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Vážení čitatelia,

dostávate do rúk posledné 
tohtoročné vydanie časopisu 
Hudobný život. Z časových 
dôvodov sme sa rozhodli pre 
dvojčíslo, ku ktorému pre 
našich predplatiteľov ako ur-
čitú kompenzáciu prikladáme 
publikáciu Hudobné udalosti 
2010 z produkcie Hudobného 
centra. 
Jeseň a zima boli na Slovensku 
v znamení festivalov. Konver-
gencie, ktoré sú už niekoľko 
rokov zárukou vzrušujúcich 
hudobných dobrodružstiev, 
tento rok oslávili dekádu svojej 
existencie. Prinášame tiež už 
tradične rozsiahly materiál 
o podujatiach venovaných 
kráľovskému nástroju v Trna-
ve, Košiciach a Bardejove. Tešíme sa, že ďalšou veľkou 
skupinou sú texty o festivaloch súčasnej hudby. 
Večery novej hudby sa tento rok konali poslednýkrát. 
Osobnosťou, ktorá ich symbolicky spojila s jubilejným 
ročníkom festivalu Melos-Étos bol významný holandský 
skladateľ Louis Andriessen. O jeho názoroch na hudbu, 
kultúru a spoločnosť si môžete prečítať v rozhovore 
Olivera Reháka. Hudba cez fotoobjektív, aj tak by sa dal 
charakterizovať rozhovor Terézie Ursínyovej s fotogra-
fom Petrom Brenkusom. Výber jeho fotografií z Melosu-
Étosu a Bratislavských hudobných slávností je súčasne 
pozvánkou prečítať si recenzie týchto podujatí v nasledu-
júcom čísle. Trilógiu rozhovorov uzatvára dialóg Igora 
Wasserbergera a flautistu Miloša Jurkoviča, pamätníkov 
polstoročnice legendárnych predpoludní v Tatra revue. 
Harfa je na ikonografických pamiatkach nástrojom anje-
lov a kráľov, symbolom harmónie, múdrosti a kontem-
plácie. Pozývame vás bližšie spoznať prekvapivé dejinné 
a geografické metamorfózy tohto nástroja v článku 
Vladimíra Rusóa. 

Harmonický rok 2010 všetkým milovníkom hudby dobrej 
vôle praje 
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AD: HŽ 10/2009:
E. Latzko: Reagujete

Vážená redakcia, 
nedá mi, aby som ako štatutár ŠfK 
nezareagoval na príspevok bývalého 
člena orchestra ŠfK Ernesta Latzka 
v rubrike Reagujete. Mám totiž po-
cit, že ide o neinformovanosť alebo 
zaujatosť autora. 
V úvode jeho článku sa píše, že 
autorka „vie sama najlepšie, akou 
dôležitou je pre históriu presnosť 
a pravdivosť – najmä v detailoch“. 
Práve táto presnosť a pravdivosť mi 
však u E. Latzka chýba. Často píše 
v jednotnom čísle, čo asi znamená, 
že ide výsostne o jeho osobný názor. 
Ale ten, najmä v prípade, ak je pub-
likovaný, by sa mal predovšetkým 
zakladať na „presnosti a pravdivosti 
– najmä v detailoch“, ako to napo-
kon sám vyžaduje. V jeho článku je 
množstvo nepresností, nepravdivos-
tí a čo je zaujimavé, Ernest Latzko 
majstrovsky manipuluje vedomie či-
tateľa uvádzaním vlastných domnie-
nok do polohy objektívnej pravdy! 
Z množstva jeho „(ne)presností a 
(ne)pravdivostí“ niekoľko vyberám 
a uvádzam na pravú mieru.
E. Latzko píše: „Skutočnou záslu-
hou (pozn. myslí tým mojou ako 
riaditeľa ŠfK) by bolo, keby razant-
nými a premyslenými krokmi získal 
budovu pre ŠfK už v prvých rokoch 
riaditeľovania a dokázal, čo sa ne-
podarilo jeho piatim predchodcom. 
Žiaľ, doteraz potreboval takmer toľ-
ko času (18 rokov) ako všetci jeho 
predchodcovia dokopy.“ 
Dom umenia som pre ŠfK získal od 
mesta Košice počas 4. roku pôsobe-
nia vo funkcii riaditeľa, v roku 1994, 
a to na obdobie 50 rokov.
Latzko ďalej uvádza, že R. Zimmer 
hneď po ukončení VŠMU v roku 
1982 „bol angažovaný ako druhý 
dirigent ŠfK, ktorému v tom čase 
šéfoval jeho strýko, národný umelec 
Ladislav Slovák“. 
Zimmer bol prijatý do ŠfK počas šé-
fovania Stanislava Macuru. Latzko 
ďalej kritizuje umelecké pôsobenie 
R. Zimmera. V tom čase som bol 
1. klarinetistom ŠfK a rozhodne sa 
nepripájam k rečiam pamätníkov 
z pódia, ako to Latzko uvádza! 
Latzko rozsiahlo „medituje“ o kon-
kurzoch: o tom, s kým sa pri formo-
vaní telesa (roky 1969—1970) počí-
talo na post 1. koncertného majstra,  
o  „logike tejto veci“, že v prípade K. 
Petrócziho nedošlo k „regulérnemu 
konkurzu“, – „čím je de iure tento 
post stále neobsadený“ atď. Latzko 
nevie alebo nechce vedieť,  že za kon-
kurz môže byť uznaný aj sólový verej-
ný  koncert s klavírom, s orchestrom 
a pod. Na veci to nič nemení, pretože 
v každom z týchto prípadov ide o ná-

ročný umelecký výkon; v prípade koncer-
tu ide o náročnejší výkon, ako je klasický 
konkurz, ktorý má asi E. Latzko na mysli. 
Štatutár inštitúcie vydáva vnútroorga-
nizačné smernice, on môže rozhodnúť, 
aký spôsob a formu konkurzu – prijatia 
do zamestnania zvolí. Niekedy stačí i 
skúsenosť s hráčom z príležitostného 
účinkovania v orchestri. Nepochybujem 
o tom, že zakladatelia ŠfK s plnou mie-
rou zodpovednosti volili regulárne formy 
angažovania hudobníkov.
Predpokladám, že E. Latzko má aspoň 
svoje prijatie do ŠKO Žilina a do ŠD 
Košice ošetrené konkurzmi podľa jeho 
predstáv. 
Latzko sa „prehŕňa“ v histórii a píše, ako-
by v čase založenia ŠfK bol tým najkom-
petentnejším, poznajúcim všetky detaily 
a súvislosti. U veci neznalého čitateľa tak 
tento bývalý člen ŠfK vytvára dojem, ako-
by v čase založenia orchestra bol členom 
úzkeho vedenia alebo prinajmenšom čle-
nom konkurznej komisie. Mohol by som 
poukázať  na množstvo ďalších Latzkových 
nepresností. Uvediem však už len niektoré 
fakty, ktoré som si so záujmom preveril 
v dokumentoch ŠfK: Ernest Latzko bol až 
do roku 1982 tutti huslistom. Nikdy ne-
bol vo vedení inštitúcie, preto jeho „hry“ 
s detailmi majú pôvod v domnienkach. 
Zo ŠfK odišiel dobrovoľne v apríli 1998. 
Bolo to v čase, keď bol šéfdirigentom ŠfK 
T. Koutník  (október 1998 – jún 2003), za 
ktorého pôsobenia orchester zaznamenal  
badateľný vzostup.  E. Latzka som vtedy 
na našich koncertoch nestretával, preto-
že – ak sa nemýlim – pôsobil v tom čase 
v ŠKO Žilina. Jeho „súkromný názor“ na T. 
Koutníka je iný, neberiem mu ho. V osob-
nom spise pána Karola Petrócziho (vede-
nom od jeho prijatia do ŠfK v roku 1969) 
je uvedené: „Vznik pracovného pomeru 
v organizácii: dôvod – konkurz.“ Platový 
dekrét podpísal vtedajší riaditeľ Ľubomír 
Čížek. Nemôžem preto ani na chvíľku za-
pochybovať, že by to mohlo byť inak.
Záverom želám bývalému kolegovi Er-
nestovi Latzkovi viac lásky a pokoja  do 
jeho večne nespokojnej duše. 

Július KLEIN 
riaditeľ Štátnej filharmónie Košice

AD: HŽ 10/2009:
N. Hrčková: Na Slovensku vyzerala „nor-
malizácia“ na pohľad veľmi humánne

Vážená redakcia,
rád by som spresnil údaje uvedené 
v rozhovore E. Szczepańskej-Lange s 
prof. Naďou Hrčkovou. Program kon-
certu slovenských skladateľov na Hu-
dobných stretnutiach v poľskom Bara-
nowe 13. 9. 1976 vyzeral nasledovne:
1. Ilja Zeljenka: Sláčikové kvarteto č. 2 
(premiéra)
2. Juraj Beneš: Sonáta pre klavír č. 2 
(premiéra)
3. Juraj Beneš: Pieseň na slová Z. Her-
berta pre soprán

4. Vladimír Bokes: Dychové kvinteto č. 2
5. Miroslav Bázlik: Sláčikové kvarteto
6. Jozef Sixta: Sólo pre klavír
7. Jozef Sixta: Noneto
8. Roman Berger: Konvergencie pre 
violu
9. Roman Berger: Sonáta pre klavír č. 3
Účinkovali: Olga Szwajgier (3), Brati-
slavské dychové kvinteto (4, 7), Košické 
kvarteto (1, 5, 7), Eva Fischerová (9), 
Stanislav Zamborský (2, 6), Jozef Kýška 
(8), dirigovali V. Bokes (4) a J. Sixta (7).

Vladimír BOKES

Oprava
V reakcii p. E. Latzka v 10. čísle Hu-
dobného života prišlo podľa autora pri 
nevyhnutných jazykových úpravách 
a redakčnom krátení k posunu vý-
znamu pasáže, týkajúcej sa konkurzu 
p. Petrócziho do ŠfK. Stať uvádzame 
v pôvodnom znení:
„Ukážkou takéhoto spôsobu šírenia 
informácií, resp. prerábania histórie, 
je i pasáž, v ktorej pani Urbančíková 
tvrdí, že muzikológ a prvý riaditeľ ŠfK 
Dr. L. Čížek so šéfdirigentom B. Re-
žuchom a prvým konc. majstrom K. 
Petróczim sa podujali postaviť nové 
teleso na základe konkurzov s vyso-
kými nárokmi na hráčske schopnosti. 
Áno, páni Dr. L. Čížek a B. Režucha, 
ale bohužiaľ žiadny pán K. Petróczi. 
Keď začali konkurzy do novosafor-
mujúceho telesa, p. Petróczi pri tom 
vôbec nebol. Ani ako hráč, ktorý by 
bol mal záujem o absolvovanie kon-
kurzu a ani ako ten, ktorý by sa bol 
podujal niečo postaviť. Na post prvé-
ho konc. majstra sa počítalo s p. Pav-
lom Farkašom, ktorý ako taký, bol 
členom konkurznej komisie na prijí-
macích konkurzoch, ktoré sa konali 
v Bratislave i v Košiciach. Tento však 
ponúkaný post nakoniec neprijal a 
teda sa čakalo na iného kandidáta. 
Keďže sa v januári 1969 prevádzka 
orchestra naplno rozbehla, musel si 
niekto sadnúť i na prvú stoličku. Z 
toho dôvodu bola táto stolička vtedy 
dočasne ponúknutá p. K. Petróczi-
mu – v tom čase konc. majstrovi ešte 
stále fungujúceho Orchestra čsl. roz-
hlasu v Košiciach. Podotýkam, že bez 
konkurzu, čím de iure tento post ostal 
stále naďalej neobsadený. Intenzita 
hľadania kvalitného hráča súceho 
na tento post však časom poľavila. 
Z časti i preto, lebo isté riešenie tu už 
bolo a zrejme i preto, že sa nikto ne-
chcel unáhliť, s nádejou, že časom sa 
problém dorieši v prospech veci. Po 
dlhej dobe, keď už začalo byť jasné, 
že do Košíc zrejme nikto iný nepríde, 
zorganizovalo sa pre p. Petrócziho 
sólové vystúpenie Bratislave a toto 
mu bolo potom započítané ako akt 
na zlegalizovanie jeho postu konc. 
majstra v orchestri ŠfK.“

(red) 

Baladická suita 
v Toronte

O tom, že slovenská klasická 
hudba slávi úspechy na sveto-
vých pódiach, presvedčil  kon-
cert Torontskej filharmónie, 
ktorá v rámci osláv 20. výročia 
Nežnej revolúcie uviedla Su-
choňovu Baladickú suitu  spolu 
so Stabat Mater  A. Dvořáka. 
Dirigent Kerry Stratton, známy 
priaznivec slovenskej a českej 
klasickej hudby, ktorého sme 
mali prednedávnom možnosť 
vidieť  aj u nás, si osobne vyžia-
dal partitúru Baladickej suity, 
a rozhodol sa dielo uviesť  v To-
ronte v jeho severoamerickej 
premiére. Koncert 12. 11. v 
Toronto Centre for Arts slávil 
triumfálny úspech, v hľadiska 
sa ozýval dlhotrvajúci potlesk 
kanadského publika, v ktorom 
bola početne zastúpená aj slo-
venská a česká komunita.
Súčasťou uvedenia Baladickej 
suity  v Toronte bola prezentácia 
výstavy Eugen Suchoň  – život 
a dielo, ktorá v súčasnosti 
putuje severoamerickým konti-
nentom.
3. 12. predniesol spevácky zbor 
Toronto Choral Artists  pod ve-
dením Marka Vuorinena  hym-
nickú pieseň  Aká si mi krásna 
v rámci slávnostného ukončenia 
Európskeho filmového festivalu.

(rst)

Členovia Slovenského filhar-
monického zboru  (zbormaj-
sterka Blanka Juhaňáková) 
koncertovali vo Francúzsku. 12. 
12. uviedli v parížskom kostole 
Eglise de la Madeleine Nešpory 
op. 37  S. Rachmaninova. Ako 
sólisti sa predstavili členovia 
SFZ, altistka Mária Kováčová  a 
tenorista Michal Seredič. 

(sf)
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Slovenská  lharmónia
Tak ako pred šesťdesiatimi rokmi 

aj na novembrovom koncerte k jubileu 
Slovenskej  lharmónie (29. 10.) zaznela 
na úvod symbolicky suita Dolu Váhom od 
Alexandra Moyzesa. Moyzesova progra-
mová kompozícia, „základné dielo smeta-
novskej tradície v slovenskej hudbe“ (Ivan 
Hrušovský), mala predstavovať akýsi pen-
dant Vltavy, emblematický titul a súčasne 
symbol estetickej orientácie slovenskej 
hudby. Kombinácia diela, interpretácie 
a problematickej akustiky historickej bu-
dovy SND nezapôsobila na mňa napriek 
evidentnej snahe hosťujúceho českého diri-
genta Petra Altrichtera najpresvedčivejšie. 

Hudbe chýbali efektná brilantnosť a ťah, 
prítomné napríklad na známej nahrávke 
Ondreja Lenárda so Symfonickým orches-
trom Československého rozhlasu (Marco 
Polo, 1989). Interpretácii dominovali 
extatické gradácie, stavajúce do popredia 
ťažkopádne pôsobiacu pompéznosť (pod-
čiarknutú preexponovanými bicími a zvu-
kom plechových dychových nástrojov) na 
úkor zreteľnosti tematickej práce, inštru-
mentácie a zmien sadzby, ktoré robia die-
lo-mozaiku zaujímavým. Zvuk a výkon or-
chestra pôsobil najvyrovnanejšie v častiach 
Z Liptova na Oravu a Romanca. Škoda, 

že sa Moyzesova hudba ocitá v repertoári 
našich orchestrov zriedkavo. Kľúčové diela 
jeho symfonickej tvorby v kombinácii s kla-
sikmi hudby 20. storočia by mohli po dvoch 
dekádach od nahratia kompletu symfónií 
Ladislavom Slovákom priniesť nový pohľad 
na kvality a kontexty jeho diela.     
V Čajkovského Klavírnom koncerte č. 2 
G dur op. 44 ako sólista účinkoval generál-
ny riaditeľ Slovenskej  lharmónie Marian 
Lapšanský. Rešpektovaný šesťdesiatdva-
ročný umelec sa v tomto diele predstavil 
v obdivuhodnej forme. Napriek tomu, že 
niektoré virtuózne pasáže v prvej a  nálnej 
časti zneli miestami „na hrane“ (tokátové 

a masívne akordicko-oktávové pasáže 
striedané ľahkým šestnástinovým alebo 
triolovým pohybom sólového partu), jeho 
interpretácia vynikala koncentráciou, kto-
rá preklenula imanentnú fragmentárnosť 
diela. Imponovali mi tiež striedme používa-
nie pedálu, kvalita tvorby tónu v lyrických 
pasážach, ako aj istý emocionálny odstup. 
Krehká rêverie v pomalej časti, kde klavír 
v triovej sadzbe sprevádzajú sólové husle 
a violončelo, aj vďaka tomu nepôsobila 
sentimentálne, ale získala zvláštnu éterickú 
kvalitu. Na druhej strane tento interpretač-
ný prístup bránil väčšej diferencovanosti 

nálad a spontánnosti, čo sa prelomilo až v 
záverečnej časti. 
Najkomplexnejšiu informáciu o aktuálnych 
dispozíciách orchestra poskytla závereč-
ná Symfónia č. 8 G dur op. 88 Antonína 
Dvořáka. Je zrejmé, že romantický, zvlášť 
slovanský repertoár  lharmonici ovládajú 
a dokážu mu dať emocionálny rozmer, 
ktorý často absentuje aj v hre renomova-
ných západných orchestrov (ušľachtilý 
smútok violončiel v úvode 1. časti Allegro 
con brio; vrúcnosť a elegancia kantilény v 
3. časti Allegro con grazioso). Teleso sa 
môže oprieť o kvalitné výkony prvých 
hráčov i sekcií (ako ukázal už Čajkovského 
koncert), no pri agogických či tempo-
vých zmenách alebo komplikovanejších 
rytmických priebehoch (napr. fugáto v 
rozvedení 1. časti alebo rytmické  gúry 
vo vnútorných hlasoch stredného dielu 
3. časti) dochádza občas k nepresnostiam 
v súhre medzi nástrojovými skupinami, 
ktoré zvlášť na takýchto miestach vystupu-
jú do popredia a narúšajú časti. Orchester 
je momentálne oveľa  exibilnejší v oblasti 
dynamiky ako tomu bolo napríklad počas 
pôsobenia Vladimíra Válka a dokáže vytvo-
riť skutočne pôsobivé gradácie. Na druhej 
strane, práve s nástupom klimaxu sa nie-
kedy stráca plastickosť sadzby a ostrosť 
orchestrálnych farieb. To však v prípade 
slávnostného koncertu mohlo v značnej 
miere súvisieť s problematickou akustikou 
priestoru. Trúbkové fanfáry na začiatku 
 nále v tomto prípade neohlasovali triumf, 
ale solídne ukončenie slávnostného spo-
mienkového večera.   
Slovenská  lharmónia má nespochyb-
niteľný umelecký potenciál a množstvo 
vynikajúcich hudobníkov. Orchestru však 
už roky chýba výrazná osobnosť dirigen-
ta, ktorý by telesu ako celku vtlačil výraz-
nú stopu a presadil ho v medzinárodnom 
kontexte, tak ako to dokázali v minu-
losti Václav Talich, Ľudovít Rajter alebo 
Ladislav Slovák. 

Andrej ŠUBA

Krištáľové krídlo 
za rok 2009

Časopis Hudobný život bude aj po-
čas 13. ročníka mediálnym partnerom 
prestížneho spoločenského ocenenia 
Krištáľové krídlo. Autorkou konceptu 
podujatia, s cieľom upriamiť pozornosť 
na hodnoty vytvárané významnými 
osobnosťami slovenskej vedy, kultúry a 
športu je Mária Vaškovičová-Mlčochová.  
Krištáľové krídlo, nad ktorým tento rok 
prebral záštitu minister kultúry Slovenskej 
republiky Marek Maďarič, sa udeľuje 
na základe internetových nominácií 
a rozhodovania odbornej poroty v kate-
góriách Divadlo a audiovizuálne umenie, 
Publicistika a literatúra, Medicína a veda, 
Hospodárstvo, Architektúra, Šport, 
Výtvarné umenie, Hudba a Cena za celoži-
votné dielo. Hlasovať možno prostredníc-
tvom internetového formulára na stranke 
www.kristalovekridlo. sk. Minulý rok 
získala cenu za hudbu sopranistka Adriana 
Kučerová. V minulosti boli Krištáľovým 
krídlom ocenení Peter Dvorský, Vladimír 
Godár, Ján Berky Mrenica, prof. Štefan 
Nosáľ, prof. Marian Lapšanský, Ondrej 
Lenárd, Peter Lipa, Pavol Zelenay, Andrej 
Šeban, Miki Škuta a Ľubica Vargicová. 
Osobnosti slovenskej hudby získali tiež 
viacero cien za celoživotné dielo (prof. 
Ľudovít Rajter, Ilja Zeljenka, Bohdan 
Warchal, Pavel Polanský).  O aktuálnom 
nositeľovi ocenenia v kategórii Hudba 
bude na základe výsledkov internetového 
hlasovania rozhodovať odborná porota 
v zložení: generálny riaditeľ Slovenskej 
 lharmónie prof. M. Lapšanský (predse-
da), skladateľka Ľubica Čekovská, jazzový 
spevák  Peter Lipa, producent, muzikológ  
Adrian Rajter a hudobný producent Július 
Kinček.  Priamy prenos zo slávnostného 
udeľovania cien v novej budove SND 
odvysiela STV1 v priamom prenose 12. 4. 
2010 o 20.15 hod. 

(red)

ZUŠ Miloša Ruppeldta si tento rok 
pripomenula viacerými podujatiami 
s názvom Oslavujte s nami 6. november 
roku 1919, kedy bola slávnostne otvorená 
Prvá hudobná škola pre Slovensko. Pri 
jej vzniku stáli okrem M. Ruppeldta aj Alois 
Kolísek, Mikuláš Schneider-Trnavský a Anna 
Zochová. Na škole pedagogicky pôsobili 
viacerí významní umelci (Frico Kafenda, 
Norbert Kubát, Ján Strelec). Medzi 
absolventov patria významné osobnosti 
hudobného života:  Eugen Suchoň, Ľudovít 
Rajter, Miloslav Starosta, Eva Pappová, 
Eva Fischerová, Ida Černecká, Tibor 
Kováč, Juraj Alexander a ď. Súčasťou 
spomienkových podujatí bola aj slávnostná 
konferencia (1. 10.), slávnostné odhalenie 
sochy speváčky Oľgy Trebitschovej od 
Aloisa Rigeleho (2. 10.), koncert býva-
lých absolventov, úspešne pôsobiacich 
v umeleckej oblasti (20. 10.) a Slávnostný 
koncert žiakov s Metropolitným orchestrom 
Bratislava (10. 11.).

(red)

Na program koncertov 15. a 16. 10. bolo za-
radené Stabat Mater op. 58 Antonína Dvořá-
ka, jedno z najdojímavejších vokálno-symfo-
nických diel. Hlboko veriaci skladateľ skladbu 
skomponoval pod vplyvom osobných tragé-
dií, úmrtí troch milovaných detí. Kompozícia 
mu priniesla veľkú slávu ešte počas života a 
mimoriadnu popularitu si udržiava dodnes. 
Pripísať to možno bezprostrednosti hudby, 
spočívajúcej v skladateľovom cite pre čistotu 
štýlu, spontánnosti melodických línií či zmys-
lu pre orchestrálne farby. Desať častí skladby 
smeruje od počiatočného smútku plného 
bolesti k záveru, ktorý je symbolom viery a 
nádeje v posmrtný život. 
Prvýkrát v novej sezóne dostali možnosť 
spoločne sa predstaviť v „požičaných“ 
priestoroch Historickej budovy SND obe 
telesá Slovenskej  lharmónie, čo vyvolalo 
viaceré, obzvlášť akustiky sa týkajúce očaká-
vania. Otázka, do akej miery priestor obstojí 

aj pri koncertných produkciách, je, zdá sa, 
oprávnená. Okrem divadelnej, menej nosnej 
akustiky ako takej, prispieva k niektorým 
zvukovým disproporciám nie celkom ideálne 
rozostavenie telies, zrejme dané aj priesto-
rovými možnosťami. Zbory, umiestnené v 
hĺbke javiska pomerne ďaleko od dirigenta, 
budú, najmä pri nízkych dynamických hla-
dinách pravdepodobne platiť daň v podobe 
intenzívnejšieho vyznenia orchestra. 
Taktovku nad priebehom večerov prevzal 
stály hosťujúci dirigent Leoš Svárovský, 
ktorý má na konte kritikou uznávanú 
nahrávku svetoznámej Dvořákovej kom-
pozície. Zreteľne a čitateľným gestom, 
rešpektujúc agogické požiadavky partitúry 
viedol Slovenskú  lharmóniu, ako aj – čo 
sa týka dynamických i výrazových nuáns 
diela – dôsledne pripravený Slovenský 
 lharmonický zbor (zbormajsterka Blan-
ka Juhaňáková). Trochu však prekvapila 

voľba príliš pomalých, až rozvláčnych temp 
– najmarkantnejšie snáď v úvodnej Stabat 
Mater dolorosa, 3. časti Eia, Mater, fons 
amoris či v čísle 5 Tui nati vulnerati, kým 
v duete Fac, ut portem Christi mortem bolo 
nastolené tempo trochu živšie. Zážitok 
sľubovalo kvarteto renomovaných sloven-
ských sólistov, z ktorého napokon väčšmi 
zaujala jeho mužská zložka. Sopranistka 
Andrea Danková sa partu zhostila so cťou, 
neuškodili by však väčšia vyrovnanosť a 
tiež vrúcnosť jej prejavu. Pôvodne plánova-
nú Teréziu Kružliakovú promptne zastúpila 
mezzosopranistka Eva Garajová. Tenoro-
vého partu sa vokálne veľmi dobre, snáď 
iba s drobnou rezervou v uchopení štýlu, 
ujal Michal Lehotský. Sugestívny a výbor-
ne znejúci Peter Mikuláš (bas) dokázal, 
že Stabat Mater patrí k jeho kmeňovému 
repertoáru. 

Eva PLANKOVÁ
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AD: HŽ 10/2009:
E. Latzko: Reagujete

Vážená redakcia, 
nedá mi, aby som ako štatutár ŠfK 
nezareagoval na príspevok bývalého 
člena orchestra ŠfK Ernesta Latzka 
v rubrike Reagujete. Mám totiž po-
cit, že ide o neinformovanosť alebo 
zaujatosť autora. 
V úvode jeho článku sa píše, že 
autorka „vie sama najlepšie, akou 
dôležitou je pre históriu presnosť 
a pravdivosť – najmä v detailoch“. 
Práve táto presnosť a pravdivosť mi 
však u E. Latzka chýba. Často píše 
v jednotnom čísle, čo asi znamená, 
že ide výsostne o jeho osobný názor. 
Ale ten, najmä v prípade, ak je pub-
likovaný, by sa mal predovšetkým 
zakladať na „presnosti a pravdivosti 
– najmä v detailoch“, ako to napo-
kon sám vyžaduje. V jeho článku je 
množstvo nepresností, nepravdivos-
tí a čo je zaujimavé, Ernest Latzko 
majstrovsky manipuluje vedomie či-
tateľa uvádzaním vlastných domnie-
nok do polohy objektívnej pravdy! 
Z množstva jeho „(ne)presností a 
(ne)pravdivostí“ niekoľko vyberám 
a uvádzam na pravú mieru.
E. Latzko píše: „Skutočnou záslu-
hou (pozn. myslí tým mojou ako 
riaditeľa ŠfK) by bolo, keby razant-
nými a premyslenými krokmi získal 
budovu pre ŠfK už v prvých rokoch 
riaditeľovania a dokázal, čo sa ne-
podarilo jeho piatim predchodcom. 
Žiaľ, doteraz potreboval takmer toľ-
ko času (18 rokov) ako všetci jeho 
predchodcovia dokopy.“ 
Dom umenia som pre ŠfK získal od 
mesta Košice počas 4. roku pôsobe-
nia vo funkcii riaditeľa, v roku 1994, 
a to na obdobie 50 rokov.
Latzko ďalej uvádza, že R. Zimmer 
hneď po ukončení VŠMU v roku 
1982 „bol angažovaný ako druhý 
dirigent ŠfK, ktorému v tom čase 
šéfoval jeho strýko, národný umelec 
Ladislav Slovák“. 
Zimmer bol prijatý do ŠfK počas šé-
fovania Stanislava Macuru. Latzko 
ďalej kritizuje umelecké pôsobenie 
R. Zimmera. V tom čase som bol 
1. klarinetistom ŠfK a rozhodne sa 
nepripájam k rečiam pamätníkov 
z pódia, ako to Latzko uvádza! 
Latzko rozsiahlo „medituje“ o kon-
kurzoch: o tom, s kým sa pri formo-
vaní telesa (roky 1969—1970) počí-
talo na post 1. koncertného majstra,  
o  „logike tejto veci“, že v prípade K. 
Petrócziho nedošlo k „regulérnemu 
konkurzu“, – „čím je de iure tento 
post stále neobsadený“ atď. Latzko 
nevie alebo nechce vedieť,  že za kon-
kurz môže byť uznaný aj sólový verej-
ný  koncert s klavírom, s orchestrom 
a pod. Na veci to nič nemení, pretože 
v každom z týchto prípadov ide o ná-

ročný umelecký výkon; v prípade koncer-
tu ide o náročnejší výkon, ako je klasický 
konkurz, ktorý má asi E. Latzko na mysli. 
Štatutár inštitúcie vydáva vnútroorga-
nizačné smernice, on môže rozhodnúť, 
aký spôsob a formu konkurzu – prijatia 
do zamestnania zvolí. Niekedy stačí i 
skúsenosť s hráčom z príležitostného 
účinkovania v orchestri. Nepochybujem 
o tom, že zakladatelia ŠfK s plnou mie-
rou zodpovednosti volili regulárne formy 
angažovania hudobníkov.
Predpokladám, že E. Latzko má aspoň 
svoje prijatie do ŠKO Žilina a do ŠD 
Košice ošetrené konkurzmi podľa jeho 
predstáv. 
Latzko sa „prehŕňa“ v histórii a píše, ako-
by v čase založenia ŠfK bol tým najkom-
petentnejším, poznajúcim všetky detaily 
a súvislosti. U veci neznalého čitateľa tak 
tento bývalý člen ŠfK vytvára dojem, ako-
by v čase založenia orchestra bol členom 
úzkeho vedenia alebo prinajmenšom čle-
nom konkurznej komisie. Mohol by som 
poukázať  na množstvo ďalších Latzkových 
nepresností. Uvediem však už len niektoré 
fakty, ktoré som si so záujmom preveril 
v dokumentoch ŠfK: Ernest Latzko bol až 
do roku 1982 tutti huslistom. Nikdy ne-
bol vo vedení inštitúcie, preto jeho „hry“ 
s detailmi majú pôvod v domnienkach. 
Zo ŠfK odišiel dobrovoľne v apríli 1998. 
Bolo to v čase, keď bol šéfdirigentom ŠfK 
T. Koutník  (október 1998 – jún 2003), za 
ktorého pôsobenia orchester zaznamenal  
badateľný vzostup.  E. Latzka som vtedy 
na našich koncertoch nestretával, preto-
že – ak sa nemýlim – pôsobil v tom čase 
v ŠKO Žilina. Jeho „súkromný názor“ na T. 
Koutníka je iný, neberiem mu ho. V osob-
nom spise pána Karola Petrócziho (vede-
nom od jeho prijatia do ŠfK v roku 1969) 
je uvedené: „Vznik pracovného pomeru 
v organizácii: dôvod – konkurz.“ Platový 
dekrét podpísal vtedajší riaditeľ Ľubomír 
Čížek. Nemôžem preto ani na chvíľku za-
pochybovať, že by to mohlo byť inak.
Záverom želám bývalému kolegovi Er-
nestovi Latzkovi viac lásky a pokoja  do 
jeho večne nespokojnej duše. 

Július KLEIN 
riaditeľ Štátnej filharmónie Košice

AD: HŽ 10/2009:
N. Hrčková: Na Slovensku vyzerala „nor-
malizácia“ na pohľad veľmi humánne

Vážená redakcia,
rád by som spresnil údaje uvedené 
v rozhovore E. Szczepańskej-Lange s 
prof. Naďou Hrčkovou. Program kon-
certu slovenských skladateľov na Hu-
dobných stretnutiach v poľskom Bara-
nowe 13. 9. 1976 vyzeral nasledovne:
1. Ilja Zeljenka: Sláčikové kvarteto č. 2 
(premiéra)
2. Juraj Beneš: Sonáta pre klavír č. 2 
(premiéra)
3. Juraj Beneš: Pieseň na slová Z. Her-
berta pre soprán

4. Vladimír Bokes: Dychové kvinteto č. 2
5. Miroslav Bázlik: Sláčikové kvarteto
6. Jozef Sixta: Sólo pre klavír
7. Jozef Sixta: Noneto
8. Roman Berger: Konvergencie pre 
violu
9. Roman Berger: Sonáta pre klavír č. 3
Účinkovali: Olga Szwajgier (3), Brati-
slavské dychové kvinteto (4, 7), Košické 
kvarteto (1, 5, 7), Eva Fischerová (9), 
Stanislav Zamborský (2, 6), Jozef Kýška 
(8), dirigovali V. Bokes (4) a J. Sixta (7).

Vladimír BOKES

Oprava
V reakcii p. E. Latzka v 10. čísle Hu-
dobného života prišlo podľa autora pri 
nevyhnutných jazykových úpravách 
a redakčnom krátení k posunu vý-
znamu pasáže, týkajúcej sa konkurzu 
p. Petrócziho do ŠfK. Stať uvádzame 
v pôvodnom znení:
„Ukážkou takéhoto spôsobu šírenia 
informácií, resp. prerábania histórie, 
je i pasáž, v ktorej pani Urbančíková 
tvrdí, že muzikológ a prvý riaditeľ ŠfK 
Dr. L. Čížek so šéfdirigentom B. Re-
žuchom a prvým konc. majstrom K. 
Petróczim sa podujali postaviť nové 
teleso na základe konkurzov s vyso-
kými nárokmi na hráčske schopnosti. 
Áno, páni Dr. L. Čížek a B. Režucha, 
ale bohužiaľ žiadny pán K. Petróczi. 
Keď začali konkurzy do novosafor-
mujúceho telesa, p. Petróczi pri tom 
vôbec nebol. Ani ako hráč, ktorý by 
bol mal záujem o absolvovanie kon-
kurzu a ani ako ten, ktorý by sa bol 
podujal niečo postaviť. Na post prvé-
ho konc. majstra sa počítalo s p. Pav-
lom Farkašom, ktorý ako taký, bol 
členom konkurznej komisie na prijí-
macích konkurzoch, ktoré sa konali 
v Bratislave i v Košiciach. Tento však 
ponúkaný post nakoniec neprijal a 
teda sa čakalo na iného kandidáta. 
Keďže sa v januári 1969 prevádzka 
orchestra naplno rozbehla, musel si 
niekto sadnúť i na prvú stoličku. Z 
toho dôvodu bola táto stolička vtedy 
dočasne ponúknutá p. K. Petróczi-
mu – v tom čase konc. majstrovi ešte 
stále fungujúceho Orchestra čsl. roz-
hlasu v Košiciach. Podotýkam, že bez 
konkurzu, čím de iure tento post ostal 
stále naďalej neobsadený. Intenzita 
hľadania kvalitného hráča súceho 
na tento post však časom poľavila. 
Z časti i preto, lebo isté riešenie tu už 
bolo a zrejme i preto, že sa nikto ne-
chcel unáhliť, s nádejou, že časom sa 
problém dorieši v prospech veci. Po 
dlhej dobe, keď už začalo byť jasné, 
že do Košíc zrejme nikto iný nepríde, 
zorganizovalo sa pre p. Petrócziho 
sólové vystúpenie Bratislave a toto 
mu bolo potom započítané ako akt 
na zlegalizovanie jeho postu konc. 
majstra v orchestri ŠfK.“

(red) 

Baladická suita 
v Toronte

O tom, že slovenská klasická 
hudba slávi úspechy na sveto-
vých pódiach, presvedčil  kon-
cert Torontskej filharmónie, 
ktorá v rámci osláv 20. výročia 
Nežnej revolúcie uviedla Su-
choňovu Baladickú suitu  spolu 
so Stabat Mater  A. Dvořáka. 
Dirigent Kerry Stratton, známy 
priaznivec slovenskej a českej 
klasickej hudby, ktorého sme 
mali prednedávnom možnosť 
vidieť  aj u nás, si osobne vyžia-
dal partitúru Baladickej suity, 
a rozhodol sa dielo uviesť  v To-
ronte v jeho severoamerickej 
premiére. Koncert 12. 11. v 
Toronto Centre for Arts slávil 
triumfálny úspech, v hľadiska 
sa ozýval dlhotrvajúci potlesk 
kanadského publika, v ktorom 
bola početne zastúpená aj slo-
venská a česká komunita.
Súčasťou uvedenia Baladickej 
suity  v Toronte bola prezentácia 
výstavy Eugen Suchoň  – život 
a dielo, ktorá v súčasnosti 
putuje severoamerickým konti-
nentom.
3. 12. predniesol spevácky zbor 
Toronto Choral Artists  pod ve-
dením Marka Vuorinena  hym-
nickú pieseň  Aká si mi krásna 
v rámci slávnostného ukončenia 
Európskeho filmového festivalu.

(rst)

Členovia Slovenského filhar-
monického zboru  (zbormaj-
sterka Blanka Juhaňáková) 
koncertovali vo Francúzsku. 12. 
12. uviedli v parížskom kostole 
Eglise de la Madeleine Nešpory 
op. 37  S. Rachmaninova. Ako 
sólisti sa predstavili členovia 
SFZ, altistka Mária Kováčová  a 
tenorista Michal Seredič. 

(sf)
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Slovenská  lharmónia
Tak ako pred šesťdesiatimi rokmi 

aj na novembrovom koncerte k jubileu 
Slovenskej  lharmónie (29. 10.) zaznela 
na úvod symbolicky suita Dolu Váhom od 
Alexandra Moyzesa. Moyzesova progra-
mová kompozícia, „základné dielo smeta-
novskej tradície v slovenskej hudbe“ (Ivan 
Hrušovský), mala predstavovať akýsi pen-
dant Vltavy, emblematický titul a súčasne 
symbol estetickej orientácie slovenskej 
hudby. Kombinácia diela, interpretácie 
a problematickej akustiky historickej bu-
dovy SND nezapôsobila na mňa napriek 
evidentnej snahe hosťujúceho českého diri-
genta Petra Altrichtera najpresvedčivejšie. 

Hudbe chýbali efektná brilantnosť a ťah, 
prítomné napríklad na známej nahrávke 
Ondreja Lenárda so Symfonickým orches-
trom Československého rozhlasu (Marco 
Polo, 1989). Interpretácii dominovali 
extatické gradácie, stavajúce do popredia 
ťažkopádne pôsobiacu pompéznosť (pod-
čiarknutú preexponovanými bicími a zvu-
kom plechových dychových nástrojov) na 
úkor zreteľnosti tematickej práce, inštru-
mentácie a zmien sadzby, ktoré robia die-
lo-mozaiku zaujímavým. Zvuk a výkon or-
chestra pôsobil najvyrovnanejšie v častiach 
Z Liptova na Oravu a Romanca. Škoda, 

že sa Moyzesova hudba ocitá v repertoári 
našich orchestrov zriedkavo. Kľúčové diela 
jeho symfonickej tvorby v kombinácii s kla-
sikmi hudby 20. storočia by mohli po dvoch 
dekádach od nahratia kompletu symfónií 
Ladislavom Slovákom priniesť nový pohľad 
na kvality a kontexty jeho diela.     
V Čajkovského Klavírnom koncerte č. 2 
G dur op. 44 ako sólista účinkoval generál-
ny riaditeľ Slovenskej  lharmónie Marian 
Lapšanský. Rešpektovaný šesťdesiatdva-
ročný umelec sa v tomto diele predstavil 
v obdivuhodnej forme. Napriek tomu, že 
niektoré virtuózne pasáže v prvej a  nálnej 
časti zneli miestami „na hrane“ (tokátové 

a masívne akordicko-oktávové pasáže 
striedané ľahkým šestnástinovým alebo 
triolovým pohybom sólového partu), jeho 
interpretácia vynikala koncentráciou, kto-
rá preklenula imanentnú fragmentárnosť 
diela. Imponovali mi tiež striedme používa-
nie pedálu, kvalita tvorby tónu v lyrických 
pasážach, ako aj istý emocionálny odstup. 
Krehká rêverie v pomalej časti, kde klavír 
v triovej sadzbe sprevádzajú sólové husle 
a violončelo, aj vďaka tomu nepôsobila 
sentimentálne, ale získala zvláštnu éterickú 
kvalitu. Na druhej strane tento interpretač-
ný prístup bránil väčšej diferencovanosti 

nálad a spontánnosti, čo sa prelomilo až v 
záverečnej časti. 
Najkomplexnejšiu informáciu o aktuálnych 
dispozíciách orchestra poskytla závereč-
ná Symfónia č. 8 G dur op. 88 Antonína 
Dvořáka. Je zrejmé, že romantický, zvlášť 
slovanský repertoár  lharmonici ovládajú 
a dokážu mu dať emocionálny rozmer, 
ktorý často absentuje aj v hre renomova-
ných západných orchestrov (ušľachtilý 
smútok violončiel v úvode 1. časti Allegro 
con brio; vrúcnosť a elegancia kantilény v 
3. časti Allegro con grazioso). Teleso sa 
môže oprieť o kvalitné výkony prvých 
hráčov i sekcií (ako ukázal už Čajkovského 
koncert), no pri agogických či tempo-
vých zmenách alebo komplikovanejších 
rytmických priebehoch (napr. fugáto v 
rozvedení 1. časti alebo rytmické  gúry 
vo vnútorných hlasoch stredného dielu 
3. časti) dochádza občas k nepresnostiam 
v súhre medzi nástrojovými skupinami, 
ktoré zvlášť na takýchto miestach vystupu-
jú do popredia a narúšajú časti. Orchester 
je momentálne oveľa  exibilnejší v oblasti 
dynamiky ako tomu bolo napríklad počas 
pôsobenia Vladimíra Válka a dokáže vytvo-
riť skutočne pôsobivé gradácie. Na druhej 
strane, práve s nástupom klimaxu sa nie-
kedy stráca plastickosť sadzby a ostrosť 
orchestrálnych farieb. To však v prípade 
slávnostného koncertu mohlo v značnej 
miere súvisieť s problematickou akustikou 
priestoru. Trúbkové fanfáry na začiatku 
 nále v tomto prípade neohlasovali triumf, 
ale solídne ukončenie slávnostného spo-
mienkového večera.   
Slovenská  lharmónia má nespochyb-
niteľný umelecký potenciál a množstvo 
vynikajúcich hudobníkov. Orchestru však 
už roky chýba výrazná osobnosť dirigen-
ta, ktorý by telesu ako celku vtlačil výraz-
nú stopu a presadil ho v medzinárodnom 
kontexte, tak ako to dokázali v minu-
losti Václav Talich, Ľudovít Rajter alebo 
Ladislav Slovák. 

Andrej ŠUBA

Krištáľové krídlo 
za rok 2009

Časopis Hudobný život bude aj po-
čas 13. ročníka mediálnym partnerom 
prestížneho spoločenského ocenenia 
Krištáľové krídlo. Autorkou konceptu 
podujatia, s cieľom upriamiť pozornosť 
na hodnoty vytvárané významnými 
osobnosťami slovenskej vedy, kultúry a 
športu je Mária Vaškovičová-Mlčochová.  
Krištáľové krídlo, nad ktorým tento rok 
prebral záštitu minister kultúry Slovenskej 
republiky Marek Maďarič, sa udeľuje 
na základe internetových nominácií 
a rozhodovania odbornej poroty v kate-
góriách Divadlo a audiovizuálne umenie, 
Publicistika a literatúra, Medicína a veda, 
Hospodárstvo, Architektúra, Šport, 
Výtvarné umenie, Hudba a Cena za celoži-
votné dielo. Hlasovať možno prostredníc-
tvom internetového formulára na stranke 
www.kristalovekridlo. sk. Minulý rok 
získala cenu za hudbu sopranistka Adriana 
Kučerová. V minulosti boli Krištáľovým 
krídlom ocenení Peter Dvorský, Vladimír 
Godár, Ján Berky Mrenica, prof. Štefan 
Nosáľ, prof. Marian Lapšanský, Ondrej 
Lenárd, Peter Lipa, Pavol Zelenay, Andrej 
Šeban, Miki Škuta a Ľubica Vargicová. 
Osobnosti slovenskej hudby získali tiež 
viacero cien za celoživotné dielo (prof. 
Ľudovít Rajter, Ilja Zeljenka, Bohdan 
Warchal, Pavel Polanský).  O aktuálnom 
nositeľovi ocenenia v kategórii Hudba 
bude na základe výsledkov internetového 
hlasovania rozhodovať odborná porota 
v zložení: generálny riaditeľ Slovenskej 
 lharmónie prof. M. Lapšanský (predse-
da), skladateľka Ľubica Čekovská, jazzový 
spevák  Peter Lipa, producent, muzikológ  
Adrian Rajter a hudobný producent Július 
Kinček.  Priamy prenos zo slávnostného 
udeľovania cien v novej budove SND 
odvysiela STV1 v priamom prenose 12. 4. 
2010 o 20.15 hod. 

(red)

ZUŠ Miloša Ruppeldta si tento rok 
pripomenula viacerými podujatiami 
s názvom Oslavujte s nami 6. november 
roku 1919, kedy bola slávnostne otvorená 
Prvá hudobná škola pre Slovensko. Pri 
jej vzniku stáli okrem M. Ruppeldta aj Alois 
Kolísek, Mikuláš Schneider-Trnavský a Anna 
Zochová. Na škole pedagogicky pôsobili 
viacerí významní umelci (Frico Kafenda, 
Norbert Kubát, Ján Strelec). Medzi 
absolventov patria významné osobnosti 
hudobného života:  Eugen Suchoň, Ľudovít 
Rajter, Miloslav Starosta, Eva Pappová, 
Eva Fischerová, Ida Černecká, Tibor 
Kováč, Juraj Alexander a ď. Súčasťou 
spomienkových podujatí bola aj slávnostná 
konferencia (1. 10.), slávnostné odhalenie 
sochy speváčky Oľgy Trebitschovej od 
Aloisa Rigeleho (2. 10.), koncert býva-
lých absolventov, úspešne pôsobiacich 
v umeleckej oblasti (20. 10.) a Slávnostný 
koncert žiakov s Metropolitným orchestrom 
Bratislava (10. 11.).

(red)

Na program koncertov 15. a 16. 10. bolo za-
radené Stabat Mater op. 58 Antonína Dvořá-
ka, jedno z najdojímavejších vokálno-symfo-
nických diel. Hlboko veriaci skladateľ skladbu 
skomponoval pod vplyvom osobných tragé-
dií, úmrtí troch milovaných detí. Kompozícia 
mu priniesla veľkú slávu ešte počas života a 
mimoriadnu popularitu si udržiava dodnes. 
Pripísať to možno bezprostrednosti hudby, 
spočívajúcej v skladateľovom cite pre čistotu 
štýlu, spontánnosti melodických línií či zmys-
lu pre orchestrálne farby. Desať častí skladby 
smeruje od počiatočného smútku plného 
bolesti k záveru, ktorý je symbolom viery a 
nádeje v posmrtný život. 
Prvýkrát v novej sezóne dostali možnosť 
spoločne sa predstaviť v „požičaných“ 
priestoroch Historickej budovy SND obe 
telesá Slovenskej  lharmónie, čo vyvolalo 
viaceré, obzvlášť akustiky sa týkajúce očaká-
vania. Otázka, do akej miery priestor obstojí 

aj pri koncertných produkciách, je, zdá sa, 
oprávnená. Okrem divadelnej, menej nosnej 
akustiky ako takej, prispieva k niektorým 
zvukovým disproporciám nie celkom ideálne 
rozostavenie telies, zrejme dané aj priesto-
rovými možnosťami. Zbory, umiestnené v 
hĺbke javiska pomerne ďaleko od dirigenta, 
budú, najmä pri nízkych dynamických hla-
dinách pravdepodobne platiť daň v podobe 
intenzívnejšieho vyznenia orchestra. 
Taktovku nad priebehom večerov prevzal 
stály hosťujúci dirigent Leoš Svárovský, 
ktorý má na konte kritikou uznávanú 
nahrávku svetoznámej Dvořákovej kom-
pozície. Zreteľne a čitateľným gestom, 
rešpektujúc agogické požiadavky partitúry 
viedol Slovenskú  lharmóniu, ako aj – čo 
sa týka dynamických i výrazových nuáns 
diela – dôsledne pripravený Slovenský 
 lharmonický zbor (zbormajsterka Blan-
ka Juhaňáková). Trochu však prekvapila 

voľba príliš pomalých, až rozvláčnych temp 
– najmarkantnejšie snáď v úvodnej Stabat 
Mater dolorosa, 3. časti Eia, Mater, fons 
amoris či v čísle 5 Tui nati vulnerati, kým 
v duete Fac, ut portem Christi mortem bolo 
nastolené tempo trochu živšie. Zážitok 
sľubovalo kvarteto renomovaných sloven-
ských sólistov, z ktorého napokon väčšmi 
zaujala jeho mužská zložka. Sopranistka 
Andrea Danková sa partu zhostila so cťou, 
neuškodili by však väčšia vyrovnanosť a 
tiež vrúcnosť jej prejavu. Pôvodne plánova-
nú Teréziu Kružliakovú promptne zastúpila 
mezzosopranistka Eva Garajová. Tenoro-
vého partu sa vokálne veľmi dobre, snáď 
iba s drobnou rezervou v uchopení štýlu, 
ujal Michal Lehotský. Sugestívny a výbor-
ne znejúci Peter Mikuláš (bas) dokázal, 
že Stabat Mater patrí k jeho kmeňovému 
repertoáru. 

Eva PLANKOVÁ
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Slovak Brass Quintet (Rastislav Suchán, 
Ľubomír Kamenský, Igor Bielik, Albert 
Hrubovčák, Nikolaj Kanišák) oslavuje 
tento rok dekádu existencie. Koncert 
10. 11. vo Vodných kasárňach SNG z cyk-
lu Hudba a obrazy bol venovaný tvorbe 
od konca 19. storočia až po súčasnosť 
s dôrazom na technicky náročné, brilant-
né skladby s náznakmi zvukového hedo-
nizmu. Kombinácia hudby a výtvarného 
umenia pôsobila príjemne. Neverím, že sa 
našiel hudbychtivý návštevník, ktorý by sa 
medzi desiatkami portrétov  známych i ne-
známych osobností minulých storočí necítil 
dobre. Úvod koncertu patril zasvätenému 
výkladu Aurela Hrabušického o obraze 
Víťazná vlajka (1990) od Laca Terena. 
Symbolika diela sa pomerne výrazne týkala 
blížiaceho výročia Nežnej revolúcie. 
Domovom členov Slovak Brass Quintet 
je Slovenská  lharmónia. Suchán a Ka-
menský pôsobia v orchestri ako prví trub-
kári, Bielik je 1. hráčom na lesnom rohu, 
Hrubovčák je 1. trombonistom a tubista 
Kanišák je členom SF od roku 2000. Profe-
sionálny ansámbel uvádza, že má v reper-
toári takmer kompletnú literatúru pre toto 
obsadenie. Koncert priniesol ukážku tvor-

by skladateľov zo Slovenska (Iris Szeghy), 
Česka (Juraj Filas), Anglicka (Malcolm Ar-
nold), Ruska (Viktor Vladimirovič Ewald) a 
Venezuely (Enrique Crespo).
Prvou skladbou bola Minifanfára Iris 
Szeghy, ktorú minulý rok súbor uviedol 
v slovenskej premiére. „Minifanfára pre 
brass quintet pochádza z roku 1986. Je 
to miniatúrka pohrávajúca sa so štýlom 
fanfáry, t. j. slávnostnosťou až pompéz-
nosťou na jednej strane, s ironizujúcim, 
jemne  humorne zdeformovaním fanfáro-
vého štýlu na strane druhej. Skladbičku 
charakterizujú nečakané zvraty, náznaky 
kontrapunktických imitácií či občasné 
použitie lydickej modality, vďaka ktorej 
nezaprie vo svojom vyznení  istú ‚sloven-
skosť ‘. Premiéru skladby urobil začiatkom 
90. rokov  ladelfský súbor Chestnut Brass 
Company,“ napísala o diele autorka.  Všet-
ky menované charakteristické štýlotvorné 
prvky interpreti adekvátne preniesli aj do 
zvuku. O skladbe košického rodáka J. Fi-
lasa No comment možno povedať, že patrí 
k náročným dielam pre toto obsadenie. Au-
tor, známy syntézou tradície európskej to-
nálnej hudby a moderných kompozičných 
postupov, je špecialistom v komponovaní 

pre plechové dychové nástroje. Napísal 
diela pre medzinárodné interpretačné 
súťaže, dokonca dostal objednávky od vy-
nikajúcich svetových hráčov. Jeho skladby 
hráva newyorský trombonista Alessi, hráč 
na trúbke piccola Sauter alebo trombo-
nisti Slokar Quartett. Slovenská premiéra 
No comment bola cennou príležitosťou 
spoznať majstrovské dielo. V 2-časťovej 
kompozícii z roku 1995, venovanej španiel-
skemu súboru Spanish Brass-Luur Metal, 
ukázali slovenskí hudobníci svoje kvality 
– vynikajúce ladenie, súhru, technickú vir-
tuozitu, dynamické parametre, zmysel pre 
zveličenie i lyriku. Zaujímavá tvorba J. Fila-
sa znie na Slovensku veľmi zriedka, preto 
jej zaradenie bolo malým objavom. 
Sir Malcolm Arnold, bývalý hráč na trúbke, 
výborne ovládal problematiku plechových 
dychových nástrojov. Vo vynikajúco inštru-
mentovaných skladbách premyslene strie-
dal kantabilnosť s úsekmi, kde dominovala 
sadzba, technicky náročné pasáže s pokoj-
nými miestami a aj orientácia v jazze jeho 
dielo príjemne okorenila. Príťažlivá hudob-
ná reč bola typická nielen pre jeho komor-
né diela, ale i pre množstvo  lmovej hudby. 
Skladba  Quinteto zaznela na koncerte ako 

stelesnenie najlepších ostrovných tradícií.  
Po prestávke pokračoval koncert sklad-
bou najstaršieho autora. Raritný 3-časťový 
Quintet ruského skladateľa z prelomu 19. a 
20. storočia Viktora Vladimiroviča Ewalda, 
absolventa štúdia na Petrohradskom Inšti-
túte civilného inžinierstva, ktorý prežil časť 
života ako profesor na Fakulte konštrukcie 
materiálov spomínaného inštitútu, obohatil 
dramaturgiu o výrazný ruský romantizmus. 
Koncerty dychárov asi musia končiť efekt-
nými skladbami. Výber padol na 5-časťovú 
Suite americana venezuelského skladateľa 
Crespu. Umelec už roky pôsobí ako skla-
dateľ a skvelý trombonista v Bamberskom 
symfonickom orchestri v Nemecku. Jeho 
zásluhou existuje súbor German Brass 
Ensemble, pre ktorý komponuje. V suite 
využil prvky etnickej hudby národov ju-
hoamerického kontinentu. Zostava dvoch 
trúbok, lesného rohu, trombónu a tuby 
priniesla typickú temperamentnú hlučnosť. 
Humor a tanečné rytmy poskytli interpre-
tom mimoriadne vďačné ansámblové číslo, 
ktorému nechýbali hráčska iskra, sviežosť, 
technická čistota, brilantnosť, farebnosť a 
zmysel pre štýl.  

Melánia PUŠKÁŠOVÁ

Symfonický orchester Slovenského rozhlasu
Na druhom koncerte jubilejnej 

koncertnej sezóny SOSR-u sa 14. 10. 
slovenskému publiku po prvýkrát pred-
stavil mladý Izraelčan Noam Zur,  ktorý 
je považovaný za jedného z najtalen-
tovanejších mladých dirigentov svojej 
krajiny. Vo veku 28 rokov má už na kon-
te vystúpenia s mnohými významnými 
orchestrami (Izraelský filharmonický 
orchester, Národná filharmónia Jo-
hannesburg, Bochumer Symphoniker) 
a v súčasnosti pôsobí ako hlavný dirigent 
v Aalto-Theater v nemeckom Essene.
Na úvod zaznel Koncert pre orchester 
izraelského skladateľa Menachema 
Zura. Dielo vznikalo v čase teroristic-
kých útokov v septembri 2001, preto 
sa mu autor rozhodol dať podtitul 
„12. september 2001“ a venovať ho 
všetkým Newyorčanom, ktorí tragédiu 
prežili. Hudobné dianie jednočasťo-
vej skladby voľnej fantazijnej formy 
sa rozdrobuje medzi sólové nástroje a 
jednotlivé nástrojové skupiny, pričom 
často vzájomne konfrontuje protikladné 
registre (sólové husle oproti tube a kon-
trabasom a pod.), len v malej miere 
využíva plný zvuk symfonického orches-
tra. Okrem rozšíreného inštrumentára 
bicích nástrojov v skladbe uplatňuje aj 
netradičné zvuky, ako napr. udieranie 
rukami o stehná. Rozhlasový orchester 
dobre reagoval na dirigentove gestá, 
z ktorých bolo zrejmé, že Noam Zur 
(skladateľov synovec) dielu dobre rozu-
mie. Koncert bol premiérovo uvedený 
v Jeruzaleme v roku 2002 pod Zurovou 
taktovkou, prepracovaná verzia skladby 

sa svetovej premiéry dočkala práve na 
bratislavskom koncerte.
Druhou skladbou večera bol Koncert 
pre husle a orchester č. 1 D dur Sergeja 
Prokofieva. Koncertantné dielo, ktoré 
vzniklo na konci skladateľovho „ruského 
obdobia“ (pred emigráciou do USA), ne-
sie znaky prechodu k novému kompozič-
nému štýlu, pritom je však stále zakotve-
né i v neskoromantickej tradícii. Sólový 
part kladie na interpreta mimoriadne 
vysoké požiadavky spočívajúce v samot-
nej technickej náročnosti, ale i v tom, že 
plynie takmer celý čas bez prerušenia 
a žiada od hráča dokonalú sústredenosť 
na detaily a na časté striedanie nálad. 
Všetko toto sa skvelo podarilo zvlád-
nuť huslistovi Jurajovi Čižmarovičovi, 
ktorému orchester i dirigent vytvorili 
adekvátnych partnerov.
V dramaturgii koncertnej sezóny SOSR 
tradične nechýbajú skladby slovenských 
autorov. Druhú polovicu koncertu otvo-
rila Elégia pre sláčikové nástroje a sólové 
husle Ilju Zeljenku. Dielo je exemplárnou 
ukážkou použitia tzv. modelu bunky 
(štvortónového útvaru zloženého z malo- 
a veľkosekundových intervalov predsta-
vujúceho základ horizontálnej i vertikál-
nej organizácie hudobných vzťahov), kto-
rý bol od 70. rokov pre Zeljenkovu tvorbu 
charakteristický. Dirigent si s náročnou 
polylineárnou faktúrou skladby poradil 
pomerne dobre, napriek tomu však bolo 
z orchestra cítiť určitú neistotu. Elegické 
husľové sólo rámcujúce skladbu presved-
čivo stvárnil koncertný majster orchestra 
Marián Svetlík.

Ako posledná zaznela orchestrálna 
rapsódia Taras Bulba, v ktorej Leoš 
Janáček na pozadí Gogoľovej heroic-
kej novely reagoval na tragické uda-
losti prvej svetovej vojny. Hoci musel 
mladý dirigent neustále fyzicky bojo-
vať so zatvárajúcou sa partitúrou, so 

stvárnením jej obsahu a s vykresľova-
ním rozličných výrazových plôch (ly-
rické motívy lásky a túžby, dramatické 
bojové scény, apoteotická vízia veľkej 
budúcnosti Ruska) rozhodne problém 
nemal.

Juraj BUBNÁŠ
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Štátny komorný orchester Žilina
ŠKO Žilina patrí do „spoločenstva“ orches-

trov, ktoré už tretiu sezónu zastrešuje projekt 
An Orchestra Network for Europe – ONE step 
further, spočívajúci v reciprocite a kooperácii nie-
koľkých európskych telies. Projekt je založený na 
hosťovaniach orchestrov, sólistov, výmene mate-
riálov, stimulácii vzniku pôvodných kompozícií 
(viac v rozhovore s riaditeľom ŠKO V. Šalagom 
v HŽ 10/2009). Jedného z účastníkov projektu, 
Symfonický orchester Sliezskej  lharmónie 
Katovice, privítalo pódium Domu umenia Fatra 
na Medzinárodný deň hudby 1. 10. Viedol ho 
Mirosław Jacek Błaszczyk, evidentne spätý 
s telesom, v ktorom je šéfdirigentom už vyše 
desať rokov. Orchester priniesol ponuku s ne-
odmysliteľným podielom domácej tvorby. Karol 
Kurpiński a Mieczysław Karłowicz síce patria 
ku kľúčovým autorom poľskej národnej hudby, 
u nás však nie sú príliš známi. Orchester ukázal 
svoje charakteristiky už v úvodnej Kurpińského 
predohre Dwie chatki. Zvuková komplexnosť, 
presnosť, exponovaná disciplína, elegancia a cit-
livé reakcie na výrečné gestá dirigenta boli sľub-
ným vstupom hostí. Skladba, skôr „nezáväzná“, 
no profesionálne koncipovaná, podala svedectvo 
o dobe vzniku (začiatok 19. storočia), erudova-
nosti autora, i jeho invencii, najmä v oblasti dra-
matického výrazu. Sympatický, nielen vysokou 
interpretačnou kvalitou, ale tiež upozornením 
na domácu koncertantnú literatúru, bol sólistický 
vstup mladého, nezvyčajne disponovaného hus-
listu Janusza Wawrowského. Biogra e umelcov 
bývajú spravidla plné superlatívov, v prípade 
ambiciózneho a talentovaného Wawrowského 
ich však nemožno spochybniť. Karłowiczow 
Koncert op. 8 hral výnimočne zainteresovane, 
s priestorom pre inteligentný komentár a tech-
nickou samozrejmosťou, blysol sa aj v excelent-
ných prídavkoch. Programovým bonusom bola 
Beethovenova Symfónia č. 5 op. 67 „Osudová“. 
Stvárneniu nemožno v zásade vyčítať nič podstat-
né, trochu mi však prekážala zvuková robustnosť, 
dynamika celkom obišla pianové hodnoty. Nie je 
však vylúčené, že hostí trochu „zradil“ neprevere-
ný priestor, chúlostivý najmä na dimenzované pa-
rametre. Napriek tomu, tento večer sa vzhľadom 
na výkony aj atmosféru určite zapíše do kroniky 

– nielen projektu ONE.
Koncert 8. 10. sa niesol v znamení Mesiaca slo-
venskej a českej vzájomnosti. Sympatické motto, 
ktoré sa žiaľ na Slovensku príliš nezdôrazňuje, 
v Žiline zvýraznilo podujatie zosobňované oboma 
stranami: slovenskými sólistami, orchestrom, čes-
kým dirigentom a pôvodnou domácou skladbou. 
Leoš Svárovský patrí nielen k najfrekventovanej-
ším česko-slovenským dirigentom, ale je tiež jed-
ným zo stálych hosťujúcich dirigentov (aj) ŠKO. 
Dirigentova vyťaženosť môže neraz zanechať na 
spoluprácach nežiaduce známky, čo však von-
koncom neplatí o spomínanej žilinskej produkcii. 
Táto práve naopak znamenala pohodu a vyvolala 
doslova sviatočnú atmosféru. Na správnu frek-
venciu naladil už úvod. Tri venovania pre alt, bas 
a orchester od Juraja Hatríka  na vlaňajšej pre-
miére v totožnom obsadení (orchester, dirigent, 
so sólistami Máriou Repkovou a Petrom Miku-
lášom) akosi osobitne nezarezonovali. Vtedajší 
prípravný zhon zrejme ovplyvnil výsledok, v plnej 
miere rehabilitovaný aktuálnou, sústredenou, 
dôslednou  interpretáciou. Prostredníctvom nej 
vynikli všetky delikátnosti partitúry. Skladateľ, 
známy aj svojou literárnou angažovanosťou, sa 
v kompozícii necháva inšpirovať útvarmi, ktoré 
nie sú „prešľachtenou“ pózou, naopak, veľakrát 
vyvierajú z autentických neštylizovaných prame-
ňov. Inak tomu nie je ani v Troch venovaniach 
s krištáľovou priezračnosťou lapidárnej poézie F. 
Bábelu. Ku koncíznosti nasmerovaný Hatríkov 
rukopis postupom času ešte väčšmi zvnútornel, 
nadobudol rozmer éterickosti, prostej nalieha-
vosti a  krehkej pádnosti. Okrem presvedčivej 
kantabilnej linky a pevných kontúr, vysoko 
oceňujem premenlivosť, koloristickú vynalieza-
vosť vo sfére orchestrácie. Z vokálnych umelcov 
jednoznačne väčšmi zabodoval basista, sólisticky 
koncipované orchestrálne party v sprievode do-
slova okúzľovali, rámcovali a dotvárali sujet emo-
cionálne subtílneho príbehu. „Ťažko je byť doma 
prorokom“ znie jedno tak trochu klišé, platí však 
v prípadoch sólistických prezentácií kmeňových 
hráčov orchestra. Talentovaná prvá violončelistka 
ŠKO Klaudia Remencová-Kudjová si na prezen-
táciu zvolila Schumannov Koncert a mol op. 120. 
Tvorila solídny interpretačný tvar, formulovala 

korektne a dôsledne, jej výkon však akoby utlmila 
určite nechcená podriadenosť, prehnaná zodpo-
vednosť, „spätné zrkadlo“, ktoré nastavuje príliš 
dobre známy terén. Haydnovu hudbu počúvame 
v jeho jubilejnom roku dosť často, ale zriedka 
dokáže osloviť tak ako na žilinskom koncerte. 
Svárovského koncepcia a celkové odovzdanie sa 
toku Symfónie č. 101 D dur „tikali“, fascinovali 
chronometrickou presnosťou, pôvabom, vtipom 
a priam žonglérskym ťahom. Svárovský s orches-
trom iskrili, predviedli optimálnu podobu Hodín, 
na akú sa nezabúda. 
Exportný charakter mal koncert 22. 10.. V rámci 
projektu An Orchestra Network for Europe – 
ONE step further putoval žilinský program na 
pódium do poľských Katovíc. Dôstojnú repre-
zentáciu garantovali Oliver Dohnányi  (ďalší 
zo stálych hosťujúcich dirigentov Žilinčanov) 
a sólista Dalibor Karvay. Spomínam si, ako 
tento  zázračný chlapec z Vrútok pred rokmi vy-
volával v odborných kruhoch diskusie na tému 
efemérnosti a schopnosti rozvoja raných talentov. 
Zvíťazila druhá alternatíva, v súčasnosti Karvay 
s exkluzívnou umeleckou výbavou koncertuje na 
svetových pódiách, ale pravidelne a rád sa vracia 
do „rodného“ Domu umenia Fatra. Netreba zdô-
razňovať, akými umeleckými kvalitami  naplnil 
Dvořákov Koncert a mol pre husle a orchester 
op. 53. Karvayova presnosť, disciplinovanosť 
a schopnosť koncentrácie sú fascinujúce, zároveň 
sa jeho emocionálny obzor rozprestrel do netu-
šených rozmerov. Táto interpretácia bola vskutku 
zážitkom. Koncertantnému opusu predchádzala 
Malá suita s passacagliou od Eugena Suchoňa 
(v úprave Bohumila Urbana). S nezameniteľným 
rukopisom majstra navodila v orchestri pozitívnu 
atmosféru, ktorý vyžaroval pohodu a nechal 
sa dirigentom inšpirovať v  dialógu plnom po-
rozumenia. Na záver odznela Symfónia C dur 
od Georgesa Bizeta. Vďaka spevnosti, zrozumi-
teľnej stavbe, živému pulzu a „nezáväznému“ 
obsahu ústretovo komunikuje s každým typom 
poslucháča. Výsledný interpretačný tvar bol pri-
najmenšom uspokojivý, aj keď osobne by sa mi 
bolo žiadalo pridať vo výraze najmä „zmäkčilých“ 
partií trochu viac humornej až ironizujúcej esen-
cie. Je to však vec názoru či vkusu...

Jubileum Trnavského 
komorného orchestra 
Vnímavým publikom zaplnená tr-
navská koncertná sieň Marianum 
bola 28. 11. svedkom sviatočné-
ho koncertu Trnavského komor-
ného orchestra (TKO). Konal sa 
pri príležitosti 16. výročia exis-
tencie telesa a 10. výročia jeho 
činnosti pod patronátom mesta. 
Zakladateľom telesa, ktorý svoju 
činnosť pôvodne rozvíjal ako Ko-
morný orchester ZUŠ M. Schnei-
dra-Trnavského, bol hudobný 
pedagóg Jozef Kudri. Orchester 
v roku 1999 prešiel pod mesto 
Trnava a prijal súčasný názov. 
Je len málo slovenských miest, 
ktoré sa môžu pochváliť vlastným 
orchestrom. Ešte menej tých, 
ktoré sa môžu pochváliť orches-
trom natoľko kvalitným. Aktivity 
a meno TKO dávno presiahli 
nielen hranice mesta a regiónu, 
ale i Slovenska. Úspešne sa pre-
zentoval na podujatiach v Ma-
ďarsku, Česku, Rakúsku, Poľsku, 
Taliansku, dokonca i v Číne a Ja-
ponsku. Dnes s TKO často sp o-
luúč inkujú  profes ionáln i  diri-
genti a sólisti. Okrem množstva 
koncertov je výsledkom spolu-
práce niekoľko CD s hudbou 
M. Schneidra-Trnavského, ale i 
ďalších slovenských či svetových 
skladateľov. Pozoruhodným je 
pritom nielen nízky vekový prie-
mer členov, ktorých sa počas 
uplynulých rokov v orchestri 
postupne vystriedalo už niekoľ-
ko desiatok, ale predovšetkým 
ich láska k hudbe, zanietenie pre 
umelecký rast a s tým súvisiacu 
náročnú prácu.  Inšpirujúcim 
vzorom pre všetkých je umelec-
ká vedúca Alžbeta Ševečková, 
ktorej elán a energia sú akoby 
nevyčerpateľné.
Na slávnostnom koncerte sa 
TKO publiku predstavil skladba-
m i  S c h n e i d ra -Tr n a v s k é h o , 
Glucka, Griega, Brittena, Pärta 
a Piazzollu. Súčasťou bolo tiež  
odovzdávanie vecných cien a pa-
mätných listov tým, ktorí sa naj-
viac zaslúžili o vznik a umelecký 
rast telesa. Jeho interpretačné 
kvality dávno prekročili hranice 
amaterizmu a dnes je jednou 
z ozdôb Trnavy. Publikum zo 
širokej obce priaznivcov, ale tiež 
viacerých profesionálnych hu-
dobníkov sa rozchádzalo s dob-
rým pocitom, že so slovenskou  
kultúrou to aj vďaka TKO predsa 
len nebude až také zlé, ako sa 
niekedy javí. A tiež so želaním, 
aby sme sa na jubilejných kon-
certoch TKO stretli aj o 10 či 20 
rokov... 

Stanislav HOCHEL

Dni Tadeáša Salvu v Lúčkach
Deviaty ročník medzinárodnej konfe-

rencie (9.—10. 10.) sa opäť konal v skladateľo-
vom rodisku. Usporiadateľmi boli Akadémia 
umení v B. Bystrici a Katolícka univerzita 
v Ružomberku v spolupráci s obcou a kúpeľ-
mi Lúčky. Príspevky muzikológov, skladate-
ľov a interpretov kontinuálne nadviazali na 
tematické okruhy predchádzajúcich ročníkov: 
súčasnú hudbu, ťažiskovo tvorbu slovenských 
skladateľov. Referáty zachytili aktivity sklada-
teľov generačne i štýlovo vzdialených. Kladom 
príspevkov bola výpovedná hodnota: fakto-
gra cká, historická, analytická, ale i synteti-
zujúca. Najnovšiu tvorbu Ľubice Čekovskej 
predstavila Eva Miškovičová (Hudobný svet 
Ľubice Čekovskej). Novú slovenskú tvorbu 
pre akordeón s faktogra ckou precíznosťou 
spracoval Vladimír Čuchran (Nová sloven-

ská tvorba pre akordeón). Inšpirujúca bola 
interpretačná analýza dramatickej postavy 
Báthoryčky z rovnomennej Zeljenkovej ope-
ry, ktorú pripravila zatiaľ jej jediná predsta-
viteľka Mária Tomanová (Báthoryčka ako 
ju nepoznáme. Pohľad interpreta). Vojtech 
Didi re ektoval vlastnú operu Niobé, láska 
moja, s prihliadnutím na libreto M. Glocko-
vej. Klavír v tvorbe pedagógov Akadémie 
umení bol názov referátu Jany Škvarkovej. 
Histórii vzniku a uvedenia operety Ženské 
rozmary Júliusa Ivana Hemerku v 1. sezóne 
Východoslovenského Národného divadla 
v Košiciach (1924/1925) a životnému osudu 
i profesionálnej dráhe skladateľa venovala 
príspevok Dita Marenčinová. Estetike inter-
pretácie sa venovala Mária Lenková v ana-
lýze Hrušovského skladby Sonata il modo 

classico. Český skladateľ Karel Schimandl 
zaujal re exívnym ponorom do vlastnej skla-
dateľskej tvorby. Esejisticky glosoval miesto 
arti ciálnej a nonarti ciálnej hudby, komer-
cionalizáciu umenia, gýč a (ne)možnosť slo-
bodnej tvorby. Violetta Przech z poľskej Byd-
goszczi analyzovala a sumarizovala estetické 
trendy v súčasnej poľskej hudbe 2. polovice 
20. storočia. Témou príspevku Márie Gloc-
kovej (Alternatívny hudobný svet Tadeáša 
Salvu) boli princípy a kompozičné zvláštnosti 
vybraných skladieb. Súčasťou konferencie 
bolo vystúpenie Margity Gromovej so spo-
mienkami na brata a krst knihy Listy Margite 
(AU B. Bystrica, 2008) M. Glockovej. Kniha 
je citlivou  kciou „spomienok“ T. Salvu podľa 
rozprávania jeho sestry M. Gromovej. 

Dita MARENČINOVÁ
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Slovak Brass Quintet (Rastislav Suchán, 
Ľubomír Kamenský, Igor Bielik, Albert 
Hrubovčák, Nikolaj Kanišák) oslavuje 
tento rok dekádu existencie. Koncert 
10. 11. vo Vodných kasárňach SNG z cyk-
lu Hudba a obrazy bol venovaný tvorbe 
od konca 19. storočia až po súčasnosť 
s dôrazom na technicky náročné, brilant-
né skladby s náznakmi zvukového hedo-
nizmu. Kombinácia hudby a výtvarného 
umenia pôsobila príjemne. Neverím, že sa 
našiel hudbychtivý návštevník, ktorý by sa 
medzi desiatkami portrétov  známych i ne-
známych osobností minulých storočí necítil 
dobre. Úvod koncertu patril zasvätenému 
výkladu Aurela Hrabušického o obraze 
Víťazná vlajka (1990) od Laca Terena. 
Symbolika diela sa pomerne výrazne týkala 
blížiaceho výročia Nežnej revolúcie. 
Domovom členov Slovak Brass Quintet 
je Slovenská  lharmónia. Suchán a Ka-
menský pôsobia v orchestri ako prví trub-
kári, Bielik je 1. hráčom na lesnom rohu, 
Hrubovčák je 1. trombonistom a tubista 
Kanišák je členom SF od roku 2000. Profe-
sionálny ansámbel uvádza, že má v reper-
toári takmer kompletnú literatúru pre toto 
obsadenie. Koncert priniesol ukážku tvor-

by skladateľov zo Slovenska (Iris Szeghy), 
Česka (Juraj Filas), Anglicka (Malcolm Ar-
nold), Ruska (Viktor Vladimirovič Ewald) a 
Venezuely (Enrique Crespo).
Prvou skladbou bola Minifanfára Iris 
Szeghy, ktorú minulý rok súbor uviedol 
v slovenskej premiére. „Minifanfára pre 
brass quintet pochádza z roku 1986. Je 
to miniatúrka pohrávajúca sa so štýlom 
fanfáry, t. j. slávnostnosťou až pompéz-
nosťou na jednej strane, s ironizujúcim, 
jemne  humorne zdeformovaním fanfáro-
vého štýlu na strane druhej. Skladbičku 
charakterizujú nečakané zvraty, náznaky 
kontrapunktických imitácií či občasné 
použitie lydickej modality, vďaka ktorej 
nezaprie vo svojom vyznení  istú ‚sloven-
skosť ‘. Premiéru skladby urobil začiatkom 
90. rokov  ladelfský súbor Chestnut Brass 
Company,“ napísala o diele autorka.  Všet-
ky menované charakteristické štýlotvorné 
prvky interpreti adekvátne preniesli aj do 
zvuku. O skladbe košického rodáka J. Fi-
lasa No comment možno povedať, že patrí 
k náročným dielam pre toto obsadenie. Au-
tor, známy syntézou tradície európskej to-
nálnej hudby a moderných kompozičných 
postupov, je špecialistom v komponovaní 

pre plechové dychové nástroje. Napísal 
diela pre medzinárodné interpretačné 
súťaže, dokonca dostal objednávky od vy-
nikajúcich svetových hráčov. Jeho skladby 
hráva newyorský trombonista Alessi, hráč 
na trúbke piccola Sauter alebo trombo-
nisti Slokar Quartett. Slovenská premiéra 
No comment bola cennou príležitosťou 
spoznať majstrovské dielo. V 2-časťovej 
kompozícii z roku 1995, venovanej španiel-
skemu súboru Spanish Brass-Luur Metal, 
ukázali slovenskí hudobníci svoje kvality 
– vynikajúce ladenie, súhru, technickú vir-
tuozitu, dynamické parametre, zmysel pre 
zveličenie i lyriku. Zaujímavá tvorba J. Fila-
sa znie na Slovensku veľmi zriedka, preto 
jej zaradenie bolo malým objavom. 
Sir Malcolm Arnold, bývalý hráč na trúbke, 
výborne ovládal problematiku plechových 
dychových nástrojov. Vo vynikajúco inštru-
mentovaných skladbách premyslene strie-
dal kantabilnosť s úsekmi, kde dominovala 
sadzba, technicky náročné pasáže s pokoj-
nými miestami a aj orientácia v jazze jeho 
dielo príjemne okorenila. Príťažlivá hudob-
ná reč bola typická nielen pre jeho komor-
né diela, ale i pre množstvo  lmovej hudby. 
Skladba  Quinteto zaznela na koncerte ako 

stelesnenie najlepších ostrovných tradícií.  
Po prestávke pokračoval koncert sklad-
bou najstaršieho autora. Raritný 3-časťový 
Quintet ruského skladateľa z prelomu 19. a 
20. storočia Viktora Vladimiroviča Ewalda, 
absolventa štúdia na Petrohradskom Inšti-
túte civilného inžinierstva, ktorý prežil časť 
života ako profesor na Fakulte konštrukcie 
materiálov spomínaného inštitútu, obohatil 
dramaturgiu o výrazný ruský romantizmus. 
Koncerty dychárov asi musia končiť efekt-
nými skladbami. Výber padol na 5-časťovú 
Suite americana venezuelského skladateľa 
Crespu. Umelec už roky pôsobí ako skla-
dateľ a skvelý trombonista v Bamberskom 
symfonickom orchestri v Nemecku. Jeho 
zásluhou existuje súbor German Brass 
Ensemble, pre ktorý komponuje. V suite 
využil prvky etnickej hudby národov ju-
hoamerického kontinentu. Zostava dvoch 
trúbok, lesného rohu, trombónu a tuby 
priniesla typickú temperamentnú hlučnosť. 
Humor a tanečné rytmy poskytli interpre-
tom mimoriadne vďačné ansámblové číslo, 
ktorému nechýbali hráčska iskra, sviežosť, 
technická čistota, brilantnosť, farebnosť a 
zmysel pre štýl.  

Melánia PUŠKÁŠOVÁ

Symfonický orchester Slovenského rozhlasu
Na druhom koncerte jubilejnej 

koncertnej sezóny SOSR-u sa 14. 10. 
slovenskému publiku po prvýkrát pred-
stavil mladý Izraelčan Noam Zur,  ktorý 
je považovaný za jedného z najtalen-
tovanejších mladých dirigentov svojej 
krajiny. Vo veku 28 rokov má už na kon-
te vystúpenia s mnohými významnými 
orchestrami (Izraelský filharmonický 
orchester, Národná filharmónia Jo-
hannesburg, Bochumer Symphoniker) 
a v súčasnosti pôsobí ako hlavný dirigent 
v Aalto-Theater v nemeckom Essene.
Na úvod zaznel Koncert pre orchester 
izraelského skladateľa Menachema 
Zura. Dielo vznikalo v čase teroristic-
kých útokov v septembri 2001, preto 
sa mu autor rozhodol dať podtitul 
„12. september 2001“ a venovať ho 
všetkým Newyorčanom, ktorí tragédiu 
prežili. Hudobné dianie jednočasťo-
vej skladby voľnej fantazijnej formy 
sa rozdrobuje medzi sólové nástroje a 
jednotlivé nástrojové skupiny, pričom 
často vzájomne konfrontuje protikladné 
registre (sólové husle oproti tube a kon-
trabasom a pod.), len v malej miere 
využíva plný zvuk symfonického orches-
tra. Okrem rozšíreného inštrumentára 
bicích nástrojov v skladbe uplatňuje aj 
netradičné zvuky, ako napr. udieranie 
rukami o stehná. Rozhlasový orchester 
dobre reagoval na dirigentove gestá, 
z ktorých bolo zrejmé, že Noam Zur 
(skladateľov synovec) dielu dobre rozu-
mie. Koncert bol premiérovo uvedený 
v Jeruzaleme v roku 2002 pod Zurovou 
taktovkou, prepracovaná verzia skladby 

sa svetovej premiéry dočkala práve na 
bratislavskom koncerte.
Druhou skladbou večera bol Koncert 
pre husle a orchester č. 1 D dur Sergeja 
Prokofieva. Koncertantné dielo, ktoré 
vzniklo na konci skladateľovho „ruského 
obdobia“ (pred emigráciou do USA), ne-
sie znaky prechodu k novému kompozič-
nému štýlu, pritom je však stále zakotve-
né i v neskoromantickej tradícii. Sólový 
part kladie na interpreta mimoriadne 
vysoké požiadavky spočívajúce v samot-
nej technickej náročnosti, ale i v tom, že 
plynie takmer celý čas bez prerušenia 
a žiada od hráča dokonalú sústredenosť 
na detaily a na časté striedanie nálad. 
Všetko toto sa skvelo podarilo zvlád-
nuť huslistovi Jurajovi Čižmarovičovi, 
ktorému orchester i dirigent vytvorili 
adekvátnych partnerov.
V dramaturgii koncertnej sezóny SOSR 
tradične nechýbajú skladby slovenských 
autorov. Druhú polovicu koncertu otvo-
rila Elégia pre sláčikové nástroje a sólové 
husle Ilju Zeljenku. Dielo je exemplárnou 
ukážkou použitia tzv. modelu bunky 
(štvortónového útvaru zloženého z malo- 
a veľkosekundových intervalov predsta-
vujúceho základ horizontálnej i vertikál-
nej organizácie hudobných vzťahov), kto-
rý bol od 70. rokov pre Zeljenkovu tvorbu 
charakteristický. Dirigent si s náročnou 
polylineárnou faktúrou skladby poradil 
pomerne dobre, napriek tomu však bolo 
z orchestra cítiť určitú neistotu. Elegické 
husľové sólo rámcujúce skladbu presved-
čivo stvárnil koncertný majster orchestra 
Marián Svetlík.

Ako posledná zaznela orchestrálna 
rapsódia Taras Bulba, v ktorej Leoš 
Janáček na pozadí Gogoľovej heroic-
kej novely reagoval na tragické uda-
losti prvej svetovej vojny. Hoci musel 
mladý dirigent neustále fyzicky bojo-
vať so zatvárajúcou sa partitúrou, so 

stvárnením jej obsahu a s vykresľova-
ním rozličných výrazových plôch (ly-
rické motívy lásky a túžby, dramatické 
bojové scény, apoteotická vízia veľkej 
budúcnosti Ruska) rozhodne problém 
nemal.

Juraj BUBNÁŠ
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Štátny komorný orchester Žilina
ŠKO Žilina patrí do „spoločenstva“ orches-

trov, ktoré už tretiu sezónu zastrešuje projekt 
An Orchestra Network for Europe – ONE step 
further, spočívajúci v reciprocite a kooperácii nie-
koľkých európskych telies. Projekt je založený na 
hosťovaniach orchestrov, sólistov, výmene mate-
riálov, stimulácii vzniku pôvodných kompozícií 
(viac v rozhovore s riaditeľom ŠKO V. Šalagom 
v HŽ 10/2009). Jedného z účastníkov projektu, 
Symfonický orchester Sliezskej  lharmónie 
Katovice, privítalo pódium Domu umenia Fatra 
na Medzinárodný deň hudby 1. 10. Viedol ho 
Mirosław Jacek Błaszczyk, evidentne spätý 
s telesom, v ktorom je šéfdirigentom už vyše 
desať rokov. Orchester priniesol ponuku s ne-
odmysliteľným podielom domácej tvorby. Karol 
Kurpiński a Mieczysław Karłowicz síce patria 
ku kľúčovým autorom poľskej národnej hudby, 
u nás však nie sú príliš známi. Orchester ukázal 
svoje charakteristiky už v úvodnej Kurpińského 
predohre Dwie chatki. Zvuková komplexnosť, 
presnosť, exponovaná disciplína, elegancia a cit-
livé reakcie na výrečné gestá dirigenta boli sľub-
ným vstupom hostí. Skladba, skôr „nezáväzná“, 
no profesionálne koncipovaná, podala svedectvo 
o dobe vzniku (začiatok 19. storočia), erudova-
nosti autora, i jeho invencii, najmä v oblasti dra-
matického výrazu. Sympatický, nielen vysokou 
interpretačnou kvalitou, ale tiež upozornením 
na domácu koncertantnú literatúru, bol sólistický 
vstup mladého, nezvyčajne disponovaného hus-
listu Janusza Wawrowského. Biogra e umelcov 
bývajú spravidla plné superlatívov, v prípade 
ambiciózneho a talentovaného Wawrowského 
ich však nemožno spochybniť. Karłowiczow 
Koncert op. 8 hral výnimočne zainteresovane, 
s priestorom pre inteligentný komentár a tech-
nickou samozrejmosťou, blysol sa aj v excelent-
ných prídavkoch. Programovým bonusom bola 
Beethovenova Symfónia č. 5 op. 67 „Osudová“. 
Stvárneniu nemožno v zásade vyčítať nič podstat-
né, trochu mi však prekážala zvuková robustnosť, 
dynamika celkom obišla pianové hodnoty. Nie je 
však vylúčené, že hostí trochu „zradil“ neprevere-
ný priestor, chúlostivý najmä na dimenzované pa-
rametre. Napriek tomu, tento večer sa vzhľadom 
na výkony aj atmosféru určite zapíše do kroniky 

– nielen projektu ONE.
Koncert 8. 10. sa niesol v znamení Mesiaca slo-
venskej a českej vzájomnosti. Sympatické motto, 
ktoré sa žiaľ na Slovensku príliš nezdôrazňuje, 
v Žiline zvýraznilo podujatie zosobňované oboma 
stranami: slovenskými sólistami, orchestrom, čes-
kým dirigentom a pôvodnou domácou skladbou. 
Leoš Svárovský patrí nielen k najfrekventovanej-
ším česko-slovenským dirigentom, ale je tiež jed-
ným zo stálych hosťujúcich dirigentov (aj) ŠKO. 
Dirigentova vyťaženosť môže neraz zanechať na 
spoluprácach nežiaduce známky, čo však von-
koncom neplatí o spomínanej žilinskej produkcii. 
Táto práve naopak znamenala pohodu a vyvolala 
doslova sviatočnú atmosféru. Na správnu frek-
venciu naladil už úvod. Tri venovania pre alt, bas 
a orchester od Juraja Hatríka  na vlaňajšej pre-
miére v totožnom obsadení (orchester, dirigent, 
so sólistami Máriou Repkovou a Petrom Miku-
lášom) akosi osobitne nezarezonovali. Vtedajší 
prípravný zhon zrejme ovplyvnil výsledok, v plnej 
miere rehabilitovaný aktuálnou, sústredenou, 
dôslednou  interpretáciou. Prostredníctvom nej 
vynikli všetky delikátnosti partitúry. Skladateľ, 
známy aj svojou literárnou angažovanosťou, sa 
v kompozícii necháva inšpirovať útvarmi, ktoré 
nie sú „prešľachtenou“ pózou, naopak, veľakrát 
vyvierajú z autentických neštylizovaných prame-
ňov. Inak tomu nie je ani v Troch venovaniach 
s krištáľovou priezračnosťou lapidárnej poézie F. 
Bábelu. Ku koncíznosti nasmerovaný Hatríkov 
rukopis postupom času ešte väčšmi zvnútornel, 
nadobudol rozmer éterickosti, prostej nalieha-
vosti a  krehkej pádnosti. Okrem presvedčivej 
kantabilnej linky a pevných kontúr, vysoko 
oceňujem premenlivosť, koloristickú vynalieza-
vosť vo sfére orchestrácie. Z vokálnych umelcov 
jednoznačne väčšmi zabodoval basista, sólisticky 
koncipované orchestrálne party v sprievode do-
slova okúzľovali, rámcovali a dotvárali sujet emo-
cionálne subtílneho príbehu. „Ťažko je byť doma 
prorokom“ znie jedno tak trochu klišé, platí však 
v prípadoch sólistických prezentácií kmeňových 
hráčov orchestra. Talentovaná prvá violončelistka 
ŠKO Klaudia Remencová-Kudjová si na prezen-
táciu zvolila Schumannov Koncert a mol op. 120. 
Tvorila solídny interpretačný tvar, formulovala 

korektne a dôsledne, jej výkon však akoby utlmila 
určite nechcená podriadenosť, prehnaná zodpo-
vednosť, „spätné zrkadlo“, ktoré nastavuje príliš 
dobre známy terén. Haydnovu hudbu počúvame 
v jeho jubilejnom roku dosť často, ale zriedka 
dokáže osloviť tak ako na žilinskom koncerte. 
Svárovského koncepcia a celkové odovzdanie sa 
toku Symfónie č. 101 D dur „tikali“, fascinovali 
chronometrickou presnosťou, pôvabom, vtipom 
a priam žonglérskym ťahom. Svárovský s orches-
trom iskrili, predviedli optimálnu podobu Hodín, 
na akú sa nezabúda. 
Exportný charakter mal koncert 22. 10.. V rámci 
projektu An Orchestra Network for Europe – 
ONE step further putoval žilinský program na 
pódium do poľských Katovíc. Dôstojnú repre-
zentáciu garantovali Oliver Dohnányi  (ďalší 
zo stálych hosťujúcich dirigentov Žilinčanov) 
a sólista Dalibor Karvay. Spomínam si, ako 
tento  zázračný chlapec z Vrútok pred rokmi vy-
volával v odborných kruhoch diskusie na tému 
efemérnosti a schopnosti rozvoja raných talentov. 
Zvíťazila druhá alternatíva, v súčasnosti Karvay 
s exkluzívnou umeleckou výbavou koncertuje na 
svetových pódiách, ale pravidelne a rád sa vracia 
do „rodného“ Domu umenia Fatra. Netreba zdô-
razňovať, akými umeleckými kvalitami  naplnil 
Dvořákov Koncert a mol pre husle a orchester 
op. 53. Karvayova presnosť, disciplinovanosť 
a schopnosť koncentrácie sú fascinujúce, zároveň 
sa jeho emocionálny obzor rozprestrel do netu-
šených rozmerov. Táto interpretácia bola vskutku 
zážitkom. Koncertantnému opusu predchádzala 
Malá suita s passacagliou od Eugena Suchoňa 
(v úprave Bohumila Urbana). S nezameniteľným 
rukopisom majstra navodila v orchestri pozitívnu 
atmosféru, ktorý vyžaroval pohodu a nechal 
sa dirigentom inšpirovať v  dialógu plnom po-
rozumenia. Na záver odznela Symfónia C dur 
od Georgesa Bizeta. Vďaka spevnosti, zrozumi-
teľnej stavbe, živému pulzu a „nezáväznému“ 
obsahu ústretovo komunikuje s každým typom 
poslucháča. Výsledný interpretačný tvar bol pri-
najmenšom uspokojivý, aj keď osobne by sa mi 
bolo žiadalo pridať vo výraze najmä „zmäkčilých“ 
partií trochu viac humornej až ironizujúcej esen-
cie. Je to však vec názoru či vkusu...

