a textile
technique called “art-protis”, a Czecho-Slovak patent, technique of textile woolen collage. She was focused on
Slovak poetry and her most important work is inspired by “Krvavé sonety” by Pavol Orszédgh Hviezdoslav, the
famous poet from the first half of the 20" century. Another source of inspiration for her was the Holy Scripture,
above all The Old Testament. In the last period of her life, she continued in her work using original textile
technique of textile collage, where she used ancient liturgical textiles. The Loreto Litanies was her most important
artwork where she incorporated and intertwined her believes as a Christian, her sorrows as a mother and her
artistic skills altogether.

In the first half of the seventies in Czechoslovakia there was a period of "normalization". Her husband, Alexander
Trizuljak had to leave the Academy of Fine Arts because of his Christian faith. Moreover Eva Trizuljakova
developed a strong allergy to turpentine oil she used in her oil paintings. She had to finish with oil painting
completely. The family was incomeless and therefore in difficult financial situation. At this moment unexpectedly
came an opportunity. In Brno textile factory Vinéna had been developed a new textile art technique named art-
protis. This technique was based on putting of layers of coloured wool on unspunned sheep wool combining it with
other textile materials. The composition was, after the artist had finished her work, fixed industrially by sewing in
needle machine. The author came to Vinéna for the first time with her art friend, the painter Maria Filova.

Art-protis is a technique similar to paper collage. The artist can use dyed woolen layers and combine them with
other textile materials, e.g embroidery, knitwork, etc. Eva Trizuljakova originally used to decorate her artwork with
fragments of ancient liturgical textiles - paraments. With liturgical reform after Vatican Il. there was a plenty of
inutile paraments, which were supposed to be burnt. She had been collecting these old textiles since the 20"
century’s seventies. Eva Trizuljakova applied in her tapestries also a special hand needlework which was produced
and brought in by her daughter Michaela Trizuljakova.

Eva Trizuljakova had been attending the factory in Brno for over twenty years. She created a large-scale art work of
more than 1000 tapestries. Her most important motif of work was a human figure. In her archive we can find a fairy
tale figures, fayes, Slovak brides and Mothers of God. The Loreto Litanies is the most famous cycle of her work in
the field of art-tapestry. This cycle was inspired by theological and historical study of Laurentian Litanies - their
analysis and interpretation by Slovak theologist Jozef Kutnik - Smalov. The author - Eva Trizuljakové searched for
a new form and artistic expression of this traditional theme. Her figures of Mother of God look like they were
intertwined with light. The wool, the material, with which a tapestry is created, has an enormous capacity of
absorbing a dye. The colour emanates from the depth of a textile material. Eva Trizuljakova was deeply interested
in studying and comprehension of a colour as a substance of light. For her, the colour was the symbol of light of the
God. She used a large-scale pallette of bright spectral colours. She created a new figure of Mother of God. The
figure is completely hidden in colour shadows and nuances. The only anatomical detail is a caring face of Our Holy
Lady. As she commented, she desired to leave a visible manifestation of her faith, hope and love for oncoming
generations.

After 2009, Eva Trizuljakova again began to create textiles. The liturgical textiles collected by the artist in the
1970s, became for her a source of new inspiration and expressed in the artist's late work - textile collages. Her
sacral textiles form a kind of golden thread that interconnects her whole textile production. The author composes
into one coherent whole the used and deferred “unnecessary” materials and gives them a new importance. Faded
sacral textiles have a story. They are a proof of the piety of previous generations. By using old sacral textiles, the
painter tried to give honour on the depth of piety and work of the human hands. In a new context, cuttings of
ancient fabrics, paraments, embroidery, unique products of folk art, textile prints, or batik meet there. The
compositions acquire a surprisingly strong postmodern character.

Eva Trizuljakova lived a full and fruitful life as a mother and as an artist, as well. She lived a generous talent story,
diverse in terms of themes, painting and textile techniques, rich in offsprings in three generations. Her creative and
human contribution is an admirable testimony of faith, an integration of one’s piety with the role of mother of large
family, and the belief in the sense of life.

All her life was a great gratitude and wonder for the gifts of Creation.

Sources:

https://cs.wikipedia.org/wiki/Art protis
https://old.katolickenoviny.sk/37-2011-eva-trizuljakova-loretanske-litanie/
https://www.teraz.sk/kultura/bratislava-eva-trizuljakova-vystava/179820-clanok.html
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Exhibition Catalogue: Eva Trizuljakova, Dom kultdry Bratislava, 1976

Exhibition Catalogue: Eva Trizuljakova - Kresby, pastely, artprotisy, PoZitavska galéria Nové Zamky, 2000
Exhibition Catalogue: Eva a Alexander Trizuljakovci, PGU Zilina, 2006

TRIZULJAKOVA, E.: Udiv, ucta, GZas. Spomienky. Manuscript.

From Image to Sound. Searching for New Parallels and Intersections Between the Visual Arts and Music
Od obrazu k zvuku; Hledani novych paralel a kifizovatek mezi vytvarnym uménim a hudbou

Prof. PhD Liviu Marinescu / USA / - composer, California State University Northridge, Los Angeles

The intricate connections between the visual arts and music have been revealed by a plethora of philosophers, as
far back as the antiquity. So much of who we are is defined by what we see and hear, and whether we choose to
create art through images or sounds, the bonds between these two modes of expression are strong. They are also
enigmatic.

Starting with our very first steps learning a language, we seamlessly connect images with sounds. Within the
anarchic world of child play, before the rules of life and art are imposed, drawing, architecture, and music are all
intertwined. This fertile world is governed by pure ludic pleasure, spontaneity, and unpurposeful playfulness. During
childhood, we are all artists and musicians, driven solely by imagination and the pleasures of instant gratification.
Only later on, when we learn how to paint or play a musical instrument, we are taught to divide the study of visual
arts and music into techniques and styles, periods and systems of valuation, assigning everything and everyone to
categories and boxes. Mastering the rules of the canon has remained the promised path to attaining the sublime, it
seems. Yet, for children, the arts and the intersections between images and sounds are innocent and harmonious.
For us, they seem complex and mysterious. Why is it that the early energies of artistic freedom are all boxed as we
grow, until we need to unbundle them back, once we become older and wiser?

Music doesn’t come from music. For composers, much more often, the birth of a musical idea carries the desire to
express what words cannot. For the epigone, composing music is an exercise. For the artist, it is a transcendental
experience. We observe, reflect, and eventually engrave our ideas into sound during a mysterious process that
often, we cannot explain ourselves. We wonder what inspiration is, especially when Euterpe is away. As we strive
to create unique sonic landscapes, our work is minute at times, concerned with the meticulous shaping of the
unseen and its ultimate realization into sound. We are at times watchmakers, working with imaginary mechanisms.
But we are also architects, seeking balance and concord. For many of us, music comes from image, which makes
us feel like translators without a language, living within an illusive world.

Occasional intersections between image and sound have occurred throughout the last few centuries, when
composers aimed to move beyond the realm of absolute music. From the technique of word painting in choral
Renaissance works, opera, ballet, program music, Wagner's Gesamtkunstwerk, to the fascinating world of
multimedia, so many composers aimed to bridge music with the visual world and story-telling. Reaching out
towards image and the narrative was meant to enhance the musical experience, help it grow, with the ultimate goal
of adding new layers of meaning. Yet, like poetry, music thrives on its suggestive powers. It plays with semantics,
because meaning in music is so elusive. Regardless of genre or style, musical ideas are represented by everyone’s
imagination in a variety of unique ways, which fuse together a myriad of personal experiences, emotions, and
images.

Quite often, composers create elaborate drawings before starting a new piece. Such sketches describe the general
shape of a work, the growth of an idea, changes in texture, volume, or register. In many cases they tend to have a
linear aspect, with time passing from left to right. Darker colors generally imply intensity, or a heavier sonic fabric
within the piece. Although most of these sketches are of little aesthetic value, they help with the visual
representation of sound and the overall design of the work. Composers also talk about the color of sound,
especially when describing the unique qualities of orchestral instruments. In fact, in most orchestration books
musical timbre is a synonym with sound color, with instruments, strings, and mutes being described as dark, bright,
brilliant, well-rounded, and so on. More recently, the variety of microphones and speakers used in electronic music
is also associated with colors, in order to provide the composer a more poetic description of specific acoustic
properties. Even concert halls are described in this fashion by conductors and performers.

The parallels between painting and music can be constructive, at least as far as the interpretation of visual and
sonic objects. There are also quite a few points of intersection. For centuries, in representational painting, the
strong bond between reality and the artists’ interpretations offered a solid functioning framework. Portraying specific
objects, people, and situations offered a solid anchor into reality, with little room for semantic questions. A common
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ground existed between reality and art, before viewers were called upon to evaluate the artists’ skills and
imagination. No matter the period, style, or brush technique, in representational paintings, trees are always going
be trees, and hats shall remain hats. Only later on, the question whether a pipe is actually a pipe, was cleverly
asked by René Magritte. In similar ways, during the common practice era in music, tonality and motivic
development provided a strong foundation for composers. Within this system, the main themes in a composition
were musical characters to be identified by the listener and followed on, as they developed. | like to call them sonic
objects, because the listener was expected to focus on them and recognize their identity. The use of major and
minor keys or binary and ternary meters provided an archetypal foundation for working out contrasting musical
characters. Thus, a certain amount of speculative storytelling through music became possible through the use of
these specific elements, commonly agreed upon. Together with the growth of representational painting after the
Renaissance, tonal music and motivic development blossomed in Europe starting with the Baroque era. In music
history, the term “common practice” describes this relatively stable period of about three hundred years, which
ended roughly at the beginning of the 20" century.

As tonality gave way to new musical frameworks, the works of Debussy and Schoenberg were often compared with
and placed within the context of impressionism and expressionism. Such a parallel would be a mistake in the case
of Debussy, who actually disliked the comparison. By the time Debussy developed his unique compositional style,
towards the turn of the century, impressionist painters were no longer in vogue. In fact, a more meaningful
connection should be made with symbolist poets, especially Baudelaire and Mallarmé. While the association
between Debussy’s music and impressionist paintings may have some pedagogical benefits for the amateur music
lover, this remains, in my opinion, a classic example of an artificial bridge between the arts.

In the case of Arnold Schoenberg, who was also a painter, the parallel with expressionism has much more
substance, especially when looking at his works from the first two decades of the 20™ century, prior to the
development of the twelve-tone system. Schoenberg’'s music from this period is tumultuous at times, displaying
moments of intense anxiety, and involving unexpected changes of direction and emotion. His paintings exhibit
many common features with the expressionist movements originating in Dresden and Munich, so it is quite natural
to search for such links. A unique case-study for the relationship between image and sound is the third movement
from his Five Pieces for Orchestra of 1909, called Farben (Colors), a static, non-developmental piece that employs
slowly moving chords describing a summer morning by a lake. Later on, Schoenberg developed a new
compositional technique called Klangfarbenmelodie (sound-color melody), which involves repeated timbre changes
within a melodic line. All these multifaceted links between image and sound place Schoenberg at the very center of
the organic symbiosis between painting and music.

The freedom to finally challenge the relationship between reality and the visual arts emerged towards the end of
the 19" century, as artists moved away from representational art. Picasso, Marc Chagall, and Paul Klee were
pioneers, in similar ways with Schoenberg, Webern, and Varése, a bit later. From the intensity of abstract art and
the Second Viennese School in music to the white paintings of Robert Rauschenberg and John Cage’s 4’33, many
fundamental questions were asked, especially by the artists of the avant-garde. In music, the dissolution of tonality
led to the development of new compositional techniques, involving modes, the use of intervals, and the
manipulation of textures. Beginning with the 1920s, Schoenberg’'s twelve-tone system captured the interest of
many composers, who started to gradually abandon tonality and motivic writing. In painting, representational art
gave way to the appearance of abstract and non-objective art. Regardless of style of technique, painting and music
continued to move in parallel ways, as both of them challenged the multiple meanings and interpretations of reality.

During the 20" century, numerous composers attempted to create drawings of their music, as the translation from
image to sound was particularly useful when writing textural music. lannis Xenakis was a mathematician and
architect, so he often talked about this process. In the early 1960s, Gyorgy Ligeti’s linear drawings and sketches
prior to the composition of Atmospheres show the rupture between the high and the low registers in the orchestra.
Clearly, his prior experience working with Stockhausen in the electronic studio played an important role, since tape
manipulation involves a two-dimensional approach to musical time. Similar connections between image and sound
can be found in the scores of John Cage, Krzysztof Penderecki, and Morton Feldman. Witold Lutostawski’'s unique
approach to musical notation, for example, was developed with the help of his wife, Danuta, who was a graphic
designer and the daughter of an architect. This is where the visual arts and music intersect in enigmatic ways. This
is where, for practical purposes, musicians can become visual artists at times. In fact, many composers, including
Mendelssohn, Schoenberg, Gershwin, and Luigi Russolo, were quite accomplished painters themselves. All of
them knew how important time is in music, but also understood that with visual arts, having a sense of perspective
is paramount.

Olivier Messiaen’s system of connecting chords with colors represents a particularly unique chapter in the history of
modern music. Contrary to what has been written by uninformed musicologists, Messiaen did not have
synesthesia, which is a condition involving the involuntary stimulation of the brain that triggers unintentional links
between sounds and colors. Following in the footsteps of Debussy, Messiaen looked at harmony from a completely
different angle. As tertian chords and the tension-release constructions from the tonal era were replaced by the use
of modes and other intervals, he developed a novel system of composition, which he taught for many decades at
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the Paris Conservatory. Messiaen’s connections between harmony and colors were clearly intentional, and were
based on the interaction between intervals within chords, the spacing between voices, and the resonance of these
chords in different registers. Although subjective, this remains in my opinion one of the most systematic attempts to
connect sound with color in a logical and coherent way. One wonders what would have happened with Scriabin’s
“keyboard with lights”, if only he lived a longer life.

A unique sense of synergy between the visual arts and music came about in the 1960s, with the proliferation of
graphic scores. Through a mix of traditional music notation and drawings, performers were given the freedom to
interpret and improvise, thus creating works of music that would sound different with every new performance.
These scores ranged from small graphic modifications in George Crumb or Helmut Lachenmann to the use of
surreal and abstract drawings in John Cage, Sylvano Bussotti, Karlheinz Stockhausen, and Roman Haubenstock-
Ramati.

Today, the wide spectrum of bonds between visual arts and music is rich and multifaceted, with numerous painters,
architects, and composers continuing to bridge their unique modes of expression. From all the new artistic avenues
in front of us, at the beginning of a new millennium, one is particularly promising: multimedia. It is no secret
anymore that computer technology is a fascinating new tool for the arts, albeit a fairly dangerous one, which could
even enslave our imagination one day. Yet, if we can forge a meaningful and organic connection between our
creative instincts and the tools of our time, the possibilities are limitless. For the first time in centuries, we, visual
artists and composers have a new companion, ready to help us unravel the enigmatic bonds between what we see
and what we hear.

ART AND SOCIETY - PAST SHAPES THE FUTURE
Analyza vztahli mezi sou¢asnym skladatelem a spole¢nosti

Prof. Massimiliano Messieri / San Marino /— composer, Conservatory of San Marino

We can say that art is not just a reflection of the society but also a dreamlike meditation on future.

We can take various example to demonstrate this concept but the most impressive and objective one, if not closer
to us, may be the creative idea that the film director Stanley Kubrick had in 1964 for his film “2001: A Space
Odyssey”. It was written both by Kubrick and by the British writer Arthur C. Clarke, who published the homonymous
novel in the same year the film was released (Washington, 2 April 1968). The path of man’s history and his future
are seen through partial but suggestive film-like shots, that are almost always fiction. Despite this, the movie
anticipates technologies that were unknown in the 60s, such as people’s voice identification, the use of spaceships
and their launch and the A.lL., the artificial intelligence (listening: an excerpt by “2001: A Space Odyssey, HAL 9000
I'm sorry Dave, 1968). We must take into account that both the director and the writer lived in the same historical
period when space travels were something ordinary. Just think about Laika, the Space Dog that was put into orbit
from the Soviet Union in November 1957, or Yuri Gagarin, the first human to journey into outer space on the 12
April 1961.

Now that this concept is clear, what role has the composer into the society? We have seen in recent history and
nowadays, that the path taken by composers during the Avant-garde led the “Music”, or better, the algorithmic
combination of notes, to a dead-end. | can’t deny that this wasn’t necessary, and that the composers who were
close to the horrors of hatred towards other men, the Holocaust, the tragedies of the First World War and the
Second World War and later on, if that wasn’t enough, the Korean and the Vietnam War (just to mention a couple
of them), were embarrassed to write about other topics, and the atavic screams that came out from those scores
were cries of distress (listening: Luigi Nono, 1924-1990, “Como una ola de fuerza y luz” for soprano, piano and
orchestra, 1971/72).

In opposition to it, can we say that in nowadays society, that is still not blended and globally connected, the
composers of different nationalities saw the society through different eyes? (listening: Toru Takemitzu, 1930-1996,
“Requiem” dedicated to the Japanese people, for string orchestra, 1957; listening: Luigi Nono, “Canti di vita e
d’amore: sul ponte di Hiroshima” for soprano, tenor and orchestra, 1962).

These two examples show how a musician’s culture as well as his music, have always been influenced by the
social history of the period when the composer lived. But in a globalized society like ours, where new media permit
us with a click to listen to Maori or Aboriginal music while remaining seated in an armchair, is it really important to
belong to a particular society or nationality rather than another? | believe that the cultural belonging of a musician is
more the result of his own expressive-cultural personality rather than his nationality. A clear example regarding this
aspect is Toru Takemitzu, born in Japan but later he became European in the expressive sense, absorbing
musically other cultures (listening: Toru Takemitzu, 1930-1996, “Nostalghia” for violin and string orchestra, 1987).
Another composer as great as the former, not just because he is a colleague of mine, but because of his ability to
transcend musical emotionality, is Laurence Sherr (1953). He was born in the US but having Hebraic-Polish origins,
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he directed his musical research towards his origins, shaping his expressiveness that later became Middle-
European. (listening: an excerpt by Il movement from the Sonata for cello and piano “Mir zaynen do!”, Nicola
Baroni, cello; Lorenzo Meo, piano, 2014).
Coming back to Kubrick’s common thread, on the decisions he made in the past, we notice that the society where
we live, that shapes our creativity, is defined just by ourselves, by our free will. We are constantly looking for the
deepest answer in our Ego: “why do | exist?” And the choices we made in our past define the way we write; the
same choices that showed us a path rather than another.
It could be an absurd analysis reflecting on what could have happened to history if it took different paths, if we lived
in a multiverse where it was possible to travel from a reality to another and it could surely be interesting listening to
a kind of music coming from a parallel world; even if the interaction of a Multiverse (the concept of Multiverse was
firstly proposed in a strict way by Hugh Everett lll in 1957 with the “many-worlds interpretation of quantum
mechanics”. Later it was underlined as a possible consequence of some scientific theories, especially the “String
theory” and the “Bubble theory”. From a philosophic point of view, the theory is really old, having been referred as
“plurality of worlds similar to earth” from the Greek atomists; it found new vigour after the Copernican Revolution
with the discovery of the effective size of the universe, containing billions of galaxies. A forerunner of the modern
idea of Multiverse was the Reinassance philosopher Giordano Bruno) could provoke a universal collapse because
of the spread of many unknown, denier and subversive theories like the Flat Earth or the revisionism. If the Second
World War hadn’t happened and the atomic bomb hadn’t been dropped on Hiroshima and Nagasaki, would we
have listened to the two previous scores? Of course not. Here is the possible answer: we are all linked like a
perfect global harmony, and every choice a person makes, even if not directly linked to us, influences, in the past
and in the future, the society that feeds our creativity. To sum up, every musical score is the effect of an action that
happened in the past like the acquaintance of an emperor or a magnificent voice that becomes your muse.
(listening, Massimiliano Messieri, 1964, “INABUHA” Lyric poem for female voice and piano based on a poem by
Irina Kotova, Elena Tereshchenko, soprano; Anastasiya Zimina, piano; 2017).

(ltalian text translated in English by Martina Berardi)

Petr Pokorny, zivot a dilo (1932 — 2008)
Duchovnost a duchovni dila Petra Pokorného
Spirituality and spiritual works of composer Petr Pokorny

MgA. Petr Matuszek /CZ/ - konzervatof / Conservatory Teplice

»Vécné, vééné tajemné jsou zahrady uméni. Neni v nich cest dobrych a Spatnych, cest hlavnich a vedlejSich, neni
v nich trvalého sméru putovani. Tvofivé mlhy se nekonecné prevaluji, houstnou a fidnou, tvofi viry. Nahle se
protrhnou a hle: slunné palouky voni jahodami a senem, temné houstiny ¢i§i vlihkym chladem prastarych kapradin,
mésicné zafi hluboké tiné vedle blativych kaluzi a slana tfist boufnych mofi se Stiplavé usazuje na tvafi, na
rukou...

A v8e se neustale blizi i vzdaluje pod svétly a stiny, jeZ vyzafuje duse poutnikova.
23. bfezna roku 2006 méla v ramci mezinarodniho festivalu PraZzské premiéry ve Dvofakové sini prazského
Rudolfina premiéru Lyrickd symfonie Petra Pokorného. Po pfiblizné tfi &tvrté hodiné proudu hudby panovalo
v hledidti nékolik vtefin uZaslého ticha; potom vypukly spontdnni ovace, odev3ad se ozyvalo volani ,bravo®
a potlesk nebral konce.
V kuloarech se vzapéti na mnoha mistech rozproudila pfekvapena diskuse na téma, kde se takové obrovské dilo
v tvorbé tohoto nepfili§ znamého ¢eského autora vzalo, nebot hudba to byla ve svém posluchacském dopadu
pfimocara, misty zamérné smeéfovana k nekomplikované hudebni secesni nadhefe, barevnosti a velkoleposti se
zamérnou vystavbou zfetelného hudebné-epického (i kdyz ne déjového) procesniho oblouku... — nedivme se:
doposud pro ty, ktefi kdy slySeli Pokorného skladby (a myslim ted posluchace nezatizené potfebou odborného
posuzovani), se skladatel jevil jako tichy introvertni autor pfinasejici ve svém dile posluchaésky spiSe hure
stravitelné statické a komplikované hudebni plochy obsahové vyjadfujici introvertni obrazy kifehké a zranitelné
melancholie. Kde se tedy vzalo ono mocné citové vzepéti, které tak uchvatilo posluchace v Lyrické symfonii?
Pro spravné analytické uchopeni uméleckého dila Petra Pokorného je potfeba odkryt a pojmenovat dva zakladni
mySlenkové &i ,duchovni“ proudy, které jeho hudebni jazyk vytvarely: nelze oddélit vlastni stavebni hudebni
materidl od obsahového (€asto jen téZce dohledatelného &i skrytého) vypovédniho zaméru. Ano, Ize samoziejmé
zjednoduSené a souhrnné charakterizovat Pokorného hudbu jako ,0samoceny hudebni poetismus®, ovdem to by
bylo pojmenovani pfili§ jednostranné a vychazelo by pouze z jednoho uhlu pohledu, byt poslechové (a v podstaté i
analyticky) asi nejvice pochopitelného.

«19

' POKORNY, Petr. Vstup. In: Texty: souborné vyddani poezie Petra Pokorného, s. 1 (v elektronické podobé v majetku Petra
Matuszka, nedatovano).
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O zivoté adile Petra Pokorného nebylo mnoho napsano: v tisténych lexikach je jeho jméno opomijeno,
informaénim zdrojem byl aZ v porevoluéni dobé& pouze propagacni letak Petr Pokorny vydany Hudebnim
informaénim stfediskem Ceského hudebniho fondu.?’ Od roku 2008 Ize o skladateli ponékud aktualnégjsi informace
najit diky internetovym zdrojim v Ceském hudebnim slovniku osob a instituci”’ ana portalu Musica.cz, va$
privodce soucasnou ¢eskou hudbou,? strucnéjsi vytah informaci pak Ize dohledat i v internetovém archivu partitur
a nahravek skladeb &eské vazné hudby vzniklé pfevazné po roce 1945 Hudebniho informaéniho stfediska
Musicbase.cz.®

Skladatelskému odkazu Petra Pokorného jsem se zacal prabézné analyticky vénovat od roku 2008.
NejrozsahlejSimi studiemi jsou disertaCni prace z roku 2019 Dilo Petra Pokorného a podstata narativni symbo/ikjy
v jeho tvorbé* a predchazejici diplomova prace Narativni vzorce v ramci hudebniho vyraziva Petra Pokorného. °
K Lyrické symfonii, monumentalnimu vokaln&-symfonickému dilu, jsem napsal pro Hudebni rozhledy samostatnou
analytickou stat®® a duchovni tematicev Pokorného tvorbé byl vénovan muj pfispévek pro hudebnévédnou
konferenci v ramci festivalu sou¢asného uméni FORFEST v Kroméfizi.?’ Je tieba do vycétu mych praci o tomto
skladazgeli zarfadit i Zpravu o sou¢asném stavu vyzkumu pro revue pro hudebni védu ACTA MUSICOLOGICA v roce
2015.

Zivot skladatele Petra Pokorného

RNDr. Petr Pokorny se narodil 16. listopadu roku 1932 v Praze na Smichové v ¢aste¢né Zidovské rodiné. Jeho
détstvi v kultivované bilingvni (¢esko-némecké) rodiné bylo Stastné.