Jubileum Trnavského 
komorného orchestra 
Vnímavým publikom zaplnená tr-
navská koncertná sieň Marianum 
bola 28. 11. svedkom sviatočné-
ho koncertu Trnavského komor-
ného orchestra (TKO). Konal sa 
pri príležitosti 16. výročia exis-
tencie telesa a 10. výročia jeho 
činnosti pod patronátom mesta. 
Zakladateľom telesa, ktorý svoju 
činnosť pôvodne rozvíjal ako Ko-
morný orchester ZUŠ M. Schnei-
dra-Trnavského, bol hudobný 
pedagóg Jozef Kudri. Orchester 
v roku 1999 prešiel pod mesto 
Trnava a prijal súčasný názov. 
Je len málo slovenských miest, 
ktoré sa môžu pochváliť vlastným 
orchestrom. Ešte menej tých, 
ktoré sa môžu pochváliť orches-
trom natoľko kvalitným. Aktivity 
a meno TKO dávno presiahli 
nielen hranice mesta a regiónu, 
ale i Slovenska. Úspešne sa pre-
zentoval na podujatiach v Ma-
ďarsku, Česku, Rakúsku, Poľsku, 
Taliansku, dokonca i v Číne a Ja-
ponsku. Dnes s TKO často sp o-
luúč inkujú  profes ionáln i  diri-
genti a sólisti. Okrem množstva 
koncertov je výsledkom spolu-
práce niekoľko CD s hudbou 
M. Schneidra-Trnavského, ale i 
ďalších slovenských či svetových 
skladateľov. Pozoruhodným je 
pritom nielen nízky vekový prie-
mer členov, ktorých sa počas 
uplynulých rokov v orchestri 
postupne vystriedalo už niekoľ-
ko desiatok, ale predovšetkým 
ich láska k hudbe, zanietenie pre 
umelecký rast a s tým súvisiacu 
náročnú prácu.  Inšpirujúcim 
vzorom pre všetkých je umelec-
ká vedúca Alžbeta Ševečková, 
ktorej elán a energia sú akoby 
nevyčerpateľné.
Na slávnostnom koncerte sa 
TKO publiku predstavil skladba-
m i  S c h n e i d ra -Tr n a v s k é h o , 
Glucka, Griega, Brittena, Pärta 
a Piazzollu. Súčasťou bolo tiež  
odovzdávanie vecných cien a pa-
mätných listov tým, ktorí sa naj-
viac zaslúžili o vznik a umelecký 
rast telesa. Jeho interpretačné 
kvality dávno prekročili hranice 
amaterizmu a dnes je jednou 
z ozdôb Trnavy. Publikum zo 
širokej obce priaznivcov, ale tiež 
viacerých profesionálnych hu-
dobníkov sa rozchádzalo s dob-
rým pocitom, že so slovenskou  
kultúrou to aj vďaka TKO predsa 
len nebude až také zlé, ako sa 
niekedy javí. A tiež so želaním, 
aby sme sa na jubilejných kon-
certoch TKO stretli aj o 10 či 20 
rokov... 

Stanislav HOCHEL

Dni Tadeáša Salvu v Lúčkach
Deviaty ročník medzinárodnej konfe-

rencie (9.—10. 10.) sa opäť konal v skladateľo-
vom rodisku. Usporiadateľmi boli Akadémia 
umení v B. Bystrici a Katolícka univerzita 
v Ružomberku v spolupráci s obcou a kúpeľ-
mi Lúčky. Príspevky muzikológov, skladate-
ľov a interpretov kontinuálne nadviazali na 
tematické okruhy predchádzajúcich ročníkov: 
súčasnú hudbu, ťažiskovo tvorbu slovenských 
skladateľov. Referáty zachytili aktivity sklada-
teľov generačne i štýlovo vzdialených. Kladom 
príspevkov bola výpovedná hodnota: fakto-
gra cká, historická, analytická, ale i synteti-
zujúca. Najnovšiu tvorbu Ľubice Čekovskej 
predstavila Eva Miškovičová (Hudobný svet 
Ľubice Čekovskej). Novú slovenskú tvorbu 
pre akordeón s faktogra ckou precíznosťou 
spracoval Vladimír Čuchran (Nová sloven-

ská tvorba pre akordeón). Inšpirujúca bola 
interpretačná analýza dramatickej postavy 
Báthoryčky z rovnomennej Zeljenkovej ope-
ry, ktorú pripravila zatiaľ jej jediná predsta-
viteľka Mária Tomanová (Báthoryčka ako 
ju nepoznáme. Pohľad interpreta). Vojtech 
Didi re ektoval vlastnú operu Niobé, láska 
moja, s prihliadnutím na libreto M. Glocko-
vej. Klavír v tvorbe pedagógov Akadémie 
umení bol názov referátu Jany Škvarkovej. 
Histórii vzniku a uvedenia operety Ženské 
rozmary Júliusa Ivana Hemerku v 1. sezóne 
Východoslovenského Národného divadla 
v Košiciach (1924/1925) a životnému osudu 
i profesionálnej dráhe skladateľa venovala 
príspevok Dita Marenčinová. Estetike inter-
pretácie sa venovala Mária Lenková v ana-
lýze Hrušovského skladby Sonata il modo 

classico. Český skladateľ Karel Schimandl 
zaujal re exívnym ponorom do vlastnej skla-
dateľskej tvorby. Esejisticky glosoval miesto 
arti ciálnej a nonarti ciálnej hudby, komer-
cionalizáciu umenia, gýč a (ne)možnosť slo-
bodnej tvorby. Violetta Przech z poľskej Byd-
goszczi analyzovala a sumarizovala estetické 
trendy v súčasnej poľskej hudbe 2. polovice 
20. storočia. Témou príspevku Márie Gloc-
kovej (Alternatívny hudobný svet Tadeáša 
Salvu) boli princípy a kompozičné zvláštnosti 
vybraných skladieb. Súčasťou konferencie 
bolo vystúpenie Margity Gromovej so spo-
mienkami na brata a krst knihy Listy Margite 
(AU B. Bystrica, 2008) M. Glockovej. Kniha 
je citlivou  kciou „spomienok“ T. Salvu podľa 
rozprávania jeho sestry M. Gromovej. 

Dita MARENČINOVÁ
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Štátna  lharmónia Košice 
Úvod sezóny vždy znamená zvýšenú 

pozornosť poslucháčov i médií. Tentoraz 
bol aj vstupom do ďalšieho obdobia v ži-
vote inštitúcie s mladou generáciou hudob-
níkov, od ktorej sa očakáva, že bude ďalej 
umelecky rozvíjať hodnotové kritériá. Na 
čele umeleckej zložky je v súčasnosti mla-
dý talentovaný dirigent Zbyněk Müller, 
záruka rastu interpretačnej úrovne telesa. 
Nechýba ani priazeň sponzorov; na  otvá-
racom koncerte vystúpil zástupca Nadácie 
Slovenskej sporiteľne, aby riaditeľovi ŠfK 
odovzdal symbolický šek na 17 260 eur.

Slávnostný, úvodný koncert 41. sezóny 
(7. 10.) bol súčasťou obľúbených Dní 
českej kultúry. Dramaturgia sa musela 
zriecť zámeru premiérovať slovenské die-
lo (plánovaný P. Zagar  zaznie inokedy) 
a program postavila na hudbe Mozarta, 
Dvořáka, Janáčka a na hosťujúcej sólistke 
Ludmile Peterkovej. Predohra k ope-
re Čarovná  auta, stelesnenie pravdy, 
krásy a dokonalosti, predstavuje pre or-
chester skúšku virtuozity. Prvé tóny zneli 
rozpačito, až malé sóla hoboja vniesli 
istotu, pokoj a precíznosť. Koncert pre 
klarinet a orchester A dur KV 622 kom-
ponoval Mozart na konci svojho života 
a sólový part mal byť určený pre vtedy 
bežne používaný basetový roh. K Mo-
zartovej zvukovej predstave sa najväčšmi 
približuje v koncertnej praxi unikátny 
rovný typ basetového klarinetu, ktorý 
sa začal presadzovať od 19. storočia. 
Od klasického sa líši väčšou dĺžkou, 
temne sfarbeným tónom a pridaním 
4 najnižších tónov Dis, D, Cis a C. Na Slo-
vensku sa tento nástroj používa len výni-
močne alebo vôbec. Predstavila ho mladá, 
ale mimoriadne rozhľadená umelkyňa 
L. Peterková (za sebou má štúdiá na 
HAMU v Prahe a v Paríži na Conservato-
ire National Supérieur), s ktorou sme sa 
v koncertnej sieni stretli už niekoľkokrát. 
Vyniká muzikalitou, absolútnym ovláda-
ním partu, štýlovým cítením a až éterickou 
interpretáciou. Slávny Mozartov Koncert 
pre klarinet a orchester A dur  KV 622  
ukázal všetky pozitíva jej umenia. Jasné, 
čisté tóny nádherne klenutých melódií 
hrala v úžasných pianissimách, v dialógu 
s orchestrom. Obzvlášť zaujala v hlavnej 
téme Allegra, v spevnom Adagiu, vo vir-
tuózne pretlmočenej kadencii a závereč-
nom Ronde. Tu vynikol aj skvelý lesný roh 
a orchester, ktorý pod vedením Z. Müllera 
podporil jej výkon sústredenou a štýlovo 
zvládnutou hrou. 
Nasledujúce Legendy  op. 59, č. 4 a 6 A. 
Dvořáka prezrádzali evidentné zaniete-
nie dirigenta pre diela, mnohým poslu-
cháčom dôverne známe. Celkový zvuk 
i nálada boli bezchybné, nevynímajúc 
úvodné fanfáry či sólové vstupy (klari-
net). V diele L. Janáčka Taras Bulba sa 
naplno prejavili schopnosti jednotlivcov, 
ako aj celého orchestra i dirigenta repro-
dukovať vášnivú citovú a hrdinskú drá-
mu. Vďaka tomuto dielu mohol v úvode 

sezóny zaznieť aj organ, ako nositeľ veľ-
kolepého, a zároveň i preduchovnelého 
účinku. Nový šéfdirigent presne viedol 
každý nástroj, sólistov ako aj skupiny, 
napätie sa mu darilo dramaticky dávkovať 
a stupňovať. Vysokú úroveň preukázali 
plechové nástroje i hoboj a pôsobivý úči-
nok sústredením na každý tón dosiahli v 
2. časti presvedčivá harfa, sláčiky a klari-
net. Zanietenie a dramatizmus prevládali 
aj v záverečnej časti. Sláčikové nástroje tu 
kompaktne a citlivo postupne gradovali 
v sprievode zvonov a tympanov A. Zel-
ku, vďaka čomu dielo vyznelo pri plnom 
rešpektovaní ducha Janáčkovej hudby 
a českej hudby vôbec ako oslava  mravnej 
čistoty a pravdy. Orchester si tak stanovil 
vysokú „latku“, kritérium umeleckých vý-
konov pre nasledujúce obdobie.   

Úroveň sa potvrdila aj na ďalšom koncer-
te (22. 10.) so skladbami S. Proko eva a 
A. Chačaturiana, ktorý v rámci Mesiaca 
úcty k starším venovali seniorom. Hosťu-
júci talentovaný dirigent Martin Leginus 
a známy klavirista Ladislav Fančovič ucho-
pili  program s plným nasadením. Proko-
 evov Koncert pre klavír č. 2 g mol op. 16 
sa vyznačuje náročným klavírnym sólovým 
partom, plným zvratov, technických nu-
áns, rytmických a harmonických dravostí, 
a to všetko na ploche štyroch častí. Or-
chestrálne úvodné tóny  v 1. časti upútali 
dynamikou a súladom s klavírom, sólisto-
vou virtuozitou, najmä v sólovej kadencii, 
a poeticky zvládnutých lyrických pasážach. 
Klavírne sólo vyniklo aj v 2. časti, mimo-
riadne náročnej na súhru s orchestrom. Aj 
napriek veľkej technickej mobilite by sa só-
lový part neraz žiadalo viac výrazovo oko-
reniť proko evovským sarkazmom, väčším 
zmyslom pre iróniu. Najmä v ďalšej, nalie-
havo znejúcej časti s mohutnými gradácia-
mi, staccatom v klavíri a tiež v záverečnom 
Finále, ktoré je charakteristické originál-
nym zvukovým zafarbením, glissandami, 
hravými tónmi, vyvrcholením vo vysokom 
tempe a expresívnom závere. Fančovič za-
ujal ako mimoriadny talent, svoj part ovlá-
da bezchybne, je vyrovnaný tak v lyrických 
ako aj dramaticky vyhrotených miestach, 
či pianisticky náročných sólach. Hoci by 
sa mu zišlo ešte väčšie prehĺbenie zmyslu 
pre dynamické odtiene či obsahovo-štý-
lové dotváranie, aj tak patrí na najvyššie 
priečky nášho koncertného umenia. Platí 
to aj o perspektívach mladého dirigenta 
M. Leginusa, čo najviac preukázal pri Suite 
č. 1 a 3 z baletu A. Chačaturiana Sparta-
kus.  Dielo plné tanečnosti, vtipu, zábavy, 
rytmických zvratov a bohatstva inštru-
mentácie, zaujímavých melodických tém 
ovládal spolu s orchestrom a jeho nástrojo-
vými skupinami či jednotlivcami na vysokej 
úrovni, priam virtuózne. Vďaka jeho pres-
ným, sústredeným a zmysluplným gestám 
sa všetka vášnivá hudba, gradácie, grotes-
ka, galop, rýchle tempá, rytmické  nuansy 
vydarili presne a pôsobivo, bez zaváhaní, 
v plnom orchestrálnom zvuku. Leginus 

tak pripomenul výkony svojho učiteľa a 
významného predstaviteľa  slovenskej di-
rigentskej školy Ondreja Lenárda.

Na dramaturgii (3. 12.) sa zrejme podieľal 
taliansky dirigent Paolo Gatto, šéf opery 
Divadla C. Coccia v Novare, ktorý už dlhšie 
spolupracuje s českými opernými scénami 
a v Košiciach si získal popularitu mimoriad-
nym naštudovaním Pucciniho opery Mada-
ma Butter y v Štátnom divadle. Publikum 
lákalo meno hosťujúcej sopranistky Evy 
Dřízgovej-Jirušovej, očakávania vzbudzo-
val i víťaz súťaže M. Callasovej, taliansky 
tenorista Luciano Mastro.  
Hosťovania operných alebo operetných 
spevákov v ŠfK sú obľúbené, hoci nie 
vždy najprofesionálnejšie. Práve preto 
bol tento koncert výnimočný. P. Gatto 
je výborný dirigent, interpretované diela 
ovláda do najnepatrnejších nuáns, pozná 
možnosti nástrojov aj hráčov a všetko 
zúročuje v duchu najlepších tradícií ta-
lianskej opery. K Puccinimu, Rossinimu 
či Verdimu nepotreboval partitúru, i pri 
Mozartovi a Čajkovskému boli noty na 
pulte len symbolicky. Zaujal už prvými 
tónmi známej predohry k Smetanovej 
Predanej neveste. Kompaktný zvuk or-
chestra, vysoké tempá, presné nástupy, 
vzájomná súhru skupín ostali charakte-
ristikami celého večera. Gatto dosiahol 
neobyčajne plastický zvuk, frázovanie 
aj tónovú kvalitu. Ani v áriách nebol 
orchester „len“ sprievodom, stal sa sú-
časťou dramatického diania  partnerom 
– adekvátnym k štýlom jednotlivých diel. 
Výborné výkony podávali aj jednotliví 
hráči. Tempo, aké si Gatto žiadal napr. 
v Rossiniho predohre k Barbierovi zo 
Sevilly bolo azda až prehnané, no vý-
sledkom bola presvedčivá sviežosť diela. 
Potlesky pre orchester i dirigenta  boli 
vďačné a neobvykle nadšené. 
Sopranistka Eva Dřízgová–Jirušová si 
zvolila áriu Mařenky zo Smetanovej Pre-
danej nevesty či Rusalkinu áriu Měsíčku 
na nebi A. Dvořáka, ktoré predviedla 
štýlovo a pekným, okrúhlym tónom. 
Ešte presvedčivejšie zapôsobila ako 
Mimi z Pucciniho Bohémy alebo ako 
Čajkovského Tatiana z 1. dejstva Eugena 
Onegina. Obdiv si zaslúži rozsiahla škála 
dramatických a výrazových prostriedkov, 
pružnosť a pevnosť hlasu či autentické 
uchopenie náladovej roviny predlohy. 
Nosnosť a dramatický výraz nadobu-
dol jej vokálny prejav tiež duetách s 
L. Mastrom, ktorému bola rovnocennou 
partnerkou. Ani tenorista naplno ne-
odkryl svoje registre hneď na začiatku. 
Stredné polohy v árii Princa Dvořákovej 
Rusalky vyzneli u Mastra menej, ako 
Rodolfo však rozžiaril bel canto naplno v 
Che gelida manina z Pucciniho Bohémy. 
Mimoriadny úspech dosiahol v slávnej 
árii Calafa Nessun dorma  z Pucciniho 
Turandot, navyše pri výsostne „oper-
nom“ znení orchestra. 

Lýdia URBANČÍKOVÁ

Dámsky komorný 
orchester v zrelom veku
Zrkadlová sieň Primaciálneho pa-
láca nestačila 15. 11. záujemcom 
o koncert Dámskeho komorného 
orchestra, oslavujúceho 40. výro-
čie založenia. Jeho inšpirátorkou 
a dlhoročnou umeleckou vedúcou 
je prvá slovenská profesionálna diri-
gentka Elena Šarayová-Kováčová. 
V súčasnosti  je 16-členné teleso 
zložené z absolventiek i študentiek 
Konzervatória v Bratislave a VŠMU, 
kde docentka E. Šarayová-Kováčová 
dodnes externe vyučuje. Viaceré sú 
členkami profesionálnych orches-
trov (SF, SOSR) alebo sa venujú 
pedagogickej činnosti. Orchester 
má za sebou úspešné zahraničné 
vystúpenia (Španielsko, Rakúsko, 
Grécko, Taliansko, Maďarsko, Srb-
sko, Česká republika, Kanárske 
ostrovy, štvornásobné účinkovanie 
v Japonsku), nahrávanie pre Decca, 
Sony, NHK, Naxos a BBC. Koncert-
nou majsterkou je od založenia v 
roku 1969 Jolana Šikutová.
Hlavným hosťom jubilujúceho tele-
sa bol mládežnícky zbor Echo pod 
vedením Ondreja Šaraya. Huslista 
Peter Šaray, absolvent a dokto-
rand VŠMU, vystúpil vo Vivaldiho 
Štyroch ročných obdobiach (Je-
seň – Zima). Jeho technika je evi-
dentná, no živej Vivaldiho hudbe 
by prospelo viac temperamentu 
a energie. Na úvod zazneli kultivo-
vane a štýlovo Intráda, Sarabanda 
a Chorea zo Suity starých tancov 
z Pestrého zborníka v úprave Ivana 
Hrušovského, venovanej DKO. Na-
sledovali dve árie prítomnej ruskej 
autorky Ľudmily Novosiolovej, vy-
značujúce sa lyrizmom, duchovnos-
ťou a širokodychosťou slovanskej 
melodiky. Prierazným, no trochu 
ostrým sopránom sa v Árii (mod-
litbe) na text S. Bechtejeva pred-
stavila poslucháčka VŠMU, sopra-
nistka Jana Borková. Ave Maria 
pre tenor, miešaný zbor a sláčikový 
orchester efektne zaspieval sólista 
SND Otokar Klein. Prínosom bolo 
kvalitné, detailné naštudovanie 
zboru – nielen partov v skladbe 
ruskej autorky, ale i Haydnovej 
Missa brevis č. 7 B dur „Sancti Jo-
annis de Deo“ Hob.XXII/7. 
E. Šarayová si výborne poradila 
so skladbami baroka, súčasnosti i 
s Haydnom. Zo sólistov najväčšmi 
zaujal Ivan Gajan v Haydnovom 
Klavírnom koncerte D dur Hob. 
XVIII/11. Hral ho s nadhľadom, 
hoci v snahe o brilantnosť trochu 
„prehnal“ tempo krajných častí. 
Vydarené podujatie podporili Uni-
verzitná knižnica, kde DKO od roku 
1986 skúša a Magistrát HMSR Bra-
tislavy.

Terézia URSÍNYOVÁ
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V akom veku sa zvyčajne začína s hrou na kon-
trabase? 
S kontrabasom som začínal v pätnástich rokoch, 
ale v dnešnej dobe sa s hrou začína už oveľa skôr. 
Výrobcovia dbajú na to, aby mohli hrať aj malé 
deti, a preto vyrábajú menšie kontrabasy. Na 
nich dokážu hrať už päťročné deti. Pôvodne som 
nechcel hrať na kontrabase, hoci kontrabasista-
mi sú môj otec aj starší brat Tonko. Od štyroch 
rokov som hral na klavíri, páčil sa mi i jazzový 
akordeón. Na BHS v roku 1998 som však bol na 
koncerte amerického kontrabasového virtuóza 
Garyho Karra a vtedy som prvýkrát videl, že na 
kontrabase sa dá hrať ako na husliach. To rozho-
dlo. (Smiech.) Vtedy som si povedal, že tak mu-
sím vedieť hrať aj ja.

Kontrabasové koncerty ešte stále nie sú na 
Slovensku bežnou súčasťou koncertných dra-
maturgií. Ako túto situáciu vnímaš zo svojej 
pozície?
Určite je aj chybou našich hudobných inštitúcií, 
že len veľmi málo kontrabasistov má možnosť 
hrať sólové koncerty, pretože všade inde vo svete 
to funguje. Na kontrabasové koncerty chodím 
do Viedne; tých je tam v priebehu roka vráta-
ne sólových recitálov nespočetne viac. Wiener 
Philharmoniker pravidelne sprevádzajú veľkých 
sólistov; u nás sa v tomto smere nejako „zatvorili 
dvere“, pritom na Slovensku je mnoho výbor-
ných kontrabasistov. Oproti iným nástrojom, 
ako napr. klavír, husle alebo violončelo, sa na 
kontrabas absolútne zabúda. Je to škoda.

Skladby pre sólový kontrabas do začiatku 19. 
storočia s niekoľkými výnimkami prakticky 
neexistovali. Znevýhodňuje to kontrabas voči 
iným nástrojom?
Pôvodná literatúra pre kontrabas je pomerne 
rozsiahla, ale nie príliš známa. Chýba zastúpenie 
v baroku, čo je škoda, hoci existoval predchodca 
kontrabasu–violone v inom ladení. Dnes sa často 
hrávajú transkripcie barokových sonát pre violu 
da gamba. V klasicizme sa to potom trochu roz-
behlo; bežnou záležitosťou sú aranžmány iných, 
najčastejšie violončelových koncertov. Osobne 
som väčším zástancom pôvodnej literatúry, pre-
tože ju takmer nikto nehrá a pritom je to krásne, 
technicky veľmi náročné hranie. V blízkej budúc-
nosti sa chystám uviesť Karrovu úpravu Dvořá-
kovho Violončelového koncertu spolu s kontra-
basovým koncertom českého skladateľa Gustava 
Lásku a poukázať tak na zjavné paralely medzi 
týmito dvoma skladbami.

Hral si pod taktovkou významných dirigentov 
Riccarda Mutiho či Nikolausa Harnoncourta. 
Čo ti táto spolupráca dala?
Azda najväčším zážitkom bol pre mňa koncert 

minipro l

orchestra Opery SND, 
sedel som väčšinou pri 
výborných hráčoch ako 
Béla Kovács alebo Lumír 
Machek a od nich som sa 
učil, ako v orchestri hrať. 
Zodpovednosť  a teda 
celkový prístup, je na kaž-
dom jednotlivcovi. 

Kontrabas má dnes širo-
ké uplatnenie aj v iných 
hudobných žánroch, naj-
mä v jazze. Neláka ťa i 
táto sféra? 
Jazzu sa nevenujem, pre-
tože viem, že by som to 
nerobil dobre. Dokážem 
rozoznať dobrý jazz od zlé-
ho; môj otec je výborným 
jazzovým basgitaristom 
a kontrabasistom, hrá v 
bigbandoch a prezentoval 
sa na koncertoch s umel-
cami ako Liza Minnelli, 
Ray Charles alebo Shirley 
Bassey. Jazz si radšej vy-
počujem a myslím, že by 
som na to popri klasickej 
hudbe nemal ani dostatok 
času.

V súčasnosti študuješ na 
AMU v Banskej Bystrici. 
Aké sú tvoje plány do bu-
dúcnosti?
V decembri pripravujem 
sólo recitál v Mirbacho-
vom paláci, vo februári 
2010 plánujem sólový pro-
jekt s Muchovým kvarte-
tom II., na ktorom by som 
chcel uviesť Dragonettiho 
koncert. Odísť zo Sloven-
ska som nikdy neplánoval, 
hoci bolo viacero príleži-
tostí. Myslím, že tu máme 
výbornú kontrabasovú 
školu a rád by som v tejto 
súvislosti spomenul svoj-
ho pedagóga a skvelého 
sólistu Jána Krigovského. 
Takže do sveta nie; mojou 
momentálnou prioritou je 
dokončenie školy. Potom 
uvidím, ako ďalej...

Pripravila 
Janka KUBANDOVÁ
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s Riccardom Mutim. Ako víťaz súťaže v Brne som dostal možnosť hrať 
v Paríži s orchestrom pod jeho taktovkou Kusevického koncert. Bolo 
to však celé „ušité horúcou ihlou“, pretože som mal len jednu krátku 
skúšku. Pekný zážitok mám tiež zo spolupráce s Alešom Podařilom 
v Brne, s ktorým som zase uviedol Spergerov koncert.

V súčasnosti pôsobíš na poste zástupcu prvého kontrabasistu or-
chestra Opery SND. V čom spočíva zodpovednosť prvého hráča 
skupiny?
Určite je väčšia ako zodpovednosť tutti hráča. Keď som prišiel do 

kontrabas
Štúdiá: 2002–2006 Štátne konzervatórium v Bratislave 
(Z. Janikovič), od 2008 Akadémia umení v Banskej Bystrici 
(J. Krigovský)

Majstrovské kurzy: Stuttgart – T. Lom (2003)

Súťaže: Súťaž študentov slovenských konzervatórií – 1. miesto 
(2005), 5., 6. a 7. Medzinárodné stretnutie kontrabasistov, 
Brno (2005, 2006, 2007) – 1. miesto v rámci Medzinárodnej 
kontrabasovej súťaže, Brno (2007)

Spolupráca: sólistická spolupráca – Symfonický orchester 
Konzervatória v Bratislave, Collegium Baroque – Trenčín a 
Bratislava, Prešporský komorný orchester – Piešťany a Bratislava: 
spolupráca s dirigentmi A. Podařilom (2003, Brno), R. Mutim 
(2005, Paríž), X. Ricourom (2006, Praha), N. Harnoncourtom 
(2007, Salzburg); 
orchestrálna spolupráca – od 2007 člen orchestra Opery SND 
(od augusta 2008 zástupca vedúceho skupiny); 
komorná spolupráca – Johann Strauss Trio (2003), Muchovo 
kvarteto II., spomienkové matiné na počesť kontrabasového 
virtuóza a pedagóga V. Kuchynku (2004), od 2005 pravidelná 
sólová koncertná činnosť

FILIP JARO (1985)

[foto: archív F. Jara] 
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Štátna  lharmónia Košice 
Úvod sezóny vždy znamená zvýšenú 

pozornosť poslucháčov i médií. Tentoraz 
bol aj vstupom do ďalšieho obdobia v ži-
vote inštitúcie s mladou generáciou hudob-
níkov, od ktorej sa očakáva, že bude ďalej 
umelecky rozvíjať hodnotové kritériá. Na 
čele umeleckej zložky je v súčasnosti mla-
dý talentovaný dirigent Zbyněk Müller, 
záruka rastu interpretačnej úrovne telesa. 
Nechýba ani priazeň sponzorov; na  otvá-
racom koncerte vystúpil zástupca Nadácie 
Slovenskej sporiteľne, aby riaditeľovi ŠfK 
odovzdal symbolický šek na 17 260 eur.

Slávnostný, úvodný koncert 41. sezóny 
(7. 10.) bol súčasťou obľúbených Dní 
českej kultúry. Dramaturgia sa musela 
zriecť zámeru premiérovať slovenské die-
lo (plánovaný P. Zagar  zaznie inokedy) 
a program postavila na hudbe Mozarta, 
Dvořáka, Janáčka a na hosťujúcej sólistke 
Ludmile Peterkovej. Predohra k ope-
re Čarovná  auta, stelesnenie pravdy, 
krásy a dokonalosti, predstavuje pre or-
chester skúšku virtuozity. Prvé tóny zneli 
rozpačito, až malé sóla hoboja vniesli 
istotu, pokoj a precíznosť. Koncert pre 
klarinet a orchester A dur KV 622 kom-
ponoval Mozart na konci svojho života 
a sólový part mal byť určený pre vtedy 
bežne používaný basetový roh. K Mo-
zartovej zvukovej predstave sa najväčšmi 
približuje v koncertnej praxi unikátny 
rovný typ basetového klarinetu, ktorý 
sa začal presadzovať od 19. storočia. 
Od klasického sa líši väčšou dĺžkou, 
temne sfarbeným tónom a pridaním 
4 najnižších tónov Dis, D, Cis a C. Na Slo-
vensku sa tento nástroj používa len výni-
močne alebo vôbec. Predstavila ho mladá, 
ale mimoriadne rozhľadená umelkyňa 
L. Peterková (za sebou má štúdiá na 
HAMU v Prahe a v Paríži na Conservato-
ire National Supérieur), s ktorou sme sa 
v koncertnej sieni stretli už niekoľkokrát. 
Vyniká muzikalitou, absolútnym ovláda-
ním partu, štýlovým cítením a až éterickou 
interpretáciou. Slávny Mozartov Koncert 
pre klarinet a orchester A dur  KV 622  
ukázal všetky pozitíva jej umenia. Jasné, 
čisté tóny nádherne klenutých melódií 
hrala v úžasných pianissimách, v dialógu 
s orchestrom. Obzvlášť zaujala v hlavnej 
téme Allegra, v spevnom Adagiu, vo vir-
tuózne pretlmočenej kadencii a závereč-
nom Ronde. Tu vynikol aj skvelý lesný roh 
a orchester, ktorý pod vedením Z. Müllera 
podporil jej výkon sústredenou a štýlovo 
zvládnutou hrou. 
Nasledujúce Legendy  op. 59, č. 4 a 6 A. 
Dvořáka prezrádzali evidentné zaniete-
nie dirigenta pre diela, mnohým poslu-
cháčom dôverne známe. Celkový zvuk 
i nálada boli bezchybné, nevynímajúc 
úvodné fanfáry či sólové vstupy (klari-
net). V diele L. Janáčka Taras Bulba sa 
naplno prejavili schopnosti jednotlivcov, 
ako aj celého orchestra i dirigenta repro-
dukovať vášnivú citovú a hrdinskú drá-
mu. Vďaka tomuto dielu mohol v úvode 

sezóny zaznieť aj organ, ako nositeľ veľ-
kolepého, a zároveň i preduchovnelého 
účinku. Nový šéfdirigent presne viedol 
každý nástroj, sólistov ako aj skupiny, 
napätie sa mu darilo dramaticky dávkovať 
a stupňovať. Vysokú úroveň preukázali 
plechové nástroje i hoboj a pôsobivý úči-
nok sústredením na každý tón dosiahli v 
2. časti presvedčivá harfa, sláčiky a klari-
net. Zanietenie a dramatizmus prevládali 
aj v záverečnej časti. Sláčikové nástroje tu 
kompaktne a citlivo postupne gradovali 
v sprievode zvonov a tympanov A. Zel-
ku, vďaka čomu dielo vyznelo pri plnom 
rešpektovaní ducha Janáčkovej hudby 
a českej hudby vôbec ako oslava  mravnej 
čistoty a pravdy. Orchester si tak stanovil 
vysokú „latku“, kritérium umeleckých vý-
konov pre nasledujúce obdobie.   

Úroveň sa potvrdila aj na ďalšom koncer-
te (22. 10.) so skladbami S. Proko eva a 
A. Chačaturiana, ktorý v rámci Mesiaca 
úcty k starším venovali seniorom. Hosťu-
júci talentovaný dirigent Martin Leginus 
a známy klavirista Ladislav Fančovič ucho-
pili  program s plným nasadením. Proko-
 evov Koncert pre klavír č. 2 g mol op. 16 
sa vyznačuje náročným klavírnym sólovým 
partom, plným zvratov, technických nu-
áns, rytmických a harmonických dravostí, 
a to všetko na ploche štyroch častí. Or-
chestrálne úvodné tóny  v 1. časti upútali 
dynamikou a súladom s klavírom, sólisto-
vou virtuozitou, najmä v sólovej kadencii, 
a poeticky zvládnutých lyrických pasážach. 
Klavírne sólo vyniklo aj v 2. časti, mimo-
riadne náročnej na súhru s orchestrom. Aj 
napriek veľkej technickej mobilite by sa só-
lový part neraz žiadalo viac výrazovo oko-
reniť proko evovským sarkazmom, väčším 
zmyslom pre iróniu. Najmä v ďalšej, nalie-
havo znejúcej časti s mohutnými gradácia-
mi, staccatom v klavíri a tiež v záverečnom 
Finále, ktoré je charakteristické originál-
nym zvukovým zafarbením, glissandami, 
hravými tónmi, vyvrcholením vo vysokom 
tempe a expresívnom závere. Fančovič za-
ujal ako mimoriadny talent, svoj part ovlá-
da bezchybne, je vyrovnaný tak v lyrických 
ako aj dramaticky vyhrotených miestach, 
či pianisticky náročných sólach. Hoci by 
sa mu zišlo ešte väčšie prehĺbenie zmyslu 
pre dynamické odtiene či obsahovo-štý-
lové dotváranie, aj tak patrí na najvyššie 
priečky nášho koncertného umenia. Platí 
to aj o perspektívach mladého dirigenta 
M. Leginusa, čo najviac preukázal pri Suite 
č. 1 a 3 z baletu A. Chačaturiana Sparta-
kus.  Dielo plné tanečnosti, vtipu, zábavy, 
rytmických zvratov a bohatstva inštru-
mentácie, zaujímavých melodických tém 
ovládal spolu s orchestrom a jeho nástrojo-
vými skupinami či jednotlivcami na vysokej 
úrovni, priam virtuózne. Vďaka jeho pres-
ným, sústredeným a zmysluplným gestám 
sa všetka vášnivá hudba, gradácie, grotes-
ka, galop, rýchle tempá, rytmické  nuansy 
vydarili presne a pôsobivo, bez zaváhaní, 
v plnom orchestrálnom zvuku. Leginus 

tak pripomenul výkony svojho učiteľa a 
významného predstaviteľa  slovenskej di-
rigentskej školy Ondreja Lenárda.

Na dramaturgii (3. 12.) sa zrejme podieľal 
taliansky dirigent Paolo Gatto, šéf opery 
Divadla C. Coccia v Novare, ktorý už dlhšie 
spolupracuje s českými opernými scénami 
a v Košiciach si získal popularitu mimoriad-
nym naštudovaním Pucciniho opery Mada-
ma Butter y v Štátnom divadle. Publikum 
lákalo meno hosťujúcej sopranistky Evy 
Dřízgovej-Jirušovej, očakávania vzbudzo-
val i víťaz súťaže M. Callasovej, taliansky 
tenorista Luciano Mastro.  
Hosťovania operných alebo operetných 
spevákov v ŠfK sú obľúbené, hoci nie 
vždy najprofesionálnejšie. Práve preto 
bol tento koncert výnimočný. P. Gatto 
je výborný dirigent, interpretované diela 
ovláda do najnepatrnejších nuáns, pozná 
možnosti nástrojov aj hráčov a všetko 
zúročuje v duchu najlepších tradícií ta-
lianskej opery. K Puccinimu, Rossinimu 
či Verdimu nepotreboval partitúru, i pri 
Mozartovi a Čajkovskému boli noty na 
pulte len symbolicky. Zaujal už prvými 
tónmi známej predohry k Smetanovej 
Predanej neveste. Kompaktný zvuk or-
chestra, vysoké tempá, presné nástupy, 
vzájomná súhru skupín ostali charakte-
ristikami celého večera. Gatto dosiahol 
neobyčajne plastický zvuk, frázovanie 
aj tónovú kvalitu. Ani v áriách nebol 
orchester „len“ sprievodom, stal sa sú-
časťou dramatického diania  partnerom 
– adekvátnym k štýlom jednotlivých diel. 
Výborné výkony podávali aj jednotliví 
hráči. Tempo, aké si Gatto žiadal napr. 
v Rossiniho predohre k Barbierovi zo 
Sevilly bolo azda až prehnané, no vý-
sledkom bola presvedčivá sviežosť diela. 
Potlesky pre orchester i dirigenta  boli 
vďačné a neobvykle nadšené. 
Sopranistka Eva Dřízgová–Jirušová si 
zvolila áriu Mařenky zo Smetanovej Pre-
danej nevesty či Rusalkinu áriu Měsíčku 
na nebi A. Dvořáka, ktoré predviedla 
štýlovo a pekným, okrúhlym tónom. 
Ešte presvedčivejšie zapôsobila ako 
Mimi z Pucciniho Bohémy alebo ako 
Čajkovského Tatiana z 1. dejstva Eugena 
Onegina. Obdiv si zaslúži rozsiahla škála 
dramatických a výrazových prostriedkov, 
pružnosť a pevnosť hlasu či autentické 
uchopenie náladovej roviny predlohy. 
Nosnosť a dramatický výraz nadobu-
dol jej vokálny prejav tiež duetách s 
L. Mastrom, ktorému bola rovnocennou 
partnerkou. Ani tenorista naplno ne-
odkryl svoje registre hneď na začiatku. 
Stredné polohy v árii Princa Dvořákovej 
Rusalky vyzneli u Mastra menej, ako 
Rodolfo však rozžiaril bel canto naplno v 
Che gelida manina z Pucciniho Bohémy. 
Mimoriadny úspech dosiahol v slávnej 
árii Calafa Nessun dorma  z Pucciniho 
Turandot, navyše pri výsostne „oper-
nom“ znení orchestra. 

Lýdia URBANČÍKOVÁ

Dámsky komorný 
orchester v zrelom veku
Zrkadlová sieň Primaciálneho pa-
láca nestačila 15. 11. záujemcom 
o koncert Dámskeho komorného 
orchestra, oslavujúceho 40. výro-
čie založenia. Jeho inšpirátorkou 
a dlhoročnou umeleckou vedúcou 
je prvá slovenská profesionálna diri-
gentka Elena Šarayová-Kováčová. 
V súčasnosti  je 16-členné teleso 
zložené z absolventiek i študentiek 
Konzervatória v Bratislave a VŠMU, 
kde docentka E. Šarayová-Kováčová 
dodnes externe vyučuje. Viaceré sú 
členkami profesionálnych orches-
trov (SF, SOSR) alebo sa venujú 
pedagogickej činnosti. Orchester 
má za sebou úspešné zahraničné 
vystúpenia (Španielsko, Rakúsko, 
Grécko, Taliansko, Maďarsko, Srb-
sko, Česká republika, Kanárske 
ostrovy, štvornásobné účinkovanie 
v Japonsku), nahrávanie pre Decca, 
Sony, NHK, Naxos a BBC. Koncert-
nou majsterkou je od založenia v 
roku 1969 Jolana Šikutová.
Hlavným hosťom jubilujúceho tele-
sa bol mládežnícky zbor Echo pod 
vedením Ondreja Šaraya. Huslista 
Peter Šaray, absolvent a dokto-
rand VŠMU, vystúpil vo Vivaldiho 
Štyroch ročných obdobiach (Je-
seň – Zima). Jeho technika je evi-
dentná, no živej Vivaldiho hudbe 
by prospelo viac temperamentu 
a energie. Na úvod zazneli kultivo-
vane a štýlovo Intráda, Sarabanda 
a Chorea zo Suity starých tancov 
z Pestrého zborníka v úprave Ivana 
Hrušovského, venovanej DKO. Na-
sledovali dve árie prítomnej ruskej 
autorky Ľudmily Novosiolovej, vy-
značujúce sa lyrizmom, duchovnos-
ťou a širokodychosťou slovanskej 
melodiky. Prierazným, no trochu 
ostrým sopránom sa v Árii (mod-
litbe) na text S. Bechtejeva pred-
stavila poslucháčka VŠMU, sopra-
nistka Jana Borková. Ave Maria 
pre tenor, miešaný zbor a sláčikový 
orchester efektne zaspieval sólista 
SND Otokar Klein. Prínosom bolo 
kvalitné, detailné naštudovanie 
zboru – nielen partov v skladbe 
ruskej autorky, ale i Haydnovej 
Missa brevis č. 7 B dur „Sancti Jo-
annis de Deo“ Hob.XXII/7. 
E. Šarayová si výborne poradila 
so skladbami baroka, súčasnosti i 
s Haydnom. Zo sólistov najväčšmi 
zaujal Ivan Gajan v Haydnovom 
Klavírnom koncerte D dur Hob. 
XVIII/11. Hral ho s nadhľadom, 
hoci v snahe o brilantnosť trochu 
„prehnal“ tempo krajných častí. 
Vydarené podujatie podporili Uni-
verzitná knižnica, kde DKO od roku 
1986 skúša a Magistrát HMSR Bra-
tislavy.
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V akom veku sa zvyčajne začína s hrou na kon-
trabase? 
S kontrabasom som začínal v pätnástich rokoch, 
ale v dnešnej dobe sa s hrou začína už oveľa skôr. 
Výrobcovia dbajú na to, aby mohli hrať aj malé 
deti, a preto vyrábajú menšie kontrabasy. Na 
nich dokážu hrať už päťročné deti. Pôvodne som 
nechcel hrať na kontrabase, hoci kontrabasista-
mi sú môj otec aj starší brat Tonko. Od štyroch 
rokov som hral na klavíri, páčil sa mi i jazzový 
akordeón. Na BHS v roku 1998 som však bol na 
koncerte amerického kontrabasového virtuóza 
Garyho Karra a vtedy som prvýkrát videl, že na 
kontrabase sa dá hrať ako na husliach. To rozho-
dlo. (Smiech.) Vtedy som si povedal, že tak mu-
sím vedieť hrať aj ja.

Kontrabasové koncerty ešte stále nie sú na 
Slovensku bežnou súčasťou koncertných dra-
maturgií. Ako túto situáciu vnímaš zo svojej 
pozície?
Určite je aj chybou našich hudobných inštitúcií, 
že len veľmi málo kontrabasistov má možnosť 
hrať sólové koncerty, pretože všade inde vo svete 
to funguje. Na kontrabasové koncerty chodím 
do Viedne; tých je tam v priebehu roka vráta-
ne sólových recitálov nespočetne viac. Wiener 
Philharmoniker pravidelne sprevádzajú veľkých 
sólistov; u nás sa v tomto smere nejako „zatvorili 
dvere“, pritom na Slovensku je mnoho výbor-
ných kontrabasistov. Oproti iným nástrojom, 
ako napr. klavír, husle alebo violončelo, sa na 
kontrabas absolútne zabúda. Je to škoda.

Skladby pre sólový kontrabas do začiatku 19. 
storočia s niekoľkými výnimkami prakticky 
neexistovali. Znevýhodňuje to kontrabas voči 
iným nástrojom?
Pôvodná literatúra pre kontrabas je pomerne 
rozsiahla, ale nie príliš známa. Chýba zastúpenie 
v baroku, čo je škoda, hoci existoval predchodca 
kontrabasu–violone v inom ladení. Dnes sa často 
hrávajú transkripcie barokových sonát pre violu 
da gamba. V klasicizme sa to potom trochu roz-
behlo; bežnou záležitosťou sú aranžmány iných, 
najčastejšie violončelových koncertov. Osobne 
som väčším zástancom pôvodnej literatúry, pre-
tože ju takmer nikto nehrá a pritom je to krásne, 
technicky veľmi náročné hranie. V blízkej budúc-
nosti sa chystám uviesť Karrovu úpravu Dvořá-
kovho Violončelového koncertu spolu s kontra-
basovým koncertom českého skladateľa Gustava 
Lásku a poukázať tak na zjavné paralely medzi 
týmito dvoma skladbami.

Hral si pod taktovkou významných dirigentov 
Riccarda Mutiho či Nikolausa Harnoncourta. 
Čo ti táto spolupráca dala?
Azda najväčším zážitkom bol pre mňa koncert 

minipro l

orchestra Opery SND, 
sedel som väčšinou pri 
výborných hráčoch ako 
Béla Kovács alebo Lumír 
Machek a od nich som sa 
učil, ako v orchestri hrať. 
Zodpovednosť  a teda 
celkový prístup, je na kaž-
dom jednotlivcovi. 

Kontrabas má dnes širo-
ké uplatnenie aj v iných 
hudobných žánroch, naj-
mä v jazze. Neláka ťa i 
táto sféra? 
Jazzu sa nevenujem, pre-
tože viem, že by som to 
nerobil dobre. Dokážem 
rozoznať dobrý jazz od zlé-
ho; môj otec je výborným 
jazzovým basgitaristom 
a kontrabasistom, hrá v 
bigbandoch a prezentoval 
sa na koncertoch s umel-
cami ako Liza Minnelli, 
Ray Charles alebo Shirley 
Bassey. Jazz si radšej vy-
počujem a myslím, že by 
som na to popri klasickej 
hudbe nemal ani dostatok 
času.

V súčasnosti študuješ na 
AMU v Banskej Bystrici. 
Aké sú tvoje plány do bu-
dúcnosti?
V decembri pripravujem 
sólo recitál v Mirbacho-
vom paláci, vo februári 
2010 plánujem sólový pro-
jekt s Muchovým kvarte-
tom II., na ktorom by som 
chcel uviesť Dragonettiho 
koncert. Odísť zo Sloven-
ska som nikdy neplánoval, 
hoci bolo viacero príleži-
tostí. Myslím, že tu máme 
výbornú kontrabasovú 
školu a rád by som v tejto 
súvislosti spomenul svoj-
ho pedagóga a skvelého 
sólistu Jána Krigovského. 
Takže do sveta nie; mojou 
momentálnou prioritou je 
dokončenie školy. Potom 
uvidím, ako ďalej...

Pripravila 
Janka KUBANDOVÁ

7

s Riccardom Mutim. Ako víťaz súťaže v Brne som dostal možnosť hrať 
v Paríži s orchestrom pod jeho taktovkou Kusevického koncert. Bolo 
to však celé „ušité horúcou ihlou“, pretože som mal len jednu krátku 
skúšku. Pekný zážitok mám tiež zo spolupráce s Alešom Podařilom 
v Brne, s ktorým som zase uviedol Spergerov koncert.

V súčasnosti pôsobíš na poste zástupcu prvého kontrabasistu or-
chestra Opery SND. V čom spočíva zodpovednosť prvého hráča 
skupiny?
Určite je väčšia ako zodpovednosť tutti hráča. Keď som prišiel do 

kontrabas
Štúdiá: 2002–2006 Štátne konzervatórium v Bratislave 
(Z. Janikovič), od 2008 Akadémia umení v Banskej Bystrici 
(J. Krigovský)

Majstrovské kurzy: Stuttgart – T. Lom (2003)

Súťaže: Súťaž študentov slovenských konzervatórií – 1. miesto 
(2005), 5., 6. a 7. Medzinárodné stretnutie kontrabasistov, 
Brno (2005, 2006, 2007) – 1. miesto v rámci Medzinárodnej 
kontrabasovej súťaže, Brno (2007)

Spolupráca: sólistická spolupráca – Symfonický orchester 
Konzervatória v Bratislave, Collegium Baroque – Trenčín a 
Bratislava, Prešporský komorný orchester – Piešťany a Bratislava: 
spolupráca s dirigentmi A. Podařilom (2003, Brno), R. Mutim 
(2005, Paríž), X. Ricourom (2006, Praha), N. Harnoncourtom 
(2007, Salzburg); 
orchestrálna spolupráca – od 2007 člen orchestra Opery SND 
(od augusta 2008 zástupca vedúceho skupiny); 
komorná spolupráca – Johann Strauss Trio (2003), Muchovo 
kvarteto II., spomienkové matiné na počesť kontrabasového 
virtuóza a pedagóga V. Kuchynku (2004), od 2005 pravidelná 
sólová koncertná činnosť
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„Pamätám si dobre na to, aký roz-
ruch vyvolávali plagáty, oznamujúce, že 
do Bratislavy prídu hosťovať Kolischovci, 
Rosého kvarteto, České kvarteto [...] 
O koncertoch sa hovorilo týždne dopredu 
a týždne po nich, zháňali sa vstupenky, 
doma sa kládli na pult programované 
diela. Bratislava sa kedysi hemžila domá-
cimi kvartetami. […] Hrali  úradníci, lekári, 
právnici, teda ľudia, ktorých spájal záujem 
o hudbu,“ spomína v eseji O komornej hud-
be a domácom muzicírovaní Ján Albrecht. 
Domáce muzicírovanie sa však pomaly 
vytrácalo a komorná hudba ostala takmer 
výlučne v „o ciálnych“ koncertných sie-
ňach. Bezprostredné očarenie, okamihy 
porozumenia vo vzájomnej komunikácii 
interpretov a publika najmä v nedávnych 

rokoch striedala ušľachtilá nuda. „Chýba 
radosť z hudby,“ stanovil  v jednom z roz-
hovorov z konca 90. rokov nahlas neprí-
jemnú  diagnózu po návrate zo štúdia na 
londýnskej Royal College of Music Jozef 
Lupták a rozhodol sa usporiadať vlastný 
festival. V atmosfére pragmatizmu a tichej 
rezignácie išlo o odvážny krok.   

Siločiary hudby

Myslím si, že aj matematikom sa pri slove 
konvergencie vybaví hneď po profesionál-
nych asociáciách kľúčová nahrávka súboru 
Collegium Musicum. Názov festivalu je 
symbol, hovoriaci o inšpirujúcej slobode 
hľadania a spájaní, nezaťaženom konven-
ciami. Preto bol Marián Varga viackrát 

hosťom Konvergencií a aktuálny come-
back Collegia s vynikajúcim Martinom 
Valihorom za bicími symbolicky uzavrel 
10. ročník. Konvergenciám sa podarilo v 
rámci jedného  podujatia nenásilne a zmys-
luplne spojiť majstrovské opusy Brahmsa, 
Mozarta, Pärta a Messiaena s hudbou slo-
venských skladateľov Vladimíra Godára, 
Petra Zagara alebo projektmi Petra 
Breinera, Andreja Šebana, Oskara Rózsu či  
koncertom Idy Kelarovej, Ghymesu alebo 
Vrbovských víťazov. Siločiary hudby, ako 
festival nazval Daniel Pastirčák, pritiahli 
aj vynikajúcich domácich i zahraničných 
hudobníkov, ktorí sa na Konvergencie radi 
vracajú. Rovnako ako príjemne rôznorodé 
publikum, otvorené a zvedavé. Táto ideálne 
fungujúca symbióza, založená na vzájom-

nej komunikácii,  produkuje počas festivalu  
priateľskú a inšpirujúcu atmosféru plnú po-
zitívnej energie.  Podľa všetkého je nákazli-
vá. Posledné roky trávia totiž Konvergencie 
leto koncertmi po Slovensku.  A keďže ich je 
z roka na rok viac, zdá sa, že úspešne lámu 
mýtus o malom záujme o klasickú hudbu. 

Fascinujúci Dowland Project, 
zaujímavé uspávanky

Medzi najočakávanejšie projekty festivalu 
patrilo vystúpenie súboru The Dowland 
Project (19. 9.). Aktuálne CD Romaria 
(ECM, 2009), nazval britský Gramophone 
„tichým rozhovorom medzi hudobník-
mi, kultúrami a epochami“. Vynikajúci 
tenorista, bývalý člen slávnych Hilliard 

Festival Konvergencie oslávil desiate narodeniny
Ideálna symbióza premyslenej a žánre prekračujúcej dramaturgie, zaujímavých interpretov, kvalitných výkonov, 

otvoreného, priateľského publika a vhodne zvolených priestorov patrí ku charakteristikám festivalu od jeho 

začiatku. Desiaty ročník možno označiť za esenciu týchto kvalít.

10. ročník medzinárodného festivalu komornej hudby, 17.—20. septembra, design factory, Klarisky, Jezuitský 

kostol, Bratislava, o. z. Konvergencie
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Ušľachtilá snaha Jozefa Luptáka 
oživiť v našich podmienkach tradíciu 
komorného muzicírovania v pestrých 
programových blokoch so zaujímavými 
a najmä kompetentnými interpretmi 
dospela po desiatich rokoch do svoj-
ho prvého okrúhleho jubilea. Festival 
Konvergencie počas tohto obdobia 
programovo akcentoval myšlienku 
spontánnych hudobných partnerstiev 
a prostredníctvom nej aj ideu ľudskej 
spolupatričnosti, harmónie a porozu-
menia. Jozef Lupták, iniciátor a hlavný 
nositeľ tohto posolstva, je človek, ktorý 
vo svojich umeleckých a občianskych 
postojoch nikdy nezlyhal, a jeho meno 
je dnes u nás zárukou mravnej integrity 
a vysokej umeleckej autenticity. Medzi 
hudobníkmi táto kombinácia nie je pri-
veľmi častá. Vďaka mu za to.
Desiaty ročník Konvergencií uviedol 
slávnostný koncert (17. 9.), na ktorý si 
Lupták do svojho tradičného priestoru 
v Design Factory prizval svojich stálych 
hudobných  partnerov i celý rad ďalších 

domácich a zahraničných interpretov zvuč-
ných mien. Na prvom mieste treba meno-
vať renomovaného britského violončelistu 
Roberta Cohena, ktorý svojou účasťou 
poctil viaceré ročníky festivalu. S Cohe-
nom spája Luptáka dlhoročné priateľstvo, 
obaja hudobníci sú si ľudsky i umelecky 
mimoriadne blízki, čo je kvalita vrchovato 
napĺňajúca  ťažiskovú myšlienku poduja-
tia.  Cohen na úvod so sprievodom Czech 
Virtuosi Chamber Orchestra (koncertný 
majster Milan Paľa) predniesol sólový part 
Haydnovho Koncertu pre violončelo C dur. 
Dielo je súčasťou interpretovho základné-
ho koncertného repertoáru, v Bratislave 
s ním účinkoval  pred niekoľkými rokmi 
pri vystúpení so Slovenskou  lharmóniou. 
Cohen ho má takpovediac v prstoch, suve-
rénne sa pohráva s technicky exponova-
nými pasážami, frázovanie a agogiku má 
dokonale pod kontrolou. Hoci sa orches-
trálna introdukcia koncertu niesla vo voľ-
nejšom tempe, Cohen ju svojím sólovým 
vstupom ihneď zradikalizoval a dodal tak 
dielu potrebnú „rostropovičovskú“ drama-

vé okteto Es dur Op. 20 F. Mendels-
sohna Bartholdyho. Jeho uvedenia sa 
ujalo medzinárodné zoskupenie a už 
na prvý pohľad bolo jasné, že účinku-
júci z neho majú prinajmenšom rovna-
ký pôžitok ako počúvajúce publikum.  
Kto toto okteto pozná v tradičnej 
interpretácii, musel byť trochu zasko-
čený rozdielnym poňatím diela primá-
riom a zvyškom súboru. Igor Karško, 
zdá sa, celkom vedome tlmil roman-
tické nasadenie svojich kolegov, jeho 
husle zneli vo vysokých polohách síce 
intonačne čisto, ale nesvietili. Ume-
lec je zrejme zvyknutý hrávať iný typ 
hudby. 
Okteto hralo v pozmenenom zložení 
ako uvádzal program a zmenu sa nikto 
neobťažoval ohlásiť. Preto aspoň pre 
dokumentáciu vymenujem aktuálnych 
interpretov: Igor Karško, Marek Zwie-
bel, David Danel, Emi Ito, Yuval Gotli-
bovich, Filip Kimmel, Robert Cohen a 
Jozef Lupták.               

 Ivan MARTON

tickosť a razantnosť. Poetická stredná časť 
s vypätou sólovou kantilénou i záverečné 
brio boli pre poslucháča zážitkom, ktorý 
sa napokon od tohto umelca ani nemohol 
neočakávať.
Po Haydnovi nasledovala skladba Pene-
tration pre sólové violončelo a sláčikový 
orchester od naturalizovaného sloven-
ského autora Jevgenija Iršaia, ktorá 
vznikla na objednávku umeleckého ria-
diteľa Konvergencií a zaznela v premiére. 
Lupták sa ujal sólového partu, pričom mu 
opäť sekundovali Czech Virtuosi. Iršaiova 
hudobná reč nie je novátorská a nezakla-
dá si na osobitej práci so zvukovým mate-
riálom. Silnou stránkou jeho kompozičnej 
reči je však precízna a dômyselná drama-
turgia hudobného procesu, rozvážne bu-
dované gradácie a degradácie hudobných 
plôch. Sólové violončelo so sprevádzajú-
cim ansámblom raz vedie svár, inokedy sa 
zasa súhlasne a disciplinovane vnára do 
hudobnej štruktúry. Luptákovo podanie 
tento charakter diela vystihlo.
Po prestávke zaznela lahôdka – Sláčiko-

Slávnostný koncert k 10. výročiu festivalu
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Ensemble John Potter, svetoznámy jaz-
zový saxofonista John Surman, lutnista 
Stephen Stubbs a huslista Miloš Valent 
ponúkli v Jezuitskom kostole originálny 
a autentický pohľad na hudbu minulosti, 
v ktorom sa rešpekt k dávnym majstrom 
prirodzene a citlivo spájal s improvizačnou 
slobodou. Keď som si v roku 1999 kúpil 
disk s hudbou anglického renesančného 
barda Johna Dowlanda In Darkness Let Me 
Dwell, s trochou nedôvery som na obale 
zaregistroval Surmanovo meno. Napriek 
alergii voči nálepke crossover, ktorá býva 
najmä v spojení s klasikou často synony-
mom pochybnej snahy o komerčný efekt, 
ma tento pohľad na Dowlandovu hudbu za-
siahol viac ako iné, možno „histórii vernej-
šie”. Album Care-charming sleep s hudbou 
Dowlandových súčasníkov a nasledovníkov 
už bol jednoznačnou voľbou. Piesňová 
priamočiarosť, ale i ra novanosť melodickej 
invencie dávnych majstrov a krása dobovej 

poézie v interpretácii Johna Pottera, 
elegancia Surmanovej hry a tempe-
rament Stephena Stubbsa (baroková 
gitara) a Miloša Valenta oslovili i naži-
vo. Dokonalá znalosť štýlu a improvi-
začná voľnosť, v ktorej ale absentovalo 
nesúrodé miešanie jednoznačných 
štýlových znakov, fascinovali svojou 
sugestívnosťou a bezprostrednosťou. 
Jediným problémom bolo akustické 
poddimenzovanie priestoru, ktoré 
mohlo byť už od polovice kostola pre 
niektorých poslucháčov problémom. 
No i tak bol výsledok presne taký ako v 
recenzii napísal BBC Music Magazine 
– „presvedčivý a mimoriadne krásny”.   
Sobotný večer uzavrel program 
Európske husľové uspávanky v Kla-
riskách, ktorý pripravil skladateľ a v 
tomto prípade i klavirista Vladimír 

Godár. Jeho partnermi bol významný sú-
pútnik legendárneho Bohdana Warchala, 
huslista Peter Hamar a speváčka Eva 
Šušková. Potenciálne neobyčajne príťaž-
livá dramaturgia (Pärt, T. D. A. Tellfsen, 
A. Järnefelt, Sibelius, J. Harvey, F. Bridge, 
Britten, J. Rodrigo, Fauré, Ysaÿe, Ravel, 
Respighi, S. Golestan, C. Cui, S. Borkiewitz, 
Stravinskij, A. Albrecht, M. Hauser, F. Kre-
isler, Bartók, F. Neruda, J. Kocian, J. Hubay, 
Szymanowski, A. Moyzes, Godár), akási 
hudobná mapa sveta, však podľa môjho 
názoru utrpela takmer dvojhodinovým 
trvaním koncertu. Spočiatku pestrá moza-
ika uspávaniek, skomponovaných v duchu 
rozmanitých štýlových orientácií i sklada-
teľských poetík, sa tak ku koncu premenila 
na akúsi encyklopédiu, v ktorej uspávanky 
začali plniť svoju pôvodnú funkciu. Tento 
pocit by bol možno menej intenzívny, keby 

viac priestoru dostala speváčka. Jej prejav 
zaujal príjemnou farbou, bol kultivovaný, 
inteligentný a niesol v sebe emócie, ktoré 
uspávankám nesmierne pristali.

Nielen o hudbe

Ani desať rokov od svojho vzniku sa 
Konvergencie našťastie príliš nezmenili.  
Úspešne sa im vyhýba rutina, stále dokážu 
prekvapiť a majú niečo verbálne ťažko de-
 novateľné, čím sa odlišujú od podobných 
festivalov, ktoré medzičasom na Slovensku 
pribudli.  Nie sú len priestorom, ktorý si 
vytvorila skupina spriaznených hudobní-
kov, aby si mala kde zahrať. Sú umeleckou 
výpoveďou jednej generácie, dokladom 
vkusu, odvahy, hľadania a miestom inšpi-
rujúcich ľudských stretnutí.   

Andrej ŠUBA
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Bratislavská noc komornej hudby
Je až neuveriteľné, ako rýchlo prešlo 

desať rokov od prvého „nesmelého“ pro-
jektu vtedy veľmi mladého violončelistu 
Jozefa Luptáka, ktorý sa podujal uspo-
riadať akýsi „minimaratónik“ komornej 
hudby. Vyšlo mu to a stále vychádza 
určite aj vďaka „buldočej“ vytrvalosti, 
lebo tá je v našom fachu prepotrebná. 
Tentokrát som absolvoval štyri festiva-
lové koncerty, jeden lepší ako druhý. 
Prvým z nich bol už tradičný projekt s ná-
zvom Bratislavská noc komornej hudby 
(18. 9.). Rôznorodé publikum v nabi-
tej sále nedočkavo očakávalo začiatok 
hudobnej hostiny, ktorú pripravil or-
ganizátor, moderátor a violončelista 
J. Lupták. Večer bol rozdelený na dve 
časti. V prvej zazneli dve diela českej pro-
veniencie (Martinů, Janáček), v druhej 
Hummel, Mahler a Dohnányi. Prvým, 
zriedka uvádzaným dielom, bolo atypic-
ké Kvarteto pre hoboj, husle, violončelo 
a klavír H315 B. Martinů (1890–1959), 
ktorého 50. výročie úmrtia si pripomína 
celý svet. Vynikajúci hudobníci predniesli 

toto zaujímavé dielo na najvyššej umeleckej 
úrovni. Nesmierne sa mi páčil (ako vždy) 
výkon hobojistu Igora Fáberu (dlhoročný 
sólohobojista Slovenskej  lharmónie), ktorý 
akoby celé dielo svojím nástrojom viedol. 
S Fáberom výborne spolupracoval huslista 
David Danel, spoľahlivý a perspektívny 
violončelista Andrej Gál (člen SKO B. War-
chala) a klavirista Ivan Šiller. Po Martinů 
nasledovalo úžasné dielo z pera stále aktuál-
neho Leoša Janáčka, ktoré sa tiež na pódiách 
neobjavuje často. Concertino pre klavír, 
2 huslí, violu, klarinet, lesný roh a fagot 
vzbudilo v čase premiéry (1925) na festivale 
v Berlíne svojou originalitou obrovskú po-
zornosť. V diele dominoval vynikajúci  Ivan 
Šiller železným rytmom a zmyslom pre jasnú 
diferencovanosť v komplikovaných rytmoch, 
takých charakteristických pre janáčkovskú 
„mluvu“. Zvlášť  by som chcel vyzdvihnúť 
suverenitu sólistu na lesnom rohu Tomáša 
Horkavého, ktorého výkon, hlavne v prvej 
časti diela (Moderato), zniesol tie najvyššie 
kritériá kvality. Druhý blok koncertu po 
krátkej pauze otvorilo Klavírne trio Es dur 

op. 12 od bratislavského rodáka Johanna 
Nepomuka Hummela v podaní Nory Šku-
tovej (klavír), Igora Karška (husle) a Jozefa 
Luptáka (violončelo). Veľmi dobre poznám 
toto pre violončelistu „nepríjemne“ napísané 
trio a možno i preto dielo vyznelo ako keby 
nebolo dostatočne „usadené“. Mladícky 
opus Gustava Mahlera, Klavírne kvarteto 
a mol, ktoré skladateľ začal ako 18 ročný 
a nedokončil ho, pôsobilo oveľa vyrovna-
nejším dojmom. Na viole hral charizmatický 
Y. Gotlibovich. Interpretácia diela mala všet-
ky atribúty, aké sa vyžadujú od renomova-
ných umelcov. Romanticky znejúca hudba je 
nevšedne korunovaná husľovou kadenciou. 
Škoda, že dielo ostalo torzom. Vrcholom 
komorného večera i celého festivalu bolo 
záverečné Klavírne kvinteto č. 1 c mol 
op. 1 Ernő Dohnányiho. Dielo obdivoval i 
veľký Johannes Brahms.  Významný huslista, 
Brahmsov priateľ Joseph Joachim, priviedol 
Dohnányiho v roku 1905 ako docenta na 
berlínsku Hochschule für Musik, neskôr pô-
sobil aj ako pedagóg v Budapešti. Dohnányi 
sa stal učiteľom umelcov, akými boli George 

Solti, Géza Anda i známy dirigent Chris-
toph von Dohnányi,  Ernstov vnuk. Kla-
vírne kvinteto je ohnivé a vášnivé dielo 
romantických kantilén v sláčikoch, bra-
vúrnych pasáží v náročnom klavírnom 
parte a expresívnych harmónií. Klavi-
rista Miki Škuta sa v diele predstavil 
ako absolútna „jednička“.  Náročný part 
hral suverénne naspamäť a  vládol celé-
mu priebehu tohto vynikajúceho diela. 
Ostatní hudobníci boli akoby hypnoti-
zovaní jeho nasadením, čo ich vyburco-
valo k maximálnemu výkonu. Publikum 
ocenilo výkon frenetickým, dlhotrvajú-
cim potleskom, ktorý si všetci interpreti 
jednoznačne zaslúžili. Ešte musím spo-
menúť skvelý výkon „zaskakujúceho“ 
huslistu Mareka Zwiebela. Keďže som 
vyznávačom komornej hudby (sám sa 
jej venujem už 45 rokov), držím Joze-
fovi Luptákovi palce. Nech má i naďalej 
skvelé nápady a darí sa mu zostavovať 
a organizovať nádherné sviatky komor-
ného muzicírovania.

Juraj ALEXANDER 

I. Karško, N. Skuta a J. Lupták �foto: archív festivalu�

�foto: archív festivalu�
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„Pamätám si dobre na to, aký roz-
ruch vyvolávali plagáty, oznamujúce, že 
do Bratislavy prídu hosťovať Kolischovci, 
Rosého kvarteto, České kvarteto [...] 
O koncertoch sa hovorilo týždne dopredu 
a týždne po nich, zháňali sa vstupenky, 
doma sa kládli na pult programované 
diela. Bratislava sa kedysi hemžila domá-
cimi kvartetami. […] Hrali  úradníci, lekári, 
právnici, teda ľudia, ktorých spájal záujem 
o hudbu,“ spomína v eseji O komornej hud-
be a domácom muzicírovaní Ján Albrecht. 
Domáce muzicírovanie sa však pomaly 
vytrácalo a komorná hudba ostala takmer 
výlučne v „o ciálnych“ koncertných sie-
ňach. Bezprostredné očarenie, okamihy 
porozumenia vo vzájomnej komunikácii 
interpretov a publika najmä v nedávnych 

rokoch striedala ušľachtilá nuda. „Chýba 
radosť z hudby,“ stanovil  v jednom z roz-
hovorov z konca 90. rokov nahlas neprí-
jemnú  diagnózu po návrate zo štúdia na 
londýnskej Royal College of Music Jozef 
Lupták a rozhodol sa usporiadať vlastný 
festival. V atmosfére pragmatizmu a tichej 
rezignácie išlo o odvážny krok.   

Siločiary hudby

Myslím si, že aj matematikom sa pri slove 
konvergencie vybaví hneď po profesionál-
nych asociáciách kľúčová nahrávka súboru 
Collegium Musicum. Názov festivalu je 
symbol, hovoriaci o inšpirujúcej slobode 
hľadania a spájaní, nezaťaženom konven-
ciami. Preto bol Marián Varga viackrát 

hosťom Konvergencií a aktuálny come-
back Collegia s vynikajúcim Martinom 
Valihorom za bicími symbolicky uzavrel 
10. ročník. Konvergenciám sa podarilo v 
rámci jedného  podujatia nenásilne a zmys-
luplne spojiť majstrovské opusy Brahmsa, 
Mozarta, Pärta a Messiaena s hudbou slo-
venských skladateľov Vladimíra Godára, 
Petra Zagara alebo projektmi Petra 
Breinera, Andreja Šebana, Oskara Rózsu či  
koncertom Idy Kelarovej, Ghymesu alebo 
Vrbovských víťazov. Siločiary hudby, ako 
festival nazval Daniel Pastirčák, pritiahli 
aj vynikajúcich domácich i zahraničných 
hudobníkov, ktorí sa na Konvergencie radi 
vracajú. Rovnako ako príjemne rôznorodé 
publikum, otvorené a zvedavé. Táto ideálne 
fungujúca symbióza, založená na vzájom-

nej komunikácii,  produkuje počas festivalu  
priateľskú a inšpirujúcu atmosféru plnú po-
zitívnej energie.  Podľa všetkého je nákazli-
vá. Posledné roky trávia totiž Konvergencie 
leto koncertmi po Slovensku.  A keďže ich je 
z roka na rok viac, zdá sa, že úspešne lámu 
mýtus o malom záujme o klasickú hudbu. 

Fascinujúci Dowland Project, 
zaujímavé uspávanky

Medzi najočakávanejšie projekty festivalu 
patrilo vystúpenie súboru The Dowland 
Project (19. 9.). Aktuálne CD Romaria 
(ECM, 2009), nazval britský Gramophone 
„tichým rozhovorom medzi hudobník-
mi, kultúrami a epochami“. Vynikajúci 
tenorista, bývalý člen slávnych Hilliard 

Festival Konvergencie oslávil desiate narodeniny
Ideálna symbióza premyslenej a žánre prekračujúcej dramaturgie, zaujímavých interpretov, kvalitných výkonov, 

otvoreného, priateľského publika a vhodne zvolených priestorov patrí ku charakteristikám festivalu od jeho 

začiatku. Desiaty ročník možno označiť za esenciu týchto kvalít.

10. ročník medzinárodného festivalu komornej hudby, 17.—20. septembra, design factory, Klarisky, Jezuitský 

kostol, Bratislava, o. z. Konvergencie

R
. C

oh
en

 a
 J.

 L
up

tá
k 
�fo

to
: J

. U
hl

ík
ov

á�

SPRAVODAJSTVO, FESTIVALY

8 11-12    2009

Ušľachtilá snaha Jozefa Luptáka 
oživiť v našich podmienkach tradíciu 
komorného muzicírovania v pestrých 
programových blokoch so zaujímavými 
a najmä kompetentnými interpretmi 
dospela po desiatich rokoch do svoj-
ho prvého okrúhleho jubilea. Festival 
Konvergencie počas tohto obdobia 
programovo akcentoval myšlienku 
spontánnych hudobných partnerstiev 
a prostredníctvom nej aj ideu ľudskej 
spolupatričnosti, harmónie a porozu-
menia. Jozef Lupták, iniciátor a hlavný 
nositeľ tohto posolstva, je človek, ktorý 
vo svojich umeleckých a občianskych 
postojoch nikdy nezlyhal, a jeho meno 
je dnes u nás zárukou mravnej integrity 
a vysokej umeleckej autenticity. Medzi 
hudobníkmi táto kombinácia nie je pri-
veľmi častá. Vďaka mu za to.
Desiaty ročník Konvergencií uviedol 
slávnostný koncert (17. 9.), na ktorý si 
Lupták do svojho tradičného priestoru 
v Design Factory prizval svojich stálych 
hudobných  partnerov i celý rad ďalších 

domácich a zahraničných interpretov zvuč-
ných mien. Na prvom mieste treba meno-
vať renomovaného britského violončelistu 
Roberta Cohena, ktorý svojou účasťou 
poctil viaceré ročníky festivalu. S Cohe-
nom spája Luptáka dlhoročné priateľstvo, 
obaja hudobníci sú si ľudsky i umelecky 
mimoriadne blízki, čo je kvalita vrchovato 
napĺňajúca  ťažiskovú myšlienku poduja-
tia.  Cohen na úvod so sprievodom Czech 
Virtuosi Chamber Orchestra (koncertný 
majster Milan Paľa) predniesol sólový part 
Haydnovho Koncertu pre violončelo C dur. 
Dielo je súčasťou interpretovho základné-
ho koncertného repertoáru, v Bratislave 
s ním účinkoval  pred niekoľkými rokmi 
pri vystúpení so Slovenskou  lharmóniou. 
Cohen ho má takpovediac v prstoch, suve-
rénne sa pohráva s technicky exponova-
nými pasážami, frázovanie a agogiku má 
dokonale pod kontrolou. Hoci sa orches-
trálna introdukcia koncertu niesla vo voľ-
nejšom tempe, Cohen ju svojím sólovým 
vstupom ihneď zradikalizoval a dodal tak 
dielu potrebnú „rostropovičovskú“ drama-

vé okteto Es dur Op. 20 F. Mendels-
sohna Bartholdyho. Jeho uvedenia sa 
ujalo medzinárodné zoskupenie a už 
na prvý pohľad bolo jasné, že účinku-
júci z neho majú prinajmenšom rovna-
ký pôžitok ako počúvajúce publikum.  
Kto toto okteto pozná v tradičnej 
interpretácii, musel byť trochu zasko-
čený rozdielnym poňatím diela primá-
riom a zvyškom súboru. Igor Karško, 
zdá sa, celkom vedome tlmil roman-
tické nasadenie svojich kolegov, jeho 
husle zneli vo vysokých polohách síce 
intonačne čisto, ale nesvietili. Ume-
lec je zrejme zvyknutý hrávať iný typ 
hudby. 
Okteto hralo v pozmenenom zložení 
ako uvádzal program a zmenu sa nikto 
neobťažoval ohlásiť. Preto aspoň pre 
dokumentáciu vymenujem aktuálnych 
interpretov: Igor Karško, Marek Zwie-
bel, David Danel, Emi Ito, Yuval Gotli-
bovich, Filip Kimmel, Robert Cohen a 
Jozef Lupták.               

 Ivan MARTON

tickosť a razantnosť. Poetická stredná časť 
s vypätou sólovou kantilénou i záverečné 
brio boli pre poslucháča zážitkom, ktorý 
sa napokon od tohto umelca ani nemohol 
neočakávať.
Po Haydnovi nasledovala skladba Pene-
tration pre sólové violončelo a sláčikový 
orchester od naturalizovaného sloven-
ského autora Jevgenija Iršaia, ktorá 
vznikla na objednávku umeleckého ria-
diteľa Konvergencií a zaznela v premiére. 
Lupták sa ujal sólového partu, pričom mu 
opäť sekundovali Czech Virtuosi. Iršaiova 
hudobná reč nie je novátorská a nezakla-
dá si na osobitej práci so zvukovým mate-
riálom. Silnou stránkou jeho kompozičnej 
reči je však precízna a dômyselná drama-
turgia hudobného procesu, rozvážne bu-
dované gradácie a degradácie hudobných 
plôch. Sólové violončelo so sprevádzajú-
cim ansámblom raz vedie svár, inokedy sa 
zasa súhlasne a disciplinovane vnára do 
hudobnej štruktúry. Luptákovo podanie 
tento charakter diela vystihlo.
Po prestávke zaznela lahôdka – Sláčiko-

Slávnostný koncert k 10. výročiu festivalu
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Ensemble John Potter, svetoznámy jaz-
zový saxofonista John Surman, lutnista 
Stephen Stubbs a huslista Miloš Valent 
ponúkli v Jezuitskom kostole originálny 
a autentický pohľad na hudbu minulosti, 
v ktorom sa rešpekt k dávnym majstrom 
prirodzene a citlivo spájal s improvizačnou 
slobodou. Keď som si v roku 1999 kúpil 
disk s hudbou anglického renesančného 
barda Johna Dowlanda In Darkness Let Me 
Dwell, s trochou nedôvery som na obale 
zaregistroval Surmanovo meno. Napriek 
alergii voči nálepke crossover, ktorá býva 
najmä v spojení s klasikou často synony-
mom pochybnej snahy o komerčný efekt, 
ma tento pohľad na Dowlandovu hudbu za-
siahol viac ako iné, možno „histórii vernej-
šie”. Album Care-charming sleep s hudbou 
Dowlandových súčasníkov a nasledovníkov 
už bol jednoznačnou voľbou. Piesňová 
priamočiarosť, ale i ra novanosť melodickej 
invencie dávnych majstrov a krása dobovej 

poézie v interpretácii Johna Pottera, 
elegancia Surmanovej hry a tempe-
rament Stephena Stubbsa (baroková 
gitara) a Miloša Valenta oslovili i naži-
vo. Dokonalá znalosť štýlu a improvi-
začná voľnosť, v ktorej ale absentovalo 
nesúrodé miešanie jednoznačných 
štýlových znakov, fascinovali svojou 
sugestívnosťou a bezprostrednosťou. 
Jediným problémom bolo akustické 
poddimenzovanie priestoru, ktoré 
mohlo byť už od polovice kostola pre 
niektorých poslucháčov problémom. 
No i tak bol výsledok presne taký ako v 
recenzii napísal BBC Music Magazine 
– „presvedčivý a mimoriadne krásny”.   
Sobotný večer uzavrel program 
Európske husľové uspávanky v Kla-
riskách, ktorý pripravil skladateľ a v 
tomto prípade i klavirista Vladimír 

Godár. Jeho partnermi bol významný sú-
pútnik legendárneho Bohdana Warchala, 
huslista Peter Hamar a speváčka Eva 
Šušková. Potenciálne neobyčajne príťaž-
livá dramaturgia (Pärt, T. D. A. Tellfsen, 
A. Järnefelt, Sibelius, J. Harvey, F. Bridge, 
Britten, J. Rodrigo, Fauré, Ysaÿe, Ravel, 
Respighi, S. Golestan, C. Cui, S. Borkiewitz, 
Stravinskij, A. Albrecht, M. Hauser, F. Kre-
isler, Bartók, F. Neruda, J. Kocian, J. Hubay, 
Szymanowski, A. Moyzes, Godár), akási 
hudobná mapa sveta, však podľa môjho 
názoru utrpela takmer dvojhodinovým 
trvaním koncertu. Spočiatku pestrá moza-
ika uspávaniek, skomponovaných v duchu 
rozmanitých štýlových orientácií i sklada-
teľských poetík, sa tak ku koncu premenila 
na akúsi encyklopédiu, v ktorej uspávanky 
začali plniť svoju pôvodnú funkciu. Tento 
pocit by bol možno menej intenzívny, keby 

viac priestoru dostala speváčka. Jej prejav 
zaujal príjemnou farbou, bol kultivovaný, 
inteligentný a niesol v sebe emócie, ktoré 
uspávankám nesmierne pristali.

Nielen o hudbe

Ani desať rokov od svojho vzniku sa 
Konvergencie našťastie príliš nezmenili.  
Úspešne sa im vyhýba rutina, stále dokážu 
prekvapiť a majú niečo verbálne ťažko de-
 novateľné, čím sa odlišujú od podobných 
festivalov, ktoré medzičasom na Slovensku 
pribudli.  Nie sú len priestorom, ktorý si 
vytvorila skupina spriaznených hudobní-
kov, aby si mala kde zahrať. Sú umeleckou 
výpoveďou jednej generácie, dokladom 
vkusu, odvahy, hľadania a miestom inšpi-
rujúcich ľudských stretnutí.   

Andrej ŠUBA
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Bratislavská noc komornej hudby
Je až neuveriteľné, ako rýchlo prešlo 

desať rokov od prvého „nesmelého“ pro-
jektu vtedy veľmi mladého violončelistu 
Jozefa Luptáka, ktorý sa podujal uspo-
riadať akýsi „minimaratónik“ komornej 
hudby. Vyšlo mu to a stále vychádza 
určite aj vďaka „buldočej“ vytrvalosti, 
lebo tá je v našom fachu prepotrebná. 
Tentokrát som absolvoval štyri festiva-
lové koncerty, jeden lepší ako druhý. 
Prvým z nich bol už tradičný projekt s ná-
zvom Bratislavská noc komornej hudby 
(18. 9.). Rôznorodé publikum v nabi-
tej sále nedočkavo očakávalo začiatok 
hudobnej hostiny, ktorú pripravil or-
ganizátor, moderátor a violončelista 
J. Lupták. Večer bol rozdelený na dve 
časti. V prvej zazneli dve diela českej pro-
veniencie (Martinů, Janáček), v druhej 
Hummel, Mahler a Dohnányi. Prvým, 
zriedka uvádzaným dielom, bolo atypic-
ké Kvarteto pre hoboj, husle, violončelo 
a klavír H315 B. Martinů (1890–1959), 
ktorého 50. výročie úmrtia si pripomína 
celý svet. Vynikajúci hudobníci predniesli 

toto zaujímavé dielo na najvyššej umeleckej 
úrovni. Nesmierne sa mi páčil (ako vždy) 
výkon hobojistu Igora Fáberu (dlhoročný 
sólohobojista Slovenskej  lharmónie), ktorý 
akoby celé dielo svojím nástrojom viedol. 
S Fáberom výborne spolupracoval huslista 
David Danel, spoľahlivý a perspektívny 
violončelista Andrej Gál (člen SKO B. War-
chala) a klavirista Ivan Šiller. Po Martinů 
nasledovalo úžasné dielo z pera stále aktuál-
neho Leoša Janáčka, ktoré sa tiež na pódiách 
neobjavuje často. Concertino pre klavír, 
2 huslí, violu, klarinet, lesný roh a fagot 
vzbudilo v čase premiéry (1925) na festivale 
v Berlíne svojou originalitou obrovskú po-
zornosť. V diele dominoval vynikajúci  Ivan 
Šiller železným rytmom a zmyslom pre jasnú 
diferencovanosť v komplikovaných rytmoch, 
takých charakteristických pre janáčkovskú 
„mluvu“. Zvlášť  by som chcel vyzdvihnúť 
suverenitu sólistu na lesnom rohu Tomáša 
Horkavého, ktorého výkon, hlavne v prvej 
časti diela (Moderato), zniesol tie najvyššie 
kritériá kvality. Druhý blok koncertu po 
krátkej pauze otvorilo Klavírne trio Es dur 

op. 12 od bratislavského rodáka Johanna 
Nepomuka Hummela v podaní Nory Šku-
tovej (klavír), Igora Karška (husle) a Jozefa 
Luptáka (violončelo). Veľmi dobre poznám 
toto pre violončelistu „nepríjemne“ napísané 
trio a možno i preto dielo vyznelo ako keby 
nebolo dostatočne „usadené“. Mladícky 
opus Gustava Mahlera, Klavírne kvarteto 
a mol, ktoré skladateľ začal ako 18 ročný 
a nedokončil ho, pôsobilo oveľa vyrovna-
nejším dojmom. Na viole hral charizmatický 
Y. Gotlibovich. Interpretácia diela mala všet-
ky atribúty, aké sa vyžadujú od renomova-
ných umelcov. Romanticky znejúca hudba je 
nevšedne korunovaná husľovou kadenciou. 
Škoda, že dielo ostalo torzom. Vrcholom 
komorného večera i celého festivalu bolo 
záverečné Klavírne kvinteto č. 1 c mol 
op. 1 Ernő Dohnányiho. Dielo obdivoval i 
veľký Johannes Brahms.  Významný huslista, 
Brahmsov priateľ Joseph Joachim, priviedol 
Dohnányiho v roku 1905 ako docenta na 
berlínsku Hochschule für Musik, neskôr pô-
sobil aj ako pedagóg v Budapešti. Dohnányi 
sa stal učiteľom umelcov, akými boli George 

Solti, Géza Anda i známy dirigent Chris-
toph von Dohnányi,  Ernstov vnuk. Kla-
vírne kvinteto je ohnivé a vášnivé dielo 
romantických kantilén v sláčikoch, bra-
vúrnych pasáží v náročnom klavírnom 
parte a expresívnych harmónií. Klavi-
rista Miki Škuta sa v diele predstavil 
ako absolútna „jednička“.  Náročný part 
hral suverénne naspamäť a  vládol celé-
mu priebehu tohto vynikajúceho diela. 
Ostatní hudobníci boli akoby hypnoti-
zovaní jeho nasadením, čo ich vyburco-
valo k maximálnemu výkonu. Publikum 
ocenilo výkon frenetickým, dlhotrvajú-
cim potleskom, ktorý si všetci interpreti 
jednoznačne zaslúžili. Ešte musím spo-
menúť skvelý výkon „zaskakujúceho“ 
huslistu Mareka Zwiebela. Keďže som 
vyznávačom komornej hudby (sám sa 
jej venujem už 45 rokov), držím Joze-
fovi Luptákovi palce. Nech má i naďalej 
skvelé nápady a darí sa mu zostavovať 
a organizovať nádherné sviatky komor-
ného muzicírovania.

Juraj ALEXANDER 

I. Karško, N. Skuta a J. Lupták �foto: archív festivalu�

�foto: archív festivalu�
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Konfrontovať starú hudbu s novou je mottom koncertného cyklu (New) Music At Home v šamorínskej synagóge. Jej unikátny priestor sa 
vypro loval ako univerzálne centrum súčasného umenia a získal si pomerne široký okruh priaznivcov, predovšetkým (no nielen) medzi 
domácimi Šamorínčanmi. Počas roku je synagóga najmä výstavným priestorom At Home Gallery, na jeseň však pravidelne ožíva hudbou.

(New) Music At Home 2009 
7. ročník,  6. septembra–4. októbra, šamorínska synagóga, At Home Galllery

Ambícia konfrontácie „starého s novým“ 
bola v dramaturgii festivalu akcentovaná i v 
aktuálnom ročníku – pestrý žánrový rozptyl 
v rámci šiestich celovečerných projektov 
zahrnul aj koncert maďarskej rockovej le-
gendy Gábora Pressera či úspešný projekt 
Chasidské piesne. V rámci troch koncertov 
dostali priestor mladí slovenskí a českí hu-
dobníci, nechýbali ani festivalové objednáv-
ky a premiéry skladieb slovenských autorov 
strednej i najmladšej generácie.
Úvod festivalu (6. 9.) patril už spomínané-
mu projektu Chasidské piesne bratislav-
ského rabína a klaviristu Barucha Myersa, 
violončelistu Jozefa Luptáka, huslistu 
Miloša Valenta a akordeonistu Borisa 
Lenka. Vzhľadom na priestory šamorínskej 
synagógy nemohol byť program úvodné-
ho koncertu lepšie naplánovaný. Intímne 
ladené inštrumentálne piesne bez textu, 
ktoré podľa chasidského učenia dokážu do-
siahnuť vyššiu duchovnú úroveň než piesne 
so slovami, vystriedali temperamentné 
piesne rozprávajúce metaforické duchovné 
príbehy. Kvarteto špičkových hudobníkov 
priviezlo do Šamorína poslucháčsky mi-
moriadne atraktívny, dramaturgicky zau-
jímavo vystavaný projekt, popretkávaný 
sprievodným slovom B. Myersa. Uvoľnenú 
atmosféru koncertu umocnili vynikajúce 
akustické podmienky synagógy, výborná in-
terpretácia a inšpirujúca spolupráca hráčov 
s publikom. 
Po päťdňovej prestávke pokračoval festival 
projektom dvoch mladých hráčov na bicích 
nástrojoch (11. 9.). Šamorín v minulosti 
niekoľkokrát privítal maďarskú Amadindu, 

takže perkusionistické projekty tu majú 
tradíciu. Peter Kosorín a jeho český ko-
lega Lukáš Krejčí (absolventi brnianskej 
JAMU) postavili program svojho koncertu 
na dielach českých (Srnka, Schiff auer), ne-
meckých (Kopetzki, Henze) a amerických 
súčasných skladateľov (Reich, Rzewski, 
Smadbeck). Okrem sólovej marimby a 
tradičných bicích nástrojov sa pre špeciál-
ne zvukové efekty používali i netradičné 
predmety ako kladivá, hrnce alebo 4 hline-
né kvetináče v Rzewského skladbe To the 
Earth, či tlieskanie v Reichovej Clapping 
Music. Výkony oboch hráčov sa vyznačo-
vali temperamentom, precíznym naštu-
dovaním, ale tiež sústredenou prácou so 
zvukovým materiálom. Tú bolo cítiť najmä 
v Kosorínovom podaní sólových skladieb 
pre marimbu – a to jednak v dynamickom 
odtieňovaní piatich častí Henzeho Five 
Scenes from the Snow Country, jednak vo 
virtuóznej práci so štyrmi paličkami v zlo-
žitej textúre rytmického kontrapunktu v 
Smadbeckovej efektnej skladbe Rhythm 
Song inšpirovanej princípmi minimalizmu 
a dedičstvom africkej hudby. Skvelou bod-
kou za koncertom bol prídavok, poetická 
skladbička Davida Maslanku Madrigal – 
My Lady White pre sólovú marimbu.
Najvyššiu účasť tento rok zaznamenal kon-
cert legendy maďarskej rockovej hudby 
Gábora Pressera (19. 9.). Presser sa do 
Šamorína vrátil opäť po desiatich rokoch. 
Prvýkrát tu vystúpil v rámci projektu maďar-
skej Amadindy v roku 1999. V súčasnosti 
patria jeho sólové vystúpenia skôr k ojedi-
nelým udalostiam. Člen skupiny Omega, 

neskôr líder Locomotiv GT, uviedol v rámci 
tretieho festivalového projektu výber zo 
svojich najúspešnejších piesní s klavírom. 
Presser zaujal predovšetkým osobitou, 
mierne zastretou farbou hlasu a svojráz-
nym spôsobom spievania, pri ktorom klavír 
podstatne dotváral atmosféru. Komplexný 
hudobný prejav rockera bol v tento večer 

veľmi sugestívny a bezprostredný. Koncert 
sa pre veľký záujem ako jediný nekonal v sy-
nagóge, ale bol premiestnený do záhradné-
ho am teátru vedľa nej.
V rámci predposledného koncertu sa sólovo 
prezentovala i mladá česká akordeonistka 
Kateřina Paclíková (2. 10.). Čerstvá absol-

ventka bratislavskej VŠMU postavila ťažisko 
dramaturgie svojho recitálu na skladby sú-
časných českých autorov (Smolka, Pokor-
ný/Graham), ktoré doplnila skladbou De 
profundis So e Gubajduliny a Bandoneons, 
Basil and Bay Leaves amerického akordeo-
nistu a skladateľa Guya Klucevseka. Talento-
vaná interpretka upútala nielen zaujímavou 

dramaturgiou, ale predovšetkým kvalitnou 
interpretáciou, spoľahlivým zvládnutím 
hráčskej techniky a prácou s tónom.
V Šamoríne tento rok vystúpila i pražská 
skupina so zvláštnym názvom Birds Build 
Nests Underground (23. 9.). Tvoria ju dva-
ja hráči na gramofónoch a preparovaných 
platniach – Michal Brunclík a Petr Ferenc, 
ktorí sa v rámci svojich „performance“ 
zaoberajú možnosťami manipulácie s gra-
mofónmi a rôznym spôsobom upravenými 
vinylovými platňami, pričom korene ich 
spoločného projektu vyrastajú zo zázemia 
postindustriálnej hudby. Projekt s rovna-
kým názvom predstavili v Šamoríne spolu 
s projekciami nezávislého  lmového tvorcu 
Martina Ježka. Na tomto koncerte, rovnako 
ako i na záverečnom spoločnom projekte sú-
boru Musica aeterna a košického gitaristu 
Attilu Tverďáka (4. 10.), som sa, bohužiaľ, 
nemohla zúčastniť. Záverečný koncert však 
azda najviac vystihoval ideu šamorínske-
ho koncertného cyklu konfrontovať starú 
hudbu s novou; na programe boli skladby 
súčasných slovenských autorov napísaných 
pre Attilu Tverďáka na objednávku (New) 
Music At Home 2009 (Pavol Bizoň – Akordy 
a kordy, Daniel Matej – E [for e. g.], Juraj 
Vajo – Urban Song, Boško Milakovič – Con-
tinuous) popretkávané klavírnymi triami 
Josepha Haydna (Klavírne trio G dur Hob. 
XV:25) a Johanna Nepomuka Hummela 
(Klavírne trio Es dur op. 12 a F dur op. 22).
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Koncert Jozefa Luptáka a jeho hostí 
(2. 11.) navštívilo azda aj vďaka Pamiat-
ke zosnulých len 30 nadšencov. Veľká 
sála Domu umenia nepôsobila pri takejto 
návštevnosti ani trochu komorne. V Lup-
tákovej interpretácii zazneli sólové violon-
čelové skladby Giju Kančeliho (Nach dem 
Weinen), Martina Burlasa (Rupturológia), 
Vladimíra Godára (O, Crux) a Johna Tave-
nera (Threnos) doplnené o jeho improvizá-
cie. Kančeliho skladba, v ktorej vynikol pre-
krásny zamatový tón nástroja, pripomínala 
pokojnú hladinu stojatých vôd prerušenú 
len občasnými zvlneniami. Godárovo dielo 
nastolilo pocity strachu, chvenia, zúfalstva 
a bolesti. Tieto intenzívne emócie pritom 
skladateľ dokázal docieliť prostredníctvom 
opakovania a variovania niekoľkých tónov. 
V poslednom, mysticky pôsobiacom die-
le Tavenera, vyvážila v závere extrémne 
tempo harmonická statickosť doplnená 
vokálom. Mimoriadny umelecký zážitok 
priniesli Schnittkeho Štyri hymny pre vio-
lončelo a komorný súbor. Každý tón, po-
užitá technika i pauza tu mali svoj zmysel. 
Farebné kombinácie violončela s harfou 
a tympanmi, violončela s kontrabasom či 
fagotu s čembalom vyzneli s vnútorným 
napätím, ktoré gradovalo v názvuku na 
chorál. Jozef Lupták a jeho spoluhráči  
(Richard Gašpar, Adriana Antalová, Ju-
dith Izsák, Peter Kajan, Anton Zajaček, 
Jozef Kapalko) priniesli jeden z najväčších 
festivalových zážitkov.
Koncert súboru VENI ensemble (3. 11.) 
Before and after silence 6 v koncertnej sie-
ni ŠfK začal požiadavkou na poslucháčov, 
„aby netlieskali“. Hudobníci, snažiaci sa 
o akúsi hudobnú dielňu, sa tak ochudob-
nili o spontánny kontakt s poslucháčmi. 
Celému večeru však treba priznať niekoľ-
ko výnimočných kladov: štýlovú jednotu 
a v rámci nej mnohotvárnosť, premyslenú 
dramaturgiu výberu skladieb a skvelé 
naštudovanie. Zaujali i vizualizácie Jána 
Šicka, ktoré podnecovali fantáziu geomet-
rickými obrazcami. Vo vzťahu k hudbe však 
neboli vždy primerané a občas odvádzali 
pozornosť poslucháčov inam. Zazneli o. i. 
skladby Nice Daniela Mateja s vynikajúcim 
akordeónom Milana Osadského, Two In-
termissions pre klavír Mortona Feldmana 
v interpretácii Františka Királya a Scelsiho 
Ixor s klarinetom Ronalda Šebestu. Feld-
manove klavírne diela (Intermission 3, 4, 5, 
6), evokujúce hľadanie svetla a nekonečna, 
gradovali Cageovou skladbou pre prírodné 
objekty. Nechýbalo ani slávne 4‘33‘‘ z roku 
1952 a novšia skladba Four 6 (1992). 
O tom, že súčasná hudba môže vyvolať i 
úsmevy, presvedčil koncert bratislavských 
vysokoškolákov Gemme Piano Quartetto 
(Gabriela Ujpálová, Matúš Ferko, Erik 
Jámbor) a ich talianskeho hosťa Enrica 
Pompiliho (4. 11.). Program zostavený z 
prevažne neznámych diel otvorila Ouvertu-
re „Rozlúčková“ študenta VŠMU Gregora 
Regeša. Dielo pre symfonický orchester 
zaznelo premiérovo v úprave pre klavír 

(Jámbor). Autor opäť presvedčil sviežimi 
melodickými líniami a citovo exponova-
nými  témami. Žartovné a zvukomalebné 
Omaggio a E. Grieg Niccola Castiglio-
niho pre 2 klavíry uviedli G. Ujpálová s 
E. Pompilim. Päťčasťová skladba pre klavír 
štvorručne Pupazzetti op. 27 Alfreda Casel-
lu (Pompili, Jámbor) prešla po kratučkom 
pochode v rýchlom tempe k tanečnej pasá-
ži s impresionistickým plochami cez krátke 
nocturno až k ráznej polke. Z ďalších skla-
dieb večera zaujala Schnittkeho polyštýlová 
skladba pre troch klaviristov Hommage à 

Stravinsky, Proko ev, Šostakovič. Premié-
ra diela Paola Rimoldiho (1961) Veci, ktoré 
nemožno povedať pre 8 rúk, vytvoreného 
pre Gemme Quartetto; presvedčilo efekt-
nou hravosťou o virtuozite interpretov. 
Štátna  lharmónia Košice prispela vý-
raznou mierou k atraktívnemu vyzneniu 
festivalu tromi premiérami. Zvláštnosťou 
bolo hosťovanie maďarského dirigenta 
mimoriadnych kvalít Gábora Horvátha, 
ktorý sa s partitúrami nových diel vyrovnal 
bez zaváhania. Na úvod zaznela predohra 
Moonsund Alekseja Temnova, ktorý od 
roku 2003 študuje u Jozefa Podprockého. 
Touto skladbou získal pred rokom na Sú-
ťaži slovenských konzervatórií 1. miesto. 
Dielo vzbudilo pozornosť programovosťou 
a baladickým príbehom, ktorý sa počas 
1. svetovej vojny odohral  v estónskom 
prielive Moonsund. Bol to hudobný epitaf, 
pocta padlým. Ďalší absolvent Podprocké-
ho triedy, Peter Duchnický, momentálne 
žiak J. Iršaia na VŠMU, ukázal v Kontras-
toch pre hoboj a orchester vývoj svojich in-
štrumentačných schopností. Hudobníkom 
v orchestri napísal nápadité melodické 
klenby, technicky náročné pasáže a zaují-
mavo riešené kadencie, ktoré tvorili pro-
tiváhu sólovému hoboju Matúša Veľasa. 
Umeleckým vrcholom večera bol Koncert 
pre klavír a orchester č. 3 Juraja Beneša 
so sólistkou Veronikou Lackovou. Dielo, 
ktoré vzniklo krátko pred skladateľovou 
smrťou, zaznelo v Košiciach prvýkrát. 

Koncert z tematického hľadiska využíva 
Beethovenovu „Sonátu mesačného svitu“. 
Vzťah k Beethovenovmu dielu je zrejmý 
i z narábania s témou: vzdialenie sa od 
témy, ironizovanie až revolta. Ohromujúco 
„bartókovsky“ pôsobí originálna rytmika 
skladby. Uvedenie a dokonalá interpretá-
cia boli vrcholom aktuálneho ročníka. 
Uznanie si zaslúži zbor Collegium tech-
nicum (zbormajster Karol Petróczi) za 
koncert Hudobnými storočiami – od rene-
sancie po súčasnosť v seminárnom kostole 
(9. 11.). Renesančný zbor Dioga Diasa 

Melgása Salve Regina bol premiérovým 
naštudovaním tohto vysokoškolského 
telesa spievajúceho na profesionálnej 
úrovni už viac ako 25 rokov. Petróczi sta-
vil na schopnosti jednotlivých hlasových 
skupín, podarilo sa mu eliminovať občas 
ostro znejúce soprány a naopak vyzdvih-
núť mäkko znejúce tenory (najmä v diele 
B. M. Černohorského). Verdiho Pater 
Noster  poskytol priestor pre veľké for-
tissimá, starostlivo vypracované frázy 
a plynulé doznievanie. Z Čajkovského 
Liturgie sv. Jána Zlatoústeho v cir-
kevnoslovanskom jazyku mohla vďaka 
svojim nádherným harmóniám zaznieť 
aj viac ako jedna sekvencia. Agnus Dei 
z Missa pro iuventute Ivana Hrušov-
ského, ako i záverečné skladby Zdeňka 
Lukáša (Missa brevis, Requiem) patria 
k efektným číslam zboru už mnoho ro-
kov. Obdivuhodné bolo pripomenutie 
Hrušovského hudobnej krásy, pokoja 
a jednoduchosti dômyselného vedenia 
hlasov a harmónií. Nechýbala Aká si mi 
krásna – jediná možná koruna vystúpe-
nia zboru. 
Koncerty študentov košického konzerva-
tória tradične pútajú pozornosť posluchá-
čov nápaditosťou a objavovaním nových 
tvárí súčasnej hudby. 12. 11. prilákal po-
zornosť populárny akordeonista Michal 
Červienka, absolvent Akadémie umení 
v Banskej Bystrici u Vladimíra Čuchrana. 
Virtuozitu a muzikantský „drive“ pred-

viedol v skladbe Vojtecha Didiho Soirée. 
Upútali modalita, tanečnosť, vnútorné 
členenie, dynamické kontrasty a virtuózne 
prvky. Premiéru skladby Jozefa Podproc-
kého Lauda Sion – chorálové metamor-
fózy pre organ op. 44 uviedol Ján Penták 
na koncertnom organe. Dielo vyznelo ako 
monumentálny chválospev s množstvom 
tém, neobvyklou registráciou a efektným 
plénom v závere. Deklamačný prejav, ši-
balstvo až groteska v prejave Františka 
Balúna boli v skladbe Ladislava Holo-
ubka Panpulóni adekvátne vo vzťahu k 

Válkovej predlohe. Po koncerte bola pre-
zentovaná nová publikácia o F. Balúnovi 
Cesta za snom z pera Júlie Bukovinskej. 
V skladbách J. Podprockého, Norberta 
Bodnára a Gregora Regeša sa predstavil 
Orchester študentov košického kon-
zervatória s dirigentom G. Regešom  na  
prekvapujúcej umeleckej úrovni. Aj sólisti 
Jozef Sokol (lesný roh) a Ivana F. Bogge-
rová (harfa)  presvedčili v Podprockého 
skladbe Dialóg op. 2 o tónových, technic-
kých a výrazových kvalitách a pomohli od-
haliť krásu skladby s evidentným roman-
tickým akcentom z autorových mladých 
čias. Sólistkou v Malej suite pre klavír 
a sláčiky N. Bodnára bola Kristína Koš-
číková.  Poslednou festivalovou skladbou 
bola opäť premiéra: Tri melancholické 
piesne pre  autu, violončelo a orches-
ter G. Regeša. Autor používa zaujímavé 
orchestrálne farby, využíva kontrapunk-
tické techniky (kánon), 2. časť prináša 
temnotu, ktorá sa v závere, využívajúcom 
motív z Schubertovho diela, premení na 
radosť a krásu.
V prípade aktuálneho ročníka, zaradeného 
do Európskeho roku tvorivosti a inovácie 
2009, možno hovoriť o prevahe kvalitných 
skladieb a výkonov. Tie potvrdili, že pri-
búdajú výrazné talenty, ktoré majú takto 
príležitosť popasovať sa s novými výzvami. 
A za to patrí organizátorom a sponzorom 
festivalu uznanie.  

Lýdia URBANČÍKOVÁ
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Konfrontovať starú hudbu s novou je mottom koncertného cyklu (New) Music At Home v šamorínskej synagóge. Jej unikátny priestor sa 
vypro loval ako univerzálne centrum súčasného umenia a získal si pomerne široký okruh priaznivcov, predovšetkým (no nielen) medzi 
domácimi Šamorínčanmi. Počas roku je synagóga najmä výstavným priestorom At Home Gallery, na jeseň však pravidelne ožíva hudbou.

(New) Music At Home 2009 
7. ročník,  6. septembra–4. októbra, šamorínska synagóga, At Home Galllery

Ambícia konfrontácie „starého s novým“ 
bola v dramaturgii festivalu akcentovaná i v 
aktuálnom ročníku – pestrý žánrový rozptyl 
v rámci šiestich celovečerných projektov 
zahrnul aj koncert maďarskej rockovej le-
gendy Gábora Pressera či úspešný projekt 
Chasidské piesne. V rámci troch koncertov 
dostali priestor mladí slovenskí a českí hu-
dobníci, nechýbali ani festivalové objednáv-
ky a premiéry skladieb slovenských autorov 
strednej i najmladšej generácie.
Úvod festivalu (6. 9.) patril už spomínané-
mu projektu Chasidské piesne bratislav-
ského rabína a klaviristu Barucha Myersa, 
violončelistu Jozefa Luptáka, huslistu 
Miloša Valenta a akordeonistu Borisa 
Lenka. Vzhľadom na priestory šamorínskej 
synagógy nemohol byť program úvodné-
ho koncertu lepšie naplánovaný. Intímne 
ladené inštrumentálne piesne bez textu, 
ktoré podľa chasidského učenia dokážu do-
siahnuť vyššiu duchovnú úroveň než piesne 
so slovami, vystriedali temperamentné 
piesne rozprávajúce metaforické duchovné 
príbehy. Kvarteto špičkových hudobníkov 
priviezlo do Šamorína poslucháčsky mi-
moriadne atraktívny, dramaturgicky zau-
jímavo vystavaný projekt, popretkávaný 
sprievodným slovom B. Myersa. Uvoľnenú 
atmosféru koncertu umocnili vynikajúce 
akustické podmienky synagógy, výborná in-
terpretácia a inšpirujúca spolupráca hráčov 
s publikom. 
Po päťdňovej prestávke pokračoval festival 
projektom dvoch mladých hráčov na bicích 
nástrojoch (11. 9.). Šamorín v minulosti 
niekoľkokrát privítal maďarskú Amadindu, 

takže perkusionistické projekty tu majú 
tradíciu. Peter Kosorín a jeho český ko-
lega Lukáš Krejčí (absolventi brnianskej 
JAMU) postavili program svojho koncertu 
na dielach českých (Srnka, Schiff auer), ne-
meckých (Kopetzki, Henze) a amerických 
súčasných skladateľov (Reich, Rzewski, 
Smadbeck). Okrem sólovej marimby a 
tradičných bicích nástrojov sa pre špeciál-
ne zvukové efekty používali i netradičné 
predmety ako kladivá, hrnce alebo 4 hline-
né kvetináče v Rzewského skladbe To the 
Earth, či tlieskanie v Reichovej Clapping 
Music. Výkony oboch hráčov sa vyznačo-
vali temperamentom, precíznym naštu-
dovaním, ale tiež sústredenou prácou so 
zvukovým materiálom. Tú bolo cítiť najmä 
v Kosorínovom podaní sólových skladieb 
pre marimbu – a to jednak v dynamickom 
odtieňovaní piatich častí Henzeho Five 
Scenes from the Snow Country, jednak vo 
virtuóznej práci so štyrmi paličkami v zlo-
žitej textúre rytmického kontrapunktu v 
Smadbeckovej efektnej skladbe Rhythm 
Song inšpirovanej princípmi minimalizmu 
a dedičstvom africkej hudby. Skvelou bod-
kou za koncertom bol prídavok, poetická 
skladbička Davida Maslanku Madrigal – 
My Lady White pre sólovú marimbu.
Najvyššiu účasť tento rok zaznamenal kon-
cert legendy maďarskej rockovej hudby 
Gábora Pressera (19. 9.). Presser sa do 
Šamorína vrátil opäť po desiatich rokoch. 
Prvýkrát tu vystúpil v rámci projektu maďar-
skej Amadindy v roku 1999. V súčasnosti 
patria jeho sólové vystúpenia skôr k ojedi-
nelým udalostiam. Člen skupiny Omega, 

neskôr líder Locomotiv GT, uviedol v rámci 
tretieho festivalového projektu výber zo 
svojich najúspešnejších piesní s klavírom. 
Presser zaujal predovšetkým osobitou, 
mierne zastretou farbou hlasu a svojráz-
nym spôsobom spievania, pri ktorom klavír 
podstatne dotváral atmosféru. Komplexný 
hudobný prejav rockera bol v tento večer 

veľmi sugestívny a bezprostredný. Koncert 
sa pre veľký záujem ako jediný nekonal v sy-
nagóge, ale bol premiestnený do záhradné-
ho am teátru vedľa nej.
V rámci predposledného koncertu sa sólovo 
prezentovala i mladá česká akordeonistka 
Kateřina Paclíková (2. 10.). Čerstvá absol-

ventka bratislavskej VŠMU postavila ťažisko 
dramaturgie svojho recitálu na skladby sú-
časných českých autorov (Smolka, Pokor-
ný/Graham), ktoré doplnila skladbou De 
profundis So e Gubajduliny a Bandoneons, 
Basil and Bay Leaves amerického akordeo-
nistu a skladateľa Guya Klucevseka. Talento-
vaná interpretka upútala nielen zaujímavou 

dramaturgiou, ale predovšetkým kvalitnou 
interpretáciou, spoľahlivým zvládnutím 
hráčskej techniky a prácou s tónom.
V Šamoríne tento rok vystúpila i pražská 
skupina so zvláštnym názvom Birds Build 
Nests Underground (23. 9.). Tvoria ju dva-
ja hráči na gramofónoch a preparovaných 
platniach – Michal Brunclík a Petr Ferenc, 
ktorí sa v rámci svojich „performance“ 
zaoberajú možnosťami manipulácie s gra-
mofónmi a rôznym spôsobom upravenými 
vinylovými platňami, pričom korene ich 
spoločného projektu vyrastajú zo zázemia 
postindustriálnej hudby. Projekt s rovna-
kým názvom predstavili v Šamoríne spolu 
s projekciami nezávislého  lmového tvorcu 
Martina Ježka. Na tomto koncerte, rovnako 
ako i na záverečnom spoločnom projekte sú-
boru Musica aeterna a košického gitaristu 
Attilu Tverďáka (4. 10.), som sa, bohužiaľ, 
nemohla zúčastniť. Záverečný koncert však 
azda najviac vystihoval ideu šamorínske-
ho koncertného cyklu konfrontovať starú 
hudbu s novou; na programe boli skladby 
súčasných slovenských autorov napísaných 
pre Attilu Tverďáka na objednávku (New) 
Music At Home 2009 (Pavol Bizoň – Akordy 
a kordy, Daniel Matej – E [for e. g.], Juraj 
Vajo – Urban Song, Boško Milakovič – Con-
tinuous) popretkávané klavírnymi triami 
Josepha Haydna (Klavírne trio G dur Hob. 
XV:25) a Johanna Nepomuka Hummela 
(Klavírne trio Es dur op. 12 a F dur op. 22).
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Koncert Jozefa Luptáka a jeho hostí 
(2. 11.) navštívilo azda aj vďaka Pamiat-
ke zosnulých len 30 nadšencov. Veľká 
sála Domu umenia nepôsobila pri takejto 
návštevnosti ani trochu komorne. V Lup-
tákovej interpretácii zazneli sólové violon-
čelové skladby Giju Kančeliho (Nach dem 
Weinen), Martina Burlasa (Rupturológia), 
Vladimíra Godára (O, Crux) a Johna Tave-
nera (Threnos) doplnené o jeho improvizá-
cie. Kančeliho skladba, v ktorej vynikol pre-
krásny zamatový tón nástroja, pripomínala 
pokojnú hladinu stojatých vôd prerušenú 
len občasnými zvlneniami. Godárovo dielo 
nastolilo pocity strachu, chvenia, zúfalstva 
a bolesti. Tieto intenzívne emócie pritom 
skladateľ dokázal docieliť prostredníctvom 
opakovania a variovania niekoľkých tónov. 
V poslednom, mysticky pôsobiacom die-
le Tavenera, vyvážila v závere extrémne 
tempo harmonická statickosť doplnená 
vokálom. Mimoriadny umelecký zážitok 
priniesli Schnittkeho Štyri hymny pre vio-
lončelo a komorný súbor. Každý tón, po-
užitá technika i pauza tu mali svoj zmysel. 
Farebné kombinácie violončela s harfou 
a tympanmi, violončela s kontrabasom či 
fagotu s čembalom vyzneli s vnútorným 
napätím, ktoré gradovalo v názvuku na 
chorál. Jozef Lupták a jeho spoluhráči  
(Richard Gašpar, Adriana Antalová, Ju-
dith Izsák, Peter Kajan, Anton Zajaček, 
Jozef Kapalko) priniesli jeden z najväčších 
festivalových zážitkov.
Koncert súboru VENI ensemble (3. 11.) 
Before and after silence 6 v koncertnej sie-
ni ŠfK začal požiadavkou na poslucháčov, 
„aby netlieskali“. Hudobníci, snažiaci sa 
o akúsi hudobnú dielňu, sa tak ochudob-
nili o spontánny kontakt s poslucháčmi. 
Celému večeru však treba priznať niekoľ-
ko výnimočných kladov: štýlovú jednotu 
a v rámci nej mnohotvárnosť, premyslenú 
dramaturgiu výberu skladieb a skvelé 
naštudovanie. Zaujali i vizualizácie Jána 
Šicka, ktoré podnecovali fantáziu geomet-
rickými obrazcami. Vo vzťahu k hudbe však 
neboli vždy primerané a občas odvádzali 
pozornosť poslucháčov inam. Zazneli o. i. 
skladby Nice Daniela Mateja s vynikajúcim 
akordeónom Milana Osadského, Two In-
termissions pre klavír Mortona Feldmana 
v interpretácii Františka Királya a Scelsiho 
Ixor s klarinetom Ronalda Šebestu. Feld-
manove klavírne diela (Intermission 3, 4, 5, 
6), evokujúce hľadanie svetla a nekonečna, 
gradovali Cageovou skladbou pre prírodné 
objekty. Nechýbalo ani slávne 4‘33‘‘ z roku 
1952 a novšia skladba Four 6 (1992). 
O tom, že súčasná hudba môže vyvolať i 
úsmevy, presvedčil koncert bratislavských 
vysokoškolákov Gemme Piano Quartetto 
(Gabriela Ujpálová, Matúš Ferko, Erik 
Jámbor) a ich talianskeho hosťa Enrica 
Pompiliho (4. 11.). Program zostavený z 
prevažne neznámych diel otvorila Ouvertu-
re „Rozlúčková“ študenta VŠMU Gregora 
Regeša. Dielo pre symfonický orchester 
zaznelo premiérovo v úprave pre klavír 

(Jámbor). Autor opäť presvedčil sviežimi 
melodickými líniami a citovo exponova-
nými  témami. Žartovné a zvukomalebné 
Omaggio a E. Grieg Niccola Castiglio-
niho pre 2 klavíry uviedli G. Ujpálová s 
E. Pompilim. Päťčasťová skladba pre klavír 
štvorručne Pupazzetti op. 27 Alfreda Casel-
lu (Pompili, Jámbor) prešla po kratučkom 
pochode v rýchlom tempe k tanečnej pasá-
ži s impresionistickým plochami cez krátke 
nocturno až k ráznej polke. Z ďalších skla-
dieb večera zaujala Schnittkeho polyštýlová 
skladba pre troch klaviristov Hommage à 

Stravinsky, Proko ev, Šostakovič. Premié-
ra diela Paola Rimoldiho (1961) Veci, ktoré 
nemožno povedať pre 8 rúk, vytvoreného 
pre Gemme Quartetto; presvedčilo efekt-
nou hravosťou o virtuozite interpretov. 
Štátna  lharmónia Košice prispela vý-
raznou mierou k atraktívnemu vyzneniu 
festivalu tromi premiérami. Zvláštnosťou 
bolo hosťovanie maďarského dirigenta 
mimoriadnych kvalít Gábora Horvátha, 
ktorý sa s partitúrami nových diel vyrovnal 
bez zaváhania. Na úvod zaznela predohra 
Moonsund Alekseja Temnova, ktorý od 
roku 2003 študuje u Jozefa Podprockého. 
Touto skladbou získal pred rokom na Sú-
ťaži slovenských konzervatórií 1. miesto. 
Dielo vzbudilo pozornosť programovosťou 
a baladickým príbehom, ktorý sa počas 
1. svetovej vojny odohral  v estónskom 
prielive Moonsund. Bol to hudobný epitaf, 
pocta padlým. Ďalší absolvent Podprocké-
ho triedy, Peter Duchnický, momentálne 
žiak J. Iršaia na VŠMU, ukázal v Kontras-
toch pre hoboj a orchester vývoj svojich in-
štrumentačných schopností. Hudobníkom 
v orchestri napísal nápadité melodické 
klenby, technicky náročné pasáže a zaují-
mavo riešené kadencie, ktoré tvorili pro-
tiváhu sólovému hoboju Matúša Veľasa. 
Umeleckým vrcholom večera bol Koncert 
pre klavír a orchester č. 3 Juraja Beneša 
so sólistkou Veronikou Lackovou. Dielo, 
ktoré vzniklo krátko pred skladateľovou 
smrťou, zaznelo v Košiciach prvýkrát. 

Koncert z tematického hľadiska využíva 
Beethovenovu „Sonátu mesačného svitu“. 
Vzťah k Beethovenovmu dielu je zrejmý 
i z narábania s témou: vzdialenie sa od 
témy, ironizovanie až revolta. Ohromujúco 
„bartókovsky“ pôsobí originálna rytmika 
skladby. Uvedenie a dokonalá interpretá-
cia boli vrcholom aktuálneho ročníka. 
Uznanie si zaslúži zbor Collegium tech-
nicum (zbormajster Karol Petróczi) za 
koncert Hudobnými storočiami – od rene-
sancie po súčasnosť v seminárnom kostole 
(9. 11.). Renesančný zbor Dioga Diasa 

Melgása Salve Regina bol premiérovým 
naštudovaním tohto vysokoškolského 
telesa spievajúceho na profesionálnej 
úrovni už viac ako 25 rokov. Petróczi sta-
vil na schopnosti jednotlivých hlasových 
skupín, podarilo sa mu eliminovať občas 
ostro znejúce soprány a naopak vyzdvih-
núť mäkko znejúce tenory (najmä v diele 
B. M. Černohorského). Verdiho Pater 
Noster  poskytol priestor pre veľké for-
tissimá, starostlivo vypracované frázy 
a plynulé doznievanie. Z Čajkovského 
Liturgie sv. Jána Zlatoústeho v cir-
kevnoslovanskom jazyku mohla vďaka 
svojim nádherným harmóniám zaznieť 
aj viac ako jedna sekvencia. Agnus Dei 
z Missa pro iuventute Ivana Hrušov-
ského, ako i záverečné skladby Zdeňka 
Lukáša (Missa brevis, Requiem) patria 
k efektným číslam zboru už mnoho ro-
kov. Obdivuhodné bolo pripomenutie 
Hrušovského hudobnej krásy, pokoja 
a jednoduchosti dômyselného vedenia 
hlasov a harmónií. Nechýbala Aká si mi 
krásna – jediná možná koruna vystúpe-
nia zboru. 
Koncerty študentov košického konzerva-
tória tradične pútajú pozornosť posluchá-
čov nápaditosťou a objavovaním nových 
tvárí súčasnej hudby. 12. 11. prilákal po-
zornosť populárny akordeonista Michal 
Červienka, absolvent Akadémie umení 
v Banskej Bystrici u Vladimíra Čuchrana. 
Virtuozitu a muzikantský „drive“ pred-

viedol v skladbe Vojtecha Didiho Soirée. 
Upútali modalita, tanečnosť, vnútorné 
členenie, dynamické kontrasty a virtuózne 
prvky. Premiéru skladby Jozefa Podproc-
kého Lauda Sion – chorálové metamor-
fózy pre organ op. 44 uviedol Ján Penták 
na koncertnom organe. Dielo vyznelo ako 
monumentálny chválospev s množstvom 
tém, neobvyklou registráciou a efektným 
plénom v závere. Deklamačný prejav, ši-
balstvo až groteska v prejave Františka 
Balúna boli v skladbe Ladislava Holo-
ubka Panpulóni adekvátne vo vzťahu k 

Válkovej predlohe. Po koncerte bola pre-
zentovaná nová publikácia o F. Balúnovi 
Cesta za snom z pera Júlie Bukovinskej. 
V skladbách J. Podprockého, Norberta 
Bodnára a Gregora Regeša sa predstavil 
Orchester študentov košického kon-
zervatória s dirigentom G. Regešom  na  
prekvapujúcej umeleckej úrovni. Aj sólisti 
Jozef Sokol (lesný roh) a Ivana F. Bogge-
rová (harfa)  presvedčili v Podprockého 
skladbe Dialóg op. 2 o tónových, technic-
kých a výrazových kvalitách a pomohli od-
haliť krásu skladby s evidentným roman-
tickým akcentom z autorových mladých 
čias. Sólistkou v Malej suite pre klavír 
a sláčiky N. Bodnára bola Kristína Koš-
číková.  Poslednou festivalovou skladbou 
bola opäť premiéra: Tri melancholické 
piesne pre  autu, violončelo a orches-
ter G. Regeša. Autor používa zaujímavé 
orchestrálne farby, využíva kontrapunk-
tické techniky (kánon), 2. časť prináša 
temnotu, ktorá sa v závere, využívajúcom 
motív z Schubertovho diela, premení na 
radosť a krásu.
V prípade aktuálneho ročníka, zaradeného 
do Európskeho roku tvorivosti a inovácie 
2009, možno hovoriť o prevahe kvalitných 
skladieb a výkonov. Tie potvrdili, že pri-
búdajú výrazné talenty, ktoré majú takto 
príležitosť popasovať sa s novými výzvami. 
A za to patrí organizátorom a sponzorom 
festivalu uznanie.  

Lýdia URBANČÍKOVÁ
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Posledný ročník prvého festivalu súčasnej hudby na Slovensku priniesol jeho „riadený zánik“ či skôr rozplynutie sa v ďalších festivaloch, 
ako to naznačujú názvy jednotlivých koncertov – symbolicky vo festivale NEXT, reálne vo festivale Melos–Étos. In C napokon zaznelo bez 
prítomnosti Terryho Rileyho a záverečný koncert z diel Louisa Andriessena mal už vyslovene „melosovský“ charakter. Tohtoročné Večery však 
priniesli mnoho zaujímavého, napr. vystúpenia kanadského experimentátora Gordona Monahana, hudobno-tanečný projekt francúzskeho 
gitaristu Jeana-Marca Monteru alebo nezabudnuteľný večer komornej hudby Charlesa Ivesa...

Večery novej hudby
20. ročník medzinárodného festivalu, 15. októbra – 6. novembra 2009, Medzinárodná spoločnosť pre súčasnú hudbu – Slovenská sekcia 
ISCM, Štúdio 12, A4 – Nultý priestor

Permanent Connection

Večery novej hudby de nitívne končia. 
Otvárací koncert (15. 10.) jubilejného 20. 
a zároveň posledného ročníka festivalu 
bol symbolicky venovaný jedinej skladbe: 
In C Terryho Rileyho. Dielo, ktoré stálo 
pri zrode jednej z kľúčových štýlových 
orientácií v rámci povojnového hudob-
ného vývoja, má nezastúpiteľné miesto 
v repertoári VENI Ensemble, hoci pod 
hlavičkou Večerov zaznelo fakticky prvý 
(a posledný) raz. Hlavnému organizá-
torovi festivalu a zároveň umeleckému 
vedúcemu VENI Danielovi Matejovi sa 
síce nesplnilo dávne želanie predviesť In C 
v prítomnosti jeho autora, no koncert mal 
aj tak výnimočný charakter.
In C je otvorenou partitúrou určenou pre 
ľubovoľné obsadenie; jeho predvedenie 
vyznie vždy inak a jeho dĺžka závisí od poč-
tu opakovaní predpísaných patternov. In-
terpretačné zoskupenie (VENI Ensemble 
obohatený o študentov, resp. čerstvých 
absolventov VŠMU, ktorí sa tam najmä 
Matejovým pôsobením nechali „in kovať“ 
aj hudbou nie staršou ako 50 rokov) bolo 
na pódiu rozmiestnené takmer dokona-
le symetricky: v strede sláčiková sekcia 
(husle, violončelá), okolo nej akordeóny a 
spev, po stranách dvojice  auta – klarinet, 
ďalšia  auta vzadu; celkom na kraji klávesy 
– z jednej strany klavír, z druhej syntezá-
tor. Výsledkom bol pomerne homogénny 
a vyrovnaný zvuk, čo sa pri hodinovom, 
kontinuálne plynúcom pásme ukázalo ako 
zvlášť pozitívne. Dano Matej sťaby diri-
gent neúnavne vyťukával základný pulz 
dvoma paličkami a aj keď tempo počas 
predvedenia veľmi pozvoľna a celkom ply-
nule klesalo (tento pokles však bol veľmi 
mierny a väčšinou sotva postrehnuteľný), 
skladba nestrácala ťah. Napokon, keby 
bolo tempo celkom presne dodržané, stala 
by sa mechanickou a možno nezáživnou... 
Na strane interpretov bolo cítiť krajné ner-
vové vypätie a koncentráciu, ale aj radosť 
zo spontánne sa objavujúcich interakcií 
(pamätám si napr. pohotové výmeny na 
„ľavom krídle“ medzi klarinetom,  autou 
a klavírom – Dugovič, Piaček, Šiller...), na 
strane publika vlny príjemnej letargie či 
plného odovzdania sa rytmu. Prejavy po-
dobné upadnutiu do stavu tranzu (možno 
aj v dôsledku mierne zatuchnutého povet-
ria v uzavretom a do posledného miesta 
obsadenom Štúdiu 12) neboli najmä 
u mladších poslucháčov výnimkou. Kon-
cert prilákal aj ľudí, ktorí Rileyho meno 
nikdy predtým nepočuli a o kompozičnom 

princípe jeho skladby nič nevedeli. Z ich 
reakcií však možno súdiť, že to bola naozaj 
zaujímavá skúsenosť.

Robert KOLÁŘ

Next Connection

Koncert s názvom Next Connection, ktorý 
sa v Štúdiu 12 uskutočnil v piatok 16. 10., 
bol pre mňa veľmi inšpiratívny a pestrý. 
Kapela don@u.com, zložená z rakúskych 
a slovenských členov (Marek Piaček, Ro-
nald Šebesta, Peter Zagar, Daniel Matej, 
Martin Siewert, Judith Unterpertinger, 
Bernhard Breuer), ponúkla vysoko ino-

vatívne a prekvapivé cover verzie známych 
popových a jazzových štandardov. Ako 
inšpirácia im poslúžili pesničky ako naprí-
klad Chelsea Hotel od Leonarda Cohena, 
Love Me Tender od Elvisa Presleyeho ale-
bo dokonca Amazing Grace, ktoré zazneli 
v naozaj neštandardných remixoch. Spo-
menuté piesne v nich bolo možné rozoznať 
len veľmi ťažko, keďže slúžili skôr len ako 
akési „motto“ pre improvizáciu.
Produkcia kapely sa pohybovala od pre-
myslene rozvinutých ambientných plôch, 
cez rytmicky „rozbité“ ruchové pasáže až 
po metal či noise. Zážitkom bolo pozerať 
sa, ako sa každú sekundu deje niečo nové 

a pritom to do seba všetko elegantne 
zapadá. Je naozaj cítiť, že don@u.com 
je kapela, ktorú tvoria hudobne veľmi 
otvorení, no zároveň profesionálne veľ-
mi zdatní umelci. Videl som predtým už 
zopár koncertov tejto rakúsko-slovenskej 
formácie, vrátane spolupráce s jedným z 
najznámejších tvorcov elektronickej expe-
rimentálnej hudby na svete, Christianom 
Fenneszom, no z môjho pohľadu bolo 
vystúpenie v rámci záverečných Večerov 
zatiaľ najlepším. Zatiaľ čo pri väčšine pre-
došlých koncertov don@u.com som mal 
pocit, akoby sa kapela bránila skĺznutiu 
k jasným rytmickým častiam alebo k har-
monicky a melodicky jednoduchým a prí-
jemným plochám, bolo na tomto koncerte 
cítiť z hudobníkov absolútnu uvoľnenosť 
a otvorenosť voči prakticky čomukoľvek. 
Výsledkom bol neuveriteľne pestrý tok 
hudby s napätou atmosférou, ktorá vydr-
žala až do konca. Samozrejme, publikum 
sa nezaobišlo bez prídavku. Bol to jeden z 
najzaujímavejších koncertov na tohtoroč-
ných VNH a pre mňa osobne jednoducho 
jeden z koncertov roka.

Jonatán PASTIRČÁK

Theremin Connection

Druhý blok koncertov VNH otvoril ka-
nadský klavirista a multižánrový umelec 
Gordon Monahan. Na koncerte s názvom 
Theremin Connection (30. 10.) sa predsta-
vil ako experimentátor s netradičným hu-
dobným nástrojom – thereminom. Unikát-
nosť tohto nástroja spočíva najmä v tom, 
že ho hráč ovládala bez priameho fyzic-
kého kontaktu pohybom rúk okolo dvoch 
kovových antén. Monahan sa však v tento 
večer nezameral na okázalé predvádzanie 
možností thereminu. Idea skladby There-
min Radio Interference vznikla v Toronte 
vďaka známej rozhlasovej veži CN Tower. 
Monahan sa snažil experimentovať s the-
reminom vo svojom byte, nemohol sa však 
ubrániť neustálemu zachytávaniu rádiové-
ho vysielania. Preto sa rozhodol poňať ho 
ako súčasť tvorivého procesu. Rádio mu 
poslúžilo ako prvotný zdroj signálu, ktorý 
modeloval cez mixážny pult a prenášal 
do neobvyklého dialógu s meniacimi sa 
spektrami thereminových zvukov. V nasle-
dujúcej skladbe Audio Induced Vibrations 
in a Long Piano WIre sa pokúsil elektro-
mechanicky rozochvievať dlhú klavírnu 
strunu. Po napnutej klavírnej strune sa 
pohyboval zavesený motorček napájaný 
z výkonového zosilňovača, do ktorého prú-
dili hudobné signály z mixážneho pultu. 
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Motorček vibráciami rozochvieval strunu, 
ktorej zvuk bol snímaný a zosilňovaný do 
reproduktorov. Autor zároveň modeloval 
zvuk struny poťahovaním hore a dole, 
vďaka čomu celkový, na alikvoty bohatý 
zvuk pripomínal zvonenie zvonu. Na záver 
Monahan uviedol svoj starší hudobný pro-
jekt Piano Mechanics, za ktorý dostal roku 
1984 prvú cenu v Súťaži mladých sklada-
teľov CBC. V deväťčasťovej skladbe sa tu 
koncentrujú rozličné netradičné techniky 
hry (ako napríklad klastre vyludzované 
priamo na strunách klavíra, tlmenie strún 
dlaňami, rozoznievanie alikvotných tónov 
skracovaním strún na spôsob  ažoletov, 
hra širokých klastrov celými rukami na 

veľkej ploche klaviatúry…), ktoré z ozvu-
čeného klavíra robia médium poskytujúce 
bohatú paletu akustických zvukov. Napriek 
určitým technickým problémom v druhej 
skladbe bol pre mňa osobne tento koncert 
vrcholom festivalu.

Nu Dance Connection 
a French Connection

Na ďalších dvoch koncertoch (31. 10. 
a 1. 11.) sa  predstavil francúzsky gitaris-
ta a improvizátor Jean-Marc Montera. 
V Bratislave vystúpil už v minulosti okrem 
iného v rámci festivalu súčasného tanca 
Nu Dance Fest, odkiaľ pramení aj názov 

večera Nu Dance Connection. Spolu s 
tanečníčkou Michelle Ricozziovou ten-
tokrát predstavil svoj najnovší hudobno-
vizuálno-tanečný projekt EXPO_SE. Elek-
trická gitara v jeho rukách má len málo 
spoločného s tým, čo si bežne predstavíme 
pod hrou na gitare. Montera rozozvučuje 
struny najrozličnejšími predmetmi, získa-
né zvuky upravuje efektmi a zvukovými 
modulátormi. To všetko však predstavu-
je len zvukový podklad diania na scéne. 
Priestor vymedzený premietacím plátnom 
a čiernou debnou (ako jedinou kulisou) 
sa postupne zapĺňa postavou ženy, ktorá 
tancom a pohybom komunikuje so svoji-
mi dvojníčkami sprostredkovanými vide-
oprojekciou Samuela Bestera a stiera tak 
hranice medzi realitou a  kciou.
Podobné, ale aj ďalšie zvukové prostried-
ky Jean-Marc Montera ponúkol nasledu-
júci večer ako partner slovenského impro-
vizačného súboru VAPORI del CUORE, 
jedného z „dvorných“ telies Večerov novej 
hudby, v zložení Marek Piaček, Ronald 
Šebesta, Ľubomír Burgr, Peter Zagar a 
Daniel Matej. V tomto prepojení (French 
Connection) slovenskí hudobníci spolu 
s francúzskym gitaristom nadviazali na 
projekt Themes and Variations, v rámci 
ktorého už spolupracovali s mnohými slo-
venskými a zahraničnými umelcami. Jeden 
z hráčov (v tomto prípade Montera) vždy 
predstaví určitú tému a tú potom všetci 
zúčastnení postupne spracúvajú v kolek-
tívnej improvizácii, ktorá pôvodnú tému 
často úplne pohltí. Po vygradovaní sa 
otvorí priestor pre uvedenie novej témy. V 
diskusii po koncerte sme sa viacerí zhodli, 
že aj keď nepatríme k vysloveným fanúši-
kom improvizovanej hudby, v tento večer 
sa interpretom podarilo vytvoriť v Štúdiu 
12 atmosféru, ktorá nás absolútne vtiahla 
do „deja“ a zatúžili sme aspoň na chvíľu 
zapojiť sa do hudobného procesu...

Juraj BUBNÁŠ

Danbury Connection – Ives Marathon II

Živému predvádzaniu hudby Charlesa Ive-
sa sa na Slovensku otvorili dvere takmer 
výhradne vďaka festivalu Večery novej 
hudby. Prvýkrát v roku 1998 (projekt Ives 
Marathon), potom roku 2004 a napokon 
aj na záverečnom ročníku, v nedeľu 18. 
10. v Štúdiu 12, kde zaznel výber z jeho 
komorných diel. Pochopiteľne, Ives patrí 
medzi troch skladateľov svojej generácie 
(ďalšími dvomi sú Erik Satie a Edgard 
Varèse), ktorí boli vo svojej dobe poklada-
ní za outsiderov, no hudobníci povojnovej 
epochy, najmä tí experimentálne orien-
tovaní, v nich objavili predchodcov vlast-
ných myšlienok. V dramaturgii Večerov 
mu teda patrilo význačné miesto. A práve 
tento koncert ukázal, aké dôležité je počuť 
Ivesovu hudbu naživo. Priznám sa, že ne-
jedna skladba tohto nekonvenčného ame-
rického experimentátora mi pri počúvaní 
zo záznamu pripadala trochu zmätočná 
a možno aj trochu zdĺhavá. Na koncerte 
však bolo všetko inak – Ivesova komorná 
hudba predvedená s nefalšovaným za-
nietením a odovzdanosťou udržala moju 
pozornosť od začiatku do konca a stala sa 

mi odrazu omnoho prístupnejšou. Zaslúži-
li sa o to hráči sláčikového kvarteta fama 
Q pod vedením charizmatického českého 
huslistu Davida Danela, ku ktorým sa pri-
dali slovenskí hudobníci Ivan Šiller (klavír) 
a František Výrostko (kontrabas).
Vybrané diela dobou vzniku spadali 
prevažne do dekády pred 1. svetovou 
vojnou, čiže do obdobia, v ktorom Ives 
systematicky experimentoval s atonalitou 
a polytonalitou – paralelne s európskymi 
skladateľmi, no celkom nezávisle od nich. 
Jeho hudba je disonantná, no iným spô-
sobom ako tá európska, schönbergovská. 
Často pracuje s citátmi známych nápevov 
a tie v jej štruktúre tvoria samostatné, 
simultánne prebiehajúce vrstvy. Či už to 
boli menšie, príležitostné skladby (napr. 
úvodné scherzo Holding Your Own pre 
sláčikové kvarteto alebo Adagio cantabile 
„The Innate“ pre klavírne kvinteto s kon-
trabasom), alebo rozsiahlejšie cyklické 
diela, vždy zaujali okrem konštrukčnej 
komplexnosti aj mimoriadne silnou expre-
sivitou. Zvlášť klavírne kvinteto Largo riso-
luto a Adagio zo Sonáty pre husle a klavír 
č. 3 boli v tomto zmysle pozoruhodné. 
Najväčším zážitkom pre mňa boli Sonáta 
pre husle a klavír č. 4 a Sláčikové kvarteto 
č. 2. V sonáte, ktorej podtitul „Children‘s 
Day at the Camp Meeting“ naznačuje jej 
„program“, Danel so Šillerom pohotovo 
spolupracovali a myslím, že jej náhly zá-
ver publikum zaskočil a zároveň pobavil. 
Melódiu piesne Shall We Gather at the 
River, známu aj z Ivesovej krásnej úpravy 
pre spev a klavír, hral Danel vyslovene 
s chuťou a espritom. Vynikajúco sa týmto 
dvom hudobníkom podarilo predniesť aj 
spomenuté Adagio z Ivesovej predchá-
dzajúcej sonáty. Najmä pasáž s tlmenými 
súzvukmi klavíra v závere patrila k tým, 
ktoré sa počúvajú so zatajeným dychom. 
Záverečným číslom programu bolo Sláči-
kové kvarteto č. 2, jedna z najvýznamnej-
ších Ivesových kompozícií v komornom 
žánri. Jeho tri časti nazvané Discussions, 
Arguments a The Call of the Mountains 
opäť sledovali určitú mimohudobnú ideu. 
Ives (snáď parafrázujúc Goetheho výrok 
o povahe sláčikového kvarteta) ju charak-
terizoval ako rozhovory štyroch ľudí, ktoré 
prechádzajú do hádky, aby boli nakoniec 
zmierené počas prechádzky po horskom 
svahu. Interpretácia fama Q túto ideu vy-
stihla dokonale, hlavne v 2. časti, kde sa 
popri hektických „invektívach“, ktorými 
sa navzájom častujú jednotlivé nástroje, 
objavujú aj útržky známych hymnických 
melódií, čo je typické pre Ivesov rukopis. 
Podarilo sa mi identi kovať Beethoveno-
vu Ódu na radosť a americkú vlasteneckú 
pieseň Columbia, the Gem of the Ocean 
(Ives ju veľmi duchaplne spracoval aj 
v 2. symfónii) a táto pasáž napokon za-
znela ešte raz ako prídavok na úplný záver 
podľa mňa fantasticky vydareného večera. 
Ostáva mi len jedna „nezodpovedaná otáz-
ka“: prečo táto hudba zaznela v slovenskej 
premiére (ak sú údaje z festivalového 
bulletinu správne) až teraz, na konci roku 
2009, približne sto rokov po tom, čo bola 
vytvorená...?

Robert KOLÁŘ

SPRAVODAJSTVO, FESTIVALY

13

Jean-Marc Montera �foto: S. Zámečníková�

J.-M. Montera a M. Ricozzi �foto: S. Zámečníková�

spravodajstvo_vnh.indd   3 18. 12. 2009   23:10:06



Posledný ročník prvého festivalu súčasnej hudby na Slovensku priniesol jeho „riadený zánik“ či skôr rozplynutie sa v ďalších festivaloch, 
ako to naznačujú názvy jednotlivých koncertov – symbolicky vo festivale NEXT, reálne vo festivale Melos–Étos. In C napokon zaznelo bez 
prítomnosti Terryho Rileyho a záverečný koncert z diel Louisa Andriessena mal už vyslovene „melosovský“ charakter. Tohtoročné Večery však 
priniesli mnoho zaujímavého, napr. vystúpenia kanadského experimentátora Gordona Monahana, hudobno-tanečný projekt francúzskeho 
gitaristu Jeana-Marca Monteru alebo nezabudnuteľný večer komornej hudby Charlesa Ivesa...

Večery novej hudby
20. ročník medzinárodného festivalu, 15. októbra – 6. novembra 2009, Medzinárodná spoločnosť pre súčasnú hudbu – Slovenská sekcia 
ISCM, Štúdio 12, A4 – Nultý priestor

Permanent Connection

Večery novej hudby de nitívne končia. 
Otvárací koncert (15. 10.) jubilejného 20. 
a zároveň posledného ročníka festivalu 
bol symbolicky venovaný jedinej skladbe: 
In C Terryho Rileyho. Dielo, ktoré stálo 
pri zrode jednej z kľúčových štýlových 
orientácií v rámci povojnového hudob-
ného vývoja, má nezastúpiteľné miesto 
v repertoári VENI Ensemble, hoci pod 
hlavičkou Večerov zaznelo fakticky prvý 
(a posledný) raz. Hlavnému organizá-
torovi festivalu a zároveň umeleckému 
vedúcemu VENI Danielovi Matejovi sa 
síce nesplnilo dávne želanie predviesť In C 
v prítomnosti jeho autora, no koncert mal 
aj tak výnimočný charakter.
In C je otvorenou partitúrou určenou pre 
ľubovoľné obsadenie; jeho predvedenie 
vyznie vždy inak a jeho dĺžka závisí od poč-
tu opakovaní predpísaných patternov. In-
terpretačné zoskupenie (VENI Ensemble 
obohatený o študentov, resp. čerstvých 
absolventov VŠMU, ktorí sa tam najmä 
Matejovým pôsobením nechali „in kovať“ 
aj hudbou nie staršou ako 50 rokov) bolo 
na pódiu rozmiestnené takmer dokona-
le symetricky: v strede sláčiková sekcia 
(husle, violončelá), okolo nej akordeóny a 
spev, po stranách dvojice  auta – klarinet, 
ďalšia  auta vzadu; celkom na kraji klávesy 
– z jednej strany klavír, z druhej syntezá-
tor. Výsledkom bol pomerne homogénny 
a vyrovnaný zvuk, čo sa pri hodinovom, 
kontinuálne plynúcom pásme ukázalo ako 
zvlášť pozitívne. Dano Matej sťaby diri-
gent neúnavne vyťukával základný pulz 
dvoma paličkami a aj keď tempo počas 
predvedenia veľmi pozvoľna a celkom ply-
nule klesalo (tento pokles však bol veľmi 
mierny a väčšinou sotva postrehnuteľný), 
skladba nestrácala ťah. Napokon, keby 
bolo tempo celkom presne dodržané, stala 
by sa mechanickou a možno nezáživnou... 
Na strane interpretov bolo cítiť krajné ner-
vové vypätie a koncentráciu, ale aj radosť 
zo spontánne sa objavujúcich interakcií 
(pamätám si napr. pohotové výmeny na 
„ľavom krídle“ medzi klarinetom,  autou 
a klavírom – Dugovič, Piaček, Šiller...), na 
strane publika vlny príjemnej letargie či 
plného odovzdania sa rytmu. Prejavy po-
dobné upadnutiu do stavu tranzu (možno 
aj v dôsledku mierne zatuchnutého povet-
ria v uzavretom a do posledného miesta 
obsadenom Štúdiu 12) neboli najmä 
u mladších poslucháčov výnimkou. Kon-
cert prilákal aj ľudí, ktorí Rileyho meno 
nikdy predtým nepočuli a o kompozičnom 

princípe jeho skladby nič nevedeli. Z ich 
reakcií však možno súdiť, že to bola naozaj 
zaujímavá skúsenosť.

Robert KOLÁŘ

Next Connection

Koncert s názvom Next Connection, ktorý 
sa v Štúdiu 12 uskutočnil v piatok 16. 10., 
bol pre mňa veľmi inšpiratívny a pestrý. 
Kapela don@u.com, zložená z rakúskych 
a slovenských členov (Marek Piaček, Ro-
nald Šebesta, Peter Zagar, Daniel Matej, 
Martin Siewert, Judith Unterpertinger, 
Bernhard Breuer), ponúkla vysoko ino-

vatívne a prekvapivé cover verzie známych 
popových a jazzových štandardov. Ako 
inšpirácia im poslúžili pesničky ako naprí-
klad Chelsea Hotel od Leonarda Cohena, 
Love Me Tender od Elvisa Presleyeho ale-
bo dokonca Amazing Grace, ktoré zazneli 
v naozaj neštandardných remixoch. Spo-
menuté piesne v nich bolo možné rozoznať 
len veľmi ťažko, keďže slúžili skôr len ako 
akési „motto“ pre improvizáciu.
Produkcia kapely sa pohybovala od pre-
myslene rozvinutých ambientných plôch, 
cez rytmicky „rozbité“ ruchové pasáže až 
po metal či noise. Zážitkom bolo pozerať 
sa, ako sa každú sekundu deje niečo nové 

a pritom to do seba všetko elegantne 
zapadá. Je naozaj cítiť, že don@u.com 
je kapela, ktorú tvoria hudobne veľmi 
otvorení, no zároveň profesionálne veľ-
mi zdatní umelci. Videl som predtým už 
zopár koncertov tejto rakúsko-slovenskej 
formácie, vrátane spolupráce s jedným z 
najznámejších tvorcov elektronickej expe-
rimentálnej hudby na svete, Christianom 
Fenneszom, no z môjho pohľadu bolo 
vystúpenie v rámci záverečných Večerov 
zatiaľ najlepším. Zatiaľ čo pri väčšine pre-
došlých koncertov don@u.com som mal 
pocit, akoby sa kapela bránila skĺznutiu 
k jasným rytmickým častiam alebo k har-
monicky a melodicky jednoduchým a prí-
jemným plochám, bolo na tomto koncerte 
cítiť z hudobníkov absolútnu uvoľnenosť 
a otvorenosť voči prakticky čomukoľvek. 
Výsledkom bol neuveriteľne pestrý tok 
hudby s napätou atmosférou, ktorá vydr-
žala až do konca. Samozrejme, publikum 
sa nezaobišlo bez prídavku. Bol to jeden z 
najzaujímavejších koncertov na tohtoroč-
ných VNH a pre mňa osobne jednoducho 
jeden z koncertov roka.

Jonatán PASTIRČÁK

Theremin Connection

Druhý blok koncertov VNH otvoril ka-
nadský klavirista a multižánrový umelec 
Gordon Monahan. Na koncerte s názvom 
Theremin Connection (30. 10.) sa predsta-
vil ako experimentátor s netradičným hu-
dobným nástrojom – thereminom. Unikát-
nosť tohto nástroja spočíva najmä v tom, 
že ho hráč ovládala bez priameho fyzic-
kého kontaktu pohybom rúk okolo dvoch 
kovových antén. Monahan sa však v tento 
večer nezameral na okázalé predvádzanie 
možností thereminu. Idea skladby There-
min Radio Interference vznikla v Toronte 
vďaka známej rozhlasovej veži CN Tower. 
Monahan sa snažil experimentovať s the-
reminom vo svojom byte, nemohol sa však 
ubrániť neustálemu zachytávaniu rádiové-
ho vysielania. Preto sa rozhodol poňať ho 
ako súčasť tvorivého procesu. Rádio mu 
poslúžilo ako prvotný zdroj signálu, ktorý 
modeloval cez mixážny pult a prenášal 
do neobvyklého dialógu s meniacimi sa 
spektrami thereminových zvukov. V nasle-
dujúcej skladbe Audio Induced Vibrations 
in a Long Piano WIre sa pokúsil elektro-
mechanicky rozochvievať dlhú klavírnu 
strunu. Po napnutej klavírnej strune sa 
pohyboval zavesený motorček napájaný 
z výkonového zosilňovača, do ktorého prú-
dili hudobné signály z mixážneho pultu. 
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Motorček vibráciami rozochvieval strunu, 
ktorej zvuk bol snímaný a zosilňovaný do 
reproduktorov. Autor zároveň modeloval 
zvuk struny poťahovaním hore a dole, 
vďaka čomu celkový, na alikvoty bohatý 
zvuk pripomínal zvonenie zvonu. Na záver 
Monahan uviedol svoj starší hudobný pro-
jekt Piano Mechanics, za ktorý dostal roku 
1984 prvú cenu v Súťaži mladých sklada-
teľov CBC. V deväťčasťovej skladbe sa tu 
koncentrujú rozličné netradičné techniky 
hry (ako napríklad klastre vyludzované 
priamo na strunách klavíra, tlmenie strún 
dlaňami, rozoznievanie alikvotných tónov 
skracovaním strún na spôsob  ažoletov, 
hra širokých klastrov celými rukami na 

veľkej ploche klaviatúry…), ktoré z ozvu-
čeného klavíra robia médium poskytujúce 
bohatú paletu akustických zvukov. Napriek 
určitým technickým problémom v druhej 
skladbe bol pre mňa osobne tento koncert 
vrcholom festivalu.

Nu Dance Connection 
a French Connection

Na ďalších dvoch koncertoch (31. 10. 
a 1. 11.) sa  predstavil francúzsky gitaris-
ta a improvizátor Jean-Marc Montera. 
V Bratislave vystúpil už v minulosti okrem 
iného v rámci festivalu súčasného tanca 
Nu Dance Fest, odkiaľ pramení aj názov 

večera Nu Dance Connection. Spolu s 
tanečníčkou Michelle Ricozziovou ten-
tokrát predstavil svoj najnovší hudobno-
vizuálno-tanečný projekt EXPO_SE. Elek-
trická gitara v jeho rukách má len málo 
spoločného s tým, čo si bežne predstavíme 
pod hrou na gitare. Montera rozozvučuje 
struny najrozličnejšími predmetmi, získa-
né zvuky upravuje efektmi a zvukovými 
modulátormi. To všetko však predstavu-
je len zvukový podklad diania na scéne. 
Priestor vymedzený premietacím plátnom 
a čiernou debnou (ako jedinou kulisou) 
sa postupne zapĺňa postavou ženy, ktorá 
tancom a pohybom komunikuje so svoji-
mi dvojníčkami sprostredkovanými vide-
oprojekciou Samuela Bestera a stiera tak 
hranice medzi realitou a  kciou.
Podobné, ale aj ďalšie zvukové prostried-
ky Jean-Marc Montera ponúkol nasledu-
júci večer ako partner slovenského impro-
vizačného súboru VAPORI del CUORE, 
jedného z „dvorných“ telies Večerov novej 
hudby, v zložení Marek Piaček, Ronald 
Šebesta, Ľubomír Burgr, Peter Zagar a 
Daniel Matej. V tomto prepojení (French 
Connection) slovenskí hudobníci spolu 
s francúzskym gitaristom nadviazali na 
projekt Themes and Variations, v rámci 
ktorého už spolupracovali s mnohými slo-
venskými a zahraničnými umelcami. Jeden 
z hráčov (v tomto prípade Montera) vždy 
predstaví určitú tému a tú potom všetci 
zúčastnení postupne spracúvajú v kolek-
tívnej improvizácii, ktorá pôvodnú tému 
často úplne pohltí. Po vygradovaní sa 
otvorí priestor pre uvedenie novej témy. V 
diskusii po koncerte sme sa viacerí zhodli, 
že aj keď nepatríme k vysloveným fanúši-
kom improvizovanej hudby, v tento večer 
sa interpretom podarilo vytvoriť v Štúdiu 
12 atmosféru, ktorá nás absolútne vtiahla 
do „deja“ a zatúžili sme aspoň na chvíľu 
zapojiť sa do hudobného procesu...

Juraj BUBNÁŠ

Danbury Connection – Ives Marathon II

Živému predvádzaniu hudby Charlesa Ive-
sa sa na Slovensku otvorili dvere takmer 
výhradne vďaka festivalu Večery novej 
hudby. Prvýkrát v roku 1998 (projekt Ives 
Marathon), potom roku 2004 a napokon 
aj na záverečnom ročníku, v nedeľu 18. 
10. v Štúdiu 12, kde zaznel výber z jeho 
komorných diel. Pochopiteľne, Ives patrí 
medzi troch skladateľov svojej generácie 
(ďalšími dvomi sú Erik Satie a Edgard 
Varèse), ktorí boli vo svojej dobe poklada-
ní za outsiderov, no hudobníci povojnovej 
epochy, najmä tí experimentálne orien-
tovaní, v nich objavili predchodcov vlast-
ných myšlienok. V dramaturgii Večerov 
mu teda patrilo význačné miesto. A práve 
tento koncert ukázal, aké dôležité je počuť 
Ivesovu hudbu naživo. Priznám sa, že ne-
jedna skladba tohto nekonvenčného ame-
rického experimentátora mi pri počúvaní 
zo záznamu pripadala trochu zmätočná 
a možno aj trochu zdĺhavá. Na koncerte 
však bolo všetko inak – Ivesova komorná 
hudba predvedená s nefalšovaným za-
nietením a odovzdanosťou udržala moju 
pozornosť od začiatku do konca a stala sa 

mi odrazu omnoho prístupnejšou. Zaslúži-
li sa o to hráči sláčikového kvarteta fama 
Q pod vedením charizmatického českého 
huslistu Davida Danela, ku ktorým sa pri-
dali slovenskí hudobníci Ivan Šiller (klavír) 
a František Výrostko (kontrabas).
Vybrané diela dobou vzniku spadali 
prevažne do dekády pred 1. svetovou 
vojnou, čiže do obdobia, v ktorom Ives 
systematicky experimentoval s atonalitou 
a polytonalitou – paralelne s európskymi 
skladateľmi, no celkom nezávisle od nich. 
Jeho hudba je disonantná, no iným spô-
sobom ako tá európska, schönbergovská. 
Často pracuje s citátmi známych nápevov 
a tie v jej štruktúre tvoria samostatné, 
simultánne prebiehajúce vrstvy. Či už to 
boli menšie, príležitostné skladby (napr. 
úvodné scherzo Holding Your Own pre 
sláčikové kvarteto alebo Adagio cantabile 
„The Innate“ pre klavírne kvinteto s kon-
trabasom), alebo rozsiahlejšie cyklické 
diela, vždy zaujali okrem konštrukčnej 
komplexnosti aj mimoriadne silnou expre-
sivitou. Zvlášť klavírne kvinteto Largo riso-
luto a Adagio zo Sonáty pre husle a klavír 
č. 3 boli v tomto zmysle pozoruhodné. 
Najväčším zážitkom pre mňa boli Sonáta 
pre husle a klavír č. 4 a Sláčikové kvarteto 
č. 2. V sonáte, ktorej podtitul „Children‘s 
Day at the Camp Meeting“ naznačuje jej 
„program“, Danel so Šillerom pohotovo 
spolupracovali a myslím, že jej náhly zá-
ver publikum zaskočil a zároveň pobavil. 
Melódiu piesne Shall We Gather at the 
River, známu aj z Ivesovej krásnej úpravy 
pre spev a klavír, hral Danel vyslovene 
s chuťou a espritom. Vynikajúco sa týmto 
dvom hudobníkom podarilo predniesť aj 
spomenuté Adagio z Ivesovej predchá-
dzajúcej sonáty. Najmä pasáž s tlmenými 
súzvukmi klavíra v závere patrila k tým, 
ktoré sa počúvajú so zatajeným dychom. 
Záverečným číslom programu bolo Sláči-
kové kvarteto č. 2, jedna z najvýznamnej-
ších Ivesových kompozícií v komornom 
žánri. Jeho tri časti nazvané Discussions, 
Arguments a The Call of the Mountains 
opäť sledovali určitú mimohudobnú ideu. 
Ives (snáď parafrázujúc Goetheho výrok 
o povahe sláčikového kvarteta) ju charak-
terizoval ako rozhovory štyroch ľudí, ktoré 
prechádzajú do hádky, aby boli nakoniec 
zmierené počas prechádzky po horskom 
svahu. Interpretácia fama Q túto ideu vy-
stihla dokonale, hlavne v 2. časti, kde sa 
popri hektických „invektívach“, ktorými 
sa navzájom častujú jednotlivé nástroje, 
objavujú aj útržky známych hymnických 
melódií, čo je typické pre Ivesov rukopis. 
Podarilo sa mi identi kovať Beethoveno-
vu Ódu na radosť a americkú vlasteneckú 
pieseň Columbia, the Gem of the Ocean 
(Ives ju veľmi duchaplne spracoval aj 
v 2. symfónii) a táto pasáž napokon za-
znela ešte raz ako prídavok na úplný záver 
podľa mňa fantasticky vydareného večera. 
Ostáva mi len jedna „nezodpovedaná otáz-
ka“: prečo táto hudba zaznela v slovenskej 
premiére (ak sú údaje z festivalového 
bulletinu správne) až teraz, na konci roku 
2009, približne sto rokov po tom, čo bola 
vytvorená...?

Robert KOLÁŘ
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NEXT 2009
10. ročník medzinárodného festivalu elektronickej a improvizovanej hudby, 3.–5. december, Bratislava, A4 – Nultý priestor

Po Večeroch novej hudby a Melose – 
Étose uzavrel jesennú nádielku súčasnej 
hudby tretí, zhodou okolností tiež jubilujúci 
festival. Dramaturgia NEXT-u bola v porov-
naní s predchádzajúcimi dvomi festivalmi 
vždy „najradikálnejšia“ a najvyhranenejšia, 
pretože sa orientovala výhradne na súčasné 
trendy v oblasti elektronickej a voľne improvi-
zovanej hudby a multimediálnych projektov. 

Hoci rozsahom tento festival patrí do inej ka-
tegórie ako Večery alebo Melos, za 10 rokov 
svojej existencie si vybudoval solídne renomé 
a stabilnú poslucháčsku základňu. Fakt, že 
v slušne zaplnenom auditóriu A4 počuť češ-
tinu, maďarčinu či dokonca japončinu, ale aj 
(z pohľadu diváka) spoľahlivo fungujúca or-
ganizácia a prezentácia festivalu na internete 
dokazujú, že NEXT nie je len úzko lokálnou 
záležitosťou.
V dramaturgii aj tento rok prevládali dva zá-
kladné trendy – elektronická hudba a (dnes 
už) klasická improvizácia na akustických či 
elektroakustických nástrojoch. Samozrejme, 
ani tentoraz nechýbali vzájomné prieniky. 
Z prvej kategórie ma zaujal Mario del Vega 
z Mexika. Okrem toho, že sme mali vôbec 
možnosť počuť, ako sa robí elektronika v ta-
kej vzdialenej krajine, bolo jeho vystúpenie 
sugestívnym „vtiahnutím“ poslucháča do at-
mosféry festivalu. Jednoliate zvukové pásmo, 
ktorého leitmotívom bolo spájanie frekvenčne 
hlbokých a vysokých plôch, doplnené ruchmi, 
samplami konkrétnych zvukov a deformo-
vanými populárnymi motívmi (Malá nočná 
hudba), bolo vystavané premyslene, s výni-
močným citom pre formu. Z tohto dôvodu 
by som mexického umelca charakterizoval 
viac ako architektonika než improvizátora. 
Vyslovene improvizačný charakter malo stret-
nutie dvoch Dj-ov hrajúcich na gramofónoch, 
no trochu netradičným spôsobom. eRikm 
z Marseille a dj sniff  (Takuro Mizuta Lippit) 
z Japonska predviedli sériu pohotových 
výmen okamžitých nápadov, veľmi dynamic-
kých, ale aj menej hĺbavých a koncentrova-
ných ako v produkcii del Vegu.
Z iného súdka boli vystúpenia zoskupení 
s tradičnejšími nástrojmi. Kvarteto v zložení 
Andy Moor, Magda Mayas, Christine Seh-
naoui a Tony Buck predstavilo fúziu voľnej 

improvizácie a sonoristického experimento-
vania, pričom iniciatíva vychádzala takmer 
výhradne zo strany akčného Andyho Moora 
(el. gitara) a Tonyho Bucka, veľmi nápadito 
hrajúceho na bicích. Dámska časť kvarteta 
(altsaxofón a klavír, teda vlastne skôr vnútro 
klavíra) ich hru dopĺňala prevažne mäkkými 
ambientnými zvukmi a plochami. Pekné, no 
nie vždy práve zaujímavé...

Hviezdou festivalu bol nepochybne saxofo-
nista Evan Parker, jedna zo zakladajúcich 
osobností voľnej improvizácie a dnes živá 
legenda tohto žánru. Prvý večer sa predsta-
vil s tenorsaxofónom spolu s povestným, po 
rokoch znova reinkarnovaným Globe Unity 
Orchestra, teda zoskupením hudobníkov, 
ktorí v polovici 60. rokov napomohli tomu, 
aby sa free jazz „zvrhol“ do voľného impro-
vizovania. Big band (okrem klavíra a bicej 
súpravy ho tvoria výhradne dychové nástroje) 
zložený z pánov v najlepších rokoch preukázal 
vynikajúcu súhru a empatiu v tutti pasážach, 
no predovšetkým spontánne sršiacu energiu 
a chuť hrať. Spomedzi sólových výstupov jed-
notlivých hráčov, prípadne sólujúcich dvojíc, 
ma zaujal najmä trubkár Axel Doerner hrajú-
ci na kombinácii piestovej a znižcovej trúbky, 
ale aj trombonisti Johannes Bauer a Christof 
Thewes a zo sekcie plátkových nástrojov naj-
mä Rudi Mahal, ktorého basklarinet sa do-
kázal bez problémov presadiť v konkurencii 
neporovnateľne hlučnejších nástrojov. Evan 
Parker bol rovnako skvelý, hoci jeho tenor-
saxofónová hra do značnej miery asociuje ne-
skorého Coltrana a podľa mňa nie je natoľko 
individuálna ako Parkerov prejav na soprán-
saxofóne. Najviac som na ňom obdivoval jeho 
hráčsku empatiu a schopnosť krotiť vlastné 
ego. Vedieť nechať priestor spoluhráčom, na 
dlhú chvíľu sa odmlčať a potom zahrať len to 
najpodstatnejšie, je v tomto žánri výsadou 
tých najskúsenejších. Vystúpenie hudobníkov, 
ktorí napriek pokročilému veku stále hrajú 
„na doraz“, by som prirovnal k Maazelovmu 
Mahlerovi na BHS – neprinieslo nič nového, 
žiadnu novú informáciu, len „klasiku“, známe 
a mnohokrát počuté postupy, no v kvalite, 
ktorá je zárukou nezabudnuteľného zážitku. 
V celkom inom duchu sa nieslo Parkerovo 
účinkovanie v nasledujúci večer, keď – ako 

sopránsaxofonista a jediný výlučne akustický 
element – účinkoval s kvartetom Grutronic 
z Veľkej Británie. Freejazzový „akustický noi-
se“ vystriedali citlivo modelované ambientné 
plochy; prúd zvuku bol po dynamickej strán-
ke omnoho subtílnejší a redší. Parker však za-
padol do tohto prostredia celkom organicky 
svojou typickou slapovou technikou a tichými 
virtuóznymi behmi.
Z multimediálnych produkcií stojí za zmienku 
projekt Snow Queen/Smrť aristokracie, za 
ktorým stáli výtvarník a videoumelec (a zá-
roveň autor textov) András Cséfalvay a hu-
dobníci z prostredia súboru Frutti di mare 
(Miro Tóth, sopránsaxofón, Andrej Gál, vio-
lončelo a ď.). Zaujala ma hlavne prepojenosť 
textovej, vizuálnej a hudobnej (elektronickej 
aj akustickej) zložky a ich vzácna vzájomná 
vyváženosť.
Nakoniec dva mimoriadne hlučné a zároveň 
pamätihodné výstupy severských umelcov. 
Fín Mika Vainio svojimi zvukovými plocha-
mi a pulzujúcimi rytmami poriadne rozhý-
bal dovtedy pomerne pasívne obecenstvo. 
Katarzný účinok štruktúrovaného hluku na 
prahu bolestivosti sa však krátko po úvode 

značne zmenšil, keď sa v priestore začal ší-
riť podozrivý zápach extrémne namáhanej 
reprodukčnej techniky a jej zlyhávajúca časť 
musela býť odstavená. Našťastie na napo-
kon dobrý výsledok Vainiovej produkcie to 
nemalo zásadnejší vplyv. Skvelou bodkou za 
jubilejným ročníkom bolo veľmi krátke, no po 
všetkých stránkach koncentrované a intenzív-
ne zjavenie sa nórskej formácie s názvom Next 
Life. Bez ohľadu na to, že vystúpili v okliešte-
nom obsadení (bubeník a gitarista zároveň 
obsluhujúci pult s efektmi a samplingom) 
a pri odstavených výškových reproduktoroch, 
spôsobili mnohým prítomným rad euforic-
kých stavov. Neviazaná, bláznivá, miestami 
deštruktívna pódiová akcia, drsný metalový 
zvuk a krátkosť jednotlivých skladieb (napo-
kon aj celého vystúpenia) zabránili tomu, aby 
stihol vzniknúť dojem nudnej jednotvárnosti. 
Jubilejný NEXT mi ako celok v porovnaní 
s minulým ročníkom pripadal trochu menej 
pestrý a možno menej zábavný, určite však 
nebol sklamaním a do ďalšej dekády existen-
cie treba jeho organizátorom popriať najmä 
šťastnú ruku pri výbere zaujímavých hostí.

Robert KOLÁŘ
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Organové festivaly 2009

Trnavské organové dni 2009
14. ročník medzinárodného organového festivalu, 9. augusta—11. septembra, mesto Trnava, Trnavské organové dni, Bazilika sv. Mikuláša

Trnavské organové dni, ako vždy organizačne i dramaturgic-
ky „zastrešené“ zakladateľom festivalu Stanislavom Šurinom, 
opäť naplnili očakávania publika a učinili zadosť (nielen) 
dvom významným hudobným výročiam (Haydn, Mendels-
sohn), no i okrúhlym „narodeninám“ Francisa Poulenca. 
Otvárací koncert (9. 8.) patril vynikajúcemu a všestranné-
mu interpretovi Wolfgangovi Reisingerovi. Okrem vyni-
kajúceho výkonu na historickom nástroji Rieger Budapest 
op. 1894 predviedol aj svoje improvizačné schopnosti a to 
(ako je v „slovenskom Ríme“ zvykom) na tému duchovnej 
piesne Mikuláša Schneidra-Trnavského. 
Popredný taliansky organista, skladateľ a pedagóg Massimo 
Nosetti (16. 8.) si zvolil pestrý romantický program, ktorý 
pôsobivo interpretoval a tiež perfektne naregistroval. Svojím 
vystúpením potvrdil reputáciu medzinárodného koncertného 
hráča. Jozef Kotowicz z Białystoku (23. 8.) vynikol v nádher-
nej Mendelssohnovej 6. sonáte d mol. V jeho podaní zazneli  
na záver u nás málo známe skladby súčasného švédskeho 
skladateľa Stefana Lindblada. V rámci festivalu mala slovenskú 
premiéru i organová kompozícia významného predstaviteľa 
silnej generácie 60. rokov Petra Kolmana. Skladateľov hu-
dobný jazyk je ovplyvnený 2. viedenskou školou i avantgar-

dou povojnového obdobia. V tomto duchu sú napísané aj Tri 
skladby pre organ, z ktorých strednú časť Jeux de Touches 
bravúrne zahrala Mária Plšeková z Nitry (30. 8.). Napriek 
poslucháčskej náročnosti malo aj toto dielo veľmi pozi-tívny 
ohlas, čím sa opäť potvrdila vnímavosť trnavského publika. 
Pôsobivé Variácie na japonskú národnú pieseň Sakura 
M. Nosettiho uviedla Japonka Ai Yoshida (6. 9.), momentálne 
pôsobiaca v Taliansku. Skladby talianskej proveniencie tvorili 
dve tretiny jej koncertného programu. Obidve organistky, 
žiačky prominentného virtuózneho Martina Haselböcka, po-
dali vynikajúce technické aj muzikantské výkony.  
Hudobnou slávnosťou bol už tradične záverečný koncert 
(11. 9.), na ktorom odzneli dva veľkolepé opusy tohoročných 
jubilantov. Sólového partu Organového koncertu g mol Fran-
cisa Poulenca (uvedeného v Trnave prvýkrát) sa bravúrne 
zhostil americký organista David Di Fiore, pôsobiaci v súčas-
nosti aj ako pedagóg hry na organe na Katolíckej univerzite 
v Ružomberku. Di Fiore hral na veľkom romantickom nástroji 
a Štátny komorný orchester Žilina pod taktovkou Mariána 
Lejavu bol umiestnený na chóre, tak ako za čias Schneidra-
Trnavského. Výsledný zvukový efekt v priestoroch monumen-
tálnej gotickej lode bol veľmi pôsobivý. Pri interpretácii Veľkej 

organovej omše Josepha Haydna sa už celý hudobný aparát 
(domáci zbor Tirnavia, Štátny komorný orchester Žilina, 
M. Lejava, sólisti Hilda Gulyásová – soprán, Gabriela Hübne-
rová – alt, Andrej Rapant – tenor, Peter Kollár – bas a Martin 
Bako – organ) ocitol pred oltárom a poskytol poslucháčom 
i vizuálny zážitok. V skladbe bol ako sólový klávesový nástroj 
využitý barokový organový pozitív s krátkou veľkou oktávou. 
Bezchybne vyhrať a precízne vyfrázovať na takomto nástroji 
početné rýchle sólové pasáže bolo veľmi náročné, bratislavský 
dómsky organista Martin Bako (poslucháč VŠMU) to však 
zvládol profesionálne. Neľahké zborové party s Tirnaviou 
naštudoval jej zbormajster Andrej Rapant. Toto v podstate 
„amatérske“ teleso sa opäť vyplo k skvelému výkonu a spolu s 
tradične kvalitným ŠKO poskytlo publiku pôžitok z nád-hernej 
kompozície z raného Haydnovho obdobia. Presvedčivý bol i 
prejav sólistov spievajúcich čisto, štýlovo a so zreteľným ohľa-
dom na duchovný rozmer prednášaných partov. Marián Lejava 
dirigoval úsporným, no presvedčivým gestom a s profesionál-
nym nadhľadom. Celý ansámbel priviedol k vynikajúcemu vý-
sledku, ktorý poslucháči preplnenej trnavskej baziliky odmenili 
dlhotrvajúcim potleskom a „standing ovation“.  

Peter HOCHEL

Jeden z koncertov Medzinárodného organového festivalu I. Sokola sa 
uskutočnil aj na nástroji v drevenom artikulárnom kostole v Kežmaroku. 
�foto: M. A. Mayer/archív HC�
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NEXT 2009
10. ročník medzinárodného festivalu elektronickej a improvizovanej hudby, 3.–5. december, Bratislava, A4 – Nultý priestor

Po Večeroch novej hudby a Melose – 
Étose uzavrel jesennú nádielku súčasnej 
hudby tretí, zhodou okolností tiež jubilujúci 
festival. Dramaturgia NEXT-u bola v porov-
naní s predchádzajúcimi dvomi festivalmi 
vždy „najradikálnejšia“ a najvyhranenejšia, 
pretože sa orientovala výhradne na súčasné 
trendy v oblasti elektronickej a voľne improvi-
zovanej hudby a multimediálnych projektov. 

Hoci rozsahom tento festival patrí do inej ka-
tegórie ako Večery alebo Melos, za 10 rokov 
svojej existencie si vybudoval solídne renomé 
a stabilnú poslucháčsku základňu. Fakt, že 
v slušne zaplnenom auditóriu A4 počuť češ-
tinu, maďarčinu či dokonca japončinu, ale aj 
(z pohľadu diváka) spoľahlivo fungujúca or-
ganizácia a prezentácia festivalu na internete 
dokazujú, že NEXT nie je len úzko lokálnou 
záležitosťou.
V dramaturgii aj tento rok prevládali dva zá-
kladné trendy – elektronická hudba a (dnes 
už) klasická improvizácia na akustických či 
elektroakustických nástrojoch. Samozrejme, 
ani tentoraz nechýbali vzájomné prieniky. 
Z prvej kategórie ma zaujal Mario del Vega 
z Mexika. Okrem toho, že sme mali vôbec 
možnosť počuť, ako sa robí elektronika v ta-
kej vzdialenej krajine, bolo jeho vystúpenie 
sugestívnym „vtiahnutím“ poslucháča do at-
mosféry festivalu. Jednoliate zvukové pásmo, 
ktorého leitmotívom bolo spájanie frekvenčne 
hlbokých a vysokých plôch, doplnené ruchmi, 
samplami konkrétnych zvukov a deformo-
vanými populárnymi motívmi (Malá nočná 
hudba), bolo vystavané premyslene, s výni-
močným citom pre formu. Z tohto dôvodu 
by som mexického umelca charakterizoval 
viac ako architektonika než improvizátora. 
Vyslovene improvizačný charakter malo stret-
nutie dvoch Dj-ov hrajúcich na gramofónoch, 
no trochu netradičným spôsobom. eRikm 
z Marseille a dj sniff  (Takuro Mizuta Lippit) 
z Japonska predviedli sériu pohotových 
výmen okamžitých nápadov, veľmi dynamic-
kých, ale aj menej hĺbavých a koncentrova-
ných ako v produkcii del Vegu.
Z iného súdka boli vystúpenia zoskupení 
s tradičnejšími nástrojmi. Kvarteto v zložení 
Andy Moor, Magda Mayas, Christine Seh-
naoui a Tony Buck predstavilo fúziu voľnej 

improvizácie a sonoristického experimento-
vania, pričom iniciatíva vychádzala takmer 
výhradne zo strany akčného Andyho Moora 
(el. gitara) a Tonyho Bucka, veľmi nápadito 
hrajúceho na bicích. Dámska časť kvarteta 
(altsaxofón a klavír, teda vlastne skôr vnútro 
klavíra) ich hru dopĺňala prevažne mäkkými 
ambientnými zvukmi a plochami. Pekné, no 
nie vždy práve zaujímavé...

Hviezdou festivalu bol nepochybne saxofo-
nista Evan Parker, jedna zo zakladajúcich 
osobností voľnej improvizácie a dnes živá 
legenda tohto žánru. Prvý večer sa predsta-
vil s tenorsaxofónom spolu s povestným, po 
rokoch znova reinkarnovaným Globe Unity 
Orchestra, teda zoskupením hudobníkov, 
ktorí v polovici 60. rokov napomohli tomu, 
aby sa free jazz „zvrhol“ do voľného impro-
vizovania. Big band (okrem klavíra a bicej 
súpravy ho tvoria výhradne dychové nástroje) 
zložený z pánov v najlepších rokoch preukázal 
vynikajúcu súhru a empatiu v tutti pasážach, 
no predovšetkým spontánne sršiacu energiu 
a chuť hrať. Spomedzi sólových výstupov jed-
notlivých hráčov, prípadne sólujúcich dvojíc, 
ma zaujal najmä trubkár Axel Doerner hrajú-
ci na kombinácii piestovej a znižcovej trúbky, 
ale aj trombonisti Johannes Bauer a Christof 
Thewes a zo sekcie plátkových nástrojov naj-
mä Rudi Mahal, ktorého basklarinet sa do-
kázal bez problémov presadiť v konkurencii 
neporovnateľne hlučnejších nástrojov. Evan 
Parker bol rovnako skvelý, hoci jeho tenor-
saxofónová hra do značnej miery asociuje ne-
skorého Coltrana a podľa mňa nie je natoľko 
individuálna ako Parkerov prejav na soprán-
saxofóne. Najviac som na ňom obdivoval jeho 
hráčsku empatiu a schopnosť krotiť vlastné 
ego. Vedieť nechať priestor spoluhráčom, na 
dlhú chvíľu sa odmlčať a potom zahrať len to 
najpodstatnejšie, je v tomto žánri výsadou 
tých najskúsenejších. Vystúpenie hudobníkov, 
ktorí napriek pokročilému veku stále hrajú 
„na doraz“, by som prirovnal k Maazelovmu 
Mahlerovi na BHS – neprinieslo nič nového, 
žiadnu novú informáciu, len „klasiku“, známe 
a mnohokrát počuté postupy, no v kvalite, 
ktorá je zárukou nezabudnuteľného zážitku. 
V celkom inom duchu sa nieslo Parkerovo 
účinkovanie v nasledujúci večer, keď – ako 

sopránsaxofonista a jediný výlučne akustický 
element – účinkoval s kvartetom Grutronic 
z Veľkej Británie. Freejazzový „akustický noi-
se“ vystriedali citlivo modelované ambientné 
plochy; prúd zvuku bol po dynamickej strán-
ke omnoho subtílnejší a redší. Parker však za-
padol do tohto prostredia celkom organicky 
svojou typickou slapovou technikou a tichými 
virtuóznymi behmi.
Z multimediálnych produkcií stojí za zmienku 
projekt Snow Queen/Smrť aristokracie, za 
ktorým stáli výtvarník a videoumelec (a zá-
roveň autor textov) András Cséfalvay a hu-
dobníci z prostredia súboru Frutti di mare 
(Miro Tóth, sopránsaxofón, Andrej Gál, vio-
lončelo a ď.). Zaujala ma hlavne prepojenosť 
textovej, vizuálnej a hudobnej (elektronickej 
aj akustickej) zložky a ich vzácna vzájomná 
vyváženosť.
Nakoniec dva mimoriadne hlučné a zároveň 
pamätihodné výstupy severských umelcov. 
Fín Mika Vainio svojimi zvukovými plocha-
mi a pulzujúcimi rytmami poriadne rozhý-
bal dovtedy pomerne pasívne obecenstvo. 
Katarzný účinok štruktúrovaného hluku na 
prahu bolestivosti sa však krátko po úvode 

značne zmenšil, keď sa v priestore začal ší-
riť podozrivý zápach extrémne namáhanej 
reprodukčnej techniky a jej zlyhávajúca časť 
musela býť odstavená. Našťastie na napo-
kon dobrý výsledok Vainiovej produkcie to 
nemalo zásadnejší vplyv. Skvelou bodkou za 
jubilejným ročníkom bolo veľmi krátke, no po 
všetkých stránkach koncentrované a intenzív-
ne zjavenie sa nórskej formácie s názvom Next 
Life. Bez ohľadu na to, že vystúpili v okliešte-
nom obsadení (bubeník a gitarista zároveň 
obsluhujúci pult s efektmi a samplingom) 
a pri odstavených výškových reproduktoroch, 
spôsobili mnohým prítomným rad euforic-
kých stavov. Neviazaná, bláznivá, miestami 
deštruktívna pódiová akcia, drsný metalový 
zvuk a krátkosť jednotlivých skladieb (napo-
kon aj celého vystúpenia) zabránili tomu, aby 
stihol vzniknúť dojem nudnej jednotvárnosti. 
Jubilejný NEXT mi ako celok v porovnaní 
s minulým ročníkom pripadal trochu menej 
pestrý a možno menej zábavný, určite však 
nebol sklamaním a do ďalšej dekády existen-
cie treba jeho organizátorom popriať najmä 
šťastnú ruku pri výbere zaujímavých hostí.