Matka Ludmila Pokorna, rozena Obrhelova (1904 Drazdany — 1979 Praha) pochazela sice z chudé rodiny ¢eského
femesinika a méla pouze vale&nou osmiletku, ale diky ¢etbé a sebevzdélavani se stala kultivovanou a vzdélanou
damou. V roce 1918 se otec Josef Obrhel stal Gfednikem na nové zfizeném konzulatu Ceskoslovenském
v Drazdanech. Od utlého mladi ji tvarovalo mnohavrstevné kulturni prostfedi: pfed valkou tancovala v Semperové
opefe v Drazdanech u Maxe Reinhardta (drahu soélové tanecnice ukoncila ve dvaceti letech pro zranéni kolena),
vystupovala vefejné i jako pianistka (hrala na luzickosrbskych koncertech Bjarnata Krawce).29 Po prvni svétové
valce se jeji rodina stykala s avantgardou (Paul Klee ad.); pfiblizné v té dobé zacala ,Ludi“ (jak signovala své
obrazy) kreslit. Roku 1924 se rodina vratila do Cech a tim ztratila veskeré dosavadni umélecké kontakty. Po smrti
obou rodi¢t se Ludmila Obrhelova vdala za Alfréda Pokorného. Za druhé svétové valky Zivila celou SirSi rodinu
obchodem s papirnickym zbozim.

Malbé se vénovala od poloviny padesatych let. Za poslednich dvacet pét let svého zivota vytvofila kolem stovky
olejomaleb a barevnych grafik Sirokého inspiracniho zabéru. Jeji naivisticka tvorba zahrnuje Siroké tematické
spektrum — od détsky naivniho pohledu (zZivot rodiny, portréty) pfes biblickou, antickou a exotickou tématiku az po
barevné hyfivou abstraktni malbu.* Od podatku Sedesatych let vystavovala své obrazy v Ceskoslovensku
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JIRACEK, Antonin. Zrcadlo srdce, zrcadlo duse. Katalog. Cheb: Statni galerie vytvarného uméni v Chebu, 2001.
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i v zahranici. Jeji obrazy byly reprodukovany v riznych Casopisech a ve vSech tehdejSich publikacich o naivnim
uméni. Obdobi rostouciho zajmu o jeji obrazy vyvrcholilo velkou soubornou vystavou na Staroméstské radnici
v |été roku 1969. Sedmdesata léta pfinesla pro Ludmilu Pokornou nikde nepsany zakaz vystavovani, ktery byl jen
s jedinou vyjimkou mensi vystavy v roce 1975 strikiné dodrzovan. ZhorSujici se nemoc a umélecka izolace
poznamenaly posledni roky jejiho Zivota. Jeji obrazy najdeme napf. ve sbirkach Musée d’art naif de I'lkle de
France ve Vicq u Pafize, Slovenské narodni galerie v Bratislavé, v Galerii hlavniho mésta Prahy, v Galerii
vytvarného uméni v Litomé&ficich a mnoha dalSich.

Otec Alfréd Pokorny (1906 JindfichGv Hradec — 1989 Praha) se narodil jako tfeti dité do rodiny Zidovského
velkoobchodnika s obilim v Jindfichové Hradci. Roku 1909 zemfel jeho otec Gustav. Obchod dale vedla jeho matka
Malvina az do roku 1916, kdy pfi statnim bankrotu pfisla o vétSinu majetku. Se svymi tfemi détmi se prestéhovala
zpét do Prahy, svého rodného mésta. Alfréd Pokorny studoval na gymnaziu, avSak z finanénich divod(, kdy matka
vdova Zivila sama 3 déti, nemohl dostudovat. Vyucil se zlatnikem, ziskal tovarySsky list a pracoval kratce jako
zlatnicky délnik. Dale se vzdélaval v oborech reklama a primyslovy design v rlznych vecernich kurzech apod.
V letech 1926 - 1929 se mj. zabyval kreslenim navrh( na Sperky. Tyto navrhy pry otiskovaly némecké odborné
Casopisy.

Roku 1932 se ozenil s Ludmilou Obrhelovou, s niz mél dvé déti; Petra a o 16 let mladsi Katefinu. Ve 30. letech se
uz pIné vénoval reklamni a designérské &innosti. Byl spoleénikem reklamni agentury Hofbauer-Pokorn)'/,31 pracoval
pro Batu, drogerii Vitek, vyrobce baterii Palu (Palaba), mydlo Pilnacek a dalSi. Kolem roku 1938 vynalezl
skladanou papirovou tubu, patent od n&j odkoupila firma SOLO Susice.*

Alfréd Pokorny nadale nemohl kvuli svému Zidovskému plvodu volné vydélavat a tak si jeho Zena otevrela
velkoobchod s papirnickym zbozim. Zpoc¢atku zde tajné pracoval, vymyslel novinky (napf. vanocni gratulace se
vzty&ujicim se strome&kem), pozdsiji nasel zaméstnani na Zidovské obci. Spoleéné s Zenou se zapojili do odboje.
Protoze jejich svazek patfil do kategorie tzv. smiSenych manzelstvi, byl Alfréd Pokorny internovan v Tereziné az
koncem valky. V kvétnu 1945 prevzal vedeni obchodu, firma v§ak byla po roce 1948 znarodnéna a zlikvidovana a
on nemohl zastavat zameéstnani odpovidajici jeho kvalifikaci; pracoval jako pomocny délnik a teprve po nékolika
letech se mu podafilo dosahnout alespon toho, ze smél pracovat jako aranzér mlékarenskych vyloh. Na prelomu
50. a 60. let se kone&né mohl znovu vratit k samostatné praci, ne uz ovSem v oblasti reklamy (takova ¢innost se
neslucovala se socialistickym hospodarstvim), ale vyhradné v oblasti primyslového designu. Ziskal mnoha
ocenéni,* s jeho jménem se vaze 15 patentt a mnoho primyslovych vzor(,* jeho modely jsou v riiznych muzeich.
Po sovétské okupaci 1968 se situace Alfréda Pokorného opét zhorsila. Béhem 70. let odeSel do duchodu, dale
vSak délal drobnéjsi designérské navrhy a zabyval se drobnymi vynalezy. V soucasné dobé je vniman jako nestor
Ceského designu (vysoce cenéné jsou i jeho éperky).35

Petr Pokorny se zacal zajimat o hudbu diky matce, se kterou mél velice blizky vztah.% Vyrustal ve vysoce
kulturnim a kultivovaném prostiedi piném hudby. Po ni zdédil i lasku k opefe, ktera ho neopustila po cely Zivot —
byla vzdy v centru jeho zajmu: sledoval aktualni déni jak na vSech dostupnych hudebnich scénach, tak v ramci
souCasné tvorby po celém svété. Je zajimavé, Ze ucta a pokora k hudebnimu divadlu jako k zésadni formé
uméleckého vyjadifeni mu nedovolila nikdy zadnou operu dokoncit, i kdyZz po tom velice touzil a minimalné na dvou
zaéal v rtiznych obdobich pracovat.®’

Bé&hem nacistické okupace zemé zemfela velka ¢ast jeho rodiny v koncentracnich taborech. Tato hrizna zkuSenost
navzdy zUstala v jeho hudbé ve formé& podprahového, tichého smutku.

MALY, Zbysek a Alena MALA. Slovnik ceskych a slovenskych vytvarnych umélcii 1950-2010, sv. 11, Pau-Pop. Vyd. 1.
Ostrava: Vytvarné centrum Chagall, 2003. ISBN 80-86171-16-7.

3! Spole¢né podnikani s A. Hofbauerem (do roku 1936) dopadlo neslavné — jeho spole¢nik utekl s penézi.

32 Firma za n&j Alfrédu Pokornému splatila pouze &ast dohodnuté ceny, k dal§imu placeni nedoglo; nacisticka okupace nejspis
umoznila firmé nedodrzet zavazky vic¢i ob¢anovi zidovského ptivodu.

3 Vitézstvi v soutézi Dila na navrh $iciho stroje Minerva, mezindrodni uznani na 2. Biennale v Lublani za mé¥ici pistroj typu
Li (1966) atd.

3* Navrh a model §iciho stroje, telefonu, fada méficich pistroji pro Metru Blansko s jednotnou stupnici ad.

% Pokorny Alfréd. In: abART [online]. Praha: Archiv vytvarného uméni, © 2005-2006 [cit. 2013-04-05] Dostupné z
http://abart-full.artarchiv.cz/osoby.php?Fvazba=osobanavystavach&IDosoby=27324

Tschechische Angewandte Kunst und Industrial Design von 1918-1968: Verzeichnis der Ausstellungsgegenstande [kolektivni
katalog]. 1969.

RABAN, Josef. Alfréd Pokorny. Tvar: casopis pro uzité umeni a prumyslové vytvarnictvi. 1970, ro€. 21, €. 1, s. 28-32

MALY, Zbysck a Alena MALA. Slovnik ceskych a slovenskych vytvarnych umélcii 1950-2010, sv. 11, Pau-Pop. Vyd. 1.
Ostrava: Vytvarné centrum Chagall, 2003. ISBN 80-86171-16-7.

Cesky filmovy plakat 20. stoleti [kolektivni katalog]. Brno: Moravska galerie, 2004.

30 Ze vzpominek Katefiny Adamkové, sestry Petra Pokorného: ,,Petr s mamou vasnivé hrdli hry: halmu, pak go, karty kvarteto
Jjsem hravala s nimi. Petr kazdy vecer vytahl figurky a desku a Sel s mamou hrat dlouho do noci. Hodné chodili do divadel, v 50
letech byli cleny klubu E. F. Buriana D 34. Mama a Petr byli hodné spolecensti. Tata a ja ne, radéji néco délat nez jit mezi

lidi. Hry nas bavili jenom nékdy ... (z psanych poznamek Katefiny Adamkové, 4. 11. 2011, stylisticky upraveno. Kopie

v majetku P. Matuszka.)

37 Jmenujme alespoi zamér napsat operu Litice o 7 obrazech na vlastni libreto (podle parafraze antické tragédie Pavla
Naumana z roku 1961), na které pracoval mezi lety 1979-1982 (podle datovani skic).
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Rodina se béhem valky i po ni velmi ¢asto stéhovala. %8 10. bfezna 1948 se Petrovi narodila sestra Katefina
(provdana Adamkova, Ing. arch.). Vzhledem k tomu, ze Petr se nikdy neozenil a nemél vlastni rodinu, sestra a jeji
déti mu vzdy byly tolik potfebnym rodinnym zazemim.® Nejmlad5| syn Katefiny Ondfej Adamek pak pfevzal od
svého stryce pomysinou Stafetu hudebnlho tvirce a pres své mladi patfi mezi nejvyznamnéj$i soucasné ceské
skladatelské osobnosti v zahranig&i.*

Petr Pokorny po valce ziskal vSestranné vzdelam na klasickém gymnaziu (1945 — 51), nasledovalo studium klaviru
na Prazské konzervatofi u Vaclava Holzknechta®' (1951 — 54) a pozdsji soukromé u llony Stépanové-Kurzové.
Koncertni draze se ovSem vénovat nemohl — kvuli onemocnéni patefe a nejspis i kvali trémé. Vystudoval tedy na
VySsi hudebne pedagogické Skole obor ,ucitel hudby®, ale dal$i studium (pfedevs§im muzikologie, ale touzil i po
studiu Jazyku a filozofie) mu jiz nebylo vinou Spatného ,kadrového* posudku komunlst|ckym rezimem povoleno.
Byl tedy rad, ze mohl v letech 1954 — 59 vystudovat na Univerzité Karlové pfFirodni vedy (promoce 25 6. 1959,
RNDr. 15. 12. 1976) a skladbu studoval soukromé — u MiloSe Nedbala, Zderika Hully a Pavla Borkovce.*

Po ukoncenl studia biologie nesmél délat védu, jak zamyslel, a tak mezi roky 1959 — 75 pracoval jako ucitel chemie
a blologle — vroce 1959 dostal umlstenku na zakladni Skolu v Unhosti, od roku 1962 pak ucil na Stfedni
primyslové Skole chemické v Praze.”® Ztéto doby se dochovalo nékolik Pokorného vzpominek, které dokladaji
skladatelovu komplikovanou (az) precitlivélost na spole€ensko-socialni impulzy spole¢nosti. Dlouhotrvajici niterny
dopad téchto emocné silnych prozitkl a jejich ventilace je pak hlavnim vypovédnim sméfovanim celé autorovy
tvorby.

V letech 1975 — 91 byl Pokorny zaméstnan jako pracovnik Vyzkumného ustavu odborného Skolstvi*” a napsal
nékolik u¢ebnic chemie. Od roku 1991 pobiral skromny invalidni dichod, piné se vénoval kompozici a aktivné se
zapojil do organizace sou€asného hudebniho déni.

#1934 Res, 1936 Podoli, 1936 nébtezi v HoleSovicich, 1945 U Smaltovny.

39 Ze vzpominek Katefiny Adamkové: ,Kdyz jsme s Petrem navzdjem piisli na navstévu, tak jsme si hned nékam sedli a mluvili
a mluvili az do vecera, kdy byl rozchod. Ten, kdo hostil, predem uvaril jidlo. Aby nds nezdrzovalo. [...] Vdala jsem se a nic
neméla. Oba studenti bez penez. Petr mi dal svuj nabytek. [ ...] Petr byl neuveritelné vzdélany a cely Zivot mi vypraveél: od
pohadek, pres antické bdje a déjiny, historii... vse. I biologii a chemii, jazykovedu atd. V Motole na JIP, tyden pred smrti se mu
udélalo lépe a zacal recitovat Illias v origindle. A smal se. [...] Miloval moje déti a prvniho vauka Vojtu.” (z psanych
poznamek Katefiny Adamkové, 4. 11. 2011, kopie v majetku P. Matuszka.)

* Ondiej Adamek jiz béhem studia prazské Akademii muzickych uméni zagal paralelng studovat skladbu na Conservatoire
National Superieur v Pafizi. Postupné ziskal Cenu Mezinarodni edice Editions Musicales Européennes (2006), cenu
Brandenburg Sinfoniker Biennale (2006), prvni cenu Metamorphoses (Belgie 2002, 2004) a IMEB (Bourges 2003),
stipendium Culturesfrance (Kjoto Villa Kujoyama 2007/2008), Conservatoire de Paris (2005-2006). Adamkovu hudbu hralo
mnoho pfednich svétovych orchestrii a ansambli; jednim z poslednich uspéchii bylo provedeni Endless Steps na sedmdesatém
ro¢niku prestizniho festivalu ve §vycarském Lucernu. Provedeni fidil Pierre Boulez, ktery byl i objednavatelem skladby.

1 'vaclav Holzknecht navitévoval Pokorného rodinu jiz za valky, Petr Pokorny tedy vyuzil této znamosti a na konzervatof
nastoupil do jeho tfidy.

*2 Statnice z néméiny ziskal az 25. 11. 1974.

# Ze vzpominek Katetiny Adamkové: ,,Petr casto délal néco za nékoho [...] Typické pro Petra bylo, Ze délal pokusy

k diplomce na biologii Jirkovi Horkému. To byl zaletnik, ktery nemél cas na skolu a Petritv kamarad. [ ...] Skoncilo to az v 90.
letech, kdyz pomohl zalozit Atelier, Schubertovu spolecnost, [aktivné se zapojil do cinnosti] Umélecké besedy a dalsi a pak
néejak, kdyz bylo hotovo, stdl vedle. Nevim presné, jak to bylo, vim, Ze z toho byl nestastny a byl nemocny a nechtél na takové
veci davat sviij cas. Mél pocit, Ze uz ma ¢asu malo.“ (z psanych poznamek Katefiny Adamkové, 4. 11. 2011, kopie v majetku
P. Matuszka.)

* Katetina Adamkova pise o tom, Ze Pavel Borkovec jejimu bratrovi po letech tekl: ,,Jd uz nemdm nic dalsiho, co bych Vim
mohl sdeélit...* (z psanych poznamek Katefiny Adamkové, nedatovano, kopie v majetku P. Matuszka.)

# 7 vzpominek Katetiny Adamkové: , Jak to byvalo u nds doma, cca 1959 a dal? Prisla jsem ze §koly a po obédé jsem si sedla
ke stolu s mamou, psala jsem si ukoly nebo néco deélala (kreslila, studovala Jana Husa, herbar apod.). Pak prisel domii Petr
(ucil v Unhosti) a taky si k nam sedl a opravoval sesity apod. A pak kdyz jsme méli uz gramofon, poustéli jsme si desky Nase
prvni deska byla Mala nocni hudba a pak pisné Paula Robesona. Pak prisly dalsi a dalsi desky vazné hudby a opery. Kdyz
Jjsme byli mali, mama nam predzpivavala celé opery. Pak rekla — 'a ted jsme prisli my' —tj. balet opery drazdanské. Ta idyla!
Tata vetsinou pracoval — délal modely.* (z psanych poznamek Katefiny Adamkové, 4. 11. 2011, kopie v majetku P.
Matuszka.)

% 7 vzpominek Katefiny Adamkové: ,,Reditelem té skoly byl Rudolf Kucler — Petriiv pFitel. Ten mél po 1969 problémy a chtéli
[KSC] skolu zrusit. A tenkrat Petra premluvil, aby Sel do strany a tim Kuclera a §kolu zachranil. Petr délal zdstupce feditele za
tu Neumannovou (poznamka autora: Neumannova, aktivni — dle vyrazu K. Adamkové ,,extra tvrda“ — komunistka, t.¢. na
matefské dovolené). [V t€ dobé&] taky zacal kourit [...] a cela dalsi léta se tim trapil. Vratila se ta Neumannova, néco bylo a
Petr musel odejit z té Skoly [ ...] Tohle mu v zivoté vadilo — nebyl to totiz on. Na prelomu 1988-9 podepsal Chartu, vystoupil

2 KSC a se Skalnikem a Koranem zalozili Artforum...* (z psanych poznamek Katefiny Adamkové, 4. 11. 2011, kopie v majetku
P. Matuszka.)

*7 Zde se aktivng zabyval rozmnoZovanim a rozsifovanim samizdatové literatury — ze vzpominek Katefiny Adamkové: ,,Doma
schovaval i kufr knih J. Koranovi. Méla jsem tak [k dispozici] jak Revolver Revue, tak Informacni servis, cetla jsem vzdy
Havlovy hry a tak...* (z psanych poznamek Katetiny Adamkové, 4. 11. 2011, kopie v majetku P. Matuszka.)
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Pocate¢ni hudebni organizacni i tvlr¢i aktivity Petra Pokorného jsou spjaty pfedevsSim s avantgardni skupinou
vytvofenou kolem klarinetisty Milana Kostohryze48 (spolecné s Rudolfem Komorousem, Arnostem
Wilde,*® Zbyikem Vostiakem, Petrem Kotikem ad.). V Sedesatych letech byl v centru prazského hudebniho déni:
pfipravoval velery poezie a hudby (napf. pro scénu Poetické vinarny Viola), spolupracoval s legendarnim
ansamblem Musica Viva Pragensis, ktery pravidelné uvadél jeho skladby. V8e skoncilo sovétskou okupaci zemé.
Za normalizace byl Pokorny znovu na Cerné listiné. Jeho hudba byla i%norovéna, uvadéna byla jen sporadicky a
pfevazné v zahranici. To nasledné utlumilo i Pokorného tviréi aktivitu.® Autorsky se zacina probouzet az v druhé
poloviné osmdesatych let, kdy se podilel na €innosti Foersterovy spolenosti a navazuje nové kontakty s interprety.
Pokorny o tom sam vypravi: ,Na pocatku 70. let, kdy vétsina mych pratel ode$la do zahranici, jsem se ocitl v
naprosté izolaci. Mé skladby se (v Ceskoslovensku) prestaly hrét, prestal jsem mit moznost pofédat vedery hudby
a poezie. Poprvé (opét) zaznély mé skladby v roce 1982, na koncerté k mym 50. narozeninam. Veclery hudby a
poezie pak byly obnoveny v fijnu 1989 v Chodovské tvrzi.“'

Kompozi¢ni exploze pfichazi po uvolnéni ,okov(“ na pocatku devadesatych let. Pokorny se s vervou vrhl i do
organizace a tvorby nové hudebni sou€asnosti: stoji u zrodu a dlouha léta ve vedeni mezinarodniho prazského
festivalu Musica ludaica, zaseda v komisich Ministerstva kultury, Nadace Cesky hudebni fond a Ochranného svazu
autorského, je zakladajicim &lenem skladatelského a interpretaéniho spolku ,Ateliér 90%, pozdéji ,Sdruzeni ppp*
(Petr Pokorny, Peter Graham, Pavel Zemek Novak), je spoluzakladatelem Spole¢nosti Franze Schuberta v Praze,
organizuje koncerty, piSe kritiky a hudebni Gvahy do ¢asopist Hudebni rozhledy a Rozhlas, pfednasi na hudebnich
konferencich (napf. v rdmci kroméfizského festivalu soudobé duchovni hudby FORFEST) ad. Navazuje kontakty
s pfednimi Geskymi i zahraniénimi interprety (Petersen Quartett, klarinetist¢é Georgina Dobrée, Kamil Dolezal,
Ludmila Peterkova, Karel Dohnal a Vit Spilka, klaviristé Steven Wray, Rudi Spring, Francesco Lotoro, Norbert
Heller a Jarmila Mrazikova Ce$kova, sopranistka Stephanie Haas, violoncellista Jifi Barta, soubory DAMA-DAMA,
Konvergence, MonEns, Ars Incognita, ...), jeho skladby byly hrany na prestiznich festivalech (Prazskeé jaro, Musica
ludaica, Stary zakon v uméni, Kontrasty Lvov, Mozartstddte Salzburg, FORFEST) a na koncertech ve Velké
Britanii, Holandsku, USA, Némecku, Rumunsku, Madarsku, Italii.

Petr Pokorny vydal dvé profilova CD (Happy Music Production®®) a na mnoha dal3ich se autorsky podilel.>® 21. 11.
1997 ziskal cenu SENIOR PRIX INTERGRAM za dlouholetou uméleckou €innost. Kdyz 4. anora 2008 po operace
srdce v prazské motolské nemocnici zemiel, mél spoustu naplanované autorské prace a nékolik pfipravovanych
koncert(i a premiér.

Hudebni dilo Petra Pokorného

.Petr Pokorny je ve své tvorbé bytostnim lyrikem. Formovan kultivovanym Zzidovskym prostfedim a poznalen
krutymi zazitky holocaustu i "realného socialismu" inklinuje ke kfehké, introvertni vypovédi, jejiz konstantou je
hluboky smutek. Zranitelnost a senzibilita jeho hudby i jeji zvlastni nostalgie, sméfujici kamsi do ¢asu mladi jeho
rodict, déla z Petra Pokorného zcela ojedinély typ hudebniho samotare“. (Z charakteristiky skladatelova
kompozi¢niho stylu od Jaroslava Stastného - zkré1ceno.)54

Petr Pokorny se vénoval pfevazné komorni tvorbé, pficemz vyrazny podil v jeho dile maji skladby pro sélové
nastroje a dua. Vice vokalnich dél a skladeb pro pocetnéjSi nastrojova obsazeni zac¢alo vznikat az v prabéhu 80.
let. Narust vyuzivaného interpretacniho aparatu vyvrcholil rozsahlou Lyrickou symfonii z roku 2001 (svétova
premiéra se konala na prehlidce vybrané soudobé hudby v Praze ,Prazské premiéry 2006%). Pro kompozice z let
Sedesatych je pfiznacné uziti dodekafonie, pozdéji se zabyval ¢asomirou, postupné vSak autor jakakoliv striktni
pravidla opousti a stale vice se pfiklani k ,volnému proudéni myslenek®, jak svou hudbu charakterizoval v roce
1990.%° V Sedesatych a sedmdesatych letech vyuZival k zapisu systémy proporéni notace nebo experimentalni
znaceni dle Nikolaje Obuchova,® v pozdéjSi dobé pro snadnéjsi interpretacni &teni vétSinu téchto skladeb pfepsal
do bézné pouzivané ,klasické” notace.

Pokorného hudba, nevybojnda, protoZe opravdové basniva, nachézela i v dobé pro skladatele nejtéZsi kladny ohlas
alespon v zahranici. O uvedeni jeho skladby pro basetovy klarinet Nachazeni tézisté smutku Milanem Kostohryzem

*'S nim se piatelil jiz od r. 1945.

1968 emigroval.

>0 Mezi roky 1970 a 1985 napsal pouze 7 skladeb.

*! Petr Pokorny. Praha: Hudebni informaéni stiedisko Ceského hudebniho fondu, 1991.

52 Umlkani — komorni skladby; DAMA DAMA, Kocianovo kvarteto, Modschein, Saxofonové kvarteto Bohemia, Petr
Jitikovsky, Petr Matuszek ad. (1997, HMP 4020). Klavirni skladby — Jarmila Mrazikova Ceskova (2007, HMP 0822 P).

>3 Napt. Czech Comporatory Clarinet Music (Panton 1995, 81 1397-2 131; interpreti Ludmila Peterkova a Kamil Dolezal), Na
prahu svétla (Happy Music 1996, HMP 0012 P; interpreti Petr Matuszek a Amy Lynn Barber), Ceskd soudobd hudba — Ateliér
I. (Cesky rozhlas 1999, CRO115-2 131; interpreti Petr Matuszek a Novakovo trio), Solo for voice (INDIES 2000, MLM918-2;
interpreti Petr Matuszek a Martin Kos), Ars Incognita — Artificial Intelligence (Wolf Records 2001, WORE 200117-2) ad.

> In: Jaroslav Stastny. Solo for voice. Booklet k CD Petra Matuszka. Brno: Indies Records, 2000, MLM918-2, s. 4.

> Petr Pokorny. Praha: Hudebni informacni stfedisko Ceského hudebniho fondu, 1991, s. 2.