Robert KOLÁŘ
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Organové festivaly 2009

Trnavské organové dni 2009
14. ročník medzinárodného organového festivalu, 9. augusta—11. septembra, mesto Trnava, Trnavské organové dni, Bazilika sv. Mikuláša

Trnavské organové dni, ako vždy organizačne i dramaturgic-
ky „zastrešené“ zakladateľom festivalu Stanislavom Šurinom, 
opäť naplnili očakávania publika a učinili zadosť (nielen) 
dvom významným hudobným výročiam (Haydn, Mendels-
sohn), no i okrúhlym „narodeninám“ Francisa Poulenca. 
Otvárací koncert (9. 8.) patril vynikajúcemu a všestranné-
mu interpretovi Wolfgangovi Reisingerovi. Okrem vyni-
kajúceho výkonu na historickom nástroji Rieger Budapest 
op. 1894 predviedol aj svoje improvizačné schopnosti a to 
(ako je v „slovenskom Ríme“ zvykom) na tému duchovnej 
piesne Mikuláša Schneidra-Trnavského. 
Popredný taliansky organista, skladateľ a pedagóg Massimo 
Nosetti (16. 8.) si zvolil pestrý romantický program, ktorý 
pôsobivo interpretoval a tiež perfektne naregistroval. Svojím 
vystúpením potvrdil reputáciu medzinárodného koncertného 
hráča. Jozef Kotowicz z Białystoku (23. 8.) vynikol v nádher-
nej Mendelssohnovej 6. sonáte d mol. V jeho podaní zazneli  
na záver u nás málo známe skladby súčasného švédskeho 
skladateľa Stefana Lindblada. V rámci festivalu mala slovenskú 
premiéru i organová kompozícia významného predstaviteľa 
silnej generácie 60. rokov Petra Kolmana. Skladateľov hu-
dobný jazyk je ovplyvnený 2. viedenskou školou i avantgar-

dou povojnového obdobia. V tomto duchu sú napísané aj Tri 
skladby pre organ, z ktorých strednú časť Jeux de Touches 
bravúrne zahrala Mária Plšeková z Nitry (30. 8.). Napriek 
poslucháčskej náročnosti malo aj toto dielo veľmi pozi-tívny 
ohlas, čím sa opäť potvrdila vnímavosť trnavského publika. 
Pôsobivé Variácie na japonskú národnú pieseň Sakura 
M. Nosettiho uviedla Japonka Ai Yoshida (6. 9.), momentálne 
pôsobiaca v Taliansku. Skladby talianskej proveniencie tvorili 
dve tretiny jej koncertného programu. Obidve organistky, 
žiačky prominentného virtuózneho Martina Haselböcka, po-
dali vynikajúce technické aj muzikantské výkony.  
Hudobnou slávnosťou bol už tradične záverečný koncert 
(11. 9.), na ktorom odzneli dva veľkolepé opusy tohoročných 
jubilantov. Sólového partu Organového koncertu g mol Fran-
cisa Poulenca (uvedeného v Trnave prvýkrát) sa bravúrne 
zhostil americký organista David Di Fiore, pôsobiaci v súčas-
nosti aj ako pedagóg hry na organe na Katolíckej univerzite 
v Ružomberku. Di Fiore hral na veľkom romantickom nástroji 
a Štátny komorný orchester Žilina pod taktovkou Mariána 
Lejavu bol umiestnený na chóre, tak ako za čias Schneidra-
Trnavského. Výsledný zvukový efekt v priestoroch monumen-
tálnej gotickej lode bol veľmi pôsobivý. Pri interpretácii Veľkej 

organovej omše Josepha Haydna sa už celý hudobný aparát 
(domáci zbor Tirnavia, Štátny komorný orchester Žilina, 
M. Lejava, sólisti Hilda Gulyásová – soprán, Gabriela Hübne-
rová – alt, Andrej Rapant – tenor, Peter Kollár – bas a Martin 
Bako – organ) ocitol pred oltárom a poskytol poslucháčom 
i vizuálny zážitok. V skladbe bol ako sólový klávesový nástroj 
využitý barokový organový pozitív s krátkou veľkou oktávou. 
Bezchybne vyhrať a precízne vyfrázovať na takomto nástroji 
početné rýchle sólové pasáže bolo veľmi náročné, bratislavský 
dómsky organista Martin Bako (poslucháč VŠMU) to však 
zvládol profesionálne. Neľahké zborové party s Tirnaviou 
naštudoval jej zbormajster Andrej Rapant. Toto v podstate 
„amatérske“ teleso sa opäť vyplo k skvelému výkonu a spolu s 
tradične kvalitným ŠKO poskytlo publiku pôžitok z nád-hernej 
kompozície z raného Haydnovho obdobia. Presvedčivý bol i 
prejav sólistov spievajúcich čisto, štýlovo a so zreteľným ohľa-
dom na duchovný rozmer prednášaných partov. Marián Lejava 
dirigoval úsporným, no presvedčivým gestom a s profesionál-
nym nadhľadom. Celý ansámbel priviedol k vynikajúcemu vý-
sledku, ktorý poslucháči preplnenej trnavskej baziliky odmenili 
dlhotrvajúcim potleskom a „standing ovation“.  

Peter HOCHEL

Jeden z koncertov Medzinárodného organového festivalu I. Sokola sa 
uskutočnil aj na nástroji v drevenom artikulárnom kostole v Kežmaroku. 
�foto: M. A. Mayer/archív HC�
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Medzinárodný organový festival Ivana Sokola 
39. ročník, 10. septembra—15. novembra, Štátna  lharmónia Košice

Aktuálny ročník s 9 koncertmi bol v mnohom iný ako 
predošlé. Ukázal nielen nové dramaturgické možnosti 
kombinácií organa s inými nástrojmi (sólové nástroje, or-
chester, zbor), ale i potrebu obnovovať, resp. konzervovať 
a opravovať v súčasnosti ešte „hrateľné“ nástroje. Je pro-
spešné, že Štátna  lharmónia Košice počíta pri tvorbe kon-
certných sezón so zaradením tohto festivalu do programu 
a snaží sa o jeho rozšírenie do celého 
regiónu. Hoci sa na Slovensku každo-
ročne koná festival historických orga-
nov, aj festival Ivana Sokola by mohol 
ponúknuť viac podnetov na spoznáva-
nie ďalších historických nástrojov na 
východe Slovenska. Využívanie cen-
ných organov sa v tomto regióne sú-
streďuje len na obmedzený počet 5—6 
organov (Košice, Kežmarok, Poprad, 
Rožňava, Spišská Nová Ves). V spolu-
práci s organármi, historikmi umenia, 
organistami, farnosťami a možno i 
študentmi konzervatórií a vysokých 
hudobných škôl by postupne mohlo 
dôjsť k rozozneniu ďalších organov na 
Spiši, Gemeri, v Levoči či v Bardejove. 
Určite by to nebolo jednoduché, dra-
maturgička Gertrude Sokol však v tej-
to oblasti neprejavuje mimoriadnu 
tvorivosť, preto je na vedení ŠfK, ako 
bude postupovať pri výbere organov 
pre budúci, jubilejný ročník festivalu. 
Dramaturgická konštanta, venovať na 
každom koncerte Sokolovej pamiatke 
Bachove chorálové prelúdium BWV 
632, je poslucháčmi dobre prijímaná. 
Tento rok pridal švédsky organista 
Hans Fagius k „povinnej“ skladbe 
ďalšie dve na chorál Herr Jesu Christ, 
dich zu uns wend, aby tak zdôraznil 
svoju osobnú poctu Sokolovmu ume-
niu. Ďalšia opakujúca sa požiadavka 
dramaturgie na interpretov je výber 
z Organovej knihy pre Ivana Sokola 
Jozefa Grešáka. Nebýva vždy rešpek-
tovaná, tentokrát ju nezohľadnil sláv-
ny francúzsky organista Naji Hakim a priestor pre súčasnú 
hudbu vyplnil radšej vlastnými skladbami. Marek Štrbák 
vhodne použil Grešákovo Z hury od Braniska na koncerte 
v rodnom meste Spišskej Novej Vsi, kým v Košiciach si zo 
slovenských autorov vybral Lauda Sion Jozefa Podprocké-
ho, dielo rovnako venované pamiatke I. Sokola.   
Z hľadiska záujmu o koncerty možno hodnotiť festival 
ako opodstatnený. Po krátkom opadnutí záujmu o organ 
zo strany príležitostných návštevníkov sa vykryštalizovalo 
kultivované publikum, ktoré si cení profesionálne umelec-
ké výkony. 
Na otváracom koncerte festivalu (10. 9.) v Dome umenia 
v Košiciach overil kvality koncertného organu Roman 
Perucki, hlavný organista Katedrály Oliwa v poľskom Gda-
ňsku. Svoje majstrovstvo dokázal aj vzácnou schopnosťou 
vyťažiť z moderného nástroja zvuk, aký vyžaduje štýlové 
stvárnenie skladieb rôznych historických období. Na úvod 
predniesol Suitu tancov z Olivskej tabulatúry od neznáme-

ho autora (1619). Dielo by sa skvele vynímalo v niekto-
rom z kostolných priestorov, no i v koncertnej sieni získala 
skladba voľbou registrov, striedajúc akordickú sadzbu s 
jednohlasom, zvláštne  uidum. V Prelúdiu a fúge e mol 
BWV 548 J. S. Bacha interpret presvedčil bezchybnou 
artikuláciou a čitateľným vedením hlasom. Bachovo Cho-
rálové prelúdium BWV 632 zaznelo kultivovane a s poko-

rou. Časté ozdoby a zmeny farieb umocnili romantické 
vyznenie Sonáty č. 5 D dur Mendelssohna-Bartholdyho. 
U nás neznámy skladateľ Friedrich Wilhelm Markull 
(1816—1887) a jeho 3-časťová Sonáta bola dramatiz-
mom, bohatstvom zvuku a nápaditou melodikou vrcho-
lom koncertu poľského interpreta. V záverečnej technicky 
náročnej a zvukovo bohatej Grešákovej Tokáte ukázal 
Perucki veľké pochopenie Grešákovej hudobnej reči. Jeho 
výkon stanovil na ďalší priebeh festivalu vysoké nároky. 
Škoda, že neprilákal viac poslucháčov, ktorí v koncertnej 
sieni Domu umenia očakávajú skôr symfonický program. 
S rovnakým repertoárom sa Perucki predstavil aj v Kated-
rále Nanebovzatia Panny Márie v Rožňave na historickom 
organe  z 18. storočia.
Francúzsky organista Naji Hakim, rodák z Bejrútu, je 
známy ako žiak J. Langlaisa v Paríži. Počas štúdií získal 
7 prvých cien a neskôr ďalších 9 prvenstiev zo svetových 
organových súťaží a ako svojho nástupcu v Kostole Sv. 

Trojice si ho zvolil Olivier Messiaen. Hakim patrí k súčasnej 
svetovej špičke a pretože išlo o jeho jediné vystúpenie na 
území Česka a Slovenska, recitál v Dóme sv. Alžbety (17. 
9.) prilákal veľkú pozornosť poslucháčov i médií. Kon-
cert bol súčasťou Európskeho organového festivalu Euro 
Via Festival a podporným podujatím Európskeho roka 
tvorivosti a inovácie 2009. Na úvod predniesol Fantáziu 

Charlesa-Arnauda Tournemireho 
(1870—1939), ktorou demonštroval 
osobité kvality francúzskeho organo-
vého štýlu. Bachovo prelúdium Herr 
Jesu Christ... očarilo vrúcnosťou. 
Okrem vlastných skladieb zahral štý-
lovo a v plnom lesku Hakim ešte časť 
Prière à Notre-Dame z Gotickej suity 
Leóna Boëllmanna. Organista je ne-
sporne veľkým talentom s mimoriad-
nymi  technickými danosťami. Škoda, 
že jeho vlastné skladby kompozične 
nepresvedčili. Časti Glenamond suite 
spočiatku navodili rôzne nálady: od 
pastorálnosti až po hravosť...  Tá bola 
prítomná najmä v 3. časti. Využitie 
staccata, množstva ozdôb a taneč-
ných rytmov, tokátový charakter a 
virtuózny patetický záver pôsobili síce 
ohromujúco, no štýlovo nejednotne. 
Podobný pocit som mala aj z ďalšej 
Hakimovej skladby, 10-časťovej To 
Call My True Love To My Dance. Vo 
variáciách na dánsku tému som opäť 
viac ako dielo obdivovala brilantnú 
techniku. Interpret sa publiku za-
vďačil záverečnou improvizáciou na 
tému Salve Regina, v ktorej spočiatku 
volil dobové štýlové registre, no po-
stupne variácie prešli do harmonicky 
a farebne nového rúcha a smerovali 
k dramaticky vystupňovanému ohro-
mujúcemu zvukovému záveru, ktorý 
vzhľadom na predlohu pôsobil viac 
efektne ako logicky. 
Český organista Pavel Kohout hral 
na novom organe v kostole na košic-

kom sídlisku Nad jazerom (20. 9.). Kohout je v súčasnosti 
doktorandom na AMU v Prahe a napriek mladému veku 
má za sebou mnohé  úspechy. Organ, ktorý sa denne pou-
žíva, značne ovplyvnil jeho výkon. Dramaturgicky starost-
livo zostavený program hral prekvapivo nepokojne. Už v 
1. časti Bachovej organovej adaptácie Vivaldiho koncertu 
(BWV 594) prekvapili tempovo rozkolísané akordické roz-
klady. Nepresvedčili ani Adagio či virtuozita záverečného 
Allegra. Vyrovnanosť a pokoj chýbali i Bachovej partite O 
Gott, du frommer Gott (BWV 767), dokonca aj chorálová 
predohra „in memoriam Ivan Sokol“ pôsobila príliš hlučne. 
Interpret si len pomaly zvykal na nástroj, prostredie a pub-
likum. O kvalitách presvedčil až v Beethovenovom Allegre 
zo zbierky Päť skladieb pre hracie hodiny a v Haydnových 
Piatich skladbách pre hracie hodiny. Program pre kon-
cert v Kežmarku (hral na organoch v drevenom artiku-
lárnom kostole a v Novom evanjelickom kostole) rozšíril 
o skladby Francka, Ebena, Debussyho a Duprého. Hans 
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Prehliadka mladých slovenských organistov 
37. ročník, 23.–26. novembra, Konzervatórium Košice

Podujatie, ktoré desaťročia púta pozornosť orga-
nistov z celého Slovenska, zohralo významnú úlohu 
pri zvyšovaní umeleckých nárokov na ich koncertnú 
úroveň. Konalo sa striedavo v Bratislave a Košiciach, 
pamätné boli ročníky  v budove bývalého konzervató-
ria na Hlavnej ulici, dnes Vysokej školy teologickej. Do-
dnes mi v pamäti rezonujú umelecké výkony (vtedy ešte 
žiakov) Moniky Melcovej, Marty Gáborovej, Mareka 
Vrábela, Petra Reiffersa, beseda a koncert skladateľa 
Petra Ebena, každoročná prítomnosť Ferdinanda Klin-
du, Ivana Sokola, Imricha Szabóa, Jána Vladimíra Mi-
chalka a i. Aj tentokrát bola dominantou beseda s prof. 
Klindom o jeho novej knižnej publikácii, nechýbalo 
spoločné hodnotenie výkonov účinkujúcich, zaujala 
inšpirujúca prednáška Jána Halušku o rozdielnych la-
deniach nástrojov. Počas štyroch dní sa na šiestich kon-
certoch predstavilo 13 slovenských organistov z Košíc, 

Topoľčian, Banskej Bystrice, Žiliny a Bratislavy. Všetci 
odohrali recitály, M. Lisá z triedy P. Reiffersa okrem sólo-
vých skladieb oživila svoj program aj chorálom od Mauri-
cea Duruflého s tromi spevákmi. Prehliadku otvorili žiaci 
prof. Emílie Dzemjanovej Tomáš Mihálik a Štefan Iľaš. 
Ich program, naštudovanie skladieb Francka, Messiaena, 
Bacha, Pachelbela, Boëlmanna a Langlaisa bolo ukáž-
kové a prezrádzalo profesionálne smerovanie. Študenti 
z triedy Juraja Mičúneka v Topoľčanoch, Marek Mos-
nár a Mária Vaterková, zrejme nemajú dostatok príle-
žitostí hrať na koncertnom organe, napriek tomu sa im 
v skladbách Sweelincka, Mendelssohna, Wiedermanna, 
Rittera a Alaina podarilo zoznámiť obecenstvo s ich hud-
bou, ktorú dokázali štýlovo diferencovať. Vyrovnané a 
kvalitné výkony podali aj Magdaléna Kartáčová a Fran-
tišek Herman z triedy Petra Sochuľáka (B. Bystrica). Zo 
Žiliny sa predstavili skvelá Jarmila Jánošíková (pedagóg 

M. Gáborová) a žiaci Mariána Mušku Cyril Galis a Pa-
vol Valášek, ktorého prejav v skladbách Bacha, Francka, 
Gigouta oslovil uvoľnenosťou, suverénnym zvládnutím 
techniky a farebnou registráciou. O náročnom programe 
a naštudovaní možno hovoriť aj u Bratislavčanov Jura-
ja Slovíka (Buxtehude, Bach, Očenáš, Dupré) z triedy 
P. Reiffersa a poslucháčov VŠMU Kataríny Feňovej 
(I. Szabó) a Márie Demeterovej (J. V. Michalko).
Vysoká profesionálna úroveň našich organistov, bu-
dúcich nástupcov dnešných koncertných umelcov, sa 
javí ako mimoriadne perspektívna. Mladí hudobníci 
disponujú rozhľadom, znalosťami a skúsenosťami s rôz-
nymi organmi, pestrým repertoárom a pedagogickým 
vedením na vysokej úrovni. Ich vzájomná konfrontácia 
a osobné stretnutia by mohli byť vzorom pre dirigentov, 
spevákov, sláčikárov alebo klaviristov. 

Lýdia URBANČÍKOVÁ

Fagius mal na koncerte v Dóme sv. Alžbety (29. 9.) spo-
čiatku tiež problémy so zvládnutím  nástroja. Jeho Bach 
bol poznačený nepresnosťami, prehnanými tempami vo 
fúge a nezrozumiteľnou hrou pedálu (Tokáta a fúga E dur 
BWV 566).  Až nasledujúce tri skladby na chorál Herr Jesu 
Christ postupne získavali na istote. Z Grešákovho Allegra, 
využívajúceho tematický materiál Zuzanky Hraškovie, 
bolo cítiť interpretovu snahu nájsť skladateľov zmysel pre 
kontrasty a polyfóniu. Fagius má zrejme „slabosť“ pre sú-
časnú hudbu. Dokázal presvedčivo naštudovať a spropa-
govať diela u nás neznámych majstrov. Passacaglia a fúga 
Åke Malmforsa (1918—1951) ukázala skladateľov zmysel 
pre farebnosť, bohatstvo nálad a upútala dômyselným 
striedaním hlasov v šalmajových registroch. Podobne ťažil 
z romantizujúcej Elegickej melódie Erlanda Kocha (1910—
2009). Gabriel Pierné (1863—1937) a jeho Tri skladby pre 
veľký organ op. 29 upútali vstupným plénom, melodic-
kými kantilénami a záverečnou fúgou. Fagius predstavil i 
ďalšieho severana: Josepha Jongena a jeho Sonatu eroicu 
op. 94 (1873—1953) s hutným zvukom, jemnými viachlas-
nými pasážami, náročným pedálom a zaujímavou formou.  
Nasledujúci koncert v Poprade  (1. 10.) obohatil umelec 
o skladby Georga Böhma, Bo Lindeho a Mendelssohna-
Bartholdyho.
Slovenský organista, bývalý študent košického Konzervató-
ria z triedy E. Dzemjanovej pôsobiaci dnes v nemeckom Fil-
derstadte, Marek Štrbák dostal v Košiciach príležitosť hrať 
v Evanjelickom kostole na organe z roku 1904. Na tomto 
nástroji, ktorý v súčasnosti bohužiaľ obmedzuje koncert-
né možnosti interpreta, hrával často počas prvých rokov 
v Košiciach aj Ivan Sokol. V náhradnom termíne (15. 11.) 
uviedol program vhodne prispôsobený nástroju schopné-
mu  stvárniť najmä  skladby ranoromantického obdobia. 
Razantné akordy v úvode a pôsobivá fúga v Brahmsovom 
Prelúdiu a fúge a mol zazneli v mohutnom organovom zvu-
ku, ktorý kontrastoval s nasledujúcou Bachovou chorálo-
vou predohrou. Variácie As dur Adolfa Friedricha Hesseho 
zodpovedali možnostiam nástroja a Štrbák v nich ukázal 
efektné legato a vyrovnanú hru na dvoch manuáloch. Na-
priek obmedzenému počtu registrov citlivo diferencoval 
farebnosť  každej variácie. Podprockého Lauda Sion me-
tamorfózy pre organ zazneli na oveľa kvalitnejšom nástroji 
v Dome umenia pár dní predtým v premyslenom  naštudo-
vaní talentovaného J. Pentáka. V Štrbákovom podaní dielo 

vyznelo neobyčajne muzikálne, s dôrazom na duchovný 
rozmer kompozície. Tému Lauda Sion skladateľ obmieňa 
v duchu dôstojnej a závažnej regerovskej monumentality. 
Medzihry, preludovanie v pedáloch a diskante speli k dra-

matickej invokácii. Podobnú atmosféru mala aj skladba Pari 
intervalo Arvo Pärta, hoci skladateľ naopak stíšil a minima-
lizoval zvuk a s využitím len niekoľkých akordických tónov, 
ich obmenami a stálym opakovaním dospel bez pátosu 
k tichej meditácii a upokojeniu. Schopnosť pretlmočiť myš-
lienky skladateľa overila aj  nasledujúca Sonáta d mol č. 6 
op. 65 Mendelssohna-Bartholdyho. Poslucháči si mohli na-
plno vychutnať úvodný Chorál, pôsobivú fúgu i dramatické 
až virtuózne Finále ústiace do pokojného záveru. Dojem 
nepokazila ani zbytočná a štýlovo nepresvedčivá skladba 
Z. Gárdonyiho Mozart Changes. Záver patril nemeckému 
romantikovi Christianovi Henrichovi Rinckovi, ktorý u nás 
nepatrí k známym autorom. Deviatimi variáciami a  nále 
na tému známeho detského popevku presvedčil v Štrbáko-
vom stvárnení o zmysle pre vtipné, dômyselné variovanie 
témy a efektný organový zvuk. 
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Medzinárodný organový festival Ivana Sokola 
39. ročník, 10. septembra—15. novembra, Štátna  lharmónia Košice

Aktuálny ročník s 9 koncertmi bol v mnohom iný ako 
predošlé. Ukázal nielen nové dramaturgické možnosti 
kombinácií organa s inými nástrojmi (sólové nástroje, or-
chester, zbor), ale i potrebu obnovovať, resp. konzervovať 
a opravovať v súčasnosti ešte „hrateľné“ nástroje. Je pro-
spešné, že Štátna  lharmónia Košice počíta pri tvorbe kon-
certných sezón so zaradením tohto festivalu do programu 
a snaží sa o jeho rozšírenie do celého 
regiónu. Hoci sa na Slovensku každo-
ročne koná festival historických orga-
nov, aj festival Ivana Sokola by mohol 
ponúknuť viac podnetov na spoznáva-
nie ďalších historických nástrojov na 
východe Slovenska. Využívanie cen-
ných organov sa v tomto regióne sú-
streďuje len na obmedzený počet 5—6 
organov (Košice, Kežmarok, Poprad, 
Rožňava, Spišská Nová Ves). V spolu-
práci s organármi, historikmi umenia, 
organistami, farnosťami a možno i 
študentmi konzervatórií a vysokých 
hudobných škôl by postupne mohlo 
dôjsť k rozozneniu ďalších organov na 
Spiši, Gemeri, v Levoči či v Bardejove. 
Určite by to nebolo jednoduché, dra-
maturgička Gertrude Sokol však v tej-
to oblasti neprejavuje mimoriadnu 
tvorivosť, preto je na vedení ŠfK, ako 
bude postupovať pri výbere organov 
pre budúci, jubilejný ročník festivalu. 
Dramaturgická konštanta, venovať na 
každom koncerte Sokolovej pamiatke 
Bachove chorálové prelúdium BWV 
632, je poslucháčmi dobre prijímaná. 
Tento rok pridal švédsky organista 
Hans Fagius k „povinnej“ skladbe 
ďalšie dve na chorál Herr Jesu Christ, 
dich zu uns wend, aby tak zdôraznil 
svoju osobnú poctu Sokolovmu ume-
niu. Ďalšia opakujúca sa požiadavka 
dramaturgie na interpretov je výber 
z Organovej knihy pre Ivana Sokola 
Jozefa Grešáka. Nebýva vždy rešpek-
tovaná, tentokrát ju nezohľadnil sláv-
ny francúzsky organista Naji Hakim a priestor pre súčasnú 
hudbu vyplnil radšej vlastnými skladbami. Marek Štrbák 
vhodne použil Grešákovo Z hury od Braniska na koncerte 
v rodnom meste Spišskej Novej Vsi, kým v Košiciach si zo 
slovenských autorov vybral Lauda Sion Jozefa Podprocké-
ho, dielo rovnako venované pamiatke I. Sokola.   
Z hľadiska záujmu o koncerty možno hodnotiť festival 
ako opodstatnený. Po krátkom opadnutí záujmu o organ 
zo strany príležitostných návštevníkov sa vykryštalizovalo 
kultivované publikum, ktoré si cení profesionálne umelec-
ké výkony. 
Na otváracom koncerte festivalu (10. 9.) v Dome umenia 
v Košiciach overil kvality koncertného organu Roman 
Perucki, hlavný organista Katedrály Oliwa v poľskom Gda-
ňsku. Svoje majstrovstvo dokázal aj vzácnou schopnosťou 
vyťažiť z moderného nástroja zvuk, aký vyžaduje štýlové 
stvárnenie skladieb rôznych historických období. Na úvod 
predniesol Suitu tancov z Olivskej tabulatúry od neznáme-

ho autora (1619). Dielo by sa skvele vynímalo v niekto-
rom z kostolných priestorov, no i v koncertnej sieni získala 
skladba voľbou registrov, striedajúc akordickú sadzbu s 
jednohlasom, zvláštne  uidum. V Prelúdiu a fúge e mol 
BWV 548 J. S. Bacha interpret presvedčil bezchybnou 
artikuláciou a čitateľným vedením hlasom. Bachovo Cho-
rálové prelúdium BWV 632 zaznelo kultivovane a s poko-

rou. Časté ozdoby a zmeny farieb umocnili romantické 
vyznenie Sonáty č. 5 D dur Mendelssohna-Bartholdyho. 
U nás neznámy skladateľ Friedrich Wilhelm Markull 
(1816—1887) a jeho 3-časťová Sonáta bola dramatiz-
mom, bohatstvom zvuku a nápaditou melodikou vrcho-
lom koncertu poľského interpreta. V záverečnej technicky 
náročnej a zvukovo bohatej Grešákovej Tokáte ukázal 
Perucki veľké pochopenie Grešákovej hudobnej reči. Jeho 
výkon stanovil na ďalší priebeh festivalu vysoké nároky. 
Škoda, že neprilákal viac poslucháčov, ktorí v koncertnej 
sieni Domu umenia očakávajú skôr symfonický program. 
S rovnakým repertoárom sa Perucki predstavil aj v Kated-
rále Nanebovzatia Panny Márie v Rožňave na historickom 
organe  z 18. storočia.
Francúzsky organista Naji Hakim, rodák z Bejrútu, je 
známy ako žiak J. Langlaisa v Paríži. Počas štúdií získal 
7 prvých cien a neskôr ďalších 9 prvenstiev zo svetových 
organových súťaží a ako svojho nástupcu v Kostole Sv. 

Trojice si ho zvolil Olivier Messiaen. Hakim patrí k súčasnej 
svetovej špičke a pretože išlo o jeho jediné vystúpenie na 
území Česka a Slovenska, recitál v Dóme sv. Alžbety (17. 
9.) prilákal veľkú pozornosť poslucháčov i médií. Kon-
cert bol súčasťou Európskeho organového festivalu Euro 
Via Festival a podporným podujatím Európskeho roka 
tvorivosti a inovácie 2009. Na úvod predniesol Fantáziu 

Charlesa-Arnauda Tournemireho 
(1870—1939), ktorou demonštroval 
osobité kvality francúzskeho organo-
vého štýlu. Bachovo prelúdium Herr 
Jesu Christ... očarilo vrúcnosťou. 
Okrem vlastných skladieb zahral štý-
lovo a v plnom lesku Hakim ešte časť 
Prière à Notre-Dame z Gotickej suity 
Leóna Boëllmanna. Organista je ne-
sporne veľkým talentom s mimoriad-
nymi  technickými danosťami. Škoda, 
že jeho vlastné skladby kompozične 
nepresvedčili. Časti Glenamond suite 
spočiatku navodili rôzne nálady: od 
pastorálnosti až po hravosť...  Tá bola 
prítomná najmä v 3. časti. Využitie 
staccata, množstva ozdôb a taneč-
ných rytmov, tokátový charakter a 
virtuózny patetický záver pôsobili síce 
ohromujúco, no štýlovo nejednotne. 
Podobný pocit som mala aj z ďalšej 
Hakimovej skladby, 10-časťovej To 
Call My True Love To My Dance. Vo 
variáciách na dánsku tému som opäť 
viac ako dielo obdivovala brilantnú 
techniku. Interpret sa publiku za-
vďačil záverečnou improvizáciou na 
tému Salve Regina, v ktorej spočiatku 
volil dobové štýlové registre, no po-
stupne variácie prešli do harmonicky 
a farebne nového rúcha a smerovali 
k dramaticky vystupňovanému ohro-
mujúcemu zvukovému záveru, ktorý 
vzhľadom na predlohu pôsobil viac 
efektne ako logicky. 
Český organista Pavel Kohout hral 
na novom organe v kostole na košic-

kom sídlisku Nad jazerom (20. 9.). Kohout je v súčasnosti 
doktorandom na AMU v Prahe a napriek mladému veku 
má za sebou mnohé  úspechy. Organ, ktorý sa denne pou-
žíva, značne ovplyvnil jeho výkon. Dramaturgicky starost-
livo zostavený program hral prekvapivo nepokojne. Už v 
1. časti Bachovej organovej adaptácie Vivaldiho koncertu 
(BWV 594) prekvapili tempovo rozkolísané akordické roz-
klady. Nepresvedčili ani Adagio či virtuozita záverečného 
Allegra. Vyrovnanosť a pokoj chýbali i Bachovej partite O 
Gott, du frommer Gott (BWV 767), dokonca aj chorálová 
predohra „in memoriam Ivan Sokol“ pôsobila príliš hlučne. 
Interpret si len pomaly zvykal na nástroj, prostredie a pub-
likum. O kvalitách presvedčil až v Beethovenovom Allegre 
zo zbierky Päť skladieb pre hracie hodiny a v Haydnových 
Piatich skladbách pre hracie hodiny. Program pre kon-
cert v Kežmarku (hral na organoch v drevenom artiku-
lárnom kostole a v Novom evanjelickom kostole) rozšíril 
o skladby Francka, Ebena, Debussyho a Duprého. Hans 
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Prehliadka mladých slovenských organistov 
37. ročník, 23.–26. novembra, Konzervatórium Košice

Podujatie, ktoré desaťročia púta pozornosť orga-
nistov z celého Slovenska, zohralo významnú úlohu 
pri zvyšovaní umeleckých nárokov na ich koncertnú 
úroveň. Konalo sa striedavo v Bratislave a Košiciach, 
pamätné boli ročníky  v budove bývalého konzervató-
ria na Hlavnej ulici, dnes Vysokej školy teologickej. Do-
dnes mi v pamäti rezonujú umelecké výkony (vtedy ešte 
žiakov) Moniky Melcovej, Marty Gáborovej, Mareka 
Vrábela, Petra Reiffersa, beseda a koncert skladateľa 
Petra Ebena, každoročná prítomnosť Ferdinanda Klin-
du, Ivana Sokola, Imricha Szabóa, Jána Vladimíra Mi-
chalka a i. Aj tentokrát bola dominantou beseda s prof. 
Klindom o jeho novej knižnej publikácii, nechýbalo 
spoločné hodnotenie výkonov účinkujúcich, zaujala 
inšpirujúca prednáška Jána Halušku o rozdielnych la-
deniach nástrojov. Počas štyroch dní sa na šiestich kon-
certoch predstavilo 13 slovenských organistov z Košíc, 

Topoľčian, Banskej Bystrice, Žiliny a Bratislavy. Všetci 
odohrali recitály, M. Lisá z triedy P. Reiffersa okrem sólo-
vých skladieb oživila svoj program aj chorálom od Mauri-
cea Duruflého s tromi spevákmi. Prehliadku otvorili žiaci 
prof. Emílie Dzemjanovej Tomáš Mihálik a Štefan Iľaš. 
Ich program, naštudovanie skladieb Francka, Messiaena, 
Bacha, Pachelbela, Boëlmanna a Langlaisa bolo ukáž-
kové a prezrádzalo profesionálne smerovanie. Študenti 
z triedy Juraja Mičúneka v Topoľčanoch, Marek Mos-
nár a Mária Vaterková, zrejme nemajú dostatok príle-
žitostí hrať na koncertnom organe, napriek tomu sa im 
v skladbách Sweelincka, Mendelssohna, Wiedermanna, 
Rittera a Alaina podarilo zoznámiť obecenstvo s ich hud-
bou, ktorú dokázali štýlovo diferencovať. Vyrovnané a 
kvalitné výkony podali aj Magdaléna Kartáčová a Fran-
tišek Herman z triedy Petra Sochuľáka (B. Bystrica). Zo 
Žiliny sa predstavili skvelá Jarmila Jánošíková (pedagóg 

M. Gáborová) a žiaci Mariána Mušku Cyril Galis a Pa-
vol Valášek, ktorého prejav v skladbách Bacha, Francka, 
Gigouta oslovil uvoľnenosťou, suverénnym zvládnutím 
techniky a farebnou registráciou. O náročnom programe 
a naštudovaní možno hovoriť aj u Bratislavčanov Jura-
ja Slovíka (Buxtehude, Bach, Očenáš, Dupré) z triedy 
P. Reiffersa a poslucháčov VŠMU Kataríny Feňovej 
(I. Szabó) a Márie Demeterovej (J. V. Michalko).
Vysoká profesionálna úroveň našich organistov, bu-
dúcich nástupcov dnešných koncertných umelcov, sa 
javí ako mimoriadne perspektívna. Mladí hudobníci 
disponujú rozhľadom, znalosťami a skúsenosťami s rôz-
nymi organmi, pestrým repertoárom a pedagogickým 
vedením na vysokej úrovni. Ich vzájomná konfrontácia 
a osobné stretnutia by mohli byť vzorom pre dirigentov, 
spevákov, sláčikárov alebo klaviristov. 
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2009). Gabriel Pierné (1863—1937) a jeho Tri skladby pre 
veľký organ op. 29 upútali vstupným plénom, melodic-
kými kantilénami a záverečnou fúgou. Fagius predstavil i 
ďalšieho severana: Josepha Jongena a jeho Sonatu eroicu 
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né možnosti interpreta, hrával často počas prvých rokov 
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vou predohrou. Variácie As dur Adolfa Friedricha Hesseho 
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efektné legato a vyrovnanú hru na dvoch manuáloch. Na-
priek obmedzenému počtu registrov citlivo diferencoval 
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rozmer kompozície. Tému Lauda Sion skladateľ obmieňa 
v duchu dôstojnej a závažnej regerovskej monumentality. 
Medzihry, preludovanie v pedáloch a diskante speli k dra-

matickej invokácii. Podobnú atmosféru mala aj skladba Pari 
intervalo Arvo Pärta, hoci skladateľ naopak stíšil a minima-
lizoval zvuk a s využitím len niekoľkých akordických tónov, 
ich obmenami a stálym opakovaním dospel bez pátosu 
k tichej meditácii a upokojeniu. Schopnosť pretlmočiť myš-
lienky skladateľa overila aj  nasledujúca Sonáta d mol č. 6 
op. 65 Mendelssohna-Bartholdyho. Poslucháči si mohli na-
plno vychutnať úvodný Chorál, pôsobivú fúgu i dramatické 
až virtuózne Finále ústiace do pokojného záveru. Dojem 
nepokazila ani zbytočná a štýlovo nepresvedčivá skladba 
Z. Gárdonyiho Mozart Changes. Záver patril nemeckému 
romantikovi Christianovi Henrichovi Rinckovi, ktorý u nás 
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témy a efektný organový zvuk. 

Lýdia URBANČÍKOVÁ                                                                                                                                  
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Organové dni Jozefa Grešáka
17. ročník organového festivalu, 6. júla—16. septembra, Bazilika minor sv. Egídia, mesto 
Bardejov, Oddelenie kultúry mesta Bardejov, Farnosť sv. Egídia, agenútra staff 

Šesť koncertov organového festivalu ponúklo návštevní-
kom programy umelcov z Česka, Poľska, Talianska, Japonska, 
Maďarska a Slovenska,  pričom hosťovania zahraničných orga-
nistov z Čiech, Maďarska a Poľska podporili kultúrne inštitúcie 
pôsobiace na Slovensku. Každému z koncertov predchádzal 
polhodinový vežový koncert Bardejovských pozaunistov. Otvá-
rací koncert obohatilo vystúpenie súboru starej hudby z Levoče 
a výstava obrazov akademického maliara Seana Kanea.
Otvárací koncert patril Irene Chřibkovej, titulárnej organistke 
Baziliky minor sv. Jakuba v Prahe. Na úvod zazneli Koncert 
a mol BWV 593 a Chorálová predohra Allein Gott in der Höh 
sei Ehr BWV 662 J. S. Bacha. Precízne vedenie hlasov a jasná 
artikulácia boli atribútmi skladby Musica Homonnensis Ľubice 
Čekovskej, rodáčky z Humenného. A dielami organových veli-
kánov Alexandra Guilmanta (Prière et berceuse op. 27) a Lea 
Boëllmanna (Toccata z Gotickej suity) podčiarkla hodnoty čes-
kej organovej tvorby. Jedným z organistov pôsobiacich v Bazili-
ke minor sv. Jakuba v Prahe bol aj Bedřich Antonín Wiedermann. 
Z jeho na Slovensku pomerne málo známej organovej tvorby 
zaznela Humoreska. Po Wilscherovom Triptyque vygradoval 
koncert skladbou Moto ostinato z Nedeľnej hudby Petra Ebena. 
I. Chřibková, ktorá dôverne pozná osobnosť a dielo tohto hl-

boko veriaceho skladateľa, organistu a pedagóga, o ňom pove-
dala: „Petr Eben je – pokud se týká rozsahu tvorby – nesporně 
největším českým skladatelem 20. století a domnívám se, že po 
smrti Oliviera Messiaena i největším světovým skladatelem. 
Jeho invence, melodika, výrazný rytmus, neotřelá registrace 
a především výběr duchovních témat dávají jeho varhanním 
skladbám nesmrtelnost. Dokladem toho je i poslední cyklus – 
Labyrint světa a ráj srdce – jehož texty Komenského staré víc 
jak 400 let jsou stále aktuální. Myslím, že na hudebním nebi 
z českých skladatelů září Dvořák, Janáček, Martinů a již dva 
roky i Petr Eben.“ 
Protagonistom druhého organového večera bol maďarský 
organista András Gábor Virágh z Budapešti, ktorý pôsobí 
v jednom z tamojších farských kostolov. Zazneli organové 
skladby Angelus a Hosannah Franza Liszta spolu s Bacho-
vým Prelúdiom a fúgou e mol BWV 548, medzi ktoré vsunul 
chorál Das alte Jahr vergangen ist. Súčasťou dramaturgie 
bola aj ukážka z organovej tvorby Oliviera Messiaena v po-
dobe skladby Les Anges. Z vlastnej skladateľskej činnosti 
umelec na záver koncertu uviedol časti Elegie a Tanz-Toccata 
zo Sonáty – Praeludium. Virághovo vystúpenie charakte-
rizovali rozpačitá registrácia i hra. Od skladby ku skladbe 

Všetky festivalové koncerty sa od roku 1992 konajú na veľ-
kom 2-manuálovom organe  rmy Rieger op. 1498, ktorý 
sa 5. 9. 2009 „dožil“ storočnice od slávnostnej kolaudácie 
a inaugurovania nástroja. O jeho kvalitách s uznaním ho-
voria umelci z mnohých krajín sveta. Napríklad i česká or-
ganistka Irena Chřibková, ktorá na festivale hosťovala už 
druhýkrát. „Bardějovský nástroj je unikátní výpověď doby 
před sta lety, a to svými barevnými hlasy, které představ-
ují zvukový ideál interpretace romantickýcch skladeb. 
Každé varhany jsou spjaty s prostorem, pro který byly 
postaveny a kde se nacházejí. A tak tomu je i v Bardějo-
vě. Nádherná Bazilika sv. Egídia pomáhá rozeznít tento 
královský nástroj v celé jeho šíri a spolu s nádherným inte-
riérem umocňuje v posluchači prožitek z duchovní hudby. 
Bazilika sv. Jakuba se pyšní nejlepší akustikou v Praze. 
Toho si byl jistě vědom už Bedřich Antonín Wiedermann, 
když stál u zcela zásadní přestavby svatojakubských 
varhan z dílny loketského varhanáře Abrahama Starka. 
Současný nástroj není dispozičně jasně vyhraněný, jako 
je tomu u bardějovských varhan, ale při svém počtu jede-
nadevadesáti řejstríků, dáva varhaníkovi velké možnosti 
prezentace širokého repertoáru,“ porovnala bardejovský 
organ so svojim „domovským“ nástrojom.
Postavením organa sa obdivuhodné snaženie Barde-
jovčanov, zavŕšené slávnostnou konsekráciou chrámu 
vtedajším košickým biskupom Žigmundom Bubicsom 
počas pôsobenia prepošta Antona Korányiho, správcu 
rímsko-katolíckej farnosti, uzatvorilo. Na tomto nástroji 
neskôr hrali Vilém Kašper (1923–1939) či František 
Bubík (1939–1974), ktorí ako regenschori a zbormaj-
stri pozdvihli pestovanie liturgickej hudby na vynikajúcu 
úroveň. Dispozície tohto organa upútali v mladom veku i 
Jozefa Grešáka, ktorého meno festival nesie.
Obdiv k zanieteniu predkov k stavbe nového organa 
po sto rokoch zatieňuje skutočnosť, že hoci má dnes 
tento chrám titul bazilika minor, už dve desiatky rokov 
sú posty kantora a organistu obsadené neodborne. Aj 
tohtoročný priebeh festivalu ešte naliehavejšie poukázal 
potrebu systémového riešenia tohto problému. Súčasní 
hráči na tomto organe nedokážu poskytnúť hosťujúce-
mu umelcovi pomoc registrátora a ďalší nevyhnutný 
servis. Je tiež najvyšší čas, aby sa nástroju dostalo naozaj 
kvali kovanej generálnej opravy.

(sfc)

Kráľovský nástroj v Bazilike 
sv. Egídia
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Dobový záber z výroby nástroja pre 
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naberali na intenzite a vyvrcholili práve posledným dielom.
Sólista Poznaňskej  lharmónie a profesor organovej hry Sławo-
mir Kamiński z Poľska upútal Partitou „Lasst uns erfreuen“ 
op. 54 , v ktorej americký skladateľ Charles Callahan spra-
coval inšpirácie z liturgických spevov. Aj Kamiński zaradil do 
dramaturgie Bachov Koncert a mol BWV 593. Bolo zážitkom 
vypočuť si dva štýlové výklady tohto diela v tak krátkom časo-
vom slede. Dôraz na farebnosť registrov potvrdil neprestajný 
vývoj interpretácie Bachových skladieb. Z tvorby českého 
skladateľa Jána Křtitela Vaňhala zvolil organista dve fúgy a 
poľskú tvorbu predstavil dielami Mieczysława Surzyńskeho 
Improvisations pour orque op. 34 a Feliksa Nowowiejskeho 
Noël en Pologne op. 31 č. 4 a 3. časťou Koncertu pre organ 
op. 56 č. 4. V prídavku zaujal transkripciou časti Vivaldiho 
Štyroch ročných období. Na nástroji v bazilike sa umelec 
predstavil ako majster brilantnej techniky a štýlovej registrácie.
Na štvrtom koncerte vystúpil taliansky organista, profesor 
organovej hry Massimo Nosetti z Turína, ktorý do programu 
zaradil diela talianskych skladateľov M. Enrica Bossiho (Le-
gende op. 132 č. 1) a Oresta Ravanellu (Toccata op. 40 č. 3), 
u nás známeho skôr svojimi zborovými liturgickým dielami. 
Z tvorby Giacomma Meyerbeera zaznel Pochod „Le Prophète“ 
v transkripcii skladateľovho súčasníka W. Th. Besta, Nosetti 
uviedol tiež Trois Pièces pour Grand Orgue C. Francka. Po zá-
verečnom čísle recitálu, Sonáte a mol op. 24 č. 3 A. G. Rittera, sa 
organista predstavil aj ako skladateľ, variáciami na mariánsku 
antifónu Salve Regina, ktoré zazneli ako prídavok. Práve táto 
skladba sa stala vrcholom jeho bardejovského koncertu. 
Aj japonská organistka Ai Yoshida, pôsobiaca v Taliansku, pripo-
menula Massima Nosettiho prostredníctvom interpretácie jeho 
diela Variations on a Japanese Folk Tune. Prvú polovicu koncertu 
venovala umelkyňa dielam J. S. Bacha (Koncert G dur BWV 592, 
Fúga h mol BWV 579 a Fantázia a fúga g mol BWV 542). Ako 
prídavok uviedla vlastnú improvizáciu na Verdiho operné témy. 
Festival uzavrel organový recitál slovenskej organistky Marty 
Tokarčíkovej. „Cítila som radosť i zodpovednosť. Zodpoved-
nosť, lebo som Bardejovčanka a vedela som, že rodáci budú 
zvedaví na môj výkon. Radosť z toho, že sa mi splnil jeden 

zo snov. To, že koncert bol v čase jubilea nástroja, je pre mňa 
zvlášť vzácne,“ povedala mladá hudobníčka. Pre premiérový 
recitál v rodnom meste zvolila dramaturgiu, v ktorej vzdala So-
nátou f mol op. 65 č. 1. hold 200. výročiu narodenia Mendels-
sohna-Bartholdyho. Z tvorby Flora Peetersa si vybrala Elégiu 
op. 38. Hudba tohto skladateľa je akýmsi prienikom medzi 
tvorbou nemeckých a francúzskych skladateľov 20. storočia. 
Robert Schumann vyjadril obdiv J. S. Bachovi prostredníc-
tvom Šiestich fúg na B-A-C-H op. 60, z ktorých si Tokarčíková 
vybrala dve. Po Böhmovom Prelúdiu a fúge C dur zazneli Ba-
chova Toccata a fúga d mol BWV 538, chorál Nun komm der 
Heiden Heiland BWV 659 a Toccata Secunda Georga Muff a-
ta. Rinckových Šesť variácií na Corelliho témy op. 56 pripo-
menulo nevyčerpateľnú studnicu inšpirácií hudbou baroka. 
Mladá umelkyňa zaujala pôsobivou štýlovou registráciou 
s citom pre využívanie romantických dispozícií nástroja.
Festival mal opäť už tradičný nedostatok – programový 
bulletin s nepresnosťami a množstvom chýb pri uvádzaní 
skladieb. Bohužiaľ, ani dizajn programového plagátu a bul-
letinu nebolo možné prijať s prílišným nadšením. 

Silvia FECSKOVÁ

Dva paralelné koncertné cykly, Organissi-
mo a Salve Musica Slovaca, obohatili  19.–22. 
11. hudobný život Pezinka a okolitého regió-
nu. Na štyroch koncertoch 2. ročníka cyklu bene č-
ných koncertov Organissimo na záchranu majstrov-
ského historického organa v Pezinku sa predstavili 
spevácke zbory Ad Una Corda a Adoremus, sólisti 
Eva Šušková (spev), Ivan Koska (klavír), Agáta 
Berki Brodňanská (organ) a skupina Pressburger 
Klezmer Band. Inšpiráciou ku vzniku podujatia 
bol alarmujúci stav cenného nástroja vo Farskom 
kostole v Pezinku a jeho nákladná generálna rekon-
štrukcia. Organ z roku 1863 je dielom významného 
slovenského organára Martina Šaška mladšieho 
a ako jeden z mála sa zachoval v pôvodnom stave. 
Salve Musica Slovaca bola prehliadkou chrámo-
vej zborovej hudby nielen v Pezinku, ale i v Nitre 
a Bratislave. Spevácke zbory Ad Una Corda a 
Adoremus pod vedením Mariána Šipoša a Dušana 
Billa v spolupráci s komorným sláčikovým súborom 
uviedli na troch koncertoch program zo sakrál-
nych diel slovenských skladateľov z prelomu 19. a 20. 
storočia. Okrem iného zaznela omša Hospodine, vy-
slyš nás od Mikuláša Schneidra-Trnavského v úprave 
Vladimíra Bokesa, v ktorej sú využité melódie piesní 
z prvého tlačeného notovaného slovenského spevní-
ka katolíckej proveniencie z roku 1655. Obe poduja-
tia sa uskutočnili s  nančnou podporou Ministerstva 
kultúry SR a usporiadali ich občianske združenia 
Ad Una Corda a Euterpa v spolupráci s hudobnou a 
umeleckou agentúrou Fontánka a Pezinským kultúr-
nym centrom. 

(pš)

Organissimo a Salve Musica 
Slovaca v Pezinku
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17. ročník organového festivalu, 6. júla—16. septembra, Bazilika minor sv. Egídia, mesto 
Bardejov, Oddelenie kultúry mesta Bardejov, Farnosť sv. Egídia, agenútra staff 

Šesť koncertov organového festivalu ponúklo návštevní-
kom programy umelcov z Česka, Poľska, Talianska, Japonska, 
Maďarska a Slovenska,  pričom hosťovania zahraničných orga-
nistov z Čiech, Maďarska a Poľska podporili kultúrne inštitúcie 
pôsobiace na Slovensku. Každému z koncertov predchádzal 
polhodinový vežový koncert Bardejovských pozaunistov. Otvá-
rací koncert obohatilo vystúpenie súboru starej hudby z Levoče 
a výstava obrazov akademického maliara Seana Kanea.
Otvárací koncert patril Irene Chřibkovej, titulárnej organistke 
Baziliky minor sv. Jakuba v Prahe. Na úvod zazneli Koncert 
a mol BWV 593 a Chorálová predohra Allein Gott in der Höh 
sei Ehr BWV 662 J. S. Bacha. Precízne vedenie hlasov a jasná 
artikulácia boli atribútmi skladby Musica Homonnensis Ľubice 
Čekovskej, rodáčky z Humenného. A dielami organových veli-
kánov Alexandra Guilmanta (Prière et berceuse op. 27) a Lea 
Boëllmanna (Toccata z Gotickej suity) podčiarkla hodnoty čes-
kej organovej tvorby. Jedným z organistov pôsobiacich v Bazili-
ke minor sv. Jakuba v Prahe bol aj Bedřich Antonín Wiedermann. 
Z jeho na Slovensku pomerne málo známej organovej tvorby 
zaznela Humoreska. Po Wilscherovom Triptyque vygradoval 
koncert skladbou Moto ostinato z Nedeľnej hudby Petra Ebena. 
I. Chřibková, ktorá dôverne pozná osobnosť a dielo tohto hl-

boko veriaceho skladateľa, organistu a pedagóga, o ňom pove-
dala: „Petr Eben je – pokud se týká rozsahu tvorby – nesporně 
největším českým skladatelem 20. století a domnívám se, že po 
smrti Oliviera Messiaena i největším světovým skladatelem. 
Jeho invence, melodika, výrazný rytmus, neotřelá registrace 
a především výběr duchovních témat dávají jeho varhanním 
skladbám nesmrtelnost. Dokladem toho je i poslední cyklus – 
Labyrint světa a ráj srdce – jehož texty Komenského staré víc 
jak 400 let jsou stále aktuální. Myslím, že na hudebním nebi 
z českých skladatelů září Dvořák, Janáček, Martinů a již dva 
roky i Petr Eben.“ 
Protagonistom druhého organového večera bol maďarský 
organista András Gábor Virágh z Budapešti, ktorý pôsobí 
v jednom z tamojších farských kostolov. Zazneli organové 
skladby Angelus a Hosannah Franza Liszta spolu s Bacho-
vým Prelúdiom a fúgou e mol BWV 548, medzi ktoré vsunul 
chorál Das alte Jahr vergangen ist. Súčasťou dramaturgie 
bola aj ukážka z organovej tvorby Oliviera Messiaena v po-
dobe skladby Les Anges. Z vlastnej skladateľskej činnosti 
umelec na záver koncertu uviedol časti Elegie a Tanz-Toccata 
zo Sonáty – Praeludium. Virághovo vystúpenie charakte-
rizovali rozpačitá registrácia i hra. Od skladby ku skladbe 

Všetky festivalové koncerty sa od roku 1992 konajú na veľ-
kom 2-manuálovom organe  rmy Rieger op. 1498, ktorý 
sa 5. 9. 2009 „dožil“ storočnice od slávnostnej kolaudácie 
a inaugurovania nástroja. O jeho kvalitách s uznaním ho-
voria umelci z mnohých krajín sveta. Napríklad i česká or-
ganistka Irena Chřibková, ktorá na festivale hosťovala už 
druhýkrát. „Bardějovský nástroj je unikátní výpověď doby 
před sta lety, a to svými barevnými hlasy, které představ-
ují zvukový ideál interpretace romantickýcch skladeb. 
Každé varhany jsou spjaty s prostorem, pro který byly 
postaveny a kde se nacházejí. A tak tomu je i v Bardějo-
vě. Nádherná Bazilika sv. Egídia pomáhá rozeznít tento 
královský nástroj v celé jeho šíri a spolu s nádherným inte-
riérem umocňuje v posluchači prožitek z duchovní hudby. 
Bazilika sv. Jakuba se pyšní nejlepší akustikou v Praze. 
Toho si byl jistě vědom už Bedřich Antonín Wiedermann, 
když stál u zcela zásadní přestavby svatojakubských 
varhan z dílny loketského varhanáře Abrahama Starka. 
Současný nástroj není dispozičně jasně vyhraněný, jako 
je tomu u bardějovských varhan, ale při svém počtu jede-
nadevadesáti řejstríků, dáva varhaníkovi velké možnosti 
prezentace širokého repertoáru,“ porovnala bardejovský 
organ so svojim „domovským“ nástrojom.
Postavením organa sa obdivuhodné snaženie Barde-
jovčanov, zavŕšené slávnostnou konsekráciou chrámu 
vtedajším košickým biskupom Žigmundom Bubicsom 
počas pôsobenia prepošta Antona Korányiho, správcu 
rímsko-katolíckej farnosti, uzatvorilo. Na tomto nástroji 
neskôr hrali Vilém Kašper (1923–1939) či František 
Bubík (1939–1974), ktorí ako regenschori a zbormaj-
stri pozdvihli pestovanie liturgickej hudby na vynikajúcu 
úroveň. Dispozície tohto organa upútali v mladom veku i 
Jozefa Grešáka, ktorého meno festival nesie.
Obdiv k zanieteniu predkov k stavbe nového organa 
po sto rokoch zatieňuje skutočnosť, že hoci má dnes 
tento chrám titul bazilika minor, už dve desiatky rokov 
sú posty kantora a organistu obsadené neodborne. Aj 
tohtoročný priebeh festivalu ešte naliehavejšie poukázal 
potrebu systémového riešenia tohto problému. Súčasní 
hráči na tomto organe nedokážu poskytnúť hosťujúce-
mu umelcovi pomoc registrátora a ďalší nevyhnutný 
servis. Je tiež najvyšší čas, aby sa nástroju dostalo naozaj 
kvali kovanej generálnej opravy.

(sfc)
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naberali na intenzite a vyvrcholili práve posledným dielom.
Sólista Poznaňskej  lharmónie a profesor organovej hry Sławo-
mir Kamiński z Poľska upútal Partitou „Lasst uns erfreuen“ 
op. 54 , v ktorej americký skladateľ Charles Callahan spra-
coval inšpirácie z liturgických spevov. Aj Kamiński zaradil do 
dramaturgie Bachov Koncert a mol BWV 593. Bolo zážitkom 
vypočuť si dva štýlové výklady tohto diela v tak krátkom časo-
vom slede. Dôraz na farebnosť registrov potvrdil neprestajný 
vývoj interpretácie Bachových skladieb. Z tvorby českého 
skladateľa Jána Křtitela Vaňhala zvolil organista dve fúgy a 
poľskú tvorbu predstavil dielami Mieczysława Surzyńskeho 
Improvisations pour orque op. 34 a Feliksa Nowowiejskeho 
Noël en Pologne op. 31 č. 4 a 3. časťou Koncertu pre organ 
op. 56 č. 4. V prídavku zaujal transkripciou časti Vivaldiho 
Štyroch ročných období. Na nástroji v bazilike sa umelec 
predstavil ako majster brilantnej techniky a štýlovej registrácie.
Na štvrtom koncerte vystúpil taliansky organista, profesor 
organovej hry Massimo Nosetti z Turína, ktorý do programu 
zaradil diela talianskych skladateľov M. Enrica Bossiho (Le-
gende op. 132 č. 1) a Oresta Ravanellu (Toccata op. 40 č. 3), 
u nás známeho skôr svojimi zborovými liturgickým dielami. 
Z tvorby Giacomma Meyerbeera zaznel Pochod „Le Prophète“ 
v transkripcii skladateľovho súčasníka W. Th. Besta, Nosetti 
uviedol tiež Trois Pièces pour Grand Orgue C. Francka. Po zá-
verečnom čísle recitálu, Sonáte a mol op. 24 č. 3 A. G. Rittera, sa 
organista predstavil aj ako skladateľ, variáciami na mariánsku 
antifónu Salve Regina, ktoré zazneli ako prídavok. Práve táto 
skladba sa stala vrcholom jeho bardejovského koncertu. 
Aj japonská organistka Ai Yoshida, pôsobiaca v Taliansku, pripo-
menula Massima Nosettiho prostredníctvom interpretácie jeho 
diela Variations on a Japanese Folk Tune. Prvú polovicu koncertu 
venovala umelkyňa dielam J. S. Bacha (Koncert G dur BWV 592, 
Fúga h mol BWV 579 a Fantázia a fúga g mol BWV 542). Ako 
prídavok uviedla vlastnú improvizáciu na Verdiho operné témy. 
Festival uzavrel organový recitál slovenskej organistky Marty 
Tokarčíkovej. „Cítila som radosť i zodpovednosť. Zodpoved-
nosť, lebo som Bardejovčanka a vedela som, že rodáci budú 
zvedaví na môj výkon. Radosť z toho, že sa mi splnil jeden 

zo snov. To, že koncert bol v čase jubilea nástroja, je pre mňa 
zvlášť vzácne,“ povedala mladá hudobníčka. Pre premiérový 
recitál v rodnom meste zvolila dramaturgiu, v ktorej vzdala So-
nátou f mol op. 65 č. 1. hold 200. výročiu narodenia Mendels-
sohna-Bartholdyho. Z tvorby Flora Peetersa si vybrala Elégiu 
op. 38. Hudba tohto skladateľa je akýmsi prienikom medzi 
tvorbou nemeckých a francúzskych skladateľov 20. storočia. 
Robert Schumann vyjadril obdiv J. S. Bachovi prostredníc-
tvom Šiestich fúg na B-A-C-H op. 60, z ktorých si Tokarčíková 
vybrala dve. Po Böhmovom Prelúdiu a fúge C dur zazneli Ba-
chova Toccata a fúga d mol BWV 538, chorál Nun komm der 
Heiden Heiland BWV 659 a Toccata Secunda Georga Muff a-
ta. Rinckových Šesť variácií na Corelliho témy op. 56 pripo-
menulo nevyčerpateľnú studnicu inšpirácií hudbou baroka. 
Mladá umelkyňa zaujala pôsobivou štýlovou registráciou 
s citom pre využívanie romantických dispozícií nástroja.
Festival mal opäť už tradičný nedostatok – programový 
bulletin s nepresnosťami a množstvom chýb pri uvádzaní 
skladieb. Bohužiaľ, ani dizajn programového plagátu a bul-
letinu nebolo možné prijať s prílišným nadšením. 

Silvia FECSKOVÁ

Dva paralelné koncertné cykly, Organissi-
mo a Salve Musica Slovaca, obohatili  19.–22. 
11. hudobný život Pezinka a okolitého regió-
nu. Na štyroch koncertoch 2. ročníka cyklu bene č-
ných koncertov Organissimo na záchranu majstrov-
ského historického organa v Pezinku sa predstavili 
spevácke zbory Ad Una Corda a Adoremus, sólisti 
Eva Šušková (spev), Ivan Koska (klavír), Agáta 
Berki Brodňanská (organ) a skupina Pressburger 
Klezmer Band. Inšpiráciou ku vzniku podujatia 
bol alarmujúci stav cenného nástroja vo Farskom 
kostole v Pezinku a jeho nákladná generálna rekon-
štrukcia. Organ z roku 1863 je dielom významného 
slovenského organára Martina Šaška mladšieho 
a ako jeden z mála sa zachoval v pôvodnom stave. 
Salve Musica Slovaca bola prehliadkou chrámo-
vej zborovej hudby nielen v Pezinku, ale i v Nitre 
a Bratislave. Spevácke zbory Ad Una Corda a 
Adoremus pod vedením Mariána Šipoša a Dušana 
Billa v spolupráci s komorným sláčikovým súborom 
uviedli na troch koncertoch program zo sakrál-
nych diel slovenských skladateľov z prelomu 19. a 20. 
storočia. Okrem iného zaznela omša Hospodine, vy-
slyš nás od Mikuláša Schneidra-Trnavského v úprave 
Vladimíra Bokesa, v ktorej sú využité melódie piesní 
z prvého tlačeného notovaného slovenského spevní-
ka katolíckej proveniencie z roku 1655. Obe poduja-
tia sa uskutočnili s  nančnou podporou Ministerstva 
kultúry SR a usporiadali ich občianske združenia 
Ad Una Corda a Euterpa v spolupráci s hudobnou a 
umeleckou agentúrou Fontánka a Pezinským kultúr-
nym centrom. 

(pš)

Organissimo a Salve Musica 
Slovaca v Pezinku
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Pripravil Oliver REHÁK

Jeho diela svojho času pôsobili  provokatívne – politickou angažovanosťou, ale aj nekonvenčným a drsným zvukom 
ampli kovaných nástrojov. Dnes patrí k najvýznamnejším európskym skladateľom, neúnavne komponuje, vyučuje, 
prednáša. Do Bratislavy zavítal ako hosť festivalov Večery novej hudby a Melos–Étos, aby asistoval pri naštudovaní 
skladieb De Staat a Mausoleum a rozprával o svojej hudbe... 

Louis Andriessen:
Symfonický orchester nie je tým 
správnym médiom pre súčasnú hudbu
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 Keď som sa zaujímal o vaše staršie diela, bol som 
viackrát dosť prekvapený. Napísali ste napríklad 
skladbu o Beethovenovi pre symfonický orchester 
a zmrzlinársky zvonček...
Experimentoval som s vtedy novým magneto-
fónom Revox. Bolo to ešte v 60. rokoch. Nahral 
som úryvky Karajanových nahrávok Beethove-
nových symfónií a zmixoval ich do podoby tem-
nej elektronickej hudby. Potom som pri príleži-
tosti Beethovenovho výročia dostal objednávku 
na orchestrálnu skladbu, tak som to prepísal pre 
orchester a použil som aj zvonček. Priniesli ho 
Taliani, ktorí predávali zmrzlinu a upozorňova-
li ním na seba. Bol to guľovitý zvonček, aké sa 
používali na recepciách – dnes sa také už nevy-
rábajú – a mal veľmi špeci cký zvuk. Vždy, keď 
chceli hrať moju skladbu, pýtali sa ma: „Andries-
sen! Odkiaľ máme vziať zmrzlinársky zvonček?“ 
(Smiech) Predvedenie skladby bolo pre mňa 
zlomovým momentom. Udialo sa totiž na ne-
správnom mieste, nesprávnej rozhlasovej stanici 
a s nesprávnym uvádzačom. A potom, skladba 
mala ohromný úspech; sála bola preplnená, 
mladí ľudia sedeli na dlážke... Bol som zhrozený 
a hovoril som si, že niečo také sa už nesmie zo-
pakovať.

 Prečo?
Všetko bolo úplne zle; hudba nebola dobrá ani 
použité vtipy (okrem niektorých), neboli dobré. 
Okrem toho to bolo príliš reakcionárske, buržo-
ázne. Vtedy sa môj život zmenil. Rozhodol som sa 
založiť si vlastný súbor a s ním predvádzať svoju 
hudbu.

 V tom čase si vlastné súbory zakladali aj americkí 
minimalisti...
Áno, sme tá istá generácia. Približne v rovna-
kom čase sme robili podobné veci. Ale myslím, 
že ľudia starší odo mňa, ako napríklad Terry Ri-
ley, začali už predtým vkladať prvky jazzu a po-
pulárnej hudby do cageovských avantgardných 
štruktúr. Pre mňa to bolo veľmi dôležité, pretože 
mi to pomohlo oslobodiť sa od modernistické-
ho prúdu. Skladateľ Frederic Rzewski, s ktorým 
som sa spoznal v šesťdesiatom štvrtom v západ-
nom Berlíne, kde sme boli obaja na štipendiu, 
a ktorý je doteraz skvelým klaviristom, priniesol 
historickú nahrávku Rileyho In C. Táto skladba 
sa mi páčila, pokladal som ju za veľmi aktuál-
nu, pre spojenie avantgardných foriem, práce 
s minimálnym materiálom, akú sme poznali od 
Cagea, Feldmana alebo Earla Browna, a jedno-
duchých pulzačných rytmov, ktoré boli celkom 
zakázané Boulezom, Stockhausenom alebo 
Beriom. Terry Riley mi jednoducho pomohol 
dostať sa von z „geta“.
O dva roky neskôr som sa zoznámil so Stevom 
Reichom. V Európe bol ešte celkom neznámy. 
Mal koncert v Eindhovene, v nejakej galérii, 
pretože takáto hudba sa vtedy hrávala v galé-
riách alebo múzeách. Keď Steve hovoril o „kon-
certe“, nemal na mysli štandardný koncert, ale 
takéto predstavenie so skupinou priateľov. Tak 
je to aj v jazze alebo pope; všetky jazzové na-
hrávky, ktoré poznám, vznikli v kolektíve pria-
teľov alebo ľudí, ktorých máte skrátka radi...

 Ako ste sa vlastne dostali k hudbe Steva Reicha?
Dnes je to s kontaktmi medzi skladateľmi cel-
kom iné vďaka internetu, no v 60. a 70. rokoch 
boli najlepším prostriedkom na transport hudby 
za oceán kazety. Mladí americkí skladatelia no-
sili svoje kazety do Európy a odnášali si domov 
kazety s hudbou európskych skladateľov.

 Pochádzate z hudobníckej rodiny, vaším prvým 
učiteľom bol otec.
Môj otec bol riaditeľom konzervatória v Haagu, 
kde som študoval, no ešte predtým, keď pôsobil 
v Uttrechte, som spoznal snáď prvého skladate-
ľa v Holandsku, zaoberajúceho sa dvanásťtóno-
vou technikou, Keesa van Baarena. A Kees van 
Baaren bol veľmi bystrý a inteligentný človek, 
s ktorým sme sa rozprávali o celkom iných ve-
ciach – o Schönbergovi a Webernovi. Môj otec 
bol celkom ne-nemecky orientovaný, nikdy ne-
hovoril o Brahmsovi alebo Schumannovi. Vyu-
čoval o Faurém, Duparcovi, Ravelovi a dodnes 
si myslím, že mal pravdu... Baaren začal hovoriť 
o 2. viedenskej škole a mnohom inom. Tiež ako 

prvý spomenul Ivesa, čo bolo pre mňa rovna-
ko dôležité. Po 2. svetovej vojne začalo vzras-
tať povedomie o tom, čo sa predtým nazývalo 
„entartete Musik“; zvlášť Webern bol v kurze. 
Na univerzite sa vyučovala najmä táto hudba. 
Američania mi pomohli „otvoriť uši“. Bol som 
jazzovým fanúšikom, počúval som Milesa Da-
visa, Charlieho Parkera a Ornetta Colemana. 
Chcel som robiť niečo podobné, no neexistoval 
spôsob.

 Kvôli technickej výbave inštrumentalistov?
Áno, no najmä pre ich prístup. Ako sa hovorí, 
improvizácia je spôsob života; v improvizácii 
sa používa iná artikulácia, všetko je iné... Pre-
to, keď sa napríklad De Staat hralo prvýkrát 
mimo Holandska, bolo to na Varšavskej je-
seni, musel som hudobníkom predspevovať 
každý tón. Keď hrali, znelo to ako symfónia 
od Brucknera alebo Mahlera a ja som chcel, 
aby to znelo ako Count Basie. Vtedy som si 
uvedomil, ako sa u nás posunula interpretá-
cia súčasnej hudby. Nielen z hľadiska organi-

zovania koncertov a festivalov, ale aj samotnej 
hry. Doteraz mám istý problém so symfonic-
kými orchestrami, pretože im musím spievať 
či predhrávať frázy, vysvetľovať artikuláciu. 
Našťastie sa mi tento problém čiastočne poda-
rilo vyriešiť – hráči na plechových nástrojoch 
najčastejšie pochopia, čo chcem, a podľa nich 
sa môžu zorientovať sláčikári. Sláčikári bývajú 
v kontakte s touto hudbou bezradní, no úplne 
najhoršie sú na tom speváci. Spievať dokážu 
väčšinou len v štýle Verdiho alebo Pucciniho, 
čo je v mojej hudbe nepoužiteľné. Spievajú 
legatissimo, vibrato, ich spev je bez spoluhlá-
sok, počuť len samohlásky... Jednoducho robia 
kopu vecí, ktoré neznášam. Po 40 rokoch sa 
mi podarilo nájsť taliansku jazzovú a popovú 
speváčku, veľmi inteligentnú, ktorá vie spievať 
tak, ako chcem. Napísal som pre ňu viac skla-
dieb a ona ich dokáže spievať spamäti už na pr-
vej skúške, čo je úžasné... Nechápem, prečo aj 
ostatní skladatelia nezakladajú vlastné súbory. 
Myslím si, že symfonický orchester nie je tým 
správnym médiom pre súčasnú hudbu.

 Holandsko má bohatú tradíciu improvizovanej 
hudby. V porovnaní s inými európskymi krajinami je 
holandská scéna bohatšia a je veľmi rôznorodá. Snaží-
te sa o spoluprácu s jej predstaviteľmi?
S mnohými sa dobre poznám. Vybral som si drá-
hu skladateľa, ale ak rozumiete podstate improvi-
zovanej hudby, pochopíte, že mala na moje kom-
pozície zásadný vplyv. To isté by ste mohli povedať 
o folklóre. Preto mám tak rád Stravinského. Nie 
preto, že by mal niečo spoločné s improvizáciou, 
ale preto, že je silno ovplyvnený štruktúrou a gro-
teskným charakterom ľudovej hudby.

 Napísali ste aj Sonátu č. 2, ktorá je spracovaním 
Beethovenovej Klavírnej sonáty č. 1 prerušovanej 
vstupmi sláčikového kvarteta. Chápali ste toto dielo 
ako žart?
Nie, v tomto prípade išlo o vážnejšiu prácu. Tento 
rok ju rekonštruovali na konzervatóriu v Haagu, 
pretože pôvodne bola vytvorená v počítačovom 
programe. Vznikla v časoch, keď sa rozbiehalo 
počítačové programovanie. Pracoval som so sto-
chastickými programami...
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Jeho diela svojho času pôsobili  provokatívne – politickou angažovanosťou, ale aj nekonvenčným a drsným zvukom 
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 Keď som sa zaujímal o vaše staršie diela, bol som 
viackrát dosť prekvapený. Napísali ste napríklad 
skladbu o Beethovenovi pre symfonický orchester 
a zmrzlinársky zvonček...
Experimentoval som s vtedy novým magneto-
fónom Revox. Bolo to ešte v 60. rokoch. Nahral 
som úryvky Karajanových nahrávok Beethove-
nových symfónií a zmixoval ich do podoby tem-
nej elektronickej hudby. Potom som pri príleži-
tosti Beethovenovho výročia dostal objednávku 
na orchestrálnu skladbu, tak som to prepísal pre 
orchester a použil som aj zvonček. Priniesli ho 
Taliani, ktorí predávali zmrzlinu a upozorňova-
li ním na seba. Bol to guľovitý zvonček, aké sa 
používali na recepciách – dnes sa také už nevy-
rábajú – a mal veľmi špeci cký zvuk. Vždy, keď 
chceli hrať moju skladbu, pýtali sa ma: „Andries-
sen! Odkiaľ máme vziať zmrzlinársky zvonček?“ 
(Smiech) Predvedenie skladby bolo pre mňa 
zlomovým momentom. Udialo sa totiž na ne-
správnom mieste, nesprávnej rozhlasovej stanici 
a s nesprávnym uvádzačom. A potom, skladba 
mala ohromný úspech; sála bola preplnená, 
mladí ľudia sedeli na dlážke... Bol som zhrozený 
a hovoril som si, že niečo také sa už nesmie zo-
pakovať.

 Prečo?
Všetko bolo úplne zle; hudba nebola dobrá ani 
použité vtipy (okrem niektorých), neboli dobré. 
Okrem toho to bolo príliš reakcionárske, buržo-
ázne. Vtedy sa môj život zmenil. Rozhodol som sa 
založiť si vlastný súbor a s ním predvádzať svoju 
hudbu.

 V tom čase si vlastné súbory zakladali aj americkí 
minimalisti...
Áno, sme tá istá generácia. Približne v rovna-
kom čase sme robili podobné veci. Ale myslím, 
že ľudia starší odo mňa, ako napríklad Terry Ri-
ley, začali už predtým vkladať prvky jazzu a po-
pulárnej hudby do cageovských avantgardných 
štruktúr. Pre mňa to bolo veľmi dôležité, pretože 
mi to pomohlo oslobodiť sa od modernistické-
ho prúdu. Skladateľ Frederic Rzewski, s ktorým 
som sa spoznal v šesťdesiatom štvrtom v západ-
nom Berlíne, kde sme boli obaja na štipendiu, 
a ktorý je doteraz skvelým klaviristom, priniesol 
historickú nahrávku Rileyho In C. Táto skladba 
sa mi páčila, pokladal som ju za veľmi aktuál-
nu, pre spojenie avantgardných foriem, práce 
s minimálnym materiálom, akú sme poznali od 
Cagea, Feldmana alebo Earla Browna, a jedno-
duchých pulzačných rytmov, ktoré boli celkom 
zakázané Boulezom, Stockhausenom alebo 
Beriom. Terry Riley mi jednoducho pomohol 
dostať sa von z „geta“.
O dva roky neskôr som sa zoznámil so Stevom 
Reichom. V Európe bol ešte celkom neznámy. 
Mal koncert v Eindhovene, v nejakej galérii, 
pretože takáto hudba sa vtedy hrávala v galé-
riách alebo múzeách. Keď Steve hovoril o „kon-
certe“, nemal na mysli štandardný koncert, ale 
takéto predstavenie so skupinou priateľov. Tak 
je to aj v jazze alebo pope; všetky jazzové na-
hrávky, ktoré poznám, vznikli v kolektíve pria-
teľov alebo ľudí, ktorých máte skrátka radi...

 Ako ste sa vlastne dostali k hudbe Steva Reicha?
Dnes je to s kontaktmi medzi skladateľmi cel-
kom iné vďaka internetu, no v 60. a 70. rokoch 
boli najlepším prostriedkom na transport hudby 
za oceán kazety. Mladí americkí skladatelia no-
sili svoje kazety do Európy a odnášali si domov 
kazety s hudbou európskych skladateľov.

 Pochádzate z hudobníckej rodiny, vaším prvým 
učiteľom bol otec.
Môj otec bol riaditeľom konzervatória v Haagu, 
kde som študoval, no ešte predtým, keď pôsobil 
v Uttrechte, som spoznal snáď prvého skladate-
ľa v Holandsku, zaoberajúceho sa dvanásťtóno-
vou technikou, Keesa van Baarena. A Kees van 
Baaren bol veľmi bystrý a inteligentný človek, 
s ktorým sme sa rozprávali o celkom iných ve-
ciach – o Schönbergovi a Webernovi. Môj otec 
bol celkom ne-nemecky orientovaný, nikdy ne-
hovoril o Brahmsovi alebo Schumannovi. Vyu-
čoval o Faurém, Duparcovi, Ravelovi a dodnes 
si myslím, že mal pravdu... Baaren začal hovoriť 
o 2. viedenskej škole a mnohom inom. Tiež ako 

prvý spomenul Ivesa, čo bolo pre mňa rovna-
ko dôležité. Po 2. svetovej vojne začalo vzras-
tať povedomie o tom, čo sa predtým nazývalo 
„entartete Musik“; zvlášť Webern bol v kurze. 
Na univerzite sa vyučovala najmä táto hudba. 
Američania mi pomohli „otvoriť uši“. Bol som 
jazzovým fanúšikom, počúval som Milesa Da-
visa, Charlieho Parkera a Ornetta Colemana. 
Chcel som robiť niečo podobné, no neexistoval 
spôsob.

 Kvôli technickej výbave inštrumentalistov?
Áno, no najmä pre ich prístup. Ako sa hovorí, 
improvizácia je spôsob života; v improvizácii 
sa používa iná artikulácia, všetko je iné... Pre-
to, keď sa napríklad De Staat hralo prvýkrát 
mimo Holandska, bolo to na Varšavskej je-
seni, musel som hudobníkom predspevovať 
každý tón. Keď hrali, znelo to ako symfónia 
od Brucknera alebo Mahlera a ja som chcel, 
aby to znelo ako Count Basie. Vtedy som si 
uvedomil, ako sa u nás posunula interpretá-
cia súčasnej hudby. Nielen z hľadiska organi-

zovania koncertov a festivalov, ale aj samotnej 
hry. Doteraz mám istý problém so symfonic-
kými orchestrami, pretože im musím spievať 
či predhrávať frázy, vysvetľovať artikuláciu. 
Našťastie sa mi tento problém čiastočne poda-
rilo vyriešiť – hráči na plechových nástrojoch 
najčastejšie pochopia, čo chcem, a podľa nich 
sa môžu zorientovať sláčikári. Sláčikári bývajú 
v kontakte s touto hudbou bezradní, no úplne 
najhoršie sú na tom speváci. Spievať dokážu 
väčšinou len v štýle Verdiho alebo Pucciniho, 
čo je v mojej hudbe nepoužiteľné. Spievajú 
legatissimo, vibrato, ich spev je bez spoluhlá-
sok, počuť len samohlásky... Jednoducho robia 
kopu vecí, ktoré neznášam. Po 40 rokoch sa 
mi podarilo nájsť taliansku jazzovú a popovú 
speváčku, veľmi inteligentnú, ktorá vie spievať 
tak, ako chcem. Napísal som pre ňu viac skla-
dieb a ona ich dokáže spievať spamäti už na pr-
vej skúške, čo je úžasné... Nechápem, prečo aj 
ostatní skladatelia nezakladajú vlastné súbory. 
Myslím si, že symfonický orchester nie je tým 
správnym médiom pre súčasnú hudbu.

 Holandsko má bohatú tradíciu improvizovanej 
hudby. V porovnaní s inými európskymi krajinami je 
holandská scéna bohatšia a je veľmi rôznorodá. Snaží-
te sa o spoluprácu s jej predstaviteľmi?
S mnohými sa dobre poznám. Vybral som si drá-
hu skladateľa, ale ak rozumiete podstate improvi-
zovanej hudby, pochopíte, že mala na moje kom-
pozície zásadný vplyv. To isté by ste mohli povedať 
o folklóre. Preto mám tak rád Stravinského. Nie 
preto, že by mal niečo spoločné s improvizáciou, 
ale preto, že je silno ovplyvnený štruktúrou a gro-
teskným charakterom ľudovej hudby.

 Napísali ste aj Sonátu č. 2, ktorá je spracovaním 
Beethovenovej Klavírnej sonáty č. 1 prerušovanej 
vstupmi sláčikového kvarteta. Chápali ste toto dielo 
ako žart?
Nie, v tomto prípade išlo o vážnejšiu prácu. Tento 
rok ju rekonštruovali na konzervatóriu v Haagu, 
pretože pôvodne bola vytvorená v počítačovom 
programe. Vznikla v časoch, keď sa rozbiehalo 
počítačové programovanie. Pracoval som so sto-
chastickými programami...
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 Ovplyvnili vás Cageove idey indeterminizmu a kon-
ceptuálnej hudby?
Áno, veľmi ma zaujímali procesy. Konceptuál-
ne procesy... Nápad s Beethovenom bol v pod-
state jednoduchý – na začiatku aj na konci bola 
pravdepodobnosť, že sa ozvú pôvodné tóny zo 
spomínanej sonáty, 99%, no smerom k stredu 
skladby táto pravdepodobnosť klesala až k 50%. 
Vtedy som však výsledok nevedel zapísať do nôt; 
notačné programy, aké poznáme dnes, vtedy 
ešte neexistovali. Podarilo sa to až teraz.

 Preto ste hovorili o „rekonštrukcii“...
Vlastne to bola viac dekonštrukcia ako rekon-
štrukcia. Chcel som, aby bol vytvorený program, 
ktorým by sa takýmto spôsobom mohli pretvárať 
skladby a ktorý by fungoval na každom počítači.

 Keď hovoríme o počítačoch, je známe, že ste spo-
luzakladateľom štúdia STEIM v Haagu, ktoré tohto 
roku oslavuje 40 rokov existencie. Aká bola vaša úloha 
pri jeho vzniku?
V šesťdesiatom deviatom som pracoval na opere 
Rekonštrukcia. Jej námetom bol Che Guevara 
a politické zápasy v Južnej Amerike. Potreboval 
som v nej množstvo zvukových efektov a trikov, čo 
si nevyhnutne vyžadovalo technicky veľmi vyspelé 
vybavenie. Také sme v Holandsku v tom čase ne-
mali. Oslovil som teda viacerých ľudí, podieľajú-
cich sa na netradičných nástrojoch a používali live 
electronics, aby sme založili štúdio. Iniciatíva vziš-
la od piatich skladateľov a dvoch literátov, ktorí sa 
podieľali na tejto opere, a mala úspech... Dodnes 
sledujem aktivity štúdia; sú tam skoro samí Ame-
ričania a ďalší cudzinci. Michel Waiswisz, ktorý 
minulý rok zomrel, ho dlhú dobu viedol a stal sa 
známym aj za hranicami Holandska. 

 Spomenuli ste Che Guevaru. Ako sa do vašich kom-
pozícií dostal politický element?
Súvisí to s tým, čomu Nemci hovoria „Zeitgeist“, 
duch doby. Druhá polovica 60. rokov bola typic-
ká prudkými študentskými nepokojmi, ktoré 

vlastne začali v Amerike. U nás, v Amsterdame, 
to začalo už roku 1966, u vás trochu neskôr. Po-
tom ale nasledovali často celkom chaotické akcie 
ľudí vo veku medzi 18 až 28 rokov a my sme boli 
súčasťou toho všetkého. Hlavným podnetom na 
zvrhnutie o ciálneho poriadku sveta bola vojna 
vo Vietname. Bola chápaná ako veľmi zlé politic-
ké rozhodnutie Ameriky, na druhej strane však 
pre nás Amerika predstavovala symbol nového, 
liberálneho a progresívneho. Panovala veľká 
averzia voči o ciálnej spoločenskej hierarchii. 
Najlepším vysvetlením, prečo sme robili operu 
o Che Guevarovi, je snaha apelovať na ľudí, aby 
vystupovali proti „buržoáznemu establišmentu“, 
ako sme to vtedy nazývali. Dodnes si myslím, že 
to bolo úplne čestné a pravdivé. A nevyhnutné...

 Teda, keď sa na toto dielo dívate s odstupom, ne-
chceli by ste na ňom zmeniť jedinú notu.

Nechcel, pretože by som to musel robiť kaž-
dý rok znova; človek sa stále mení. Z rôznych 
príčin – nadobúda nové skúsenosti, nových 
priateľov... Môžete zmeniť jednu-dve evident-
né chyby, ale zásadné zmeny by znamenali, že 
nemáte dostatok rešpektu k vlastnej mladosti. 
Nikdy som to nerobil, považujem to za istý druh 
márnivosti.

 Je to aj tým, že sa sústreďujete na iné podnety, pra-
cujete s novým materiálom?
Zábavné je, že mám pocit, že to, čo ja pova-
žujem za nové, sa mnohým ľuďom zdá staré. 
(Smiech) Už pred 10 rokmi, keď som písal Tri-
logie Van De Laaste Dag, dotkol som sa hud-
by 19. storočia. Znovu som objavil napríklad 
princíp rozvíjania, ktorý som dlho nepoužíval, 
možnosť, že počas skladby pracujete s nejakým 
materiálom a premieňate ho. Beethoven... Pre 
mňa je to niečo veľmi experimentálne. Vo svojej 
hudbe často používam spev – nie na abstraktnú 
poéziu, ako sa to robilo počas avantgardnej éry 
v 60. rokoch, ale na texty s konkrétnymi význa-
mami – a to so sebou nesie silný naratívny ele-
ment. V podstate ide o veľmi romantickú črtu. 
A o tom viem veľa, keďže som dostal dobré skla-
dateľské vzdelanie. Viem, ako evokovať rôzne 
emócie, hoc aj na ploche jedného-dvoch taktov. 
A myslím, že týmto problémom sa už nedoká-
žem vyhnúť. Pre mňa je to experiment, no je to 
niekedy ťažké vysvetliť ostatným ľuďom. Nemá 
to nič spoločné s tým, čomu sa dnes hovorí neo-
romantizmus či prístupnosť v hudbe.

 Na Slovensku sa tomu hovorilo „komunikatívna 
hudba“, s krásnymi melódiami a konsonantnými har-
móniami.
Som absolútne proti tomu. Týmto skladateľom 
hovorím „démoloví“.

 „Démoloví“? (Smiech)
Alebo „ámoloví“. Sú mylne považovaní za mini-
malistov.

 Vaša tvorba je veľmi pestrá a zasahuje do najrôz-
nejších žánrov. Ostávajú vám ešte nejaké skladateľské 
výzvy, s ktorými by ste sa chceli vyrovnať? Máte chuť 
skúšať niečo, s čím ste ešte nikdy nepracovali?
Stále ostáva veľa toho, čo by som chcel urobiť. 
Naposledy ma napríklad hlboko ovplyvnil ka-
nadský skladateľ Claude Vivier. Napísal skladbu, 
ktorá bola postmessiaenovská a veľmi temná. 
Skombinoval v nej jednoduché melódie s neuve-
riteľne komplexnými harmóniami. A tiež v nej bol 
prítomný silný rituálny element, čo je veľmi ťažké 
vystihnúť. Skrátka veľký skladateľ... Chcel by som 
niečo napísať v podobnom duchu. Nie kopírovať 
jeho harmóniu, ktorej som inak pozorne načúval, 
ale použiť jeho ideu. Je zaujímavé, že pri kompo-
novaní často vychádzam z už existujúcej hudby. 
Robili to všetci moji obľúbení skladatelia. Nielen 
Stravinskij, ale aj Ravel, Purcell, Mozart a samo-
zrejme Bach.

 K vašim najväčším skladateľským vzorom patrí 
Stravinskij. Možno aj preto, že podobne ako vy, vyskú-
šal množstvo rôznych štýlov. Prečo práve Stravinské-
ho označujete za kľúčového skladateľa?
Je posledným z radu skladateľov, ktorým hovorím 
„klasickí“ a ktorí pracovali s už existujúcim ma-
teriálom a formami. Jeho harmónia by sa nevy-
vinula bez Skrjabina a Rimského-Korsakova, no 
on s ňou narábal celkom inak.

 Dva roky ste študovali u Luciana Beria. Akú úlohu 
zohralo toto štúdium vo vašom živote?
Veľmi dôležitú. Moje rané skladby sú však viac 
boulezovské ako beriovské. K Lucianovi som 
išiel preto, lebo ako mladý skladateľ som v tom 
čase mal len tri možnosti: Stockhausen, Boluez 
a Berio. Stockhausen vtedy pôsobil v Kolíne nad 
Rýnom a do Kolína ide z Amsterdamu vlak každú 
hodinu. Stockhausen pre mňa jednoducho ne-
bol dosť exotický. A k Boulezovi som nešiel, lebo 
v Baden-Badene uňho študoval môj veľmi dobrý 
priateľ Peter Schat...

 ... a sťažoval sa.
Nie, nie. Pravdaže, nechcem hovoriť za Petra 
Schata... Pretože som mal katolícku výchovu 
a latinské, francúzsky orientované vzdelanie, 
omnoho viac ma lákalo ísť na juh. Berio bol teda 
najlepšou voľbou.

 Dodnes vyučujete kompozíciu na konzervatóriu 
v Haagu, kde predtým pôsobil váš otec. Čo vás na tejto 
práci zaujíma najviac?
Jednoducho rád rozprávam o komponovaní. Od 
svojho otca, ale aj brata Jurriaana, ktorý bol tiež 
skladateľom, som získal veľmi cenné praktické 
rady o tom, ako vyučovať. Jurriaan bol mojím naj-
lepším učiteľom; naučil ma riešiť problémy a hľa-
dať východiská, keď som sa „zasekol“. Bol som 
teda dobre pripravený, keď som ako mladý, 30-
ročný skladateľ začal vyučovať. Spočiatku som 
mal istý problém dostať sa na konzervatórium. 
Najprv ma – neviem prečo – nechali viesť triedu 

Keď sa napríklad De staat hralo prvýkrát mimo Holandska, bolo to na Varšavskej jeseni, musel som hudobníkom predspevo-
vať každý tón. Keď hrali, znelo to ako symfónia od Brucknera alebo Mahlera a ja som chcel, aby to znelo ako Count Basie.
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inštrumentácie. Myslím, že to bolo preto, že vte-
dajší riaditeľ bol orientovaý na dvanásťtónovú 
hudbu a ja som sa mu zrejme zdal príliš málo 
akademický. Ale dostal som sa tam a študenti 
kompozície za mnou začali prichádzať spon-
tánne. Milujem rozprávať o skladateľskej profe-
sii, vymieňať si s nimi myšlienky. Samozrejme, 
nikdy nehovorím o tom, ako sám komponujem; 
mám okolo stovky navzájom celkom odlišných 
študentov, ktorí s mojou hudbou nemajú nič 
spoločné. Vysvetľoval som im napríklad, prečo 
Viviera pokladám za veľkého skladateľa. Keď 
som mal asi 50 rokov, čo už tiež bolo veľmi 
dávno, usporadúvali študenti úžasné semináre 
o hudbe francúzskych spektralistov. Už som ich 
nedokázal sledovať, pretože som o tejto hudbe 
skoro nič nevedel. Pripadala mi celkom nudná, 
no oni vďaka nej pochopili Viviera.

Viacerí z vašich študentov sa stali slávnymi. Naprí-
klad Allison Cameron. Keď dnes počúvate jej skladby, 
spoznávate v nich váš vplyv? Alebo už ide o niečo cel-

LOUIS ANDRIESSEN (1939, Utrecht) pochádza 
z hudobníckej rodiny. Jeho otec Hendrik i strýko 
Willem boli významnými holandskými skladateľmi, 
kompozícii sa venoval aj jeho brat Jurriaan a sestra 
Caecilia. Andriessen začal svoje hudobné štúdiá u 
svojho otca (1953–1957), neskôr študoval na Krá-
ľovskom konzervatóriu v Haagu u Keesa van Baarena 
(1957–1962) a u Luciana Beria v Miláne a Berlíne 
(1962–1964). Počas svojho skladateľského vývoja 
čerpal z viacerých inšpiračných zdrojov – zrejmé sú 
vplyvy serializmu (Serries), pracoval technikou koláže 
(Anachronic), s mg. pásom (Il Duce), inšpirovala ho 
však i energia jazzových orchestrov. Práve v tomto 
období sa vypro lovala Andriessenova radikálna 
hudobná estetika ako reakcia na dobový konzer-
vativizmus holandskej skladateľskej školy. Približne 
od začiatku 70. rokov tvoril pre vlastné nástrojové 
zostavy. Andriessenova hudobná tvorba je predo-
všetkým syntézou vplyvov Igora Stravinského, jazzu 
a amerického minimalizmu, preferuje však európsku 

disonantnosť na úkor konsonantnej modality. Ďalším 
znakom jeho tvorby je politická angažovanosť, čo sa 
počas 70. rokov prejavilo v jeho komentároch Plató-
novho Štátu (De Staat) a sv. Augustína či v inšpirácii 
Michailom Bakuninom (Mausoleum). V priebehu 80. 
a v prvej polovici 90. rokov sa Andriessen v spolupráci 
s  lmovými tvorcami Robertom Wilsonom, Halom 
Hartleym a Petrom Greenawayom venoval tvorbe roz-
siahlych operných projektov (opera Rosa,  lm M is for 
Man, Music, Mozart). V súčasnosti sa vo svojej tvorbe 
venuje kontemplatívnym témam smrti a šialenstva: La 
Passione (2002), Racconto dall‘Inferno (2004, na Dan-
teho texty), opera La Commedia (2004–2008).
Louis Andriessen bol činný aj ako organizátor. V roku 
1972 inicioval založenie dychového telesa Orkest de 
Volharding a v roku 1976 stál pri zrode súboru Hoke-
tus. Už od roku 1974 pôsobil aj ako pedagóg, najprv 
vyučoval inštrumentáciu na Kráľovskom konzervatóriu 
v Haagu, od roku 1978 tam vyučoval aj kompozíciu. 
Roku 1987 prednášal aj na Yalskej univerzite.

kom iné a len cítite hrdosť, že bola vašou žiačkou?
Musíte vziať do úvahy fakt, že študenti k vám prí-
du, pretože milujú vašu hudbu, tak ako ja milu-
jem Stravinského, no k tomu ich ako pedagóg ne-
vediem. Ak aj vidím, že ich hudba sa príliš podobá 
na moju, poviem: „Je tam príliš veľa Andriessena, 
musíte to zmeniť.“ A oni poslúchnu...