%0 Samoziejmé existuje zdpis plné vyhovujici, Obuchovova notace. Tu vsak interpreti nemaji radi. Pii zdpisu volim spise
horizontalni logiku, zapis, ktery odpovida logice vedeni hlasii. Tim se ovSem dostavaji do vertikaly, do souzvuku tony snizené i
zvySené, které maji z hlediska znéjiciho souzvuku identickou platnost.” (Z pravodniho textu autora ke Dvéma zpéviim na basné
Rainera Marii Rilka, 1993, v elektronické podob¢ v majetku P. Matuszka)
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(spolu s dily J. K. Vanhala, J. Brahmse, B. Martind a J. Klusaka) na ,The 1975 International Clarinet Clinic* v
severoamerickém Denveru napsala do Casopisu The Clarinet Mary Jungmann: ,Ze v3ech dél, kterd byla na
programu, byla Pokorného skladba nejuspésnéjsi. Tato krasna, melancholicka hudba byla napsana pfed Sesti lety
pro prof. Kostohryze po smirti jeho Zeny. K uspéchu dila jisté pfispélo i osobni zaujeti im‘erprez‘a.“57

V transpozici pro svlj nastroj zafadila Nachazeni tézisté smutku do svého repertoaru také britska virtuoska na
basetovy roh Georgina Dobreé, ktera si na zakladé uspéchu s touto skladbou vyZzadala od Petra Pokorného dalsi.
Ta dostala nazev Music for Georgina a jeji premiéra v dubnu 1990 na vefejném koncerté britského rozhlasu v
Londyné se setkala s tak vielym pfijetim, jakého se skladatel nedoc¢kal ani ve své vlasti.

V poslednich deseti letech Zivota Petra Pokorného byl o jeho skladby takovy zajem (interpretacni i posluchacsky),
ze zdaleka nestihal pokryvat poptavku. | diky tomu se v tomto obdobi az hektické tvuréi aktivity postupné velmi
rozsifuje autorovo interpretacni zacileni: od klasickych nastrojli ¢i uskupeni, jakymi jsou napf. klavir (Steven Wray,
Rudi Spring ad.) ¢i smyccovy kvartet (Petersen Quartett) pfes hlasové €i nastrojové monology (violoncello —
inspiraci mu byli predevsim Jifi Barta a Jozef Luptak, klarinet — pro Kamila Dolezala, Karla Dohnala, Vita Spilku,
hlas — sméfovano Stephanii Haas, Kristyné Valouskové, Gabriele Eibenové nebo Petrovi Matuszkovi — dale pak
cimbal, housle, saxofony a mnoho dalSich nastroju), pfilezitostna nebo ucelové vybrana seskupeni (soubory
DAMA-DAMA, MonEns, Ars Incognita, Ars Cameralis, Svycarské Orches-Trio, saxofonovy kvartet Bohemia aj.) az
po velka obsazeni symfonicko-vokalniho charakteru.

Diky rozsahlé autocenzufe se mnoha dila pfevazné z prvnich let Pokorného tvorby nedochovala. V pozlistalosti
najdeme rukopisy, kopie a tisky 93 opusu a nékolik skladeb (vétsinou pfileZitostnych) bez opusového znacéeni. Dilo
Petra Pokorného je zafazeno do unikatniho a neustale se rozsifujiciho projektu elektronické databaze
MUSICBASE, ktery archivuje partitury a nahravky skladeb ¢eské vazné hudby vzniklé pfevazné po roce 1945. Zde
jsou volné ke stazeni partitury i mnoha Pokorného skladeb.?®

Literarni tvaréi aktivity Petra Pokorného

Umeélecka literarni tvorba Petra Pokorného neni pfili§ obsahla, véeho vSudy 14 tituld basni v préze a prozy.
Vrcholem je rozsahla epicka basen ve formé smyslenych denikovych zaznam( s nazvem Cestar. Mezi umélecké
texty je tfeba jesté zapocitat autorovu basen v préze psanou ke kantaté pro sopran, baryton a smycéce Jozefova
smrt op. 51. 9 vgemi texty prochazi jednotici motivicky prvek ,cesty“, ktera je zde nositelem poznani a duchovniho
probuzeni.

Do literarni tvorby autora Ize zarfadit také nékolik ¢esky nebo némecky psanych uvah oscilujicich mezi obecnym a
uméleckym textem, dvé eseje pro kolokvium pfi mezinarodnim festivalu FORFEST Kroméfiz,®® mnoho kritik
koncertl a nahravek pro hudebni periodika a v neposledni fadé i nékolik vzpominkovych textud, které balancuji na
hranici denikovych vyfezl a uméleckych ¢rt. Ryze vzpominkovym dilem je pak rozsahla kniha genealogického typu
Historie rodu.®'

Pojdme se bliZze podivat na jiZ zminéné Pokorného basnické dilo. Jednotlivé ¢asti se dochovaly i v tiSténé formé,
souborné (kromé Cestare) je shrnuto v elektronické podobé pod nazvem Texty. Jednotlivé hlavni ¢asti sbirky jsou:
Cesta, Soumrak, Bloudici duch secese (Vuné). Z hlediska narativniho sméfovani (a i z hlediska pomysiné
hierarchie umélecké hodnoty autorovy literarni vypovédi) je tfeba se pfedevsim zaméfit na prvni €ast cyklu CESTA
(Tri texty o poznani), ktery obsahuje tfi texty s uméleckou retrospekci starozakonnich tematickych vyseku: 1. Abel
a Kain, 2. Ezau a Jakob, 3. Josef a Ruben. Mame zde — i pro hudebni dilo autora — typické jednotici couleur locale
vramci konkrétniho tableaux, v némz se odehrava zvécnély vysek urlité latentné vnimané pfibéhové linie.
Hlaskové a slovotvorné formulace odkazuji k archaickému poetickému slovosledu s basnickym akcentem na
zvyraznéni jazykové malebnosti asonance. V ramci sémantiky je zfejma inklinace k archetypdlni podstaté
metonymie a metafory. Zfetelna (tematicka i systémové-stavebni) souvislost s vypovédnim zacilenim skladeb
(pfedevsim vokalnich) autora (a to nejenom z pohledu narativniho charakteru ¢i narativnich systémovych znaku)
bude pro nas béhem naslednych textd a rozbord €im dal zjevnéjsi.

>7 Petr Pokorny. Praha: Hudebni informaéni stiedisko Ceského hudebniho fondu, 1991.

*¥ Pokorny, Petr [databaze partitur Petr Pokorného]. In: Musichase.cz [online]. Praha: Hudebni informaéni stiedisko, © 2012-
2013 [cit. 2013-04-05]. Dostupné z: http://www.musica.cz/skladatele/pokorny-petr.html

% Vénovano Dr. Dvorah and Dr. Moshe Yegar. Prvné provedeno 7. 9. 1995 v ramci festivalu Stary zakon v uméni, kostel sv.
Simona a Judy v Praze (Kristyna Valouskovéa — sopran, Petr Matuszek — baryton, orchestr Atlantis, dir. Vitézslav Podrazil. V
témze obsazeni nahrano na CD vydavatelstvi Oliverius The Old Testament In Music. 1995, OL 0003-2 131).

% POKORNY, Petr. Duchovni hudba — Gto&isté!? In: Festival Forfest Czech republic: Kolokvium [2003] [online]. [cit. 2013-
04-05]. Dostupné z: http://www.forfest.cz/?id=142 &action=text&presenter=Colloqy

POKORNY, Petr. Miize byt hudba nositelem ideologie? In: Festival Forfest Czech republic: Kolokvium 2005 [online]. [cit.
2013-04-05]. Dostupné z: http://forfest.cz/colloquium/2005/12.htm

' POKORNY, Petr. Historie rodu. Rodinné historky. 2. vydani (rozsitené o n&kolik fotografii). Nakladem

7 kusti vyd. Jakub Adamek a Eva Kalova. Praha: vanoce 2002, 152 s. Ctvrta &ast knihy Historie rodu Léta klamnych nadéji
(kvéten 1945 — unor 1948) nevydana, pouze v elektronické podobé (34 s., dopsano 10. 11. 2006). Oboji v elektronické podobé
v majetku P. Matuszka.
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VSeobecna charakteristika tematickych okruht v tvorbé Petra Pokorného

Abychom pochopili do dusledkl vSechny aspekty Pokorného tvorby, musime si uvédomit, Zze se nejedna
o0 izolovaného jedince zahloubaného do svych tvlréich duchovnich mystérii, ale o ¢lovéka spolecensky aktivniho a
piné za¢lenéného do soucasného kulturniho prostredi, ktery o umélecké tvorbé vazné premysli a reaguje na realné
podnéty své doby.

Mnohé nam napovi jeho publika¢ni ¢innost: ve svych teoretickych esejich se Pokorny zabyval pfedevSim dopadem
hudby na posluchacde, a to z mnoha hledisek. Casto zde navazoval na myslenky ,hudebniho disidenta“ klaviristy
Tomase Tvaroha: ,Myslim, Ze nejvétsi zazitek nam dava takové uméni, které definuje to, co se jiZz v jakési amorfni
podobé vyvinulo v nas samych ... S tim souvisi i pojmy ,pochopit a ,procitit”. Pochopit Ize jakékoliv uméni, pokud
na to c"{gvéku staci inteligence, zatimco procitit je mozné jen uméni, které néjakym zplisobem souzni s naSim
nitrem*.

V Pokorného skladbach se daji vystopovat dva zakladni duchovni proudy. Tim prvnim je jiz zminény pro skladatele
charakteristicky ,kiehky niterny poetismus®, tedy ryze osobni rovina, kterou sam skladatel tematicky charakterizoval
— misty symbolicky, misty doslovné — jako téma poutnika, putovani, cesty... Tento odkaz k archetypu starych
gnostickych text( najdeme v konkrétni formé jiz v komorni kantaté Hadi kralovna versd op. 18 z roku 1983, pozdé;ji
v monodramatu Krajinou prochazi pistec op. 40 z roku 1991, v hudebni scéné Putovani op. 55 zroku 1999 a v
mnoha dal$ich vokalnich skladbach.®® Dalo by se Fict, Ze motiv ,vé€ného osamoceného poutnika® prochazi dilem
Petra Pokorného opravdu kontinualné a v poslednich patnacti letech byl &im dal zfetelngjsi a zésadnéjél'.64 Velmi
Casto se postava poutnika spojila s postavou ,PiStce” — ten pfedznamenavé vzdy jasné Citelny autobiograficky
prvek: jeho motiv se objevuje tehdy, kdyz je autorova vypovéd natolik kiehka, Ze potfebuje pro své sdéleni
prostifednika.

Citat z poezie Petra Pokorného, basni v préze Josef a Ruben, osvétli tematickou symboliku autorova hudebniho
vyjadfovani Iépe, nezli zdlouhavé slovni popisovani:

-Zmocnili se mne a vsadili mne do studny. Sedaje na jejim témer vyschiém dné, pozoroval jsem v pfisefi —
nebot’ studna byla hluboka — postupné nartstajici hmotnost kament ve sténé, uschlych trst tuhé travy
a drobného hmyzu mezi hroudami ztvrdlého blata. Rozkosatéla hmotnost mého tehdejsiho svéta — a byl to mdj
svét — mne obklopovala, zavalovala mne, prortstala mnou. V nehnuté srozumitelnosti pficinnych drah jsem
nalézal velikou krasu. A v obdivu nad dokonalosti zakonu studny jsem jiz zcela zapomnél, Ze ke mné pronikalo
Jen velice chabé svétlo.

| stalo se, Ze k okraji studny priSel Ruben. Ale nevztahl ruku a nenutil mne vyjiti ze studny, ackoli byl silny
a stateény. CozZ védél, Ze vysed, litoval bych ztraty svého svéta, stoje v mohutném jasu slepy a neschopny
vidéti cestu? Naklonil se pres obruberi a promluvil ke mné. Mluvil o Ctyfcesti, které je kfizovatkou i stfedem,
které od vékd déli i poji nekonecné zahrady ducha. O Ctyfcesti, které je chladem i Zarem, jasem i tmou. Tehdy
Jjsem zatouZil ihned stoupat do svétlych vySin i klesat do mihavych hlubin, ihned se prochazet onémi
zahradami. Tehdy jsem zatouZil ihned vystoupit ze studny, ale Ruben mne pfimél setrvat. Dlouho jsem jesté Zil
v kypivé hmotnosti svého svéta, jeho dokonalost se vSak pocala naplriovat netrpélivou predtuchou svétlych
prostor. Teprve tehdy, aZ jsem se zbavil vSi netrpélivosti, teprve tehdy jsem porozumél, Ze mi tak Ruben,
zabraniv mému odchodu ze studny, umoznil proZivat postupujici pfeménu kaZzdého kamene, kaZzdého stébla
travy, kazdé Zilky hmyziho kfidla, celého mého svéta. Pozvolné prosvécovani jednotlivych véci se tak slévalo
v jediny obrovsky jas, jenZ naplfioval veSkery vnitiek studny. A tehdy jsem poznal, Ze stény studny mne jiz
nikterak neomezuji v pohybu a Ze — aniz bych ze studny vy$el — jdu. Jdu po cesté. Po cesté odchodu i navratu,
po cesté pfiblizovani i vzdalovani.“®®

Samoziejmé se nesmime v hledani tematické jednotnosti zaméfovat pouze na vokalni dila; pokud je ovdem
nejdfive vyuZijeme jako kli¢ a text jako voditko k porozuméni skladatelova hudebniho jazyka, zjistime, Ze urcita
konkrétni vnitfné kifehka vypovéd je Casto jednotné zakddovana v charakteru pouzitého melodického a rytmického
materidlu. Ten pak nalezneme v mnoha dalSich instrumentalnich skladbach, zejména z posledniho autorova
tvaréiho obdobi. A mimo jiné pravé i diky ,pfejimani“ charakteristickych vyrazovych hudebnich prvkl pfichazi do
tvorby Petra Pokorného v poslednim obdobi vétSi srozumitelnost a zjednodu$eni hudebniho jazyka ve vSech
aspektech.

Tyto hudebni vyrazové ,stopy“ mizeme nachazet téméFf ve vSech komornich opusech z posledniho obdobi.
Nejvice Citelné pak jsou v cyklech pro sélovy klavir, kiery se po roce 1995 stal jakymsi autorovym intimnim
denikem*.® Vyvrcholenim téchto niternych duchovnich vypovédi je tfivéta klavirni skladba Tristia op. 79 z let 2003

62 7 korespondence Petra Pokorného, bez blizsiho bibliografického tdaje.

83 Také vrcholné symfonicky-vokalni dilo Lyrickd symfonie z let 2000 — 2001 patii mezi skladby, kde je myslenka ,,0samélého

poutnika“ zakladni linii.

% Nelze misty nevidét myslenkovou podobnost s tematickou paralelou v cyklu pisni Zimni cesta od Franze Schuberta na basné

Wilhelma Miillera nebo v knize Josefa Capka Kulhajici poutnik.

%V majetku Petra Matuszka, nedatovéno.

% Do té doby napsal Petr Pokorny pouze jedinou skladbou pro klavir, a tou je Umlkdni z roku 1969 (pozdéji ji autor piifadil
opusové ¢&islo 13a), ktera byla ovlivnéna jednak Sokem ze sovétské okupace Ceskoslovenska, jednak upalenim Jana Palacha.
Pro jeji zapis skladatel pouzil kombinaci Obuchovovy notace a grafického zdznamu.
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— 2004, kterou Pokorny povazoval za svoje vlbec nejdllezitéjSi dilo. Je to poprvé, kdy se skladatel védomé
Tou druhou ,duchovni“ rovinou v dile Petra Pokorného je urcita univerzalnost vefejnych vypovédi ve skladbach
z poslednich let. Zde mizZzeme dekddovat zfetelnou potfebu duchovniho vefejného vyznani, ktera je ovSem pro
vétSinu posluchacl doposud skryta. Marné bychom ji hledali v konkrétnim textovém nebo hudebné - citaénim
vyjadfeni, ale najdeme ji skrytou v harmonickych vazbach, ve formalnim rozvrzeni (toto je vyborné Citelné
v nékterych autorskych Upravach starSich opus(!) a v celkovém vyznéni sméfujicim k potfebé vSeobecného
splynuti s jednotou bozského poznani a tim i se vSeobecnou harmonii. Touhu po duchovnim sjednoceni ovSem
autor nechapal jako primarné osobni zaleZitost, ale jako zaleZitost celku, celého spoleCenstvi a jeho duchovnich i
intelektualnich potfeb. Pro Petra Pokorného je jedinec pro Boha pfili§ zanedbatelnou jednotkou, aby se ji zabyval,
ale kazdy jedinec spoluvytvafi obraz spoleCnosti jako takové, ktera pak jako celek predstupuje pfed Bozi tvar.
Skladatelova potfeba duchovni deklarace (byt skryta) Sla ruku vruce se ztotoZznénim se s nékterymi prvky
humanistickych ideald a mizeme ji nachazet napfiklad v evoluéni praci s motivy a tématy, ktera ve svém ideovém
(a tim i ¢astecné tvarcim) procesu pfipomina Beethovena. ,Rozkli¢ovat" t¥to vazby znamena pochopit tvaréi praci
skladatele, jeho dilo a hlavné souvislosti a kontinuitu vyvoje v jeho tvorbé.®

Pokud spojime tyto dva pohledy na duchovni sméFfovani Pokorného dila, dojdeme k syntéze ve dvou poslednich
velkych orchestralnich skladbach: v Lyrické symfonii op. 75 a v Madrigalech léta (Madrigali dell’Estate) op. 86. Pro
obé skladby je myslenka ,osamélého poutnika“ zakladni linii. Obé pfinaSeji do doposud spiSe poslechové t&zsi
hudby Petra Pokorného radostnéj$i tény. Hudba se stava prlzracnou a formalné iharmonicky zfetelné
uchopitelnou. Skladatel se zde pfihlasil ke specifickému secesnimu orchestralnimu zvuku s jasnou navaznosti na
Gustava Mahlera nebo jesté spiSe Alexandra Zemlinského oprosténého od vesSkeré pompéznosti, a zaroven i bez
jakékoliv inklinace k eklekticismu; autor na téchto zakladech védomé postavil vlastni kompaktni a originalni
kompozi¢ni styl, ktery je svézi, neotiely a plny barev. Je srozumitelny a prehledny, pfestoze se nijak nepodbizi.
Tyto dvé do znacéné miry rozlicné skladby maji ve svém vyznéni zfetelnou spoleénou gradaci definujici az
Beethovenskou vzpouru proti smrtelnosti a nevyhnutelnosti osudu, ktera vede ke katarzi harmonického smifeni
v pfedstavé vSeobecného duchovniho sjednoceni.

Posledni symfonické skladby zaujimaji v tvorbé Petra Pokorného vyjimecné misto: skladatel zde predstavil novy
styl svého rukopisu, tj. zjednoduseni hudebniho jazyka a zprihlednéni harmonicko-melodického mysleni. Zarover
prinesly do jeho doposud spiSe pochmurné (i kdyz vzdy poetické!) tvorby vice projasnéni, prostoty a radosti. Skoda
jen, ze smrt nedala autorovi moznost tento novy smér ve své tvorbé (a i ve svém zivoté) vice rozvinout.

Mych 35 let se zvukovym zaznamem
My Thirty five Years with Sound Recording

PhDr. Vojtéch Mojzis /CZ/ - composer, musicologist

Tento rok je rokem mych 70. narozenin. Je to diivod k ohlédnuti a k rekapitulacim. Koncert Kvarteta Martint na
letoSnim Forfestu uvedenim mych dvou smycécovych kvartet( pfinesl ukazky z mé kompozi¢ni tvorby. V ramci
letoSniho kolokvia bych chtél poukazat i na jinou oblast svych aktivit, které souviseji s hudbou.

Na zacatku 70. let jsem odeSel z rodné Moravy. Bylo to po zavrSeni kompozi¢nich studii na brnénské JAMU.
V Praze jsem nalezl uplatnéni jako hudebni rezisér, pokracoval v hudebnich studiich na Karlové univerzité, zapojil
se do ¢innosti Svazu Ceskych skladateltl a koncertnich umélca.

S hudebni rezii jsem zacal ve firmé Supraphon. Tam jsem ziskal nejen dobrou vstupni §kolu v oboru, ale tam jsem
natocil i své prvni zavazné zvukové tituly. Vétsinu svého rezisérského plsobeni, az do politického pfevratu v roce
1989, jsem v3ak pracoval pro firmu Panton. Podilel jsem se tam nejen na tvorbé& zvukovych nahravek, ale i na
jejich redakénim a komerénim vyuZiti. V Pantonu jsem byl zapojen rovnéz editorsky. Pracoval jsem tam vice, jak
10 let jednak v redakci zvukového zaznamu, jednak v redakci hudebnin a knih o hudbé. Pocet tituld, na nichZ jsem
se podilel bud reZijn&, nebo editorsky je zde podstatné vétsi, nez v Supraphonu, byly jich desitky. Spolupracoval
jsem pfi tom s nasimi prednimi soudobymi skladateli a interprety vazné hudby.

¢ Tyto aspekty Ize najit nejvice v jeho poslednich symfonickych skladbach, jako jsou Lyrickd symfonie

op. 75 pro sopran, tenor, violoncello a orchestr na slova Pauly Ludwig a Ivana Golla z let 2000 - 2001, Madrigali dell’Estate
(Madrigaly léta) op. 86 pro hlas a komorni orchestr na texty italského secesniho basnika Gabriele d’Annunzia z roku 2006, ale
i v jeho poslednim saxofonovém kvartetu a v dalsich komornich skladbach pozdniho tvirciho obdobi (mimo jinéiv
Galantnich pisnich op. 91 na basné Vaclava Lucemburského z roku 2007, kde by tento zpUsob skryté vypovédi ¢lovék jen
tézko predem hledal).
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ZacCatkem 90. let, po politickém pfevratu, jsem sice svoje prazskeé aktivity soustfedil na ¢innost pedagogickou, v
poloviné 90. let jsem se vSak vratil ke zvukovému zaznamu. AZ do odchodu do dichodu jsem totiz zakotvil
v Ceském muzeu hudby na pozici kuratora sbirek fonotéky.

Moje prace v oblasti zvukového zaznamu tedy zapoc&ala nahravanim a byla zavrSena archivaci. Ve své podstaté
tedy vedla stejnym smérem, v jakém se odviji zvukovy reprodukéni fetézec. Ten zacina nahravanim zvukového
snimku, pokraguje jeho zpracovanim a kon&i hotovym nahranym zvukovym nosi¢em, ktery je, pfi dobré redakéni
praci, nejen komeréné vhodnym obchodnim artiklem, ale i specifickym kulturnim statkem, tedy i specifickou
archivalii, uzite€nou pro budouci generace.

Zatim, co pfi nahravani jsem se pohyboval v prostfedi tvofeném tou nejmodernéj$i profesionalni nahravaci
zvukovou technikou a kolektivem spolupracovnik(l nejvys$i zvukarské profesionalni Urovné, v archivu jsem se
zaCal zaobirat zvukovymi zaznamy technologicky starSimi, v kolektivu, jehoZz znalosti a dovednosti v oblasti
umeélecké prace se zvukem jsou prakticky nulové.

Casovou shodou okolnosti byla obé& tato moje pracovni ptisobeni (angazma) vyrazné ovlivnéna tim, Ze jsem je
absolvoval v dobé& technické revoluce v oboru, v dobé& nastupu digitdlnich zédznamovych a reprodukénich
zvukovych technologii. Moje prvni reZijni snimky ze zacatku 80. let tak vznikaly jes$té vyhradné prostfednictvim
analogového zaznamu na magnetofonovy pas, ty posledni, z konce 80. let byly jiz zcela digitalni. Zatim, co moje
prvni archivacni aktivity (zacatkem 90. let) se tykaly jen zaznamu analogovych (fonovalec¢k(, gramofonovych
desek, audiokazet), v zavéru mé prace ve fonotéce jiz i sem, na zavér zvukového reprodukéniho fetézce, koneéné
dorazily digitalni technologie. Neovlivnily vSak jen sortiment zvukovych nosi€l (postupné v archivu zacala
objevovat prvni CD, DVD, R-dat kazety, kazety VHS a dalSi) a praci se zvukem, pocitaCova technologie vstoupila i
do evidence, tedy do prace s daty, ktera se zaznamem zvuku a s archivni evidenci souviseji. | zde jsem mohl
dobfe uplatnit svoje hudebné praktické (kompozi¢ni), a hudebné teoretické (muzikologické) znalosti a dovednosti.
PFi praci ve zvukovém archivu jsem se vS8ak nejprve musel soustfedit na optimalni fyzické ulozeni zvukovych
nosi¢u. Musel jsem pfi tom respektovat tvary, velikosti a vlastnosti kazdého z nich. Mél jsem na starosti v§echny
druhy zvukovych nosic¢l ze vSech stadii dosavadniho, vice, jak stoletého vyvoje tohoto oboru lidské ¢&innosti
(fonovalecky, gramofonové desky, magnetofonové pasky, audiokazety, ozvu€ené filmy, CD, DVD, R-dat kazety).

V tésném sledu za ulozenim nebo dokonce sou€asné s nim jsem se musel zabyvat hledanim optimalnich forem
jejich evidence a usporadanim udajl, které s archivovanym zvukovym zaznamem bezprostfedné souviseji.
Archivnictvi je obor, ktery ma u nas velkou, nékolik stoleti dlouhou tradici a tedy i dobfe propracovanou metodikou.
Historie zvukového zaznamu je naopak se svymi jen nékolika mélo desetiletimi proti tomu Upinym zacate¢nikem.
Je proto logické, ze jsem byl kolegy z oboru veden k tomu, abych ty jejich archivni postupy, osvéd&ené v minulosti
na literarnim materialu, pfevzal a aplikoval je i do oblasti zvukového zaznamu.

Pfi srovnavani svych hudebné rezijnich a muzikologickych zkuSenosti se zvukovym materialem jsem v3ak doSel
k nazoru, Ze archivni evidence nosi¢u zvukovych zaznamd ma oproti evidenci nosi¢l literarnich zaznama (knihy,
hudebniny, rukopisy...) nékolik zavaznych odliSnosti.

K tomuto zavéru mne pfivedla zkuSenost, kterou jsem ziskal jako pracovnik ve vydavatelstvi Panton. Vedle sebe,
na jedné chodbg, tam staly dvefe do dvou ruznych redakci. Jedny dvefe vedly do redakce zvukového zaznamu, ty
druhé do redakce hudebnin a knih o hudbé. Protoze jsem byl pracovné zainteresovan za obéma dveifmi, meél jsem
moznost srovnavat. Mély néco spoleéného. Do obou vchazeli skladatelé, &i autofi a nabizeli tam svoje hudebni
(literarni) dila, budouci edié€ni tituly. Z obou se pak po urlitém &ase na svétlo svéta dostaly vysledky edi¢ni
¢innosti, tedy knihy, noty nebo nahrané zvukové nosicée, tedy i, jinak feceno, budouci archivalie (v dobé
meého plsobeni to byly zejména gramofonové desky, audiokazety, CD, hudebniny). V tomto smyslu zde tedy
panovala shoda. OdliSnosti si v8ak mohl vS§imnout jen ten, kdo si hloubé&ji v§imal toho, co se dé&je uvnitf, za té€mito
dvefmi.

Za dvefmi pro hudebniny a knihy o hudbé sedéli hudebni redaktofi, ktefi méli na praci dva ukoly: Vybirat edi€ni
tituly, prijaté texty pak podrobit peclivé odborné redakéni a technicko vyrobni pripravé. Za dvefmi pro
gramofonové desky (pro zvukové nosite) rovnéZz sedéli redaktofi, ktefi vybirali edi¢ni tituly, ty pfijaté pak
podrobovali peclivé ediéni a vyrobni pfipravé. NeZ v8ak bylo mozné, aby i jejich podklady odeSly do vyroby a
odtud na pulty obchodUl, bylo nutné zajistit jeSté dvé velmi dulezité véci, které za sousednimi dvefmi neznaji:
interpretaéni vykon a nasledné prace se zvukem. Proces se zvukovymi nosi€i je tedy delSi neZ proces s textem,
o dvé vsunuté etapy, o dva ukony, které jsou do té miry zavazné, provozné a odborné narocné, ze se za jedny
dvefe redakéni budovy ani nevejdou. Byly proto feSeny externé, najimanim hudebnich umélcl, interpretd a
zvukovych mistrd i s jejich zvukovymi nahravacimi studii.

Oproti redakci notovin a knih o hudbég, kde jsou etapy jen dvé (volba titulu a jeho edi¢ni a vyrobni pfiprava), jsou
tedy v redakci zvukové etapy hned &tyi - volba titulu, jeho interpretace, prace se zvukem a edi¢né vyrobni pfiprava
zvukového nosi¢e — budouci archivalie.

PFi praci v redakci notovin a knih o hudbé je jako svébytny umélecko tvarci akt povazovan pouze podil autorsky,
tedy edi¢ni titul skladatele, &i spisovatele. VeSkera nasledujici vyrobné editorska &innost je zde chapana jako
sluzebna. Pro praci redakce zvukové vSak pred tou zavérecnou vyrobni editorskou etapou jsou svébytné umélecko
tvarci akty hned tfi, (autorsky, interpretacni a zvukové tvargéi).

A nyni se vratim k archivaci a evidenci zvukovych dokument(. Tradiéni evidencni a archivaéni postupy konvenuji a
navazuji na praci redakce notovin a knih o hudbé. Jsou tedy vytvareny pro pfipad, kdy stoji vedle editora jen jeden
tvarce - autor. VSechny Udaje o dile se proto vztahuji jen k nému. Tato metodika je vSak v pfipadé vétSiho poctu

53



samostatnych autorskych rovin (aktd), tedy v pfipadé archivace zvukovych nosicll, zna¢né slozita, nelogicka,
matouci az nepfehledna.

Pro prehlednégjSi pfesnéjSi a jednodussSi praci ve zvukovém archivu se v3ak nabizi vhodné feSeni, takové, kdy
veskerou agendu zvukového zaznamu metodicky rozdélime do &tyf zcela samostatnych kapitol:

1) skladatelsky tv{réi,

2) hudebné interpretaéni,

3) zvukoveé technické

4) edi¢né vyrobni.

Kapitoly zde uvadim v takovém poradi, v jakém po sobé v praxi, pfi vzniku nasi nové archivalie nasleduji, tedy od
skladatelova titulu po vyrobeny zvukovy nosi¢. Pro archivni evidenci, kde se nezacina autorem, ale tou jiz hotovou
fyzickou véci, ktera je pfedmétem archivace, vSak bude vhodnéj$i posloupnost obratit, tedy postupovat od jiz
hotoveného vyrobeného zvukového nosice (pfedmétu archivace) na prvnim misté, az po skladatel(iv tvarci akt na
misté poslednim.

Timto roz€lenénim, kdyby se je podafilo prosadit v archivni praxi, by se prace ve fonotékach vyrazné zjednodusila,
zpfehlednila a urychlila. Kdyby se pracovnik kazdé fonotéky, i ten bez Siroké odborné zpusobilosti v dalSich
kapitolach, kromé fyzické péce o archivované zvukové nosi¢e pfednostné soustfedil jen na evidencni problematiku
zvukového nosiCe, snadno, rychle a kvalifikované by zvladnul i velké objemy prace a dostate¢né tak zpfistupnil
material pro pfislusné odborné badatele. Vzhledem k tomu, Ze pfevazna vétSina zvukovych nosi¢l jsou komeréni
multiplikaty ulozené a tedy i snadno dostupné i v jinych podobnych archivech, o dalSi zpracovani titull (v ramci
nasledujicich kapitol — prace se zvukem, interpretace, autorstvi), by se mohl podélit bud se svymi kolegy z oboru,
nebo s cilevédomé angazZovanymi externimi specialisty z oblasti zvukového zaznamu, hudebni interpretace a
hudebni tvorby.

Agenda okolo archivace a evidence zvukovych nosicl v sobé skryva jesté jednu zaludnost (zvlastnost). Pfi vstupu
do depozitafe hudebnin, nebo knih nas ihned zaujme, jak jsou regaly zaplnény kostrbatym archivnim materidlem
nejrliznéjSich rozmérd a tvarQ, zatim, co pfi vstupu do depozitafe gramofonovych desek uvidime prehledné
sefazené polozky jednotnych tvard, radost pohledét.

Ta kostrbatost uspofadani je u zvukovych nosi¢li pfitomna rovnéz. Neni ale vidét na regalech, protoze je az uvnitf
nosic¢ll jednotnych tvarl. Tvar a velikost kazdého knizniho svazku, nebo notoviny je pfizplsobena jeho obsahu.
Velké literarni, nebo zapsané hudebni dilo je i fyzicky velké, naopak drobnost je zpravidla i fyzicky mala. U notovin
a knih o hudbé neni vyrobné obtizné poskytnout redakci libovolné velky prostor pro pfisluSnou pisemnou
dokumentaci titulu, jejich obchodnich parametri a vyrobnich procesu. Zejména u gramofonovych desek je tomu
vSak jinak. Jsou to totiz v podstaté kontejnery o konstantni kapacité, které jsou zaplfiovany ruzné velkym
(dlouhym) zvukovym ,materidlem®. Redaktofi pfi jejich sestavovani musi proto FeSit neobycejné obtiZné ukoly, jak
skladby riznych délek do téchto kontejneru standardizované kapacity umistit. Musi hledét na to, aby kazda ze
stran jejich desek méla pfiblizné stejnou hraci dobu. Tituly proto musi v nékterych pfipadech neorganicky
sdruzovat, jindy zase kouskovat souvislé stopaze a pak je rozmistovat na vice kotou€. Promitneme-li si do této
situace jeSté agendu s metadaty, tedy s tim, co se v notovinach a knihach bez omezeni a pfehledné nachazi
v tirazi, a uvédomime-li si, ze autor zde neni jeden, ale Ze je tfeba informovat o autorstvi hned ve tfech
samostatnych oborech, teprve potom nam dojde, jak rozmanita, narocna byla prace editora za dvefmi redakce
zvukového zdznamu.

Ke zdarnému zvladnuti archivni prace se zvukovymi nosiéi je tfeba dosti hlubokych odbornych hudebnich znalosti.
Tykaji se hned nékolika dil€ich disciplin: hudebnich forem, d&jin hudby, nauky o hudebnich nastrojich a
instrumentace a v neposledni fedé vSeobecné hudebni nauky. Hudebné nekvalifikovany pracovnik zde tedy nutné
musi tapat.

Popisky gramofonovych desek, stfedovky, Ci etikety, tedy ty gramofonové ,tiraze“, jsou pro nekvalifikované velmi
zaludnou a tajuplnou zalezitosti. Pro amatérské diskofily maji az magicky charakter, ktery jim dodali sbératelé
gramofonovych desek. Ty zpravidla nezajimaji hudebné odborné a zvukové technické aspekty, ale libuji si na misto
toho v riiznobarevnych obrazcich a magickych nazvech firem. V nékterych pfipadech se jedna o lidi znalé ve svém
uzce vymezeném oboru do znacné hloubky, chybi jim vSak nezbytny Sir§i muzikologicky a zvukové technicky
kontext.

Podivame-li se totiz na véc pohledem muzikologa, nebo zvukového mistra, tedy v tom Sir§im kontextu, mnohé se
projasni. To ale neni v§e. Editor knihy mGze kazdou svoji publikaci opatfit tirazi libovolnych rozmérd, do které mlze
vzdy snadno vepsat v8e potfebné. Je-li titul struény a neni-li tfeba k nému moc co dodavat, postadi jen jeden
odstavec, &i jedna stranka tiraze. Je-li toho zapotfebi oznamit vic (dlouhé nazvy, podtituly, preklady titult, autorské
tymy, dedikace...) neni problém nejeden list tiraze do publikace pfidat. U gramofonové desky (zejména té
standardni) vS8ak mame k dispozici vzdy jen téch nékolik malo centimetrll Ctvere¢nich na kazdé strané desky
v kole€ku kolem stfedové dirky. Vejit by se tam pfitom mélo vSechno: logo firmy, technické udaje obchodniho
charakteru, udaje o nahravce, udaje o interpretech o skladatelich. Tento vazny problém castecné vyreSila az praxe
s pribalovymi letaky, nebo s husté popsanymi obaly, se kterou se setkdavame u poslednich generaci
gramofonovych desek.
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V dUsledku kontejnerového charakteru gramofonové desky mize byt na jedné strané desky hned nékolik
samostatnych snimku, nebo naopak pro jeden snimek nestaci ani nékolik stran desky. Redaktorovi, ktery takovyto
rébus musel pfi redakéni pfipravé titulu fesSit, neni co zavidét. Jak co formulovat, co Ize zaml&et, co v Zzadném
pfipadé nesmi chybét, to jsou Casté otazky. Praci mu zde nejednou znepfijemni jeho kolegoveé, firemni manazér,
nebo reklamni pracovnik, ktefi si vzdy v prvé fadé preji, aby text na té malé stfedovce byl dostate¢né atraktivni,
hned na prvni pohled tak efektni, aby dostateCné motivoval zadkaznika k nakupovani. Zejména v gramofonovém
primyslu totiz vzdy v prvé fadé platilo, Ze kSeft je kSeft, Ze na odbornou duslednost se nehledi, protoZe pro
odborného muzikologa mnohdy dosti slozitou zalezZitosti, pfi niz musi zmobilizovat veSkeré svoje znalosti. Kdyz
dllezité udaje nenachazi, nebo kdyz naléza bizarni zkomoleniny k pousmani, musi zdroje dulezitych informaci
hledat jinde.

Vaznou véci vsak je to, Ze dokumentator ve fonoarchivu, ktery vychazi jen z doslovné citace textl na stfedovkach,
je bez znalosti a orientace v SirSich souvislostech pfi své praci znaéné nejisty a nutné musi tapat. Snadno
pfehlédne dullezitou véc a sou€asné se s vaznou tvafi zabyva nepodstatnymi marginaliemi.

Vznik zvukového nosi¢e s hudebnim obsahem, at' jiz se jedna o komer&ni multiplikat, nebo o jedineCny original, je
tfeba chapat jako v Case probihajici reprodukéni fetézec dilCich kapitol, ktery ma, jak jiz bylo feCeno, zaCatek
v nahravani a konec v archivni jednotce. Digitalizace se do tohoto procesu dostavala postupné. Kdyz jsem na
zacatku 80. let minulého stoleti pracoval jako hudebni rezisér u gramofonové firmy, ovladla zatim jen nahravani,
pficemz dalSi, nasledné ¢lanky fetézce zUstaly jeSté po staru analogové. Z té doby si mnozi pamatuji na
gramofonovych deskach symboly DAA, DDA. Diskofila informovaly o tom, do jaké miry jiz digitalizace prostoupila
reprodukéni Fetézec. Ponékud komicky proto zaplsobilo snazeni nékterych nekvalifikovanych archivnich
»hovator(“, jesté v druhé poloviné druhé dekady 21. stoleti, ktefi se s vaznou tvafi a se zjevnym pochopenim svych
nadfizenych snazili, ke vSemu jesté, rovnéz s neodbornym pfistupem, na svych archivnich pracovistich
digitalizovat analogové gramofonové desky, které vzniky s jiz digitalni technologii pofizenych snimku.

Smysl digitalizovat staré analogové snimky ulozené na starych analogovych nosiich smysl jisté ma, a to z mnoha
davodu. O zachrané kulturniho dédictvi skrytého na starych nosicich, o niz se v té dobé (druha dekada 21. stoleti)
v nekvalifikovanych archivnich kruzich s nadsazkou hovofilo, Ize uvazovat pouze v pfipadé, ze ji budou na vysoce
sofistikovanych zafizenich provadét kvalifikované tymy slozené z odbornik( na digitalni technologie, na praci se
zvukem a ze vzdélanych a zkuSenych hudebnik(l (muzikologt, skladateld a dirigentt). Tato prace je, jak ukazala
praxe, neobyCejné slozita a nevdé&na, protoze ani odbornik, pokud se dobfe neseznami s konkrétnim materialem,
nedokaze urcit a ohodnotit, kolik uzite€né prace bylo do akce vlozeno a do jaké miry je vlastné dana digitalizace
uspéchem. Predstava, ze budeme digitalizovat zpisobem 1:1, jak se s Uspéchem a opravnéné aplikuje napfiklad
pfi digitalizaci textl, nebo jednoduchych obrazk(, je pfi praci se zvukem a s hudebnimi snimky zcela iluzorni
zdalezitosti (zrnitost signdlu, vySSi harmonickeé).

To ale neznamena, Ze digitaliza¢ni zafizeni do zvukovych archivl nepatfi. Méla by byt vSude, byt i jen jako velmi
jednoducha zfizeni komeréniho charakteru, ktera budou slouzit jen k vytvareni nahledd. Archivni praxi velmi
pomohou. Pro badatelskou praxi v oblasti zaznamu zvuku je v pfevazné mife pfipadu zcela dostacujici i ta velmi
jednoducha digitalizace. Nejen proto, ze vysoce kvalitni digitalizaci badatelé ani nepotfebuiji, ale i proto, ze se
snimkem digitalizovanym se badateli mnohem lépe pracuje, pfi€emz analogova predloha zUstava degradac¢nimu
zatizeni zpusobenému zbyte€nym mnohonasobnym analogovym prehravanim usetfena. Pofizovat do fonoarchivu
nakladna zafizeni SpiCkové Urovné je nezodpovédnym plytvanim finanénich prostfedkd, které by bylo mozné
ucelnéji pouzit jinde.

Korunovaéni hudba 20. a 21. stoleti
Coronation music of the 20th and 21st centuries in Europe

PhDr. Marek Pavka PhD /CZ/ - art historian, political scientist, Czech Television

Skladani korunovacni hudby ve 20. a 21. stoleti je omezeno tfemi faktory. Prvni spoc&iva v tom, Ze mnoho
monarchii bylo ve 20. stoleti zruSeno. Druhym faktorem jsou korunovacni skladby z pfedchozich stoleti, které jsou
vyuzivany v moderni dobé. NejstarSimi jsou gregorianské zpévy jako Te Deum, Introit nebo Veni Creator Spiritus
vyuzivané po celé Evropé, mizeme zminit i renesanéni hudbu vyuzivanou papezi a lucemburskymi velkovévody
nebo korunovaéni kompozice Handela, Mozarta, Liszta, Glazunova &i Cajkovského.

Treti skuteCnosti limitujici moznosti modernich skladateld jsou politické konstelace. Nékdy se monarchie snazi
nevyprovokovat republikanskou reakci nebo chce dokonce ziskat sympatie skeptické ¢asti politické scény, takze se
monarchové snazi pfili§ nevystrkovat hlavu. Proto ceremonie tenduji k tomu, Ze jsou velmi jednoduché,
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a korunovacni klenoty jsou vyuzivany stfidmé nebo vibec ne nebo dokonce, jako v Belgii a Monaku, ani neexistuji
a pojem ,korunovace* je obchazen. Mizeme zminit korunovaci Spanélského krale Juana Carlose v roce 1975, k niz
doslo v napjaté atmosféfe konce diktatury caudilla Franca, kdy se novy kral snazil ziskat sympatie socialistd a
komunistu, takZe obfad byl velmi civilni. Podle britského periodika ,Daily Express” ,nastoleni Juana Carlose na trin
probé&hlo s mensimi ceremoniemi nez nastup londynského starosty.“ Obdobna strohost nastupu jeho syna Filipa VI.
se vysvétluje hospodarskou krizi Spanélska a skandaly jeho pFibuznych.

Mohou zde hrat roli i vyznamné mezinarodni aspekty. V Dansku se od 18. stoleti pouzivala kralovska hymna ,Kong
Christian stod ved hgjen mast“, ktera li¢i hrdinstvi Dand v bojich proti Svédsku. Kdyz Svédsko prestalo byt
nepritelem, organizatofi kralovskych ceremonii museli % hymny vypustit, protoze byla pfili§ nepratelska vuci
Svédsku.

Choulostivou otazkou je role cirkve, neodmyslitelna pfi tradiénich korunovacich, ktera je v dnesni éfe sekularizace
a laicky téZ podrobena politickym tlaktim. | kv(li tomu jsou ceremonie jednodud$i neZ v minulosti. Spanélsky kral
Filip VI. narozdil od svého otce zcela vypustil vSechny nabozenské prvky pfi nastupu na trin — takze nemél msi a
pfi pfisaze nepouzil kiiz ani bibli.

Zatimco oficialni kralovské obfady tenduji k tomu, Ze jsou sekularizované, jednoduché a civilni, tradiéni
korunovaéni hudba ma &im dal tim vétsi roli v interpretaci dé&jin, kterou podava shobyznys. Zde musim uvést citat
C. S. Lewise, ktery prohlasil: ,KdyZz lidem znemozZnite uctivat krale, budou namisto toho uctivat milionare,
sportovce Ci filmové hvézdy, ba dokonce i prostitutky a gangstery.®

Takze Handelova korunovaéni m$e ,Knéz Sadok” inspirovala hymnu fotbalové Ligy mistrl, Te Deum Hectora
Berlioze bylo vyuzito pro olympijské hry v Sidney a Te Deum Marca Antoina Charpentiera vyuzila televizni show
Hry bez hranic nebo film ,Richard Il1.“ pfi fiktivni korunovaci anglického krale Richarda. A abychom nezapomnéli na
gangstery: komunistiéti prezidenti Ceskoslovenska, ktefi byli velmi asto také generalnimi tajemniky komunistické
strany, sidlili v tradi¢nim sidle ¢eskych krall ¢i dokonce Fimskych cisafli na Prazském hradé, pouzivali korunovaéni
klenoty podle tradi¢niho stfedovékého ritualu a pfi nastupu do funkce jim v prazské katedrale byla slouzena mse Te
Deum.

Kdo tedy mél to Stésti, ze mohl psat korunovaéni hudbu ve 20. a 21. stoleti?

MUzeme zacit skladateli, ktefi tvofili pro ty nejpompéznéjsi kralovské ceremonie moderni Evropy, coZz byly
korunovace britskych viadcu. Charles Villiers Stanford psal hudbu pro korunovaci Eduarda VII. v roce 1902 a Jifiho
V. v roce 1911. Korunovace krale Eduarda VII. vyuzila také hudbu Johna Stainera a Huberta Parryho. P¥i
nasledujici korunovaci, Jifiho V., bylo pouzito Parryho Te Deum, nova hymna Fredericka Bridge a skladba
Edwarda Elgara. Pro korunovaci Jifiho VI. byla zvolena hudba Ralpha Vaughana Williamse, Williama Waltona,
Arnolda Baxe, Arthura Blisse, Granvilla Bantocka, George Dysona, Edwarda Germana, Edwarda Bairstowa
a Williama Harrise. Pfi korunovaci AlZzbéty Il. znéla hudba Ralpha Vaughana Wiliamse, Williama Waltona,
Healeyho Willana, Arthura Blisse a Arnolda Baxe.

Také korunovace norskych kralll se vyznacuji znaCnym leskem. Mezi hudebniky, ktefi pro né skladali, patfi Johan
Halvorsen, Christian Haslerud a Egil Hovland, zatimco Edvard Grieg v roce 1906 odmitl slozit korunovaéni kantatu
pro krale Haakona VII., protoze byl republikan. (Na druhou stranu Svédsky skladatel Carl Wilhelm Strandberg, ktery
byl téZ republikan, napsal text Kungssangen, kompozice pouzivané pfi nastupu Svédskych kralt na trin). V roce
2013 Bjern Vidar Ulvedalen napsal korunovaéni hymnu pro budouci vyuziti v Norsku. Svédsko nabizi méné
moznosti, protoze jeho kralovské obfady jsou stfidméjsi a na rozdil od Norska Svédsti kralové nejsou nastoleni
v kostele. Jejich nastup na trin se odehrava v kralovském zamku, kde se pak na balkonu ukazou lidu, jenz zpiva a
capella hymny z 18. a 19. stoleti. V Lucembursku je vyuzivana skladba Fernanda Mertense ,Sonnerie Nationale*
hrana pfi Te Deu. V Dansku novy panovnik pouze ohlasi svuj pfichod k moci z balkonu kralovského zamku. Jeho
fe€ je doprovazena zpévem pisné ,| Danmark er jeg fodt®, jejiZz text napsal Hans Christian Andersen, zatimco
melodii sloZil v roce 1928 Poul Schierbeck.

Papezové upustili od korunovace po druhém vatikanském koncilu, ale stale existuje obfad inaugurace. Ten je
doprovazen predevSim gregorianskymi zpévy, ale Benedikt XVI. také vyuzil ,Toccatu“ od Théodora Dubois,
zatimco pfi nastupu papeze FrantiSka znély skladby Lorenza Perosiho, Maurice Duruflého, Colina Mawbyho,
Domenica Bartolucciho, Massima Palombelly a Luigiho Molfina. Inaugurace papezu je jedine¢na, protoze na rozdil
od jinych monarchii je papez volen a do posledni chvile se nevi, kdo bude inaugurovan. Proto kdyz po zvoleni
Karola Wojtyly Krzystof Penderecki a Roman Palester pro néj sloZili Te Deum, nemohli to stihnout pfed jeho
nastupem do funkce.

Jak uz bylo zminéno, nékteré monarchie se stali obéti politické konstelace, takZze obfady v Belgii postradaji
jakoukoli pompu i pFileZitosti pro skladatele. Pro Spanélsko plati to samé, kdyz Felipe V. uginil svou ceremonii jesté
stfidméjsi, neZz mél jeho otec, takZe nepouZil korunovaéni hymny, které pro né&j slozili Jacinto Carlos Hidalgo Ledn
nebo Gaspar Angel Tortosa Urrea.

NejbizarnéjSim pfipadem vubec je Nizozemi. Zatimco kralovna Beatrix vroce 1980 pouzila Mozartovu
.Korunovaéni msi“, jeji nastupce Vilém Alexandr, &i spiSe organiza¢ni vybor jeho inaugurace, najal Johna
Ewbanka, ktery napsal text a hudbu své ,Koningslied®, pfi€emz pouzil navrhy, které mu ob¢ané Nizozemi zasilali
prostfednictvim socialnich siti, a skladbu nahral s mnoha hvézdami nizozemské pop-music, véetné rapperq,
producent(l hiphopu nebo ucastnik(i televiznich talentovych show. Vysledek byl pfinejlep§im kontroverzni. Skladba
vyvolala silnou kritiku, byla parodovana a 38 tisic ob¢an(i podepsalo petici proti ni.
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Budoucnost skladani korunovacni hudby je nejistd. Budou monarchové podléhat politickym tlakim tak jako
Spanélsky kral Filip VI. a obétuji ceremonii? Budou se snazit zalibit davu tak jako nizozemsky kral Vilém Alexandr?
Nebo budou mit odvahu a daji $anci hudebnikim, jako je Bjgrn Vidar Ulvedalen, Jacinto Hidalgo Ledn nebo
Gaspar Angel Tortosa Urrea?

To nevime. Vime vSak to, Ze zatimco néktefi panovnici se uchyluji k popkultufe, popkultura se uchyluje
k monarchiim. Clenové soudasnych vladnoucich dynastii se snaZi drzet pii zemi, ale jejich dvojnici ze
svéta showbyznysu jsou nyni hvézdami televiznich seriald nebo hollywoodskych filmid. A to neni vSechno.
Sportovci, popové hvézdy a dokonce Stalinovi pohunci imituji krale. Jinymi slovy, bez ohledu na politicky
a historicky vyvoj je jisté, Ze stale existuje latentni poptavka po kralovské pompé a ritualech — a pravdépodobné
i po korunovacni hudbé.

Coronation music of the 20th and 21st centuries in Europe

PhDr. Marek Pavka PhD /CZ/ - art historian, political scientist, Czech Television

Composing of coronation music in 20th and 21st century is limited basically by three issues. The first lies in the
fact, that number of monarchies has been in 20th century abolished. The second is the volume of coronation
compositions from previous centuries, which are used in royal ceremonies in modern times. The oldest are
gregorian chants like Te Deum, Introit or Veni Creator Spiritus used throughout Europe, popes and grand dukes of
Luxembourg use music from 16. century, very popular are coronation compositions of Handel, Mozart, Liszt,
Glazunov or Tchaikowski.