Ako ste vnímali Daniela Mateja, keď sa stal vaším 
žiakom? Cítili ste, že skladatelia spoza železnej opony 
boli iní ako tí ostatní?
Rozdiel bol evidentný. Priniesol celkom nový 
prístup, typický pre východoeurópskych skla-
dateľov. Okrem toho som mal študentov z Poľ-
ska. Ťažko generalizovať, čím boli takí odlišní, 
no možno to pochopiť na príklade Arva Pärta, 
keď sa koncom 70. rokov stal doslova hviezdou 
vďaka dvom majstrovským dielam – Tabula 
rasa a Fratres. Jeho neskoršie veci už nepokla-
dám za veľmi zaujímavé, ale toto boli ozaj veľ-
diela. Bol v nich akýsi zvláštny súvis s tým, čo sa 
v tom čase dialo v Amerike, u Feldmana a ďal-
ších. U Poliakov badať niečo podobné. S poľ-
skými skladateľmi mám obzvlášť dobré vzťahy; 
k mojim dobrým priateľom patrí napríklad Zyg-
munt Krauze. Po páde železnej opony sa k nám 
dostalo mnoho pre mňa skutočne objavných 
vecí. Napríklad Iva Bittová. Je úplne úžasná... 
Samozrejme, je to niečo iné, ona čerpá z jazzu 
a folklóru. V konečnom dôsledku už nejde o kra-
jiny alebo jednotlivé štýly, ale o ľudí, ktorí robia 
niečo originálne a zaujímavé.

Prekvapilo ma, keď ste spomenuli, že sa chcete 
vyhýbať hlučnej hudbe. Patríte predsa k prvým skla-
dateľom, ktorí začali pracovať s ampli kovanými ná-
strojmi.
Musím povedať, že môj vlastný hluk je v poriadku. 
Ale hlasitosť ma vôbec nezaujíma; pre mňa je dô-
ležitá vyváženosť, možnosť kombinovať nástroje 
ako napríklad čembalo a klavír. Aj spevákov musí 
byť dobre počuť – na to všetko je potrebná ampli-
 kácia. Používam ju na dosiahnutie dynamickej 
rovnováhy, nejde mi o hlučnosť pop music.           
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 Ovplyvnili vás Cageove idey indeterminizmu a kon-
ceptuálnej hudby?
Áno, veľmi ma zaujímali procesy. Konceptuál-
ne procesy... Nápad s Beethovenom bol v pod-
state jednoduchý – na začiatku aj na konci bola 
pravdepodobnosť, že sa ozvú pôvodné tóny zo 
spomínanej sonáty, 99%, no smerom k stredu 
skladby táto pravdepodobnosť klesala až k 50%. 
Vtedy som však výsledok nevedel zapísať do nôt; 
notačné programy, aké poznáme dnes, vtedy 
ešte neexistovali. Podarilo sa to až teraz.

 Preto ste hovorili o „rekonštrukcii“...
Vlastne to bola viac dekonštrukcia ako rekon-
štrukcia. Chcel som, aby bol vytvorený program, 
ktorým by sa takýmto spôsobom mohli pretvárať 
skladby a ktorý by fungoval na každom počítači.

 Keď hovoríme o počítačoch, je známe, že ste spo-
luzakladateľom štúdia STEIM v Haagu, ktoré tohto 
roku oslavuje 40 rokov existencie. Aká bola vaša úloha 
pri jeho vzniku?
V šesťdesiatom deviatom som pracoval na opere 
Rekonštrukcia. Jej námetom bol Che Guevara 
a politické zápasy v Južnej Amerike. Potreboval 
som v nej množstvo zvukových efektov a trikov, čo 
si nevyhnutne vyžadovalo technicky veľmi vyspelé 
vybavenie. Také sme v Holandsku v tom čase ne-
mali. Oslovil som teda viacerých ľudí, podieľajú-
cich sa na netradičných nástrojoch a používali live 
electronics, aby sme založili štúdio. Iniciatíva vziš-
la od piatich skladateľov a dvoch literátov, ktorí sa 
podieľali na tejto opere, a mala úspech... Dodnes 
sledujem aktivity štúdia; sú tam skoro samí Ame-
ričania a ďalší cudzinci. Michel Waiswisz, ktorý 
minulý rok zomrel, ho dlhú dobu viedol a stal sa 
známym aj za hranicami Holandska. 

 Spomenuli ste Che Guevaru. Ako sa do vašich kom-
pozícií dostal politický element?
Súvisí to s tým, čomu Nemci hovoria „Zeitgeist“, 
duch doby. Druhá polovica 60. rokov bola typic-
ká prudkými študentskými nepokojmi, ktoré 

vlastne začali v Amerike. U nás, v Amsterdame, 
to začalo už roku 1966, u vás trochu neskôr. Po-
tom ale nasledovali často celkom chaotické akcie 
ľudí vo veku medzi 18 až 28 rokov a my sme boli 
súčasťou toho všetkého. Hlavným podnetom na 
zvrhnutie o ciálneho poriadku sveta bola vojna 
vo Vietname. Bola chápaná ako veľmi zlé politic-
ké rozhodnutie Ameriky, na druhej strane však 
pre nás Amerika predstavovala symbol nového, 
liberálneho a progresívneho. Panovala veľká 
averzia voči o ciálnej spoločenskej hierarchii. 
Najlepším vysvetlením, prečo sme robili operu 
o Che Guevarovi, je snaha apelovať na ľudí, aby 
vystupovali proti „buržoáznemu establišmentu“, 
ako sme to vtedy nazývali. Dodnes si myslím, že 
to bolo úplne čestné a pravdivé. A nevyhnutné...

 Teda, keď sa na toto dielo dívate s odstupom, ne-
chceli by ste na ňom zmeniť jedinú notu.

Nechcel, pretože by som to musel robiť kaž-
dý rok znova; človek sa stále mení. Z rôznych 
príčin – nadobúda nové skúsenosti, nových 
priateľov... Môžete zmeniť jednu-dve evident-
né chyby, ale zásadné zmeny by znamenali, že 
nemáte dostatok rešpektu k vlastnej mladosti. 
Nikdy som to nerobil, považujem to za istý druh 
márnivosti.

 Je to aj tým, že sa sústreďujete na iné podnety, pra-
cujete s novým materiálom?
Zábavné je, že mám pocit, že to, čo ja pova-
žujem za nové, sa mnohým ľuďom zdá staré. 
(Smiech) Už pred 10 rokmi, keď som písal Tri-
logie Van De Laaste Dag, dotkol som sa hud-
by 19. storočia. Znovu som objavil napríklad 
princíp rozvíjania, ktorý som dlho nepoužíval, 
možnosť, že počas skladby pracujete s nejakým 
materiálom a premieňate ho. Beethoven... Pre 
mňa je to niečo veľmi experimentálne. Vo svojej 
hudbe často používam spev – nie na abstraktnú 
poéziu, ako sa to robilo počas avantgardnej éry 
v 60. rokoch, ale na texty s konkrétnymi význa-
mami – a to so sebou nesie silný naratívny ele-
ment. V podstate ide o veľmi romantickú črtu. 
A o tom viem veľa, keďže som dostal dobré skla-
dateľské vzdelanie. Viem, ako evokovať rôzne 
emócie, hoc aj na ploche jedného-dvoch taktov. 
A myslím, že týmto problémom sa už nedoká-
žem vyhnúť. Pre mňa je to experiment, no je to 
niekedy ťažké vysvetliť ostatným ľuďom. Nemá 
to nič spoločné s tým, čomu sa dnes hovorí neo-
romantizmus či prístupnosť v hudbe.

 Na Slovensku sa tomu hovorilo „komunikatívna 
hudba“, s krásnymi melódiami a konsonantnými har-
móniami.
Som absolútne proti tomu. Týmto skladateľom 
hovorím „démoloví“.

 „Démoloví“? (Smiech)
Alebo „ámoloví“. Sú mylne považovaní za mini-
malistov.

 Vaša tvorba je veľmi pestrá a zasahuje do najrôz-
nejších žánrov. Ostávajú vám ešte nejaké skladateľské 
výzvy, s ktorými by ste sa chceli vyrovnať? Máte chuť 
skúšať niečo, s čím ste ešte nikdy nepracovali?
Stále ostáva veľa toho, čo by som chcel urobiť. 
Naposledy ma napríklad hlboko ovplyvnil ka-
nadský skladateľ Claude Vivier. Napísal skladbu, 
ktorá bola postmessiaenovská a veľmi temná. 
Skombinoval v nej jednoduché melódie s neuve-
riteľne komplexnými harmóniami. A tiež v nej bol 
prítomný silný rituálny element, čo je veľmi ťažké 
vystihnúť. Skrátka veľký skladateľ... Chcel by som 
niečo napísať v podobnom duchu. Nie kopírovať 
jeho harmóniu, ktorej som inak pozorne načúval, 
ale použiť jeho ideu. Je zaujímavé, že pri kompo-
novaní často vychádzam z už existujúcej hudby. 
Robili to všetci moji obľúbení skladatelia. Nielen 
Stravinskij, ale aj Ravel, Purcell, Mozart a samo-
zrejme Bach.

 K vašim najväčším skladateľským vzorom patrí 
Stravinskij. Možno aj preto, že podobne ako vy, vyskú-
šal množstvo rôznych štýlov. Prečo práve Stravinské-
ho označujete za kľúčového skladateľa?
Je posledným z radu skladateľov, ktorým hovorím 
„klasickí“ a ktorí pracovali s už existujúcim ma-
teriálom a formami. Jeho harmónia by sa nevy-
vinula bez Skrjabina a Rimského-Korsakova, no 
on s ňou narábal celkom inak.

 Dva roky ste študovali u Luciana Beria. Akú úlohu 
zohralo toto štúdium vo vašom živote?
Veľmi dôležitú. Moje rané skladby sú však viac 
boulezovské ako beriovské. K Lucianovi som 
išiel preto, lebo ako mladý skladateľ som v tom 
čase mal len tri možnosti: Stockhausen, Boluez 
a Berio. Stockhausen vtedy pôsobil v Kolíne nad 
Rýnom a do Kolína ide z Amsterdamu vlak každú 
hodinu. Stockhausen pre mňa jednoducho ne-
bol dosť exotický. A k Boulezovi som nešiel, lebo 
v Baden-Badene uňho študoval môj veľmi dobrý 
priateľ Peter Schat...

 ... a sťažoval sa.
Nie, nie. Pravdaže, nechcem hovoriť za Petra 
Schata... Pretože som mal katolícku výchovu 
a latinské, francúzsky orientované vzdelanie, 
omnoho viac ma lákalo ísť na juh. Berio bol teda 
najlepšou voľbou.

 Dodnes vyučujete kompozíciu na konzervatóriu 
v Haagu, kde predtým pôsobil váš otec. Čo vás na tejto 
práci zaujíma najviac?
Jednoducho rád rozprávam o komponovaní. Od 
svojho otca, ale aj brata Jurriaana, ktorý bol tiež 
skladateľom, som získal veľmi cenné praktické 
rady o tom, ako vyučovať. Jurriaan bol mojím naj-
lepším učiteľom; naučil ma riešiť problémy a hľa-
dať východiská, keď som sa „zasekol“. Bol som 
teda dobre pripravený, keď som ako mladý, 30-
ročný skladateľ začal vyučovať. Spočiatku som 
mal istý problém dostať sa na konzervatórium. 
Najprv ma – neviem prečo – nechali viesť triedu 

Keď sa napríklad De staat hralo prvýkrát mimo Holandska, bolo to na Varšavskej jeseni, musel som hudobníkom predspevo-
vať každý tón. Keď hrali, znelo to ako symfónia od Brucknera alebo Mahlera a ja som chcel, aby to znelo ako Count Basie.
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inštrumentácie. Myslím, že to bolo preto, že vte-
dajší riaditeľ bol orientovaý na dvanásťtónovú 
hudbu a ja som sa mu zrejme zdal príliš málo 
akademický. Ale dostal som sa tam a študenti 
kompozície za mnou začali prichádzať spon-
tánne. Milujem rozprávať o skladateľskej profe-
sii, vymieňať si s nimi myšlienky. Samozrejme, 
nikdy nehovorím o tom, ako sám komponujem; 
mám okolo stovky navzájom celkom odlišných 
študentov, ktorí s mojou hudbou nemajú nič 
spoločné. Vysvetľoval som im napríklad, prečo 
Viviera pokladám za veľkého skladateľa. Keď 
som mal asi 50 rokov, čo už tiež bolo veľmi 
dávno, usporadúvali študenti úžasné semináre 
o hudbe francúzskych spektralistov. Už som ich 
nedokázal sledovať, pretože som o tejto hudbe 
skoro nič nevedel. Pripadala mi celkom nudná, 
no oni vďaka nej pochopili Viviera.

Viacerí z vašich študentov sa stali slávnymi. Naprí-
klad Allison Cameron. Keď dnes počúvate jej skladby, 
spoznávate v nich váš vplyv? Alebo už ide o niečo cel-

LOUIS ANDRIESSEN (1939, Utrecht) pochádza 
z hudobníckej rodiny. Jeho otec Hendrik i strýko 
Willem boli významnými holandskými skladateľmi, 
kompozícii sa venoval aj jeho brat Jurriaan a sestra 
Caecilia. Andriessen začal svoje hudobné štúdiá u 
svojho otca (1953–1957), neskôr študoval na Krá-
ľovskom konzervatóriu v Haagu u Keesa van Baarena 
(1957–1962) a u Luciana Beria v Miláne a Berlíne 
(1962–1964). Počas svojho skladateľského vývoja 
čerpal z viacerých inšpiračných zdrojov – zrejmé sú 
vplyvy serializmu (Serries), pracoval technikou koláže 
(Anachronic), s mg. pásom (Il Duce), inšpirovala ho 
však i energia jazzových orchestrov. Práve v tomto 
období sa vypro lovala Andriessenova radikálna 
hudobná estetika ako reakcia na dobový konzer-
vativizmus holandskej skladateľskej školy. Približne 
od začiatku 70. rokov tvoril pre vlastné nástrojové 
zostavy. Andriessenova hudobná tvorba je predo-
všetkým syntézou vplyvov Igora Stravinského, jazzu 
a amerického minimalizmu, preferuje však európsku 

disonantnosť na úkor konsonantnej modality. Ďalším 
znakom jeho tvorby je politická angažovanosť, čo sa 
počas 70. rokov prejavilo v jeho komentároch Plató-
novho Štátu (De Staat) a sv. Augustína či v inšpirácii 
Michailom Bakuninom (Mausoleum). V priebehu 80. 
a v prvej polovici 90. rokov sa Andriessen v spolupráci 
s  lmovými tvorcami Robertom Wilsonom, Halom 
Hartleym a Petrom Greenawayom venoval tvorbe roz-
siahlych operných projektov (opera Rosa,  lm M is for 
Man, Music, Mozart). V súčasnosti sa vo svojej tvorbe 
venuje kontemplatívnym témam smrti a šialenstva: La 
Passione (2002), Racconto dall‘Inferno (2004, na Dan-
teho texty), opera La Commedia (2004–2008).
Louis Andriessen bol činný aj ako organizátor. V roku 
1972 inicioval založenie dychového telesa Orkest de 
Volharding a v roku 1976 stál pri zrode súboru Hoke-
tus. Už od roku 1974 pôsobil aj ako pedagóg, najprv 
vyučoval inštrumentáciu na Kráľovskom konzervatóriu 
v Haagu, od roku 1978 tam vyučoval aj kompozíciu. 
Roku 1987 prednášal aj na Yalskej univerzite.

kom iné a len cítite hrdosť, že bola vašou žiačkou?
Musíte vziať do úvahy fakt, že študenti k vám prí-
du, pretože milujú vašu hudbu, tak ako ja milu-
jem Stravinského, no k tomu ich ako pedagóg ne-
vediem. Ak aj vidím, že ich hudba sa príliš podobá 
na moju, poviem: „Je tam príliš veľa Andriessena, 
musíte to zmeniť.“ A oni poslúchnu...

Ako ste vnímali Daniela Mateja, keď sa stal vaším 
žiakom? Cítili ste, že skladatelia spoza železnej opony 
boli iní ako tí ostatní?
Rozdiel bol evidentný. Priniesol celkom nový 
prístup, typický pre východoeurópskych skla-
dateľov. Okrem toho som mal študentov z Poľ-
ska. Ťažko generalizovať, čím boli takí odlišní, 
no možno to pochopiť na príklade Arva Pärta, 
keď sa koncom 70. rokov stal doslova hviezdou 
vďaka dvom majstrovským dielam – Tabula 
rasa a Fratres. Jeho neskoršie veci už nepokla-
dám za veľmi zaujímavé, ale toto boli ozaj veľ-
diela. Bol v nich akýsi zvláštny súvis s tým, čo sa 
v tom čase dialo v Amerike, u Feldmana a ďal-
ších. U Poliakov badať niečo podobné. S poľ-
skými skladateľmi mám obzvlášť dobré vzťahy; 
k mojim dobrým priateľom patrí napríklad Zyg-
munt Krauze. Po páde železnej opony sa k nám 
dostalo mnoho pre mňa skutočne objavných 
vecí. Napríklad Iva Bittová. Je úplne úžasná... 
Samozrejme, je to niečo iné, ona čerpá z jazzu 
a folklóru. V konečnom dôsledku už nejde o kra-
jiny alebo jednotlivé štýly, ale o ľudí, ktorí robia 
niečo originálne a zaujímavé.

Prekvapilo ma, keď ste spomenuli, že sa chcete 
vyhýbať hlučnej hudbe. Patríte predsa k prvým skla-
dateľom, ktorí začali pracovať s ampli kovanými ná-
strojmi.
Musím povedať, že môj vlastný hluk je v poriadku. 
Ale hlasitosť ma vôbec nezaujíma; pre mňa je dô-
ležitá vyváženosť, možnosť kombinovať nástroje 
ako napríklad čembalo a klavír. Aj spevákov musí 
byť dobre počuť – na to všetko je potrebná ampli-
 kácia. Používam ju na dosiahnutie dynamickej 
rovnováhy, nejde mi o hlučnosť pop music.           
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 Prečo Škandinávia?
Švédsko malo dobrú povesť. Okrem toho, 
chceli sme ísť do krajiny, kde nikdy nebol 
Hitler. Prišli sme nabalení do jedného 
auta v októbri 1968. Všade bola tma, pr-
šalo a bola zima. Perspektívy boli rovnako 
nevyspytateľné ako počasie okolo nás. Sa-
mozrejme, časom sme sa zorientovali... 

Dekréty na disonancie

Pripravila Jarmila HREHORČÁKOVÁ

 Nebolo to príliš riskantné? Mali ste 38 ro-
kov, deti, manželku...
Našťastie sme si mohli vybrať  kam pôj-
deme. Dostali sme víza aj do Švajčiar-
ska. Mám rád hory, ale manželka tam 
nechcela ísť. Dnes je už ťažké presne 
sledovať  stopy po vyše 40-ročných ko-
ľajách. 

 Na Slovensku vám po odchode zostali ľud-
ské i profesionálne väzby...
Keď sa sám na seba pozerám s odstupom 
času, musím povedať, že som si na Sloven-
sku pred rokom 1968 žil ako vo vate. My 
skladatelia sme boli dosť zhýčkaní. Škola, 
na ktorú sme chodili, bola nová, nemala 
tradície ako napr. konzervatórium. Mnohí 
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Politické, ekonomické, sociálne, osobné, rodinné... Dôvody množstva emigrácií zo socialistického Československa 
boli rôzne. Slovenský skladateľ Pavol Šimai odišiel v roku 1968 do Švédska.  Rodinu s dvoma deťmi zbalil do 
malej Fiatky 600 a vydal sa v ústrety neistej ceste za slobodou. 
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Pavol Šimai (1930, Levice) – v študoval u P. Kadosu 
(Budapešť), Š. Németha-Šamorínskeho, J. Cikkera 
(1951–1956, kompozícia VŠMU) a na základe 
štipendia u P. Dessaua (Berlín), ktorý mu umož-
nil integrovať sa do kultúrneho života krajiny 
(spolupráca s  lmovými štúdiami DEFA). Od 
r. 1960 bol postupne pedagógom na bratislav-
skom Konzervatóriu, pracovníkom hud. vysie-
lania Čs. rozhlasu a hud. dramaturgom Štúdia 
krátkych  lmov v Bratislave. Od r. 1968 žije vo 
Švédsku, kde vyučoval na rôznych hud. učiliš-
tiach (Södertälje, Arvik, Štokholm) i na Vysokej 
hudobnej škole pri Univerzite v Göteborgu. 
Prechodne bol hud. recenzentom denníka 
Göteborgs Handels- och Sjöfartstidning, pra-
coval tiež ako klavírny technik a ladič. V tvorbe 
mladosti sa P. Šimai orientoval najmä na timbro-
vú zložku hud. materiálu, inšpiroval sa aj melo-
dikou slov. ľud. piesne. Nehľadiac na použité 
kompozičné prostriedky a postupy, jeho hudba, 
ktorá zostala vždy pevne zakotvená v tradícii, je 
nositeľom silne expresívneho náboja. 

www.hc.sk

spolužiaci chodili i na tam, ja ten základ 
nemám. Je to škoda. Ak niekto študuje 
hudobnú kompozíciu, mali by ho vodiť 
po orchestroch, po divadlách, mal by veľa 
konzultovať s dirigentmi, interpretmi, 
dramaturgmi. Musí mať úzky kontakt 
s praktickým životom, mal by hrať na ne-
jakom hudobnom nástroji. Skladateľ má 
tak najlepšiu možnosť dostať sa do kon-
taktu s „hudobnou realitou“. Môžete byť 
úspešný, nadviazať rýchlo kontakty a učiť 
sa na vlastných chybách, i keď nie vždy 
bezbolestne.

 Študovali ste u Jána Cikkera. Aké bolo u 
neho štúdium v 50. rokoch?
Najcennejší na vyučovaní bol jeho kama-
rátsky, otvorený prístup. Cikker v tom ob-
dobí písal opery, mal na nás menej času. 

Niektoré veci preto zostali nevypovedané, 
nedoučené, napr. náuka o kontrapunkte. 
Poznatky z nej som si doplnil až v zrelom 
veku. 

 S ktorou hudobnou zložkou pracujete naj-
radšej? Na čom začínate stavať kompozície?
U mňa sa to vždy mení. Rané kompozície 
som začínal budovať na harmóniách. Keď 
som chodil do 1. ročníka VŠMU, disonan-
cie boli výnimočné, povedal by som, že do-
konca na ne bolo treba stranícke dekréty. 
Oslovovali ma tiež melódie slovenských 
ľudových piesní. V tom sme sa zhodli 
s Jánom Cikkerom, ktorému vtedajšia 
stranícka línia vyhovovala, pretože vylu-
čovala akékoľvek 12-tónové experimenty 
a avantgardné postupy. Keď som skončil 
VŠMU, začal som sa pohrávať s disonan-
ciami, s rôznymi zvukmi, inštrumentál-
nymi efektmi, dal som sa na sonoristiku, 
rytmus trochu ustúpil do pozadia. Počas 
študentských rokov strávených v Berlíne 
u Paula Dessaua som si osvojil jeho názor 
na zapieranie striktného, pochodového 
rytmu. Nemal to rád. Ja som to prijal ako 
večnú pravdu, no medzitým sa objavili 
Ligetiho skladby, ktoré nepoznali už ani 
prvú ani druhú dobu. Kreslili sa len také 
mračná orchestrálnymi farbami. Robili 
to aj Poliaci. Ja som sa však po čase opäť 
vrátil k melódii a rytmu. Myslím si, že ryt-
mus, ten tep, a hlavne nepravidelný, ktorý 
milujem, je základom schopnosti budiť 
život v poslucháčovi. Je to tak aj v moder-
nej hudbe, tá pracuje najviac s rytmickými 
prvkami, ktoré sú pri opakovaní veľmi su-
gestívne a poslucháč pociťuje eufóriu.

 Nemali ste niekedy tendenciu byť súčasťou 
nejakej školy či hnutia?
Nemal som kolektivistické predstavy 

o Veľkej päťke či Parížskej šestke. Nikdy 
som si nemyslel, že skladateľská skupina 
môže obrátiť tok hudby. Skladatelia sú 
odkázaní sami na seba. Človek musí byť 
v prvom rade autoritou sám pre seba. 
Pripadalo by mi zvláštne, keby kamarát 
zo školy dokončil druhú polovicu mojej 
sonáty. Ukázalo sa, že avantgarda, hoci 
chcela doviesť vývoj hudby niekde inde, 
dorazila do konečnej stanice. Zmenila sa 
doba i názory na hudbu, nemožno všetko 
obrátiť a priori naruby. Vtedy prevažovali 
myšlienky, že hudba sa nepočúva preto, 
aby nám bolo príjemne, aby sme sa uvoľ-
nili... Myslím si, že to mnohých odradilo. 
Ľudia si zvykli, že nová hudba nemusí, 
dokonca ani nesmie byť pekná. Istú dobu 
sme si zakladali na tom, že svet je realis-
tický a taká má byť aj hudba. Tento stav 

ale nemôžeme udržiavať donekonečna. 
Polucháči nebudú chodiť na koncerty 
„len“ pre vyššie méty.

 Ako ste sa vyrovnali s tým, že ste sa na 
Slovensku po roku 1968 stali persona non 
grata?
Od chvíle, kedy som získal status emig-
ranta, sa moje zvukové a grafické zázna-
my odsunuli. Našťastie neboli zničené. 
Občas sa mi do Československa podari-
lo prepašovať  hudbu. Napríklad nejaký 
švédsky huslista išiel do Brna, kde mal 
nahrávať  moju skladbu. Vôbec nevede-
li, že nejaký Šimai je emigrant, tak to 
pokojne nahrali. Čo sa týka Švédska, 
nemôžem povedať, že tam čakali práve 
na mňa. Keď  som prišiel v roku 1968, 
švédske rádio uvádzalo moju skladbu 
Meditácia  z koncertu v Norrköpingu. 
Tam som neskôr nadviazal kontakty. 
Začal som vyučovať  hudobnú teóriu, 
písal som skladby pre mojich kolegov, 
interpretov v Arviku. Tu som sa nau-
čil reagovať  na požiadavky švédskeho 
hudobného života, tiež som sa stretol 
so zasahovaním interpretov do mojich 
partitúr. Niektorí si jednoducho skrátili 
8-minútovú skladbu na dve... (Smiech.) 
Potom sa to inak ako v 2-minútovej ver-
zii už neuvádzalo.

 Je rozdiel tvoriť pre švédskeho a sloven-
ského poslucháča?
To nie. Prvým poslucháčom som aj tak 
vždy ja. Prišiel som aj na to, že čím som 
starší, tým viac kalkulujem s možnos-
ťami inštrumentalistov. Rozmýšľam 
nad ním, ako sa mu bude hrať, ako mu 
to sadne. Netreba však podliezať  po-
žiadavkám interpretov, ale nájsť  zlatú 
strednú cestu.

 Žijete vo Švédsku viac ako 40 rokov. Aký je 
váš skladateľský status?     
Nemal som žiadne problémy byť prijatý za 
člena Spolku švédskych skladateľov v roku 
1973. A nemal som ani zlé skúseností pri 
žiadaní štipendií na tvorbu. Čo sa ale týka 
uvádzania mojich kompozícií vo Švédsku, 
je to komplikovanejšie. Problémom je, že 
je nás stále viac a viac. Keď ma prijímali 
do Spolku švédskych skladateľov, bolo 
nás tam sto. Dnes nás je trikrát viac. Aj 
uvádzanie skladieb je veľmi premenlivé 
a krátkodobé. Mŕtvi alebo starší sklada-
telia sú pomaly zabúdaní. Veľké šance do-
stávajú mladí skladatelia, ktorých nie je 
málo a sú prehnane ambiciózni.

 Život pred rokom 1968 na Slovensku, roky 
v emigrácii vo Švédsku, opätovné kontakty so 

Slovenskom po roku 1989. Dokážete už dnes 
urobiť nejaké resumé?
Som vďačný za všetko, čo život prináša. 
Nepočítam už s bohatou tvorbou v tomto 
období. Paradoxom je, že kým žijete a tvo-
ríte, nevšímajú si vás. Keď však máte po-
cit, že vaše dielo je dokonané, vaše skladby 
začnú byť zrazu pre iných zaujímavé, dajú 
sa hrať, môžu sa obnoviť. Čo je ale pre mňa 
najdôležitejšie, moje skladby mi začínajú 
vypovedať niečo o mne, o mojom živote. 
Neuvedomoval som si, že človek je ná-
strojom svojej doby, rezonančnou doskou 
a bez toho aby vedel alebo chcel, niečo od-
zrkadľuje. To je dôkazom, že čistá akade-
mická tvorba azda ani neexistuje.                

Čo je ale pre mňa najdôležitejšie, moje skladby mi začínajú vypovedať niečo o mne, o mojom živote. Neuvedomoval 
som si, že človek je nástrojom doby, rezonančnou doskou a bez toho, aby vedel alebo chcel, niečo odzrkadľuje.

25

ROZHOVOR

Rozhovor_simai.indd   3 21. 12. 2009   4:29:43



 Prečo Škandinávia?
Švédsko malo dobrú povesť. Okrem toho, 
chceli sme ísť do krajiny, kde nikdy nebol 
Hitler. Prišli sme nabalení do jedného 
auta v októbri 1968. Všade bola tma, pr-
šalo a bola zima. Perspektívy boli rovnako 
nevyspytateľné ako počasie okolo nás. Sa-
mozrejme, časom sme sa zorientovali... 

Dekréty na disonancie

Pripravila Jarmila HREHORČÁKOVÁ

 Nebolo to príliš riskantné? Mali ste 38 ro-
kov, deti, manželku...
Našťastie sme si mohli vybrať  kam pôj-
deme. Dostali sme víza aj do Švajčiar-
ska. Mám rád hory, ale manželka tam 
nechcela ísť. Dnes je už ťažké presne 
sledovať  stopy po vyše 40-ročných ko-
ľajách. 

 Na Slovensku vám po odchode zostali ľud-
ské i profesionálne väzby...
Keď sa sám na seba pozerám s odstupom 
času, musím povedať, že som si na Sloven-
sku pred rokom 1968 žil ako vo vate. My 
skladatelia sme boli dosť zhýčkaní. Škola, 
na ktorú sme chodili, bola nová, nemala 
tradície ako napr. konzervatórium. Mnohí 

D
iri

ge
nt

 Z
. N

ag
y 

a 
P.

 Š
im

ai
 n

a 
fe

st
iv

al
e M

el
os

-É
to

s v
 ro

ku
 2

00
7.

 f
ot

o:
 P

. B
re

nk
us

Politické, ekonomické, sociálne, osobné, rodinné... Dôvody množstva emigrácií zo socialistického Československa 
boli rôzne. Slovenský skladateľ Pavol Šimai odišiel v roku 1968 do Švédska.  Rodinu s dvoma deťmi zbalil do 
malej Fiatky 600 a vydal sa v ústrety neistej ceste za slobodou. 
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Pavol Šimai (1930, Levice) – v študoval u P. Kadosu 
(Budapešť), Š. Németha-Šamorínskeho, J. Cikkera 
(1951–1956, kompozícia VŠMU) a na základe 
štipendia u P. Dessaua (Berlín), ktorý mu umož-
nil integrovať sa do kultúrneho života krajiny 
(spolupráca s  lmovými štúdiami DEFA). Od 
r. 1960 bol postupne pedagógom na bratislav-
skom Konzervatóriu, pracovníkom hud. vysie-
lania Čs. rozhlasu a hud. dramaturgom Štúdia 
krátkych  lmov v Bratislave. Od r. 1968 žije vo 
Švédsku, kde vyučoval na rôznych hud. učiliš-
tiach (Södertälje, Arvik, Štokholm) i na Vysokej 
hudobnej škole pri Univerzite v Göteborgu. 
Prechodne bol hud. recenzentom denníka 
Göteborgs Handels- och Sjöfartstidning, pra-
coval tiež ako klavírny technik a ladič. V tvorbe 
mladosti sa P. Šimai orientoval najmä na timbro-
vú zložku hud. materiálu, inšpiroval sa aj melo-
dikou slov. ľud. piesne. Nehľadiac na použité 
kompozičné prostriedky a postupy, jeho hudba, 
ktorá zostala vždy pevne zakotvená v tradícii, je 
nositeľom silne expresívneho náboja. 

www.hc.sk

spolužiaci chodili i na tam, ja ten základ 
nemám. Je to škoda. Ak niekto študuje 
hudobnú kompozíciu, mali by ho vodiť 
po orchestroch, po divadlách, mal by veľa 
konzultovať s dirigentmi, interpretmi, 
dramaturgmi. Musí mať úzky kontakt 
s praktickým životom, mal by hrať na ne-
jakom hudobnom nástroji. Skladateľ má 
tak najlepšiu možnosť dostať sa do kon-
taktu s „hudobnou realitou“. Môžete byť 
úspešný, nadviazať rýchlo kontakty a učiť 
sa na vlastných chybách, i keď nie vždy 
bezbolestne.

 Študovali ste u Jána Cikkera. Aké bolo u 
neho štúdium v 50. rokoch?
Najcennejší na vyučovaní bol jeho kama-
rátsky, otvorený prístup. Cikker v tom ob-
dobí písal opery, mal na nás menej času. 

Niektoré veci preto zostali nevypovedané, 
nedoučené, napr. náuka o kontrapunkte. 
Poznatky z nej som si doplnil až v zrelom 
veku. 

 S ktorou hudobnou zložkou pracujete naj-
radšej? Na čom začínate stavať kompozície?
U mňa sa to vždy mení. Rané kompozície 
som začínal budovať na harmóniách. Keď 
som chodil do 1. ročníka VŠMU, disonan-
cie boli výnimočné, povedal by som, že do-
konca na ne bolo treba stranícke dekréty. 
Oslovovali ma tiež melódie slovenských 
ľudových piesní. V tom sme sa zhodli 
s Jánom Cikkerom, ktorému vtedajšia 
stranícka línia vyhovovala, pretože vylu-
čovala akékoľvek 12-tónové experimenty 
a avantgardné postupy. Keď som skončil 
VŠMU, začal som sa pohrávať s disonan-
ciami, s rôznymi zvukmi, inštrumentál-
nymi efektmi, dal som sa na sonoristiku, 
rytmus trochu ustúpil do pozadia. Počas 
študentských rokov strávených v Berlíne 
u Paula Dessaua som si osvojil jeho názor 
na zapieranie striktného, pochodového 
rytmu. Nemal to rád. Ja som to prijal ako 
večnú pravdu, no medzitým sa objavili 
Ligetiho skladby, ktoré nepoznali už ani 
prvú ani druhú dobu. Kreslili sa len také 
mračná orchestrálnymi farbami. Robili 
to aj Poliaci. Ja som sa však po čase opäť 
vrátil k melódii a rytmu. Myslím si, že ryt-
mus, ten tep, a hlavne nepravidelný, ktorý 
milujem, je základom schopnosti budiť 
život v poslucháčovi. Je to tak aj v moder-
nej hudbe, tá pracuje najviac s rytmickými 
prvkami, ktoré sú pri opakovaní veľmi su-
gestívne a poslucháč pociťuje eufóriu.

 Nemali ste niekedy tendenciu byť súčasťou 
nejakej školy či hnutia?
Nemal som kolektivistické predstavy 

o Veľkej päťke či Parížskej šestke. Nikdy 
som si nemyslel, že skladateľská skupina 
môže obrátiť tok hudby. Skladatelia sú 
odkázaní sami na seba. Človek musí byť 
v prvom rade autoritou sám pre seba. 
Pripadalo by mi zvláštne, keby kamarát 
zo školy dokončil druhú polovicu mojej 
sonáty. Ukázalo sa, že avantgarda, hoci 
chcela doviesť vývoj hudby niekde inde, 
dorazila do konečnej stanice. Zmenila sa 
doba i názory na hudbu, nemožno všetko 
obrátiť a priori naruby. Vtedy prevažovali 
myšlienky, že hudba sa nepočúva preto, 
aby nám bolo príjemne, aby sme sa uvoľ-
nili... Myslím si, že to mnohých odradilo. 
Ľudia si zvykli, že nová hudba nemusí, 
dokonca ani nesmie byť pekná. Istú dobu 
sme si zakladali na tom, že svet je realis-
tický a taká má byť aj hudba. Tento stav 

ale nemôžeme udržiavať donekonečna. 
Polucháči nebudú chodiť na koncerty 
„len“ pre vyššie méty.

 Ako ste sa vyrovnali s tým, že ste sa na 
Slovensku po roku 1968 stali persona non 
grata?
Od chvíle, kedy som získal status emig-
ranta, sa moje zvukové a grafické zázna-
my odsunuli. Našťastie neboli zničené. 
Občas sa mi do Československa podari-
lo prepašovať  hudbu. Napríklad nejaký 
švédsky huslista išiel do Brna, kde mal 
nahrávať  moju skladbu. Vôbec nevede-
li, že nejaký Šimai je emigrant, tak to 
pokojne nahrali. Čo sa týka Švédska, 
nemôžem povedať, že tam čakali práve 
na mňa. Keď  som prišiel v roku 1968, 
švédske rádio uvádzalo moju skladbu 
Meditácia  z koncertu v Norrköpingu. 
Tam som neskôr nadviazal kontakty. 
Začal som vyučovať  hudobnú teóriu, 
písal som skladby pre mojich kolegov, 
interpretov v Arviku. Tu som sa nau-
čil reagovať  na požiadavky švédskeho 
hudobného života, tiež som sa stretol 
so zasahovaním interpretov do mojich 
partitúr. Niektorí si jednoducho skrátili 
8-minútovú skladbu na dve... (Smiech.) 
Potom sa to inak ako v 2-minútovej ver-
zii už neuvádzalo.

 Je rozdiel tvoriť pre švédskeho a sloven-
ského poslucháča?
To nie. Prvým poslucháčom som aj tak 
vždy ja. Prišiel som aj na to, že čím som 
starší, tým viac kalkulujem s možnos-
ťami inštrumentalistov. Rozmýšľam 
nad ním, ako sa mu bude hrať, ako mu 
to sadne. Netreba však podliezať  po-
žiadavkám interpretov, ale nájsť  zlatú 
strednú cestu.

 Žijete vo Švédsku viac ako 40 rokov. Aký je 
váš skladateľský status?     
Nemal som žiadne problémy byť prijatý za 
člena Spolku švédskych skladateľov v roku 
1973. A nemal som ani zlé skúseností pri 
žiadaní štipendií na tvorbu. Čo sa ale týka 
uvádzania mojich kompozícií vo Švédsku, 
je to komplikovanejšie. Problémom je, že 
je nás stále viac a viac. Keď ma prijímali 
do Spolku švédskych skladateľov, bolo 
nás tam sto. Dnes nás je trikrát viac. Aj 
uvádzanie skladieb je veľmi premenlivé 
a krátkodobé. Mŕtvi alebo starší sklada-
telia sú pomaly zabúdaní. Veľké šance do-
stávajú mladí skladatelia, ktorých nie je 
málo a sú prehnane ambiciózni.

 Život pred rokom 1968 na Slovensku, roky 
v emigrácii vo Švédsku, opätovné kontakty so 

Slovenskom po roku 1989. Dokážete už dnes 
urobiť nejaké resumé?
Som vďačný za všetko, čo život prináša. 
Nepočítam už s bohatou tvorbou v tomto 
období. Paradoxom je, že kým žijete a tvo-
ríte, nevšímajú si vás. Keď však máte po-
cit, že vaše dielo je dokonané, vaše skladby 
začnú byť zrazu pre iných zaujímavé, dajú 
sa hrať, môžu sa obnoviť. Čo je ale pre mňa 
najdôležitejšie, moje skladby mi začínajú 
vypovedať niečo o mne, o mojom živote. 
Neuvedomoval som si, že človek je ná-
strojom svojej doby, rezonančnou doskou 
a bez toho aby vedel alebo chcel, niečo od-
zrkadľuje. To je dôkazom, že čistá akade-
mická tvorba azda ani neexistuje.                

Čo je ale pre mňa najdôležitejšie, moje skladby mi začínajú vypovedať niečo o mne, o mojom živote. Neuvedomoval 
som si, že človek je nástrojom doby, rezonančnou doskou a bez toho, aby vedel alebo chcel, niečo odzrkadľuje.
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„Autor musí mať obrazu nielen plné oči, ale aj srdce, aby potom tie jeho obrazy mohli rovnako vnímať aj jeho diváci. 
Chce to veľa pokory a trpezlivosti, čakať a dočkať sa toho správneho svetla a okamihu, keď je srdce a rozum v zákryte.“                                                                                                                                      
Martin Martinček
(z predhovoru M. Pauera v publikácii P. Brenkusa: Dance, Bratislava, 2006)

Pripravila Terézia URSÍNYOVÁ , fotogra e Peter BRENKUS

Peter Brenkus:
Hudba v obraze – srdce s rozumom v zákryte

Štyridsiatnik Peter Brenkus už roky fasci-
nuje túžbou zachytiť fotoobjektívom ťaž-
ko uchopiteľné fenomény, akými sú tanec 
a hudba. Možno ho stretnúť na koncertoch 
Slovenskej filharmónie či Bratislavských 
hudobných slávností, kde v pozadí koncert-
nej sály sústredene vyčkáva, aby zachytil 
krehké okamihy, kedy sú i v hudbe „srdce 
a rozum v zákryte“. Hudbe venoval už dve 
samostatné výstavy s názvom Hudba v ob-
raze (minulý rok počas BHS v Redute, aktu-
álne v Historickej budove SND). Obe pred-
stavujú osobnosti svetovej i domácej hudby. 
Brenkusove čiernobiele i farebné zábery nie 
sú „len“ portrétmi. Cítiť z nich dynamiku, 

gestickosť i emocionálne vzrušenie hudob-
níkov. Je v nich zhmotnená hudba. Rozprá-
vali sme sa s ním pri príležitosti jeho aktu-
álnej výstavy.  

  Kedy a kde sa začali vaše kontakty s hud-
bou?
V rodine. Môj otec bol fanatik Hi-Fi tech-
niky. Už v časoch „reálneho socializmu“ si 
zaobstaral moderné zvukové prehrávače. 
Ako jeden z mála vrstovníkov som už ako 
6-ročný koncom 60. rokov počúval kvadro-
fónne nahrávky. Keď som dnes na orches-
trálnych skúškach, aby som si pripravil zá-
bery na večerný koncert, som najšťastnejší. 

Sedím uprostred hráčov, a tak – na rozdiel 
od publika – opäť počúvam hudbu kvadro-
fónne. Doma sa počúvali všetky štýly a žán-
re, takže som si postupne vytvoril kladný 
vzťah ku každej dobrej hudbe. No predsa, 
najviac milujem Johanna Sebastiana Bacha 
– jeho logiku, hĺbku a absolútnosť výpove-
de. Mrzí ma, že keď ponúkam v redakciách 
fotoreportáže z najatraktívnejších koncer-
tov sezóny a BHS, pýtajú sa ma: „Koho to 
už dnes zaujíma, pán Brenkus?“ Pritom aj 
v dnešnej dobe navštevujú koncerty a oper-
né domy stovky ľudí. Patrím k nim. Nuž, 
médiá môžu (a nemusia) ovplyvňovať po-
znanie čitateľov.
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 A ako ste sa dostali k tanečnému umeniu?
Hovorí sa, že najťažšie sa fotí tanec. Bola to 
pre mňa výzva. Niekedy v 70. rokoch som za-
čal fotografovať súbor moderného tanca Bra-
len. Okrem vlastných programov organizoval 
(ako prvý na Slovensku) prehliadkové týždne 
a školy moderného i ľudového tanca. Vedúci-
mi osobnosťami Bralenu boli (a sú) Rastislav 
Letenaj a Peter Hrozienčík, ktorí sa stali i mo-
jimi priateľmi. Kniha Dance vznikla na zákla-
de spolupráce s Bralenom, ale aj inými súbor-
mi moderného, profesionálneho aj ľudového 
tanca a je fotografovaná ešte klasickým foto-
materiálom. Snažil som sa v nej zachytiť dy-
namiku tanca a krásy ľudského tela v pohybe. 
Okrem fotogra í sú v knihe aj výstižné výroky 
slávnych ľudí, ktorí obdivovali tanec. Jeden 
od Isadory Duncanovej mi utkvel v pamäti: 
„Nepretržitý pohyb prebieha celou prírodou... 
Medzi duchom a telom sú stále vzťahy... Zvuk 
sa šíri vlnami, svetlo sa šíri vlnami, energia sa 
šíri vlnami. Čo dáva jeden, preberajú ostatní.“ 
Aj ja neskromne dúfam, že to, čo odovzdávam 
prostredníctvom fotoobjektívu, dodáva ener-
giu tým, ktorí vedia oceniť aj niečo viac než 
hmotné zisky. 

 Pred vami pravidelne fotografovali Slovenskú 
 lharmóniu, jej súbory a sólistov, najmä Kamil 
Vyskočil a Igor Grossmann. Svojské boli najmä fo-
togra cké montáže Kamila Vyskočila. Inšpirovaný 
hrou „warchalovcov“ tvoril zaujímavé obrazové 
metamorfózy, akoby posuny v čase... 
Kamila Vyskočila poznám osobne, spolu-
pracujem s jeho synom, ktorý je výborným 
grafikom. Robil i na mojej knihe Dance. 
Prácu Kamila Vyskočila poznám a obdivu-
jem. Pôsobil v krásnej ére čiernobielej čistej 
fotografie. Súčasná farebná kompozícia je 

veľmi komplikovaná, 
aj keď v ére digitálnej 
technológie možno z 
každej farebnej fotky 
spraviť čiernobielu. 
Poznám i Vyskočilo-
ve stroboskopické fo-
tografie v publikácii 
o SKO, ktoré prezen-
tovali najmä jeho vý-
tvarné majstrovstvo. 
Práca Igora Gros-
smanna v oblasti 
hudby sa orientovala 
skôr na dokumentár-

ne zábery minulej éry filharmonikov. Žiaľ, 
nesledoval som ju tak ako fotografie Kamila 
Vyskočila.

 Výstavy, knihy, pravidelná spolupráca s vyda-
vateľmi. Po čom v súvislosti s fotogra ou ešte 
túžite? 
Jednou z túžob je spojenie obrazu a hudby. 
Multimediálna výstava fotogra í, kde by znela 
hudba, ktorá by moje fotoobrazy umocňovala. 
Môj otec robil kedysi v Hi-Fi klube audiovizu-
álne programy, ktoré mi zostali v pamäti ako 
výzva i inšpirácia. Ale takýto projekt vyžadu-
je väčšie  nančné zázemie. Moje výstavy na 
BHS, vrátane vydaného katalógu, prebiehajú 
zatiaľ viac-menej svojpomocne. Moje túžby 
teda záležia od sponzorov, organizátorov BHS 
a iných okolností. Rád by som tiež v budúcnos-
ti viac vystavoval v zahraničí.

 Ako ste sa vlastne dostali od ekonomického 
vzdelania k fotografovaniu? 
Fotografoval som od detstva. Mal som výtvar-
ný talent. Aby sa človek dostal za socializmu 
na VŠVU však bola potrebná protekcia. Moji 
rodičia na to nemali hmotné zázemie ani zná-
mosti. A tak mi otec povedal: „Prihlás sa na 
ekonómiu, tam sa dostaneš.“ Popri škole som 
však stále fotil. Po skončení som robil rok pro-
jektanta, ale keď som zistil, že by som sa mohol 
fotogra ou živiť, ekonómiu som de nitívne 
zavesil na klinec... 

 Dá sa objektívom, okrem osobností a ich strhu-
júceho prejavu pri interpretácii, zachytiť aj niečo zo 
samotnej atmosféry hudby alebo je to nedosiahnu-
teľná méta?
Vnímam to tak, že výkon celého orchestra sa 
koncentruje v jednom človeku. Preto tak rád 
fotografujem dirigentov a sólistov. Sú v nich 
čisté emócie. Ak sú to dirigenti s trochou tem-
peramentu, tak ich gestá, mimika sú vyjadre-
ním toho, čo chcú do orchestra a hudby vložiť. 
Je to úžasné. Pre mňa je najfascinujúcejšie, že 
môžem počas skúšok vidieť dirigenta en face. 
Jeho tvár a mimiku. To je pantomíma, akú člo-
vek v divadle nezažije.

 A čo dirigenti úsporného gesta? Napríklad Lorin 
Maazel...
Takí ma nútia zbystriť pozornosť, aby som 
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„Autor musí mať obrazu nielen plné oči, ale aj srdce, aby potom tie jeho obrazy mohli rovnako vnímať aj jeho diváci. 
Chce to veľa pokory a trpezlivosti, čakať a dočkať sa toho správneho svetla a okamihu, keď je srdce a rozum v zákryte.“                                                                                                                                      
Martin Martinček
(z predhovoru M. Pauera v publikácii P. Brenkusa: Dance, Bratislava, 2006)

Pripravila Terézia URSÍNYOVÁ , fotogra e Peter BRENKUS

Peter Brenkus:
Hudba v obraze – srdce s rozumom v zákryte

Štyridsiatnik Peter Brenkus už roky fasci-
nuje túžbou zachytiť fotoobjektívom ťaž-
ko uchopiteľné fenomény, akými sú tanec 
a hudba. Možno ho stretnúť na koncertoch 
Slovenskej filharmónie či Bratislavských 
hudobných slávností, kde v pozadí koncert-
nej sály sústredene vyčkáva, aby zachytil 
krehké okamihy, kedy sú i v hudbe „srdce 
a rozum v zákryte“. Hudbe venoval už dve 
samostatné výstavy s názvom Hudba v ob-
raze (minulý rok počas BHS v Redute, aktu-
álne v Historickej budove SND). Obe pred-
stavujú osobnosti svetovej i domácej hudby. 
Brenkusove čiernobiele i farebné zábery nie 
sú „len“ portrétmi. Cítiť z nich dynamiku, 

gestickosť i emocionálne vzrušenie hudob-
níkov. Je v nich zhmotnená hudba. Rozprá-
vali sme sa s ním pri príležitosti jeho aktu-
álnej výstavy.  

  Kedy a kde sa začali vaše kontakty s hud-
bou?
V rodine. Môj otec bol fanatik Hi-Fi tech-
niky. Už v časoch „reálneho socializmu“ si 
zaobstaral moderné zvukové prehrávače. 
Ako jeden z mála vrstovníkov som už ako 
6-ročný koncom 60. rokov počúval kvadro-
fónne nahrávky. Keď som dnes na orches-
trálnych skúškach, aby som si pripravil zá-
bery na večerný koncert, som najšťastnejší. 

Sedím uprostred hráčov, a tak – na rozdiel 
od publika – opäť počúvam hudbu kvadro-
fónne. Doma sa počúvali všetky štýly a žán-
re, takže som si postupne vytvoril kladný 
vzťah ku každej dobrej hudbe. No predsa, 
najviac milujem Johanna Sebastiana Bacha 
– jeho logiku, hĺbku a absolútnosť výpove-
de. Mrzí ma, že keď ponúkam v redakciách 
fotoreportáže z najatraktívnejších koncer-
tov sezóny a BHS, pýtajú sa ma: „Koho to 
už dnes zaujíma, pán Brenkus?“ Pritom aj 
v dnešnej dobe navštevujú koncerty a oper-
né domy stovky ľudí. Patrím k nim. Nuž, 
médiá môžu (a nemusia) ovplyvňovať po-
znanie čitateľov.
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 A ako ste sa dostali k tanečnému umeniu?
Hovorí sa, že najťažšie sa fotí tanec. Bola to 
pre mňa výzva. Niekedy v 70. rokoch som za-
čal fotografovať súbor moderného tanca Bra-
len. Okrem vlastných programov organizoval 
(ako prvý na Slovensku) prehliadkové týždne 
a školy moderného i ľudového tanca. Vedúci-
mi osobnosťami Bralenu boli (a sú) Rastislav 
Letenaj a Peter Hrozienčík, ktorí sa stali i mo-
jimi priateľmi. Kniha Dance vznikla na zákla-
de spolupráce s Bralenom, ale aj inými súbor-
mi moderného, profesionálneho aj ľudového 
tanca a je fotografovaná ešte klasickým foto-
materiálom. Snažil som sa v nej zachytiť dy-
namiku tanca a krásy ľudského tela v pohybe. 
Okrem fotogra í sú v knihe aj výstižné výroky 
slávnych ľudí, ktorí obdivovali tanec. Jeden 
od Isadory Duncanovej mi utkvel v pamäti: 
„Nepretržitý pohyb prebieha celou prírodou... 
Medzi duchom a telom sú stále vzťahy... Zvuk 
sa šíri vlnami, svetlo sa šíri vlnami, energia sa 
šíri vlnami. Čo dáva jeden, preberajú ostatní.“ 
Aj ja neskromne dúfam, že to, čo odovzdávam 
prostredníctvom fotoobjektívu, dodáva ener-
giu tým, ktorí vedia oceniť aj niečo viac než 
hmotné zisky. 

 Pred vami pravidelne fotografovali Slovenskú 
 lharmóniu, jej súbory a sólistov, najmä Kamil 
Vyskočil a Igor Grossmann. Svojské boli najmä fo-
togra cké montáže Kamila Vyskočila. Inšpirovaný 
hrou „warchalovcov“ tvoril zaujímavé obrazové 
metamorfózy, akoby posuny v čase... 
Kamila Vyskočila poznám osobne, spolu-
pracujem s jeho synom, ktorý je výborným 
grafikom. Robil i na mojej knihe Dance. 
Prácu Kamila Vyskočila poznám a obdivu-
jem. Pôsobil v krásnej ére čiernobielej čistej 
fotografie. Súčasná farebná kompozícia je 

veľmi komplikovaná, 
aj keď v ére digitálnej 
technológie možno z 
každej farebnej fotky 
spraviť čiernobielu. 
Poznám i Vyskočilo-
ve stroboskopické fo-
tografie v publikácii 
o SKO, ktoré prezen-
tovali najmä jeho vý-
tvarné majstrovstvo. 
Práca Igora Gros-
smanna v oblasti 
hudby sa orientovala 
skôr na dokumentár-

ne zábery minulej éry filharmonikov. Žiaľ, 
nesledoval som ju tak ako fotografie Kamila 
Vyskočila.

 Výstavy, knihy, pravidelná spolupráca s vyda-
vateľmi. Po čom v súvislosti s fotogra ou ešte 
túžite? 
Jednou z túžob je spojenie obrazu a hudby. 
Multimediálna výstava fotogra í, kde by znela 
hudba, ktorá by moje fotoobrazy umocňovala. 
Môj otec robil kedysi v Hi-Fi klube audiovizu-
álne programy, ktoré mi zostali v pamäti ako 
výzva i inšpirácia. Ale takýto projekt vyžadu-
je väčšie  nančné zázemie. Moje výstavy na 
BHS, vrátane vydaného katalógu, prebiehajú 
zatiaľ viac-menej svojpomocne. Moje túžby 
teda záležia od sponzorov, organizátorov BHS 
a iných okolností. Rád by som tiež v budúcnos-
ti viac vystavoval v zahraničí.

 Ako ste sa vlastne dostali od ekonomického 
vzdelania k fotografovaniu? 
Fotografoval som od detstva. Mal som výtvar-
ný talent. Aby sa človek dostal za socializmu 
na VŠVU však bola potrebná protekcia. Moji 
rodičia na to nemali hmotné zázemie ani zná-
mosti. A tak mi otec povedal: „Prihlás sa na 
ekonómiu, tam sa dostaneš.“ Popri škole som 
však stále fotil. Po skončení som robil rok pro-
jektanta, ale keď som zistil, že by som sa mohol 
fotogra ou živiť, ekonómiu som de nitívne 
zavesil na klinec... 

 Dá sa objektívom, okrem osobností a ich strhu-
júceho prejavu pri interpretácii, zachytiť aj niečo zo 
samotnej atmosféry hudby alebo je to nedosiahnu-
teľná méta?
Vnímam to tak, že výkon celého orchestra sa 
koncentruje v jednom človeku. Preto tak rád 
fotografujem dirigentov a sólistov. Sú v nich 
čisté emócie. Ak sú to dirigenti s trochou tem-
peramentu, tak ich gestá, mimika sú vyjadre-
ním toho, čo chcú do orchestra a hudby vložiť. 
Je to úžasné. Pre mňa je najfascinujúcejšie, že 
môžem počas skúšok vidieť dirigenta en face. 
Jeho tvár a mimiku. To je pantomíma, akú člo-
vek v divadle nezažije.

 A čo dirigenti úsporného gesta? Napríklad Lorin 
Maazel...
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Peter Brenkus – vyštudovaný ekonóm, pô-
sobil ako fotoreportér TASR i ako fotograf 
v slobodnom povolaní. V r. 1993—2000 bol 
konkurzom vybraný za o ciálneho fotografa 
slovenských prezidentov Michala Kováča 
a Rudolfa Schustera. Okrem hudby a tanca 
sa zaoberal i témami Cirkev na Slovensku, Ci-
gáni, Nacionalizmus na Slovensku, Osobnosti 
politiky pri rozhodujúcich chvíľach našich de-
jín. Vystavoval na Slovensku, vo Viedni,  Grazi 
a v Štrasburgu. Je spoluautorom knižných 
publikácií Danubius Magnus, Občan a de-
mokracia, Dunajské pohľadnice I., II. a Lúčni-
ca – môj život a autorom knihy Dance (2006). 
Získal 1. cenu – Zlaté oko v súťaži Czech Press 
Photo v r. 2000 v kategórii Ľudia, o ktorých sa 
hovorí a 3. cenu v kategórii Aktualita. Je foto-
reportérom viacerých časopisov zahraničnej 
vydavateľskej spoločnosti.  

sledoval dynamiku jemných tónov, ktorá 
bola práve pri hre Londýnskeho symfonic-
kého orchestra úžasná. Také orchestrálne 
pianissimá som ešte nezažil. Pravda, ge-
nerálka Londýnčanov trvala len asi štyri 
minúty, bola skôr akustická. Musel som 
sa zorientovať veľmi rýchlo, nehovoriac 
o tom, že Lorin Maazel nesmel ani vidieť, 
že ho fotím. Je to starý pán, ktorý má svo-
je – jemne povedané – maniere. Chápem 
to, hudba si nezaslúži byť rušená. A tak sa 
vždy dirigentovi na skúške slušne predsta-
vím ako oficiálny fotograf a požiadam, či 
môžem fotografovať, prípadne, aké mož-

nosti mám priamo na koncerte. Pokiaľ 
človek neruší koncert, napríklad pri for-
tissime, môže fotografovať. Napriek tomu 
97 percent mojich dynamických fotogra-
fií nevzniklo počas koncertu. Koncertná 
sála je jedno z mojich najpríjemnejších 
pracovísk. S trochou irónie: je tam teplo 
a pritom počúvam krásnu hudbu. Najprv 
sa trápim, že nemôžem zachytiť všetky 
vzrušujúce okamihy, potom sa upokojím: 
život je kompromis. Ale i tak sa mi podarí 
občas unikátny záber, z ktorého sa teším 
ako dieťa. Vyhýbam sa však celebritám. 
Nemám ich rád.           

 A čo digitálny fotoaparát? Mnohí odsudzujú mo-
dernú digitálnu fotogra u...
Z digitálnej techniky sa teším. Vo fotografo-
vaní je to veľký výdobytok. Pri výsledku som 
sám strojcom toho, ako bude vyzerať, nie som 
odkázaný na iných ľudí, ktorí vyvolávali zábery 
z negatívov. Teraz robím všetko sám cez počí-
tač, navyše fotím s najdokonalejšou a najdrah-
šou technikou, ktorú by som si ako súkrom-
ník sotva mohol zadovážiť. Je pravda, že keď 
neexistuje negatív, možno robiť s výsledkom 
čokoľvek. Záleží to však od etiky fotografa. Tú 
sa snažím dodržiavať. Na fotogra ách z hud-
by alebo tanca je možné niečo na počítači aj 
vylepšiť. Ale v tom etický problém nevidím. 
V digitálnej fotogra i sú problémy etiky skôr 
v reportážnej fotogra i, kde sa môžu vymeniť 
tváre, situácie, jednoducho všetko. Môže sa 
mysti kovať spôsobom, ktorý sa nedá odhaliť.

 Z koľkých záberov približne bolo vybraných 44 
pozoruhodných farebných fotogra í dirigentov a 
sólistov na vašej aktuálnej výstave Hudba a obraz 
II. v SND?
Na výstave je asi tretina zo všetkých fotozábe-
rov.                
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Nástroj anjelov a kráľov

Vladimír RUSÓ

Je kráľovná. Zdobená zlatom a drahými kameňmi, 
odetá do nádherného rúcha. Jej história je úctyhodná. 
Ale aká je jej budúcnosť?

HISTÓRIA
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Luk a harfa

Žiadny iný hudobný nástroj nie je natoľko spätý 
s kladnými emóciami ako harfa. Harfová tera-
pia upokojovania ducha je veľmi stará (biblický 
Dávid harfou upokojoval kráľa Saula). A hoci aj 
iné hudobné nástroje inšpirovali umelcov  (po-
zauna, organ), harfa má obzvlášť bohatú his-
tóriu. Spolu s píšťalou patrí totiž k najstarším 
hudobným nástrojom sveta.

Mnohí hudobní historici na základe evolučnej teórie tvrdia, že sa har-
fa vyvinula z loveckého luku. No v najstaršej knihe sveta sa píše, že 
„Jubal sa stal otcom všetkých, ktorí hrajú na harfe a na píšťale.“ V tom 
čase však bola potrava ľudí najmä rastlinná, lovecký luk ešte nepo-
znali. A možno vôbec na základe vonkajšej podobnosti usudzovať o 
príbuznosti? Vonkajšia podobnosť vedcov už veľakrát zmiatla. Luk a 
harfa. Lukostrelec napína tetivu, har sta napína strunu. Tetiva musí 
byť čo najsilnejšia, aby šíp doletel čo najďalej, struna musí vylúdiť 
zreteľný tón, ciele sú však odlišné. Luk a korpus harfy majú rozdielne 
funkcie: luk musí byť pružný, korpus harfy dutý a schopný rezonancie, 
aby pridával zvuku struny zafarbenie. Nevieme, ako vyzerala Jubalova 
harfa, no vieme, ako vyzerali harfy Sumerov.
Leonard Wooley vykopal v hrobe kráľovnej Šu-bat v sumerskom 
meste Ur lýrovú harfu. Vlastne našiel iba zlatú hlavu býka, mozaiku 
z perlete a drahých kameňov a v piesku odtlačok dreveného rámu 
so striebornými strunami. Rekonštrukciu lýrovej harfy možno nájsť 
v Britskom múzeu. Vôbec sa neponáša na lovecký luk. Na luk sa ne-
podobajú ani uhlové harfy nájdené v Mezopotámii. Sumeri poznali aj 
oblúkové harfy, ktoré mali korpus určený na zosilnenie zvuku a predĺ-
ženie rezonancie.

Egypt a Ázia

V starom Egypte existovalo množstvo foriem oblúkových a uhlových 
hárf všetkých veľkostí: od najmenšej, ktorá sa držala v lone, až po naj-
väčšiu, symbol faraónovho majestátu. Najväčším bol vyše dvojmet-
rový nástroj, používaný na dvore Ramsesa III. Harfa býva na egypt-

L
ských pamiatkach väčšinou znázornená ako sólový nástroj. Korpus 
bol jednoliaty a po celej dĺžke jemne ozdobený. Mal veľký objem, takže 
rezonancia a dozvuk týchto nástrojov museli byť úžasné. Najdlhšie 
struny mohli mať 170—180 cm a pri takom robustnom korpuse mu-
seli vydávať veľmi rezonujúci a dlhý tón. Od 15. storočia p. n. l. sú na 
egyptskom dvore har sti prítomní pravidelne. Keď vymrel starý cha-
mitský Egypt a prišlo nové semitské osídlenie, harfa z Egypta načisto 
zmizla. No v západnej Afrike sa dodnes hráva na oblúkovej lutnovej 
harfe „kora“ s korpusom z kalebasy. Na kore sa nehrá sólovo, ale vo 
veľkých zoskupeniach. Aj v rovníkovej Afrike sa dodnes hrá ha harfách 
a lýrach v kvartete, kvintete i väčších obsadeniach.  
Na eurázijskom kontinente sa harfy našli na území od Ďalekého vý-
chodu až po Írsko. V starých ríšach bola hudba rozdelená na hudbu 
slávnostných ceremónií, chrámovú hudbu a hudbu hostín. V Asýrii 
boli harfy určené pre hudbu hostín, ako to vidno na vlyse kráľa Aš-
šurbanipala, uloženom v Britskom múzeu. Kráľovský pár sedí na vy-
sokých, veľmi ozdobných stoličkách a har sti im spríjemňujú chvíľu. 
Asýrčania používali veľké uhlové harfy bez ladiacich kolíkov. Struny 
sa napínali systémom uzlov, z ktorých viseli dlhé ozdobné strapce. Na 
harfách hrali výlučne muži. Je známe, že harfy používali na babylon-
skom dvore v 7. storočí p. n. l.. Pri štátnych ceremóniách hralo zosku-
penie nástrojov, v ktorom sa nachádzala i „sambuka“. Bola to troju-
holníková harfa, teda ani oblúková, ani uhlová. Spomína ju aj Aristi-
des Quintilianus a ide o prvý známy výskyt rámovej harfy v literatúre. 
Hoci podľa gréckej Septuaginty sú názvy nástrojov grécke, ich pôvod 
je maloázijský. Na gréckej váze z 5. stor. p. n. l. sú „sambuka“, lýra 
a kithara, teda tri brnkacie nástroje. Na gréckej plakete z rovnakého 
obdobia je zobrazených šesť hudobníčok hrajúcich na obrovskej oblú-
kovej harfe s 15 strunami, lýre, dlhokrkej lutne, diaulóse (dve hráčky) 
a tamburíne. Harfa tomuto sextetu prirodzene dominuje a to nielen 
vizuálne; jej zvuk musel mať najväčšiu rezonanciu.
V Indii sa na harfe hralo do nájazdu moslimov, ktorí ničili a lúpili hin-
duistické chrámy. Rovnako ničili aj hudobné nástroje – harfa bola 
podľa nich nástrojom slabochov. Dnes by sme preto harfu v Indii hľa-
dali márne. Po ikonoklastických vojnách moslimov sa tam komplet-
ne zmenil inštrumentár. Ale ďalej na východ, v Mjanmarsku, dodnes 
hrávajú na prekrásnych harfách „saung“ v podobe draka, žaby alebo 
chameleóna.
V Číne, v autonómnej oblasti Ujgurov v púšti Gobi, našli archeológo-
via štyri harfy „konghou“  z 8. až 6. stor. p. n. l. Harfy majú tvar veľ-
kých drevených lyžíc, na rúčke ktorých je priečne rameno napínajúce 
struny. Nie sú veľké, jedna z nich meria len 87 cm. Dutinu nástroja z 
topoľového dreva prikrývala kedysi koža, na priečnom ramene z tama-
rišky sú stopy po strunách, niekde po troch, niekde po piatich. Jedna z 

Anjeli - hudobníci Hansa Memlinga foto: internet
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Peter Brenkus – vyštudovaný ekonóm, pô-
sobil ako fotoreportér TASR i ako fotograf 
v slobodnom povolaní. V r. 1993—2000 bol 
konkurzom vybraný za o ciálneho fotografa 
slovenských prezidentov Michala Kováča 
a Rudolfa Schustera. Okrem hudby a tanca 
sa zaoberal i témami Cirkev na Slovensku, Ci-
gáni, Nacionalizmus na Slovensku, Osobnosti 
politiky pri rozhodujúcich chvíľach našich de-
jín. Vystavoval na Slovensku, vo Viedni,  Grazi 
a v Štrasburgu. Je spoluautorom knižných 
publikácií Danubius Magnus, Občan a de-
mokracia, Dunajské pohľadnice I., II. a Lúčni-
ca – môj život a autorom knihy Dance (2006). 
Získal 1. cenu – Zlaté oko v súťaži Czech Press 
Photo v r. 2000 v kategórii Ľudia, o ktorých sa 
hovorí a 3. cenu v kategórii Aktualita. Je foto-
reportérom viacerých časopisov zahraničnej 
vydavateľskej spoločnosti.  

sledoval dynamiku jemných tónov, ktorá 
bola práve pri hre Londýnskeho symfonic-
kého orchestra úžasná. Také orchestrálne 
pianissimá som ešte nezažil. Pravda, ge-
nerálka Londýnčanov trvala len asi štyri 
minúty, bola skôr akustická. Musel som 
sa zorientovať veľmi rýchlo, nehovoriac 
o tom, že Lorin Maazel nesmel ani vidieť, 
že ho fotím. Je to starý pán, ktorý má svo-
je – jemne povedané – maniere. Chápem 
to, hudba si nezaslúži byť rušená. A tak sa 
vždy dirigentovi na skúške slušne predsta-
vím ako oficiálny fotograf a požiadam, či 
môžem fotografovať, prípadne, aké mož-

nosti mám priamo na koncerte. Pokiaľ 
človek neruší koncert, napríklad pri for-
tissime, môže fotografovať. Napriek tomu 
97 percent mojich dynamických fotogra-
fií nevzniklo počas koncertu. Koncertná 
sála je jedno z mojich najpríjemnejších 
pracovísk. S trochou irónie: je tam teplo 
a pritom počúvam krásnu hudbu. Najprv 
sa trápim, že nemôžem zachytiť všetky 
vzrušujúce okamihy, potom sa upokojím: 
život je kompromis. Ale i tak sa mi podarí 
občas unikátny záber, z ktorého sa teším 
ako dieťa. Vyhýbam sa však celebritám. 
Nemám ich rád.           

 A čo digitálny fotoaparát? Mnohí odsudzujú mo-
dernú digitálnu fotogra u...
Z digitálnej techniky sa teším. Vo fotografo-
vaní je to veľký výdobytok. Pri výsledku som 
sám strojcom toho, ako bude vyzerať, nie som 
odkázaný na iných ľudí, ktorí vyvolávali zábery 
z negatívov. Teraz robím všetko sám cez počí-
tač, navyše fotím s najdokonalejšou a najdrah-
šou technikou, ktorú by som si ako súkrom-
ník sotva mohol zadovážiť. Je pravda, že keď 
neexistuje negatív, možno robiť s výsledkom 
čokoľvek. Záleží to však od etiky fotografa. Tú 
sa snažím dodržiavať. Na fotogra ách z hud-
by alebo tanca je možné niečo na počítači aj 
vylepšiť. Ale v tom etický problém nevidím. 
V digitálnej fotogra i sú problémy etiky skôr 
v reportážnej fotogra i, kde sa môžu vymeniť 
tváre, situácie, jednoducho všetko. Môže sa 
mysti kovať spôsobom, ktorý sa nedá odhaliť.

 Z koľkých záberov približne bolo vybraných 44 
pozoruhodných farebných fotogra í dirigentov a 
sólistov na vašej aktuálnej výstave Hudba a obraz 
II. v SND?
Na výstave je asi tretina zo všetkých fotozábe-
rov.                
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Nástroj anjelov a kráľov

Vladimír RUSÓ

Je kráľovná. Zdobená zlatom a drahými kameňmi, 
odetá do nádherného rúcha. Jej história je úctyhodná. 
Ale aká je jej budúcnosť?
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Luk a harfa

Žiadny iný hudobný nástroj nie je natoľko spätý 
s kladnými emóciami ako harfa. Harfová tera-
pia upokojovania ducha je veľmi stará (biblický 
Dávid harfou upokojoval kráľa Saula). A hoci aj 
iné hudobné nástroje inšpirovali umelcov  (po-
zauna, organ), harfa má obzvlášť bohatú his-
tóriu. Spolu s píšťalou patrí totiž k najstarším 
hudobným nástrojom sveta.

Mnohí hudobní historici na základe evolučnej teórie tvrdia, že sa har-
fa vyvinula z loveckého luku. No v najstaršej knihe sveta sa píše, že 
„Jubal sa stal otcom všetkých, ktorí hrajú na harfe a na píšťale.“ V tom 
čase však bola potrava ľudí najmä rastlinná, lovecký luk ešte nepo-
znali. A možno vôbec na základe vonkajšej podobnosti usudzovať o 
príbuznosti? Vonkajšia podobnosť vedcov už veľakrát zmiatla. Luk a 
harfa. Lukostrelec napína tetivu, har sta napína strunu. Tetiva musí 
byť čo najsilnejšia, aby šíp doletel čo najďalej, struna musí vylúdiť 
zreteľný tón, ciele sú však odlišné. Luk a korpus harfy majú rozdielne 
funkcie: luk musí byť pružný, korpus harfy dutý a schopný rezonancie, 
aby pridával zvuku struny zafarbenie. Nevieme, ako vyzerala Jubalova 
harfa, no vieme, ako vyzerali harfy Sumerov.
Leonard Wooley vykopal v hrobe kráľovnej Šu-bat v sumerskom 
meste Ur lýrovú harfu. Vlastne našiel iba zlatú hlavu býka, mozaiku 
z perlete a drahých kameňov a v piesku odtlačok dreveného rámu 
so striebornými strunami. Rekonštrukciu lýrovej harfy možno nájsť 
v Britskom múzeu. Vôbec sa neponáša na lovecký luk. Na luk sa ne-
podobajú ani uhlové harfy nájdené v Mezopotámii. Sumeri poznali aj 
oblúkové harfy, ktoré mali korpus určený na zosilnenie zvuku a predĺ-
ženie rezonancie.

Egypt a Ázia

V starom Egypte existovalo množstvo foriem oblúkových a uhlových 
hárf všetkých veľkostí: od najmenšej, ktorá sa držala v lone, až po naj-
väčšiu, symbol faraónovho majestátu. Najväčším bol vyše dvojmet-
rový nástroj, používaný na dvore Ramsesa III. Harfa býva na egypt-

L
ských pamiatkach väčšinou znázornená ako sólový nástroj. Korpus 
bol jednoliaty a po celej dĺžke jemne ozdobený. Mal veľký objem, takže 
rezonancia a dozvuk týchto nástrojov museli byť úžasné. Najdlhšie 
struny mohli mať 170—180 cm a pri takom robustnom korpuse mu-
seli vydávať veľmi rezonujúci a dlhý tón. Od 15. storočia p. n. l. sú na 
egyptskom dvore har sti prítomní pravidelne. Keď vymrel starý cha-
mitský Egypt a prišlo nové semitské osídlenie, harfa z Egypta načisto 
zmizla. No v západnej Afrike sa dodnes hráva na oblúkovej lutnovej 
harfe „kora“ s korpusom z kalebasy. Na kore sa nehrá sólovo, ale vo 
veľkých zoskupeniach. Aj v rovníkovej Afrike sa dodnes hrá ha harfách 
a lýrach v kvartete, kvintete i väčších obsadeniach.  
Na eurázijskom kontinente sa harfy našli na území od Ďalekého vý-
chodu až po Írsko. V starých ríšach bola hudba rozdelená na hudbu 
slávnostných ceremónií, chrámovú hudbu a hudbu hostín. V Asýrii 
boli harfy určené pre hudbu hostín, ako to vidno na vlyse kráľa Aš-
šurbanipala, uloženom v Britskom múzeu. Kráľovský pár sedí na vy-
sokých, veľmi ozdobných stoličkách a har sti im spríjemňujú chvíľu. 
Asýrčania používali veľké uhlové harfy bez ladiacich kolíkov. Struny 
sa napínali systémom uzlov, z ktorých viseli dlhé ozdobné strapce. Na 
harfách hrali výlučne muži. Je známe, že harfy používali na babylon-
skom dvore v 7. storočí p. n. l.. Pri štátnych ceremóniách hralo zosku-
penie nástrojov, v ktorom sa nachádzala i „sambuka“. Bola to troju-
holníková harfa, teda ani oblúková, ani uhlová. Spomína ju aj Aristi-
des Quintilianus a ide o prvý známy výskyt rámovej harfy v literatúre. 
Hoci podľa gréckej Septuaginty sú názvy nástrojov grécke, ich pôvod 
je maloázijský. Na gréckej váze z 5. stor. p. n. l. sú „sambuka“, lýra 
a kithara, teda tri brnkacie nástroje. Na gréckej plakete z rovnakého 
obdobia je zobrazených šesť hudobníčok hrajúcich na obrovskej oblú-
kovej harfe s 15 strunami, lýre, dlhokrkej lutne, diaulóse (dve hráčky) 
a tamburíne. Harfa tomuto sextetu prirodzene dominuje a to nielen 
vizuálne; jej zvuk musel mať najväčšiu rezonanciu.
V Indii sa na harfe hralo do nájazdu moslimov, ktorí ničili a lúpili hin-
duistické chrámy. Rovnako ničili aj hudobné nástroje – harfa bola 
podľa nich nástrojom slabochov. Dnes by sme preto harfu v Indii hľa-
dali márne. Po ikonoklastických vojnách moslimov sa tam komplet-
ne zmenil inštrumentár. Ale ďalej na východ, v Mjanmarsku, dodnes 
hrávajú na prekrásnych harfách „saung“ v podobe draka, žaby alebo 
chameleóna.
V Číne, v autonómnej oblasti Ujgurov v púšti Gobi, našli archeológo-
via štyri harfy „konghou“  z 8. až 6. stor. p. n. l. Harfy majú tvar veľ-
kých drevených lyžíc, na rúčke ktorých je priečne rameno napínajúce 
struny. Nie sú veľké, jedna z nich meria len 87 cm. Dutinu nástroja z 
topoľového dreva prikrývala kedysi koža, na priečnom ramene z tama-
rišky sú stopy po strunách, niekde po troch, niekde po piatich. Jedna z 
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hárf zo Xin Jiangu má tvar lodičky a na rozdiel 
od ostatných nemá krk. Tieto nálezy sú dôka-
zom rušnej kultúrnej výmeny medzi Ujgurmi 
a Strednou Áziou. Číňania používali aj veľ-
ké oblúkovité harfy, i zvláštne rámové harfy 
s podstavcom - rezonátorom. V kráľovstve 
Chu v rokoch 317–420 mali oblúkovú harfu 
„Wo-Konghou“, na konci ktorej bol vyrezaný 
bájny vták Fengchuang („Fénix“ čínskej my-
tológie). Cisár Tai Zong z dynastie Tang mal 
10 orchestrov, v ktorých bolo 8 cudzincov. 
Hudba bola teda otvorená cudzím vplyvom a 
cudzinci tak mohli do Číny importovať nové 
hudobné nástroje. V jaskynnom chráme „Ti-
síc buddhov“ v Tun Huang z 8. storočia je ná-
stenná maľba so 16 hudobníkmi. Najväčším a 
najvýraznejším nástrojom na maľbe je veľká 
oblúková harfa so 17 strunami. Ale aj z Číny 
harfa postupne úplne zmizla.

Tristanova harfa

V starovekom svete poznali harfy takmer vša-
de, no v Rímskej ríši, založenej na sile a do-
byvačnosti, tento nástroj nemal miesto. Preto 
sa stratila aj z Grécka a Egypta, keď ich Rím 
začal ovládať. Počas vlády Ríma o harfe ne-
máme žiadne záznamy. Najstaršia správa po 
rímskom období pochádza z 5.—6. storočia.
Na dvore legendárneho kráľa Artuša sa konala 
hostina. Heinrich von dem Türlin ju vo veršo-
vanom epose Diu Crône (1215–1230) opísal 
takto: „Manec sueze note guot von der harpfen 
ze hant erklanc.“ („Zazneli mnohé sladké a 
vzácne melódie, keď sa začalo hrať na harfe.“) 
To potvrdzuje existenciu dvorného minstrela-
har stu v službách kráľa. Nepochybne najzná-
mejším stredovekým minstrelom bol Drostan 
(starofrancúzsky Tristan), ktorý sa narodil v 
severnom Škótsku asi v 6. storočí. Keltskú po-
vesť o ňom a o Ysselut (starofrancúzska Izolda) 
neskôr v 12. storočí pretvoril normanský poet 
Béroul a dal jej francúzsky šat. Romanizovaní 
Kelti, Normani, Galovia, Angličania a Nemci 
– tí všetci do nej vložili niečo vlastné a vytvo-
rili stredovekú zmes, pretvoriac tak pôvodnú 
keltskú báj na nepoznanie. Jedno je však isté: 
Tristan bol har stom a bol aj učiteľom hudby. 
Heinrich von Neustadt o ňom píše v románe 
Apollonius (1306–1307):„Als uns di abentewr 
sayt, weylent man die junckfrauwen an zil lernts 
gern saitten spil.“
(„Ako nám hovorí pôvodný text, keď mal príle-
žitosť, rád učil mladé panie hrať na strunách.“) 
Vyučoval aj princeznú Tarsiu. V spomínanom 
románe sa o nej hovorí: „Tarsia was nicht von 
pauwren art [...] la dein herphen lernen stan.“ 
(„Tarsia bola veľmi nadaná [...] učila sa hrať 
na harfe.“) Aj Gott rd von Strassburg hovorí 
o jej schopnostiach: „Ir vingere die kunden/
swenne sis begunden/die liren wol gertieren/
und uf den harpfen vtieren/die doene mit ge-
walte/sie steigete unde valte die noten behen-
decliche...“ („Jej prsty rozumeli, keď začala 
hrať, na lýre pekne hrala a na harfe hrala so 
silou a tóny melódie stále stúpali a klesali...“) 
Tarsia sa stala prvou známou „virtuózkou“ 

na harfe, ako to tvrdí ďalej Apollonius roman: 
„Sy deten manigen sussen schwangk/in der 
herphen an und auff/
zu fl eysse schnell was ir lauff/di saitten gä-
ben iren clanc.“ („Jej prsty sa pohybovali po 
harfe sem a tam so sladkým efektom, usilov-
né a rýchle boli jej behy, keď strunám dávala 
ich zvuk.“) Pri hre tiež spievala:„Tarsia mit 
dem herphen sangk...“ Niekedy hrali na harfe 
obaja, učiteľ aj žiačka, Tristan i Tarsia (alebo 
inokedy Tristan a Isolda) a striedali sa v speve. 
Keď sa Tristan stal rytierom, kráľ mu pridelil 
žongléra a Tristan aj toho musel zasvätiť do 
umenia dvorskej kultúry, teda i hry na harfe. 
Nevedno, na akej harfe Tristan, princezná 
Tarsia (Izolda) a iní hrávali. Zobrazenia v 
stredovekých románoch sú až z doby o nie-
koľko storočí neskôr. V období gotiky však 
iluminátori nedávali starým hrdinom gotické 
harfy, ale malé lonové románske harfy.
Na akých nástrojoch teda hrával Tristan? Na-
rodil sa v Škótsku a v Škótsku mali harfy, aké 
sú zobrazené na Pictish stone a vo Vivianovej 
Biblii – teda malé lonové harfy s rovným stĺ-
pikom a rovným rámom. Pravda, na kráľov-
skom dvore mohli byť  tieto jednoduché tvary 
zdobené. Trubadúri v 11.—13. storočí hrávali 
na románskych harfách. Najznámejšia z nich 
je Cithara Anglica z 12. storočia, ktorú  po-
známe z manuskriptu z kláštora Sankt Bla-
sien. Stĺpik má vždy ohnutý a v polovici ho 
má „opásaný“. Ak sa korpus urobí zo „zrka-
dielkového“ javora, vznikne skutočne lákavý 
inštrument.

Symbol Írska
  
V Lay le Freine z roku 1190 sa spieva o harfe:„ 
...layes that ben in Harping [...]/
they token Harp in gle and game/and maked a 
Lay and gaf it a Name.“ Lay je balada, opisu-
júca mýtických hrdinov alebo báje. V starých 
keltských bájach a legendách o súperiacich 
bohoch keltského panteónu sa hovorí o bo-
hovi Dagdovi, ktorému bohovia tmy a zimy 
ukradli harfu, no po urputných bojoch mu ju 
boh umenia a boh jasu vrátili nazad. Vtedy dal 
Dagda harfe dve posvätné mená. Hrou na har-
fe bol schopný poslucháčov uspať, rozosmiať i 
upokojiť. A tak sa harfa stala nástrojom smút-
ku, radosti a pokoja. Harfové umenie v Írsku, 
Škótsku a Walese kvitlo už od dôb Tristana. 
Grif th z Walesu mal v 11. storočí na dvore 
viacerých har stov. 
Írski a škótski har sti sa navzájom navšte-
vovali a vymieňali si melódie. V 13. storočí  
har sti hrali kráľom a aristokracii v Írsku i 
v Škótsku. V Škótsku bola preferovaná har-
fa, až neskôr ju vytlačili gajdy. Gajdy boli do 
Škótska importované; do roku 1500 mali je-
den huk, po 1500 mali dva a okolo 1700 tri 
huky. To znamená, že slávne Great Highland 
Bagpipes sú o niekoľko storočí mladšie ako 
harfa. Čo sa vtedy hrávalo na harfe? John zo 
Salisbury (12. storočie) hovorí, že „nebolo inej 
hudby ako križiackej.“ Možno preháňal, ale aj 
pred írskym vojskom kráčali har sti a spievali 

Lýrová harfa z hrobu sumerskej kráľovnej z mestra Ur.  
Rekonštrukcia zo zbierok Britského múzea. foto: internet

Sumeri  používali uhlovú harfu. Na luk sa nepodobá.   
foto: internet

Oblúkové sumerské harfy mali korpus na zosilnenie 
zvuku a predĺženie rezonancie.  foto: internet

Predchodkyňa lutnovej harfy kora, dodnes používanej 
v západnej Afrike   foto: internet
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bojové a víťazné piesne, presne tak ako oveľa 
neskôr v škótskom vojsku kráčali gajdoši.
Geraldus Cambrensis v diele Topographia Hi-
bernica (1180) o Íroch zaznamenal: „jediná 
vec, čo som zistil, je, že ten ľud sa zaoberá hud-
bou a že je v nej neporovnateľne zručnejší ako 
iné národy, ktoré som videl [...] Škóti a Walesa-
nia sú rivalmi Írov v spôsobe hry. Škóti majú tri 
nástroje: harfu, gajdy a crwth (sláčiková lýra), 
Walesania majú tiež tri nástroje: harfu, gajdy 
a crwth , Íri tiež majú harfu, gajdy a crwth [...] 
Ich hudobné nástroje očarujú a potešujú ucho 
svojou sladkosťou.“ Dante Alighieri v roku 
1300 o írskej harfe napísal: „ ...veľmi starý hu-
dobný nástroj dovezený k nám z Írska, kde ho 
excelentne vyrábajú vo veľkom množstve, lebo 
obyvatelia toho ostrova sa ním zaoberajú už 
dlhé
roky. Má svoje miesto v kráľovskom vojsku, ma-
ľujú ho na svoje domy, razia ho na svoje mince 
a vyzerá to tak, ako keby pochádzali od kráľov-
ského proroka Dávida.“ 
V roku 1395 však boli írski králi podriadení 
Angličanom a ich har sti sa museli z dvora 
odísť. V roku 1500 anglická kráľovná Alžbeta 
rozkázala lordovi Barrymore v Írsku „vešať 
har stov a ničiť ich harfy.“ Len v Dubline bolo 
údajne spálených 500 hárf, po celom Írsku ich 
spálili vyše 2000. Aj Oliver Cromwell vešal 
har stov a pálil harfy. Keď v roku 1790 orga-
nizovali v Belfaste Harp Meeting, prišlo iba 
10 hudobníkov. Kolonialistické besnenie Ang-
ličanov prežilo z desaťtisícov írskych hárf iba 
16 a dve čiastočne. Tri „cláirseachy“ – Queen 
Mary, Lamont a Trinity College – pochádzajú z 
15. storočia a boli vyrobené v Škótsku. Ostat-
né, ako Kildare (1672) a Downhill (1734) 
pochádzajú z oveľa neskoršieho obdobia a sú 
veľmi ornamentálne vyrezávané. Harfa bola a 
dodnes je pre Írov národným symbolom. Ang-
ličania potrebovali Írov poangličtiť, podrobiť 
si ich a tak harfy ničili.
Írske nástroje mali broznové struny, králi mali 
na svojich nástrojoch zlaté. Bol veľký rozdiel 
medzi harparis a clarsacharis, hrou na harfe s 
črevovými strunami a na cláirseachu s bron-
zovými. Na „cláirseachu“ sa hrá nechtami, 
na črevových strunách nechty zavadzajú. Ide 
o malú harfu, preto je jej veľkosť vykompen-
zovaná objemným korpusom, ktorý sa nadol 
výrazne rozširuje. Tón má veľmi dlhé doznie-
vanie, struny sa musia niekedy tlmiť. Keďže v 
minulosti mali aj králi vlastné „cláirseachy“, 
boli veľmi bohato ozdobené mosadzným ale-
bo strieborným kovaním, rezbami a drahými 
kameňmi. Preto táto harfa niekedy pripomína 
šperk. Nečudo, že Íri na nej tak lipnú.

Gotická harfa
  
Keď okcitánskych trubadúrov zničila križiac-
ka výprava proti katarom a kultúrne centrum 
sa prenieslo z juhu Francúzska na sever, har-
fa sa začala zväčšovať a súčasne aj stenčovať 
vďaka napodobňovaniu gotických tvarov 
okien a roziet. Získala tak nenapodobniteľný 
subtílny tvar, ktorý pretrval dlhé storočia. Za-

chovalo sa niekoľko nástrojov z tohto obdobia 
a stredovekí maliari zanechali presnú podobu 
rôznych typov. Gotická harfa mala iba jeden 
tvar – rameno s ladiacimi kolíkmi kopírovalo 
dve vlnovky a bolo kanelované ako súčasť go-
tického okna alebo rozety, pričom vznikli dva 
cípy. Jeden cíp bol vlastne predĺžený stĺpik a 
druhý bol uprostred vlnoviek. Aj stĺpik bol 
kanelovaný ako prút v gotickom okne a maj-
stri ho vytvárali dvojakým spôsobom: buď bol 
rovný, alebo ohnutý. Rezonančný korpus sa 
na gotických harfách vždy dlabal, bol teda z 
jedného kusa dreva. To malo za následok, že 
vrchná doska bola tiež z tvrdého dreva a nie zo 
smreka ako v súčasnosti, čo vplývalo na zvuk. 
Rezonančný korpus sa vyrábal niekedy v prie-
reze oválny (mandľovitý), niekedy veľmi plo-
cho oválny. Vtedy bola vrchná doska klenutá, 
čo malo priaznivý vplyv na znenie vysokých 
neharmonických alikvótnych tónov. Niekedy 
ale tento korpus vytvorili hranatý, čím získal 
väčší objem a harfa mala väčší dozvuk.
Poznáme šesť typov gotických hárf. Tri majú 
stĺpik rovný alebo len mierne ohnutý. Nástro-
je sú známe z nasledujúcich vyobrazení: 
1) z obrazu hrajúcich anjelov Hansa Memlin-
ga. Oba cípy sú ostré, stĺpik je iba mierne 
ohnutý, korpus je hranatý. Harfa je vykladaná 
intarziami.
2) z obrazu Huberta a Jana van Eycka. Stĺpik 
je úplne rovný, oba cípy sú veľmi vytiahnuté a 
postavené proti sebe, čo pôsobí veľmi expre-
sívne, korpus je hranatý a celá harfa je vyzdo-
bená kameňmi, perleťou a maľbou, čo z nej 
robí veľmi drahý nástroj.
3) harfa zachovaná na hrade Wartburg pat-
riaca poslednému minnesängerovi, Oswal-
dovi von Wolkenstein (1377–1445). Bola 
prinesená z Tirolska a pôvodne bola veľmi 
draho ozdobená. 
Tri ďalšie typy majú stĺpik ohnutý:
4) na obraze Hieronyma Boscha Záhrada 
pozemských rozkoší (1503–1504). Prvý cíp 
je ostrý a druhý je tupý s rovinkou, čo je veľ-
mi výrazný znak Boscha, stĺpik je na korpus 
pripevnený dole na kocke, čo je druhý veľmi 
výrazný a neopakovateľný znak. Korpus je 
veľmi plochý a oválny.
5) zachovaná gotická harfa zo 16. storočia 
uložená v múzeu v Norimbergu. Oba cípy sú 
ostré, korpus je oválny.
6) na obraze Holbeina. Stĺpik neprechádza 
do cípu; oba cípy sú mierne, korpus je hrana-
tý a veľmi plytký. 
Toto sú základné typy so základnými rysmi 
gotickej harfy. Samozrejme, nájdu sa aj od-
chýlky, lebo aj v tomto jedinečnom tvare go-
tickej harfy sa dalo invenčne tvoriť. Gotická 
harfa mala ešte jeden veľmi významný znak, 
tzv. schnarrhaken, drnčiace háčiky, ktoré 
sa dotýkali strún a vytvárali tak bzučivý tón. 
Táto výstrednosť gotiky sa dnes môže nieko-
mu zdať exotická, no tento bzučivý tón bol sú-
časťou európskej stredovekej kultúry. Je zau-
jímavé, že gotická harfa mala taký vydarený 
tvar, že pretrvala až do renesancie. A zotrvala 
aj s bzučivým tónom...