The third fact limiting oportunities of modern compositors are political considerations. Sometimes the monarchies
try not to provoke republican reactions or even want to gain sympathies for new ruler among sceptical part of
political scene, so the monarchs try to keep low profile. Therefore the ceremonies tend to be very simple and the
crown jewels are used with moderation or are not used at all or even do not exists like in Belgium and Monaco and
the term ,coronation® is avoided and replaced by terms like consecration, accession, proclamation, investiture,
enthronement or benediction. We may mention coronation of Spanish king Juan Carlos in 1975, which took place
in highly volatile atmosphere of the end of dictatorship of caudillo Franco, when the new king tried to win the
sympathies of socialists and communists, so the ceremony was very civil. According ,Daily Express® ,the
enthronement of Juan Carlos I. has been held with fewer ceremonial than the Lord Mayor of London®. Similar
simplicity of the accession of his successor Felipe VI. has been explained by economical crisis of Spain and
scandals of his relatives.

There can be also influential international aspects. In Denmark has been since 18. century used royal anthem
,Kong Christian stod ved hgjen mast®, which depicts the heroism of Danes in fights against Sweden. When Sweden
ceased to be an enemy, organizers of royal ceremonies had to omit 3 of 4 parts of the anthem, because they have
been considered as too hostile to Sweden.

Very delicate question is the role of church, indispensable by traditional coronations, which can be now in times of
secularization and laicity also subjected to political pressures. This also means, that the ceremonies are more
simple than in the past. Felipe VI. of Spain, unlike his father, completely omitted any religious aspects in his
accession — so there was no Mass and no crucifix or Bible, when he took the oath.

While the official royal ceremonies tend to be desacralized, low-profile and civil, the traditional coronation music
has increasing role in showbusiness interpretation of history. Here | have to mention the quote of C. S. Lewis, who
said: ,Where men are forbidden to honour a king they honour millionaires, athletes, or film-stars instead: even
famous prostitutes or gangsters.*

So Handel’s coronation anthem ,Zadok the Priest* has inspired the anthem of UEFA football Champions League,
Te Deum of Hector Berlioz has been used for Olympic Games in Sydney and Te Deum of Marc Antoine
Charpentier has been used for Eurovision Song Contest of Jeux sans frontieres and for fictional coronation of
English king Richard in movie Richard lll.. And to mention the gangsters: Communist presidents Czechoslovakia,
who also happened to be secretaries general of the Communist Party, resided in traditional seat of Bohemian king
or even Roman Emperor in castle of Prague, handled the crown jewels according to traditional medieval ceremony
and by their official accession to power celebrated Te Deum Mass in the Cathedral of Prague.

So who had the fortune to write coronation music in 20th and 21st century?

We can start with composers of the most exuberant royal ceremonies of modern Europe, the coronations of British
rulers. Charles Villiers Stanford wrote music for coronation of Edward VII. in 1902 and George V. in 1911. King
Edward VII. coronation used also music of John Stainer and Hubert Parry. In next coronation, of George V. has
been used Parry’s composition, his Te Deum, new anthem of Frederick Bridge and composition of Edward Elgar.
For the coronation of George VI. was chosen music of Ralph Vaughan Williams, William Walton, Arnold Bax, Arthur
Bliss, Granville Bantock, George Dyson, Edward German, Edward Bairstow, William Harris. For coronation of
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Elizabeth II. was the music composed by Ralph Vaughan Williams, William Walton, Healey Willan, Arthur Bliss and
Arnold Bax.

We can find a lot of splendour also by coronations of kings of Norway. Musicians composing for these ceremonies
include Johan Halvorsen, Christian Haslerud and Egil Hovland, while Edvard Grieg in 1906 refused to compose a
coronation cantata for king Haakon VII., since he was a republican. (On the other hand Swedish writer Carl Wilhelm
Strandberg, who was also republican, wrote the lyrics of Kungssangen, composition used by enthronement of
Swedish kings). In 2013 has Bjern Vidar Ulvedalen written coronation anthem, for future use in Norway . Sweden
offers less opportunities, since its royal celebration is more simple and unlike Norway, the Swedish kings omit the
church. They are enthroned in royal palace and then show themselves on the balcony to people, which sings a
capella hymns from 18. and 19. century. In Luxembourg is used the composition of Fernand Mertens called
~Sonnerie Nationale®, played during Te Deum. In Denmark there s not even an enthronement and the new ruler
only announces his accession from balcony of the royal palace. His speech is accompanied by singing of the song
.l Danmark er jeg f@dt“ which has the lyrics from H. C. Andersen, while the melody was composed in 1928 by Poul
Schierbeck.

Popes abandoned the coronation after Second Vatican Council, but the still have the ceremony of inauguration. It
is accompanied mainly by gregorian chants, but Benedict XVI. used also ,Toccata® from Théodor Dubois and pope
Francis used compositions of Lorenzo Perosi, Maurice Duruflé, Colin Mawby, Domenico Bartolucci, Massimo
Palombella and Luigi Molfino. Inauguration of pope is unique since unlike in other monarchies, is pope elected and
until the last moment no one knows, which person is going to be inaugurated. Therefore when after the election of
Karol Wojtyla have Krzystof Penderecki and Roman Palester composed Te Deums for him, they could not manage
it before the inauguration.

As was already mentioned, some monarchies are victims of political constellation, therefore ceremonies in Belgium
are without any really splendour and opportunities for composers. For Spain applies the same, as Felipe V. made
his ceremony even more simple than his father, so he did not use coronation anthems composed for him by Jacinto
Carlos Hidalgo Leén and by Gaspar Angel Tortosa Urrea.

The most bizarre case is the Netherlands. While queen Beatrix used in 1980 Mozart’s ,Coronation Mass*, her
sucessor Willem Alexander, or the commission for his inauguration, hired John Ewbank, who wrote lyrics and
music of his ,Koningslied“ using suggestions sent through social media and recorded the song with many stars
Netherland pop-music including rappers, hip-hop producers or participants of TV talent shows. The result was
controversial at best. The composition was strongly criticized and even ridiculed and 38 thousand people signed
petition against it. Moreover John Ewbank was accused of plagiarism and his critics said, that he copied song of
another author.

The future of composing for coronation ceremonies is uncertain. Will the monarchs yield to political pressures to
such extent like Felipe VI. of Spain and sacrifice the ceremony? Will they pander to the mob like Willem Alexander
of Netherlands? Will they have the courage of pope Francis |. and give a chance to musicians like Bjgrn Vidar
Ulvedalen, Jacinto Carlos Hidago Ledn and Gaspar Angel Tortosa Urrea?

We don’t know. But we do know, that while some royals may go pop-cult, it's pretty certain, that pop-cult goes
royal. Members of contemporary ruling dynasties may try to keep low-profile, but their showbusiness
doppelgangers are now stars of TV series and Hollywood blockbusters. And it does not stop there. Athletes, pop-
stars and even Stalin’s henchmen imitate royals. In other words — despite of political and historical developments,
it’s sure that there’s still latent demand for royal pomp and rituals — and probably also for coronation music.

QUOD TEMPUS, QUI LOCUS / JAKY CAS? JAKE MiSTO?
Q Association - Vystava k 50. vyroéi zaloZzeni
Exhibition to commemorate 50th anniversary

Ak.mal. Marek Trizuljak / CZ-SK / — visual artist, Union of Visual Artists CZ

Umeélecka tvorba neznamena opakovani jiz znamého. Nema za cil pfinaset hotové odpovédi, jejim smyslem je
spiSe klast otazky. Dotykat se neznamého. Dante Alighieri v Bozské komedii zmifiuje plavbu do neznamych, nikdy
predtim neprozkoumanych vod.

Nazev kroméfizské vystavy ,Quod tempus, qui locus — Jaky ¢as, jaké misto?“ navazuje na odkaz
zakladatelskych osobnosti Sdruzeni Q. MySlenkou zaloZit mezioborovy umélecky spolek se zabyval malif Bohdan
Lacina s nékolika dalSimi profesnimi kolegy uZ od doby kolem roku 1964. Seskupeni se potom konkrétné utvarelo
v nékolika etapach mezi fijnem 1968 a bfeznem 1969. Mezi zakladajicimi €leny byli zejména vytvarni umélci, vedle
Bohdana Laciny napt. Marie Filippovova, Jan Rajlich st., Vilém Reichmann a Miroslav Simorda. Brzy se pfidali
zastupci dalSich obor(. Spisovatel a basnik Ludvik Kundera dal sdruzeni nazev, v némz pismeno Q evokuje
latinska tazaci zajmena a v SirSim smyslu cely civilizacni okruh, ktery po mnoho staleti pouzival latinsky jazyk

k jednoticimu shrnuti vSeho podstatného védéni.
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S nastupem (ab)normalizace bylo Sdruzeni Q zruSeno, ale néktefi Clenove se dal setkavali v soukromi a
pokracovali v neformalnich aktivitach. Tim se udrzel soudrzny, kolegialni duch, ktery napomohl obnové oficialni
¢innosti v r. 1989. Dodnes je to velmi inspirativni seskupeni literatd, dramatik(, fotograf(, filmard, architektd,
hudebnikl a vytvarnych umélcu.

Smyslem tradice neni uchovavat popel, je jim udrZovat Zivy oheri a otevienost k dalSimu pokracovani cesty. V jaké
kvalité doby se ocitame a nakolik jsme schopni najit v ni své misto? Jaka je role tvlr¢ich lidi v dobé promén?
Mame v ni vlastni specificky ukol? | kdyz latinu razantné vytlacuje angli¢tina, jde pfedevSim o obménu
komunikaéniho nastroje pfi pokracovani kultury, ktera je syntézou nékolika dobfe se doplnujicich svéta:
zidovského, kifestanského, feckého a fimského; je prinikem realizmu a vysokych ideji, racionality a emocnosti,
duchovnosti, obrazovosti, definiéni preciznosti, pravniho védomi, technického umu, systému spravy vefejnych véci,
Ucty k lidské bytosti, jeji svobodé a dlstojnosti. V této civilizaci dosud zZijeme. Z jejich kofen(l cerpame, jsme jeji
soucasti. A dodnes je to syntéza oteviena, stale se vyvijejici. Dokladem toho je i obrovsky rozmach pfirodnich
véd. Bez konce vSak pfitom narazime na hranice svétd, o nichz zatim mizeme Ffici pouze hic sunt leones. | kdyz
nové prostory svym poznanim uchopime, nic tim nekonci, dotkneme se vzapéti hranice dalSich neprobadanych
oblasti.

Terra incognita. Ani ¢lovék sam o sobé neni provzdy hotovou, definitivni odpovédi. Je celym svym bytim jednou
velkou otazkou. To, €im je, nezméfite kupeckymi pocty. Mlzete rozebrat celou Sroubovici DNA na jednotlivé
stavebni kameny, stejné to nebude cela odpovéd. Analogicky byste mohli spocitat pismena knihy, roztfidit je do
skupin a pak prezentovat v pfehlednych tabulkach, ale pfitom vam mezi prsty protece dé&j a Uplné minete dusi
autora.

Sedesata léta 20. stoleti se nesla ve znameni optimizmu a jednim z jeho projevu se stal projekt vitalniho
mezioborového uméleckého sdruzeni. Urité se té vitality a optimizmu nemame vzdavat, pfestoze dny na konci
druhé dekady 21. stoleti pozitivnimi oéekavanimi nehyfi. Je ¢as znepokojivych otazek. Co je bez chvéni, neni
pevné. Mozna praveé basnici to pochopili s pfedstihem, pfipomnél bych napf. Vladimira Holana a jeho baser
,Posledni®.

Posledni list se tfese na platanu,

nebot on dobfe vi, Ze co je bez chvéni, neni pevné.
Tfesu se, BoZe mj, nebot tusim,

ze brzy umfu a pevny mél bych byt.

nebot on neni bez davéry k zemi.

Z kazdého Clovéka spadne i ta posledni pretvarka,
nebot prkno v marnici je docela prosté.

List nemusi t&, Boze, prosit o nic,

dal jsi mu rdst a on to nepokazil.

Ale ja...

V uréitém smyslu lze vytusit, Zze cely naS myslenkovy a kulturni svét spéje k dalSi syntéze, kdy vSechny
obory lidského poznani budou muset znovu a na novém, vys$sSim horizontu uznat platnost prastaré véty:
»vim, Ze nic nevim*. To neni nihilizmus, ani rezignace, ani konec pozitivizmu. Je to jen a jen navrat

k pokore, (k pokoie pred Bozi tvari, chtélo by se fici). A to je ve skuteénosti velmi optimisticka zprava.

Zavérem poznamky:

1/'V dobé, kdy se lez bez zabran Sifi a stavi se na rover pravdy (Udajné v zajmu vyvazenosti!) je nesmirné
potfebna pravdivost umélecké tvorby. Jisté, pojem pravdy je opakované zneuZivan, pfestoze uméni nesmi byt
zatahovano do boju o prosazeni té i oné mocenské a politické teze. ,Umélecké avantgardy“ jako podpurna
falanga jakési ,politické avantgardy” nepfinesly nic extra dobrého a zdstava po nich pusto. Pravdivost umélecké
tvorby je uplné jina. Kdo sam zazil, jaky je to rozdil, kdyz vam vyjde z rukou véc dobfe odpracovana ¢&i naopak
prolhana a povrchni, ten vi, o ¢em je fec. A vézte, ze rozdil poznaji i ostatni. Néktere dilo ,zafi“ a pfitahuje, jiné ani
nahodou.

2/ Od sochate Cestmira Susky jsem zaslechl tyto dvé véty: ,Uméni je nejvice potfeba prévé v dobé, které se
domniva, Ze uméni nepotrebujeme. Doba se rychle méni, zatimco uméni zustava.*”
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The Q Association 50th Anniversary Exhibition
22.6 - 25.7.2019 KROMERIZ, Rotunda of Flower Garden and Orlovna

Ak.mal. Marek Trizuljak /CZ-SK/ — visual artist, Union of Visual Artists CZ, Association Q Brno

The artistic work does not mean repetition of the already known. It is not intended to give ready answers, but rather
to ask questions. Touching the indefinite.In the Divine Comedy, Dante Alighieri mentions anexpeditionto unknown,
never-before-exploredseas.

The title: “Quod tempus, qui locus - What time, which place?” follows the legacy of the Q Assotiation founding
personalities. Since 1964, the idea of establishing an interdisciplinary art association has been dealt with by the
painter Bohdan Lacinawith several professional colleagues.

The Association was then designed in 2 or 3 stages between October 1968 and March 1969. Among the founding
members were mainly visual artists, besides Bohdan Lacina, eg.Marie Filippovova, Jan Rajlich, Vilém Reichmann
and Miroslav Simorda. Representatives of other artistic fields soon joined: poets Jan Skacel and Bohdan
Mikolasek, theatrologistBofivojSrba etc. The writer and poet Ludvik Kundera gave to the association a name in
which the letter Q evokes Latin inquest pronounces and, in a broader sense, the whole civilization circuit, which for
many centuries used the Latin language to unite a summary of all the essential knowledge.

With the onset of so-called ‘normalization’, Q Association was abolished by the communist regime, but some
members continued to meet in private and developed informal activities. This has maintained a coherent, collegial
spirit that has helped to re-establish official work in the famous year of 1989. To date, Q Association is a very
inspiring group of writers, theatre artists, photographers, flmmakers, architects, musicians and visual artists.

The purpose of tradition is not to preserve the ashes, it is to keep alive the fire and openness to the further
continuation of the journey.

In which quality of the time we find ourselves and how are we able to recognize in it ourdistinctive place?
Which is the rule of creative personalities in the time of change? In such époque, do we find our own
specific target?

Although Latin is now strongly pushed out by English, the purpose of this transformation is primarily to change the
communication tool: always continuing the culture that is a synthesis of several well-complementary worlds or
traditions: Jewish, Christian, Antique Greek and Roman. This culture is an intersection of realism and high ideas,
rationality and emotion, spirituality, capability of symbolic or artistic imagination, technical skill, definition precision,
respect for the law, governance system, respect for the human being, for its freedom and dignity. This is the
civilization in which we still live. We draw continuously from its rootsTo this day; it is an open synthesis, still
evolving. Evidence of this is, i.e., the enormous boom of natural sciences. Without end we are confronted with the
borders of worlds, of which we can only say ‘hic suntleones’.

Although, if we grasp the new spaces with our knowledge, nothing ends there, we will immediately touch the
boundaries of other unexplored areas. Terra incognita.

Even a man is not a definite answer forever. He is one big question in itselves,in his whole being.What the man is,
you cannot measure by merchant numbers. Probably you can disassemble the entire DNA molecule into the
individual building elements, but it won't be the definitive answer. Analogously, you could count the letters of the
book, sort them into groups, and then present them in clear tables, but the story will flow through your fingers and
you will completely miss the soul of the author.

The 1960s were marked by optimism and one of its manifestations was the project of a vital interdisciplinary artistic
association such as the Q Association. Certainly we should not give up that vitality and optimism even today,
although the second decade of the 21st century does not exude positive expectations. It's time for disquieting
questions. Maybe the poets understood it in advance. | would remind Vladimir Holan and his words from the poem
entitled "The Last".

,not strong enough, what's without tremor*

co je bez chveéni, nenipevné

We can guess that our whole intellectual and cultural world is moving towards another synthesis: when all fields of
human knowledge will have to recognize the validity of the ancient sentence again at a new, higher horizon: "/
know that | know nothing" (Socrates).

This is not a nihilism neither resignation nor the end of positivism. It is only a return to humility (to humility before
God's Face, one would like to say).And this is actually a very optimistic finding.

Conclusion notes:

1/At a time when the lie is spreading without restraint, trying to equal the truth (supposedly for the sake of
balance!), the truthfulness of artistic creation is extremely necessary. Suddenly the term of truth is repeatedly
abused, although the art must not be drawn into the struggles to enforce one or another political power thesis.
"Artistic avant-gardes" if working as supporting phalanx of some "political avant-garde" did not bring anything extra
good.
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The honesty of artistic creation is completely different. Who has experienced the difference, when it comes out of
your hands a well-worked or lying and superficial thing, he knows what we are talking about. And know that others
will recognize the difference: Some works "shine" and attract, others not at all.

2/ When the Q Associationwas abolished and could not operate publicly, its crucial members created an area of
inner liberty. They continued unofficial private meetings, talked together, developed ideas, discussed ... No one will
steal your freedom of heart. The era of totalitarian regime needs mature people who defend their independence
andautonomy. Outside, in public space, there is impossible to do lots of things, but at the same time almost
everything is possible.

Paradoxically, at the time of great external liberty, the inner freedom is even more important. Nearly anything can
be done (,anything goes®), but it is a very contradictory situation in which the person without a constant pillar loses
orientation.

This may result in concern and uncertainty. Not everything | can, | can really do.

3/ | have heard these two sentences from the Czech sculptor CestmirSuska: “Art is most necessary at the moment
when the common feeling says that we don't need art. Time is changing rapidly, the art remains.”

Fra Angelico — Zvéstovani aneb O pfitomnosti

Ak.mal. Petr Vesely / CZ / - visual artist, painter, Stfedni $kola uméni a designu a Vy$si odborna $kola Brno / High
School of Art and Design and Higher Vocational School Brno

Fra Angelico, mnich, dominikan, vlastnim jménem Quido di Pietro. Narodil se kolem roku 1395 a zemfel 18. Unora
1455. Jiz za svého zivota byl nazyvan Il Beato, blahoslaven byl 3. fijna 1982 Janem Pavlem Il. Nasledné byl
uveden v Rimském martyrologiu jako PoZehnany Giovanni Fiesole, pfezdivany Angelico. Zaroveri byl ke stejnému
datu ,pasovan® na patrona umélcu. (x1)

Ve florentském klastefe San Marco je v celach, na chodbach a v refektafi na padesat Fra Angelicovych fresek.
Pochazeji zlet 1436-1445. Patfi k nim také freska Zvéstovani Panné Marii vcele & 3, namalovana
pravdépodobné mezi prvnimi... Rozmé&rné&jsi fresku namaloval Fra Angelico jeSté na klaSterni chodbé a s tématem
zvéstovani vytvoril také nékolik maleb na dfevénych deskach.

Na nasi fresce zcela absentuji tradiCni atributy s tématem spojované, tedy bila holubice jako symbol Ducha
svatého, paprsek svétla (pfitomny napf. na Fra Angelicové deskové malbé, ktera je dnes v madridském Pradu),
pfipadné okno, kterym paprsek pronika, dale svitek s textem proroctvi z I1zaiaSe (7/14), ktery cituje evangelista
Lukas (1/35) a které dale ¢teme v evangeliu MatouSové: ,Hle, panna po¢ne a porodi syna.“ (1/23) Napfiklad na
desce Zvéstovani Panné Marii Mistra VySebrodského oltafe je vyobrazen také Blih otec, divajici se ,odjinud",
z jiného svéta, oddélen jakousi obrubou od ostatniho nebeského i pozemského prostoru. Jak piSe Zdenék
Neubauer, ,Svét Bozi lezi mimo svét viditelny i neviditelny, v naprosté skrytosti a oddélenosti. Blh je pfitomen ve
své skrytosti“.

Na fresce Fra Angelicové tedy Zadna ,napovéda“, nic zjevného, co by zprostfedkovavalo BozZi pfitomnost nebo
atributy proroctvi neni. Malba dotvafi &i stvrzuje prostotu cely. Jen pfitomnost postavy andéla odkazuje ke sdéleni,
jehoz je prostfednikem, poslem... Vedle postav zasadnich pro pfibéh, tedy Archandéla Gabriela a Panny Marie je
dale na fresce jen lapidarné vyjadfené prostfedi, ¢asti dvou sloupl podpirajicich klenbu na levé strané, klenba,
stolicka, na které kle€i Panna Maria s rozevienou knihou (evangeliem) v naru€i. Mizeme mozna zminit také to, jak
stolicka, na které Panna Maria klecCi, kontrastuje s trinem na zminéné desce Mistra VySebrodského. Dale jen
nenapadny pravouhly otvor vpravo ve sténé, naznacujici snad horizontalni pohyb, ktery ve scéné podporuje také
Zleva, z okraje fresky pfihlizejici postava zakladatele fadu, sv. Dominika. Tmavy stin otvoru ve zdi muze
poukazovat k no€nimu, temnému svétu, svétu upadlému do hfichu. Sepnuté ruce sv. Dominika sméfuji prsty
vzhuru, vepfedu zaloZené ruce archandéla potom sméfuji pohybem pravé ruky nahoru a levé doll. Mariiny ruce
jsou na hrudi zkfiZzené, zaroven drZi oteviena evangelia, na néz ukazuje prstem pravé ruky, vlastné ve sméru
archandélova (tedy poslova) pohledu a odkazuje k textu proroctvi. Okraj stinu na sténé za postavou Panny Marie je
prodlouZenim linie hlav andéla a jeji. | takto, inverzi, je vlastné pfitomno svétlo... ,Sestoupi na tebe Duch svaty a
moc Nejvyssiho té zastini.“ Ve chvili zvéstovani se Slovo stalo télem v Mariiné Iné...

Také vyjadfovaci prostfedky malby jsou zdanlivé omezené, projevuji se i relativné stfidmou barevnosti. Ve
skute€nosti uz v rukopisu (tazich $tétce) vyuzivaji Sirokou Skalu moznosti od lehce nacrtnutych linii Mariina plaste,
které pUsobi jako podkresba, a napovidaji snad, Ze malba je nedokonCena, az po peclivé modelované objemy
inkarnatl a ostatnich drapérii. (Barva kfidel archandélovych je ve Skale od studenych zemitych zeleni po teplé tony
pFirodnich okrd.) Giorgio Vasari ve svych Zivotopisech mimochodem piSe, ?e Fra Angelico malbu nikdy
neopravoval a nepiedélaval, Ze ji nechaval vzdy tak, jak vznikala od prvniho tahu Stétce, nebot’ véfil, Ze takova byla
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Bozi vile. | takto se pfipomina vyznamovost pfitomného, okamziku protnuti se tady a ted’ — prostfednictvim pravé
tohoto malifského gesta - s véCnosti.

Pokud fresku zvéstovani interpretujeme pomoci geometrie a postihujeme jeji konstrukéni kompoziéni prvky,
zjistime, Ze kruhy kopirujici v horni ¢asti oblouky klenby, maji sv(j stfed v Ubézniku perspektivy podlahy na sténé
namalované chodby. Timto stfedem probiha i pomysina diagonalni pfimka spojujici obli¢eje andéla a Panny Marie.
Rovnobézné s timto smérem, v pohledu andéla, je také osa knihy v Mariin& naru€i. Duch a slovo tady souzni.
Obraz, jeho rozvrh, je do formatu fresky vepsan, vlozen (uloZen), je vyslednici vztahu, které sahaji také vné
formatu, obecné odkazuje k univerzalité (prostoru a ¢asu). Geometrizace, k niz mizeme pfifadit také perspektivu,
tedy konceptualizace smyslové skute€nosti, nas vSak od skute¢nosti neodvadi, naopak dava intenzité pfitomného
okamziku dalSi rozmér, jako okamziku na misté vécnosti. (Vincent van Gogh v dopisu bratru Theovi poznamenava:
.-..misto, abych maloval banalini zed [...], maluji nekone¢no.*)

Na zminénou stiedni ¢ast fresky se soustfeduje Didi-Huberman, kdyz pi8e: ,Jestlize neni v tomto zvéstovani nic
mezi andélem a Pannou Marii, pravé ono nic nese poselstvi nedosazitelného bozského hlasu, jemuz se — podobné
jako Panna Maria — Angelico zcela nutné musel podfidit. Rict ale néco takového znamena nedivat se, znamena
spokojit se pouze s tim, co je k vidéni. To neznamena, Ze tam nic neni, protoze je tam bila. To neznamena, Ze tato
bila neni ni¢im, protoze (ona) nas zasahla, aniz bychom si to uvédomili, a protoze nas obaluje, objima, aniz
bychom ji mohli polapit do sité néjaké definice."

Konstrukci celé kompozice mizeme do jisté miry vnimat jako rané renesancni trompe I'oeil, klam oka, nebot freska
je opticky skute¢né jakousi nikou ve sténé. Zaroven vsak je soucasti zdi fyzicky. Ten, kdo v klasterni cele pfebyval
— byl to zfejmé pravé autor malby, a dotknul se zdi cely, dotknul se zaroven stény namalované na obraze, tedy
mista v obrazu a atributu scény, byl jejim G€astnikem fyzicky, dotknul se mista.

Jaksi nahodnym, takfikajic nesystémovym, ale pfekvapivé zlidStujicim prvkem, jsou pozdéjsi praskliny v omitce, na
které je freska namalovana. Ani ty nejsou jen prasklinou ve sténé, totiz v podlozce malby, tato zed je zadnim
prostorovym planem, jemuz jsou postavy klecici Panny Marie a Archandéla Gabriela opticky pfedsazeny a tato
namalovana zed je zarovehn realnou sténou cely. Prasklina ve sténé je tak skute€nou prasklinou také ve sténé
namalované.

V tomto misté se pokusim poukazat na jistou souvislost s gotickou malbou deskovou. Tu mizeme — zdanlivé oproti
nasténné malbé - charakterizovat jako objekt. Uz proto, Ze byla soucasti oltafe nebo relikviare, nebo slouzila jako
pfenosny oltaf. Vétsinou je tak néjak pfiznana a ve vazbé na licovou stranu malifsky pojednana také strana rubova.
Malba na desce je tedy oboustranna a obé strany jsou vici sobé zpravidla v pfimém obsahovém vztahu. Hana
Hlavackova piSe ve své Uvaze: Stfedovéky obraz jako posvatny objekt, Zze goticky obraz ,neni pouze dvojrozmérny,
deska ma i tloustku, ktera je pfiznana, a ma i svou zadni stranu, ktera je soucasti tohoto objektu...“ Renesanéni a
pozdéjsi obrazy, malované na platné, Zadnou zadni stranu nemaji a ram, do néhoz jsou zasazeny, neni soucasti
obrazu, ale nédim, co tento obraz oddéluje od naseho svéta, co jej €ini vyluénym... Zatimco stfedovéky obraz,
obsahem duchovni, je vyrazné hmotnym objektem, je renesanéni obraz, ¢asto plny smyslovosti, pouhou mimesi,
jejiz hmotna slozka je jen jakousi nedUslednosti: tenké platno je nezbytnou podlozkou, ktera fixuje nehmotnou
mimesi. Stfedoveéky obraz je v8ak hmotny a je tedy pfirozenou soucasti naSeho hmotného svéta (jak o tom svédci
pravé i pfiznana existence jeho zadni strany).

Na rubu deskové malby Madony Mostecké je vyobrazeno iluzivni okno s pergamenovymi vyplnémi a uprostied
kfizeni jeho bfeven je pismeno M — Maria. Vztah mezi licni a rubovou stranou je v samotném motivu okna, které je
Mariinym pfimérem. Odkazuje jednak ke zvéstovani, jehoz je tedy atributem, jednak v tomto pfipadé ke kfizi,
k ukFizovani.

K dalsim moZnym souvislostem s naSim tématem patfi také vztah viditelného a neviditelného, respektive touha po
poznani neznamého, ,prolomeni se“ za jevovy svét, vztah plochy nebo iluzivniho prostoru a redlného prostoru...
Pfikladem muze byt detail Giottovy fresky Posledniho soudu v Padové s postavou odkryvajici v horni levé &asti
fresky ,jiny svét za hlavni namalovanou scénou a dale tfeba dfevofez z 16. stol., na kterém postava poutnika
nahlizi za realnou krajinu do jakési kosmické scenérie. Obdobnym ,vytrzenim* z realného mista a ¢asu mize byt
také nimbus, na nasi fresce zvlasté u Panny Marie, kde skute¢né vyvolava dojem pruhledu do néjakého virtualniho
prostoru ,za“ a svym zplsobem (jako u zrcadla) i pfed zobrazenou scénu.

Trochu proménény kontext pak nabizeji ukazky z uméni druhé poloviny 20. stoleti, napf. u Lucia Fontany. Ten
svym profiznutim plochy platna v SirSich souvislostech navazuje na téma potfeby poznani, touhy ,pohlédnout za“,
ale predevsim prolamuje do prostoru relativni podminénost plochy platna, tedy k obrazu jako dvourozmérnému
objektu, jehoz soucasti je realny prostor. Mizeme se vSak zminit i o fenoménu zranovani, s nimz napfiklad zase
souvisi kolorovany dievoryt BoZské srdce z roku 1470, s realnym profiznutim motivu srdce.

Pridam odbocku, odkazujici pravé k nékolika pfikladim tematizovani obrazu jako objektu, respektive zadni strany
obrazu a ramu, tedy k tomu, co bé&éZné vnimame jako skryté a podruzné, ,nutné zlo“. Tady mohou byt pfikladem
Druha strana fotografie (1969) od Jana Svobody, Zadni strana obrazu Cornelia van Gysbrechtse (kolem 1670)
nebo objekt nazvany 24 napinacich ramu Imi Knoebela (1968-1969), v tomto pfipadé tedy radikalni pojeti toho, co
jesté je (nebo neni) obraz, zviditelnéni toho, co je bézné skryté, technicka nezbytnost, tematizovana zde jako nova
komunikacni i esteticka kvalita...

Ptikladem vyznamovosti ramu mizZe byt také ,pfib&h* Madony Censtochovské. Jeji kopie (z roku 1956), putovala
témeér dvacet let po polskych farnostech. V roce 1966 polsti komunisté témér na osm let ikonu zakazali ukazovat.
Farnici ovSem nechali putovat samotny ram s tim, ze k ikoné bezprostfedné odkazuje, pficemz se na néj zakaz
nevztahuje (pfitomnost nepfitomného).
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Jinym pfikladem je objekt Povésit od Evy Hesseové (1966). Rozmérny, vice jak dvoumetrovy ram na sténég, jakoby
,oSetfeny” (je snad pfiznana jeho potfebnost, starost o néj) omotanym platénym pruhem a s ocelovym dratem,
ktery z ramu obloukem vystupuje do mistnosti. Snad aby vymezil prostor, naznacil auru neexistujiciho obrazu, jeho
nedostupnost (Ortega y Gasset piSe, Ze ,ram neustale vola po obrazu, nema-li ho, u€ini obrazem to, co je v ném
vidét*) nebo naopak aby vymezoval pomysiny vnitini prostor divaka, vici kterému vSak divak takto stoji vné.
Virtualni obraz je vlastné na rozdil od fresky v cele nedostupny, nedosazitelny, ,nedosahnutelny®, nedotknutelny...
Podobné jako u dalSich praci zde Hesseova odkazuje k zavésnému obrazu i k prostorovému objektu, respektive
propojuje je. Vyprazdnuje obsah, obraz svym zpuisobem limituje na konvenci zavéSeni na sténu.

Pokud se vratime k tématu obrazu, jako k oboustranné pojednanému objektu, k némuz se vztahujeme z vnéjsku,
v cele klastera San Marco jde o obraz, ktery je pfimou soucasti prostoru jako objektu, k némuz jsme v pozici
uvnitf. Sténa, na niz je namalovana freska zvéstovani, neni libovolnou podlozkou, neni vic¢i malbé indiferentni.
Malba je ji — stejné jako nevelkym prostorem cely — vlastné podminéna.

Scéna zvéstovani je v cele pfitomna a opakované zpfitomnovana. Ona ,materializace” je podpofena fyzickou
pfitomnosti — zdi (kterd je zaroven — jak jsme si jiz fekli — atributem malby), ale také fyzickou pfitomnosti malby.
Jsou svym zplsobem jedno, oboje dotknutelné, pfitomné. (MoZna se zde nepfimo pfipomina potfeba fyzického
dotyku jako u nevéficiho Tomase, presvédCit se.) SpiSe nez o zobrazeni jde pravé o pfitomnost zobrazené scény
jako malby tady a ted’, o jeji identifikaci se sténou cely. Zobrazeny vyjev tedy neni nezavisly na prostoru cely, na
jeji Casové soubézné pritomnosti. Je s nim naopak propojeny. Nestal se, nybrz se spoleéné s celou pravé déje. A
je to tedy i ona sténa s freskou, ktera je fyzicky pfitomna, ktera je hmotna, sténa, jez je zaroven jakousi matrici i
schranou zobrazeni. Vnimame téma, atributy tématu, specifika konkrétniho feSeni, kompoziéni vlastnosti, ale také
pfitomnost malby, misto jako takové, jeho vlastnosti, vnimani, sebe sama jako vnimajiciho, tedy ,méfitka“ €asu;
vztah ,vnéjsi a vnitini existence®.

V cele jsme tedy (jak jiz feceno) — a to i zprostfedkované — pfitomni. Ne nécemu, co je tfeba exaktné pojmenovat,
k ¢emu je tfeba se nejprve néjak pfihlasit, pfestoZze zobrazeny vyjev je zfejmy. Nejsme blizko tomu, co se stalo,
k néemu jiz minulému, ale tomu, co se pravé déje, stdva.

Stojime-li pred freskou, spiSe nez ze bychom se na ni divali, jsme s ni.

(Provokativné ted asi zaplsobi naznacena poznamka, Ze pfitomnost, kterou mam na mysli v této souvislosti, neni
ziejmé podminéna realnou fyzickou pfitomnosti na misté...)

Domnivam se, Ze mimeticka stranka, iluze trojrozmérné skuteénosti i naznacena souvislost s trompe l'oceil je jen
(slovy Hany Hlavackové) jako ,mezni jsoucno®, svym pfesahovanim hmotného svéta nabyvajici vyluény charakter,
vnimatelny snad jako posvatny.

Odvolat se mizeme také na tezi francouzského basnika a esejisty Yvese Bonnefoye, ktery v souvislosti s rané
renesancnimi malifi piSe, jak obraz vymanili z jeho stfedovékého zaklenuti, ale neupirali pfitom pfedmétu jeho
podstatnost a ,ve skute€nosti soustfedovali jeho rozptylenou evidenci a sméle vnaseli do smyslové zkuSenosti
svétlo a jednotu posvatného®. Jak dale uvadi v doslovu k prekladu Bonnefoyovy poezie Jifi Pelan, ,setkani
s italskym uménim znamenalo pro né&j zasadni poznani, Zze uméni na svém vrcholu mize byt mistem, v némz se
prolne télesné s duchovnim, jevové s matematicky esencialnim, ze dokaze sevfit, ,ztélesnit' (inkarnovat) i
konec¢nost existence, onu ,pfitomnost’, z niz se rozevira znovu vyhled na jednotu byti*.

Jiz citovany Georges Didi-Huberman dale piSe: ,Pfed obrazem je nase pfitomnost jednim razem uchopena a
souCasné se ve zkuSenosti pohledu obnovuje. [...] Pfed obrazem — at' uz je jakkoliv stary — se pfitomnost nikdy
neprestava znovu utvaret, nepfestava se pred nim ustavicné pretvaret také minulost. Pfed obrazem si koneéné
musime ponizené pfiznat, Ze nas pravdépodobné pretrva [...]. Obraz ma Casto vice paméti a vice budoucnosti nez
bytost, ktera se na né&j diva.“ ,Pravé miji jedna minuta svéta,” fika Paul Cézanne, ,mUzeme ji uchovat jen tehdy,
staneme-li se ji samotnou®.

Rad bych zde jesté zastavil u zpusobu vnimani. Sice pravé u vyznamu konkrétniho ¢asu s bezprostfednim
vnimanim spojovaného. Casto je zmifiovana potfeba spiSe dlouhodobé soustfedéné pozornosti. Chtél bych vdak
poukazat ke vnimani jaksi mimodé&nému, k viemu, ktery ma povahu okamziku, vtefinového zablesku. ,Néco”
uvidime, ve zlomku vtefiny, ktery mize byt zasadnim vhledem... Nahle, naraz (naraz), viem se jaksi trychtyfovité
vpali v jednom okamziku, nezméfitelném zlomku ¢asu, Cili ve vé€nosti... Okamzik neni popfenim vécnosti, ta je
v ném obsazena. Dé&j zobrazeny na fresce se tak déje nepretrzité, nepretrzité se pocina. Okamzik je projevem
vécnosti.

Ales Novak v Epifanii vé¢ného navratu téhoz pise: ,Jestlize je jednani v kazdém okamziku vyhrocenim celého ¢asu
a byti v jednoté jejich nahlostni povahy, pak je kazdy &in a kaZzdé rozhodnuti samotnou realitou a nejsou jedinecné
a neodvolatelné proto, Ze ,Zijeme jen jednou‘, nybrz proto, Ze Zijeme vé€né a Zijeme vécnost.”

Podobneé je vlastné ustavovano, pocinano misto, misto cela, misto sténa... Udalost, ktera tento prostor ustavuje a
posvécuje, neni jeji stopou, odkazem, ale jeji pfitomnosti... Udalost je mozno chapat jako €asovou zkusenost, tedy
jako zkuSenost pfitomnosti, zazitek zpfitomnéni. (Zdenék Neubauer)

Nékdy uvadim jesSté dalsi rovinu takoveho ,uvidéni“, sice Lukasiv vers (24/31) pfi veCefi v Emauzich: ,Tu se jim
oteviely oCi a poznali ho; ale on zmizel jejich zrakiim.“ Dotkli jsme se néceho, co nahle mizi, ne v8ak nenavratné
nebo aby se znovu stalo, nebot zlistava v nasi hluboké vnitfni zkuSenosti, v nasi paméti... (Pfed lety pfed mym
rozmalovanym obrazem Vecdefe v Emauzich k bo&nimu oltafi kaple ve Vratislavicich néhle jahen Véaclav
poznamenal: ,A co kdybyste to namaloval o vtefinu pozdéji, tedy kdyz uz zmizel?)
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Podle Giorgia Vasariho Fra Angelico, nez zapocal malbu, odfikal modlitbu. Praci pfedchazela ddkladna duchovni
pfiprava, soustfedéni, usebrani, pfitomnost k dilu..., Bozi pfitomnost, pfitomnost sebe samého...

Snad mGzeme Fra Angelicovu fresku Zvéstovani Panné Marii vnimat jako ,zablesk milosti“.

Prolomeni pfitomnosti, ,realného” ¢asu, do bez&asi, do ,pfed Casem®.

x1

DalSimi patrony malif(, tedy vedle sv. Lukase, jsou svym zplsobem Andrej Rublev (1360 nebo 1370-1430), ktery
byl kanonizovan v pravoslavné cirkvi v roce 1988, a pavodné malif Albert Chmielowski (1845-1916), svatofeceny
spole€né s Anezkou Ceskou 12. 11. 1989, zakladatel fadu Albertini, starajiciho se o lidi bez pristresi.

Fra Angelico — Annunciation or On the Presence

Ak.mal. Petr Vesely / CZ / - visual artist, painter, High School of Art and Design and Higher Vocational School Brno

Fra Angelico, a Dominican monk, born Quido di Pietro. He was born around 1395 and died on 18 February 1455.
He was beatified on 3 October 1982 by John Paul I, but was already called Il Beato during his lifetime.
Subsequently, he was listed in the Roman Martyrology as the Beatified Giovanni Fiesole, called Angelico. At the
same time, he was made the patron saint of artists. (x1)

There are some fifty frescoes by Fra Angelico in the cells, corridors and refectory of the San Marco Monastery in
Florence. They date from 1436-1445. One of them is the fresco Annunciation to the Virgin Mary, probably among
the first ones made. Fra Angelico made another, larger fresco in the monastery corridor, and also several paintings
on wooden boards with the theme of the Annunciation.

Our fresco completely lacks traditional attributes associated with the theme, i.e. a white dove as a symbol of the
Holy Spirit, a beam of light (present e.g. in Fra Angelico’s panel painting that is today in Prado, Madrid), or a
window through which the beam would penetrate; there is neither the scroll with the prophecy of Isaiah (7:14), cited
by Luke the Evangelist (1:35), which can be read in the Gospel of Matthew: “Behold, a virgin shall be with child,
and shall bring forth a son.” (1:23) For example, the panel with the Annunciation to the Virgin Mary made by the
Master of Vy$Si Brod also includes a depiction of God the Father, looking on from another world, separated by a
kind of trim from the rest of the celestial and earthly space. Zdenék Neubauer comments: “The world of God lies
outside the world, both visible and invisible, in total concealment and separation. God is present in His
concealment.”

In Fra Angelico's fresco, though, there is no "hint", nothing obvious to convey God's presence, nor the attributes of
a prophecy. The painting complements or affirms the simplicity of the cell. Only the presence of the angel figure
refers to the message of which he is the mediator, the messenger... Besides the two figures essential for the story,
i.e. Archangel Gabriel and the Virgin Mary, the fresco shows only a concise image of the setting, parts of two pillars
supporting the vault on the left side, the vault itself, and a stool on which the Virgin kneels with an open book (the
Gospel) in her arms. It may be worth mentioning how much the stool on which the Virgin Mary is kneeling contrasts
with the throne on the above-mentioned panel by the Master Vy33i Brod. Further, there is an inconspicuous
rectangular opening on the right in the wall, perhaps indicating a horizontal movement, supported in the scene by
the figure of the founder of the order, St. Dominic, watching the scene from the left, from the edge of the fresco.
The dark shadow of the opening in the wall may point to a nightly, dark world, a world fallen into sin. The fingers of
St. Dominic's clasped hands point upwards, while the archangel's arms are folded in front of his body, the right
hand moving upwards and the left downwards. Mary's hands are crossed on her chest, at the same time holding
the open gospel, to which she points with the finger of her right hand, actually in the direction of the archangel's
(i.e. the messenger’s) gaze and thus referring to the text of the prophecy. The edge of the shadow on the wall
behind the figure of the Virgin Mary is an extension of the line of the angel's head and hers. The light is actually
present even in this way, by inversion... “The Holy Spirit will come upon you, and the power of the Most High will
overshadow you.” At the time of Annunciation, the Word became flesh in Mary's womb...

The painting’s means of expression are seemingly restricted, manifested by relatively sparse colours, among other
things. In fact, the artist uses a wide range of possibilities in the very vocabulary (brush strokes), from the lightly
sketched lines of Mary's cloak, making the impression of an underpainting and perhaps suggesting that the work is
unfinished, to the carefully modelled volumes of human skin and draperies. (The colour of the archangel’s wings
ranges from cold earthy greens to warm tones of natural ochres.) By the way, in his Lives Giorgio Vasari writes that
Fra Angelico never corrected nor remade his painting, always leaving it as it originated from the first brushstroke
on, because he believed this to be God's will. This is another way to point to the semantics of the present, to the
moment of intersection of the here and now — through this specific painting gesture — with eternity.

If we interpret the fresco of the Annunciation geometrically and analyse its construction and composition elements,
we find that the circles of the arches of the vault in the upper part have their centre in the vanishing point of the
floor perspective of the corridor painted on the wall. The imaginary diagonal line connecting the faces of the angel
and the Virgin runs through this centre. Parallel to this direction, in the angel's view, is also the axis of the book in
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Mary's arms. The spirit and the word resonate here. The picture, its layout, is inscribed or inserted (deposited) into
the format of the fresco; it is the result of relationships that extend outside the format, generally referring to
universality (of space and time). However, geometrisation, to which perspective can also be assigned, in the sense
of conceptualisation of sensory reality, does not divert from reality; on the contrary, it provides another dimension to
the intensity of the present moment — as a moment in the place of eternity. (Vincent van Gogh notes in a letter to
his brother Theo: "... instead of painting a trivial wall [...], | paint infinity.")

Didi-Huberman concentrates on the central part of the fresco when he writes: “If there is nothing between the angel
and the Virgin in his Annunciation, it is because the nothing bore witness to the indescribable and unfigurable
divine voice to which Angelico, like the Virgin, was obliged to submit completely. But to say something like this
means not to look, it means to be content only with what is to be seen. There is not nothing because there is white.
It is not nothing, because it reaches us without our being able to grasp it, and because it envelops us without our
being able, in our turn, to catch it in the snare of a definition."

To some extent, the construction of the whole composition can be perceived as an early Renaissance frompe [l'oeil,
an illusion of the eye, since the fresco is indeed an optical niche in the wall. At the same time, it is physically part of
the wall. The person who dwelled in the monastery cell —probably the artist who made the painting — and touched
the wall of the cell, touched at the same time the wall painted in the picture, i.e. the place in the picture and the
attribute of the scene; he physically participated in it, he touched the place.

Later cracks in the plaster on which the fresco is painted constitute a somewhat random, so to speak non-systemic,
but surprisingly humanizing element. These cracks too are not mere cracks in the wall, i.e. in the backing of the
painting; this wall is the background plan with the figures of the kneeling Virgin Mary and Archangel Gabriel being
optically mounted on it — and this painted wall is at the same time the real wall of the cell. A crack in the wall is
therefore a real crack in the painted wall, too.

At this point | will try to point out a certain connection with Gothic panel painting, which can be — apparently in
contrast to mural painting — characterized as an object. One of the reasons is that the panels used to be part of an
altarpiece or reliquary, or served as portable altars. The reverse side was usually prepared in some way and
painted with respect to the front side. Panel paintings are therefore double-sided and the contents of both sides are
usually in direct relation to each other. In her essay Stfedovéky obraz jako posvatny objekt [Medieval painting as a
sacred object], Hana Hlavackova writes that the Gothic painting “is not only two-dimensional, the panel has its
thickness that is acknowledged, and it also has its rear side, which is part of the object...” Renaissance and later
paintings painted on canvas have no rear side, and the frame in which they are set is not part of the painting, but
instead something that separates it from our world, making it exclusive... While the medieval painting, spiritual in its
content, is a distinctly material object, the Renaissance painting, often full of sensuality, is a mere mimesis, with its
material component being merely some sort of inconsistency: the thin canvas is a necessary backing that fixates
the immaterial mimesis. However, the medieval painting is material and therefore constitutes a natural part of our
material world (as evidenced among others by the admitted existence of its rear side).

On the back of the panel painting of the Madonna of Most there is an illusive window with parchment fillings and in
the middle of its crossbars there is the letter M — Mary. The relationship between the obverse and the reverse is in
the very motif of the window, which is an analogy to Mary. It refers on the one hand to the Annunciation, of which it
is an attribute and, in this case, also to the cross, to the crucifixion.

Other possible connections with our topic include the relationship of the visible and the invisible, or the desire to
know the unknown, to “break through” the phenomenal world; the relation between the surface or illusive space
and the real space... A detail from Giotto’s fresco of the Last Judgement in Padua, with a figure in the upper left
part of the fresco uncovering “another world” behind the main painted scene, as well as for instance a woodcut
from the 16th century, where the figure of a pilgrim looks beyond the real landscape into a kind of cosmic scenery,
can be taken as examples. The nimbus, too, can be a similar “distraction” from the real place and time; in our
fresco especially that of Virgin Mary, where it gives the strong impression of an opening into some virtual space
“behind” and, in a way (like a mirror) before the depicted scene as well.

A slightly transformed context can be seen in examples of art from the second half of the 20th century, e.g. in Lucio
Fontana. By cutting through the canvas, he follows up with the theme of the need for knowledge, the desire to “look
behind” in a broader context, but he primarily addresses the relative conditionality of the canvas in three-
dimensional space, i.e. the image as a two-dimensional object with real space being part of it. However, the
phenomenon of wounding should also be mentioned here, represented for example by the coloured woodcut of the
Divine Heart from 1470, with a real cutting through in the shape of a heart.

| will add a digression referring to a few examples of the thematizing of the painting as an object, or rather of the
back side of the painting and the frame, i.e. what we commonly perceive as hidden and subsidiary, as a "necessary
evil". Examples include Jan Svoboda's The Other Side of a Photograph (1969), The Back Side of a Painting by
Cornelius van Gysbrechts (around 1670) or the object called 24 Stretcher Frames by Imi Knoebel (1968—1969) — in
this case radical concepts of what is (or is not) a painting, making visible what is commonly hidden, a technical
necessity, themed here as a new communicative and aesthetic quality.

The "story" of the Madonna of Czestochowa can serve as another example of the semantics of the frame. A copy
of the Madonna (from 1956) travelled among Polish parishes for almost twenty years. In 1966, Polish Communists
prohibited showing the icon for almost eight years. The parishioners, however, decided to continue touring the
frame only, based on the presumption that it directly referred to the icon and that the prohibition did not apply to it
(the presence of the absent).
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Another example is the object To Hang by Eva Hesse (born 1966). It is a large, more than two-meter-high frame on
the wall, as if "treated" (perhaps as an acknowledgement of its necessity, the care for it) with a wrapped strip of
cloth and an arched steel wire that protrudes from the frame into the room. Maybe to delineate the space, to
indicate the aura of a non-existent painting, its inaccessibility (Ortega y Gasset writes that "the frame constantly
demands to have a painting inside it, and if it does not then the section of the world one sees through the empty
frame often appears as a painting in itself’) or, on the contrary, to delimit the viewer’s imaginary inner space — but
in this case with the viewer standing outside of it. In fact, unlike the fresco in the cell, a virtual image is inaccessible,
unreachable, "unattainable", inviolable... As in her other works, Hesse refers here to both the hanging picture and
the three-dimensional object, interconnecting them. She voids the content, limiting the painting in a way to the
convention of its hanging on the wall.