Asýrčania obľubovali veľké uhlové harfy, na ktorých 
sa struny napínali systémom uzlov. foto: internet

Nádherná 13-strunová mjanmarská harfa „saung-gauk“ 
v tvare lode foto: internet

Čínska harfa „konghou“ s rezonátorom  foto: internet

Táto harfa, ktorú našli archeológovia v púšti Gobi, je 
dokladom kultúrnej výmeny medzi Čínou a strednou 
Áziou  foto: internet
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hárf zo Xin Jiangu má tvar lodičky a na rozdiel 
od ostatných nemá krk. Tieto nálezy sú dôka-
zom rušnej kultúrnej výmeny medzi Ujgurmi 
a Strednou Áziou. Číňania používali aj veľ-
ké oblúkovité harfy, i zvláštne rámové harfy 
s podstavcom - rezonátorom. V kráľovstve 
Chu v rokoch 317–420 mali oblúkovú harfu 
„Wo-Konghou“, na konci ktorej bol vyrezaný 
bájny vták Fengchuang („Fénix“ čínskej my-
tológie). Cisár Tai Zong z dynastie Tang mal 
10 orchestrov, v ktorých bolo 8 cudzincov. 
Hudba bola teda otvorená cudzím vplyvom a 
cudzinci tak mohli do Číny importovať nové 
hudobné nástroje. V jaskynnom chráme „Ti-
síc buddhov“ v Tun Huang z 8. storočia je ná-
stenná maľba so 16 hudobníkmi. Najväčším a 
najvýraznejším nástrojom na maľbe je veľká 
oblúková harfa so 17 strunami. Ale aj z Číny 
harfa postupne úplne zmizla.

Tristanova harfa

V starovekom svete poznali harfy takmer vša-
de, no v Rímskej ríši, založenej na sile a do-
byvačnosti, tento nástroj nemal miesto. Preto 
sa stratila aj z Grécka a Egypta, keď ich Rím 
začal ovládať. Počas vlády Ríma o harfe ne-
máme žiadne záznamy. Najstaršia správa po 
rímskom období pochádza z 5.—6. storočia.
Na dvore legendárneho kráľa Artuša sa konala 
hostina. Heinrich von dem Türlin ju vo veršo-
vanom epose Diu Crône (1215–1230) opísal 
takto: „Manec sueze note guot von der harpfen 
ze hant erklanc.“ („Zazneli mnohé sladké a 
vzácne melódie, keď sa začalo hrať na harfe.“) 
To potvrdzuje existenciu dvorného minstrela-
har stu v službách kráľa. Nepochybne najzná-
mejším stredovekým minstrelom bol Drostan 
(starofrancúzsky Tristan), ktorý sa narodil v 
severnom Škótsku asi v 6. storočí. Keltskú po-
vesť o ňom a o Ysselut (starofrancúzska Izolda) 
neskôr v 12. storočí pretvoril normanský poet 
Béroul a dal jej francúzsky šat. Romanizovaní 
Kelti, Normani, Galovia, Angličania a Nemci 
– tí všetci do nej vložili niečo vlastné a vytvo-
rili stredovekú zmes, pretvoriac tak pôvodnú 
keltskú báj na nepoznanie. Jedno je však isté: 
Tristan bol har stom a bol aj učiteľom hudby. 
Heinrich von Neustadt o ňom píše v románe 
Apollonius (1306–1307):„Als uns di abentewr 
sayt, weylent man die junckfrauwen an zil lernts 
gern saitten spil.“
(„Ako nám hovorí pôvodný text, keď mal príle-
žitosť, rád učil mladé panie hrať na strunách.“) 
Vyučoval aj princeznú Tarsiu. V spomínanom 
románe sa o nej hovorí: „Tarsia was nicht von 
pauwren art [...] la dein herphen lernen stan.“ 
(„Tarsia bola veľmi nadaná [...] učila sa hrať 
na harfe.“) Aj Gott rd von Strassburg hovorí 
o jej schopnostiach: „Ir vingere die kunden/
swenne sis begunden/die liren wol gertieren/
und uf den harpfen vtieren/die doene mit ge-
walte/sie steigete unde valte die noten behen-
decliche...“ („Jej prsty rozumeli, keď začala 
hrať, na lýre pekne hrala a na harfe hrala so 
silou a tóny melódie stále stúpali a klesali...“) 
Tarsia sa stala prvou známou „virtuózkou“ 

na harfe, ako to tvrdí ďalej Apollonius roman: 
„Sy deten manigen sussen schwangk/in der 
herphen an und auff/
zu fl eysse schnell was ir lauff/di saitten gä-
ben iren clanc.“ („Jej prsty sa pohybovali po 
harfe sem a tam so sladkým efektom, usilov-
né a rýchle boli jej behy, keď strunám dávala 
ich zvuk.“) Pri hre tiež spievala:„Tarsia mit 
dem herphen sangk...“ Niekedy hrali na harfe 
obaja, učiteľ aj žiačka, Tristan i Tarsia (alebo 
inokedy Tristan a Isolda) a striedali sa v speve. 
Keď sa Tristan stal rytierom, kráľ mu pridelil 
žongléra a Tristan aj toho musel zasvätiť do 
umenia dvorskej kultúry, teda i hry na harfe. 
Nevedno, na akej harfe Tristan, princezná 
Tarsia (Izolda) a iní hrávali. Zobrazenia v 
stredovekých románoch sú až z doby o nie-
koľko storočí neskôr. V období gotiky však 
iluminátori nedávali starým hrdinom gotické 
harfy, ale malé lonové románske harfy.
Na akých nástrojoch teda hrával Tristan? Na-
rodil sa v Škótsku a v Škótsku mali harfy, aké 
sú zobrazené na Pictish stone a vo Vivianovej 
Biblii – teda malé lonové harfy s rovným stĺ-
pikom a rovným rámom. Pravda, na kráľov-
skom dvore mohli byť  tieto jednoduché tvary 
zdobené. Trubadúri v 11.—13. storočí hrávali 
na románskych harfách. Najznámejšia z nich 
je Cithara Anglica z 12. storočia, ktorú  po-
známe z manuskriptu z kláštora Sankt Bla-
sien. Stĺpik má vždy ohnutý a v polovici ho 
má „opásaný“. Ak sa korpus urobí zo „zrka-
dielkového“ javora, vznikne skutočne lákavý 
inštrument.

Symbol Írska
  
V Lay le Freine z roku 1190 sa spieva o harfe:„ 
...layes that ben in Harping [...]/
they token Harp in gle and game/and maked a 
Lay and gaf it a Name.“ Lay je balada, opisu-
júca mýtických hrdinov alebo báje. V starých 
keltských bájach a legendách o súperiacich 
bohoch keltského panteónu sa hovorí o bo-
hovi Dagdovi, ktorému bohovia tmy a zimy 
ukradli harfu, no po urputných bojoch mu ju 
boh umenia a boh jasu vrátili nazad. Vtedy dal 
Dagda harfe dve posvätné mená. Hrou na har-
fe bol schopný poslucháčov uspať, rozosmiať i 
upokojiť. A tak sa harfa stala nástrojom smút-
ku, radosti a pokoja. Harfové umenie v Írsku, 
Škótsku a Walese kvitlo už od dôb Tristana. 
Grif th z Walesu mal v 11. storočí na dvore 
viacerých har stov. 
Írski a škótski har sti sa navzájom navšte-
vovali a vymieňali si melódie. V 13. storočí  
har sti hrali kráľom a aristokracii v Írsku i 
v Škótsku. V Škótsku bola preferovaná har-
fa, až neskôr ju vytlačili gajdy. Gajdy boli do 
Škótska importované; do roku 1500 mali je-
den huk, po 1500 mali dva a okolo 1700 tri 
huky. To znamená, že slávne Great Highland 
Bagpipes sú o niekoľko storočí mladšie ako 
harfa. Čo sa vtedy hrávalo na harfe? John zo 
Salisbury (12. storočie) hovorí, že „nebolo inej 
hudby ako križiackej.“ Možno preháňal, ale aj 
pred írskym vojskom kráčali har sti a spievali 

Lýrová harfa z hrobu sumerskej kráľovnej z mestra Ur.  
Rekonštrukcia zo zbierok Britského múzea. foto: internet

Sumeri  používali uhlovú harfu. Na luk sa nepodobá.   
foto: internet

Oblúkové sumerské harfy mali korpus na zosilnenie 
zvuku a predĺženie rezonancie.  foto: internet

Predchodkyňa lutnovej harfy kora, dodnes používanej 
v západnej Afrike   foto: internet
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bojové a víťazné piesne, presne tak ako oveľa 
neskôr v škótskom vojsku kráčali gajdoši.
Geraldus Cambrensis v diele Topographia Hi-
bernica (1180) o Íroch zaznamenal: „jediná 
vec, čo som zistil, je, že ten ľud sa zaoberá hud-
bou a že je v nej neporovnateľne zručnejší ako 
iné národy, ktoré som videl [...] Škóti a Walesa-
nia sú rivalmi Írov v spôsobe hry. Škóti majú tri 
nástroje: harfu, gajdy a crwth (sláčiková lýra), 
Walesania majú tiež tri nástroje: harfu, gajdy 
a crwth , Íri tiež majú harfu, gajdy a crwth [...] 
Ich hudobné nástroje očarujú a potešujú ucho 
svojou sladkosťou.“ Dante Alighieri v roku 
1300 o írskej harfe napísal: „ ...veľmi starý hu-
dobný nástroj dovezený k nám z Írska, kde ho 
excelentne vyrábajú vo veľkom množstve, lebo 
obyvatelia toho ostrova sa ním zaoberajú už 
dlhé
roky. Má svoje miesto v kráľovskom vojsku, ma-
ľujú ho na svoje domy, razia ho na svoje mince 
a vyzerá to tak, ako keby pochádzali od kráľov-
ského proroka Dávida.“ 
V roku 1395 však boli írski králi podriadení 
Angličanom a ich har sti sa museli z dvora 
odísť. V roku 1500 anglická kráľovná Alžbeta 
rozkázala lordovi Barrymore v Írsku „vešať 
har stov a ničiť ich harfy.“ Len v Dubline bolo 
údajne spálených 500 hárf, po celom Írsku ich 
spálili vyše 2000. Aj Oliver Cromwell vešal 
har stov a pálil harfy. Keď v roku 1790 orga-
nizovali v Belfaste Harp Meeting, prišlo iba 
10 hudobníkov. Kolonialistické besnenie Ang-
ličanov prežilo z desaťtisícov írskych hárf iba 
16 a dve čiastočne. Tri „cláirseachy“ – Queen 
Mary, Lamont a Trinity College – pochádzajú z 
15. storočia a boli vyrobené v Škótsku. Ostat-
né, ako Kildare (1672) a Downhill (1734) 
pochádzajú z oveľa neskoršieho obdobia a sú 
veľmi ornamentálne vyrezávané. Harfa bola a 
dodnes je pre Írov národným symbolom. Ang-
ličania potrebovali Írov poangličtiť, podrobiť 
si ich a tak harfy ničili.
Írske nástroje mali broznové struny, králi mali 
na svojich nástrojoch zlaté. Bol veľký rozdiel 
medzi harparis a clarsacharis, hrou na harfe s 
črevovými strunami a na cláirseachu s bron-
zovými. Na „cláirseachu“ sa hrá nechtami, 
na črevových strunách nechty zavadzajú. Ide 
o malú harfu, preto je jej veľkosť vykompen-
zovaná objemným korpusom, ktorý sa nadol 
výrazne rozširuje. Tón má veľmi dlhé doznie-
vanie, struny sa musia niekedy tlmiť. Keďže v 
minulosti mali aj králi vlastné „cláirseachy“, 
boli veľmi bohato ozdobené mosadzným ale-
bo strieborným kovaním, rezbami a drahými 
kameňmi. Preto táto harfa niekedy pripomína 
šperk. Nečudo, že Íri na nej tak lipnú.

Gotická harfa
  
Keď okcitánskych trubadúrov zničila križiac-
ka výprava proti katarom a kultúrne centrum 
sa prenieslo z juhu Francúzska na sever, har-
fa sa začala zväčšovať a súčasne aj stenčovať 
vďaka napodobňovaniu gotických tvarov 
okien a roziet. Získala tak nenapodobniteľný 
subtílny tvar, ktorý pretrval dlhé storočia. Za-

chovalo sa niekoľko nástrojov z tohto obdobia 
a stredovekí maliari zanechali presnú podobu 
rôznych typov. Gotická harfa mala iba jeden 
tvar – rameno s ladiacimi kolíkmi kopírovalo 
dve vlnovky a bolo kanelované ako súčasť go-
tického okna alebo rozety, pričom vznikli dva 
cípy. Jeden cíp bol vlastne predĺžený stĺpik a 
druhý bol uprostred vlnoviek. Aj stĺpik bol 
kanelovaný ako prút v gotickom okne a maj-
stri ho vytvárali dvojakým spôsobom: buď bol 
rovný, alebo ohnutý. Rezonančný korpus sa 
na gotických harfách vždy dlabal, bol teda z 
jedného kusa dreva. To malo za následok, že 
vrchná doska bola tiež z tvrdého dreva a nie zo 
smreka ako v súčasnosti, čo vplývalo na zvuk. 
Rezonančný korpus sa vyrábal niekedy v prie-
reze oválny (mandľovitý), niekedy veľmi plo-
cho oválny. Vtedy bola vrchná doska klenutá, 
čo malo priaznivý vplyv na znenie vysokých 
neharmonických alikvótnych tónov. Niekedy 
ale tento korpus vytvorili hranatý, čím získal 
väčší objem a harfa mala väčší dozvuk.
Poznáme šesť typov gotických hárf. Tri majú 
stĺpik rovný alebo len mierne ohnutý. Nástro-
je sú známe z nasledujúcich vyobrazení: 
1) z obrazu hrajúcich anjelov Hansa Memlin-
ga. Oba cípy sú ostré, stĺpik je iba mierne 
ohnutý, korpus je hranatý. Harfa je vykladaná 
intarziami.
2) z obrazu Huberta a Jana van Eycka. Stĺpik 
je úplne rovný, oba cípy sú veľmi vytiahnuté a 
postavené proti sebe, čo pôsobí veľmi expre-
sívne, korpus je hranatý a celá harfa je vyzdo-
bená kameňmi, perleťou a maľbou, čo z nej 
robí veľmi drahý nástroj.
3) harfa zachovaná na hrade Wartburg pat-
riaca poslednému minnesängerovi, Oswal-
dovi von Wolkenstein (1377–1445). Bola 
prinesená z Tirolska a pôvodne bola veľmi 
draho ozdobená. 
Tri ďalšie typy majú stĺpik ohnutý:
4) na obraze Hieronyma Boscha Záhrada 
pozemských rozkoší (1503–1504). Prvý cíp 
je ostrý a druhý je tupý s rovinkou, čo je veľ-
mi výrazný znak Boscha, stĺpik je na korpus 
pripevnený dole na kocke, čo je druhý veľmi 
výrazný a neopakovateľný znak. Korpus je 
veľmi plochý a oválny.
5) zachovaná gotická harfa zo 16. storočia 
uložená v múzeu v Norimbergu. Oba cípy sú 
ostré, korpus je oválny.
6) na obraze Holbeina. Stĺpik neprechádza 
do cípu; oba cípy sú mierne, korpus je hrana-
tý a veľmi plytký. 
Toto sú základné typy so základnými rysmi 
gotickej harfy. Samozrejme, nájdu sa aj od-
chýlky, lebo aj v tomto jedinečnom tvare go-
tickej harfy sa dalo invenčne tvoriť. Gotická 
harfa mala ešte jeden veľmi významný znak, 
tzv. schnarrhaken, drnčiace háčiky, ktoré 
sa dotýkali strún a vytvárali tak bzučivý tón. 
Táto výstrednosť gotiky sa dnes môže nieko-
mu zdať exotická, no tento bzučivý tón bol sú-
časťou európskej stredovekej kultúry. Je zau-
jímavé, že gotická harfa mala taký vydarený 
tvar, že pretrvala až do renesancie. A zotrvala 
aj s bzučivým tónom...

Asýrčania obľubovali veľké uhlové harfy, na ktorých 
sa struny napínali systémom uzlov. foto: internet

Nádherná 13-strunová mjanmarská harfa „saung-gauk“ 
v tvare lode foto: internet

Čínska harfa „konghou“ s rezonátorom  foto: internet

Táto harfa, ktorú našli archeológovia v púšti Gobi, je 
dokladom kultúrnej výmeny medzi Čínou a strednou 
Áziou  foto: internet
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Cesty k chromatickej harfe

Je známe, že na gotickej harfe možno zvýšiť 
tón pritlačením struny o rám palcom. Vtedy sa 
skutočne ozve tón o poltón vyšší, no nie vždy 
sa to podarí urobiť čisto a niekedy na to ani nie 
je čas – ruka jednoducho nie je voľná na taký 
úkon. Nemci koncom 17. storočia vymysleli 
háčiky, ktorými sa dala struna skrátiť „o pol-
tón“. Háčik sa pootočí, dotkne sa struny (ako 
pražec na gitare) a skráti ju. Lenže ak nie je 
háčik dosť tvrdý alebo keď sa nedotýka struny 
dosť razantne, tón nie je kvalitný. Najprv sa há-
čiky pridávali iba k niektorým strunám (F, H, 
C), neskôr ku každej. Samozrejme, medzi la-
diaci kolík a háčik museli pridať agrafu, ktorá 
pridržiavala strunu tak, aby sa pred háčikom 
neuhla. Agrafa zostala aj na moderných har-
fách, gotické harfy ju nemajú. Háčiková harfa 
dostala názov „Deutsche Harfe“ na rozdiel od 
francúzskej, ktorá sa vyvíjala inak. Dnes má 
háčiky väčšina keltských (ale aj iných) hárf.
Začiatkom 18. storočia háčiky spojili lankom a 
obsluhovali ich pedálom, aby ruky ostali voľné. 
Všetky rovnomenné tóny boli spojené jedným 
lankom. Základné ladenie bolo v Es dur, takže 
sa dalo hrať v tóninách, ktoré majú v predzna-
menaní od 3 bé po 4 krížiky. Lanká boli vede-
né v dutom stĺpe. Georges-Adam Goepfert 
(c.1727—c.1809) hral v roku 1749 s veľkým 
úspechom na takejto harfe v Louvri. Francúzi 
si ju ihneď obľúbili a harfa so systémom „cro-
chets“ sa stala módnou. Mária Antoinetta ju 
mala obkladanú diamantmi. Georges Cousi-
neau (1733–1799) vytvoril novú mechaniku „a 
béquilles“, čo boli otočné mosadzné kolieska s 
dvomi kolíkmi, ktoré sa v podstate používajú 
dodnes. Mechanika bola uložená na liatinovej 
platni, čím sa začala hmotnosť harfy podstatne 
zvyšovať. Cousineau používal 14 pedálov. Sé-
bastien Érard 1821 tento systém doplnil o dvo-
jitý chod pedálu, takže mohol zredukovať počet 
pedálov na 7. V roku 1889 mechanici z manu-
faktúry Lyon&Healy systém ešte zjednodušili 
a všetku mechaniku umiestnili dovnútra. Dnes 
sa systém vylepšuje používaním high-tech ma-
teriálov – karbónového vlákna a pod. Tak sa 
vývoj harfy ukončil a harfa sa stala ozdobou 
každej koncertnej sály a každého divadla.

Taliani a Španieli

Taliani chromatizáciu harfy riešili inak. Claudio 
Monteverdi k nástrojom continua priradil or-
gan, čembalo, lutnu a teorbu, no potreboval aj 
harfu ako silný symbol. No gotická diatonická 
harfa nebola schopná hrať alterované súzvuky 
používané v barokovej hudbe. V partitúre Mon-
teverdiho Orfea je predpísaná „arpa doppia“, 
ktorá má v opere veľmi významné miesto. S ta-
lianskou operou sa dostal tento nástroj do sveta 
ako dôležitá súčasť continua (Heinrich Schütz, 
neskôr i Händel pre ňu napísali sólové sklad-
by, Händel dokonca slávny Koncert B dur op. 
4 č. 6). Harfa s dvomi radmi strún mala vľavo 
obvyklý diatonický rad a vpravo pentatonický 

rad alterovaných tónov (Cis, Es, Fis, Gis, B). 
Pentatonický rad bol najskôr iba v sopránovej 
polohe, neskôr ho nástrojári rozšírili na celú 
harfu. Na prvé pokusy s dvomi radmi strún 
dobre poslúžila stará gotická harfa s oblým 
korpusom – ten je totiž silnejší voči pnutiu ako 
hranatý. Potom sa začali stavať veľké harfy s 
dvomi radmi. No vývoj pokračoval ďalej. Už 
roku 1512 Johannes Cochläus v Tetrachordum 
Musices napísal, že „Angličania hrávajú na 
harfe s triplici ordine“ (s tromi radmi) a Huan 
Bermudo v roku 1555 v Declaración napísal, 
že „nevedel o tom, že Flámi hrávajú na harpas 
de tres ordines“, no Bartolomeo Giovenardi  
tvrdí, že „arpu a tres ordines vymysleli v Ríme 
roku 1610“. Ktorý údaj je pravdivý? Je prav-
da, že „arpa a tre registri“ je zatiaľ historicky 
doložená iba v Taliansku. Trojradá harfa mala 
napravo i naľavo diatonický rad a uprostred 
pentatonický. Na takejto harfe sa dá zahrať aj 
hudba Schönberga či Berga a každý tón  bude 
celkom čistý. Je absolútne dokonalá, lebo aj 
unisono dvoch diatonických radov jej pridáva 
na farbe a sile. Nástroj už musel mať veľký kor-
pus, aby vydržal napätie troch radov strún.
Majstri nástrojári vytvárali harfy s rozličnými 
sochárskymi dielami na ráme, azda vrcholom 
všetkých umeleckých kreácií je harfa Barbe-
rini (1605–1620). Je to „arpa a tre registri“ 
s veľkým korpusom, ktorá má štyri rozety, 
11-boký korpus, najdlhšia struna má 172 cm, 
najkratšia 20 cm. Na stĺpiku sú tri pozlátené 
skulptúry: nymfa, dvaja puttovia a dvaja mlá-
denci. Aj hlava je ozdobená veľkým akantom. 
Taká harfa je pastvou pre oči i uši... Keď Ta-
liani exportovali harfy tohto typu do Walesu, 
Walesania ju prijali za svoj národný nástroj a 
hrajú na nej dodnes.
Španieli problém diatonickej harfy riešili po 
svojom. Už v stredoveku zrejme robili pokusy 
so zdvojenými strunami. Na slávnom tripty-
chu v kláštore Piedra z roku 1390 je namaľo-
vaných 8 hudobných nástrojov: trojuholní-
kové psaltérium, arpa doble,  dula, portatív, 
lutna, rebec, viola da rueda (kobylia hlava) a 
citola. Harfa má dva rady strún, v oboch ra-
doch ich je po 25. Struny sa na maľbe dajú 
spočítať celkom presne. Z rovnakého počtu 
strún oboch radov je zrejmé, že struny boli len 
zdvojené a na chromatické tóny sa vtedy ešte 
nemyslelo. Je zaujímavé, že pravý rad strún 
nebol zachytený na ladiacich kolíčkoch naľa-
vo, ako je to na neskorších double a triple har-
fách, ale napravo. Nie je to teda chromatická 
harfa, lebo struny tvoria unisono. Keby bol 
pravý rad chromatický, strún by bolo menej 
(iba po päť v oktáve). Dva rady unisonových 
strún dobre slúžili pri hre dvojhlasých polyfo-
nických  skladieb (konduktov, diskantov, mo-
tet), kde často dochádza ku kríženiu hlasov. 
Na dvoch paralelných poťahoch sa pohodlne 
môžu hlasy krížiť a nevzniká tak chaos, navy-
še sa môže melodický hlas zdôrazniť. Inokedy 
však mohli na pravom poťahu naladiť C ako 
Cis, F a G ako Fis, Gis, H ako B a mohli hrať 
Machautove a Landiniho kadencie bez straty 
harmonického napätia.

Piktské vyobrazenie harfistu zo Škótska 700—800 n. l.   
foto: internet

Elegantné románske harfy, nástroje trubadúrov 
foto: internet
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V 17. storočí dali Španieli harfe dva rady strún, ktoré boli prekrížené. 
„Arpa de dos ordenes“ mala lutnový korpus, ale dobré a drahé nástroje 
ho nemali lepený ako lutna, ale dlabaný z jediného veľkého kusu javo-
ra alebo orecha. Taký korpus má dobrú stabilitu a strunám dáva veľmi 
dlhý dozvuk, takže španielski har sti museli struny tlmiť, aby nevzni-
kali disharmónie, čo sa na gotických harfách nikdy nebolo potrebné. 
Domenichino (1581–1641) s takou harfou namaľoval kráľa Dávida. Na 
stĺp jej umiestnil zlatého anjela a na rám jeho krídlo. Nie je to fantázia 
maliara. Maľoval totiž podľa skutočného nástroja Zampieriho. Harfa 
mala výšku 195 cm a 85 strún (moderná koncertná harfa má 46-47 
strún), čo znamenalo obrovské zaťaženie rezonančnej dosky. Preto sa 
museli použiť tenšie struny s menším ťahom. Dlhá menzúra umožňo-
vala použiť tenké struny aj v basovej polohe. Zvukovo bol tento nástroj 
niečím medzi čembalom a teorbou. Dlhé struny vyludzujú  zvuk hlbokej 
farby a ich tón má veľkú nosnosť. Diskant je striebristý, no nie kovový. 

Vysoká „arpa de dos orde-
nes“ je tiež dokonalá ako jej 
talianska sestra „arpa a tre 
registri“. Dnes sa hra na nej 
vyučuje na Conservatoire 
Royale v Bruseli. Na týchto 
nástrojoch možno absolútne 
čistým tónom hrať skladby 
20. storočia. Rezonančná 
doska jemných a dobre rezo-
nujúcich nástrojov však oby-
čajne dlho nevydrží napätie 
obrovského množstva strún 
a popraská, odštiepi sa, a tak 
vznikajú nepríjemné trhliny, 
ktoré nepriaznivo vplývajú 
na tón. Preto Zampieri na 
rezonančnú dosku svojej 
harfy dal kovové výstuhy, 
ktoré ju pridŕžali na kor-
puse a eliminovali tlak. Na 
dnešných kópiách sú však 
takéto problémy samozrej-
me so stikovane vyriešené 
– korpus harfy je matema-
ticky presne tvarovaný a do 
basu sa dávajú struny „cat-
line“, do stredu „ orentine“ 
a do diskantu bežné črevové 
struny (iba lacné študentské 
nástroje mávajú nylonové 
struny). Vďaka tomu sa tlak 
strún eliminuje na najmen-
šiu možnú mieru.

Harfa dnes

V Škótskom Edinburgu sa na jar koná množstvo festivalov venova-
ných všetkým možným typom harfy; podobne vo Walese a v Írsku, 
ale aj na Novom Zélande a v Austrálii. V Paraguaji a Riu de Janiero 
existujú festivaly, kde vystupujú harfové triá; niektorí hráči hrávajú 
postojačky, lebo ich harfy majú kovové bodce, ktoré ich dvíhajú do 
potrebnej výšky. Najatraktívnejší a najexotickejší je festival v Hong 
Kongu a v Singapure. Hráva sa tam iba na moderných koncertných 
harfách s orchestrom. Mnohé zo svetoznámych umelkýň ako Jung 
Kwak (Kórea), Shannon Chien (Taiwan), Ann Yeung (USA), Kartyna 
Tan (Singapore), Amy Tam (Hong Kong) pochádzajú práve z Ázie. Na 
niektorých festivaloch usporadúvajú aj súťaže skladateľov. Účastníci 
musia skomponovať skladbu pre harfu a potom ju aj zahrať. V Hong 
Kongu je vekový limit 7–14 rokov. Zdá sa to neuveriteľné? Najznámej-
šia súčasná česká har stka Kateřina Englichová začala hrať na harfe 
ako 4-ročná, a preto mohla vyhrať prestížne harfové súťaže (USA a 

Izrael) a ako cenu si odniesť 23-karátovým zlatom ozdobenú harfu od 
americkej  rmy Lyon& Healy. Érardova koncertná harfa je pre dieťa 
azda priveľká a pomerne drahá. V Číne sa však stavajú aj malé harfy, 
ktoré sú lacnejšie a dostupné v obchodoch vo veľkých mestách (po-
dobne aj v Indii a Pakistane). A tak dieťa môže potešiť rodičov harfo-
vou terapiou ako malý Dávid Saula...
Aká je situácia na Slovensku? Nuž, koľko je u nás symfonických a 
divadelných orchestrov, toľko je har stov (plus profesori na konzer-
vatóriách a na VŠMU a ich študenti...). Jeden súbor pre starú hudbu 
má malú harfu a iný súbor si stavia harfu sám. Harfového umenia je 
u nás ako šafranu. Hrávalo sa v minulosti na Slovensku vôbec na har-
fe? Napríklad v susednom Česku počas korunovácie kráľa Václava II. v 
roku 1283 hralo viacero nástrojov, medzi ktorými boli hneď dve harfy. 
Nenájde sa na románskych a ranogotických freskách na Slovensku ani 
jedna harfa? V Levoči v minoritskom kostole sú fresky, na ktorých je 
viac hudobných ná-
strojov –  dula, lut-
na, dvojručka (alebo 
diaulós?), portatív a 
v ľavom stĺpci (z po-
hľadu pozorovateľa) 
na treťom obrázku 
odspodu je románska 
harfa. Freska je však 
v žalostnom stave, 
takže harfa je úplne 
nezreteľná. V Mar-
tinčeku, v kostole zo 
začiatku 14. storočia, 
je namaľovaných šesť 
postáv s korunami na 
hlave a s hudobnými 
nástrojmi, dvaja hu-
dobníci majú v ru-
kách harfy, a to veľmi 
zložité typy: jeden 
má žaltárovú harfu 
(harfové psaltérium) 
s desiatimi strunami, 
ktorá je niekoľkokrát 
zobrazená vo Velisla-
vovej Biblii (1320) 
a druhý má lýrovú 
harfu s 20 strunami, 
pričom 10 je namota-
ných na ladiace kolíky 
normálne, druhých 
10 je namotaných 
opačným smerom. 
Hudobník hrá oboma rukami – ľavou rukou práve zahral kvintu (jed-
noznačne to vidno z postavenia palca a ostatných prstov) – a pravou 
rukou hrá melódiu. Nástroj má čudesný tvar, ale z postavenia rúk je 
jasné, že maliar mal ako predlohu konkrétny nástroj v rukách konkrét-
neho hudobníka, teda nie je to žiaden výmysel umelca. Organári na 
svoje nástroje umiestňovali sochy kráľa Dávida s harfou. V Levoči u sv. 
Jakuba (1615) je nad organom socha kráľa Dávida s renesančnou har-
fou. V Spišskej Sobote (1663) má kráľ Dávid krásnu renesančnú harfu, 
podobné je to aj v iných mestách: v Prešove (ev. kostol, 1668–1670), v 
Plaveckom Mikuláši (1710), v Malackách (1729), v Pruskom (1777), 
v Hronskom Beňadiku (1713), v Štiavnických Baniach (1754), v 
Iliašovciach (1770), v Kostolišti (1755), v Šaštíne, v Banskej Bystri-
ci (1779), v Rožňave (1784) – všade vidno harfu. Je zrejmé, že sochy 
kráľa Dávida na organoch sú symbolické a že harfy v jeho rukách môžu 
byť iba schematickými znázorneniami, no predsa len tie najstaršie sú 
aspoň akou-takou re exiou skutočných nástrojov. Prečo musíme stále 
poukazovať na Chartres alebo na St. Blasien? Prečo nemôžeme pouka-
zovať na Levoču a na Spišskú Sobotu?                               

Harfa v rukách anjela na obraze Jana van Eycka 
foto: internet Pôvabný gotický nástroj foto: internet
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Cesty k chromatickej harfe

Je známe, že na gotickej harfe možno zvýšiť 
tón pritlačením struny o rám palcom. Vtedy sa 
skutočne ozve tón o poltón vyšší, no nie vždy 
sa to podarí urobiť čisto a niekedy na to ani nie 
je čas – ruka jednoducho nie je voľná na taký 
úkon. Nemci koncom 17. storočia vymysleli 
háčiky, ktorými sa dala struna skrátiť „o pol-
tón“. Háčik sa pootočí, dotkne sa struny (ako 
pražec na gitare) a skráti ju. Lenže ak nie je 
háčik dosť tvrdý alebo keď sa nedotýka struny 
dosť razantne, tón nie je kvalitný. Najprv sa há-
čiky pridávali iba k niektorým strunám (F, H, 
C), neskôr ku každej. Samozrejme, medzi la-
diaci kolík a háčik museli pridať agrafu, ktorá 
pridržiavala strunu tak, aby sa pred háčikom 
neuhla. Agrafa zostala aj na moderných har-
fách, gotické harfy ju nemajú. Háčiková harfa 
dostala názov „Deutsche Harfe“ na rozdiel od 
francúzskej, ktorá sa vyvíjala inak. Dnes má 
háčiky väčšina keltských (ale aj iných) hárf.
Začiatkom 18. storočia háčiky spojili lankom a 
obsluhovali ich pedálom, aby ruky ostali voľné. 
Všetky rovnomenné tóny boli spojené jedným 
lankom. Základné ladenie bolo v Es dur, takže 
sa dalo hrať v tóninách, ktoré majú v predzna-
menaní od 3 bé po 4 krížiky. Lanká boli vede-
né v dutom stĺpe. Georges-Adam Goepfert 
(c.1727—c.1809) hral v roku 1749 s veľkým 
úspechom na takejto harfe v Louvri. Francúzi 
si ju ihneď obľúbili a harfa so systémom „cro-
chets“ sa stala módnou. Mária Antoinetta ju 
mala obkladanú diamantmi. Georges Cousi-
neau (1733–1799) vytvoril novú mechaniku „a 
béquilles“, čo boli otočné mosadzné kolieska s 
dvomi kolíkmi, ktoré sa v podstate používajú 
dodnes. Mechanika bola uložená na liatinovej 
platni, čím sa začala hmotnosť harfy podstatne 
zvyšovať. Cousineau používal 14 pedálov. Sé-
bastien Érard 1821 tento systém doplnil o dvo-
jitý chod pedálu, takže mohol zredukovať počet 
pedálov na 7. V roku 1889 mechanici z manu-
faktúry Lyon&Healy systém ešte zjednodušili 
a všetku mechaniku umiestnili dovnútra. Dnes 
sa systém vylepšuje používaním high-tech ma-
teriálov – karbónového vlákna a pod. Tak sa 
vývoj harfy ukončil a harfa sa stala ozdobou 
každej koncertnej sály a každého divadla.

Taliani a Španieli

Taliani chromatizáciu harfy riešili inak. Claudio 
Monteverdi k nástrojom continua priradil or-
gan, čembalo, lutnu a teorbu, no potreboval aj 
harfu ako silný symbol. No gotická diatonická 
harfa nebola schopná hrať alterované súzvuky 
používané v barokovej hudbe. V partitúre Mon-
teverdiho Orfea je predpísaná „arpa doppia“, 
ktorá má v opere veľmi významné miesto. S ta-
lianskou operou sa dostal tento nástroj do sveta 
ako dôležitá súčasť continua (Heinrich Schütz, 
neskôr i Händel pre ňu napísali sólové sklad-
by, Händel dokonca slávny Koncert B dur op. 
4 č. 6). Harfa s dvomi radmi strún mala vľavo 
obvyklý diatonický rad a vpravo pentatonický 

rad alterovaných tónov (Cis, Es, Fis, Gis, B). 
Pentatonický rad bol najskôr iba v sopránovej 
polohe, neskôr ho nástrojári rozšírili na celú 
harfu. Na prvé pokusy s dvomi radmi strún 
dobre poslúžila stará gotická harfa s oblým 
korpusom – ten je totiž silnejší voči pnutiu ako 
hranatý. Potom sa začali stavať veľké harfy s 
dvomi radmi. No vývoj pokračoval ďalej. Už 
roku 1512 Johannes Cochläus v Tetrachordum 
Musices napísal, že „Angličania hrávajú na 
harfe s triplici ordine“ (s tromi radmi) a Huan 
Bermudo v roku 1555 v Declaración napísal, 
že „nevedel o tom, že Flámi hrávajú na harpas 
de tres ordines“, no Bartolomeo Giovenardi  
tvrdí, že „arpu a tres ordines vymysleli v Ríme 
roku 1610“. Ktorý údaj je pravdivý? Je prav-
da, že „arpa a tre registri“ je zatiaľ historicky 
doložená iba v Taliansku. Trojradá harfa mala 
napravo i naľavo diatonický rad a uprostred 
pentatonický. Na takejto harfe sa dá zahrať aj 
hudba Schönberga či Berga a každý tón  bude 
celkom čistý. Je absolútne dokonalá, lebo aj 
unisono dvoch diatonických radov jej pridáva 
na farbe a sile. Nástroj už musel mať veľký kor-
pus, aby vydržal napätie troch radov strún.
Majstri nástrojári vytvárali harfy s rozličnými 
sochárskymi dielami na ráme, azda vrcholom 
všetkých umeleckých kreácií je harfa Barbe-
rini (1605–1620). Je to „arpa a tre registri“ 
s veľkým korpusom, ktorá má štyri rozety, 
11-boký korpus, najdlhšia struna má 172 cm, 
najkratšia 20 cm. Na stĺpiku sú tri pozlátené 
skulptúry: nymfa, dvaja puttovia a dvaja mlá-
denci. Aj hlava je ozdobená veľkým akantom. 
Taká harfa je pastvou pre oči i uši... Keď Ta-
liani exportovali harfy tohto typu do Walesu, 
Walesania ju prijali za svoj národný nástroj a 
hrajú na nej dodnes.
Španieli problém diatonickej harfy riešili po 
svojom. Už v stredoveku zrejme robili pokusy 
so zdvojenými strunami. Na slávnom tripty-
chu v kláštore Piedra z roku 1390 je namaľo-
vaných 8 hudobných nástrojov: trojuholní-
kové psaltérium, arpa doble,  dula, portatív, 
lutna, rebec, viola da rueda (kobylia hlava) a 
citola. Harfa má dva rady strún, v oboch ra-
doch ich je po 25. Struny sa na maľbe dajú 
spočítať celkom presne. Z rovnakého počtu 
strún oboch radov je zrejmé, že struny boli len 
zdvojené a na chromatické tóny sa vtedy ešte 
nemyslelo. Je zaujímavé, že pravý rad strún 
nebol zachytený na ladiacich kolíčkoch naľa-
vo, ako je to na neskorších double a triple har-
fách, ale napravo. Nie je to teda chromatická 
harfa, lebo struny tvoria unisono. Keby bol 
pravý rad chromatický, strún by bolo menej 
(iba po päť v oktáve). Dva rady unisonových 
strún dobre slúžili pri hre dvojhlasých polyfo-
nických  skladieb (konduktov, diskantov, mo-
tet), kde často dochádza ku kríženiu hlasov. 
Na dvoch paralelných poťahoch sa pohodlne 
môžu hlasy krížiť a nevzniká tak chaos, navy-
še sa môže melodický hlas zdôrazniť. Inokedy 
však mohli na pravom poťahu naladiť C ako 
Cis, F a G ako Fis, Gis, H ako B a mohli hrať 
Machautove a Landiniho kadencie bez straty 
harmonického napätia.

Piktské vyobrazenie harfistu zo Škótska 700—800 n. l.   
foto: internet

Elegantné románske harfy, nástroje trubadúrov 
foto: internet
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V 17. storočí dali Španieli harfe dva rady strún, ktoré boli prekrížené. 
„Arpa de dos ordenes“ mala lutnový korpus, ale dobré a drahé nástroje 
ho nemali lepený ako lutna, ale dlabaný z jediného veľkého kusu javo-
ra alebo orecha. Taký korpus má dobrú stabilitu a strunám dáva veľmi 
dlhý dozvuk, takže španielski har sti museli struny tlmiť, aby nevzni-
kali disharmónie, čo sa na gotických harfách nikdy nebolo potrebné. 
Domenichino (1581–1641) s takou harfou namaľoval kráľa Dávida. Na 
stĺp jej umiestnil zlatého anjela a na rám jeho krídlo. Nie je to fantázia 
maliara. Maľoval totiž podľa skutočného nástroja Zampieriho. Harfa 
mala výšku 195 cm a 85 strún (moderná koncertná harfa má 46-47 
strún), čo znamenalo obrovské zaťaženie rezonančnej dosky. Preto sa 
museli použiť tenšie struny s menším ťahom. Dlhá menzúra umožňo-
vala použiť tenké struny aj v basovej polohe. Zvukovo bol tento nástroj 
niečím medzi čembalom a teorbou. Dlhé struny vyludzujú  zvuk hlbokej 
farby a ich tón má veľkú nosnosť. Diskant je striebristý, no nie kovový. 

Vysoká „arpa de dos orde-
nes“ je tiež dokonalá ako jej 
talianska sestra „arpa a tre 
registri“. Dnes sa hra na nej 
vyučuje na Conservatoire 
Royale v Bruseli. Na týchto 
nástrojoch možno absolútne 
čistým tónom hrať skladby 
20. storočia. Rezonančná 
doska jemných a dobre rezo-
nujúcich nástrojov však oby-
čajne dlho nevydrží napätie 
obrovského množstva strún 
a popraská, odštiepi sa, a tak 
vznikajú nepríjemné trhliny, 
ktoré nepriaznivo vplývajú 
na tón. Preto Zampieri na 
rezonančnú dosku svojej 
harfy dal kovové výstuhy, 
ktoré ju pridŕžali na kor-
puse a eliminovali tlak. Na 
dnešných kópiách sú však 
takéto problémy samozrej-
me so stikovane vyriešené 
– korpus harfy je matema-
ticky presne tvarovaný a do 
basu sa dávajú struny „cat-
line“, do stredu „ orentine“ 
a do diskantu bežné črevové 
struny (iba lacné študentské 
nástroje mávajú nylonové 
struny). Vďaka tomu sa tlak 
strún eliminuje na najmen-
šiu možnú mieru.

Harfa dnes

V Škótskom Edinburgu sa na jar koná množstvo festivalov venova-
ných všetkým možným typom harfy; podobne vo Walese a v Írsku, 
ale aj na Novom Zélande a v Austrálii. V Paraguaji a Riu de Janiero 
existujú festivaly, kde vystupujú harfové triá; niektorí hráči hrávajú 
postojačky, lebo ich harfy majú kovové bodce, ktoré ich dvíhajú do 
potrebnej výšky. Najatraktívnejší a najexotickejší je festival v Hong 
Kongu a v Singapure. Hráva sa tam iba na moderných koncertných 
harfách s orchestrom. Mnohé zo svetoznámych umelkýň ako Jung 
Kwak (Kórea), Shannon Chien (Taiwan), Ann Yeung (USA), Kartyna 
Tan (Singapore), Amy Tam (Hong Kong) pochádzajú práve z Ázie. Na 
niektorých festivaloch usporadúvajú aj súťaže skladateľov. Účastníci 
musia skomponovať skladbu pre harfu a potom ju aj zahrať. V Hong 
Kongu je vekový limit 7–14 rokov. Zdá sa to neuveriteľné? Najznámej-
šia súčasná česká har stka Kateřina Englichová začala hrať na harfe 
ako 4-ročná, a preto mohla vyhrať prestížne harfové súťaže (USA a 

Izrael) a ako cenu si odniesť 23-karátovým zlatom ozdobenú harfu od 
americkej  rmy Lyon& Healy. Érardova koncertná harfa je pre dieťa 
azda priveľká a pomerne drahá. V Číne sa však stavajú aj malé harfy, 
ktoré sú lacnejšie a dostupné v obchodoch vo veľkých mestách (po-
dobne aj v Indii a Pakistane). A tak dieťa môže potešiť rodičov harfo-
vou terapiou ako malý Dávid Saula...
Aká je situácia na Slovensku? Nuž, koľko je u nás symfonických a 
divadelných orchestrov, toľko je har stov (plus profesori na konzer-
vatóriách a na VŠMU a ich študenti...). Jeden súbor pre starú hudbu 
má malú harfu a iný súbor si stavia harfu sám. Harfového umenia je 
u nás ako šafranu. Hrávalo sa v minulosti na Slovensku vôbec na har-
fe? Napríklad v susednom Česku počas korunovácie kráľa Václava II. v 
roku 1283 hralo viacero nástrojov, medzi ktorými boli hneď dve harfy. 
Nenájde sa na románskych a ranogotických freskách na Slovensku ani 
jedna harfa? V Levoči v minoritskom kostole sú fresky, na ktorých je 
viac hudobných ná-
strojov –  dula, lut-
na, dvojručka (alebo 
diaulós?), portatív a 
v ľavom stĺpci (z po-
hľadu pozorovateľa) 
na treťom obrázku 
odspodu je románska 
harfa. Freska je však 
v žalostnom stave, 
takže harfa je úplne 
nezreteľná. V Mar-
tinčeku, v kostole zo 
začiatku 14. storočia, 
je namaľovaných šesť 
postáv s korunami na 
hlave a s hudobnými 
nástrojmi, dvaja hu-
dobníci majú v ru-
kách harfy, a to veľmi 
zložité typy: jeden 
má žaltárovú harfu 
(harfové psaltérium) 
s desiatimi strunami, 
ktorá je niekoľkokrát 
zobrazená vo Velisla-
vovej Biblii (1320) 
a druhý má lýrovú 
harfu s 20 strunami, 
pričom 10 je namota-
ných na ladiace kolíky 
normálne, druhých 
10 je namotaných 
opačným smerom. 
Hudobník hrá oboma rukami – ľavou rukou práve zahral kvintu (jed-
noznačne to vidno z postavenia palca a ostatných prstov) – a pravou 
rukou hrá melódiu. Nástroj má čudesný tvar, ale z postavenia rúk je 
jasné, že maliar mal ako predlohu konkrétny nástroj v rukách konkrét-
neho hudobníka, teda nie je to žiaden výmysel umelca. Organári na 
svoje nástroje umiestňovali sochy kráľa Dávida s harfou. V Levoči u sv. 
Jakuba (1615) je nad organom socha kráľa Dávida s renesančnou har-
fou. V Spišskej Sobote (1663) má kráľ Dávid krásnu renesančnú harfu, 
podobné je to aj v iných mestách: v Prešove (ev. kostol, 1668–1670), v 
Plaveckom Mikuláši (1710), v Malackách (1729), v Pruskom (1777), 
v Hronskom Beňadiku (1713), v Štiavnických Baniach (1754), v 
Iliašovciach (1770), v Kostolišti (1755), v Šaštíne, v Banskej Bystri-
ci (1779), v Rožňave (1784) – všade vidno harfu. Je zrejmé, že sochy 
kráľa Dávida na organoch sú symbolické a že harfy v jeho rukách môžu 
byť iba schematickými znázorneniami, no predsa len tie najstaršie sú 
aspoň akou-takou re exiou skutočných nástrojov. Prečo musíme stále 
poukazovať na Chartres alebo na St. Blasien? Prečo nemôžeme pouka-
zovať na Levoču a na Spišskú Sobotu?                               

Harfa v rukách anjela na obraze Jana van Eycka 
foto: internet Pôvabný gotický nástroj foto: internet
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A. R.: Rozsah poznania dobovej interpretačnej 
praxe je veľmi komplexný, existuje množstvo 
najrôznejších prameňov. Kde by mal začať mladý 
hudobník, ktorý už získal istú technickú zdat-
nosť a prebudí sa v ňom záujem ísť ďalej, byť 
vernejší dielu?

M. T.: Podľa mňa máme veľké šťastie, že do-
stupné informácie sú také komplexné. Moje 
tridsaťročné skúsenosti pedagóga hovoria, 
že na školách venujeme veľa času tomu, ako 
hrať na nástroji, no intelektuálna stránka 
interpretácie je zanedbávaná. Keď som ešte 
učil, stávalo sa mi, že keď som pri niektorej 
pasáži odkázal na Husľovú školu Leopol-
da Mozarta, 25-ročný študent mi povedal: 
„Ešte som ju nečítal, asi by som to mal uro-
biť.“ Toto sú ale skutočné základy. Musíme 
využívať informácie, ktoré máme k dispo-
zícii. Je ich množstvo, no nevyužívame ich 
dostatočne. 

A. R.: Môže inštinkt niekedy nahradiť nedosta-
tok vedomostí?

M. T.: Existujú príklady hudobníkov-géniov, 
ktorí nemali potrebné informačné zázemie, 
no predsa produkovali fantastické veci. 
Počul som hrať Pabla Casalsa s festivalo-
vým orchestrom na Marlboro Music Festival 
a Mozartova „veľká g-molová symfónia“ za-
znela tak, ako sa o to často snažíme dnes... 
L. C.: Toto je ale veľmi nebezpečná cesta. 
Nasledovanie inštinktu znamená, že niečo 
môže vyjsť a niečo vôbec nie. 

A. R.: Prejdime k špecifickejším aspektom histo-
ricky poučenej interpretácie. Azda bude logické 
začať s dobovými hudobnými nástrojmi. Z roz-
hovorov s mnohými hudobníkmi som pochopil, 
že  v istom bode pri snahe dopracovať sa k pod-
state hudobnej informácie diela cítia, že musia 
uchopiť nástroje, pre ktoré bola táto hudba pô-
vodne napísaná. Toto zažili i hudobníci zo súbo-
ru Musica aeterna koncom 80. rokov...  

Peter Zajíček: Príbeh Musiky aeterny začal 
záujmom o repertoár, ktorý sme spočiatku 
hrali na moderných nástrojoch. No potom 
sme stretli ľudí, ktorí nám povedali: „Toto 
je bariéra, ktorú musíte prekročiť. Musíte 
sa dostať bližšie k prameňom, pretože vaša 
interpretácia je veľmi komerčná, každý hrá 
ako vy.“ A skutočne sme objavili, že mnohé 
veci sú úplne inak – frázovanie, artikulácia, 
chápanie harmónie a pod. Ako sme pokra-
čovali, dospeli sme k momentu, kedy sa 
zmena inštrumentára javila ako nevyhnut-
ný krok, aby sme boli schopní konkurencie 
v medzinárodnej komunite starej hudby. 
Rozhodnutie hrať na dobových nástrojoch 
bolo v súbore revolúciou a mnohé veci sme 
sa museli učiť od úplného začiatku: zvykať 
si na črevové struny, barokový sláčik, ale 
aj na zvuk nástrojov...  Museli sme zmeniť 
nielen štýl, ale aj naše vedomie, začali sme 
hudbu vnímať úplne inak. Nebolo to vtedy 

jednoduché aj preto, že hranice boli zatvo-
rené a mnoho dobových nástrojov domácej 
proveniencie bolo dávno v múzeu vo Viedni 
alebo u súkromníkov. No napokon, presne 
1. novembra pred 20 rokmi, sme hrali na 
Štrbskom Plese prvý koncert na dobových 
nástrojoch... 

A. R.: Do akej miery je pre hudbu starších ob-
dobí dôležitý nástroj? Mám na mysli používanie 
dobových nástrojov, resp. kópií...  

M. T.: Nemôžem odpovedať všeobecne, 
záleží na tom, o akom súbore hovoríme. 
V prípade Concentus Musicus Wien sme 
na začiatku mali výlučne dobové sláčiko-
vé nástroje, ktoré neboli modernizované. 
Napríklad husle od Jacoba Steinera alebo 
violončelo od Castagneriho... Čo sa týka 
dychových nástrojov, začínali sme tiež s pô-
vodnými. Mám šťastie, že vlastním fagot 
z Mozartových čias. Takže, keď hrám jeho 
koncert – možno si to publikum ani neu-
vedomuje – je to pre mňa veľmi intenzívny 
pocit. Vlastním aj nástroj z Vivaldiho čias. 
Dobové dychové nástroje sa postupne opot-
rebovali, nahradili ich kópie a dnes som 
v skupine jediným hráčom, ktorý stále hrá 
na historickom nástroji. Medzi dobrou kó-

piou a originálom nie je rozdiel, no ako som 
už spomenul, podstatné sú informácie, kto-
ré o hudbe máme.
Karol Medňanský: V prípade historických 
nástrojov ide často o zásadné rozdiely v ich 
stavbe. Ja hrám na viole da gamba, pri 
ktorej sa dokázalo, že má podstatne väč-
šie spektrum vyšších harmonických tónov 
ako violončelo. Ak vezmeme ako základný 
tón D, ten má 46 vyšších harmonických tó-
nov. Violončelo ich má pri tom istom tóne 
len 22. To sú všeobecne známe merania. 
Charakteristické kvartovo-terciové ladenie 
navyše umožňuje, aby sa pri tóne D rozo-
zneli i 2. a 3. vyšší harmonický tón, teda 
kvinta a kvarta. Tieto tóny, A a d, zase vytvá-

rajú ďalšie vyššie harmonické tóny, preto je 
farebné spektrum nástroja podstatne väčšie. 
Keď sa z akustického hľadiska pozrieme na 
barokové husle, zistíme, že napätie moder-
ných kovových strún je takmer o polovicu 
väčšie ako pri črevových. Preto vrchná doska 
tak nepruží. Toto chvenie vrchnej dosky, kto-
ré zlepšuje ladenie 415 Hz, a črevové struny 
umožňujú lepšiu artikuláciu na historickom 
nástroji. 
P. Z.: Čo sa týka historických ladení, je po-
trebné brať do úvahy kalibráž. Pri nižšom la-
dení sa používajú hrubšie struny vyhovujúce 
rezonancii. 

A. R.: Existuje určitá hranica, historická línia, 
kedy by sa dalo povedať, že hudba by už nemala 
byť hraná na modernom nástroji? 

M. T.: To je veľmi dobrá otázka, na ktorú je 
však veľmi ťažké odpovedať. Iste viete, že 
Orchestre Révolutionnaire et Romantique 
hrá Berlioza, Brahmsa či dokonca Verdiho... 
V tejto súvislosti je zaujímavé a neviem, či si 
to dostatočne uvedomujeme, ako dlho sa 
vlastne používali črevové struny. Pokiaľ mi 
je známe, tak ešte v časoch Albana Berga 
hrali viedenské orchestre na črevových stru-
nách. Zmena na tzv. moderné nástroje sa 

teda udiala pomerne neskoro. My sme sa so 
súborom Concentus Musicus Wien s dobo-
vými nástrojmi dostali po Beethovena. A ne-
dovolili sme si pokračovať. Nie som si istý, či 
je to správne... 
L. C.: V tejto súvislosti je vždy potrebné si 
uvedomiť, čo vlastne znamená slovo ná-
stroj. Je to niečo, čo používame na dosiah-
nutie cieľa. Staré nástroje nie sú cieľom, sú 
prostriedkom, ktorý si volíme kvôli štýlovým 
aspektom. Vyberáme nástroj, ktorý hudbe 
vyhovuje najviac. Pre jazdu v meste si pred-
sa nezvolíte formulu a naopak. S nástrojmi 
je to podobné.
K. M.: Keď som sa začal zaoberať starou 
hudbou, stretol som sa v Kroměříži s profe-
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Začiatkom novembra sa v Poprade uskutočnila Stredoeurópska hudobná akadémia (MEMA), ktorej umeleckým 
gestorom bol svetoznámy fagotista, profesor Milan Turković. Okrem majstrovských kurzov a koncertov bola 
súčasťou akadémie i zaujímavá diskusia o tzv. historicky poučenej interpretácii a možnostiach aplikovať poznatky 
z oblasti starej hudby pri hre na moderných nástrojoch. 

Pripravili Adrian RAJTER a Andrej ŠUBA, fotografie: archív MEMA

Poznanie, fantázia, imaginácia 
a intuícia sa vzájomne nevylučujú

Adrian Rajter: Pán Turković, v súvislosti s pro-
jektom Stredoeurópskej hudobnej akadémie 
som sa vo vašej eseji stretol s pre mňa novým 
termínom „kontextuálna interpretácia“. Myslím 
si, že vo vzťahu k hudbe ide o veľmi výstižné 
a zmysluplné spojenie...  

Milan Turković: Hrou na tzv. dobových ná-
strojoch sa zaoberám od roku 1967, no sú-
časne stále hrám i na „modernom“ nástroji, 
pôsobím teda v oboch sférach. Bohužiaľ sa 
v praxi ešte stále často stretávam s otázkou: 
„Ako môžeme vlastne vedieť, ako hrali hu-
dobníci v Bachovej alebo Mozartovej dobe a 
ako táto hudba znela?“ Na to odpovedám: 
„Môžeme vedieť viac, než si myslíte, ak si 
pozorne prečítame dobové pramene, ktoré 
sú k dispozícii.“ Hovorím o dielach Johanna 
Matthesona, Carla Philippa Emanuela 
Bacha alebo Husľovej škole  Leopolda 
Mozarta. Mojím krédom vo vzťahu k hudbe 
18. storočia je, že základom sú informácie 
o dobovej interpretačnej praxi. To ma vie-
dlo i k použitiu termínu, ktorý spomínate. 
V čase, keď som začínal s hrou na histo-

rických nástrojoch, neexistovali špecia-
lizované inštitúcie, ktoré dnes ponúkajú 
štúdium starej hudby ako napr. Kráľovské 
konzervatórium v Haagu, Schola canto-
rum v Bazileji či Oddelenie starej hudby 
Konservatorium Wien Privatuniversität. 
Všetci sme sa museli učiť sami. Na jednej 
strane to bolo veľmi zdravé, no stretol som 
sa i s hudobníkmi a súbormi, ktorí jednodu-
cho vzali do rúk staré nástroje a mysleli si, 
že len prostredníctvom nich, bez poznania 
dobovej interpretačnej praxe, budú okam-
žite „autentickí“. Je to samozrejme úpl-
ný nezmysel, vrátane slova „autentický“. 
Neexistuje totiž žiadna „autentická inter-
pretácia“. Hudobníci, ktorých spomínam, 
by urobili lepšie, keby hrali na moderných 
nástrojoch a radšej čítali knihy, o ktorých 
som hovoril. Pre ich štýlovú interpretáciu 
by to bolo určite prínosnejšie. 

A. R.: V 17. a 18. storočí existovala v Európe 
veľká diverzita interpretačných praktík a lade-
ní. Niekedy boli tieto rozdiely také veľké, že hu-
dobníci z jednotlivých krajín nemohli spolu hrať 

pre vyhranený štýl, ktorý existoval v prostredí, 
kde sa pohybovali. Známa je príhoda o tom, ako 
Corelli povedal Händlovi: „Drahý Sas, ale ja toto 
nemôžem zahrať, pretože to je vo francúzskom 
štýle...“ Ak sa vtedy hudobníci nevedeli vždy 
vyrovnať s touto diverzitou, ako môže získať 
dnešný hudobník prehľad o rozličných interpre-
tačných praktikách a štýloch, ktoré sa nezriedka 
navzájom vylučujú? 

M. T.: Veľkým rozdiel je v tom, že dnes hráme 
hudbu piatich storočí, no v časoch Händla a 
Corelliho hudobníci hrali viacmenej iba sú-
časnú hudbu. 
Myslím si, že dnes je to paradoxne oveľa jed-
noduchšie ako kedykoľvek predtým. Máme 
CD-prehrávače, iPody, mp3, môžeme si 
mailovať hudbu, ladenia i zvuk našich ná-
strojov... 
Luciano Contini: Mimochodom, príklad, kto-
rý ste spomenuli, bol istým spôsobom „hrou 
o moc“ medzi Händlom a Corellim. Corelli 
by samozrejme spomínanú pasáž dokázal 
zahrať. Ale on nechcel a to je trochu roz-
diel... 
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A. R.: Rozsah poznania dobovej interpretačnej 
praxe je veľmi komplexný, existuje množstvo 
najrôznejších prameňov. Kde by mal začať mladý 
hudobník, ktorý už získal istú technickú zdat-
nosť a prebudí sa v ňom záujem ísť ďalej, byť 
vernejší dielu?

M. T.: Podľa mňa máme veľké šťastie, že do-
stupné informácie sú také komplexné. Moje 
tridsaťročné skúsenosti pedagóga hovoria, 
že na školách venujeme veľa času tomu, ako 
hrať na nástroji, no intelektuálna stránka 
interpretácie je zanedbávaná. Keď som ešte 
učil, stávalo sa mi, že keď som pri niektorej 
pasáži odkázal na Husľovú školu Leopol-
da Mozarta, 25-ročný študent mi povedal: 
„Ešte som ju nečítal, asi by som to mal uro-
biť.“ Toto sú ale skutočné základy. Musíme 
využívať informácie, ktoré máme k dispo-
zícii. Je ich množstvo, no nevyužívame ich 
dostatočne. 

A. R.: Môže inštinkt niekedy nahradiť nedosta-
tok vedomostí?

M. T.: Existujú príklady hudobníkov-géniov, 
ktorí nemali potrebné informačné zázemie, 
no predsa produkovali fantastické veci. 
Počul som hrať Pabla Casalsa s festivalo-
vým orchestrom na Marlboro Music Festival 
a Mozartova „veľká g-molová symfónia“ za-
znela tak, ako sa o to často snažíme dnes... 
L. C.: Toto je ale veľmi nebezpečná cesta. 
Nasledovanie inštinktu znamená, že niečo 
môže vyjsť a niečo vôbec nie. 

A. R.: Prejdime k špecifickejším aspektom histo-
ricky poučenej interpretácie. Azda bude logické 
začať s dobovými hudobnými nástrojmi. Z roz-
hovorov s mnohými hudobníkmi som pochopil, 
že  v istom bode pri snahe dopracovať sa k pod-
state hudobnej informácie diela cítia, že musia 
uchopiť nástroje, pre ktoré bola táto hudba pô-
vodne napísaná. Toto zažili i hudobníci zo súbo-
ru Musica aeterna koncom 80. rokov...  

Peter Zajíček: Príbeh Musiky aeterny začal 
záujmom o repertoár, ktorý sme spočiatku 
hrali na moderných nástrojoch. No potom 
sme stretli ľudí, ktorí nám povedali: „Toto 
je bariéra, ktorú musíte prekročiť. Musíte 
sa dostať bližšie k prameňom, pretože vaša 
interpretácia je veľmi komerčná, každý hrá 
ako vy.“ A skutočne sme objavili, že mnohé 
veci sú úplne inak – frázovanie, artikulácia, 
chápanie harmónie a pod. Ako sme pokra-
čovali, dospeli sme k momentu, kedy sa 
zmena inštrumentára javila ako nevyhnut-
ný krok, aby sme boli schopní konkurencie 
v medzinárodnej komunite starej hudby. 
Rozhodnutie hrať na dobových nástrojoch 
bolo v súbore revolúciou a mnohé veci sme 
sa museli učiť od úplného začiatku: zvykať 
si na črevové struny, barokový sláčik, ale 
aj na zvuk nástrojov...  Museli sme zmeniť 
nielen štýl, ale aj naše vedomie, začali sme 
hudbu vnímať úplne inak. Nebolo to vtedy 

jednoduché aj preto, že hranice boli zatvo-
rené a mnoho dobových nástrojov domácej 
proveniencie bolo dávno v múzeu vo Viedni 
alebo u súkromníkov. No napokon, presne 
1. novembra pred 20 rokmi, sme hrali na 
Štrbskom Plese prvý koncert na dobových 
nástrojoch... 

A. R.: Do akej miery je pre hudbu starších ob-
dobí dôležitý nástroj? Mám na mysli používanie 
dobových nástrojov, resp. kópií...  

M. T.: Nemôžem odpovedať všeobecne, 
záleží na tom, o akom súbore hovoríme. 
V prípade Concentus Musicus Wien sme 
na začiatku mali výlučne dobové sláčiko-
vé nástroje, ktoré neboli modernizované. 
Napríklad husle od Jacoba Steinera alebo 
violončelo od Castagneriho... Čo sa týka 
dychových nástrojov, začínali sme tiež s pô-
vodnými. Mám šťastie, že vlastním fagot 
z Mozartových čias. Takže, keď hrám jeho 
koncert – možno si to publikum ani neu-
vedomuje – je to pre mňa veľmi intenzívny 
pocit. Vlastním aj nástroj z Vivaldiho čias. 
Dobové dychové nástroje sa postupne opot-
rebovali, nahradili ich kópie a dnes som 
v skupine jediným hráčom, ktorý stále hrá 
na historickom nástroji. Medzi dobrou kó-

piou a originálom nie je rozdiel, no ako som 
už spomenul, podstatné sú informácie, kto-
ré o hudbe máme.
Karol Medňanský: V prípade historických 
nástrojov ide často o zásadné rozdiely v ich 
stavbe. Ja hrám na viole da gamba, pri 
ktorej sa dokázalo, že má podstatne väč-
šie spektrum vyšších harmonických tónov 
ako violončelo. Ak vezmeme ako základný 
tón D, ten má 46 vyšších harmonických tó-
nov. Violončelo ich má pri tom istom tóne 
len 22. To sú všeobecne známe merania. 
Charakteristické kvartovo-terciové ladenie 
navyše umožňuje, aby sa pri tóne D rozo-
zneli i 2. a 3. vyšší harmonický tón, teda 
kvinta a kvarta. Tieto tóny, A a d, zase vytvá-

rajú ďalšie vyššie harmonické tóny, preto je 
farebné spektrum nástroja podstatne väčšie. 
Keď sa z akustického hľadiska pozrieme na 
barokové husle, zistíme, že napätie moder-
ných kovových strún je takmer o polovicu 
väčšie ako pri črevových. Preto vrchná doska 
tak nepruží. Toto chvenie vrchnej dosky, kto-
ré zlepšuje ladenie 415 Hz, a črevové struny 
umožňujú lepšiu artikuláciu na historickom 
nástroji. 
P. Z.: Čo sa týka historických ladení, je po-
trebné brať do úvahy kalibráž. Pri nižšom la-
dení sa používajú hrubšie struny vyhovujúce 
rezonancii. 

A. R.: Existuje určitá hranica, historická línia, 
kedy by sa dalo povedať, že hudba by už nemala 
byť hraná na modernom nástroji? 

M. T.: To je veľmi dobrá otázka, na ktorú je 
však veľmi ťažké odpovedať. Iste viete, že 
Orchestre Révolutionnaire et Romantique 
hrá Berlioza, Brahmsa či dokonca Verdiho... 
V tejto súvislosti je zaujímavé a neviem, či si 
to dostatočne uvedomujeme, ako dlho sa 
vlastne používali črevové struny. Pokiaľ mi 
je známe, tak ešte v časoch Albana Berga 
hrali viedenské orchestre na črevových stru-
nách. Zmena na tzv. moderné nástroje sa 

teda udiala pomerne neskoro. My sme sa so 
súborom Concentus Musicus Wien s dobo-
vými nástrojmi dostali po Beethovena. A ne-
dovolili sme si pokračovať. Nie som si istý, či 
je to správne... 
L. C.: V tejto súvislosti je vždy potrebné si 
uvedomiť, čo vlastne znamená slovo ná-
stroj. Je to niečo, čo používame na dosiah-
nutie cieľa. Staré nástroje nie sú cieľom, sú 
prostriedkom, ktorý si volíme kvôli štýlovým 
aspektom. Vyberáme nástroj, ktorý hudbe 
vyhovuje najviac. Pre jazdu v meste si pred-
sa nezvolíte formulu a naopak. S nástrojmi 
je to podobné.
K. M.: Keď som sa začal zaoberať starou 
hudbou, stretol som sa v Kroměříži s profe-
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Začiatkom novembra sa v Poprade uskutočnila Stredoeurópska hudobná akadémia (MEMA), ktorej umeleckým 
gestorom bol svetoznámy fagotista, profesor Milan Turković. Okrem majstrovských kurzov a koncertov bola 
súčasťou akadémie i zaujímavá diskusia o tzv. historicky poučenej interpretácii a možnostiach aplikovať poznatky 
z oblasti starej hudby pri hre na moderných nástrojoch. 

Pripravili Adrian RAJTER a Andrej ŠUBA, fotografie: archív MEMA

Poznanie, fantázia, imaginácia 
a intuícia sa vzájomne nevylučujú

Adrian Rajter: Pán Turković, v súvislosti s pro-
jektom Stredoeurópskej hudobnej akadémie 
som sa vo vašej eseji stretol s pre mňa novým 
termínom „kontextuálna interpretácia“. Myslím 
si, že vo vzťahu k hudbe ide o veľmi výstižné 
a zmysluplné spojenie...  

Milan Turković: Hrou na tzv. dobových ná-
strojoch sa zaoberám od roku 1967, no sú-
časne stále hrám i na „modernom“ nástroji, 
pôsobím teda v oboch sférach. Bohužiaľ sa 
v praxi ešte stále často stretávam s otázkou: 
„Ako môžeme vlastne vedieť, ako hrali hu-
dobníci v Bachovej alebo Mozartovej dobe a 
ako táto hudba znela?“ Na to odpovedám: 
„Môžeme vedieť viac, než si myslíte, ak si 
pozorne prečítame dobové pramene, ktoré 
sú k dispozícii.“ Hovorím o dielach Johanna 
Matthesona, Carla Philippa Emanuela 
Bacha alebo Husľovej škole  Leopolda 
Mozarta. Mojím krédom vo vzťahu k hudbe 
18. storočia je, že základom sú informácie 
o dobovej interpretačnej praxi. To ma vie-
dlo i k použitiu termínu, ktorý spomínate. 
V čase, keď som začínal s hrou na histo-

rických nástrojoch, neexistovali špecia-
lizované inštitúcie, ktoré dnes ponúkajú 
štúdium starej hudby ako napr. Kráľovské 
konzervatórium v Haagu, Schola canto-
rum v Bazileji či Oddelenie starej hudby 
Konservatorium Wien Privatuniversität. 
Všetci sme sa museli učiť sami. Na jednej 
strane to bolo veľmi zdravé, no stretol som 
sa i s hudobníkmi a súbormi, ktorí jednodu-
cho vzali do rúk staré nástroje a mysleli si, 
že len prostredníctvom nich, bez poznania 
dobovej interpretačnej praxe, budú okam-
žite „autentickí“. Je to samozrejme úpl-
ný nezmysel, vrátane slova „autentický“. 
Neexistuje totiž žiadna „autentická inter-
pretácia“. Hudobníci, ktorých spomínam, 
by urobili lepšie, keby hrali na moderných 
nástrojoch a radšej čítali knihy, o ktorých 
som hovoril. Pre ich štýlovú interpretáciu 
by to bolo určite prínosnejšie. 

A. R.: V 17. a 18. storočí existovala v Európe 
veľká diverzita interpretačných praktík a lade-
ní. Niekedy boli tieto rozdiely také veľké, že hu-
dobníci z jednotlivých krajín nemohli spolu hrať 

pre vyhranený štýl, ktorý existoval v prostredí, 
kde sa pohybovali. Známa je príhoda o tom, ako 
Corelli povedal Händlovi: „Drahý Sas, ale ja toto 
nemôžem zahrať, pretože to je vo francúzskom 
štýle...“ Ak sa vtedy hudobníci nevedeli vždy 
vyrovnať s touto diverzitou, ako môže získať 
dnešný hudobník prehľad o rozličných interpre-
tačných praktikách a štýloch, ktoré sa nezriedka 
navzájom vylučujú? 

M. T.: Veľkým rozdiel je v tom, že dnes hráme 
hudbu piatich storočí, no v časoch Händla a 
Corelliho hudobníci hrali viacmenej iba sú-
časnú hudbu. 
Myslím si, že dnes je to paradoxne oveľa jed-
noduchšie ako kedykoľvek predtým. Máme 
CD-prehrávače, iPody, mp3, môžeme si 
mailovať hudbu, ladenia i zvuk našich ná-
strojov... 
Luciano Contini: Mimochodom, príklad, kto-
rý ste spomenuli, bol istým spôsobom „hrou 
o moc“ medzi Händlom a Corellim. Corelli 
by samozrejme spomínanú pasáž dokázal 
zahrať. Ale on nechcel a to je trochu roz-
diel... 
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sorom Siegfridom Pankom. Prvé uvedenie 
do problematiky bolo úsmevné. Na violon-
čele so sprievodom klavíra zahral časť jednej 
z Bachových sonát pre violu da gamba a ob-
ligátne čembalo. Všetci sme tlieskali. Potom 
hral na viole da gamba so sprievodom čem-
bala Brahmsovu Sonátu e mol. Všetci sme sa 
smiali. Opýtal sa: „Prečo sa smejete? Obidva 
prípady sú absolútny nezmysel.“ Gambové 
sonáty s obligátnym čembalom sú zaujíma-
vé tým, že s výnimkou 3. sonáty ide o trio-
vé sonáty. Gamba hrá vo väčšine prípadov 
stredný hlas. Teda čembalo nie je sprievo-
dom. Poslucháč začína chápať homogénny 
trojhlas, prestáva vnímať nástroje individu-
álne. Táto situácia nevzniká pri kombinácii 
barokového violončela s dobovým klavírom, 
moderné violončelo a moderný klavír v tých-
to dielach nefungujú už vôbec. Violončelo sa 
stáva sólovým nástrojom a triová sadzba 
ustupuje do pozadia. 

A. R.: Všetkých hudobníkov spájajú noty. Každý 
ich používa, hrá z nich, no niekedy dokážu hu-
dobníka priviesť na veľmi nebezpečné cesty...

M. T.: Pre mňa ako pedagóga bola veľmi bo-
lestivá skúsenosť presvedčiť študentov, že 
by nemali veriť tomu, čo vidia. Pokiaľ nie sú 
definitívne presvedčení, že skutočne vlast-
nia kvalitnú edíciu. Na druhej strane by som 
rád spomenul Antonia Vivaldiho, pretože 
tam sme postavení pred odlišnú situáciu. 
Jeho koncerty sú pre interpretov jedným 
z najväčších problémov. Mimochodom na-
písal 35 fagotových koncertov, teda viac než 
husľových. Ak máte notový záznam, držíte 
v ruke len kostru, v podstate nemáte nič. 
Mnohí hudobníci sú voči Vivaldimu veľmi 
nespravodliví, keď tvrdia, že napísal jeden 
koncert 427-krát... A je naša chyba, že máme 
tento dojem. Prečo je to tak? Vivaldi učil na 
Ospedale della Pieta v Benátkach. Boli tam 
siroty, z ktorých mnohé museli byť fantas-
tické virtuózky. Od interpreta v jeho dobe sa 
očakávala účasť na kompozičnom procese 
pridaním improvizácií, ozdôb... 
L. C.: Rovnaká situácia je v prípade Corelliho. 
Ak máte v rukách jeho adagio, sú tam len 
„veľké biele noty“. Keby nebolo dobové-

ho amsterdamského vydania s vypísanými 
ozdobami, asi by sme jeho hudbu hrali úplne 
inak. Táto hudba sa musí zdobiť.  
Igor Herzog: Musíme pamätať na to, že mo-
derný notopis má viac ako 500 rokov. Preto 
neexistuje ani jeden spôsob, ako ho univer-
zálne čítať. Notácia nie je idea, je to popis, 
ktorý má slúžiť na priblíženie sa idei. 
M. T.: Som rád, že to hovoríte. Polová nota 
v 18. storočí je skutočne úplne iná ako polo-
vá nota u Luigiho Nona... 

A. R.: Chcel by som sa teraz opýtať pána Karola 
Petrócziho, koncertného majstra Štátnej filhar-
mónie Košice, ako sa vo veľkom symfonickom 
orchestri zmenil za posledných 20 – 25 rokov 
interpretačný pohľad pod vplyvom nových infor-
mácií zo sveta starej hudby...  

Karol Petróczi: Hovoríme tu o historicky 
poučenej interpretácii z aspektov, ktoré sú 
objektívne sledovateľné (pramene, nástroje, 
ladenia). No málo hovoríme o storočiach, 
počas ktorých sa menili ľudské prežívanie 
a psychika, o miere osobného vkladu. Za ná-
strojom je vždy človek a ten sa za 300 rokov 
zmenil. Paradoxom je, že človek odloží stre-
doveký nástroj a sadne si za počítač. Prístup 
a možnosti veľkých orchestrov sa vo vzťahu 
k interpretácii starej hudby zásadne zmenili. 
Najväčší rozdiel je v tom, že dirigenti odmie-
tajú hrať barokovú hudbu. Necítia sa dosta-
točne fundovaní sledovať aktuálne trendy. 
Na druhej strane, hudobníci v orchestroch 
nie sú často schopní dostatočne rýchlo zme-
niť naučený spôsob hrania. Spomíname síce 
s nostalgiou na Bohdana Warchala, no tak 
sa tento repertoár dnes už nedá hrať. 
L. C.: Položím teraz provokatívnu otázku. Išli 
by ste do Louvru prerábať Leonardovu Monu 
Lisu, pretože žijete v 21. storočí? Je to to 
isté. Hudba vznikla v určitej dobe a jej tvor-
covia dobre vedeli, čo robia. Použijem prí-
klad z veľmi pekného zboru z Monteverdiho 
Lamento della Ninfa: na jednom mieste sa 
tam vyskytne disonantný súzvuk f - d - fis. 
V 50. rokoch sa toto miesto opravovalo na f 
alebo na fis. Ale tak to nie je správne, lebo 
tento postup vychádza z pravidiel vedenia 
hlasov. Ak stúpajú, tón sa zvyšuje, ak kle-

sajú, tak sa znižuje. Ak tomu nerozumiete, 
samozrejme to zmeníte v mene „umeleckej 
slobody“. To však nie je umelecká sloboda, 
ale jednoducho chyba. To, že žijeme v 21. 
storočí, s tým nemá nič spoločné. Hudba 
vznikla v konkrétnej dobe a my sa ju musíme 
snažiť pochopiť.   
M. T.: V tomto zmysle mám zaujímavé skúse-
nosti ako dirigent s modernými orchestrami. 
V poslednej dobe sa snažím dirigovať čo naj-
viac Haydnovej hudby. Pri práci s európsky-
mi orchestrami sa stretávam s množstvom 
problémov vo vzťahu k štýlu. Dôvodom je, 
že vychádzajú z romantickej tradície a je 
veľmi ťažké sa od nej odpútať. Hral som 25 
rokov v orchestri, takže viem, čo táto na-
viazanosť znamená. Minulý rok v júni som 
v Tokiu dirigoval dve Haydnove symfónie. 
Bol som milo prekvapený, ako ľahko si hu-
dobníci osvojovali to, o čom som hovoril. 
Nemusel som vysvetľovať, prečo vyžadujem 
appoggiaturu dlhú a akcentovanú... Povedal 
som a oni zahrali. Tieto orchestre sú mladé 
a majú množstvo „voľnej pamäte“, ktorú 
môžu napĺňať novými informáciami. Bola to 
jedna z najlepších haydnovských interpretá-
cií, akú som zažil. Často máme v Európe ten-
denciu hovoriť „japonské orchestre, dokážu 
to vôbec?“ Dokážu a veľmi dobre. 
P. Z.: Cesta je preniesť sa ďalej cez otáz-
ky techniky a nástrojov k významu hudby. 
Napríklad Vivaldiho L‘estro armonico je 
skutočnou drámou. Je to divadelné predsta-
venie pre barokové husle... 
Milan Radič: Hrám v Mozarteum Orchestra 
v Salzburgu a nemyslím si, že by sme boli 
závislí na romantickej tradícii. Vo veľkej 
miere sa zaoberáme práve hudbou Haydna 
a Mozarta. 
M. T.: Poznám váš orchester oveľa dlhšie 
ako vy. (Smiech) Hral som v ňom ešte ako 
študent a vtedy to bol romantický orchester. 
Dnes je v ňom veľa mladých ľudí, je úplne iný 
ako kedysi... 

A. R.: Tento orchester je zaujímavý príklad, pre-
tože ho istý čas viedol Bernhard Paumgartner. 
Sám v istom okamihu pocítil, že nemôže inter-
pretovať Mozarta adekvátne s orchestrom zvia-
zaným s romantickou tradíciou, preto založil 
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Cameratu Salzburg, ktorá bola oveľa flexibil-
nejšia...

Peter Guľas: Chcel by som ešte doplniť nie-
čo ohľadom nástrojov, konkrétne čembala. 
Výroba čembál sa skončila a upadla do za-
budnutia koncom 18. storočia, pretože ich 
nahradili klavíry. Renesancia výroby týchto 
nástrojov začala až začiatkom 20. storo-
čia. Časom sa však ukázalo, že používanie 
pôvodných nástrojov a kópií bolo jedinou 
cestou, ako tieto nástroje opäť získať. Prvé 
moderné čembalá, vychádzajúce v mnohom 
zo stavby klavíra (s oceľovými strunami 
a množstvo pedálov), ktoré vyrábala naprí-
klad firma Pleyel, boli príliš tiché. Napríklad 
v čembalovom koncerte Manuela de Fallu, 
ktorý premiérovala priekopníčka modernej 
čembalovej hry Wanda Landowska, sprevá-
dza sólistu len päť nástrojov. No autor v úvo-
de píše, že čembalo musí hrať tak silno, ako 
je len možné. Ak zvuk stále nie je dostatočný, 
je potrebné umiestniť ostatných hráčov čo 
najďalej, no aby na nich ešte dovideli ľudia... 
Bolo preto nutné sa vrátiť k prerušenej tradí-
cii, na ktorej začiatku sú flámski a talianski 
výrobcovia čembál. V tom sa čembalo od 
iných nástrojov líši. 
K. M.: Tieto problémy majú svoje akustické 
dôvody súvisiace so stavbou nástrojov. Keď 
Peter Guľas spomínal, že moderné čembalá 
s hrubšou rezonančnou doskou mali pod-
statne slabší tón, je to preto, že hrúbka strún 
nezodpovedala historickým parametrom. 
Vrchná doska sa jednoducho nerozochvela. 
M. T.: S Concentus Musicus Wien hrávame 
vždy vo Veľkej sále Musikvereinu. Keď som 
tam hral na starom nástroji prvýkrát, hovoril 
som si: „To predsa nebude nikto počuť.“ Ale 
bolo to počuť veľmi dobre, pretože barokové 
a klasicistické dychové nástroje sú síce tich-
šie, no skutočne majú podstatne viac vyšších 
harmonických tónov. 
Ronald Šebesta: Špecifickým problémom je 
spôsob, akým sa hudba 18. storočia u nás 
stále vyučuje v akademickom prostredí. 
Interpretácia na školách je ovplyvnená ro-
mantickou tradíciou s dôrazom na linearitu 
hlasov. Problémom na tejto úrovni je, že vý-
sledok je vo vyznení ťažkopádny, nudný a ni-

koho v podstate nezaujíma. Naštudovanie 
týchto skladieb nie je zmysluplné, slúži len 
na absolvovanie povinného repertoáru. 
Otázka, ktorá tu stále rezonuje, znie, ako 
hrať starú hudbu na moderných nástrojoch. 
Verím, že je možné do značnej miery adap-
tovať techniky z hry na starých nástrojoch 
tak, aby výsledok bol zmysluplný i na mo-
derných nástrojoch...
L. C.: Ak čítate niečo v jazyku, ktorému ne-
rozumiete, sú to len zvuky, ktoré po čase 
začnú nudiť. Rovnaké je to v hudbe. 
M. T.: Vezmime si ako príklad lesný roh. Ak 
hráč na takomto nástroji dostane do ruky 
len raz prirodzený roh (Naturhorn) a uve-
domí si, ako odlišne rezonuje, ako inak znie 
napríklad sostenuto, potom bude schopný 
zahrať typické frázy 18. storočia s úplne 
inou artikuláciou a cítením. Sostenuto v 18. 
storočí neexistovalo, s výnimkou toho, že ho 
skladatelia v zápise vyslovene vyžadovali. 
V Così fan tutte je ária, kde spev akordicky 
sprevádzajú len drevené dychové nástroje. 
Mozart si dal tú prácu, aby nad každý ob-
lúčik napísal ten. – teda tenuto. To zname-
ná, že inak by (napriek notácii v štvrťových 
hodnotách) hrali kratšie. Keď máte takúto 
informáciu, nástroj nie je až taký dôležitý. 
Preto si myslím, že pre hráčov na moder-
ných nástrojoch by bola podobná skúsenosť 
užitočná. 
R. Š.: Niektoré druhy artikulácie sú na mo-
derných nástrojoch naozaj realizovateľné 
obtiažnejšie. Treba sa ale o to pokúšať. 
Skúsenosť so starým nástrojom urýchľuje 
poznanie. 
P. Z.: Nemali by sme sa len pokúšať, my sme 
povinní to robiť. Stará hudba nesie v sebe 
afekt, sprostredkúva určitý obsah, ktorý je 
potrebné tlmočiť korektne. 
K. P.: Úbytkom barokového repertoáru 
v orchestri nevymizne snaha hudobníkov 
hrať túto hudbu a vždy sa aspoň do urči-
tej miery objaví snaha realizovať to, o čom 
dnes hovoríme. Či už v oblasti vibrata, 
artikulácie... Napriek tomu, celá táto pro-
dukcia pri najlepšej snahe ostane niekde na 
polceste. Chcel by som sa opýtať, nakoľko 
ide z hľadiska ortodoxného vyznávača his-
toricky poučenej interpretácie o „podvod“. 

Výsledok predsa vždy ostane hybridom... 
M. R.: Hral som s Košickou filharmóniou 
Telemannov Violový koncert. Zredukovali 
sme počet hráčov a mal som na hráčov 
niektoré základné štýlové požiadavky ohľa-
dom frázovania, zdôrazňovania ťažkých 
a ľahkých dôb. Okamžite sa z orchestra 
ozvalo: „Ale my nie sme barokový orchester!“ 
Po viacerých skúškach si však hudobníci 
uvedomili, že aj aplikovanie týchto základ-
ných princípov môže viesť k presvedčivejšie-
mu výsledku i na moderných nástrojoch.  
M. T.: Hovoríme tu o filozofických aspektoch 
hudobnej interpretácie. Mám šťastie, že 
k mojim priateľom patrí Wynton Marsalis, 
jeden z popredných svetových jazzových hu-
dobníkov. Ako viete, hrá i klasickú hudbu. 
Jeho krédom je, že spoločného máme oveľa 
viac ako toho, čo nás rozdeľuje. Všetci hráme 
rovnaké stupnice, nosíme na skúšky ceruz-
ky. Myslím si, že rovnaké tvrdenie platí aj pre 
hudobníkov v moderných orchestroch alebo 
v ansámbloch špecializovaných na starú 
hudbu. Medzi hudobníkmi nie je „Berlínsky 
múr“, ak sa navzájom rešpektujú, počúvajú 
a pokúšajú sa robiť hudbu poctivo.               
K. M.: Poznatky týkajúce sa interpretácie 
starej hudby by sa mali u nás začleňovať do 
vyučovania na všetkých typoch hudobných 
škôl, no chýbajú nám pedagógovia, ktorí by 
ich boli schopní učiť. Po založení Akadémie 
umení v Banskej Bystrici som očakával otvo-
renie študijného programu orientovaného 
na starú hudbu. V Česku sú v tejto oblasti 
o niečo ďalej. Na Akadémii starej hudby pri 
Ústave hudobnej vedy Masarykovej univer-
zity v Brne je možné získať zo starej hudby 
bakalársky titul. Rovnako aj v Prahe na 
Týnskej škole... 
M. T.: S podujatiami, akým je MEMA, sa 
dajú tieto veci meniť. Treba mať len trpezli-
vosť a postupovať krok za krokom. Aj u nás, 
kde máme k dispozícii takmer všetko, sú 
stále problémy, tak prečo by to u vás malo 
ísť rýchlejšie? Ani viedenská Hochschule 
für Musik und darstellende Kunst, jedna z 
najväčších hudobných vzdelávacích inšti-
túcií na svete, nemá oddelenie starej hudby. 
Konservatorium Wien Privatuniversität ta-
kéto oddelenie má a stáva sa treťou najdôle-
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sorom Siegfridom Pankom. Prvé uvedenie 
do problematiky bolo úsmevné. Na violon-
čele so sprievodom klavíra zahral časť jednej 
z Bachových sonát pre violu da gamba a ob-
ligátne čembalo. Všetci sme tlieskali. Potom 
hral na viole da gamba so sprievodom čem-
bala Brahmsovu Sonátu e mol. Všetci sme sa 
smiali. Opýtal sa: „Prečo sa smejete? Obidva 
prípady sú absolútny nezmysel.“ Gambové 
sonáty s obligátnym čembalom sú zaujíma-
vé tým, že s výnimkou 3. sonáty ide o trio-
vé sonáty. Gamba hrá vo väčšine prípadov 
stredný hlas. Teda čembalo nie je sprievo-
dom. Poslucháč začína chápať homogénny 
trojhlas, prestáva vnímať nástroje individu-
álne. Táto situácia nevzniká pri kombinácii 
barokového violončela s dobovým klavírom, 
moderné violončelo a moderný klavír v tých-
to dielach nefungujú už vôbec. Violončelo sa 
stáva sólovým nástrojom a triová sadzba 
ustupuje do pozadia. 

A. R.: Všetkých hudobníkov spájajú noty. Každý 
ich používa, hrá z nich, no niekedy dokážu hu-
dobníka priviesť na veľmi nebezpečné cesty...