If we return to the theme of the painting as an object conceived from both sides to which we relate from the outside,
what we see in the cell of the San Marco Monastery is a painting that is a direct component of the space as an
object to which we are positioned from within. The wall on which the fresco of the Annunciation is painted is not an
arbitrary backing, it is not indifferent to the painting. The painting is actually conditioned by it, as well as by the
small space of the cell.

The Annunciation scene is present, and repeatedly represented in the cell. The "materialization" is supported by
the physical presence of the wall (which, as we have already mentioned, is at the same time an attribute of the
painting), but also by the physical presence of the painting. The two make a whole, both being touchable, present.
(Perhaps this is an indirect reminder of the need for physical touch as in Doubting Thomas — to make sure.) Rather
than a depiction, what matters here is the presence of the depicted scene as a painting here and now, its
identification with the wall of the cell. Therefore, the depicted scene is not independent of the cell's space, of its
simultaneous presence in time. On the contrary, it is connected with it. It has not already happened in the past, it is
happening now, just like the cell is happening. It comprises the wall with the fresco, which is physically present,
which is material, the wall is both a kind of matrix and a container of the image. We perceive the topic, the
attributes of the topic, the specifics of a particular approach, the compositional qualities, but also the presence of
the painting, the place itself, its qualities, its perception, ourselves as those who perceive, i.e. the "benchmark" of
time; the relation between “external and internal existence”.

As already mentioned, we are present in the cell — even indirectly. Not present with something that needs to be
precisely named, that we need to adhere to, even though the scene we see is obvious. We are not close to what
had happened, to something already past, but to something that is just occurring, that is happening now.

When we face the fresco, we are with it rather than looking at it.

(The remark that | am going to suggest now may seem provocative: the presence that | have in mind in this context
does not seem to be conditioned by real physical presence on the site...)

| believe that the mimetic aspect, the illusion of three-dimensional reality and the implied link to trompe l'oeil are
merely the outer aspects of the fresco’s properties. What is more important is the physical presence of the painting
as such, which can be perceived (in the words of Hana Hlavackova) as “terminal being” acquiring an exclusive
character through its transcendence of the material world, which may be perceived as sacred.

We can further refer to the thesis of the French poet and essayist Yves Bonnefoy, who writes in connection with
early Renaissance painters that they freed the painting from its medieval vaulting without denying the object its
essence and "in fact concentrating its dispersed evidence and bravely introducing the light and unity of the sacred
in sensory experience”. Jifi Pelan notes in the afterword to the translation of Bonnefoy's poetry: “the encounter with
Italian art brought him the fundamental knowledge that art at its top may be a place of blending the physical with
the spiritual, the phenomenal with the mathematically essential, that it is able to grip, incarnate even the finality of
existence, the 'presence' that reopens an outlook on the unity of being.”

Georges Didi-Huberman, cited above, writes: “Before an image, our presence is grasped at once and at the same
time it renews itself in the gaze’s experience. [...] Before an image — however old it may be — the present never
ceases to reshape, and the past never ceases to reshape as well. Before an image, finally, we have to humbly
recognise this fact: that it will probably outlive us [...].The image often has more memory and more future than the
being who contemplates it.” “One minute in the life of the world is going by,” says Paul Cézanne, “and we can only
preserve it if we become it.”

I would like to stop and deal with the way of perception, specifically with the meaning of a particular time associated
with the immediate perception. The need for rather long-term focused attention is often mentioned. | would like to
point out, however, some sort of unwitting perception, when the nature of the perception is momentaneous, like a
one-second flash. “Something” that we see in a split second can be a fundamental insight... All at once, suddenly,
the perception is somehow burnt in, funnelled in a single moment, an immeasurable fraction of time, which is
eternity... The moment is not a denial of eternity, it includes eternity. The action depicted on the fresco is thus
happening continuously, it begins continuously. The moment is an expression of eternity.

Ale$ Novak writes in his Epifanie vééného navratu téhoz (Epiphany of the Eternal Return of the Same): “If our
conduct is at any moment the culmination of the entirety of time and being in unity of their instantaneous nature,
then every act and every decision stand for reality itself, and are not unique and irrevocable because ‘we live only
once’, but because we live eternally and we live eternity.”

The place, place cell, place wall, is established, conceived in a similar manner... The event that establishes and
sanctifies this space is not its trace, legacy, but its presence... The event can be understood as an experience in
time, i.e. an experience of the presence, an encounter with representation. (Zdenék Neubauer)
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Sometimes | mention yet another level of such “seeing”, namely Luke's verse (24:31) at the supper at Emmaus:
“Then their eyes were opened and they recognized him, and he disappeared from their sight.” We have touched
something that suddenly disappears, but not forever, or to happen again, for it remains in our deep inner
experience, in our memory... (Years ago, deacon Vaclav, standing before my work in progress, a painting of the
Supper in Emmaus for the side altar in the chapel of Vratislavice, suddenly remarked: "And what if you painted it
a second later, that is, when He already disappeared?")

According to Giorgio Vasari, Fra Angelico said a prayer before he began painting. His work was preceded by a
thorough spiritual preparation, concentration, contemplation, presence for the work..., God's presence, presence of
oneself...

Fra Angelico's fresco of the Annunciation to the Virgin Mary may be perceived as a "flash of grace" breaking
through the present, "real" time, into timelessness, into "before time."

x1
Besides St. Luke, Andrei Rublev (1360 or 1370—1430), canonized in the Orthodox Church in 1988, and Albert
Chmielowski (1845-1916, canonized together with Agnes of Bohemia on 12 November, 1989), originally a painter
and founder of the Albertini Order, caring for homeless people, can be considered as other patrons saints of
painters.

(Translation Katefina Danielova)

Vyznam, sila a moc duchovni hudby v sou¢asném svété

MgA. Jan Vrko¢ /CZ/ - composer, music writer

motto:

~Skrze Ducha Svatého je Bilh pritomen.

Bez ného je nam Buh vzdaleny,

Kristus ztstava v minulosti,

Evangelium je mrtvou literou,

Cirkev pouhou instituci,

autorita se stane nastrojem ovladani lidi,

misie budou pouhou propagandou,

liturgie vzpominkovym ritudlem

a z kiestanstvi nam zbude zotroCujici moralka.*
(Ignatios IV.) *1

Na festivalu FORFEST jsme se po léta pokousSeli o rizné definice duchovni hudby, vice ¢i méné vystizné.
S duchovni hudbou je potiz. Vzdycky bylo nesnadné rozliSit a definovat, ktera hudba je duchovni a ktera uz neni.
Takové tapani kolem podstaty duchovni hudby mi pfipadalo odjakZiva smésné. PovaZuji pfece za ,duchovni®
takovou hudbu, které se dotkl ,Duch®, kterd nese znaky inspirace Duchem Svatym. Mné to tak bylo jasné
odjakzZiva. BohuZel ne kazdému je takova definice pochopitelnd a dostalujici. Ziejmé se téZko posuzuje, zdali
konkrétni hudba nese v sobé ,peet Ducha“, &i nikoliv. Ukazalo se také, Ze inspiraci Duchem Svatym chapou
kiestané zcela jinak nez jina naboZenstvi. A GpIné odliSnou predstavu maiji nevéfici. Zidovsky starozékonni ,Duch
BoZi, ktery se vznaSel nad vodami (srov. Gn 1,2)*2 je patrné cosi jiného nez kfestansky Duch Svaty, ktery pfebyva
v srdci Bozich sluzebnikd... (srov. 1 Kor 3,16-17). *3

Za sebe zlstanu u viry kifestanské. Nezajimaji mé jiné cesty, velmi mé ale zajima Duch kfestansky. Velmi mé
zajima duchovni hudba kfestanska, nejlépe autor(i kfestanl. Tedy — vyznani hudebnikd neni vzdycky bez
problému: podivejme se tfeba na Bacha, napsal pfece katolickou Hohe Messe, ale pfitom byl protestant...;
a v§imnéme si, nakolik kfestanstvi ovlivnilo dilo zidovskych autord Mendelssohna nebo Mahlera...? Jak je to
mozné?

Podivejme se, jaky je tedy ten kiestansky Duch Svaty, ktery ovliviiuje cely kiestansky svét?

UzZ jsem se zminil, Ze starozakonni Duch BozZi, ktery se vzna3el nad vodami stvofeni, je zfejmé néco jiného nez
Duch kfestansky, Duch Svaty, ktery je inspiraci celé kifestanské kultury. V &em je tedy podstata? Zda se, Ze kazdy
kiestan by mél tohoto Ducha Svatého znat, nosit v sobé a rozumét mu do takové miry, aby mohl bez téZkosti
odpovédét na zasadni otazku: Zname Ducha Svatého?

1. Duch kfestanstvi promlouva k ¢lovéku z jeho nitra, je duchem ,zvnitfnéni.” VSichni vime, jak plsobi. Radi nam,
abychom zili kfestansky a ,byli svati“. Nehovofi k nam zvengi, ale zevnitf! Je pfece v naSem srdci, v naSem
svédomi. Zajimaveé to vystihuje Tomas Spidlik:

»-..V Zivoté svétct mélo zviastni dulezZitost tzv. rozliSovani duchu. Stanovili rizna pravidla, aby se ¢lovék dobre
orientoval v této oblasti. Z mnoha pravidel pfipomerime jediné: autofi se snaZili rozliSovat mySlenky, které pfichazeji
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,zvenci‘ od téch, které pfichazeji ,zevniti. Ty vnéjSi jsou velmi hojné a maji vnéjsi pfic¢inu: néjaky viditelny predmét,
slySené vypravéni, uryvek pfecCtené knihy, anebo viliv nékoho, s nimz jsme mluvili, ktery nédm ,vnukl* néjakou
myS8lenku Ci obraz. Tyto myS$lenky se li§i od téch, které pfichazeji z nitra, otcové to zjistuji. Jejich vzneSenost
presvédéuje staré mnichy, Ze je to sam Duch Svaty, ktery Zije v srdci a dava slySet svij hlas ,v hradu nitra naseho
ja', jevi se jako néjaké osviceni piné pokoje. ... Syrsti autori o tom ¢asto miluvi a popisuji tuto zkuSenost metaforou.
Rikaji: ,Srdce se podoba fontané, je-li &ista, zrcadli se v ni nebe. Tak i v éistém srdci se zrcadli boZzské myslenky.
*4

Uvédomme si, Ze pfed Bozi tvafi nema nic samo o sobé zadnou hodnotu. Buh si ceni vztahy. Je psano ,kralovstvi
Bozi je mezi vami.” (Lk 17, 21) *5 Tak tedy umélecké dilo nema cenu tim, ma-li originalni a efektni vnéjsi formu,
dllezité je, kdyz zlstava vérné svému zakladnimu skrytému poslani a tim rezonuje v srdcich druhych lidi. V uméni
je vcelku samoziejmé, Zze Duch promlouva z nitra umeélcova smérem k druhym lidem. Takovy tvurce, ktery by jen
kopiroval néjaky vnéjSi vzor, byl by rychle nazvan epigonem. Pro hudebniho skladatele je prvnim zakonem
,Z Vlastniho nitra rast®, jak fikal Leo$ Janacek. Ddlezité je to i pro hudebniho interpreta, pro malife nebo
spisovatele, pro védce a pro kazdého, kdo néco tvofi. Kfestanska kultura je tedy tvofena zevnitf a mdze ji vytvaret
pouze kfestansky pevna duse.

2. Dal$im znakem Ducha Svatého je laska. Duch kfestanstvi je duchem lasky. Kfestané nevéri v kulturu bez lasky.
Neveéfi v kulturu konzumu, kulturu smrti, jak to pfipominal papez Jan Pavel Il.

Evangelium zminuje tento Jezislv vyrok: ,Oher jsem pfiSel uvrhnout na zemi, a jak si pfeji, aby se uz vznal!* (Lk
12,49) *6 Nemluvi na tomto misté v evangeliu Jezi$ o ohni jako vyhni lasky, neni tento ohen laska sama?

Je to pro skladatele velky zavazek. Duchovni hudba ma byt proniknuta ohném lasky. Jsme s tim vilastné
srozuméni, poslouchame-li skladby Bachovy, Mozartovy, Dvorakovy a jinych velikanl. Kolik lasky dokazali tito
tvarci vliozit do svych partitur!

Tak se ukazuje, ze kazdé umeéni bez lasky nema zifejmé valnou duchovni hodnotu, je zfejmé neupiné, nedokonalé.
Jak je psano v Prvni knize Korintskym: ,Kdybych mluvil jazyky lidskymi i andélskymi, ale lasku bych nemél, jsem
jenom dunici kov a zvugici zvon.” (1 Kor 13,1-2) *7

3. Tretim znakem Ducha Svatého je skute€éné poznani, kfestanstvi pfinasi poznani, je duchem hlubokého
vnimani a pochopeni €asto i neviditelnych skute¢nosti. ,Spravné vidime jen srdcem . Co je dulezZité, je o¢im
neviditelné®, fika Exupéry. *8

LPlaton tvrdil, Ze lidsky intelekt je svou prirozenosti bozsky, a proto miuze poznavat i nekonecné krasy. Kfestané
opravuji tento nazor. Nejsme schopni povznést se vzhuru svou prirozenosti, nybrz milosti, to je osvicenim Duchem
Svatym. Platén vSak pochopil velmi dobrfe, Ze ¢lovék Zijici na této zemi, zvlasté je-li mlady, potfebuje vidét pred
svyma ocCima nebesky ideal, aby nezabred! do necistoty. Snazte se mit ideal, méjte ho stale na ocich, napominaji
vychovatelé. Avsak vSechna napomenuti budou marné, bude-li chybét svétlo Ducha Svatého.” *9

Clovék méa schopnost jemného rozliSovani, vnimani, diky némuzZ je mu umoznéno vidét Boha jako dobro a
poznavat vSechno bozské na svété. Je to veliky dar, ale ne kazdy ho dokaze ocenit a uzit.

Uvazme, jak mnoho Uzasnych a inspirativnich skladeb nam odkazali tfeba barokni skladatelé. Ale dnes jen
malokdo jim nasloucha. Kupodivu daleko vic lidi si pousti do sluchatek bezduchy stfedni proud, ten ale k Bohu
nepovznese. Neni to Skoda?

,Dostojevskij vypravi starou legendu o kfistalovéem paléaci. Postavil si jej jeden védec. Pfipustil pouZit ke stavbé jen
to, co je dokazané, jasné a rozumné. Co je tajemné, to bylo vyhozeno ven jako nehodné védce. Uéenec se do
nového domu pfestéhoval a byl na néj patficné hrdy. Chlubil se jasnosti, prizracnosti, ktera ho obklopovala. Ale
brzo se zacal nudit, protoZze tam nenachazel dvé véci, které obveseluji Zivot: svobodu a lasku. Tyto dvé véci
nemohou byt nikdy ,jasné’.

(...) Teolog Pavel Florenskij uci, Ze jsou dva odlisné zptsoby poznani: poznani véci a poznani osob. U véci nejprve
poznavame, co je zfejmé, jasné, pak se postupuje k méné jasnému, pritom se logicky uvaZuje. Nakonec zbyvaji jen
ciré domnénky, kterym prilis§ nedavéfujeme. Jinymi slovy, stavime ,kfistalovy palac".

Ale jak dokonale poznavat skutecnosti nekoneéné? Uplné jina situace nastane, jestlize se setkéme s osobami. Ty
nejsou nikdy ,jasné’. Jejich srdce, jejich umysly nejsou nikdy zfejmé. Nezbyvéa nez jiny pristup, totiz dat jim
zpocatku davéru. Jen pozdéji, po néjaké dobé, kdy s nimi Zijeme v dlivérném vztahu, se odhali, daji se poznat tim,
Ze daji svou duvéru i nam.“ *10 Tak nas Duch Svaty uci a vede k poznani.

4. DalSi znak Ducha Svatého: kfestan tvofivé napliiuje vhodnou formu. Duch kfestanstvi je duchem tvaréiho
naplfiovani formy. ,Nedomnivejte se, Ze jsem pfiSel zrusit Z&kon nebo Proroky; nepfidel jsem zrusit, nybrz naplnit®.
(Mt 5,17) *11

Vezméme si takovy pfiklad: V dé&jinach hudby vidime, Ze mnoha tviircim je jakoby vymezena jedna oblast jejich
pUsobeni, drzi se ,svého kopyta“. Malokdo se umi vénovat riznym Zzanram, spiSe se kazdy tvirce jakoby
specializuje na to ,své“: Rossini nebo Wagner psali jen opery, ale nepsali symfonie. Chopin nepsal opery, ale
klavirni dila, Paganini se nevénoval operam, a Liszt nepsal nic pro sélové housle. Mozna pravé Duch Svaty uz
predem urcil t¢mto hudebnikim obor jejich €innosti, jisté je inspiroval a posvétil jejich Usili, aby co nejvice vynikl jim
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svéfeny talent. Pak jsou ovSem vyjimky, vSestranni hudebnici, ktefi piSi hudbu v Sirokém zabéru. To jsou velikani,
napftiklad Purcell, Bach, Mozart, Dvofak nebo Martin(l, v novéjsi dobé tfeba Hindemith, Messiaen...

5. A posledni, dilezity znak Ducha Svatého: Duch kfestanstvi je duchem zdokonalovani se, stalého uceni se.
~Budte tedy dokonali, jako je dokonaly vas nebesky Otec* (Mt 5,48) *12

LKrestan ma pred svym duchovnim zrakem BoZi dokonalost, jiZ méri vSechny pozemské véci a Zivotni situace. (...)
Vnimé BoZi dokonalost a sam si uklada nutné se zdokonalit. Duch kiestanstvi obraci vériciho &lovéka k Bohu na
nebi a k Bozi ¢innosti na zemi. *13

Toto je pravé jedine¢nost Ducha Svatého, starozakonni lidé neméli pfed o¢ima tento ideal, také ateista se nema
vlubec s ¢im pomérfovat. To je pravé vysada jen kiestanl. Tak Duch Svaty vnasi kfestanstvi do rodinného zivota,
do sluzby, do vzdélani, do politiky i do uméni a védy.

,Casto slychéme tvrzeni: ,umélci vyjadruji ve svém dile sami sebe.‘ Avéak sami umélci s touto definici nesouhlasi.
Kdy? totiz tvori, chtéji vyjadrit néco, co ji prislo jako inspirace. Anticti Rekové miluvili o Mizéach a vidéli v inspiraci
tajemny bozZsky hlas. Umélec citi, Ze je nucen pfijmout hlas, svobodné se s tim hlasem ztotozni, chce s nim
spolupracovat. Hlas miuvi neviditelné, a umélec chce dat hlasu viditelnou, konkrétni formu v malbé, sose, basni,
hudbé... Neni to nijak snadné. Umélec trpi, je jako posedly tim hlasem, donucen poslouchat ho. Prichazi-li
inspirace od Ducha Svatého, pak neprichazi ,zvenci‘, protoze Duch Svaty je ,dusi nasSi duse’, patfi k nasemu ,ja"“
*14

Na zacatku jsme uvedli jako motto: ,Skrze Ducha Svatého je Buh pfitomen.” Dovolim si to parafrazovat: ,Duchovni
hudba sama je Bozi pfitomnost.“ Hudba totizZ ma takovou moc, ze nam pfiblizuje zivého Boha. Méjme pfed sebou
vzdycky vysoké idealy!

,PTijd, Duchu Svaty, naplf srdce svych vérnych a zapal v nich ohen své lasky...*
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Importance, strength and power of spiritual music in the present-day world

MgA. Jan Vrko€ /CZ/ - composer, music writer

motto:
“Through the Holy Spirit God is present to us.
Without him, God is far away,
Christ stays in the past,
The Gospel is a dead letter,
The Church is simply an organization,
authority is a matter of domination,
mission is a matter of propaganda,
the liturgy is no more than an evocation,
Christian living a slave morality.”

(Ignatios IV.) *1
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For years we have attempted at FORFEST to define spiritual music. There is a difficulty with spiritual music. It has
always been difficult to distinguish and to define which music is spiritual and which music is not. Searching around
the essence of spiritual music has always seemed ridiculous to me. After all, | consider “spiritual” music to be
touched by “the Spirit” that bears the signs of inspiration by the Holy Spirit. It has always been crystal clear to me.
Unfortunately, the description is not understandable enough to everyone. Obviously, it is difficult to determine
whether a particular music carries the “seal of the Spirit” or not. It also appeared that Christians have a different
understanding of inspiration from the Holy Spirit than other religions. And the atheists have a completely different
idea. The Jewish Old Testament: “Spirit of God, who hovered over the waters” (cf. Gen 1: 2) *2 is probably
something different from the Christian Holy Spirit who dwells in the heart of God's servants... (cf. 1 Cor 3: 16-17). *3
Personally, | will remain by the Christian faith. | am not interested in other perceptions, but | am very much
interested in the Christian Spirit. | am greatly interested in Christian spiritual music, preferably composed by
musicians, who are Christians. But — the religion of musicians is not always straightforward: for example, let's look
at Bach, he wrote the Catholic Hohe Messe, but he was a Protestant...; and take notice how much Christianity
influenced the work of the Jewish composers Mendelssohn or Mahler...? How is it possible?

Let's have a look. What is the Christian Holy Spirit that affects the whole Christian world? | have already mentioned
that the Old Testament Spirit of God, which hovered above the waters of creation, is apparently something other
than the Christian Spirit, the Holy Spirit, which is the inspiration of the whole Christian culture. What is the core of
the matter? It seems that every Christian should know, carry inside and understand this Holy Spirit to such an
extent that he can answer without difficulty the fundamental question: Do we know the Holy Spirit?

1. The spirit of Christianity speaks to man from within, He is the spirit of “inwardness.” We all know how it
operates. He advises us to live as a Christian and “be holy”. He does not speak to us from the outside, but from the
inside! After all He is in our heart, in our conscience. Tomas Spidlik describes it interestingly:

“.. In the life of saints, the so-called distinction of spirits was of particular importance. They have laid down different
rules for a man to become familiar in this area. Of the many rules, let us remind ourselves of how the authors have
tried to distinguish thoughts that come 'from the outside' from those that come 'from the inside'. The outer ones are
very abundant and have an external source: some visible object, heard story, an item read from a book, or the
influence of someone we talked to, who instigated some thought or image. These thoughts are different from those
that come from within, priests find out. Their brilliance convinces the old monks that it is the Holy Spirit himself, who
lives in the heart and makes his voice heard 'in the castle within ourselves’, appears as some rooms full of
enlightenment. Syrian writers often talk about it and describe this experience with a metaphor. They say: 'The heart
resembles a fountain; if it is pure, the sky is reflected in it. In the same way a pure heart reflects divine thoughts"” *4
Let us realize that nothing by itself has any value before God's face. God values relationships. It is written “the
kingdom of God is in your midst.” (Lk 17, 21) *5 Therefore a work of art is worthless just because of its original and
effective external form, but it is important that it remains true to its fundamental hidden purpose and through it
resonates in the hearts of others. It is quite obvious in art that the Spirit speaks from within the artist towards other
people. Such an artist who would just copy an external pattern would quickly be called an epigone. For a
composer, the number one rule, is “a growth from within”, as LeoSJanaésaid. It is also important for a musician,
painter, writer, scientist and for anyone else who creates something. Christian culture is therefore created from
within and can only be created by an unyielding Christian soul.

2. Another symbol of the Holy Spirit is love. The spirit of Christianity is the spirit of love. Christians do not believe in
a culture without love. They do not believe in the consumer culture, the culture of death, as Pope John Paul Il
reminded us. The Gospel mentions this quote that Jesus spoke: “I have come to ignite the fire on the earth, and
how | wish it were already kindled!” (Lk 12:49) *6 Doesn’t Jesus speak in this place in the Gospel about fire as a
hearth of love, isn’t this fire love itself?

It is a great commitment for the composer. Spiritual music must be penetrated by the fire of love. In fact, we
understand this by listening to Bach, Mozart, Dvofak and other renowned names. How much love these composers
managed to instill in their sheet music!

It turns out that every art without love does not seem to have a great spiritual value. It is obviously incomplete,
imperfect. As it is written in the First Book of Corinthians, “If | speak in the tongues of men or of angels, but do not
have love, | am only a resounding gong or a clanging cymbal.” (1 Cor 13: 1-2) *7

3. The third symbol of the Holy Spirit is a real knowledge. Christianity brings knowledge, it is a spirit of deep
perception and understanding of often even invisible facts. “We only see properly with the heart. What is important
is invisible to the eyes”, says Exupéry. *8

“Plato claimed that human intellect is divine in nature, and therefore he can experience unlimited beauty. Christians
correct this view. We are not able to rise upwards by our nature, but by grace, which is through the enlightenment
of the Holy Spirit. But Plato understood very well that a man living on this earth, especially if he is young, needs to
see the heavenly ideal before his eyes in order not to get stuck in impurity. Try to have the ideal, constantly in front
of you, educators preach. But all admonitions will be in vain if the light of the Holy Spirit is missing.” *9

Man has the ability of subtle distinction, perception that enables him to see God as a goodness and to experience
all divine in this world. It is a great gift, but not everyone can appreciate it and enjoy it.
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Let us consider how many wonderful and inspiring compositions have been handed down to us by Baroque
composers. But today only few people listen to them. Surprisingly, many more people listen a dull mainstream
through their headphones, but that will not lift us up to God. Isn't it a pity?

“Dostoevsky tells the old legend of the crystal palace. It was built by a scientist. For the construction, he permitted
to use only what was proven, clear and reasonable. What was mysterious was thrown away as an unworthy object.
The scholar moved into the new house and was proud of it. He boasted of the clarity, the translucency that
surrounded him. But soon he got bored, because there were two things missing that make us rejoice in life:
freedom and love. These two things can never be ‘clear’.

(...) The theologian Paul Florensky teaches that there are two different ways of knowledge. Knowledge of things
and knowledge of people. By objects we first perceive what is obvious, clear, then proceed to the less clear, while
logically thinking. In the end, there are only clear assumptions that we do not trust much. In other words, we are
building a 'crystal palace'.