M. T.: Pre mňa ako pedagóga bola veľmi bo-
lestivá skúsenosť presvedčiť študentov, že 
by nemali veriť tomu, čo vidia. Pokiaľ nie sú 
definitívne presvedčení, že skutočne vlast-
nia kvalitnú edíciu. Na druhej strane by som 
rád spomenul Antonia Vivaldiho, pretože 
tam sme postavení pred odlišnú situáciu. 
Jeho koncerty sú pre interpretov jedným 
z najväčších problémov. Mimochodom na-
písal 35 fagotových koncertov, teda viac než 
husľových. Ak máte notový záznam, držíte 
v ruke len kostru, v podstate nemáte nič. 
Mnohí hudobníci sú voči Vivaldimu veľmi 
nespravodliví, keď tvrdia, že napísal jeden 
koncert 427-krát... A je naša chyba, že máme 
tento dojem. Prečo je to tak? Vivaldi učil na 
Ospedale della Pieta v Benátkach. Boli tam 
siroty, z ktorých mnohé museli byť fantas-
tické virtuózky. Od interpreta v jeho dobe sa 
očakávala účasť na kompozičnom procese 
pridaním improvizácií, ozdôb... 
L. C.: Rovnaká situácia je v prípade Corelliho. 
Ak máte v rukách jeho adagio, sú tam len 
„veľké biele noty“. Keby nebolo dobové-

ho amsterdamského vydania s vypísanými 
ozdobami, asi by sme jeho hudbu hrali úplne 
inak. Táto hudba sa musí zdobiť.  
Igor Herzog: Musíme pamätať na to, že mo-
derný notopis má viac ako 500 rokov. Preto 
neexistuje ani jeden spôsob, ako ho univer-
zálne čítať. Notácia nie je idea, je to popis, 
ktorý má slúžiť na priblíženie sa idei. 
M. T.: Som rád, že to hovoríte. Polová nota 
v 18. storočí je skutočne úplne iná ako polo-
vá nota u Luigiho Nona... 

A. R.: Chcel by som sa teraz opýtať pána Karola 
Petrócziho, koncertného majstra Štátnej filhar-
mónie Košice, ako sa vo veľkom symfonickom 
orchestri zmenil za posledných 20 – 25 rokov 
interpretačný pohľad pod vplyvom nových infor-
mácií zo sveta starej hudby...  

Karol Petróczi: Hovoríme tu o historicky 
poučenej interpretácii z aspektov, ktoré sú 
objektívne sledovateľné (pramene, nástroje, 
ladenia). No málo hovoríme o storočiach, 
počas ktorých sa menili ľudské prežívanie 
a psychika, o miere osobného vkladu. Za ná-
strojom je vždy človek a ten sa za 300 rokov 
zmenil. Paradoxom je, že človek odloží stre-
doveký nástroj a sadne si za počítač. Prístup 
a možnosti veľkých orchestrov sa vo vzťahu 
k interpretácii starej hudby zásadne zmenili. 
Najväčší rozdiel je v tom, že dirigenti odmie-
tajú hrať barokovú hudbu. Necítia sa dosta-
točne fundovaní sledovať aktuálne trendy. 
Na druhej strane, hudobníci v orchestroch 
nie sú často schopní dostatočne rýchlo zme-
niť naučený spôsob hrania. Spomíname síce 
s nostalgiou na Bohdana Warchala, no tak 
sa tento repertoár dnes už nedá hrať. 
L. C.: Položím teraz provokatívnu otázku. Išli 
by ste do Louvru prerábať Leonardovu Monu 
Lisu, pretože žijete v 21. storočí? Je to to 
isté. Hudba vznikla v určitej dobe a jej tvor-
covia dobre vedeli, čo robia. Použijem prí-
klad z veľmi pekného zboru z Monteverdiho 
Lamento della Ninfa: na jednom mieste sa 
tam vyskytne disonantný súzvuk f - d - fis. 
V 50. rokoch sa toto miesto opravovalo na f 
alebo na fis. Ale tak to nie je správne, lebo 
tento postup vychádza z pravidiel vedenia 
hlasov. Ak stúpajú, tón sa zvyšuje, ak kle-

sajú, tak sa znižuje. Ak tomu nerozumiete, 
samozrejme to zmeníte v mene „umeleckej 
slobody“. To však nie je umelecká sloboda, 
ale jednoducho chyba. To, že žijeme v 21. 
storočí, s tým nemá nič spoločné. Hudba 
vznikla v konkrétnej dobe a my sa ju musíme 
snažiť pochopiť.   
M. T.: V tomto zmysle mám zaujímavé skúse-
nosti ako dirigent s modernými orchestrami. 
V poslednej dobe sa snažím dirigovať čo naj-
viac Haydnovej hudby. Pri práci s európsky-
mi orchestrami sa stretávam s množstvom 
problémov vo vzťahu k štýlu. Dôvodom je, 
že vychádzajú z romantickej tradície a je 
veľmi ťažké sa od nej odpútať. Hral som 25 
rokov v orchestri, takže viem, čo táto na-
viazanosť znamená. Minulý rok v júni som 
v Tokiu dirigoval dve Haydnove symfónie. 
Bol som milo prekvapený, ako ľahko si hu-
dobníci osvojovali to, o čom som hovoril. 
Nemusel som vysvetľovať, prečo vyžadujem 
appoggiaturu dlhú a akcentovanú... Povedal 
som a oni zahrali. Tieto orchestre sú mladé 
a majú množstvo „voľnej pamäte“, ktorú 
môžu napĺňať novými informáciami. Bola to 
jedna z najlepších haydnovských interpretá-
cií, akú som zažil. Často máme v Európe ten-
denciu hovoriť „japonské orchestre, dokážu 
to vôbec?“ Dokážu a veľmi dobre. 
P. Z.: Cesta je preniesť sa ďalej cez otáz-
ky techniky a nástrojov k významu hudby. 
Napríklad Vivaldiho L‘estro armonico je 
skutočnou drámou. Je to divadelné predsta-
venie pre barokové husle... 
Milan Radič: Hrám v Mozarteum Orchestra 
v Salzburgu a nemyslím si, že by sme boli 
závislí na romantickej tradícii. Vo veľkej 
miere sa zaoberáme práve hudbou Haydna 
a Mozarta. 
M. T.: Poznám váš orchester oveľa dlhšie 
ako vy. (Smiech) Hral som v ňom ešte ako 
študent a vtedy to bol romantický orchester. 
Dnes je v ňom veľa mladých ľudí, je úplne iný 
ako kedysi... 

A. R.: Tento orchester je zaujímavý príklad, pre-
tože ho istý čas viedol Bernhard Paumgartner. 
Sám v istom okamihu pocítil, že nemôže inter-
pretovať Mozarta adekvátne s orchestrom zvia-
zaným s romantickou tradíciou, preto založil 
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Cameratu Salzburg, ktorá bola oveľa flexibil-
nejšia...

Peter Guľas: Chcel by som ešte doplniť nie-
čo ohľadom nástrojov, konkrétne čembala. 
Výroba čembál sa skončila a upadla do za-
budnutia koncom 18. storočia, pretože ich 
nahradili klavíry. Renesancia výroby týchto 
nástrojov začala až začiatkom 20. storo-
čia. Časom sa však ukázalo, že používanie 
pôvodných nástrojov a kópií bolo jedinou 
cestou, ako tieto nástroje opäť získať. Prvé 
moderné čembalá, vychádzajúce v mnohom 
zo stavby klavíra (s oceľovými strunami 
a množstvo pedálov), ktoré vyrábala naprí-
klad firma Pleyel, boli príliš tiché. Napríklad 
v čembalovom koncerte Manuela de Fallu, 
ktorý premiérovala priekopníčka modernej 
čembalovej hry Wanda Landowska, sprevá-
dza sólistu len päť nástrojov. No autor v úvo-
de píše, že čembalo musí hrať tak silno, ako 
je len možné. Ak zvuk stále nie je dostatočný, 
je potrebné umiestniť ostatných hráčov čo 
najďalej, no aby na nich ešte dovideli ľudia... 
Bolo preto nutné sa vrátiť k prerušenej tradí-
cii, na ktorej začiatku sú flámski a talianski 
výrobcovia čembál. V tom sa čembalo od 
iných nástrojov líši. 
K. M.: Tieto problémy majú svoje akustické 
dôvody súvisiace so stavbou nástrojov. Keď 
Peter Guľas spomínal, že moderné čembalá 
s hrubšou rezonančnou doskou mali pod-
statne slabší tón, je to preto, že hrúbka strún 
nezodpovedala historickým parametrom. 
Vrchná doska sa jednoducho nerozochvela. 
M. T.: S Concentus Musicus Wien hrávame 
vždy vo Veľkej sále Musikvereinu. Keď som 
tam hral na starom nástroji prvýkrát, hovoril 
som si: „To predsa nebude nikto počuť.“ Ale 
bolo to počuť veľmi dobre, pretože barokové 
a klasicistické dychové nástroje sú síce tich-
šie, no skutočne majú podstatne viac vyšších 
harmonických tónov. 
Ronald Šebesta: Špecifickým problémom je 
spôsob, akým sa hudba 18. storočia u nás 
stále vyučuje v akademickom prostredí. 
Interpretácia na školách je ovplyvnená ro-
mantickou tradíciou s dôrazom na linearitu 
hlasov. Problémom na tejto úrovni je, že vý-
sledok je vo vyznení ťažkopádny, nudný a ni-

koho v podstate nezaujíma. Naštudovanie 
týchto skladieb nie je zmysluplné, slúži len 
na absolvovanie povinného repertoáru. 
Otázka, ktorá tu stále rezonuje, znie, ako 
hrať starú hudbu na moderných nástrojoch. 
Verím, že je možné do značnej miery adap-
tovať techniky z hry na starých nástrojoch 
tak, aby výsledok bol zmysluplný i na mo-
derných nástrojoch...
L. C.: Ak čítate niečo v jazyku, ktorému ne-
rozumiete, sú to len zvuky, ktoré po čase 
začnú nudiť. Rovnaké je to v hudbe. 
M. T.: Vezmime si ako príklad lesný roh. Ak 
hráč na takomto nástroji dostane do ruky 
len raz prirodzený roh (Naturhorn) a uve-
domí si, ako odlišne rezonuje, ako inak znie 
napríklad sostenuto, potom bude schopný 
zahrať typické frázy 18. storočia s úplne 
inou artikuláciou a cítením. Sostenuto v 18. 
storočí neexistovalo, s výnimkou toho, že ho 
skladatelia v zápise vyslovene vyžadovali. 
V Così fan tutte je ária, kde spev akordicky 
sprevádzajú len drevené dychové nástroje. 
Mozart si dal tú prácu, aby nad každý ob-
lúčik napísal ten. – teda tenuto. To zname-
ná, že inak by (napriek notácii v štvrťových 
hodnotách) hrali kratšie. Keď máte takúto 
informáciu, nástroj nie je až taký dôležitý. 
Preto si myslím, že pre hráčov na moder-
ných nástrojoch by bola podobná skúsenosť 
užitočná. 
R. Š.: Niektoré druhy artikulácie sú na mo-
derných nástrojoch naozaj realizovateľné 
obtiažnejšie. Treba sa ale o to pokúšať. 
Skúsenosť so starým nástrojom urýchľuje 
poznanie. 
P. Z.: Nemali by sme sa len pokúšať, my sme 
povinní to robiť. Stará hudba nesie v sebe 
afekt, sprostredkúva určitý obsah, ktorý je 
potrebné tlmočiť korektne. 
K. P.: Úbytkom barokového repertoáru 
v orchestri nevymizne snaha hudobníkov 
hrať túto hudbu a vždy sa aspoň do urči-
tej miery objaví snaha realizovať to, o čom 
dnes hovoríme. Či už v oblasti vibrata, 
artikulácie... Napriek tomu, celá táto pro-
dukcia pri najlepšej snahe ostane niekde na 
polceste. Chcel by som sa opýtať, nakoľko 
ide z hľadiska ortodoxného vyznávača his-
toricky poučenej interpretácie o „podvod“. 

Výsledok predsa vždy ostane hybridom... 
M. R.: Hral som s Košickou filharmóniou 
Telemannov Violový koncert. Zredukovali 
sme počet hráčov a mal som na hráčov 
niektoré základné štýlové požiadavky ohľa-
dom frázovania, zdôrazňovania ťažkých 
a ľahkých dôb. Okamžite sa z orchestra 
ozvalo: „Ale my nie sme barokový orchester!“ 
Po viacerých skúškach si však hudobníci 
uvedomili, že aj aplikovanie týchto základ-
ných princípov môže viesť k presvedčivejšie-
mu výsledku i na moderných nástrojoch.  
M. T.: Hovoríme tu o filozofických aspektoch 
hudobnej interpretácie. Mám šťastie, že 
k mojim priateľom patrí Wynton Marsalis, 
jeden z popredných svetových jazzových hu-
dobníkov. Ako viete, hrá i klasickú hudbu. 
Jeho krédom je, že spoločného máme oveľa 
viac ako toho, čo nás rozdeľuje. Všetci hráme 
rovnaké stupnice, nosíme na skúšky ceruz-
ky. Myslím si, že rovnaké tvrdenie platí aj pre 
hudobníkov v moderných orchestroch alebo 
v ansámbloch špecializovaných na starú 
hudbu. Medzi hudobníkmi nie je „Berlínsky 
múr“, ak sa navzájom rešpektujú, počúvajú 
a pokúšajú sa robiť hudbu poctivo.               
K. M.: Poznatky týkajúce sa interpretácie 
starej hudby by sa mali u nás začleňovať do 
vyučovania na všetkých typoch hudobných 
škôl, no chýbajú nám pedagógovia, ktorí by 
ich boli schopní učiť. Po založení Akadémie 
umení v Banskej Bystrici som očakával otvo-
renie študijného programu orientovaného 
na starú hudbu. V Česku sú v tejto oblasti 
o niečo ďalej. Na Akadémii starej hudby pri 
Ústave hudobnej vedy Masarykovej univer-
zity v Brne je možné získať zo starej hudby 
bakalársky titul. Rovnako aj v Prahe na 
Týnskej škole... 
M. T.: S podujatiami, akým je MEMA, sa 
dajú tieto veci meniť. Treba mať len trpezli-
vosť a postupovať krok za krokom. Aj u nás, 
kde máme k dispozícii takmer všetko, sú 
stále problémy, tak prečo by to u vás malo 
ísť rýchlejšie? Ani viedenská Hochschule 
für Musik und darstellende Kunst, jedna z 
najväčších hudobných vzdelávacích inšti-
túcií na svete, nemá oddelenie starej hudby. 
Konservatorium Wien Privatuniversität ta-
kéto oddelenie má a stáva sa treťou najdôle-
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žitejšou školou po Haagu a Bazileji. Ak nie 
sú iné možnosti, treba byť viac pragmatic-
ký, menej systematický, vytiahnuť pramene 
a začať jednoduchými krokmi...

A.R.: Myšlienky formulované v dnešnej disku-
sii majú spoločného menovateľa: zdôrazňujú 
nevyhnutnosť dôsledného štúdia kľúčových hu-
dobno-historických prameňov a jeho aplikáciu 
v interpretačnej praxi. Poznanie, fantázia, ima-
ginácia a intuícia hudobníka sa vzájomne nevy-
lučujú: poznanie fantáziu podporuje, súčasne jej 

však dáva kontext a mieru. Ako naznačil Luciano 
Contini, hudobný nástroj, hoci má v hudobnom 
procese nezastupiteľnú úlohu, je v tejto súvis-
losti druhoradý, je iba prostriedkom, nie cieľom 
hudobnej interpretácie. „Kontextuálna interpre-
tácia“, ktorú oživilo a rozšírilo niekdajšie hnutie 
starej hudby, je už 30 rokov jedným z určujúcich 
prúdov súčasného hudobného sveta. Pre moder-
ného hudobníka sú technické zvládnutie nástro-
ja a hudobno-historické vzdelanie samozrejmos-
ťou, rovnako ako vedomie povinnosti dešifrova-
nia pravdivého afektu zakódovaného v notovom 

zázname. Snaha o individuálne tlmočenie diela 
v duchu romantickej tradície postupne stráca na 
aktuálnosti.
Záverom by som rád zdôraznil nezastupiteľnú 
úlohu hudobného školstva. Vzhľadom na to, 
že neformuje iba individuality hudobníkov, ale 
predznamenáva aj celkový charakter hudobného 
života. Verím, že naše konzervatóriá a vysoké 
hudobné školy sa budú čím ďalej tým viac otvá-
rať výchove mladých hudobníkov smerom ku 
„kontextuálnej interpretácii“ hudby akéhokoľ-
vek historického obdobia.             
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Akadémiu zastrešil prestížny pražský festival 
Struny podzimu. Ako došlo k tomuto spojeniu 
vysvetlil jeho umelecký riaditeľ Marek Vrabec: 
„Struny podzimu vyhľadávajú projekty, ktoré sú 
unikátne a prinášajú ho hudobného života nové 
impulzy. Zistil som, že publikum si často neuve-
domuje, že pri tzv. historicky poučenej interpre-
tácii počúva iné nástroje, na ktoré je potrebná 
iná technika hry a sú v odlišnom ladení.“ Okrem 
vzdelávania publika mal unikátny projekt aj 
ďalší rozmer, ktorý sa ťažiskovo realizoval prá-
ve v Poprade – sprostredkovanie poznatkov 
z oblasti historicky poučenej interpretácie hu-
dobníkom hrajúcim na moderných nástrojoch. 
Výsledky predčili všetky očakávania. Jedným 
z najpríjemnejších zistení bolo, že na Sloven-
sku možno uskutočniť medzinárodný kultúr-
no-edukatívny projekt a umiestniť ho mimo 
centra. Ako kvalitný partner sa ukázalo mesto 
Poprad a tak zahraniční lektori i účastníci od-
chádzali domov s pozitívnymi dojmami. „Som 
rád, že som sa mohol zúčastniť na pilotnom 
projekte MEMA, ktorý ukázal nevyhnutnosť 
podobných aktivít,“ povedal  autista Michael 
Posch, vedúci Oddelenia starej hudby na Kon-
servatorium Wien Privatuniversität, ktoré za-
bezpečilo lektorov. „Po kurzoch som dostal od 
žiakov kartičku, na ktorej stálo: �Ďakujeme za 
odhalenie tajomstiev hudby.� Bol to jeden z naj-
krajších zážitkov,“ hovorí hobojista Andreas 

Helm. Takmer stovku účastníkov zo Slovenska 
i zahraničia tvorili študenti, pedagógovia i pro-
fesionáli, ovládajúci problematiku na rôznej 
úrovni. Napriek tomu každý na kurzoch niečo 
získal. „Odnášam si nezabudnuteľné hudobné i 
ľudské zážitky...; ...poskytli ste novú inšpiráciu 
a impulzy...; ...úplne ste zmenili môj pohľad na 
hudbu...,“ – to sú niektoré z viacerých klad-
ných ohlasov frekventantov kurzov. Čemba-
lista a člen súboru Musica aeterna Peter Guľas 
prirovnal atmosféru kurzov k nadšeniu, ktoré 
sprevádzalo objavovanie hudby v legendár-
nom albrechtovskom dome. Práve Musica 
aeterna Petra Zajíčka s  autistom Reinhar-
dom Czaschom a hobojistom Andreasom 
Helmom otvorili podujatie koncertom (3. 11.) 
v nádherných novootvorených priestoroch 
Elektrárne Tatranskej galérie v Poprade. Ná-
ročný program z diel J. S. Kussera, Georga 
Muffata a J. B. Lullyho zaujal i laické publi-
kum, ktoré sa pravdepodobne s väčšinou diel 
stretla prvýkrát. Uznaním nešetril ani dlhoroč-
ný spoluhráč Nikolausa Harnoncourta prof. 
Turković: „Spôsob, akým k hudbe pristupuje 
Musica aeterna, ma veľmi oslovil.“ V podobnej 
atmosfére prebiehal i záverečný koncert (7. 
11.), ktorý s odstupom niekoľkých dní zaznel 
i v pražskom Rudol ne na Strunách podzimu. 
Prvá časť bola v znamení dobových nástrojov 
a ladenia 415 Hz (Musica aeterna, sólisti Kon-

servatorium Wien Universität), neskôr dostala 
priestor Pražská komorná  lharmónia pod 
taktovkou prof. Turkovića. Jeho naštudovanie 
Haydnovej Symfónie „Ráno“ a Dvořákovej Se-
renády pre dychové nástroje op. 44 boli spolu 
fenomenálnym Sergiom Azzolinim a Aeter-
nou v jednom z Vivaldiho fagotových koncertov 
vrcholmi večera, ktoré mohli Popradu závidieť i 
renomované koncertné siene. Okrem tanečné-
ho workshopu pre verejnosť alebo výstavy iko-
nogra ckých pamiatok, súvisiacich s tancom, 
bola súčasťou Akadémie i diskusia o historic-
ky poučenej interpretácii (jej skrátený prepis 
prinášame), ktorú moderoval Adrian Rajter. 
Zučastnili sa jej profesor Turković, taliansky 
lutnista Luciano Contini, pedagóg Konserva-
torium Wien Privatuniversität, členovia súboru 
Musica aeterna Peter Zajíček a Peter Guľas, 
koncertný majster Štátnej  lharmónie Košice 
Karol Petróczi, violista Milan Radič, klari-
netista, hráč na basetovom rohu Ronald Še-
besta  a vysokoškolský pedagóg, hráč na viole 
da gamba Karol Medňanský. „V Poprade sa 
hudobné myslenie posunulo smerom k slobode, 
kreatívnosti a zároveň zodpovednosti,“ povedal 
po skončení úspešného podujatia Peter Zajíček. 
Ostáva dúfať, že MEMA bude mať ďalšie pokra-
čovania.  

(aj, viac info na: www.mema2009.eu)

Stredoeurópska hudobná akadémia (MEMA)
3.–7. novembra, Struny podzimu, Konservatorium Wien Privatuniversität, Tatranská galéria, mesto Poprad, Impresariát 

Anny Hrindovej

L. Contini so žiakom

Skúška s Pražskou komornou  lharmóniou Pred koncertom

mema.indd   6 21. 12. 2009   5:12:31

Opera s otáznikom
M. Piaček: Kráľ duchov / réžia: M. Langer-Philippsen / premiéra: 11. októbra, festival Melos-Étos, A4 Nultý priestor, 
Bratislava

Pod pojmom opera rozumieme hudobnodra-
matické dielo, v ktorom sa hudobné, literárno-
dramatické, scénicko-výtvarné, herecké a po-
hybové umenie spája do jedného dramatické-
ho celku. Poznáme nesmierne veľké množstvo 
druhov opier, ich názvy prezrádzajú napríklad 
miesto vzniku, obdobie, dramatický žáner, 
formu, médium, či jednoducho prianie auto-

ra, aké má jeho dielo byť. Hudobný skladateľ 
Marek Piaček patrí k tvorcom, ktorí obohatili 
zoznam operných druhov o nový pojem: im-
provizovaná opera. Premiéra jeho opery Kráľ 
duchov sa konala v rámci 10. ročníka Festivalu 
Melos-Étos. 
Nový pojem improvizovaná opera prezentuje 
ambíciu svojho tvorcu (respektíve tvorcov, 
vzhľadom na improvizáciu účinkujúcich) 
spojiť viacero súborov improvizačnej a expe-
rimentálnej hudby. Východiskom sa stala pie-
seň Franza Schuberta Der Erlkönig na slová 
Goetheho básne. Citáty a variácie na motívy 
tejto piesne sa vinú celým dielom a poskytujú 
divákovi jeden z mála oporných a orientačných 
bodov. Opera začala žiť už niekoľko týždňov 
pred samotnou premiérou, vo virtuálnom 
svete sociálnej siete Facebook a svojej vlastnej 
internetovej stránky. Priebežne informovala 
svojich budúcich divákov o postupe skúšok, 
prezentovala komiks s dvoma ústrednými po-
stavami otcom a synom, ponúkla fotogra e, 
video i hudobnú ukážku vznikajúceho diela. 
V prípade Kráľa duchov ťažko rozdeliť hudob-

nú a vizuálnu zložku, v tomto ohľade Marek 
Piaček rozhodne naplnil hudobno-drama-
tický ideál. Sám skladateľ bol moderátorom 
či kabaretiérom celého operného večera. 
Ohlasoval scény, účinkujúcich, koordinoval 
a dirigoval pomerne nesúrodý, ale funkčný in-
terpretačný aparát. Dvoch hlavných hrdinov 
predstavovali vo frakoch ustrojení Piačekov 

dvorný operný spevák Stanislav Beňačka 
(otec) a zbormajster Jozef Chabroň (syn). 
Postava kráľa duchov nebola zosobnená. 
Na scéne sa postupne prezentovali civilne 
oblečené improvizačné súbory vokálne, in-
štrumentálne i elektronické: Musica falsa et 
 cta, Mio-Mio, Voice Over Noise, Pink Big 
Pig, Frutti di mare, Audiobratia, Klangver-
such, Prvá dunajská improvizačná a Marek 
Piaček Revival Band. Úprimne povedané, 
nie vždy bolo možné rozlíšiť, ktorý hudobník 
patrí ku ktorému súboru, to však možno pri-
počítať „na vrub“ špeci ckému piačekovské-
mu humoru, ktorého korene by sa dali nájsť v 
absurdnej poetike Divadla Stoka. Orientácia 
v približne 90-minútovom diele v dvoch čas-
tiach bola rozhodne divácky (a možno aj in-
terpretačne) najproblematickejším miestom 
celého projektu. Ťažko povedať, či to bolo 
dôsledkom nevydarenej improvizácie, alebo 
naopak, cieľom improvizácie vydarenej. V 
diele sa nenachádzali rozsiahlejšie sólistické 
spevácke výstupy, prevahu mala inštrumen-
tálna, elektronická a vokálno-improvizačná 

zložka. Okrem množstva účinkujúcich sa na 
scéne neobjavovali žiadne kulisy, iba zopár 
rekvizít, symbolizujúcich domov (s pridanou 
nemou postavou matky) či smrť dieťaťa (v 
podobe malej truhly) a plátno, na ktorom sa 
počas predstavenia objavovali projekcie Pet-
ra Važana a počas prestávky záznam disku-
sie niektorých tvorcov, ktorý väčšina divákov 

odignorovala. Režisérom celého projektu bol 
Marold Langer-Philippsen a jeho zástoj bol 
mimoriadne nebadaný, spočíval zrejme v ko-
ordinácii príchodov a odchodov účinkujúcich 
z javiska. 
V čom spočíva prínos najnovšieho projektu 
Mareka Piačeka? Pravdepodobne v spochyb-
ňovaní hraníc, v kladení otázok o opernom 
žánri samotnom, v radosti z improvizácie v 
kontraste s tragikou predlohy i v hrôze z množ-
stva radostnej improvizácie. V láske k operné-
mu pátosu a v jeho súčasnom zosmiešnení. V 
znejasnení toho, čo je precízne pripravené a 
čo je dielom náhody. Na „urobení si dobrého 
dňa“ z diváka samozrejme nie je nič nové, ale 
väčšinou pôsobí osviežujúco. Je na divákovi 
samotnom a jeho momentálnom rozpoložení, 
či na hru pristúpi, či ho produkcia otrávi, alebo 
prejde ľahostajne mimo neho. Priznám sa, že u 
mňa sa počas predstavenia striedali všetky tri 
spomínané stavy. Na internetovej stránke ope-
ry sa vyníma pojem „improvizovaná opera?“. 
Ten otáznik na konci sa mi páči. 

Jozef ČERVENKA
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žitejšou školou po Haagu a Bazileji. Ak nie 
sú iné možnosti, treba byť viac pragmatic-
ký, menej systematický, vytiahnuť pramene 
a začať jednoduchými krokmi...

A.R.: Myšlienky formulované v dnešnej disku-
sii majú spoločného menovateľa: zdôrazňujú 
nevyhnutnosť dôsledného štúdia kľúčových hu-
dobno-historických prameňov a jeho aplikáciu 
v interpretačnej praxi. Poznanie, fantázia, ima-
ginácia a intuícia hudobníka sa vzájomne nevy-
lučujú: poznanie fantáziu podporuje, súčasne jej 

však dáva kontext a mieru. Ako naznačil Luciano 
Contini, hudobný nástroj, hoci má v hudobnom 
procese nezastupiteľnú úlohu, je v tejto súvis-
losti druhoradý, je iba prostriedkom, nie cieľom 
hudobnej interpretácie. „Kontextuálna interpre-
tácia“, ktorú oživilo a rozšírilo niekdajšie hnutie 
starej hudby, je už 30 rokov jedným z určujúcich 
prúdov súčasného hudobného sveta. Pre moder-
ného hudobníka sú technické zvládnutie nástro-
ja a hudobno-historické vzdelanie samozrejmos-
ťou, rovnako ako vedomie povinnosti dešifrova-
nia pravdivého afektu zakódovaného v notovom 

zázname. Snaha o individuálne tlmočenie diela 
v duchu romantickej tradície postupne stráca na 
aktuálnosti.
Záverom by som rád zdôraznil nezastupiteľnú 
úlohu hudobného školstva. Vzhľadom na to, 
že neformuje iba individuality hudobníkov, ale 
predznamenáva aj celkový charakter hudobného 
života. Verím, že naše konzervatóriá a vysoké 
hudobné školy sa budú čím ďalej tým viac otvá-
rať výchove mladých hudobníkov smerom ku 
„kontextuálnej interpretácii“ hudby akéhokoľ-
vek historického obdobia.             
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Akadémiu zastrešil prestížny pražský festival 
Struny podzimu. Ako došlo k tomuto spojeniu 
vysvetlil jeho umelecký riaditeľ Marek Vrabec: 
„Struny podzimu vyhľadávajú projekty, ktoré sú 
unikátne a prinášajú ho hudobného života nové 
impulzy. Zistil som, že publikum si často neuve-
domuje, že pri tzv. historicky poučenej interpre-
tácii počúva iné nástroje, na ktoré je potrebná 
iná technika hry a sú v odlišnom ladení.“ Okrem 
vzdelávania publika mal unikátny projekt aj 
ďalší rozmer, ktorý sa ťažiskovo realizoval prá-
ve v Poprade – sprostredkovanie poznatkov 
z oblasti historicky poučenej interpretácie hu-
dobníkom hrajúcim na moderných nástrojoch. 
Výsledky predčili všetky očakávania. Jedným 
z najpríjemnejších zistení bolo, že na Sloven-
sku možno uskutočniť medzinárodný kultúr-
no-edukatívny projekt a umiestniť ho mimo 
centra. Ako kvalitný partner sa ukázalo mesto 
Poprad a tak zahraniční lektori i účastníci od-
chádzali domov s pozitívnymi dojmami. „Som 
rád, že som sa mohol zúčastniť na pilotnom 
projekte MEMA, ktorý ukázal nevyhnutnosť 
podobných aktivít,“ povedal  autista Michael 
Posch, vedúci Oddelenia starej hudby na Kon-
servatorium Wien Privatuniversität, ktoré za-
bezpečilo lektorov. „Po kurzoch som dostal od 
žiakov kartičku, na ktorej stálo: �Ďakujeme za 
odhalenie tajomstiev hudby.� Bol to jeden z naj-
krajších zážitkov,“ hovorí hobojista Andreas 

Helm. Takmer stovku účastníkov zo Slovenska 
i zahraničia tvorili študenti, pedagógovia i pro-
fesionáli, ovládajúci problematiku na rôznej 
úrovni. Napriek tomu každý na kurzoch niečo 
získal. „Odnášam si nezabudnuteľné hudobné i 
ľudské zážitky...; ...poskytli ste novú inšpiráciu 
a impulzy...; ...úplne ste zmenili môj pohľad na 
hudbu...,“ – to sú niektoré z viacerých klad-
ných ohlasov frekventantov kurzov. Čemba-
lista a člen súboru Musica aeterna Peter Guľas 
prirovnal atmosféru kurzov k nadšeniu, ktoré 
sprevádzalo objavovanie hudby v legendár-
nom albrechtovskom dome. Práve Musica 
aeterna Petra Zajíčka s  autistom Reinhar-
dom Czaschom a hobojistom Andreasom 
Helmom otvorili podujatie koncertom (3. 11.) 
v nádherných novootvorených priestoroch 
Elektrárne Tatranskej galérie v Poprade. Ná-
ročný program z diel J. S. Kussera, Georga 
Muffata a J. B. Lullyho zaujal i laické publi-
kum, ktoré sa pravdepodobne s väčšinou diel 
stretla prvýkrát. Uznaním nešetril ani dlhoroč-
ný spoluhráč Nikolausa Harnoncourta prof. 
Turković: „Spôsob, akým k hudbe pristupuje 
Musica aeterna, ma veľmi oslovil.“ V podobnej 
atmosfére prebiehal i záverečný koncert (7. 
11.), ktorý s odstupom niekoľkých dní zaznel 
i v pražskom Rudol ne na Strunách podzimu. 
Prvá časť bola v znamení dobových nástrojov 
a ladenia 415 Hz (Musica aeterna, sólisti Kon-

servatorium Wien Universität), neskôr dostala 
priestor Pražská komorná  lharmónia pod 
taktovkou prof. Turkovića. Jeho naštudovanie 
Haydnovej Symfónie „Ráno“ a Dvořákovej Se-
renády pre dychové nástroje op. 44 boli spolu 
fenomenálnym Sergiom Azzolinim a Aeter-
nou v jednom z Vivaldiho fagotových koncertov 
vrcholmi večera, ktoré mohli Popradu závidieť i 
renomované koncertné siene. Okrem tanečné-
ho workshopu pre verejnosť alebo výstavy iko-
nogra ckých pamiatok, súvisiacich s tancom, 
bola súčasťou Akadémie i diskusia o historic-
ky poučenej interpretácii (jej skrátený prepis 
prinášame), ktorú moderoval Adrian Rajter. 
Zučastnili sa jej profesor Turković, taliansky 
lutnista Luciano Contini, pedagóg Konserva-
torium Wien Privatuniversität, členovia súboru 
Musica aeterna Peter Zajíček a Peter Guľas, 
koncertný majster Štátnej  lharmónie Košice 
Karol Petróczi, violista Milan Radič, klari-
netista, hráč na basetovom rohu Ronald Še-
besta  a vysokoškolský pedagóg, hráč na viole 
da gamba Karol Medňanský. „V Poprade sa 
hudobné myslenie posunulo smerom k slobode, 
kreatívnosti a zároveň zodpovednosti,“ povedal 
po skončení úspešného podujatia Peter Zajíček. 
Ostáva dúfať, že MEMA bude mať ďalšie pokra-
čovania.  

(aj, viac info na: www.mema2009.eu)

Stredoeurópska hudobná akadémia (MEMA)
3.–7. novembra, Struny podzimu, Konservatorium Wien Privatuniversität, Tatranská galéria, mesto Poprad, Impresariát 

Anny Hrindovej

L. Contini so žiakom

Skúška s Pražskou komornou  lharmóniou Pred koncertom
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Opera s otáznikom
M. Piaček: Kráľ duchov / réžia: M. Langer-Philippsen / premiéra: 11. októbra, festival Melos-Étos, A4 Nultý priestor, 
Bratislava

Pod pojmom opera rozumieme hudobnodra-
matické dielo, v ktorom sa hudobné, literárno-
dramatické, scénicko-výtvarné, herecké a po-
hybové umenie spája do jedného dramatické-
ho celku. Poznáme nesmierne veľké množstvo 
druhov opier, ich názvy prezrádzajú napríklad 
miesto vzniku, obdobie, dramatický žáner, 
formu, médium, či jednoducho prianie auto-

ra, aké má jeho dielo byť. Hudobný skladateľ 
Marek Piaček patrí k tvorcom, ktorí obohatili 
zoznam operných druhov o nový pojem: im-
provizovaná opera. Premiéra jeho opery Kráľ 
duchov sa konala v rámci 10. ročníka Festivalu 
Melos-Étos. 
Nový pojem improvizovaná opera prezentuje 
ambíciu svojho tvorcu (respektíve tvorcov, 
vzhľadom na improvizáciu účinkujúcich) 
spojiť viacero súborov improvizačnej a expe-
rimentálnej hudby. Východiskom sa stala pie-
seň Franza Schuberta Der Erlkönig na slová 
Goetheho básne. Citáty a variácie na motívy 
tejto piesne sa vinú celým dielom a poskytujú 
divákovi jeden z mála oporných a orientačných 
bodov. Opera začala žiť už niekoľko týždňov 
pred samotnou premiérou, vo virtuálnom 
svete sociálnej siete Facebook a svojej vlastnej 
internetovej stránky. Priebežne informovala 
svojich budúcich divákov o postupe skúšok, 
prezentovala komiks s dvoma ústrednými po-
stavami otcom a synom, ponúkla fotogra e, 
video i hudobnú ukážku vznikajúceho diela. 
V prípade Kráľa duchov ťažko rozdeliť hudob-

nú a vizuálnu zložku, v tomto ohľade Marek 
Piaček rozhodne naplnil hudobno-drama-
tický ideál. Sám skladateľ bol moderátorom 
či kabaretiérom celého operného večera. 
Ohlasoval scény, účinkujúcich, koordinoval 
a dirigoval pomerne nesúrodý, ale funkčný in-
terpretačný aparát. Dvoch hlavných hrdinov 
predstavovali vo frakoch ustrojení Piačekov 

dvorný operný spevák Stanislav Beňačka 
(otec) a zbormajster Jozef Chabroň (syn). 
Postava kráľa duchov nebola zosobnená. 
Na scéne sa postupne prezentovali civilne 
oblečené improvizačné súbory vokálne, in-
štrumentálne i elektronické: Musica falsa et 
 cta, Mio-Mio, Voice Over Noise, Pink Big 
Pig, Frutti di mare, Audiobratia, Klangver-
such, Prvá dunajská improvizačná a Marek 
Piaček Revival Band. Úprimne povedané, 
nie vždy bolo možné rozlíšiť, ktorý hudobník 
patrí ku ktorému súboru, to však možno pri-
počítať „na vrub“ špeci ckému piačekovské-
mu humoru, ktorého korene by sa dali nájsť v 
absurdnej poetike Divadla Stoka. Orientácia 
v približne 90-minútovom diele v dvoch čas-
tiach bola rozhodne divácky (a možno aj in-
terpretačne) najproblematickejším miestom 
celého projektu. Ťažko povedať, či to bolo 
dôsledkom nevydarenej improvizácie, alebo 
naopak, cieľom improvizácie vydarenej. V 
diele sa nenachádzali rozsiahlejšie sólistické 
spevácke výstupy, prevahu mala inštrumen-
tálna, elektronická a vokálno-improvizačná 

zložka. Okrem množstva účinkujúcich sa na 
scéne neobjavovali žiadne kulisy, iba zopár 
rekvizít, symbolizujúcich domov (s pridanou 
nemou postavou matky) či smrť dieťaťa (v 
podobe malej truhly) a plátno, na ktorom sa 
počas predstavenia objavovali projekcie Pet-
ra Važana a počas prestávky záznam disku-
sie niektorých tvorcov, ktorý väčšina divákov 

odignorovala. Režisérom celého projektu bol 
Marold Langer-Philippsen a jeho zástoj bol 
mimoriadne nebadaný, spočíval zrejme v ko-
ordinácii príchodov a odchodov účinkujúcich 
z javiska. 
V čom spočíva prínos najnovšieho projektu 
Mareka Piačeka? Pravdepodobne v spochyb-
ňovaní hraníc, v kladení otázok o opernom 
žánri samotnom, v radosti z improvizácie v 
kontraste s tragikou predlohy i v hrôze z množ-
stva radostnej improvizácie. V láske k operné-
mu pátosu a v jeho súčasnom zosmiešnení. V 
znejasnení toho, čo je precízne pripravené a 
čo je dielom náhody. Na „urobení si dobrého 
dňa“ z diváka samozrejme nie je nič nové, ale 
väčšinou pôsobí osviežujúco. Je na divákovi 
samotnom a jeho momentálnom rozpoložení, 
či na hru pristúpi, či ho produkcia otrávi, alebo 
prejde ľahostajne mimo neho. Priznám sa, že u 
mňa sa počas predstavenia striedali všetky tri 
spomínané stavy. Na internetovej stránke ope-
ry sa vyníma pojem „improvizovaná opera?“. 
Ten otáznik na konci sa mi páči. 

Jozef ČERVENKA
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Kráľ duchov – improvizovaná opera M. Piačeka. Na scéne J. Chabroň. �foto: T. Prokopčák�
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Historizujúca Lucia di Lammermoor 
G. Donizetti: Lucia di Lammermoor / hudobné naštudovanie: A. Pagliazzi / réžia M. Chudovský / scéna: J. Ciller / 
kostýmy: P. Čanecký / choreogra a: O. Šoth / Štátna opera Košice, premiéra 27. novembra

Lucia di Lammermoor je v repertoári kto-
réhokoľvek divadla synonymom inter-
pretky s nevyhnutnými interpretačnými 
predpokladmi. V histórii opery patrí ne-
spochybniteľne part hlavnej postavy ku 
krkolomným a  najnáročnejším. V košic-
kom súbore sa Lucia volá Michaela Vára-
dy. Jej fyzická krehkosť dodávala postave 

zvláštny feeling romantického éterizmu 
a tajomnosti, ktorý v bezproblémovom 
vokálnom prejave, plnom kantabilnej 
vrúcnosti a technickej perfektnosti,  pre-
mietla do všetkých výrazových polôh. 
Bola typickou romantickou hrdinkou, 
ktorá pod vplyvom intríg postupne vycúva 
z lásky a stane sa bezmennou obeťou v ru-
kách iných. Slávna scéna Il dolce suono so 
šialene náročným partom,  nebola tradič-
ným javiskovým masakrom (aj vďaka ne-
krvavému kostýmu), ale vybalansovaním 
„dobrého“ a bezmocného šialenstva, bez 
akejkoľvek intimity. Jej partneri sa s ne-
menej náročnými partmi vyrovnávali rôz-
ne. Najpresvedčivejší bol Marián Lukáč 
(Enrico), ktorý s postavou rástol herecky 

aj spevácky od prvej kavatíny. Veľké scé-
ny diferencoval bravúrne, jeho dramatic-
ký barytón mal výbornú dikciu aj krásnu 
farbu. Do postavy Edgarda s maximál-
nym nasadením investoval aj Jaroslav 
Dvorský. Určite si však uvedomoval, 
že návratnosť na premiére nebola vždy 
adekvátna vynaloženej námahe. Navyše, 

ak v bezprostrednej blízkosti stojí sláv-
ny brat, ktorý bol na svetových scénach 
(viedenskú s Editou Gruberovou nevyní-
majúc) hviezdnym Edgardom. Odhliad-
nuc od menších vibračných nedostat-
kov v hlase, rozhodne svojím výkonom 
a najmä sýtym basom zaujal aj Ondrej 
Mráz ako Raimondo. Do kompletnosti 
sólistického sexteta prispeli korektný-
mi výkonmi Anton Baculík (Arturo) a 
Janette Zsigová (Alice). Hudobné na-
študovanie zverilo vedenie košickej ope-
ry talianskemu dirigentovi. Alessandro 
Pagliazzi cítil operu viac v lyrických 
polohách. Bol korektným strážcom po-
riadku v orchestri, osobne mi však pod 
jeho taktovkou chýbal cit pre členitosť a  

prepojenie veľkých scén s javiskom, kde 
najmä dynamické vrcholy, podmienené 
len tempickou zmenou, pôsobili miesta-
mi hudobne plocho a sprievodne. K di-
vadelne efektným atribútom inscenácie 
patrili mená javiskových inscenátorov. 
Jozef Ciller a Peter Čanecký sa inšpiro-
vali francúzskym rokokom. Nadrozmer-
né, rôzne strihané tapisérie, ktorých mo-
tívy sú aj súčasťou nádherných kostýmov, 
viseli ako fragmenty fixne počas celej 
inscenácie na ťahoch a v rôznych zosku-
peniach vytvárali kvázi 3-dimenzný hrací 
priestor. Režisér Marián Chudovský vy-
užíva najmä proscénium s horizontálnym 
členením praktikáblami, v zadnom javis-
kovom trakte aranžoval iba zbor a balet, 
resp. nástupy sólistov. Primárny výtvarný 
efekt sa postupne strácal, stával sa sta-
tickým defektom, zovšednel a okrem veľ-
kých scén pôsobil v súčinnosti s réžiou až 
retardujúco. Jedinú zmenu priniesol až 
záver opery, keď zbor už bez kostýmov, 
iba v čiernom a aj bez dovtedajších bie-
lych masiek na tvárach, v „civilnom zhro-
zení“ sleduje Luciu, ktorá si nasádza na 
tvár bielu masku nepríčetnosti. 
Nová košická inscenácia slávnej opery 
necháva po záverečnom búrlivom a fre-
netickom premiérovom potlesku otvore-
ný priestor pre permanentnú diskusiu – 
ako inscenovať taliansku operu obdobia 
vokálnej pikantérie, koloratúry, hlasovej 
gymnastiky a exibície. Lebo triumvi-
rát slávnych Talianov – Rossini, Bellini 
a Donizetti – je vskutku nielen diagnózou 
pikantnosti, obdivu,  ale aj  interpretač-
ného problému, ktorý v rokoch rozkvetu 
bel canta problémom určite nebol. Krát-
kodychú životnosť „čistého“ belkantizmu 
s náročnou legátovou kantabilitou, krko-
lomnou technikou, preferenciou svetlých 
a vysokých registrov, ako aj enormnou 
flexibilitou hlasového potenciálu, vy-
striedal  napokon aj v Taliansku  drama-
tickejší štýl, reprezentovaný Giuseppem 
Verdim. Vari najväčším nedostatkom, 
ktorí niektorí kritici obdobiu bel canta 
vyčítali, bol fakt, že za enormnou a pre-
hnanou „vokalizáciou“ častokrát chýba 
obsah. Napriek tomu tento elegantný, 
fascinujúci a stále „krásny spev“ nie-
lenže pretrval, ale od polovice minulého 
storočia zažíva svoju svetlú renesanciu, 
ktorá opätovne spôsobuje nielen radosť 
z víťazstva, ale aj  obavy z prípadného 
nezdaru. A tie neobišli naposledy ani 
hviezdy v MET...

Mária GLOCKOVÁ
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M. Várady ako presvedčivá Lucia �foto: J. Marčinský�
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Veľkolepé privítanie kráľovnej
G. Dušík: Mária Antoinetta / libreto: V. Klimáček / texty piesní: P. Uličný / choreogra a: J. Moravčík / scéna: 
A. Szökeová / kostýmy: L. Kadlečíková / réžia: M. Náhlik / Divadlo J. Záborského, Prešov, premiéra 20. novembra

Po úspešnom muzikáli František z Asissi 
uviedlo Divadlo Jonáša Záborského v Pre-
šove s odstupom dvoch rokov opäť pôvodný 
slovenský muzikál. Námetom sa stala kontro-
verzná  francúzska kráľovná Mária Antoinetta, 
pätnáste a zároveň predposledné dieťa Márie 
Terézie, politická obeť spojenia habsburskej 
monarchie s francúzskym dvorom. Odvaha 
a nasadenie autorského aj inscenačného tímu 
ponúkli historický megapríbeh vo veľkolepo 
koncipovanej, výpravnej aj hudobnej show. 
Režisér s choreografom roztočili počas troch 

hodín kolotoč búrlivej francúzskej histórie, 
ktorá začala už na námestí pred predstavením 
a budovou divadla. Zo sponzorského doprav-
ného prostriedku vystúpila na červený kobe-
rec – v sprievode slávnostnej hudby, horiacich 
fakieľ a fascinujúceho ohňostroja – Mária An-
toinetta, pozdravovaná oddanými divákmi. 
Vzápätí obdivovaná aj obdivuhodná žena, kto-
rá sa stala v pätnástich nevestou, v devätnás-
tich kráľovnou, v dvadsiatich idolom a v trid- 
siatich ôsmich legendou, prostredníctvom 
skvelo a komerčne napísaných piesní (13) 
odvinula kapitoly svojej drammy giocoso. 
Od nedovzdelaného viedenského dievčatka 
a matkiných výčitiek (Ja, Mutti, ja) cez svad-
bu s nepríťažlivým  a sexuálne problémovým 
manželom (Žehnám túto posteľ), senzácie aj  
poníženie, dorástla na ženu, ktorá si nielen  
naplno užívala (Zlatý dážď). Tínedžeri sa stali 

kráľmi v najvyhrotenejšej a najnevhodnejšej 
spoločenskej situácii!  Versailles – to nebol 
iba raj na zemi, ale aj pravý gýč, luxusné 
väzenie,  intrigy, pam ety a korupcia. A za 
dverami  revolúcia. Zborový song Pre nádej 
našich detí – ti hlava z výšky zletí! bol posled-
ným v závere 1. dejstva. Cez pauzu inscená-
tori  „vymenili“ atraktívnu rozmarnú hračku 
za brániacu matku, silnú a odvážnu ženu 
(prekrásna a dojímavá Uspávanka), ktorá 
v izolácii v Tuilleries mení rozšafný životný 
štýl a vidí vážnosť situácie. Robespierrovská 

revolúcia paci kovala kráľovský životný štýl. 
Obavy nielen o budúcnosť, ale aj o vlastné ži-
voty – to je koniec luxusu, realita biedy a po-
níženia, nevydarený útek, zúfalstvo (Neberte 
mi dieťa), väzenie. Neľutujem!, znel expre-
sívny song kráľovnej-vdovy, ktorej na misku 
váh tribunál položil ešte aj falošné obvinenie 
z incestu s vlastným dieťaťom! 
Otáčací a posúvací javiskový „chodník“ bol 
bravúrnou a pritom jednoduchou scénickou 
realizáciou pre jednotlivé obrazy, dotvore-
né efektným svietením a tieňohrou. Všetko 
bolo neustále v pohybe. Dominantná ružová, 
resp. „antoinettovská candy“ bola doplnená 
krikľavými sýtymi farebnými kostýmami, pa-
rochňami aj doplnkami. Miera javiskového 
„nevkusu“ bola adekvátna miere dobovej de-
kadencie a gýča. Brokátové drapérie nahra-
dila  strohá železná konštrukcia, ktorej v zá-

vere dominoval symbol revolúcie a masových 
popráv – gilotína. Skvelá Ľudmila Dutková 
chytila príležitosť parádne „za pačesy“ a he-
reckým aj speváckym nasadením strhla nielen 
javisko, ale aj hľadisko. Interpretačne nároč-
né piesne a songy, miestami pripomínajúce 
„gombitovské“ šperky, odspievala s perfekt-
ným playbackom, s expresiou či dráždivou 
emocionalitou. Slušný spevácky i herecký 
výkon podal aj Silvester Matula  v úlohe Ľu-
dovíta XVI. Celý herecký kolektív ponúkol 
šarmantné muzikálové výkony, ktoré roz-

hodne nenechajú diváka laxným k príbehu, 
intrigami započatom Máriou Teréziou (ne-
prehliadnuteľná Kveta Stražanová) a pred-
časne ukončeným revolučnou popravou. Toto 
spracovanie určite neulahodí každému. Nie 
všetky momenty boli akceptovateľné. Akt po-
pravy (naturálne odseknutá hlava v nadstave-
nom koši pod gilotínou) mohol byť rozhodne 
diskrétnejší a divadelnejší. Naturalizmus vy-
volal v závere skôr úsmev, než zimomriavky 
hrôzy. Ale ani tento „nedostatok“ neznižuje 
autorské kvality samotného diela, inscenačný 
výsledok a najmä nadšenie, s ktorým súbor 
odohral svetovú premiéru so záverečným 
oprávneným „standing ovation“. Prešovská 
Mária Antoinetta alias Madame De cit roz-
hodne atribút de citu nepozná a určite ho 
divadlu nespôsobí.  

Mária GLOCKOVÁ

41

HUDOBNÉ DIVADLO

Prešovská Mária Antoinetta v typických sladkých farbách foto: R. Miko
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Historizujúca Lucia di Lammermoor 
G. Donizetti: Lucia di Lammermoor / hudobné naštudovanie: A. Pagliazzi / réžia M. Chudovský / scéna: J. Ciller / 
kostýmy: P. Čanecký / choreogra a: O. Šoth / Štátna opera Košice, premiéra 27. novembra

Lucia di Lammermoor je v repertoári kto-
réhokoľvek divadla synonymom inter-
pretky s nevyhnutnými interpretačnými 
predpokladmi. V histórii opery patrí ne-
spochybniteľne part hlavnej postavy ku 
krkolomným a  najnáročnejším. V košic-
kom súbore sa Lucia volá Michaela Vára-
dy. Jej fyzická krehkosť dodávala postave 

zvláštny feeling romantického éterizmu 
a tajomnosti, ktorý v bezproblémovom 
vokálnom prejave, plnom kantabilnej 
vrúcnosti a technickej perfektnosti,  pre-
mietla do všetkých výrazových polôh. 
Bola typickou romantickou hrdinkou, 
ktorá pod vplyvom intríg postupne vycúva 
z lásky a stane sa bezmennou obeťou v ru-
kách iných. Slávna scéna Il dolce suono so 
šialene náročným partom,  nebola tradič-
ným javiskovým masakrom (aj vďaka ne-
krvavému kostýmu), ale vybalansovaním 
„dobrého“ a bezmocného šialenstva, bez 
akejkoľvek intimity. Jej partneri sa s ne-
menej náročnými partmi vyrovnávali rôz-
ne. Najpresvedčivejší bol Marián Lukáč 
(Enrico), ktorý s postavou rástol herecky 

aj spevácky od prvej kavatíny. Veľké scé-
ny diferencoval bravúrne, jeho dramatic-
ký barytón mal výbornú dikciu aj krásnu 
farbu. Do postavy Edgarda s maximál-
nym nasadením investoval aj Jaroslav 
Dvorský. Určite si však uvedomoval, 
že návratnosť na premiére nebola vždy 
adekvátna vynaloženej námahe. Navyše, 

ak v bezprostrednej blízkosti stojí sláv-
ny brat, ktorý bol na svetových scénach 
(viedenskú s Editou Gruberovou nevyní-
majúc) hviezdnym Edgardom. Odhliad-
nuc od menších vibračných nedostat-
kov v hlase, rozhodne svojím výkonom 
a najmä sýtym basom zaujal aj Ondrej 
Mráz ako Raimondo. Do kompletnosti 
sólistického sexteta prispeli korektný-
mi výkonmi Anton Baculík (Arturo) a 
Janette Zsigová (Alice). Hudobné na-
študovanie zverilo vedenie košickej ope-
ry talianskemu dirigentovi. Alessandro 
Pagliazzi cítil operu viac v lyrických 
polohách. Bol korektným strážcom po-
riadku v orchestri, osobne mi však pod 
jeho taktovkou chýbal cit pre členitosť a  

prepojenie veľkých scén s javiskom, kde 
najmä dynamické vrcholy, podmienené 
len tempickou zmenou, pôsobili miesta-
mi hudobne plocho a sprievodne. K di-
vadelne efektným atribútom inscenácie 
patrili mená javiskových inscenátorov. 
Jozef Ciller a Peter Čanecký sa inšpiro-
vali francúzskym rokokom. Nadrozmer-
né, rôzne strihané tapisérie, ktorých mo-
tívy sú aj súčasťou nádherných kostýmov, 
viseli ako fragmenty fixne počas celej 
inscenácie na ťahoch a v rôznych zosku-
peniach vytvárali kvázi 3-dimenzný hrací 
priestor. Režisér Marián Chudovský vy-
užíva najmä proscénium s horizontálnym 
členením praktikáblami, v zadnom javis-
kovom trakte aranžoval iba zbor a balet, 
resp. nástupy sólistov. Primárny výtvarný 
efekt sa postupne strácal, stával sa sta-
tickým defektom, zovšednel a okrem veľ-
kých scén pôsobil v súčinnosti s réžiou až 
retardujúco. Jedinú zmenu priniesol až 
záver opery, keď zbor už bez kostýmov, 
iba v čiernom a aj bez dovtedajších bie-
lych masiek na tvárach, v „civilnom zhro-
zení“ sleduje Luciu, ktorá si nasádza na 
tvár bielu masku nepríčetnosti. 
Nová košická inscenácia slávnej opery 
necháva po záverečnom búrlivom a fre-
netickom premiérovom potlesku otvore-
ný priestor pre permanentnú diskusiu – 
ako inscenovať taliansku operu obdobia 
vokálnej pikantérie, koloratúry, hlasovej 
gymnastiky a exibície. Lebo triumvi-
rát slávnych Talianov – Rossini, Bellini 
a Donizetti – je vskutku nielen diagnózou 
pikantnosti, obdivu,  ale aj  interpretač-
ného problému, ktorý v rokoch rozkvetu 
bel canta problémom určite nebol. Krát-
kodychú životnosť „čistého“ belkantizmu 
s náročnou legátovou kantabilitou, krko-
lomnou technikou, preferenciou svetlých 
a vysokých registrov, ako aj enormnou 
flexibilitou hlasového potenciálu, vy-
striedal  napokon aj v Taliansku  drama-
tickejší štýl, reprezentovaný Giuseppem 
Verdim. Vari najväčším nedostatkom, 
ktorí niektorí kritici obdobiu bel canta 
vyčítali, bol fakt, že za enormnou a pre-
hnanou „vokalizáciou“ častokrát chýba 
obsah. Napriek tomu tento elegantný, 
fascinujúci a stále „krásny spev“ nie-
lenže pretrval, ale od polovice minulého 
storočia zažíva svoju svetlú renesanciu, 
ktorá opätovne spôsobuje nielen radosť 
z víťazstva, ale aj  obavy z prípadného 
nezdaru. A tie neobišli naposledy ani 
hviezdy v MET...

Mária GLOCKOVÁ
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Veľkolepé privítanie kráľovnej
G. Dušík: Mária Antoinetta / libreto: V. Klimáček / texty piesní: P. Uličný / choreogra a: J. Moravčík / scéna: 
A. Szökeová / kostýmy: L. Kadlečíková / réžia: M. Náhlik / Divadlo J. Záborského, Prešov, premiéra 20. novembra

Po úspešnom muzikáli František z Asissi 
uviedlo Divadlo Jonáša Záborského v Pre-
šove s odstupom dvoch rokov opäť pôvodný 
slovenský muzikál. Námetom sa stala kontro-
verzná  francúzska kráľovná Mária Antoinetta, 
pätnáste a zároveň predposledné dieťa Márie 
Terézie, politická obeť spojenia habsburskej 
monarchie s francúzskym dvorom. Odvaha 
a nasadenie autorského aj inscenačného tímu 
ponúkli historický megapríbeh vo veľkolepo 
koncipovanej, výpravnej aj hudobnej show. 
Režisér s choreografom roztočili počas troch 

hodín kolotoč búrlivej francúzskej histórie, 
ktorá začala už na námestí pred predstavením 
a budovou divadla. Zo sponzorského doprav-
ného prostriedku vystúpila na červený kobe-
rec – v sprievode slávnostnej hudby, horiacich 
fakieľ a fascinujúceho ohňostroja – Mária An-
toinetta, pozdravovaná oddanými divákmi. 
Vzápätí obdivovaná aj obdivuhodná žena, kto-
rá sa stala v pätnástich nevestou, v devätnás-
tich kráľovnou, v dvadsiatich idolom a v trid- 
siatich ôsmich legendou, prostredníctvom 
skvelo a komerčne napísaných piesní (13) 
odvinula kapitoly svojej drammy giocoso. 
Od nedovzdelaného viedenského dievčatka 
a matkiných výčitiek (Ja, Mutti, ja) cez svad-
bu s nepríťažlivým  a sexuálne problémovým 
manželom (Žehnám túto posteľ), senzácie aj  
poníženie, dorástla na ženu, ktorá si nielen  
naplno užívala (Zlatý dážď). Tínedžeri sa stali 

kráľmi v najvyhrotenejšej a najnevhodnejšej 
spoločenskej situácii!  Versailles – to nebol 
iba raj na zemi, ale aj pravý gýč, luxusné 
väzenie,  intrigy, pam ety a korupcia. A za 
dverami  revolúcia. Zborový song Pre nádej 
našich detí – ti hlava z výšky zletí! bol posled-
ným v závere 1. dejstva. Cez pauzu inscená-
tori  „vymenili“ atraktívnu rozmarnú hračku 
za brániacu matku, silnú a odvážnu ženu 
(prekrásna a dojímavá Uspávanka), ktorá 
v izolácii v Tuilleries mení rozšafný životný 
štýl a vidí vážnosť situácie. Robespierrovská 

revolúcia paci kovala kráľovský životný štýl. 
Obavy nielen o budúcnosť, ale aj o vlastné ži-
voty – to je koniec luxusu, realita biedy a po-
níženia, nevydarený útek, zúfalstvo (Neberte 
mi dieťa), väzenie. Neľutujem!, znel expre-
sívny song kráľovnej-vdovy, ktorej na misku 
váh tribunál položil ešte aj falošné obvinenie 
z incestu s vlastným dieťaťom! 
Otáčací a posúvací javiskový „chodník“ bol 
bravúrnou a pritom jednoduchou scénickou 
realizáciou pre jednotlivé obrazy, dotvore-
né efektným svietením a tieňohrou. Všetko 
bolo neustále v pohybe. Dominantná ružová, 
resp. „antoinettovská candy“ bola doplnená 
krikľavými sýtymi farebnými kostýmami, pa-
rochňami aj doplnkami. Miera javiskového 
„nevkusu“ bola adekvátna miere dobovej de-
kadencie a gýča. Brokátové drapérie nahra-
dila  strohá železná konštrukcia, ktorej v zá-

vere dominoval symbol revolúcie a masových 
popráv – gilotína. Skvelá Ľudmila Dutková 
chytila príležitosť parádne „za pačesy“ a he-
reckým aj speváckym nasadením strhla nielen 
javisko, ale aj hľadisko. Interpretačne nároč-
né piesne a songy, miestami pripomínajúce 
„gombitovské“ šperky, odspievala s perfekt-
ným playbackom, s expresiou či dráždivou 
emocionalitou. Slušný spevácky i herecký 
výkon podal aj Silvester Matula  v úlohe Ľu-
dovíta XVI. Celý herecký kolektív ponúkol 
šarmantné muzikálové výkony, ktoré roz-

hodne nenechajú diváka laxným k príbehu, 
intrigami započatom Máriou Teréziou (ne-
prehliadnuteľná Kveta Stražanová) a pred-
časne ukončeným revolučnou popravou. Toto 
spracovanie určite neulahodí každému. Nie 
všetky momenty boli akceptovateľné. Akt po-
pravy (naturálne odseknutá hlava v nadstave-
nom koši pod gilotínou) mohol byť rozhodne 
diskrétnejší a divadelnejší. Naturalizmus vy-
volal v závere skôr úsmev, než zimomriavky 
hrôzy. Ale ani tento „nedostatok“ neznižuje 
autorské kvality samotného diela, inscenačný 
výsledok a najmä nadšenie, s ktorým súbor 
odohral svetovú premiéru so záverečným 
oprávneným „standing ovation“. Prešovská 
Mária Antoinetta alias Madame De cit roz-
hodne atribút de citu nepozná a určite ho 
divadlu nespôsobí.  

Mária GLOCKOVÁ
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Prešovská Mária Antoinetta v typických sladkých farbách foto: R. Miko
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ruhý raz sa juhomaďarský Szeged stal 
počas dvoch novembrových týždňov 
(3.–17. 11.) mestom ostro sledova-

ným v opernom svete. Po lanskom úspešnom 
štarte sa v tamojšom divadle odohralo  nále 

Opernej súťaže a festivalu s televíziou Mezzo. 
Podujatie s originálnym štatútom a poslaním 
sleduje viacero cieľov. Hľadá komplexného 
moderného interpreta, otvára priestor novým 
i menej hraným kompozíciám a zviditeľňuje 
umelecký potenciál stredných európskych 
a zámorských operných domov.
Trojkolová súťaž bez vekového limitu je vypí-
saná na konkrétne roly v piatich inscenáciách. 
Vybrané divadlá ich po domácich premiérach 
vyvezú do miesta  nále, alebo ich priamo na 
festivale uvedú po prvý raz. V druhom roční-
ku sa v Szegede stretlo Csokonaiho divadlo 
z Debrecína (David Alagna: Posledný deň 
odsúdenca – svetová premiéra) s Państwo-
vou Operou Baltyckou z Gdańska (Richard 
Strauss: Ariadna na Naxe), švajčiarskym 
Theater Biel Solothurn (Bohuslav Martinů: 
Dvakrát Alexander a Maurice Ravel: Španiel-
ska hodinka – maďarská premiéra), Národ-
ným divadlom moravskosliezskym z Ostravy 

(Marco Tutino: Vita – maďarská premiéra) 
a s Dicapo Opera Theater z New Yorku (To-
bias Picker: Emmeline – prvé európske uve-
denie). Celé  nále sa odvíja v prítomnosti ka-
mier francúzskej hudobnej televízie Mezzo 

a prenáša sa do 39 krajín. Partnerom je tiež 
maďarská televízia Duna.
Sedemčlenná medzinárodná porota zasadala 
pod predsedníctvom Fabrizia Melana, režisé-
ra Metropolitnej opery v New Yorku a udelila 
hlavné ceny v kategórii žien a mužov. Diváci 
rozhodli o najlepšej inscenácii a zvolili si naj-
obľúbenejšieho interpreta. Víťazmi sa stali 
americká sopranistka Kristin Sampson (za 
titulnú rolu Pickerovej Emmeline) a maďar-
ský tenorista Zoltán Nyári (za titulnú rolu 
v Alagnovej opere a za Matthewa v Emmeli-
ne), ktorý zároveň získal aj cenu publika. Za 
víťaznú inscenáciu si publikum vybralo sve-
tovú premiéru Alagnovej opery na Hugov 
námet, Posledný deň odsúdenca.
Počas môjho pobytu v Szegede som zhliadol 
dve produkcie súčasných diel, Tutinovu Vitu 
a Pickerovu Emmeline. Milánčan Marco Tuti-
no je objavom bývalého ostravského riaditeľa 
Luďka Golata, ktorý do Moravskosliezskeho 

divadla priniesol už dve opery tohto talian-
skeho autora a súčasného šéfa bolonskej ope-
ry. Vita, ktorá uzrela svetlo sveta roku 2003 
na Malej scéne Teatro alla Scala s Annou 
Caterinou Antonacciovou a Michelem Per-

tusim, je jednoaktovkou inšpirovanou hrou 
Margaret Edsonovej. Pojednáva o poslednej 
fáze života univerzitnej profesorky a odo-
hráva sa na onkologickej klinike. Samotná 
téma smrteľne chorej vedátorky, prostredie 
nemocnice a príbeh oscilujúci medzi tragikou 
a humorným nadľahčením sú vodidlom pre 
originálne dielo. Marco Tutino v hudobnom 
jazyku nenásilne vstrebáva podnety verizmu, 
impresionizmu, ale aj iné vplyvy z prelomu 
predchádzajúcich storočí. Nejde však hlavou 
proti múru. V striedmej modernosti dbá o to, 
aby spevák aj divák dostali to, po čom v opere 
túžia najväčšmi. Vokálnu líniu, expresívnosť 
výrazu a farebnosť orchestra. Vita na rela-
tívne stručnej ploche kreslí koncentrovaný 
oblúk drámy.
Ostravčania sa s predlohou popasovali po 
každej stránke čestne. Hosťujúci maďarský re-
žisér Péter Telihay stmelil ponúknuté vrstvy 
opery a v sústredenom ťahu vykreslil drámu, 

Víťazná inscenácia zo Szegedu – Posledný deň odsúdenca od D. Alagnu. V hlavnej úlohe sa 
predstavil Z. Nyári, ktorý sa stal zároveň jedným z víťazov súťaže foto: archív festivalu
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jej tragický i komický rozmer, ako aj duševné 
zlomy hrdinky. Nemocničná izba orámco-
vaná röntgenovými snímkami či vznášajúca 
sa Vita napojená na transfúzne súpravy – to 
bola bizarná rovina diela, ktorú dopĺňali výja-
vy psychologickej drobnokresby a intenzívne 
vymodelované vzťahy. Ostravčania si do Sze-
gedu nepriniesli vlastný orchester, no tamojší 
symfonici pod zanietenou taktovkou Olivera 
Dohnányiho osvedčili dispozície pohotové-
ho a technicky spoľahlivého telesa. Titulnú 
rolu stvárnila slovenská mezzosopranistka 
Zuzana Dunajčanová, ktorá upútala nielen 
sýtym, farebným a v polohách vyrovnaným 
hlasom, ale tiež intenzívnym prienikom do 
duševného sveta Vity. Kanadský barytonista 
Chad Armstrong poňal part Johna Don-
neho skôr v jednej dimenzii, no jeho hlas 
znel dramaticky a výstižne. Francúz Marc 
Haffner bol typovo výrazným Dr. Posnerom 
s badateľnými problémami vo vyššej polohe. 
Popri spomenutých súťažiacich sa predstavi-
li ostravskí sólisti Zuzana Marková, Václav 
Živný, Marianna Pillárová a ďalší.
U nás neznámy, no v USA populárny 55-roč-
ný skladateľ Tobias Picker vo svojej opernej 
prvotine Emmeline (premiéra r. 1996 v Santa 
Fe) spracúva pohnutý a sociálne nadýchnu-
tý  príbeh z 19. storočia. Štrnásťročné dievča 
z chudobnej rodiny posiela otec pracovať do 
textilnej továrne, kde ju zvedie ženatý šéf. 
Dieťa, ktoré sa jej narodí, rozhodnutím Em-
melininej tety Hannah matke odoberú. Po 
dvadsiatich rokoch sa stratený syn (Emmeli-
ne bola držaná v klamstve, že sa jej narodila 
dcéra) objaví, obaja netušiaci o pokrvnom 
príbuzenstve sa do seba zaľúbia a uzavrú 
manželstvo. Rozuzlenie a pravdu prináša opäť 
teta. Dráma kulminuje, mladík zuteká a Em-
meline ostáva sama, prekliata. Tejto sociálno-
romantickej a najmä emocionálne vybičova-
nej látky sa ujal Picker s vedomím, že sujet 

naisto zaberie. S podobným zámerom volil 
hudobný jazyk, menej originálny, skôr vykal-
kulovaný a rozmanito ovplyvnený. Emmeline 
rozhodne nie je avantgardnou partitúrou, 
no striedaním melodických línií s disharmo-
nickými budí dojem modernej kompozície. 
Veľmi náročná je predovšetkým titulná rola, 
ktorá počas dvoch hodín prechádza vývojom 
od dieťaťa po zrelú ženu. Nájsť kľúč k takejto 
premene (vrátane pôrodu na scéne, incestu 
a iných vyhrotených situácií) nebolo ľahké 
ani pre režiséra Róberta Alföldyho, ani pre 
predstaviteľku hlavnej úlohy. Réžia na jedno-
duchej, minimalistickej čiernobielej scéne s 
„roletovým“ princípom, balansovala medzi 
realizmom a štylizáciou. Jedna veľká debna 
slúžila ako miesto hriechu, pôrodný stôl aj 
obetný oltár. Alföldy pracoval so svetlom a s 
trojicou protagonistov sa snažil z predlohy 
vydolovať viac než len emócie prvého plánu. 
Inscenáciu newyorskej Dicapo Opery na 
festivale dopĺňal Panónsky  lharmonický 
orchester pod taktovkou v Amerike pôsobia-
ceho slovenského dirigenta Samuela Billa. 
Hudobníci z Pécsu sú telesom priemerných 
kvalít a pod Billovou taktovkou sa snažili o  čo 
najvernejšiu interpretáciu. Kristin Sampson 
dala titulnej hrdinke najmä v druhej polovi-
ci večera dramatický a citovo bohatý náboj. 
Technicky je vybavená dobre, má sýty a fa-
rebný soprán, isté výšky a z hľadiska kom-
plexnosti vokálno-hereckej získala ocenenie 
právom. Tenor Maďara Zoltána Nyáriho 
(Matthew) nevyniká mimoriadnym timbrom 
a nevedno, či zo dve problematické výšky 
boli plodom výrazu, alebo mankom techni-
ky. Faktom však je, že rozporuplný portrét 
mladíka sa mu podarilo stvárniť presvedčivo. 
Rumunská mezzosopranistka Iulia Merca 
dala postave Hannah priliehavo temný tón 
a herecky bola tiež hodnoverná.

Pavel UNGER

K. Sampson, druhá víťazka szegedského festivalu, v popredí záberu 
z inscenácie opery Emmeline od T. Pickera �foto: archív festivalu�

Jedna z ikon súčasného sveta klasickej hudby 
violončelista Yo-Yo Ma je čerstvo vymenova-
ným kreatívnym poradcom Chicago Sym-
phony Orchestra po boku nového hudobného 
riaditeľa Riccarda Mutiho. Yo-Yo Ma zapadá do 
Mutiho zámerov priblížiť chigagský orchester 
čo najširšej verejnosti. Má skúsenosti s mul-
tikultúrnymi a mutlietnickými projektmi a je 
jedným z najúspešnejších promotérov klasickej 
hudby. Počas trojročnej misie budú do kompe-
tencií slávneho violončelistu patriť aktivity pre 
predškolákov, stredo- a vysokoškolákov, ale aj 
komunitné projekty, napr. spolupráca s riziko-
vou mládežou. Viesť bude aj projekt rezidenč-
ných umelcov-študentov v cykle komorných 
koncertov.

suntimes.com, as

Aj Newyorská  lharmónia bojuje o nové 
publikum. Hollywoodska hviezda, herec Alec 
Baldwin, spôsobil senzáciu, keď prijal ponuku 
uvádzať pravidelné rozhlasové prenosy or-
chestra. Baldwin prekvapil americkú verejnosť 
nielen ochotou zatvoriť sa raz do týždňa do 
rozhlasového štúdia a prezentovať informácie 
o hraných dielach, ale aj svojou vášňou pre 
klasickú hudbu. Po tom, čo sa médiá začali 
zaujímať, či je Baldwinov záujem o klasickú 
hudbu naozaj úprimný, vyšli najavo viaceré zau-
jímavosti. Hercovi kolegovia potvrdili, že po-
znajú Baldwina ako náruživého fanúšika klasiky 
a režisérka  lmu Je to komplikované dokonca 
prezradila, že Baldwin ako milovník Mahlera 
si v zmluve vymohol klauzulu, že mu bude 
umožnený včasný odchod z nakrúcania v deň, 
na kedy mal zakúpené vstupenky na koncert 
berlínskej Staatskapelle, hrajúcej 9. symfóniu 
s Barenboimom. Baldwin preferuje romantický 
repertoár a medzi svoje „top“ hudobné zážitky 
zaradil Mahlerovu Deviatu so Soltim, mahle-
rovský cyklus s Tilsonom Thomasom a diela 
Aaron Coplanda v interpretácii Leonarda Slat-
kina a St. Louis Symphony Orchestra. Zatiaľ čo 
slávny  lmový a divadelný herec a v posledných 
rokoch aj úspešný producent si evidentne plný 
svoj fanúšikovský sen, pre Newyorskú  lhar-
móniu je jeho angažovanie urputným pokusom 
ako sa priblížiť širšej verejnosti.
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Tenorista Rolando Villazón sa vracia na oper-
né scény po tom, čo v apríli ohlásil prerušenie 
kariéry kvôli operácii cysty na hlasivkách. 
Villazón vtedy zrušil všetky predstavenia až 
do konca roka a špekulovalo sa o predčasnom 
ukončení jeho kariéry, keďže už r. 2007 mal pauzu 
kvôli problémom s hlasom. Už v novembri 
však na svojej internetovej stránke informoval 
o tom, že sa mu hlas vrátil. Ako prví ho uvidia 
návštevníci Viedenskej štátnej opery 22. marca 
2010 v Donizettiho Nápoji lásky. Plánované 
je aj jeho účinkovanie v Eugenovi Oneginovi 
v berlínskej Štátnej opere.

nytimes.com, as
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ruhý raz sa juhomaďarský Szeged stal 
počas dvoch novembrových týždňov 
(3.–17. 11.) mestom ostro sledova-

ným v opernom svete. Po lanskom úspešnom 
štarte sa v tamojšom divadle odohralo  nále 

Opernej súťaže a festivalu s televíziou Mezzo. 
Podujatie s originálnym štatútom a poslaním 
sleduje viacero cieľov. Hľadá komplexného 
moderného interpreta, otvára priestor novým 
i menej hraným kompozíciám a zviditeľňuje 
umelecký potenciál stredných európskych 
a zámorských operných domov.
Trojkolová súťaž bez vekového limitu je vypí-
saná na konkrétne roly v piatich inscenáciách. 
Vybrané divadlá ich po domácich premiérach 
vyvezú do miesta  nále, alebo ich priamo na 
festivale uvedú po prvý raz. V druhom roční-
ku sa v Szegede stretlo Csokonaiho divadlo 
z Debrecína (David Alagna: Posledný deň 
odsúdenca – svetová premiéra) s Państwo-
vou Operou Baltyckou z Gdańska (Richard 
Strauss: Ariadna na Naxe), švajčiarskym 
Theater Biel Solothurn (Bohuslav Martinů: 
Dvakrát Alexander a Maurice Ravel: Španiel-
ska hodinka – maďarská premiéra), Národ-
ným divadlom moravskosliezskym z Ostravy 

(Marco Tutino: Vita – maďarská premiéra) 
a s Dicapo Opera Theater z New Yorku (To-
bias Picker: Emmeline – prvé európske uve-
denie). Celé  nále sa odvíja v prítomnosti ka-
mier francúzskej hudobnej televízie Mezzo 

a prenáša sa do 39 krajín. Partnerom je tiež 
maďarská televízia Duna.
Sedemčlenná medzinárodná porota zasadala 
pod predsedníctvom Fabrizia Melana, režisé-
ra Metropolitnej opery v New Yorku a udelila 
hlavné ceny v kategórii žien a mužov. Diváci 
rozhodli o najlepšej inscenácii a zvolili si naj-
obľúbenejšieho interpreta. Víťazmi sa stali 
americká sopranistka Kristin Sampson (za 
titulnú rolu Pickerovej Emmeline) a maďar-
ský tenorista Zoltán Nyári (za titulnú rolu 
v Alagnovej opere a za Matthewa v Emmeli-
ne), ktorý zároveň získal aj cenu publika. Za 
víťaznú inscenáciu si publikum vybralo sve-
tovú premiéru Alagnovej opery na Hugov 
námet, Posledný deň odsúdenca.
Počas môjho pobytu v Szegede som zhliadol 
dve produkcie súčasných diel, Tutinovu Vitu 
a Pickerovu Emmeline. Milánčan Marco Tuti-
no je objavom bývalého ostravského riaditeľa 
Luďka Golata, ktorý do Moravskosliezskeho 

divadla priniesol už dve opery tohto talian-
skeho autora a súčasného šéfa bolonskej ope-
ry. Vita, ktorá uzrela svetlo sveta roku 2003 
na Malej scéne Teatro alla Scala s Annou 
Caterinou Antonacciovou a Michelem Per-

tusim, je jednoaktovkou inšpirovanou hrou 
Margaret Edsonovej. Pojednáva o poslednej 
fáze života univerzitnej profesorky a odo-
hráva sa na onkologickej klinike. Samotná 
téma smrteľne chorej vedátorky, prostredie 
nemocnice a príbeh oscilujúci medzi tragikou 
a humorným nadľahčením sú vodidlom pre 
originálne dielo. Marco Tutino v hudobnom 
jazyku nenásilne vstrebáva podnety verizmu, 
impresionizmu, ale aj iné vplyvy z prelomu 
predchádzajúcich storočí. Nejde však hlavou 
proti múru. V striedmej modernosti dbá o to, 
aby spevák aj divák dostali to, po čom v opere 
túžia najväčšmi. Vokálnu líniu, expresívnosť 
výrazu a farebnosť orchestra. Vita na rela-
tívne stručnej ploche kreslí koncentrovaný 
oblúk drámy.
Ostravčania sa s predlohou popasovali po 
každej stránke čestne. Hosťujúci maďarský re-
žisér Péter Telihay stmelil ponúknuté vrstvy 
opery a v sústredenom ťahu vykreslil drámu, 

Víťazná inscenácia zo Szegedu – Posledný deň odsúdenca od D. Alagnu. V hlavnej úlohe sa 
predstavil Z. Nyári, ktorý sa stal zároveň jedným z víťazov súťaže foto: archív festivalu
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jej tragický i komický rozmer, ako aj duševné 
zlomy hrdinky. Nemocničná izba orámco-
vaná röntgenovými snímkami či vznášajúca 
sa Vita napojená na transfúzne súpravy – to 
bola bizarná rovina diela, ktorú dopĺňali výja-
vy psychologickej drobnokresby a intenzívne 
vymodelované vzťahy. Ostravčania si do Sze-
gedu nepriniesli vlastný orchester, no tamojší 
symfonici pod zanietenou taktovkou Olivera 
Dohnányiho osvedčili dispozície pohotové-
ho a technicky spoľahlivého telesa. Titulnú 
rolu stvárnila slovenská mezzosopranistka 
Zuzana Dunajčanová, ktorá upútala nielen 
sýtym, farebným a v polohách vyrovnaným 
hlasom, ale tiež intenzívnym prienikom do 
duševného sveta Vity. Kanadský barytonista 
Chad Armstrong poňal part Johna Don-
neho skôr v jednej dimenzii, no jeho hlas 
znel dramaticky a výstižne. Francúz Marc 
Haffner bol typovo výrazným Dr. Posnerom 
s badateľnými problémami vo vyššej polohe. 
Popri spomenutých súťažiacich sa predstavi-
li ostravskí sólisti Zuzana Marková, Václav 
Živný, Marianna Pillárová a ďalší.
U nás neznámy, no v USA populárny 55-roč-
ný skladateľ Tobias Picker vo svojej opernej 
prvotine Emmeline (premiéra r. 1996 v Santa 
Fe) spracúva pohnutý a sociálne nadýchnu-
tý  príbeh z 19. storočia. Štrnásťročné dievča 
z chudobnej rodiny posiela otec pracovať do 
textilnej továrne, kde ju zvedie ženatý šéf. 
Dieťa, ktoré sa jej narodí, rozhodnutím Em-
melininej tety Hannah matke odoberú. Po 
dvadsiatich rokoch sa stratený syn (Emmeli-
ne bola držaná v klamstve, že sa jej narodila 
dcéra) objaví, obaja netušiaci o pokrvnom 
príbuzenstve sa do seba zaľúbia a uzavrú 
manželstvo. Rozuzlenie a pravdu prináša opäť 
teta. Dráma kulminuje, mladík zuteká a Em-
meline ostáva sama, prekliata. Tejto sociálno-
romantickej a najmä emocionálne vybičova-
nej látky sa ujal Picker s vedomím, že sujet 

naisto zaberie. S podobným zámerom volil 
hudobný jazyk, menej originálny, skôr vykal-
kulovaný a rozmanito ovplyvnený. Emmeline 
rozhodne nie je avantgardnou partitúrou, 
no striedaním melodických línií s disharmo-
nickými budí dojem modernej kompozície. 
Veľmi náročná je predovšetkým titulná rola, 
ktorá počas dvoch hodín prechádza vývojom 
od dieťaťa po zrelú ženu. Nájsť kľúč k takejto 
premene (vrátane pôrodu na scéne, incestu 
a iných vyhrotených situácií) nebolo ľahké 
ani pre režiséra Róberta Alföldyho, ani pre 
predstaviteľku hlavnej úlohy. Réžia na jedno-
duchej, minimalistickej čiernobielej scéne s 
„roletovým“ princípom, balansovala medzi 
realizmom a štylizáciou. Jedna veľká debna 
slúžila ako miesto hriechu, pôrodný stôl aj 
obetný oltár. Alföldy pracoval so svetlom a s 
trojicou protagonistov sa snažil z predlohy 
vydolovať viac než len emócie prvého plánu. 
Inscenáciu newyorskej Dicapo Opery na 
festivale dopĺňal Panónsky  lharmonický 
orchester pod taktovkou v Amerike pôsobia-
ceho slovenského dirigenta Samuela Billa. 
Hudobníci z Pécsu sú telesom priemerných 
kvalít a pod Billovou taktovkou sa snažili o  čo 
najvernejšiu interpretáciu. Kristin Sampson 
dala titulnej hrdinke najmä v druhej polovi-
ci večera dramatický a citovo bohatý náboj. 
Technicky je vybavená dobre, má sýty a fa-
rebný soprán, isté výšky a z hľadiska kom-
plexnosti vokálno-hereckej získala ocenenie 
právom. Tenor Maďara Zoltána Nyáriho 
(Matthew) nevyniká mimoriadnym timbrom 
a nevedno, či zo dve problematické výšky 
boli plodom výrazu, alebo mankom techni-
ky. Faktom však je, že rozporuplný portrét 
mladíka sa mu podarilo stvárniť presvedčivo. 
Rumunská mezzosopranistka Iulia Merca 
dala postave Hannah priliehavo temný tón 
a herecky bola tiež hodnoverná.

Pavel UNGER

K. Sampson, druhá víťazka szegedského festivalu, v popredí záberu 
z inscenácie opery Emmeline od T. Pickera �foto: archív festivalu�

Jedna z ikon súčasného sveta klasickej hudby 
violončelista Yo-Yo Ma je čerstvo vymenova-
ným kreatívnym poradcom Chicago Sym-
phony Orchestra po boku nového hudobného 
riaditeľa Riccarda Mutiho. Yo-Yo Ma zapadá do 
Mutiho zámerov priblížiť chigagský orchester 
čo najširšej verejnosti. Má skúsenosti s mul-
tikultúrnymi a mutlietnickými projektmi a je 
jedným z najúspešnejších promotérov klasickej 
hudby. Počas trojročnej misie budú do kompe-
tencií slávneho violončelistu patriť aktivity pre 
predškolákov, stredo- a vysokoškolákov, ale aj 
komunitné projekty, napr. spolupráca s riziko-
vou mládežou. Viesť bude aj projekt rezidenč-
ných umelcov-študentov v cykle komorných 
koncertov.

suntimes.com, as

Aj Newyorská  lharmónia bojuje o nové 
publikum. Hollywoodska hviezda, herec Alec 
Baldwin, spôsobil senzáciu, keď prijal ponuku 
uvádzať pravidelné rozhlasové prenosy or-
chestra. Baldwin prekvapil americkú verejnosť 
nielen ochotou zatvoriť sa raz do týždňa do 
rozhlasového štúdia a prezentovať informácie 
o hraných dielach, ale aj svojou vášňou pre 
klasickú hudbu. Po tom, čo sa médiá začali 
zaujímať, či je Baldwinov záujem o klasickú 
hudbu naozaj úprimný, vyšli najavo viaceré zau-
jímavosti. Hercovi kolegovia potvrdili, že po-
znajú Baldwina ako náruživého fanúšika klasiky 
a režisérka  lmu Je to komplikované dokonca 
prezradila, že Baldwin ako milovník Mahlera 
si v zmluve vymohol klauzulu, že mu bude 
umožnený včasný odchod z nakrúcania v deň, 
na kedy mal zakúpené vstupenky na koncert 
berlínskej Staatskapelle, hrajúcej 9. symfóniu 
s Barenboimom. Baldwin preferuje romantický 
repertoár a medzi svoje „top“ hudobné zážitky 
zaradil Mahlerovu Deviatu so Soltim, mahle-
rovský cyklus s Tilsonom Thomasom a diela 
Aaron Coplanda v interpretácii Leonarda Slat-
kina a St. Louis Symphony Orchestra. Zatiaľ čo 
slávny  lmový a divadelný herec a v posledných 
rokoch aj úspešný producent si evidentne plný 
svoj fanúšikovský sen, pre Newyorskú  lhar-
móniu je jeho angažovanie urputným pokusom 
ako sa priblížiť širšej verejnosti.

nytimes.com, as 

Tenorista Rolando Villazón sa vracia na oper-
né scény po tom, čo v apríli ohlásil prerušenie 
kariéry kvôli operácii cysty na hlasivkách. 
Villazón vtedy zrušil všetky predstavenia až 
do konca roka a špekulovalo sa o predčasnom 
ukončení jeho kariéry, keďže už r. 2007 mal pauzu 
kvôli problémom s hlasom. Už v novembri 
však na svojej internetovej stránke informoval 
o tom, že sa mu hlas vrátil. Ako prví ho uvidia 
návštevníci Viedenskej štátnej opery 22. marca 
2010 v Donizettiho Nápoji lásky. Plánované 
je aj jeho účinkovanie v Eugenovi Oneginovi 
v berlínskej Štátnej opere.
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Berlín
Simon Boccanegra s Plácidom Domingom 

V opred avizovaná a dávno vypredaná 
produkcia opery Simon Boccanegra 
s Plácidom Domingom v hlavnej 

úlohe sa hrá v sezóne berlínskej Štátnej ope-
ry Unter den Linden.  Pod taktovkou Daniela 
Barenboima vystúpili na premiére Plácido 
Domingo ako Boccanegra, Kwangchul Youn 
ako Jacopo Fiesco, Fabio Sartori ako Gab-
riele Adorno či Hanno Müller-Brachmann 
ako Paolo Albiani. Celkom konvenčnej réžie 
sa ujal Federico Tiezzi pod evidentným vply-
vom inscenácií Franca Zef relliho.
Skutočnou hviezdou večera však bola grécko-
nemecká sopranistka Anja Harteros v roli 
Amélie. Predstavila sa už takmer na všetkých 
svetových festivaloch, aj keď pri debute  s Ber-

línskymi  lharmonikmi pred dvoma sezóna-
mi v Dvořákovom Rekviem práve neexcelova-
la. Tým väčšie  bolo prekvapenie, že niekto, na 
koho vsádza komerčne orientovaná svetová 
značka ako Sony, zažiari aj mimo nahráva-
cieho štúdia, že sa nepokúsi za každú cenu 
doyena svetových tenoristov zatieniť a že sa 
naopak homogénne začlení do tímu. Má fan-
tastickú techniku, farbu a bezpečnú intonáciu 
i v najtichšom piane a vo všetkých registroch. 
Harteros – aj keď nie je klasickým typom pre 
talianske role – sa nielen fyziognomicky, ale aj 
farbou hlasu podobá na Mariu Callasovú. 
Domingo, hlavný magnet večera, splnil všet-
ky očakávania. Rutinér svoju úlohu bezpečne 
zvládol spevácky i herecky. Ďalší speváci sa 

do inscenácie tiež skvelo začlenili. Baren-
boima asi nikdo nespája s veľkými kreáciami 
talianskeho repertoáru, napriek tomu viedol 
celý ansámbel extrémne náročnou partitúrou 
bezpečne a isto, aj keď bez väčšej inšpirácie. 
Jeho najsympatickejším gestom však bolo to, 
že nechal pri záverečnom aplauze nastúpiť na 
javisko celú Staatskapelle. Pri stálych diskusi-
ách provinčných a často antikultúrnych ber-
línskych politikov, ktorí sa už 20 rokov navo-
nok pýšia kultúrnou ponukou mesta a v záku-
lisí pritom debatujú o ďalších škrtoch najmä 
v opernom sektore (tri operné domy sú vraj 
veľa pre 3,5 miliónové mesto) – ostentatívne 
vyzdvihol významnú rolu svojho telesa.