But how to cognize infinite facts perfectly? A completely different situation occurs when we meet people. These are
never 'clear'. Their hearts, their intentions are never obvious. There is no other approach but to trust them at first.
Only later, after some time when we live in intimate relationship with them, will they reveal themselves and they can
be recognized by returning their trust to us. ” *10 This way the Holy Spirit teaches us and leads us to knowledge.

4. Another sign of the Holy Spirit: a Christian who creatively fulfills a suitable form. The spirit of Christianity is the
spirit of creative fulfilment of form. “Do not think that | have come to abolish the Law or the Prophets; | have not
come to abolish them but to fulfill them.” (Mt 5: 17) *11

Let's take an example: In the history of music we see that the most authors seem to be defined by one area in their
work, sticking to what they are best at. Very few can devote themselves to different genres, each author seems to
specialize in his “own”: Rossini or Wagner wrote only operas but did not write symphonies. Chopin did not write
operas but piano compositions, Paganini did not devote himself to operas, and Liszt did not write solo for violin.
Perhaps it was the Holy Spirit that had previously determined the musicians' field of calling, which surely inspired
them and sanctified their efforts to excel in their entrusted talent. But then there are exceptions, versatile musicians
who write music in a wide range. These are the greats, such as Purcell, Bach, Mozart, Dvofak or Martint, more
recently Hindemith, Messiaen...

5. And the last, important sign of the Holy Spirit: The spirit of Christianity is the spirit of improving, constant
learning. “Therefore, you shall be perfect, just as your Father in Heaven is perfect” (Mt 5: 48) *12

“A Christian has before his spiritual eye God's perfection, by which he measures all earthly things and situations in
life. He perceives God's perfection and strives badly to improve. The spirit of Christianity turns a believer to God in
heaven and to God's work on earth.” *13

This is precisely the uniqueness of the Holy Spirit. The people from the Old Testament did not have this ideal
before their eyes, and the atheist has nothing at all to compare with. Only Christians have this privilege. The Holy
Spirit brings Christianity into the family life, ministry, education, politics, art and science.

“We often hear the statement: 'artists express themselves in their work.' But artists disagree with this definition.
When they create, they want to express something that already came as an inspiration. The ancient Greeks spoke
of the Muses and saw in the inspiration a mysterious divine voice. The artist feels he is forced to accept the voice,
willingly identifies with the voice and wants to cooperate with it. The voice speaks invisibly, and the artist wants to
give the voice a visible, concrete form in painting, sculpture, poem, music... It's not easy at all. The artist suffers, is
obsessed with the voice, forced to listen to him. If inspiration comes from the Holy Spirit, then it does not come
'from outside’, because the Holy Spirit is the 'soul of our soul’, it belongs to our 'self'.” *14

In the introductory motto we stated: “Through the Holy Spirit God is present to us.” Let me make a paraphrase:
“Spiritual music itself is God's presence.” The music is so powerful that it brings us closer to the living God. Let's
always have high ideals!

“Come, Holy Spirit, fill the hearts of Thy faithful and enkindle in them the fire of Thy love...”
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L’art et la société
Uméni a spole¢nost.

Prof. Nicolas Zourabichvili / France / - composer, Conservatory Paris

Pour la clarté de mon propos, je ne parlerai que des rapports entre 'art et la société en Europe, parce que c’est la
seule civilisation que je connaisse assez bien.

Cependant, comme il m’est difficile de parler « de I'art et de la société », dans la mesure ou I'art est une production
alors que la société est un ensemble d’hommes, jenvisagerai surtout les rapports de l'artiste avec la société.
N’additionnons pas les pommes et les poires !

Qu’est-ce que l'art ? Et quel est son rapport avec la société ?

« L’art c’est d’abord la production d’'une société donnée, a un moment donné de I'Histoire et de son histoire. L’art
est historiquement et sociologiquement défini : c’est le style. La production artistique est d’abord une production
sociale, comme l'artisanat, le savoir, I’Bigwdustrie, les arts ménagers, la recherche, la langue et toutes les institutions

qui font cette société. » (Pierre Maillot )

Au premier abord, le mariage de l'art et de la société devrait aller de soi et ne pas constituer un probléme. En effet,
si I'on considére les principaux arts — architecture, littérature, peinture et musique — leurs débuts sont précisément
placés sous le signe de la communauté : I'architecture est d’abord religieuse, on construit des temples, puis des
églises, puis des cathédrales, qui sont destinés a réunir la communauté des croyants. La littérature, jusqu’a
Gutenberg, ne concerne que les textes liturgiques et I'exégese religieuse. Certes, les exégetes ne sont pas légion,
mais ils travaillent avec la pleine conscience d’ceuvrer pour la communauté religieuse tout entiere. Quant aux
textes liturgiques, ils sont par définition destinés a la communauté des croyants et donc recopiés, puis reproduits
grace a Gutenberg, a de trés nombreux exemplaires. La peinture — si 'on ne tient pas compte des peintures
rupestres dont il est a ce jour impossible de définir la destination tant on ignore ce que pouvait étre la vie sociale
des hommes de la préhistoire — la peinture, donc, est a peu prés exclusivement religieuse jusqu’a la Renaissance
(avec cependant de grandes exceptions : portraits individualisés d’hommes ou de femme, dits « portraits du
Fayoum », bustes des empereurs romains, etc.). Cependant, du fait des trés grandes dimensions des fresques, il
est évident qu’il ne s’agit pas de peintres qui peignent pour eux-mémes mais bien d’ceuvres destinées a une
collectivité. La encore des exceptions existent, comme par exemple les fresques et les mosaiques romaines. En
particulier, les édifices religieux évoqués plus haut étaient sculptés et peints a des fins pédagogiques, puisque les
fideles du Moyen-age étaient presque tous illettrés. La musique, enfin, est strictement encadrée par I'Eglise qui
veille jalousement sur son exclusivité ; et |a encore, il faudra attendre longtemps pour voir apparaitre la musique
profane.

Tous ces arts contribuent donc essentiellement a la vie religieuse qui est, dans ces temps reculés, la seule vie
sociale, centrée sur la communauté d’'une paroisse. On peut donc penser que le mariage de 'art avec la société a
été longtemps une chose qui allait de soi. L'exemple le plus frappant en est pour moi I'époque de Jean Sébastien
Bach. Non que les choses allassent de soi. On connait les déboires de Bach (et de tous ses collégues) avec ses
supérieurs hiérarchiques, et les difficultés qu’il eut a surmonter tout au long de sa vie pour imposer son art. Mais il
reste que son activité de compositeur se confondait pleinement avec son activité au sein de sa communauté et
donc avec son statut social. Il y a 1a une osmose unique dans I'Histoire.

L’irruption de l'art profane, par la suite, ne change rien a cet état de choses, tout au moins au début.

Les architectes construisent alors des chateaux, des palais, des maisons luxueuses, des batiments administratifs,
qui tous concourent a la vie sociale.

La littérature fait dés le début exception de par sa nature méme : un livre est fait pour étre lu, certes, par le plus
grand nombre possible ; mais toutes ces personnes ne lisent pas le méme ouvrage ensemble. Chacun lit pour soi,
c’est donc par essence un exercice solitaire, en marge de la société. Mais il serait risqué de prétendre que c’est
sans effet sur la société. J'y viendrai plus loin.

La peinture, a l'instar de I'architecture, consiste alors essentiellement a décorer les palais et les riches demeures,
ou se rencontreront nombre de personnes pour les admirer, et c’est la que ce que jappelais plus haut I'exception

romaine prend sa place.
e e

La musique, quant a elle, — nous sommes maintenant a la charniére des XVIl et XVIIl siécles — est prisée par les
rois et les riches seigneurs qui entretiennent des orchestres (et donc des compositeurs), souvent moins par amour
de la musique que pour briller devant la société qu'’ils invitent a leurs concerts, concerts privés naturellement, mais

58 Pierre Maillot est philosophe et historien du cinéma
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qui réunissent beaucoup de monde. On peut alors considérer que les compositeurs et les musiciens sont
pleinement engagés dans la vie sociale. Mais on ne se doute pas encore que le ver du divorce des arts avec la
société est déja dans le fruit.

C’est le Romantisme (d’abord anglais, puis allemand, enfin frangais) qui va sonner le glas. L’irruption, avec Goethe
et Schiller, du « je », de I'ego, va finir par bouleverser cet ordre si bien établi. La régle, pour les écrivains comme
pour les compositeurs, va étre d’exprimer désormais leurs propres sentiments, de mettre leur propre personne en
valeur et donc, par laméme, de s’éloigr;er des préoccupations non seulement de I'Eglise, ne”nais de la société en

général. Ce courant traverse tout le XIX siécle en s’intensifiant, et va aboutir a 'aube du XX a I'art abstrait. Chez
les romanciers, cela ne préte guére a conséquence car, comme je I'ai dit plus haut, il s’agit d’'un art solitaire. Mais il
n’en va pas de méme pour la musique.

Je vais donc poursuivre ce tour d’horizon a partir de la musique. Certes,ele compositeur accomplit, comme le

peintre et le romancier, un travail solitaire ; mais alors que jusqu’a la fin XX siecle il s'insérait dans la vie sociale
grace a la popularisation de ses ceuvres, désormais la course aprées I'avant-garde, aprés l'originalité a tout prix, et
pour couronner le tout I'apparition de la musique atonale, vont le couper progressivement d’'une part de plus en
plus grande de son public, et donc l'isoler de la société.

Il faut ici étre précis : des hommes comme Schoénberg, Berg et Webern ne couraient certainement pas aprés
'avant-garde, ils n’avaient nul souci de quelque mode que ce soit. Leur évolution vers la musique atonale était en
réalité une conséquence logique de I'évolution de I’harmonie et particuliérement du chromatisme. Il n’y a au fond
aucune rupture entre Wagner et Schonberg, tout au moins dans les conséquences que celui-ci tirait des avancées
de celui-la. Mais force est de constater que le public, lui, ne I'a pas entendu de cette oreille et a plus ou moins
rejeté — et rejette toujours — une musique ou il ne retrouvait plus les repéres harmoniques du systéme tonal, les
mélodies faciles a retenir. Claude Debussy, dans Monsieur Croche, a dénoncé cette tendance avant tout le monde.
Nombre de compositeurs du milieu des années vingt, d'importance moyenne, jouirent alors d’'une popularité bien
plus grande que des compositeurs beaucoup plus importants. Je mets a part Igor Stravinski, Béla Barték et Serge
Prokofiev, dans la mesure ou ils nont jamais renoncé a la tonalité — fit-elle malmenée par des combinaisons
complexes comme la polytonalité —, laquelle les rendait de ce fait relativement accessibles. Seul Stravinski est
devenu sériel et atonal au soir de sa vie, écrivant quelques chefs d’ceuvre qui, précisément, restent en marge de
sa popularité, probablement pour cette raison-méme. Le coup de grace, si jose dire, a été porté par ce que I'on
appelle la « troisieme école viennoise » (bien que, contrairement aux deux précédentes, Haydn-Mozart-Beethoven
et Schonberg-Berg-Webern, elle n’elt rien de viennois). Il s’agit du mouvement de la série généralisée, illustré en
France par Pierre Boulez, en Allemagne par Karlheinz Stockhausen et en ltalie par Luciano Berio — pour ne
nommer bien sOr que les principaux. L'immense majorité des compositeurs qui les ont suivis n’étaient donc par
essence que des suiveurs dans une voie ou il fallait a tout prix faire quelque chose de nouveau, surprendre,
étonner. La conséquence quasi-immédiate de ce phénoméne — une fois passé I'effet de mode qui a évidemment
drainé de grandes foules — a été la désertification des salles de concerts, au fond trés logique si I'on considere que
les compositeurs ne composaient finalement plus que des ceuvres accessibles seulement a eux-mémes et a leur
petit cénacle.

Tout cela a naturellement entrainé un isolement progressif des compositeurs qui ont par conséquent peu a peu
perdu tout statut social et se sont de plus en plus isolés, faute de public.

Il reste a définir ce qu’est la société pour un artiste. Est-ce la vie sociale, au sens des réceptions mondaines, des
diners en ville et de I'appartenance a une coterie ? Certainement pas. Je pense que c’est plutét la maniére ou les

critéres selon lesquels I'artiste définit luiméme son statut social. Or celui-ci est actuellement a peu prés inexistant.
e e

On peut du reste remonter au tournant des XIX et XX siécles pour constater que les grands peintres de cette
époque — Vincent van Gogh, Paul Cézanne, Amedeo Modigliani et nombre d’autres n’ont généré de l'argent, et
donc de la « réussite sociale », que bien aprés leur mort. Mais de leur vivant ils n’existaient pas socialement. De
méme, le compositeur est aujourd’hui, comme eux, une espéce de paria. Il y a bien sdr des alternatives, mais elles
ne sont pas en faveur de I'art : tel compositeur qui écrit pour un film a grand succés une musique délibérément
facile touchera un grand public et donc de gros droits d’auteur, mais quel rapport y a-t-il dans ce cas entre cette
démarche et I'art, etequel profit réel cela apportera-t-il a la société ?

Cela m’améne au 7 art, le cinéma, que je n’'ai pas encore abordé, car il constitue un cas tout a fait a part. Dés son
apparition au début du siécle dernier, le cinéma est devenu un art extrémement populaire, et pas du tout au
détriment de la qualité. Buster Keaton et Charles Chaplin, pour ne citer qu’eux, ont réalisé dés le début des années
vingt des chefs-d’ceuvre d’'une haute qualité. Puis est venu l'expressionnisme allemand, avec des cinéastes
comme Friedrich Wilhelm Murnau, Fritz Lang ou encore Georg Wilhelm Pabst. Ces cinéastes ont réalisé des
ceuvres d'une trés grande exigence artistique, ne cédant jamais a la facilité ; mais le cinéma étant dans ces
années-la le seul art de masse, et donc l'une des rares distractions possibles, ils ont tous joui d’'un immense
succes populaire. On peut parler la d’'une véritable réconciliation de I'art et de la société. Enfin, parmi les miracles
absolument improbables, il y a le phénoméne assez incroyable du cinéma américain d’Hollywood qui était
essentiellement, dans les années quarante a soixante du siécle dernier, une industrie destinée a rapporter le plus
d’argent possible. On aurait pu croire que cela donnerait des ceuvres mineures, d’autant plus que la notion de «
cinéma d’auteur » n’existait pas encore, et que la plupart des films étaient réalisés par des cinéastes souvent
interchangeables, au gré des caprices des producteurs — seuls maitres de cette énorme machinerie industrielle.
Les scénaristes, qui étaient rarement les réalisateurs — ce qui aurait dG exclure a priori toute cohérence dans la
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production d’'un objet ou chacun tirait a hue et a dia —, changeaient eux aussi trés souvent dans un méme film ;
pour peu que le texte du premier scénariste ne plit pas au producteur, celui-ci le licenciait et en choisissait un
autre a la place. Ces conditions de travail, assez absurdes, auraient di ne produire que des résultats
catastrophiques au plan de la qualité. Or, malgré cela, nombre des plus beaux films américains de cette époque,
réalisés dans ces conditions déplorables, comptent parmi les plus grands chefs-d’ceuvre de I'histoire du cinéma.
Ces réalisateurs-la ont su négocier avec les producteurs — lesquels connaissaient les godts du public. Guidés par
les producteurs avides, les auteurs malins trouvaient leur route. C’est probablement aussi de cette maniére que
nait le grand art : quand des régles s’imposent et contraignent les artistes. André Gide I'a bien formulé en disant : «
L’art nait de la contrainte ... vit de luttes et meurt de liberté ! »

Mais tout cela n’eut qu’'un temps. Tres vite, des hommes comme Orson Welles (mais aussi, faut-il le rappeler, Erich
von Stroheim bien avant lui), ou plus tard John Cassavetes, Jean-Luc Godard, ou plus tard encore Terry Gilliam ou
Otar losseliani, entrent en conflit avec la toute puissance des producteurs lorsqu’ils veulent réaliser des films selon
leur goQt propre, et c’est alors la chute. Plus de crédits, plus de possibilité de tournage.

Si I'on s’en tient a ma définition de la raison d’étre de I'art, a savoir qu’il a pour fonction de permettre a ’lhomme de
réfléchir sur sa condition, il faut bien admettre que malgré une industrie cinématographique qui fonctionne a plein
régime et draine dimmenses foules dans les salles obscures, l'art cinématographique, du fait de la
marchandisation qui régne désormais sur le monde comme la seule valeur de référence, est globalement mort. ||
reste certes encore quelques cinéastes isolés qui tentent de faire réfléchir leur public ; mais I'ensemble de
l'industrie cinématographique que j'évoquais plus haut ne travaille plus qu’a faire des films de distraction, et a de ce
fait complétement marginalisé les véritables artistes.

Il reste cependant que I'histoire du cinéma offre globalement I'image de la meilleure réussite du mariage de l'art et
de la société prise dans son ensembleeen tant qu’elle consomme cet art, pendant une période qui va de la création

du cinéma jusqu’aux années 70 du XX siécle.

Des lors, qu’en est-il du rapport de I'art a la société ?

On peut affirmer sans grand risque d’erreur qu’il est pratiquement inexistant en ce qui concerne le fond.

En peinture, I'art est devenu exclusivement le domaine des marchands, qui font la loi sur la base quasi-exclusive
du profit. Il en va pratiquement de méme en ce qui concerne les acheteurs, dont bon nombre n’achétent des toiles
que pour les ranger aussitdt dans leurs coffres a la banque, en ne les considérant que comme un placement
financier parmi d’autres. On est bien loin de Ig démarche des mécenes de la Renaissance, ou plus prés de nous

des Chtchoukine ou Trétiakov du début du XX siécle, qui achetaient parce qu’ils aimaient réellement la peinture, et
voulaient donc la montrer.

Cette marchandisation va peu a peu envahir également la musique.

En musique, les compositeurs n‘ayant pas davantage de mécénes, dépendent presque exclusivement des
commandes que peuvent leur passer les ministéres de la culture ou quelques festivals. Les radios, en tous cas
Radio-France, qui avaient il y a encore une trentaine d’années toute une politique de commandes et donc de
création, ne commandent plus rien ou presque. Les compositeurs sont donc obligés d’avoir un autre métier : soit ils
dirigent des conservatoires, soit ils enseignent la musique, soit ils exercent quelque autre métier sans rapport avec
la musique mais qui leur permet au moins de vivre. On peut dire sans exagérer qu’ils sont au ban de la société. Je
connais un compositeur d’opéras, de premiére valeur, dont trois opéras ont déja été montés en France avec
succes, et qui, lorsqu’il envoie une partition a une quinzaine d’organisateurs de concerts, ne regoit méme pas
laumobne d’urge réponse ; la politesse est partie avec la considération... Et pourtant, le temps n’est pas bien loin —

milieu du XIX siécle — ou un opéra qui avait du succés assurait la fortune de son auteur !

Certes, quelques compositeurs ont compris 'impasse dans laquelle ils se trouvaient et, en quéte d’'une issue, n'ont
rien trouvé de mieux que de revenir au systéme tonal pour retrouver le public. Mais on ne revient pas en arriére
impunément, le temps n’avance malheureusement que dans un seul sens, et cette musique tonale est d’'une
pauvreté d’invention comme personne n’aurait osé en écrire il y a deux cents ans. Arnold Schénberg avait certes
dit, avec raison, qu’il y avait encore beaucoup de musique a écrire en ut majeur. Mais encore faut-il avoir quelque
chose a y mettre et ne pas répéter ce qui a déja été écrit.

En ce qui concerne la forme, c’est un rapport assez ambigu. Si la société a un besoin structurel de I'art, I'artiste lui
demeurera toujours quelque peu suspect. Toute société se veut avant tout stable, elle aspire a « persévérer dans
son étre », comme disait Spinoza. Elle est donc fondamentalement conservatrice. L'artiste, en revanche, ne peut
étre réellement considéré comme tel qu’en tant qu’il conteste dans son art I'ordre établi et aspire naturellement a la
nouveauté, au jamais dit. Et il serait innocent de croire qu’on peut séparer cette contestation naturelle de l'artiste a
lintérieur de son art de la vie de la société en général. Les révolutions sont toujours nées d’une activité
intellectuelle antérieure ; la Révolution francaise, en particulier, est bien fille des Lumiéres. Et les responsables
politiques ont bien quelques raisons de s’en méfier. Il n'est que de repenser a la liste interminable des ouvrages
littéraires soumis a la censure sous les régimes autoritaires. La musique a subi le méme sort, en particulier en
URSS, et la peinture également. Sous le régime nazi, '« art dégénéré » (die entartete Kunst) ne visait pas
uniqguement les peintres juifs, mais d’'une fagon générale tous ceux qui représentaient sur leurs toiles un monde
douloureux ou tragique qui ne répondait pas aux canons idylliques de I'idéologie. Etait « dégénéré » tout art qui ne
reproduisait pas la nature de fagon fidéle, tout art qui marquait une recherche, et impliquait donc une contestation
de la vision commune. La vision socialiste, en URSS, a fonctionné a peu prés de la méme maniére, allant jusqu’a
instaurer un code a respecter scrupuleusement par les artistes : le « réalisme socialiste ».
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Aujourd’hui, la situation a changé a bien des égards mais il est impossible de dire qu’elle s’est améliorée. Certes, a
part quelques derniers bastions, loin de I'Europe, ou I'on conserve encore le mythe du communisme, ce ne sont
plus les Etats qui imposent le terrorisme, mais la commercialisation effrénée de I'art, fOt-il le plus élevé et donc,
dans sa structure-méme, le plus élitiste. On organisera par exemple une grande exposition Monet qui
s’accompagnera d’une quantité incroyable de gadgets de toutes sortes reproduisant des morceaux de nymphéas.
Cela permet de rapporter beaucoup d’argent sans que les malheureux possesseurs de ces objets n‘aient la
moindre idée de ce qu’était I'art de Monet. En musique, on vend des CD de Beethoven ou de Mozart avec en
couverture une photo de la pianiste pourvue d’'une généreuse poitrine bien mise en valeur. On invitera a peu prées
systématiquement des musiciens qui se sont fait remarquer par quelque clownerie spectaculaire, au détriment
d’interprétes bien supérieurs qui végéteront dans une carriere modeste. Et pour ce qui est de la « musique de
masse », la culture rock et ses dérivés ont depuis longtemps supplanté la musique contemporaine, et 'immense
majorité des jeunes qui écoutent « de la musique » sur leur smartphone n’imaginent pas que la musique puisse
étre autre chose que cela et n’ont jamais entendu parler de Bach ou de Xenakis. On ne peut cependant nier que le
rock a restauré une véritable relation avec la société au sens le plus fort du terme, dans la mesure ou il a drainé
des courants de pensée qui ont fortement pesé sur la politique.

Dans cette reelation paradoxale entre I'art et la société, on ne peut passer sous silence le probleme de I'éducation.

La fin du XIX siécle, particulierement en France (sous la conduite de Jules Ferry), tout comme la mise en place du
régime communiste en Russie a partir de 1917, a coincidé avec des politiques d’éducation trés poussées, a
commencer par 'alphabétisation. Or tout le monde sait que I'alphabétisation ouvre grandes les portes d’acces a la
littérature et par extension a tous les autres arts. Mais dans les pays du bloc communiste, cette intention de départ
a trés vite été contredite par la politique culturelle, qui sélectionnait selon la ligne du Parti ce que les gens qui
avaient enfin accés a la lecture avaient le droit de lire, si bien que la censure a partiellement brisé ce que
I'alphabétisation était par définition censée apporter : la liberté de se construire par soi-méme, et n’a apporté que
I'obligation d’étre construit de facon autoritaire par I'Etat. Par ailleurs les pays de I'Est communiste européen ont
développé des politiques d’éducation musicale particulierement soignées : en URSS, tous les enfants apprenaient
a lire la musique dés I'dge de sept ans, ce qui explique, en particulier, que les salles de concert étaient toujours
pleines, y compris lorsqu’on y jouait de la musique contemporaine, comme en Pologne, mais aussi en Allemagne
de I'Est ou en Tchécoslovaquie. Mais la encore, la censure a joué son role néfaste et a paralysé la création
originale de fagon drastique. En France, I'accés a la musique a toujours été — et reste toujours, d’une certaine
maniére, — le privilege d’'une « élite », globalement bourgeoise. Et le prix des places de concert était — et reste
toujours — relativement cher. Le régime soviétique, a I'inverse, a décidé que tout le monde devait y avoir acces, et
les concertistes, y compris les plus célébres, avaient I'obligation d’aller jouer dans les villes les plus reculées, dans
les créches, dans les écoles, les usines, voire, dans certains cas, les prisons. D’ou vient donc que cet immense
effort soit désormais globalement abandonné, si ce n’est parce que la marchandisation issue de la Seconde guerre
mondiale et de l'arrivée des Américains en Europe a fait basculer les golts et a entrainé une désaffection
progressive pour la musique classique ? Ce phénoméne s’est reproduit quasiment a lidentique a la chute du
communisme, lorsque la musique américaine a pu pénétrer en masse en Russie. Cette marchandisation, qui a
envahi toute la société, constitue bien 'une des origines du divorce actuel entre la société et I'art.

Quelles legons peut-on tirer de cet apergu des rapports de I'art avec la société ? Avant tout, que les objectifs que
poursuit I'art ne sauraient se confondre avec ceux de la société. L’art vise le plus haut possible, il tend a nous
donner 'image du monde la plus instructive, la plus féconde, afin que nous puissions poursuivre une réflexion sur
notre étre et notre devenir, ainsi que je l'ai dit plus haut. C’est @ mon sens sa seule raison d’étre. La société, elle,
est par essence passive, conservatrice ; elle n’aime pas qu’on la dérange et privilégie en tout le divertissement.
C’est dans cette antinomie insoluble que me semble résider le lieu du conflit de I'artiste avec la société.
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