Petr VAŠÍČEK

Toulouse
Simone Boccanegra bez Francúzov

T heatre du Capitole v Toulouse patrí 
k popredným operným divadlám Fran-
cúzska. Má za sebou bohatú históriu 

(počnúc r. 1734) a listujúc v programoch jeho 
posledných sezón nájdeme v nich najrenomo-
vanejších sólistov, ako sú sopranistky Mal tano, 
Dessay, Fleming, Cedolins, tenoristi Alvaréz, 
Villazón, ale aj zo Zámockých hier zvolenských 
známy Španiel Encinas, mezzosopranistka Ga-
nassi či barytonisti Pons a Tézier. Menej známe 
mená stáli za dirigentským pultom, z ozajstných 
es spomeňme len Alaina Lombarda, no pred šies-
timi rokmi si tu Eugena Onegina zadirigoval aj 
Peter Feranec, ktorý potom viedol orchester aj pri 
recitále slávneho basistu Roberta Scandiuzziho. 
Veľké množstvo minulých inscenácií režíroval 
donedávna šéf tunajšej opery Nicolas Joel.
Repertoár divadla v sezóne 2009/2010 tvorí 
popri troch baletoch 11 diel: Offenbachova ope-
reta Parížsky život, Bernsteinov muzikál West 
Side Story a 9 opier – od Mozartovej Čarovnej 
 auty a Weberovej Euryanty cez Rossiniho Cestu 
do Remeša, Čajkovského Jolantu a Straussovu 
Elektru po diela opernej moderny: Poulencove 
Dialógy Karmelitánok a dvojicu Schönbergových 
miniopier. Len koncertne bude uvedený Purcel-
lov Kráľ Arthur. Popri operných predstaveniach, 
ktoré sa kvôli renovácii priestorov Kapitolu budú 
hrať v Halle aux grain (pôvodne sýpke, dnes 
koncertnej sále). Orchester divadla je zároveň aj 
 lharmonickým telesom – okrem symfonických 
a komorných koncertov zastrešuje (s pomocou 
domácich sólistov) celú sériu koncertov vokál-
nych.
Sezónu otváral Verdiho Simone Boccanegra, 
ktorého v šiestich predstaveniach (všetky tituly 
sú nasadzované v blokovom systéme) dirigoval 
Marco Armiliato. Pre renomovaného dirigen-

ta to bola v priebehu desiatich sezón už ôsma 
inscenácia v Toulouse. Orchester hral pod jeho 
taktovkou vzácne čisto a disciplinovane, dirigent 
i speváci si ctili pravú verdiovskú frázu, možno 
len v dynamickej amplitúde zvuku orchestra 
by sa žiadalo ešte čosi väčšie rozpätie smerom 
k dramatickým vrcholom. Barytonista Andrzej 
Dobber vyhral súťaž vo viedenskom Belvederi 
jede na pol dekády pred našou Adrianou Ku-
čerovou a dnes je vyhľadávaným verdiovským 
interpretom. V tejto sezóne spieva barytónové 
party v Stiffeliovi (v MET), Aide (Hamburg), 
Rigolettovi (Santiago) a v Macbethovi (Glynde-
bourne). Jeho hlas je v podstate lyrický, vo farbe 
svetlejší, no dokáže v príhodný čas zapnúť „aj na 
dramatickejšiu strunu“. Príkladné sú jeho legá-
tová kultúra i schopnosť vokálneho výrazu, vďa-
ka čomu kreoval janovského dóžu ako ušľachtilú 
a hlboko ľudskú tragickú postavu. Stefana Sec-
ca som videl už v Paríži (Don Carlos) i vo Zvolene 
(Bohéma). Jeho lyrický tenor by zniesol v nižších 
a stredných polohách trocha viac farebnosti, no 
v štýle, príkladnom viazaní tónov, ľahkosti ich 
tvorenia nemá jeho spev chýb a korunou jeho 
prejavu je jasná vysoká poloha. Najdramatic-
kejším hlasom inscenácie bola Grékyňa Alexia 
Voulgaridou (v minulosti Mimi, v blízkej bu-
dúcnosti Micaela v milánskej La Scale). Kým sa 
rozospievala, chvíľami pripominal jej hlas tón 
Marie Callasovej, neskôr sa dostavila zaujíma-
vá farba a bezpečne zvládnutá vysoká poloha. 
Ďalšími skúsenosťami môže jej interpretácia 
ešte získať na väčšej ra novanosti. O poznanie 
slabší, hoci vcelku kvalitný bol Armén Arutjun 
Kotchinian ako Fiesco. K ideálu mu chýbali 
nosnejšie hĺbky a v snahe o lyrizovanie a výra-
zovosť niekedy drobil frázu. Mohutným fondom 
zaujal Američan Robert Bork (veď spieva často 

Wagnera) ako démonický Paolo Albiani. V scéne 
zo senátu sa zaskvel aj domáci zbor (zbormajster 
Alfonso Caiani).
Spornejšou zložkou inscenácie bola jej javisková 
podoba. Vyplynula predovšetkým z obmedzení 
hracieho priestoru koncertnej sály, v ktorej ob-
rovské proscénium obopínajú z troch strán do 
výšky prudko stúpajúce rady diváckych sedadiel. 
Argentínsky činoherný i operný režisér naturali-
zovaný vo Francúzsku Jorge Lavelli sa problém 
chýbajúcej rampy pokúšal vyriešiť tak, že sólisti 
sa (v duetách, tercetách) pohybovali akoby v kru-
hu, takže striedavo komunikovali s jednotlivými 
časťami hľadiska, prípadne každý z nich spieval 
pre „iné“ publikum. Akusticky to napodiv ne-
prekážalo, skôr vizuálny dojem bol stereotypný 
a rozpačitý. Inscenácia sa prakticky odohrávala 
v troch priestoroch (scénický výtvarník Agosti-
no Pace): na prázdnom obrovskom proscéniu, 
na vyvýšenej rovine v zadnej časti javiska, kým 
celý prvý obraz druhého dejstva bol inscenova-
ný v malom prepadlisku uprostred javiska, čím 
sa aspoň na istý čas príbeh skomornil. Nástupy 
zborov i sólistov boli väčšinou riešené z hľadis-
ka, pričom účinkujúci niekoľko ráz obišli celé 
orchestrisko. Z realistického uchopenia insce-
nácie sa vymykala len pätica za supov maskova-
ných tanečníkov, ktorých režisér po posledných 
taktoch prológu nechal spustiť na javisko, aby 
na ňom rozbalili svoju sieť intríg a vo  nále ope-
ry ich opäť poslal na scénu, aby si prišli po svoju 
obeť – mŕtve telo dóžu. Málo intenzívne svietenie 
korešpondovalo s tmavými a sivými farbami scé-
nických materiálov i väčšiny kostýmov. Tie v rea-
lizácii Francesca Zita smerujú k univerzálnosti 
výpovede miešajúc časové i zemepisné súradnice 
javiskového diania.

Vladimír BLAHO

ZAHRANIČIE
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Basista Gustáv Beláček účinkoval v novembri vo Florencii, kde boli prvýkrát uvedené Janáčkove Príhody Líšky Bystroušky. Pod inscenáciou je podpísaný 
hviezdny tandem:  dirigent Seiji Ozawa a režisér Laurent Pelly. S faktami i dojmami sa podelil slovenský predstaviteľ Haraštu vo  orentskej „Líške“...

Florentské publikum malo prvýkrát možnosť zhliadnuť 
Príhody Líšky Bystroušky. Aké boli reakcie?
Nemyslel som si, že publikum, odchované na 
talianskom belcante, dokáže tak spontánne ob-
divovať Janáčka. Boli to aplauzy porovnateľné 
so špičkovými inscenáciami opier 19. storočia, 
ak nie väčšie. Ľudia z divadla mi potvrdili, že ta-
kýto úspech už dlho nezažili. Dopomohlo mu 
určite aj meno Seijiho Ozawu, ako záruka kvality. 
Kompetentní po premiére okamžite zareagovali. 
Opera bola nasnímaná počas 3 repríz na 8 kamier 
a bude ju vysielať talianska televízia RAI. V krát-
kej dobe má do predajní prísť DVD.

Florencia
Úspech slovenského speváka 

Priniesla koncepcia Laurenta Pellyho nejaké pre vás 
prekvapujúce momenty?
Áno. Takmer klasickým poňatím, prácou so spe-
vákom a posilneným baletom. Dej posunutý do 
50. rokov 20. storočia dopĺňali meniace sa scény 
– ako kocky, časti „puzzle“ v strede inak  prázd-
nej scény. Speváci na týchto scénach hrali ako na 
menších ostrovoch. Jedine balet vo svojej zviera-
cej ríši tancoval aj mimo kociek. Všetko umocňo-
vali výborné svetlá. 
 
Ako znel Janáček pod taktovkou Seijiho Ozawu?
Plnokrvne, farebne a symfonicky. Rytmicky par-

titúru „nerozvieval“ – ani nemusel, nie je Slovan. 
Dbal na absolútnu presnosť zápisu.

Predstavenie sa hralo v bloku len 4-krát, napriek tomu, 
že záujem publika bol obrovský. Nie je to škoda? 
Tento počet je pre Florenciu bežný, tak sa na za-
čiatku sezóny hral Rigoletto, Traviata, Trubadúr 
dokonca len 3-krát! Aj ďalšie inscenácie sezóny sa 
budú hrať len 4-, 5-krát. Dopredu sa ťažko odhadu-
je záujem publika a to, či je predstavenie úspešné, 
sa zistí až počas hrania. Potom je obtiažne pridať 
narýchlo ďalšie reprízy kvôli zmluvným povinnos-
tiam umelcov. Videl som dav asi 200 kričiacich a 
nespokojných ľudí (najmä Japoncov) pri pokladni 
pred posledným predstavením. Na internete našli 
informáciu, že ešte nejaké vstupenky sú... 

Dá sa asi predpokladať, že inscenácia bude ďalej žiť na 
scéne iného divadla...
Určite. Príhody Líšky Bystroušky mali premié-
ru vlastne už minulý rok v rámci japonského 
Saito Kinen Festival Matsumoto v kooproduk-
cii s Teatro Maggio Fiorentino. Vzhľadom na 
prítomnosť pána Ozawu v produkcii, je veľmi 
pravdepodobné, že predstavenie niekto „kúpi“. 
Napokon, je to bežná prax. Aj predstavenie,  v 
ktorom skúšam v súčasnosti – Rusalka v Grazi 
v réžii známeho nemeckého režiséra Stefana 
Herheima – malo premiéru minulý rok v decem-
bri v Bruseli a už teraz sa rokuje o predaji ďalším 
operným domom. 

as

Zlín
Záver festivalu Harmonia Moraviae

V slávnostnej atmosfére sa 22. októbra v zlínskom 
Dome umenia konal záverečný koncert 7. ročníka 
festivalu Harmonia Moraviae, ktorý sa pôvodne usku-
točňoval formou bienále a jeho programová koncepcia 
bola orientovaná s dôrazom na sakrálnu tvorbu. Po-
stupne sa festival rozšíril nielen čo sa týka periodicity 
(od r. 2007 ho Filharmonie Bohuslava Martinů Zlín 
usporadúva každoročne) ale i dramaturgického zábe-
ru. Aktuálne reflektuje diela všetkých štýlových období, 
neobmedzuje sa výlučne na klasiku a od minulého roku 
je členom Asociácie hudobných festivalov v Českej 
republike. V záujme rovnocennej konfrontácie s kon-
kurenčnými podujatiami hostí na svojich koncertoch 
renomovaných domácich i zahraničných interpretov.

Ako už naznačoval poetický podtitul koncertu „Prí-
behy lásky“, jeho dramaturgia pozostávala z príťaž-
livých, sluchu i duši lahodiacich kompozícií. Úvod 
patril predohre Tristan a Izolda Richarda Wagnera 

k rovnomennej opere, ktorá v dobe svojho vzniku nielenže 
prispela k odkrývaniu nových harmonických dimenzií, ale 
zároveň symbolizovala istú formu skladateľovho životné-
ho vyznania. Náladový charakter a dejovú líniu drámy v jej 
ouvertúre vykresľuje zreteľná dynamicko-agogická klenba. 
Po úvodnom, síce trochu opatrnom, načrtnutí motívu s po-
vestným „tristanovským akordom“ podal  orchester zlín-
skej Filharmónie Bohuslava Martinů pod inšpiratívnym  
a motivujúcim gestom hosťujúceho talianskeho dirigenta 
Waltera Attanasiho, veľmi dobrý výkon, udržiavajúci si 
ťah i dramatické napätie.

„Tvoril som ju s láskou a podarila sa mi,“ napísal svojmu 
bratovi Piotr Iľljič Čajkovskij, keď v rámci pobytu v Bay-
reuthe roku 1876 dokončil symfonickú báseň Francesca 
da Rimini op. 32. Podarila sa tiež hudobne kompaktná 
interpretácia, zachovávajúca adekvátne výrazové rovi-
ny dvoch okrajových zvukovo temnejších častí ako aj 
prostrednej Andante cantabile.

Sólový part Koncertu pre husle a orchester č. 1 D dur 
Sergeja Proko eva sa vyznačuje pestrosťou spôsobov hry 
na husliach, siaha od lyrických, priam subtílnych pasáží, 
k mocnejšiemu výrazu a vo vzťahu k orchestru je síce ve-

dúcim hlasom, avšak nie prvoplánovo dominantným. 
Jeho interpretácie sa v osobnej premiére vynikajúco 
a oduševnene zhostila laureátka prestížnych svetových 
husľových súťaží a držiteľka Ceny hudobnej kritiky 2006 
na Stredoeurópskom festivale koncertného umenia 
z produkcie Hudobného centra, Nemka Sophia Jaff é. 
Mäkko v jej podaní plynuli tóny kantabilnej, expanzív-
nej hlavnej témy a s technickou bravúrou sa vyrovnala 
s najrýchlejšou, druhou časťou, oplývajúcou typickým 
Proko evovým sarkazmom či zmyslom pre humor. 
Rovnocenným partnerom bol orchester, vedený diri-
gentom, ktorý aj tu potvrdil sympatickú schopnosť.

Nesmrteľný príbeh veronských milencov už dlhé 
roky podnecuje skladateľov k rôznym hudobným 
spracovaniam. Proko ev na námet Rómea a Júlie 
vytvoril najskôr balet, po čase z jeho hudby zostavil 
tri suity, z ktorých druhá, op. 64, s charakteristickou  
mnohotvárnosťou výrazu, od plachých intímnych 
pasáží až po mohutný, priam patetický charakter, sa 
opäť v koncentrovanom predvedení stala príjemnou 
bodkou sviatočného večera. 

Eva PLANKOVÁ

ZAHRANIČIE

G. Beláček (v popredí) vo  orentskej inscenácii Príhod 
Líšky  Bystroušky. �foto: New Press Photo Firenze / Teatro del 
Maggio Musicale Fiorentino�
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Berlín
Simon Boccanegra s Plácidom Domingom 

V opred avizovaná a dávno vypredaná 
produkcia opery Simon Boccanegra 
s Plácidom Domingom v hlavnej 

úlohe sa hrá v sezóne berlínskej Štátnej ope-
ry Unter den Linden.  Pod taktovkou Daniela 
Barenboima vystúpili na premiére Plácido 
Domingo ako Boccanegra, Kwangchul Youn 
ako Jacopo Fiesco, Fabio Sartori ako Gab-
riele Adorno či Hanno Müller-Brachmann 
ako Paolo Albiani. Celkom konvenčnej réžie 
sa ujal Federico Tiezzi pod evidentným vply-
vom inscenácií Franca Zef relliho.
Skutočnou hviezdou večera však bola grécko-
nemecká sopranistka Anja Harteros v roli 
Amélie. Predstavila sa už takmer na všetkých 
svetových festivaloch, aj keď pri debute  s Ber-

línskymi  lharmonikmi pred dvoma sezóna-
mi v Dvořákovom Rekviem práve neexcelova-
la. Tým väčšie  bolo prekvapenie, že niekto, na 
koho vsádza komerčne orientovaná svetová 
značka ako Sony, zažiari aj mimo nahráva-
cieho štúdia, že sa nepokúsi za každú cenu 
doyena svetových tenoristov zatieniť a že sa 
naopak homogénne začlení do tímu. Má fan-
tastickú techniku, farbu a bezpečnú intonáciu 
i v najtichšom piane a vo všetkých registroch. 
Harteros – aj keď nie je klasickým typom pre 
talianske role – sa nielen fyziognomicky, ale aj 
farbou hlasu podobá na Mariu Callasovú. 
Domingo, hlavný magnet večera, splnil všet-
ky očakávania. Rutinér svoju úlohu bezpečne 
zvládol spevácky i herecky. Ďalší speváci sa 

do inscenácie tiež skvelo začlenili. Baren-
boima asi nikdo nespája s veľkými kreáciami 
talianskeho repertoáru, napriek tomu viedol 
celý ansámbel extrémne náročnou partitúrou 
bezpečne a isto, aj keď bez väčšej inšpirácie. 
Jeho najsympatickejším gestom však bolo to, 
že nechal pri záverečnom aplauze nastúpiť na 
javisko celú Staatskapelle. Pri stálych diskusi-
ách provinčných a často antikultúrnych ber-
línskych politikov, ktorí sa už 20 rokov navo-
nok pýšia kultúrnou ponukou mesta a v záku-
lisí pritom debatujú o ďalších škrtoch najmä 
v opernom sektore (tri operné domy sú vraj 
veľa pre 3,5 miliónové mesto) – ostentatívne 
vyzdvihol významnú rolu svojho telesa.

Petr VAŠÍČEK

Toulouse
Simone Boccanegra bez Francúzov

T heatre du Capitole v Toulouse patrí 
k popredným operným divadlám Fran-
cúzska. Má za sebou bohatú históriu 

(počnúc r. 1734) a listujúc v programoch jeho 
posledných sezón nájdeme v nich najrenomo-
vanejších sólistov, ako sú sopranistky Mal tano, 
Dessay, Fleming, Cedolins, tenoristi Alvaréz, 
Villazón, ale aj zo Zámockých hier zvolenských 
známy Španiel Encinas, mezzosopranistka Ga-
nassi či barytonisti Pons a Tézier. Menej známe 
mená stáli za dirigentským pultom, z ozajstných 
es spomeňme len Alaina Lombarda, no pred šies-
timi rokmi si tu Eugena Onegina zadirigoval aj 
Peter Feranec, ktorý potom viedol orchester aj pri 
recitále slávneho basistu Roberta Scandiuzziho. 
Veľké množstvo minulých inscenácií režíroval 
donedávna šéf tunajšej opery Nicolas Joel.
Repertoár divadla v sezóne 2009/2010 tvorí 
popri troch baletoch 11 diel: Offenbachova ope-
reta Parížsky život, Bernsteinov muzikál West 
Side Story a 9 opier – od Mozartovej Čarovnej 
 auty a Weberovej Euryanty cez Rossiniho Cestu 
do Remeša, Čajkovského Jolantu a Straussovu 
Elektru po diela opernej moderny: Poulencove 
Dialógy Karmelitánok a dvojicu Schönbergových 
miniopier. Len koncertne bude uvedený Purcel-
lov Kráľ Arthur. Popri operných predstaveniach, 
ktoré sa kvôli renovácii priestorov Kapitolu budú 
hrať v Halle aux grain (pôvodne sýpke, dnes 
koncertnej sále). Orchester divadla je zároveň aj 
 lharmonickým telesom – okrem symfonických 
a komorných koncertov zastrešuje (s pomocou 
domácich sólistov) celú sériu koncertov vokál-
nych.
Sezónu otváral Verdiho Simone Boccanegra, 
ktorého v šiestich predstaveniach (všetky tituly 
sú nasadzované v blokovom systéme) dirigoval 
Marco Armiliato. Pre renomovaného dirigen-

ta to bola v priebehu desiatich sezón už ôsma 
inscenácia v Toulouse. Orchester hral pod jeho 
taktovkou vzácne čisto a disciplinovane, dirigent 
i speváci si ctili pravú verdiovskú frázu, možno 
len v dynamickej amplitúde zvuku orchestra 
by sa žiadalo ešte čosi väčšie rozpätie smerom 
k dramatickým vrcholom. Barytonista Andrzej 
Dobber vyhral súťaž vo viedenskom Belvederi 
jede na pol dekády pred našou Adrianou Ku-
čerovou a dnes je vyhľadávaným verdiovským 
interpretom. V tejto sezóne spieva barytónové 
party v Stiffeliovi (v MET), Aide (Hamburg), 
Rigolettovi (Santiago) a v Macbethovi (Glynde-
bourne). Jeho hlas je v podstate lyrický, vo farbe 
svetlejší, no dokáže v príhodný čas zapnúť „aj na 
dramatickejšiu strunu“. Príkladné sú jeho legá-
tová kultúra i schopnosť vokálneho výrazu, vďa-
ka čomu kreoval janovského dóžu ako ušľachtilú 
a hlboko ľudskú tragickú postavu. Stefana Sec-
ca som videl už v Paríži (Don Carlos) i vo Zvolene 
(Bohéma). Jeho lyrický tenor by zniesol v nižších 
a stredných polohách trocha viac farebnosti, no 
v štýle, príkladnom viazaní tónov, ľahkosti ich 
tvorenia nemá jeho spev chýb a korunou jeho 
prejavu je jasná vysoká poloha. Najdramatic-
kejším hlasom inscenácie bola Grékyňa Alexia 
Voulgaridou (v minulosti Mimi, v blízkej bu-
dúcnosti Micaela v milánskej La Scale). Kým sa 
rozospievala, chvíľami pripominal jej hlas tón 
Marie Callasovej, neskôr sa dostavila zaujíma-
vá farba a bezpečne zvládnutá vysoká poloha. 
Ďalšími skúsenosťami môže jej interpretácia 
ešte získať na väčšej ra novanosti. O poznanie 
slabší, hoci vcelku kvalitný bol Armén Arutjun 
Kotchinian ako Fiesco. K ideálu mu chýbali 
nosnejšie hĺbky a v snahe o lyrizovanie a výra-
zovosť niekedy drobil frázu. Mohutným fondom 
zaujal Američan Robert Bork (veď spieva často 

Wagnera) ako démonický Paolo Albiani. V scéne 
zo senátu sa zaskvel aj domáci zbor (zbormajster 
Alfonso Caiani).
Spornejšou zložkou inscenácie bola jej javisková 
podoba. Vyplynula predovšetkým z obmedzení 
hracieho priestoru koncertnej sály, v ktorej ob-
rovské proscénium obopínajú z troch strán do 
výšky prudko stúpajúce rady diváckych sedadiel. 
Argentínsky činoherný i operný režisér naturali-
zovaný vo Francúzsku Jorge Lavelli sa problém 
chýbajúcej rampy pokúšal vyriešiť tak, že sólisti 
sa (v duetách, tercetách) pohybovali akoby v kru-
hu, takže striedavo komunikovali s jednotlivými 
časťami hľadiska, prípadne každý z nich spieval 
pre „iné“ publikum. Akusticky to napodiv ne-
prekážalo, skôr vizuálny dojem bol stereotypný 
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celý prvý obraz druhého dejstva bol inscenova-
ný v malom prepadlisku uprostred javiska, čím 
sa aspoň na istý čas príbeh skomornil. Nástupy 
zborov i sólistov boli väčšinou riešené z hľadis-
ka, pričom účinkujúci niekoľko ráz obišli celé 
orchestrisko. Z realistického uchopenia insce-
nácie sa vymykala len pätica za supov maskova-
ných tanečníkov, ktorých režisér po posledných 
taktoch prológu nechal spustiť na javisko, aby 
na ňom rozbalili svoju sieť intríg a vo  nále ope-
ry ich opäť poslal na scénu, aby si prišli po svoju 
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Florentské publikum malo prvýkrát možnosť zhliadnuť 
Príhody Líšky Bystroušky. Aké boli reakcie?
Nemyslel som si, že publikum, odchované na 
talianskom belcante, dokáže tak spontánne ob-
divovať Janáčka. Boli to aplauzy porovnateľné 
so špičkovými inscenáciami opier 19. storočia, 
ak nie väčšie. Ľudia z divadla mi potvrdili, že ta-
kýto úspech už dlho nezažili. Dopomohlo mu 
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kej dobe má do predajní prísť DVD.
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Priniesla koncepcia Laurenta Pellyho nejaké pre vás 
prekvapujúce momenty?
Áno. Takmer klasickým poňatím, prácou so spe-
vákom a posilneným baletom. Dej posunutý do 
50. rokov 20. storočia dopĺňali meniace sa scény 
– ako kocky, časti „puzzle“ v strede inak  prázd-
nej scény. Speváci na týchto scénach hrali ako na 
menších ostrovoch. Jedine balet vo svojej zviera-
cej ríši tancoval aj mimo kociek. Všetko umocňo-
vali výborné svetlá. 
 
Ako znel Janáček pod taktovkou Seijiho Ozawu?
Plnokrvne, farebne a symfonicky. Rytmicky par-

titúru „nerozvieval“ – ani nemusel, nie je Slovan. 
Dbal na absolútnu presnosť zápisu.

Predstavenie sa hralo v bloku len 4-krát, napriek tomu, 
že záujem publika bol obrovský. Nie je to škoda? 
Tento počet je pre Florenciu bežný, tak sa na za-
čiatku sezóny hral Rigoletto, Traviata, Trubadúr 
dokonca len 3-krát! Aj ďalšie inscenácie sezóny sa 
budú hrať len 4-, 5-krát. Dopredu sa ťažko odhadu-
je záujem publika a to, či je predstavenie úspešné, 
sa zistí až počas hrania. Potom je obtiažne pridať 
narýchlo ďalšie reprízy kvôli zmluvným povinnos-
tiam umelcov. Videl som dav asi 200 kričiacich a 
nespokojných ľudí (najmä Japoncov) pri pokladni 
pred posledným predstavením. Na internete našli 
informáciu, že ešte nejaké vstupenky sú... 

Dá sa asi predpokladať, že inscenácia bude ďalej žiť na 
scéne iného divadla...
Určite. Príhody Líšky Bystroušky mali premié-
ru vlastne už minulý rok v rámci japonského 
Saito Kinen Festival Matsumoto v kooproduk-
cii s Teatro Maggio Fiorentino. Vzhľadom na 
prítomnosť pána Ozawu v produkcii, je veľmi 
pravdepodobné, že predstavenie niekto „kúpi“. 
Napokon, je to bežná prax. Aj predstavenie,  v 
ktorom skúšam v súčasnosti – Rusalka v Grazi 
v réžii známeho nemeckého režiséra Stefana 
Herheima – malo premiéru minulý rok v decem-
bri v Bruseli a už teraz sa rokuje o predaji ďalším 
operným domom. 

as

Zlín
Záver festivalu Harmonia Moraviae

V slávnostnej atmosfére sa 22. októbra v zlínskom 
Dome umenia konal záverečný koncert 7. ročníka 
festivalu Harmonia Moraviae, ktorý sa pôvodne usku-
točňoval formou bienále a jeho programová koncepcia 
bola orientovaná s dôrazom na sakrálnu tvorbu. Po-
stupne sa festival rozšíril nielen čo sa týka periodicity 
(od r. 2007 ho Filharmonie Bohuslava Martinů Zlín 
usporadúva každoročne) ale i dramaturgického zábe-
ru. Aktuálne reflektuje diela všetkých štýlových období, 
neobmedzuje sa výlučne na klasiku a od minulého roku 
je členom Asociácie hudobných festivalov v Českej 
republike. V záujme rovnocennej konfrontácie s kon-
kurenčnými podujatiami hostí na svojich koncertoch 
renomovaných domácich i zahraničných interpretov.

Ako už naznačoval poetický podtitul koncertu „Prí-
behy lásky“, jeho dramaturgia pozostávala z príťaž-
livých, sluchu i duši lahodiacich kompozícií. Úvod 
patril predohre Tristan a Izolda Richarda Wagnera 

k rovnomennej opere, ktorá v dobe svojho vzniku nielenže 
prispela k odkrývaniu nových harmonických dimenzií, ale 
zároveň symbolizovala istú formu skladateľovho životné-
ho vyznania. Náladový charakter a dejovú líniu drámy v jej 
ouvertúre vykresľuje zreteľná dynamicko-agogická klenba. 
Po úvodnom, síce trochu opatrnom, načrtnutí motívu s po-
vestným „tristanovským akordom“ podal  orchester zlín-
skej Filharmónie Bohuslava Martinů pod inšpiratívnym  
a motivujúcim gestom hosťujúceho talianskeho dirigenta 
Waltera Attanasiho, veľmi dobrý výkon, udržiavajúci si 
ťah i dramatické napätie.

„Tvoril som ju s láskou a podarila sa mi,“ napísal svojmu 
bratovi Piotr Iľljič Čajkovskij, keď v rámci pobytu v Bay-
reuthe roku 1876 dokončil symfonickú báseň Francesca 
da Rimini op. 32. Podarila sa tiež hudobne kompaktná 
interpretácia, zachovávajúca adekvátne výrazové rovi-
ny dvoch okrajových zvukovo temnejších častí ako aj 
prostrednej Andante cantabile.

Sólový part Koncertu pre husle a orchester č. 1 D dur 
Sergeja Proko eva sa vyznačuje pestrosťou spôsobov hry 
na husliach, siaha od lyrických, priam subtílnych pasáží, 
k mocnejšiemu výrazu a vo vzťahu k orchestru je síce ve-

dúcim hlasom, avšak nie prvoplánovo dominantným. 
Jeho interpretácie sa v osobnej premiére vynikajúco 
a oduševnene zhostila laureátka prestížnych svetových 
husľových súťaží a držiteľka Ceny hudobnej kritiky 2006 
na Stredoeurópskom festivale koncertného umenia 
z produkcie Hudobného centra, Nemka Sophia Jaff é. 
Mäkko v jej podaní plynuli tóny kantabilnej, expanzív-
nej hlavnej témy a s technickou bravúrou sa vyrovnala 
s najrýchlejšou, druhou časťou, oplývajúcou typickým 
Proko evovým sarkazmom či zmyslom pre humor. 
Rovnocenným partnerom bol orchester, vedený diri-
gentom, ktorý aj tu potvrdil sympatickú schopnosť.

Nesmrteľný príbeh veronských milencov už dlhé 
roky podnecuje skladateľov k rôznym hudobným 
spracovaniam. Proko ev na námet Rómea a Júlie 
vytvoril najskôr balet, po čase z jeho hudby zostavil 
tri suity, z ktorých druhá, op. 64, s charakteristickou  
mnohotvárnosťou výrazu, od plachých intímnych 
pasáží až po mohutný, priam patetický charakter, sa 
opäť v koncentrovanom predvedení stala príjemnou 
bodkou sviatočného večera. 

Eva PLANKOVÁ

ZAHRANIČIE

G. Beláček (v popredí) vo  orentskej inscenácii Príhod 
Líšky  Bystroušky. �foto: New Press Photo Firenze / Teatro del 
Maggio Musicale Fiorentino�
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špeciálnej prílohy tesne pred akciou v náklade, 
ktorý by ďaleko prevyšoval akúkoľvek knižôčku. 
Po predbežnom súhlase od novín bola potrebná 
iba „maličkosť“: zozbieranie spomienok, fotogra-
 í, plagátikov, výstrižkov z dobovej tlače, impresií 
pôvodných aktérov atď. a ich zoradenie do publi-
kovateľného stavu. Bol to rok intenzívnej práce, 
písania, korigovania, skenov, mailov a telefonátov, 
mnohokrát aj presviedčania starých priateľov, pre-
tože podaktorí nechceli veriť, že sa niečo také môže 
podariť. Mimochodom, celá akcia a jej príprava 
boli realizované bez grantov; robili sme to zadar-
mo, uhradiť bolo potrebné iba novinový papier, na 
čo sa však našiel sponzor. Na letenky a hotel pre 

Miloš Jurkovič ako organizátor nedávneho spomienkového koncertu venovaného „Sväzáckym predpoludniam“ 
pripomenul, aký význam mala táto udalosť pre slovenskú kultúru. Z poslucháčov sa vtedy sformovala „jazzová 
generácia“ a jej príslušníci napomohli etablovaniu jazzu v médiách. Táto hudba odvtedy ovplyvnila aj iné rôznorodé 
oblasti umenia: literatúru, výtvarné umenie, divadlo...

Polstoročná reminiscencia
Rozhovor s Milošom Jurkovičom

nantou), ale predsa sa tam aj prednášala poézia, 
uvádzali nové knihy a  lmy, vznikla legendárna 
dvojica L + S... Tá komplexnosť podujatí, na kto-
rých sa hudba snúbila s prvkami absurdného di-
vadla, výtvarným umením, poéziou, literatúrou, 
 lmom, tancom, kde sa na nás mladých s obdi-
vom chodili dívať (a spoluúčinkovať) renomovaní 
umelci dokonca z Prahy; to všetko okorenené in-
teligentnou politickou satirou na hrane vtedajších 
možností a neraz aj za ňou – to bolo jadro úspechu 
a nezabudnuteľnosti „predpoludní“. Najprv sme 
uvažovali o malej publikácii, ale môj syn Dan 
prišiel s ohromným nápadom využiť progresívnu 
orientáciu denníka SME a pokúsiť sa o vydanie 

S 
polu s Petrom Havašom a s pomocou pa-
mätníkov si podrobne spracoval príbeh 
„Sväzáckych predpoludní“, ktorý opäť 
ožil po päťdesiatich rokoch na mieste činu 
25. októbra 2009 v bratislavskej Tatra re-

vue. Teraz sa môžeme venovať ďalšej epizóde – genéze 
tohto unikátneho reminiscenčného projektu.
Vzniklo to pred viac ako rokom v rozhovoroch 
s Petrom Havašom a neskôr s Milanom Lasicom, 
ktorý nášmu nápadu fandil a ako majiteľ divadla 
prisľúbil priestor na spomienkovú akciu. Tá by 
však nebola ničím nebyť akéhosi písomného ma-
teriálu mapujúceho šírku záberu „predpoludní“, 
ktoré síce začali jazzom (ten bol celý čas domi-

Pripravil Igor WASSERBERGER
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chýbali presnejšie party. Podstatné bolo, že naše 
dávne vzťahy zostali rovnaké ako pred polstoro-
čím a problémy sa na skúškach riešili v pohode. 
Pokiaľ by boli tieto vzťahy narušené, nestačilo by 
ani desať skúšok a mohli sme to zabaliť.

Okrem West Coast Studia tvorila hudobnú súčasť 
koncertu aj speváčka Zuzka Lonská s triom, trio Bra-
ňa Hronca a tvoje duo s klaviristom Jánom Hajnalom. 
Hroncovo trio uviedlo pôvodné skladby Lunik II a Kaf-
tan, pričom treba povedať, že len pamätníci dokážu 
v plnej miere doceniť, aký dojem u nás koncom 50. 
rokov vyvolalo strhujúco swingujúce trio modelova-
né podľa Oscara Petersona. Zuzka Lonská so svojou 
perfektnou angličtinou a citom pre jazzové frázovanie 
predstavovala niečo ako zjavenie. Zaujímavé je, že aj po 
mnohoročnej prestávke opäť nadchla obecenstvo.
Spomínané časy boli veľkou érou Oscara Peterso-
na, ktorý sa stal Braňovým idolom. V triu s Gus-
tom Riškom a Paľom Polanským hrávali – treba 
povedať výborne – niektoré skladby v jeho štýle, 
predovšetkým You Make Me Feel So Young a pre-
slávenú Jordu. Tie kreácie si pamätám dodnes, 
boli skutočne strhujúce. Zuzka je ojedinelým zja-
vom slovenskej jazzovej scény. Osud jej rodiny 
bol krutý; v čase, kedy sme chodili spolu do školy, 
bol jej otec politickým väzňom a ona nesmela ísť 
na vysokú. Jej malá sestra s mamou boli vykázané 
z Bratislavy bez prostriedkov, takže Zuzka sa stala 
„barovou speváčkou“ a podporovala ich, aby pre-
žili. Predchádzajúca emigrácia ich rodiny do USA 
pred Hitlerom tiež nebola prechádzkou ružovou 
záhradou, ale práve tam Zuzka okrem americkej 
angličtiny nasala ten neopakovateľný swing, kto-

rý má dodnes. Záhadou ostáva, ako dokáže po 
tridsiatich rokoch, počas ktorých si spievala len 
pri varení, podať výkon, akého sme boli svedka-
mi v piesňach On The Sunny Side Of The Street, 
Summertime alebo I Can‘t Give You Anything But 
Love a ešte k tomu tak vyzerať!

Zuzku Lonskú a Gusta Rišku bohužiaľ nie, takže 
zvlášť treba vyzdvihnúť ich obetavosť. 

Aktéri na mieste činu

Neviem nakoľko si počas koncertu vnímal tváre 
z obecenstva; môžem však potvrdiť, že poslucháči sa s 
vašou hudbou zriedkavým spôsobom stotožnili. Prá-
ve reakcie ľudí, ktorých prilákali zážitky spred päťde-
siatich rokov, dokazujú ako výrazne „predpoludnia“ 
ovplyvnili kultúrne zázemie a vôbec videnie sveta ich 
účastníkov. Aké ohlasy si zaznamenal?
Len pozitívne – jediným mínusom podujatia 
bolo, že nie všetci, čo boli na zozname, dostali 
pozvánky (dodnes neviem prečo) a vyčítajú nám 
to. Napriek tomu, že sa obecenstvo delilo na „pa-
mätníkov“ a tých mladších, boli reakcie zhodné. 
Naším cieľom bolo usporiadať spomienkové pod-
ujatie bez referátov, zato s oživeným umením, a to 
sa nám podarilo. Rovnako sa potvrdili presvedče-
nia, že „predpoludnia“ výrazne ovplyvnili mysle-
nie vtedajšej mladej generácie, ako aj to, že ľudia 
ani po toľkých rokoch nezabudli a prihlásili sa 
k tomuto odkazu.

Podarilo sa zdanlivo nemožné: s pôvodnými členmi 
a dvoma hosťami zrekonštruovať niekdajší reperto-
ár West Coast Studia, a to v podobe verne pripomí-
najúcej niekdajší „originál“. Myslím si, že okrem in-
tenzívneho nostalgického efektu tam bol aj význam 
historický; pri absencii nahrávok ste pripomenuli, 
ako vaša hudba v skutočnosti znela, a pre nepamät-
níkov nadobudla legenda hmatateľnú podobu. 
Pôvodní členovia sme boli štyria – okrem mňa klavi-
rista Braňo Hronec, gitarista Gábor Koval a kontra-
basista Gusto Riška. Namiesto nežijúceho violon-
čelistu Juraja Fazekaša som pozval skvelého Juraja 
Alexandra, ktorý síce takúto muziku nikdy nehral, 
ale jeho pôsobenie u Bohdana Warchala, v orches-
troch SF a Opery SND, kariéra sólistu a predo-
všetkým naše spoločné skúsenosti v komornej hre 
(pri pamätnom nahrávaní kompletu Bachových 
flautových sonát v Rudolfine s legendárnou čemba-
listkou Zuzanou Růžičkovou) ma oprávňovali veriť, 
že „Ďuri“ zvládne aj túto výzvu. A mal som prav-
du. Za bubeníka Paľa Polanského zaskočil dnes už 
medzinárodne etablovaný Martin Valihora. Ten mal 
síce málo času na skúšanie, ale ako by povedal John 
Cleese z Monty Python, bolo to preňho „something 
completely different“ a užíval si to.

Vo vašej hudbe hrali vždy dôležitú úlohu aranž-
mány. Pokiaľ si dobre pamätám, niektoré skladby 
ste nacvičili presne podľa nahrávok sexteta Chica 
Hamiltona, iné aranžovali podľa jeho štýlu.
Vzhľadom na to, že z čias pôsobenia West Coast 
Studia sa žiadne notové materiály nezachovali, 
museli sme čiastočne popamäti, ako aj podľa tech-
nicky nedokonalých nahrávok, doslova „zreštau-
rovať“ aranžmány, ktoré sme si s Braňom a Gábo-
rom podelili. Mali sme tri skúšky, dve v mojom byte a 
tretiu v divadle. Musím priznať, že po prvej som bol 
ďaleko od šťastia, ale veril som, že to „príde“. Aj priš-
lo. V nás, pôvodných členoch, sa „rozžalo“ dávne 
svetielko, „Ďuri“ Alexander prišiel na spôsob, 
akým sa v tejto hudbe frázuje, a Martin Valihora 
s pôvabom profesionála zvládal aj úseky, v ktorých 

Jedinou produkciou, ktorá nebývala súčasťou 
„predpoludní“, bolo duo s Jánom Hajnalom – ním 
ste však sympaticky pripomenuli vaše súčasné ak-
tivity. Mal som vás možnosť počuť na dvoch vystú-
peniach, na festivale v Přerove a v Prahe, pričom na 
oboch reagovalo obecenstvo s nadšením. 
S Jankom Hajnalom sme si našli svojský prejav, 
ktorý využíva naše skúsenosti z klasiky i jazzu. 
Vždy som bol pohoršený, keď som počul primitív-
ne „zjazzovanú“ klasiku: keď „hore“ znela Óda 
na radosť a pod ňou bicie nástroje a basgitara. My 
sa snažíme o prístup k materiálu, prinášajúci nový 
pohľad na známe klasické témy očami jazzmanov 
a to s úctou i rešpektom k predlohe. Trochu sme sa 
obávali, ako nás prijme obecenstvo nezvyknuté na 
jazz, ale boli sme príjemne prekvapení pozitívnymi 
reakciami. Ukázalo sa, že nápadité Jankove aranž-
mány (aj kompozície) a určitá klasická umierne-
nosť vo výraze sú tým, čo publikum zaujme.

Súčasťou spomínania na „predpoludnia“ nebolo 
len to, čo sa odohrávalo na pódiu. Pri príprave kon-
certu si spoznal množstvo osudov a zaujímavých 
životných príbehov. Môžeš prosím vysvetliť prečo 
tam niektorí pamätníci chýbali?
Nášmu predpoludniu predchádzal rok práce, kon-
taktovania, dohadovania termínu, výberu reperto-
áru, ako aj zháňania materiálov do písaného textu. 
Len hľadanie príbuzných Jana Meravého zabralo 
dva mesiace, aktívnu účasť niektorých „zohna-
teľných“, napríklad Juraja Hentera a Pavla Polan-
ského, vopred vylučovali ich zdravotné problémy. 
Vyskytli sa však aj iné príčiny: Jozef Škvařil hral 
počas posledných tridsiatich rokov akurát na ma-

lom bubne v operete a za batériu si sadnúť netrúfal, 
Dodo Hidvéghy zanechal hudbu už pred rokmi 
a venuje sa istému druhu misionárstva. Najväčším 
problémom bol rapsodický Laco Déczi; nebolo ho 
možné kontaktovať napriek tomu, že ešte počas 
jarného pobytu v Bratislave svoju účasť prisľú-
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špeciálnej prílohy tesne pred akciou v náklade, 
ktorý by ďaleko prevyšoval akúkoľvek knižôčku. 
Po predbežnom súhlase od novín bola potrebná 
iba „maličkosť“: zozbieranie spomienok, fotogra-
 í, plagátikov, výstrižkov z dobovej tlače, impresií 
pôvodných aktérov atď. a ich zoradenie do publi-
kovateľného stavu. Bol to rok intenzívnej práce, 
písania, korigovania, skenov, mailov a telefonátov, 
mnohokrát aj presviedčania starých priateľov, pre-
tože podaktorí nechceli veriť, že sa niečo také môže 
podariť. Mimochodom, celá akcia a jej príprava 
boli realizované bez grantov; robili sme to zadar-
mo, uhradiť bolo potrebné iba novinový papier, na 
čo sa však našiel sponzor. Na letenky a hotel pre 

Miloš Jurkovič ako organizátor nedávneho spomienkového koncertu venovaného „Sväzáckym predpoludniam“ 
pripomenul, aký význam mala táto udalosť pre slovenskú kultúru. Z poslucháčov sa vtedy sformovala „jazzová 
generácia“ a jej príslušníci napomohli etablovaniu jazzu v médiách. Táto hudba odvtedy ovplyvnila aj iné rôznorodé 
oblasti umenia: literatúru, výtvarné umenie, divadlo...

Polstoročná reminiscencia
Rozhovor s Milošom Jurkovičom

nantou), ale predsa sa tam aj prednášala poézia, 
uvádzali nové knihy a  lmy, vznikla legendárna 
dvojica L + S... Tá komplexnosť podujatí, na kto-
rých sa hudba snúbila s prvkami absurdného di-
vadla, výtvarným umením, poéziou, literatúrou, 
 lmom, tancom, kde sa na nás mladých s obdi-
vom chodili dívať (a spoluúčinkovať) renomovaní 
umelci dokonca z Prahy; to všetko okorenené in-
teligentnou politickou satirou na hrane vtedajších 
možností a neraz aj za ňou – to bolo jadro úspechu 
a nezabudnuteľnosti „predpoludní“. Najprv sme 
uvažovali o malej publikácii, ale môj syn Dan 
prišiel s ohromným nápadom využiť progresívnu 
orientáciu denníka SME a pokúsiť sa o vydanie 

S 
polu s Petrom Havašom a s pomocou pa-
mätníkov si podrobne spracoval príbeh 
„Sväzáckych predpoludní“, ktorý opäť 
ožil po päťdesiatich rokoch na mieste činu 
25. októbra 2009 v bratislavskej Tatra re-

vue. Teraz sa môžeme venovať ďalšej epizóde – genéze 
tohto unikátneho reminiscenčného projektu.
Vzniklo to pred viac ako rokom v rozhovoroch 
s Petrom Havašom a neskôr s Milanom Lasicom, 
ktorý nášmu nápadu fandil a ako majiteľ divadla 
prisľúbil priestor na spomienkovú akciu. Tá by 
však nebola ničím nebyť akéhosi písomného ma-
teriálu mapujúceho šírku záberu „predpoludní“, 
ktoré síce začali jazzom (ten bol celý čas domi-

Pripravil Igor WASSERBERGER
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chýbali presnejšie party. Podstatné bolo, že naše 
dávne vzťahy zostali rovnaké ako pred polstoro-
čím a problémy sa na skúškach riešili v pohode. 
Pokiaľ by boli tieto vzťahy narušené, nestačilo by 
ani desať skúšok a mohli sme to zabaliť.

Okrem West Coast Studia tvorila hudobnú súčasť 
koncertu aj speváčka Zuzka Lonská s triom, trio Bra-
ňa Hronca a tvoje duo s klaviristom Jánom Hajnalom. 
Hroncovo trio uviedlo pôvodné skladby Lunik II a Kaf-
tan, pričom treba povedať, že len pamätníci dokážu 
v plnej miere doceniť, aký dojem u nás koncom 50. 
rokov vyvolalo strhujúco swingujúce trio modelova-
né podľa Oscara Petersona. Zuzka Lonská so svojou 
perfektnou angličtinou a citom pre jazzové frázovanie 
predstavovala niečo ako zjavenie. Zaujímavé je, že aj po 
mnohoročnej prestávke opäť nadchla obecenstvo.
Spomínané časy boli veľkou érou Oscara Peterso-
na, ktorý sa stal Braňovým idolom. V triu s Gus-
tom Riškom a Paľom Polanským hrávali – treba 
povedať výborne – niektoré skladby v jeho štýle, 
predovšetkým You Make Me Feel So Young a pre-
slávenú Jordu. Tie kreácie si pamätám dodnes, 
boli skutočne strhujúce. Zuzka je ojedinelým zja-
vom slovenskej jazzovej scény. Osud jej rodiny 
bol krutý; v čase, kedy sme chodili spolu do školy, 
bol jej otec politickým väzňom a ona nesmela ísť 
na vysokú. Jej malá sestra s mamou boli vykázané 
z Bratislavy bez prostriedkov, takže Zuzka sa stala 
„barovou speváčkou“ a podporovala ich, aby pre-
žili. Predchádzajúca emigrácia ich rodiny do USA 
pred Hitlerom tiež nebola prechádzkou ružovou 
záhradou, ale práve tam Zuzka okrem americkej 
angličtiny nasala ten neopakovateľný swing, kto-

rý má dodnes. Záhadou ostáva, ako dokáže po 
tridsiatich rokoch, počas ktorých si spievala len 
pri varení, podať výkon, akého sme boli svedka-
mi v piesňach On The Sunny Side Of The Street, 
Summertime alebo I Can‘t Give You Anything But 
Love a ešte k tomu tak vyzerať!

Zuzku Lonskú a Gusta Rišku bohužiaľ nie, takže 
zvlášť treba vyzdvihnúť ich obetavosť. 

Aktéri na mieste činu

Neviem nakoľko si počas koncertu vnímal tváre 
z obecenstva; môžem však potvrdiť, že poslucháči sa s 
vašou hudbou zriedkavým spôsobom stotožnili. Prá-
ve reakcie ľudí, ktorých prilákali zážitky spred päťde-
siatich rokov, dokazujú ako výrazne „predpoludnia“ 
ovplyvnili kultúrne zázemie a vôbec videnie sveta ich 
účastníkov. Aké ohlasy si zaznamenal?
Len pozitívne – jediným mínusom podujatia 
bolo, že nie všetci, čo boli na zozname, dostali 
pozvánky (dodnes neviem prečo) a vyčítajú nám 
to. Napriek tomu, že sa obecenstvo delilo na „pa-
mätníkov“ a tých mladších, boli reakcie zhodné. 
Naším cieľom bolo usporiadať spomienkové pod-
ujatie bez referátov, zato s oživeným umením, a to 
sa nám podarilo. Rovnako sa potvrdili presvedče-
nia, že „predpoludnia“ výrazne ovplyvnili mysle-
nie vtedajšej mladej generácie, ako aj to, že ľudia 
ani po toľkých rokoch nezabudli a prihlásili sa 
k tomuto odkazu.

Podarilo sa zdanlivo nemožné: s pôvodnými členmi 
a dvoma hosťami zrekonštruovať niekdajší reperto-
ár West Coast Studia, a to v podobe verne pripomí-
najúcej niekdajší „originál“. Myslím si, že okrem in-
tenzívneho nostalgického efektu tam bol aj význam 
historický; pri absencii nahrávok ste pripomenuli, 
ako vaša hudba v skutočnosti znela, a pre nepamät-
níkov nadobudla legenda hmatateľnú podobu. 
Pôvodní členovia sme boli štyria – okrem mňa klavi-
rista Braňo Hronec, gitarista Gábor Koval a kontra-
basista Gusto Riška. Namiesto nežijúceho violon-
čelistu Juraja Fazekaša som pozval skvelého Juraja 
Alexandra, ktorý síce takúto muziku nikdy nehral, 
ale jeho pôsobenie u Bohdana Warchala, v orches-
troch SF a Opery SND, kariéra sólistu a predo-
všetkým naše spoločné skúsenosti v komornej hre 
(pri pamätnom nahrávaní kompletu Bachových 
flautových sonát v Rudolfine s legendárnou čemba-
listkou Zuzanou Růžičkovou) ma oprávňovali veriť, 
že „Ďuri“ zvládne aj túto výzvu. A mal som prav-
du. Za bubeníka Paľa Polanského zaskočil dnes už 
medzinárodne etablovaný Martin Valihora. Ten mal 
síce málo času na skúšanie, ale ako by povedal John 
Cleese z Monty Python, bolo to preňho „something 
completely different“ a užíval si to.

Vo vašej hudbe hrali vždy dôležitú úlohu aranž-
mány. Pokiaľ si dobre pamätám, niektoré skladby 
ste nacvičili presne podľa nahrávok sexteta Chica 
Hamiltona, iné aranžovali podľa jeho štýlu.
Vzhľadom na to, že z čias pôsobenia West Coast 
Studia sa žiadne notové materiály nezachovali, 
museli sme čiastočne popamäti, ako aj podľa tech-
nicky nedokonalých nahrávok, doslova „zreštau-
rovať“ aranžmány, ktoré sme si s Braňom a Gábo-
rom podelili. Mali sme tri skúšky, dve v mojom byte a 
tretiu v divadle. Musím priznať, že po prvej som bol 
ďaleko od šťastia, ale veril som, že to „príde“. Aj priš-
lo. V nás, pôvodných členoch, sa „rozžalo“ dávne 
svetielko, „Ďuri“ Alexander prišiel na spôsob, 
akým sa v tejto hudbe frázuje, a Martin Valihora 
s pôvabom profesionála zvládal aj úseky, v ktorých 

Jedinou produkciou, ktorá nebývala súčasťou 
„predpoludní“, bolo duo s Jánom Hajnalom – ním 
ste však sympaticky pripomenuli vaše súčasné ak-
tivity. Mal som vás možnosť počuť na dvoch vystú-
peniach, na festivale v Přerove a v Prahe, pričom na 
oboch reagovalo obecenstvo s nadšením. 
S Jankom Hajnalom sme si našli svojský prejav, 
ktorý využíva naše skúsenosti z klasiky i jazzu. 
Vždy som bol pohoršený, keď som počul primitív-
ne „zjazzovanú“ klasiku: keď „hore“ znela Óda 
na radosť a pod ňou bicie nástroje a basgitara. My 
sa snažíme o prístup k materiálu, prinášajúci nový 
pohľad na známe klasické témy očami jazzmanov 
a to s úctou i rešpektom k predlohe. Trochu sme sa 
obávali, ako nás prijme obecenstvo nezvyknuté na 
jazz, ale boli sme príjemne prekvapení pozitívnymi 
reakciami. Ukázalo sa, že nápadité Jankove aranž-
mány (aj kompozície) a určitá klasická umierne-
nosť vo výraze sú tým, čo publikum zaujme.

Súčasťou spomínania na „predpoludnia“ nebolo 
len to, čo sa odohrávalo na pódiu. Pri príprave kon-
certu si spoznal množstvo osudov a zaujímavých 
životných príbehov. Môžeš prosím vysvetliť prečo 
tam niektorí pamätníci chýbali?
Nášmu predpoludniu predchádzal rok práce, kon-
taktovania, dohadovania termínu, výberu reperto-
áru, ako aj zháňania materiálov do písaného textu. 
Len hľadanie príbuzných Jana Meravého zabralo 
dva mesiace, aktívnu účasť niektorých „zohna-
teľných“, napríklad Juraja Hentera a Pavla Polan-
ského, vopred vylučovali ich zdravotné problémy. 
Vyskytli sa však aj iné príčiny: Jozef Škvařil hral 
počas posledných tridsiatich rokov akurát na ma-

lom bubne v operete a za batériu si sadnúť netrúfal, 
Dodo Hidvéghy zanechal hudbu už pred rokmi 
a venuje sa istému druhu misionárstva. Najväčším 
problémom bol rapsodický Laco Déczi; nebolo ho 
možné kontaktovať napriek tomu, že ešte počas 
jarného pobytu v Bratislave svoju účasť prisľú-
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bil. Laco zostal podľa slov svojho syna „Vajca“ na 
„analógovej úrovni“; nekomunikuje e-mailom 
a na pevnej linke ho nebolo možné zastihnúť. Keď 
som konečne zohnal číslo jeho mobilu, Laco sa-
mozrejme na náš dohovor zabudol a jeho manažér 
medzitým naplánoval pre jeho Cellulu koncertnú 

šnúru po Česku, takže bolo vylúčené, aby k nám 
prišiel. Bola to škoda, pretože naše dve kapely 
East/West Coast Studio sa na predpoludniach 
striedali ako jin a jang a bez Laca tam chýbalo čosi 
podstatné. 

Po období Tatra revue si kratší čas viedol kvinteto 
Medik, v ktorom hrali na tú dobu výborní hudobníci; 
keďže ste nenahrali album, ostali mená ako Michal  
Šuťák a Roman Hošek neprávom zabudnuté. S týmto 
ansámblom je spojený prvý medzinárodný úspech slo-
venského jazzu – víťazstvo na súťaži v Helsinkách. 
Bola to pekná spolupráca, nehrali sme len cool, 
ako sme sa snažili na „predpoludniach“, ale aj 
swingový mainstream. V Mediku som hral hlav-
ne na klarinete, občas na saxofóne. V tých časoch 
sa poriadali tzv. „Súťaže tvorivosti mládeže“ 
a pretože medzitým doba pokročila, existovala 
aj kategória jazz. Vyhrali sme najskôr krajské, 
potom celoslovenské, nakoniec celoštátne kolo 
a tým sme získali nomináciu na 8. Svetový festi-
val mládeže a študentstva v Helsinkách (1962). 
Rovnakým spôsobom vyhrala a bola nomino-
vaná študentka operného spevu JAMU v Brne, 
istá Eva Pilarová. Pred festivalom sme mali 
dvojtýždňové sústredenie v Pardubiciach, kde 
nás dali dohromady s Evou a jej vtedajší man-
žel, vynikajúci hudobník Milan Pilar, nám na-
písal aranžmány a viedol nás. Živo si pamätám 
tie dva týždne krásnej práce, ale aj to, že do nás 
každý deň „hustili“ na politických školeniach, 
ako sa máme správať na Západe. Mimocho-
dom, naša výprava vedená neskorším riaditeľom 
Československej televízie Jiřím Pelikánom (ten 
o šesť rokov neskôr zariadil vysielanie o vpáde 
vojsk a musel emigrovať) bola bohatá na známe 

osobnosti; spomeniem manželov Zátopkovcov, 
Miloša Nesvadbu, huslistu Petra Mesieurera, 
speváčku Anku Peňaškovú-Kajabovú, neskor-
šiu národnú umelkyňu baletku Martu Drottne-
rovú a mnoho ďalších. Podstatné bolo, že hneď 
v prvých dňoch festivalu sme vyhrali zlato ako 

kapela (za nami zostala americká freejazzová 
kapela so zvučnými menami), ďalší deň sme 
sprevádzali Evu, ktorá tiež získala zlato, a od 
toho momentu sme boli ako „zlatí chlapci“ na 
roztrhanie a museli hrať na každej akcii. Spome-
niem, že v medzinárodnej porote bol aj náš Dr. 
Lubomír Dorůžka, ktorý naše hranie hodnotil 
veľmi pozitívne.

Jazz a koncertná kariéra

Tvoje pôsobenie v oblasti vážnej hudby sa vymyká 
rámcu tohto rozhovoru; veď k menu Miloš Jurkovič 
sa viaže viac ako dvadsaťpäť titulov na zvukových no-
sičoch, spolupráca s významnými osobnosťami a an-
sámblami, zastúpenie v porotách, množstvo pedago-
gických a iných funkcií. Mala tvoja jazzová skúsenosť 
vplyv na interpretačný prístup vo vážnej hudbe?
Určite mala, napríklad v schopnosti okamžitej 
reakcie pri hraní v ansámble, trochu aj pri tvore-
ní tónu a spôsobe vibrata. Na druhej strane som 
musel dávať pozor, aby som sa vyvaroval sklo-
nom k drivu a nešiel príliš skoro na nasledujúcu 
dobu. Myslím si však, že je to podobné ako s člo-
vekom, ktorý okrem materinského jazyka ovláda aj 
iné; obohacuje to výrazivo. Dôležitý bol sociálny 
moment: pohyboval som sa súčasne vo dvoch 
úplne rozdielnych hudobníckych komunitách, 
z ktorých každá mala svoj slang, svoje špeci cké 
problémy a prístup k hudbe, nehovoriac o dru-
hu humoru. Často som mal pocit, že na rozdiel 
od jedných aj druhých vidím a počujem spolu 
s ďalšími „obojživelníkmi“ stereo. Oveľa neskôr, 
keď som sa stal rektorom VŠMU, mi práve táto 
životná skúsenosť pomohla pri vžívaní sa aj do 
problémov iných umeleckých odvetví.

Vráťme sa k jazzu – ako si sa k tejto hudbe dostal a čo 
z nej na teba vplývalo v období tvojho formovania?
Ako chlapec som chodil na klavír – ten ma veľmi 
nebavil, ale bola to dobrá príprava, podobne ako 
koncerty a operné predstavenia, ktoré som vďaka 
svojim rodičom navštívil; predstav si, že som ako 

dvanásťročný počul začínajúcu Slovenskú  lhar-
móniu s Václavom Talichom! Na dráhu hudob-
níka som však ani vo sne nepomyslel. Prišlo to až 
v puberte – boli to swing a ohromujúci zvuk big 
bandu, ktoré ma opantali natoľko, že som začal 
s  autou, klarinetom a saxofónmi. S chalanmi 
sme formovali všelijaké kapely a chodili hrávať po 
zábavách, čo pokračovalo až do druhého ročníka 
Chemicko-technologickej fakulty SVŠT, kedy som 
urobil de nitívne rozhodnutie. Z vysokej školy 
som sa vrátil na strednú – na konzervatórium, ne-
skôr na VŠMU. Medzitým som sa zdokonaľoval v 
ovládaní nástrojov a postupne som sa dostal me-
dzi tých, ktorí pravidelne na bratislavskom korze 
praktizovali hudobnú burzu: kedy, kde, za koľko 
a kto budú ďalší hráči. Tá neuveriteľná ľahkosť (dr-
zosť), s ktorou sme boli schopní hrať v zostavách 
„kto má čas“, v nás vypestovala aj vysokú schop-
nosť prispôsobovania sa, čo samozrejme predpo-
kladalo, že každý z nás spamäti ovláda základný 
repertoár. Raz som to spísal a bolo to asi 600 titu-
lov! Pochopiteľne sme sa snažili aj o serióznejšie 
hranie: stáli členovia, aranžmány a skúšanie. Bol 
to napríklad Academia Club, s ktorým sme hrávali 
v lete v záhrade u „Lebeša“ (Leber nger), ale aj 
kapela Jaroslava Váňu-Shejbala, s ktorou sme 
pravidelne účinkovali v kaviarni Reduta.

Prvýkrát som ťa počul hrať asi pred päťdesiatimi pia-
timi rokmi krátko po mojom príchode do Bratislavy 
– bola to neformálna session v posluchárni právnickej 
fakulty; pri klavíri bol ďalší Jurkovič, tentokrát Ivan, 
ktorý nás ohromil s blokovými akordmi v štýle Geor-
ga Shearinga. Ty si zahral na tenorsaxofóne – nástroji, 
ktorý si čoskoro zanechal, – rhythmandbluesové sólo 
s „chrapľavým“ tónom. Veľmi som ťa obdivoval.
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Takúto poklonu po rokoch si cením zvlášť preto, 
že si na spomínanú produkciu nepamätám. Ivan 
je mojím bratancom a napriek tomu, že je profe-
sorom v oblasti medicíny, svoj „klaviristický život“ 
zasvätil analýzam a hraniu Shearinga. Myslím si, 
že v tejto oblasti nemá konkurenciu široko-ďale-

ko. Dodnes denne sedáva za klavírom a hrá v tých 
okúzľujúcich harmonických štruktúrach. Myslím 
si, že jeho talent nebol pre slovenský jazz dosta-
točne využitý; možno aj preto, že celý život prežil v 
Košiciach.

Od začiatku 70. rokov si sa jazzu venoval sporadicky. 
Ale spomínam si, že sme v roku 1985 spolupracovali 
na televíznej relácii, v ktorej účinkovali niektorí ľudia 
z Tatra revue, vrátane Braňa Hronca, Juraja Hente-
ra, Gábora Kovala i Laca Décziho. Na ktoré vystúpe-
nia z obdobia 70. a 80. rokov si pamätáš?
Musím sa priznať, že okrem spomínanej tele-
víznej relácie – tuším sa volala Jazzové stretnu-
tie po dvadsiatich rokoch –, si nevybavujem iné 
jazzové aktivity, na ktorých by som sa zúčastnil. 
Pre mňa bolo toto obdobie budovaním vrcho-
lovej pozície klasického koncertného sólistu, 
spolupráce v duu s Jozefom Zsapkom, častého 
koncertovania so všetkými slovenskými a mno-
hými zahraničnými orchestrami, koncertných 
turné po celej Európe a v neposlednom rade 
obdobím, v ktorom som nahral väčšinu svojej 
klasickej LP a CD diskogra e. Napriek tomu 
si spomínam, že som v tom období nahral pre 
Slovenskú televíziu Hudobné nokturno, v kto-
rom som sa parádne predviedol: najprv som 
hral Mozarta s japonskou čembalistkou, potom 
klasické Spergerovo Trio s violou a violončelom 
a na záver dva „jazzíky“ s Gabom Jonášom. 
A sám som to naživo bez strihania moderoval! 

Ktorý zo slovenských jazzmanov ťa najviac zaujal, 
prípadne ovplyvnil?
V prvom rade musím spomenúť gitaristu Karo-
la Ondreičku. Ten mi imponoval svojou snahou 

o šírku záberu; mám v živej pamäti, ako sme 
uňho doma hrali skladby Arnolda Schönberga, 
ale aj analyzovali harmonické postupy v súčas-
nom jazze a snažili sa pochopiť výstavbu sól. 
Obdivoval som medový tón tenorsaxofonistu 
Ďuriho Hentera, fantastickú muziku, ktorú ve-

del na bicích vytvoriť Paľo Polanský, ako aj ne-
uveriteľnú a svojskú invenciu Laca Gerhardta. 
Predmetom môjho obdivu je aj Laco Déczi, jeho 
vytrvalosť a vernosť jazzu idúca až za hranice 
pudu sebazáchovy. Z jeho tvorby mám najradšej 
nie tú súčasnú, ale LP Pietoso nahranú na jeseň 
roku 1968, re ektujúcu vtedajšiu atmosféru. 
Sám Laco sa vyjadruje s dešpektom o baladách, 
tie však patria k tomu najlepšiemu, čo nahral.

Čo súdiš o súčasnej úrovni slovenského jazzu?
Možnosti, ktoré majú dnešní muzikanti, sa 
nedajú porovnať s podmienkami, ktoré zažila 
naša generácia. Zreteľne to počuť na úrovni 
mladších slovenských jazzmanov, z ktorých 
mnohí absolvovali aj jazzové školy. Nástrojo-
vá virtuozita je dnes samozrejmosťou, rovna-
ko ako orientácia v zložitých harmonických 
štruktúrach. Možno som už starý, ale v záplave 
rýchlo hraných  tónov mi mnohokrát chýbajú 
momenty, ktoré ma v tom staršom jazze ve-
deli zdvihnúť zo sedadla, pretože mali nápad, 
invenciu... Netýka sa to len slovenského jazzu. 
To však musí opäť prísť a iste príde, pretože od-
mietam tvrdenie Iana Andersona, že jazz skon-
čil v 70. rokoch a dnes je živou mŕtvolou.

Aké sú tvoje súčasné poslucháčske preferencie?
Počúvam lásky svojej mladosti – Johanna 
Sebastiana a barokovú hudbu vôbec, ale aj 
ohňostroje Charlieho Parkera a Cannonballa 
Adderleyho, dokonalosť Wolfganga Amadea, 
neuveriteľný „výberový“ kontrapunkt Gerry-
ho Mulligana, milujem atmosféru bossa-novy 
so Stanleym Turrentinom a Stanom Getzom 
a vždy znova žasnem, ako je možné, že zdan-

livo bezvýrazné a miestami falošné spievanie 
Astrud Gilbertovej môže byť tak neodolateľne 
sexy. V poslednom čase prichádzam na chuť 
„špinavým“ nahrávkam, ktoré priamo v zafajče-
nom prostredí jazzklubov, často v zlej technickej 
kvalite, mapujú okamihy zrodu tých momentov, 
ktoré neskôr – zdokonalené a vyčistené v štúdiu 
– boli zárukou úspechu významných albumov. 
Sú to napríklad prvé záznamy Charlieho Parke-
ra; nedávno som sa dostal k parížskej nahrávke 
Cheta Bakera z roku 1980, ktorá ma doslova 
ohromila – je v nej skutočná klubová atmosféra 
aj s tým, že si v pozadí ktosi falošne píska a v po-
hári hrkajú ľadové kocky. Ale nápady, ktoré tam 
človek počuje, sú neuveriteľné. V štúdiu sa viac 
vsádza na istotu a čistotu a tým sa obmedzuje 
spontánnosť, aspoň do istej miery. Ako vidíš, 
vraciam sa skôr do minulosti...

Poslucháčske preferencie Miloša Jurkoviča z oblasti 
jazzu sú dodnes aktuálne; hudobníci  súčasnej scény sa 
tiež hlásia k hudbe 50. rokov ako k jednému z dôležitých 
inšpiračných zdrojov svojho štýlu. Neškodí im však pri-
pomenúť, že vďaka „predpoludniam“ a iným aktivitám 
z dávnej minulosti, keď hranie jazzu nebolo bez osob-
ného rizika, ich snahy už našli na Slovensku pripravené 
obecenstvo a podporu v inštitúciách. Myslím, že pre 
osobnosti zakladateľskej generácie môže byť satisfak-
ciou, že ich niekdajšie snaženia našli tak kompetentných 
a úspešných pokračovateľov.                                       

Miloš Jurkovič (1937, Bratislava) je výz-
namným interpretom, pedagógom a or-
ganizátorom v oblasti arti ciálnej hudby 
a jazzu. Absolvoval štúdium hry na  aute 
na konzervatóriu a VŠMU (V. Brunner st.), 
pôsobil ako pedagóg na VŠMU (postupne 
vo funkciách vedúci Katedry orchestrálnych 
nástrojov, dekan, rektor), zastával funkcie 
generálneho riaditeľa vydavateľstva Opus 
(1995–1998), riaditeľa SOSR (1998–2003), 
vedúceho Redakcie hudby Rádia Devín 
(2003–2004) a predsedu Festivalového výbo-
ru BHS (2001–2007). V súčasnosti je vicepre-
zidentom Dvořákovej spoločnosti pre českú 
a slovenskú hudbu v Londýne. Jeho nahrávky 
komornej hudby získali ocenenia v mnohých 
európskych krajinách. Bol členom jazzového 
West Coast Comba (1958–1960) a viedol 
kvinteto Medik (1961–1962). V ďalších ro-
koch sa vracia k jazzu príležitostne; od r. 2005 
koncertuje v duu s klaviristom J. Hajnalom a v 
rámci projektov s B. Hroncom.
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bil. Laco zostal podľa slov svojho syna „Vajca“ na 
„analógovej úrovni“; nekomunikuje e-mailom 
a na pevnej linke ho nebolo možné zastihnúť. Keď 
som konečne zohnal číslo jeho mobilu, Laco sa-
mozrejme na náš dohovor zabudol a jeho manažér 
medzitým naplánoval pre jeho Cellulu koncertnú 

šnúru po Česku, takže bolo vylúčené, aby k nám 
prišiel. Bola to škoda, pretože naše dve kapely 
East/West Coast Studio sa na predpoludniach 
striedali ako jin a jang a bez Laca tam chýbalo čosi 
podstatné. 

Po období Tatra revue si kratší čas viedol kvinteto 
Medik, v ktorom hrali na tú dobu výborní hudobníci; 
keďže ste nenahrali album, ostali mená ako Michal  
Šuťák a Roman Hošek neprávom zabudnuté. S týmto 
ansámblom je spojený prvý medzinárodný úspech slo-
venského jazzu – víťazstvo na súťaži v Helsinkách. 
Bola to pekná spolupráca, nehrali sme len cool, 
ako sme sa snažili na „predpoludniach“, ale aj 
swingový mainstream. V Mediku som hral hlav-
ne na klarinete, občas na saxofóne. V tých časoch 
sa poriadali tzv. „Súťaže tvorivosti mládeže“ 
a pretože medzitým doba pokročila, existovala 
aj kategória jazz. Vyhrali sme najskôr krajské, 
potom celoslovenské, nakoniec celoštátne kolo 
a tým sme získali nomináciu na 8. Svetový festi-
val mládeže a študentstva v Helsinkách (1962). 
Rovnakým spôsobom vyhrala a bola nomino-
vaná študentka operného spevu JAMU v Brne, 
istá Eva Pilarová. Pred festivalom sme mali 
dvojtýždňové sústredenie v Pardubiciach, kde 
nás dali dohromady s Evou a jej vtedajší man-
žel, vynikajúci hudobník Milan Pilar, nám na-
písal aranžmány a viedol nás. Živo si pamätám 
tie dva týždne krásnej práce, ale aj to, že do nás 
každý deň „hustili“ na politických školeniach, 
ako sa máme správať na Západe. Mimocho-
dom, naša výprava vedená neskorším riaditeľom 
Československej televízie Jiřím Pelikánom (ten 
o šesť rokov neskôr zariadil vysielanie o vpáde 
vojsk a musel emigrovať) bola bohatá na známe 

osobnosti; spomeniem manželov Zátopkovcov, 
Miloša Nesvadbu, huslistu Petra Mesieurera, 
speváčku Anku Peňaškovú-Kajabovú, neskor-
šiu národnú umelkyňu baletku Martu Drottne-
rovú a mnoho ďalších. Podstatné bolo, že hneď 
v prvých dňoch festivalu sme vyhrali zlato ako 

kapela (za nami zostala americká freejazzová 
kapela so zvučnými menami), ďalší deň sme 
sprevádzali Evu, ktorá tiež získala zlato, a od 
toho momentu sme boli ako „zlatí chlapci“ na 
roztrhanie a museli hrať na každej akcii. Spome-
niem, že v medzinárodnej porote bol aj náš Dr. 
Lubomír Dorůžka, ktorý naše hranie hodnotil 
veľmi pozitívne.

Jazz a koncertná kariéra

Tvoje pôsobenie v oblasti vážnej hudby sa vymyká 
rámcu tohto rozhovoru; veď k menu Miloš Jurkovič 
sa viaže viac ako dvadsaťpäť titulov na zvukových no-
sičoch, spolupráca s významnými osobnosťami a an-
sámblami, zastúpenie v porotách, množstvo pedago-
gických a iných funkcií. Mala tvoja jazzová skúsenosť 
vplyv na interpretačný prístup vo vážnej hudbe?
Určite mala, napríklad v schopnosti okamžitej 
reakcie pri hraní v ansámble, trochu aj pri tvore-
ní tónu a spôsobe vibrata. Na druhej strane som 
musel dávať pozor, aby som sa vyvaroval sklo-
nom k drivu a nešiel príliš skoro na nasledujúcu 
dobu. Myslím si však, že je to podobné ako s člo-
vekom, ktorý okrem materinského jazyka ovláda aj 
iné; obohacuje to výrazivo. Dôležitý bol sociálny 
moment: pohyboval som sa súčasne vo dvoch 
úplne rozdielnych hudobníckych komunitách, 
z ktorých každá mala svoj slang, svoje špeci cké 
problémy a prístup k hudbe, nehovoriac o dru-
hu humoru. Často som mal pocit, že na rozdiel 
od jedných aj druhých vidím a počujem spolu 
s ďalšími „obojživelníkmi“ stereo. Oveľa neskôr, 
keď som sa stal rektorom VŠMU, mi práve táto 
životná skúsenosť pomohla pri vžívaní sa aj do 
problémov iných umeleckých odvetví.

Vráťme sa k jazzu – ako si sa k tejto hudbe dostal a čo 
z nej na teba vplývalo v období tvojho formovania?
Ako chlapec som chodil na klavír – ten ma veľmi 
nebavil, ale bola to dobrá príprava, podobne ako 
koncerty a operné predstavenia, ktoré som vďaka 
svojim rodičom navštívil; predstav si, že som ako 

dvanásťročný počul začínajúcu Slovenskú  lhar-
móniu s Václavom Talichom! Na dráhu hudob-
níka som však ani vo sne nepomyslel. Prišlo to až 
v puberte – boli to swing a ohromujúci zvuk big 
bandu, ktoré ma opantali natoľko, že som začal 
s  autou, klarinetom a saxofónmi. S chalanmi 
sme formovali všelijaké kapely a chodili hrávať po 
zábavách, čo pokračovalo až do druhého ročníka 
Chemicko-technologickej fakulty SVŠT, kedy som 
urobil de nitívne rozhodnutie. Z vysokej školy 
som sa vrátil na strednú – na konzervatórium, ne-
skôr na VŠMU. Medzitým som sa zdokonaľoval v 
ovládaní nástrojov a postupne som sa dostal me-
dzi tých, ktorí pravidelne na bratislavskom korze 
praktizovali hudobnú burzu: kedy, kde, za koľko 
a kto budú ďalší hráči. Tá neuveriteľná ľahkosť (dr-
zosť), s ktorou sme boli schopní hrať v zostavách 
„kto má čas“, v nás vypestovala aj vysokú schop-
nosť prispôsobovania sa, čo samozrejme predpo-
kladalo, že každý z nás spamäti ovláda základný 
repertoár. Raz som to spísal a bolo to asi 600 titu-
lov! Pochopiteľne sme sa snažili aj o serióznejšie 
hranie: stáli členovia, aranžmány a skúšanie. Bol 
to napríklad Academia Club, s ktorým sme hrávali 
v lete v záhrade u „Lebeša“ (Leber nger), ale aj 
kapela Jaroslava Váňu-Shejbala, s ktorou sme 
pravidelne účinkovali v kaviarni Reduta.

Prvýkrát som ťa počul hrať asi pred päťdesiatimi pia-
timi rokmi krátko po mojom príchode do Bratislavy 
– bola to neformálna session v posluchárni právnickej 
fakulty; pri klavíri bol ďalší Jurkovič, tentokrát Ivan, 
ktorý nás ohromil s blokovými akordmi v štýle Geor-
ga Shearinga. Ty si zahral na tenorsaxofóne – nástroji, 
ktorý si čoskoro zanechal, – rhythmandbluesové sólo 
s „chrapľavým“ tónom. Veľmi som ťa obdivoval.
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Takúto poklonu po rokoch si cením zvlášť preto, 
že si na spomínanú produkciu nepamätám. Ivan 
je mojím bratancom a napriek tomu, že je profe-
sorom v oblasti medicíny, svoj „klaviristický život“ 
zasvätil analýzam a hraniu Shearinga. Myslím si, 
že v tejto oblasti nemá konkurenciu široko-ďale-

ko. Dodnes denne sedáva za klavírom a hrá v tých 
okúzľujúcich harmonických štruktúrach. Myslím 
si, že jeho talent nebol pre slovenský jazz dosta-
točne využitý; možno aj preto, že celý život prežil v 
Košiciach.

Od začiatku 70. rokov si sa jazzu venoval sporadicky. 
Ale spomínam si, že sme v roku 1985 spolupracovali 
na televíznej relácii, v ktorej účinkovali niektorí ľudia 
z Tatra revue, vrátane Braňa Hronca, Juraja Hente-
ra, Gábora Kovala i Laca Décziho. Na ktoré vystúpe-
nia z obdobia 70. a 80. rokov si pamätáš?
Musím sa priznať, že okrem spomínanej tele-
víznej relácie – tuším sa volala Jazzové stretnu-
tie po dvadsiatich rokoch –, si nevybavujem iné 
jazzové aktivity, na ktorých by som sa zúčastnil. 
Pre mňa bolo toto obdobie budovaním vrcho-
lovej pozície klasického koncertného sólistu, 
spolupráce v duu s Jozefom Zsapkom, častého 
koncertovania so všetkými slovenskými a mno-
hými zahraničnými orchestrami, koncertných 
turné po celej Európe a v neposlednom rade 
obdobím, v ktorom som nahral väčšinu svojej 
klasickej LP a CD diskogra e. Napriek tomu 
si spomínam, že som v tom období nahral pre 
Slovenskú televíziu Hudobné nokturno, v kto-
rom som sa parádne predviedol: najprv som 
hral Mozarta s japonskou čembalistkou, potom 
klasické Spergerovo Trio s violou a violončelom 
a na záver dva „jazzíky“ s Gabom Jonášom. 
A sám som to naživo bez strihania moderoval! 

Ktorý zo slovenských jazzmanov ťa najviac zaujal, 
prípadne ovplyvnil?
V prvom rade musím spomenúť gitaristu Karo-
la Ondreičku. Ten mi imponoval svojou snahou 

o šírku záberu; mám v živej pamäti, ako sme 
uňho doma hrali skladby Arnolda Schönberga, 
ale aj analyzovali harmonické postupy v súčas-
nom jazze a snažili sa pochopiť výstavbu sól. 
Obdivoval som medový tón tenorsaxofonistu 
Ďuriho Hentera, fantastickú muziku, ktorú ve-

del na bicích vytvoriť Paľo Polanský, ako aj ne-
uveriteľnú a svojskú invenciu Laca Gerhardta. 
Predmetom môjho obdivu je aj Laco Déczi, jeho 
vytrvalosť a vernosť jazzu idúca až za hranice 
pudu sebazáchovy. Z jeho tvorby mám najradšej 
nie tú súčasnú, ale LP Pietoso nahranú na jeseň 
roku 1968, re ektujúcu vtedajšiu atmosféru. 
Sám Laco sa vyjadruje s dešpektom o baladách, 
tie však patria k tomu najlepšiemu, čo nahral.

Čo súdiš o súčasnej úrovni slovenského jazzu?
Možnosti, ktoré majú dnešní muzikanti, sa 
nedajú porovnať s podmienkami, ktoré zažila 
naša generácia. Zreteľne to počuť na úrovni 
mladších slovenských jazzmanov, z ktorých 
mnohí absolvovali aj jazzové školy. Nástrojo-
vá virtuozita je dnes samozrejmosťou, rovna-
ko ako orientácia v zložitých harmonických 
štruktúrach. Možno som už starý, ale v záplave 
rýchlo hraných  tónov mi mnohokrát chýbajú 
momenty, ktoré ma v tom staršom jazze ve-
deli zdvihnúť zo sedadla, pretože mali nápad, 
invenciu... Netýka sa to len slovenského jazzu. 
To však musí opäť prísť a iste príde, pretože od-
mietam tvrdenie Iana Andersona, že jazz skon-
čil v 70. rokoch a dnes je živou mŕtvolou.

Aké sú tvoje súčasné poslucháčske preferencie?
Počúvam lásky svojej mladosti – Johanna 
Sebastiana a barokovú hudbu vôbec, ale aj 
ohňostroje Charlieho Parkera a Cannonballa 
Adderleyho, dokonalosť Wolfganga Amadea, 
neuveriteľný „výberový“ kontrapunkt Gerry-
ho Mulligana, milujem atmosféru bossa-novy 
so Stanleym Turrentinom a Stanom Getzom 
a vždy znova žasnem, ako je možné, že zdan-

livo bezvýrazné a miestami falošné spievanie 
Astrud Gilbertovej môže byť tak neodolateľne 
sexy. V poslednom čase prichádzam na chuť 
„špinavým“ nahrávkam, ktoré priamo v zafajče-
nom prostredí jazzklubov, často v zlej technickej 
kvalite, mapujú okamihy zrodu tých momentov, 
ktoré neskôr – zdokonalené a vyčistené v štúdiu 
– boli zárukou úspechu významných albumov. 
Sú to napríklad prvé záznamy Charlieho Parke-
ra; nedávno som sa dostal k parížskej nahrávke 
Cheta Bakera z roku 1980, ktorá ma doslova 
ohromila – je v nej skutočná klubová atmosféra 
aj s tým, že si v pozadí ktosi falošne píska a v po-
hári hrkajú ľadové kocky. Ale nápady, ktoré tam 
človek počuje, sú neuveriteľné. V štúdiu sa viac 
vsádza na istotu a čistotu a tým sa obmedzuje 
spontánnosť, aspoň do istej miery. Ako vidíš, 
vraciam sa skôr do minulosti...

Poslucháčske preferencie Miloša Jurkoviča z oblasti 
jazzu sú dodnes aktuálne; hudobníci  súčasnej scény sa 
tiež hlásia k hudbe 50. rokov ako k jednému z dôležitých 
inšpiračných zdrojov svojho štýlu. Neškodí im však pri-
pomenúť, že vďaka „predpoludniam“ a iným aktivitám 
z dávnej minulosti, keď hranie jazzu nebolo bez osob-
ného rizika, ich snahy už našli na Slovensku pripravené 
obecenstvo a podporu v inštitúciách. Myslím, že pre 
osobnosti zakladateľskej generácie môže byť satisfak-
ciou, že ich niekdajšie snaženia našli tak kompetentných 
a úspešných pokračovateľov.                                       
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namným interpretom, pedagógom a or-
ganizátorom v oblasti arti ciálnej hudby 
a jazzu. Absolvoval štúdium hry na  aute 
na konzervatóriu a VŠMU (V. Brunner st.), 
pôsobil ako pedagóg na VŠMU (postupne 
vo funkciách vedúci Katedry orchestrálnych 
nástrojov, dekan, rektor), zastával funkcie 
generálneho riaditeľa vydavateľstva Opus 
(1995–1998), riaditeľa SOSR (1998–2003), 
vedúceho Redakcie hudby Rádia Devín 
(2003–2004) a predsedu Festivalového výbo-
ru BHS (2001–2007). V súčasnosti je vicepre-
zidentom Dvořákovej spoločnosti pre českú 
a slovenskú hudbu v Londýne. Jeho nahrávky 
komornej hudby získali ocenenia v mnohých 
európskych krajinách. Bol členom jazzového 
West Coast Comba (1958–1960) a viedol 
kvinteto Medik (1961–1962). V ďalších ro-
koch sa vracia k jazzu príležitostne; od r. 2005 
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Jazz bez hraníc
19. ročník festivalu Jazz FOR SAle, 7. novembra/14. novembra/21. novembra, združenie FORSA, Košice

Originálna dramaturgia minulých ročníkov 
dokázala namiešať z ingrediencií zoskupení 
jednotlivých krajín V4 chuťovo nesmierne 
rozmanitú ponuku: kontrabasových majstrov 
Georga Mraza a Aladára Pegeho, klavírnu 
divu Hiromi, francúzskeho huslistu Didiera 
Lockwooda, saxofónových veteránov Scotta 
Hamiltona a Bennieho Maupina, rešpektova-
ného fusion gitaristu Scotta Hendersona... 

Poliaci hýbu jazzovým svetom

Aktuálnemu 19. ročníku festivalu v priesto-
roch Historickej radnice v Košiciach domi-

novali už tradične poľskí umelci. Bohatá 
jazzová scéna našich severných susedov si 
vydobyla osobité postavenie v rámci Európy 
a v posledných rokoch sa popri stále aktív-
nych pionieroch (Tomasz Stańko, Michał 
Urbaniak, Zbygniew Namysłowski) začí-
najú čoraz častejšie presadzovať predsta-
vitelia mladších generácií. Mnohých z nich 
(klaviristu Michała Tokaja, vokalistov Annu 
Mariu Jopek a Grzegorza Karnasa) dra-
maturgia košického festivalu predstavila 
v rámci minulých ročníkov. Prekvapením 
prvého večera (7. 11.) bolo tentokrát zosku-
penie výnimočného saxofonistu Grzegorza 
Piotrowskeho. Líder považovaný za jedné-
ho z najprogresívnejších hudobníkov mladej 
jazzovej generácie s prirodzenosťou popieral 

Košický festival Jazz FOR SAle v rámci Višegrádskych dní pod hlavičkou združenia FORSA v spolupráci s vydavateľstvom 
Hevhetia neprestáva prekvapovať a čoraz razantnejšie „šliape“ na prsty domácim jazzovým podujatiam. 

žánrové obmedzenia, predkladajúc len zried-
ka počutú postmodernú koláž prechádzajú-
cu od hedonizmu vrstvených zvukov po ne-
nútene pôsobiaci, napriek tomu exponovaný 
„jazzcore“ s citlivo stanovenou hranicou 
medzi akustickými nástrojmi a elektronikou. 
Tón lídrovho tenorsaxofónu nezaprie inšpi-
ráciou nordickou školou reprezentovanou 
dnes už kultovým saxofonistom Janom Gar-
barekom. Najfarebnejšou zložkou kvinteta 
boli sférické zvuky ožívajúce pod rukami fan-
tastického klaviristu Pawła Kaczmarczyka 
(ten sa vďaka svojmu nedávnemu projektu 
Audiofeeling stal novou tvárou prestížneho 

nemeckého vydavateľstva ACT Music). Z ak-
tuálneho albumu Piotrowského zoskupenia 
Emotronic (Studio Alchemik 2009) odznelo 
na počudovanie len niekoľko tém. 

Jazz FOR SAle online

Festivalové koncerty bolo možné sledovať 
v priamom prenose prostredníctvom interne-
tovej televízie MeeToo, vďaka archívu ostali 
dostupné aj po skončení podujatia. Koncert-
ný zážitok prvého večera si tak podobne ako 
autor článku mohli v pohodlí svojich domo-
vov vychutnať aj tí, ktorým sa do metropoly 
východného Slovenska nechcelo. Škoda 
len, že z vystúpenia mimoriadneho hosťa 
druhého večera (14. 11.), klaviristu Leszeka 

Możdżera, bolo možné sprostredkovať len 
niekoľkominútový záznam. Możdżer, ktorý 
sa v Košiciach predstavil podobne ako pred 
dvoma rokmi sólovým recitálom, zaujal prie-
zračnosťou uvádzaných tém, v rámci ktorých 
inovoval dedičstvo poľskej klavírnej školy.
Počas trojice festivalových večerov dostali 
priestor aj zástupcovia domácej scény: košic-
ký gitarista Róbert Rovina predstavil nové 
česko-poľské kvinteto, ktoré sformoval po-
čas štúdia na Konzervatóriu Jaroslava Ježka 
v Prahe, „česko-slovenský Američan“ Laco 
Déczi si získal publikum celistvým koncep-
tom svojej kapely Cellula New York a vystú-

penie Griglák & Vizváry Bass Project bolo 
jazzrockovou smršťou určenou najmä priaz-
nivcom bleskurýchlych basgitarových behov 
a slapových súbojov oboch lídrov. 

Viking so Slovanskou dušou

Zo slovenských kapiel najväčšmi zauja-
lo AMC Trio, ktoré sa spolu s hosťujúcim 
švédskym gitaristom Ulfom Wakeniu-
som predstavilo posledný festivalový večer 
(21. 11.). Od čias svojho albumového debu-
tu Thor-Iza (Hevhetia 2006) preklenuli títo 
prešovskí hudobníci značný priestor a svoj 
minuloročný album Soul of the Mountain 
(Hevhetia 2008) obhájili v Košiciach na 
výbornú. Aj jazzoví puristi ohŕňajúci nos 
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nad mäkkosťou a spevnosťou ich tém mu-
seli v rámci koncertu uznať, že koncept s pr-
votriednym gitaristom fungoval dokonale. 
Výrazné spevné témy s nádychom východo-
slovenského folklóru nemajú mnoho spoloč-
ného so spletitosťou bebopových štandar-
dov, avšak pesničkové motívy ich skladieb 
ostávajú po koncerte (ale aj po vypočutí ich 
vynikajúceho albumu) v ušiach poslucháča. 
Kapela sa napriek tomu neznižuje ku kom-
promisom, ale ako jedna z mála u nás si za-
chováva vlastnú, ľahko rozpoznateľnú tvár. 
Skladby AMC Tria, ktoré sú krásnou mu-
zikou v pôvodnom slova zmysle, posúvajú 
dopredu drive, intenzita a takmer slovanská 
emocionalita, ktorou spoluhráčov infikuje 
gitarista Ulf Wakenius, niekdajší spoluhráč 
Oscara Petersona alebo Raya Browna. Na 

jeho podnety reaguje trio senzitívnejšie ako 
kedykoľvek predtým a jeho členovia sú po 
Wakeniusovom boku schopní „vystreliť“ 
pozoruhodné sóla (klavirista Peter Adam-
kovič sa takto blysol v úvodnej Thor-ize, 
kontrabasista Martin Marinčák vystaval 
nádherne spevné sólo v rámci Soul of The 
Mountain). Okrem známych skladieb zau-
jala lyrická Čakanka s prekvapivým rapso-
dickým groove v závere. Snáď jediným kon-
krétnym problémom koncertu bol nekon-
krétny zvuk; táto výhrada sa však netýkala 
ďalšieho výnimočného koncertu posled-
ného večera – vystúpenia amerického kla-
viristu Dana Tepfera s dvojicou poľských 
hudobníkov (vyhľadávaný rytmický tandem 
Michał Barański/Łukasz Żyta). V Paríži 
narodený Tepfer absolvoval New England 

Conservatory v Bostone a na súťaži sólových 
klaviristov v rámci Montreux Jazz Festival 
2006 získal titul absolútneho víťaza. Pred 
niekoľkými mesiacmi nahral album s le-
gendárnym saxofonistom Leem Konitzom 
(Duos With Lee, Sunnyside Records 2009); 
aj v Košiciach sa pôvodne mal predstaviť po 
boku tohoto cooljazzového pioniera. Zdra-
votný stav 82-ročného (napriek tomu stále 
aktívneho) saxofonistu to však nakoniec ne-
umožnil a tak sme mali možnosť počuť „len“ 
vynikajúce americko-poľské trio. Skutoč-
nosť, že s poľskou rytmikou odohral Tepfer 
len zopár koncertov, nebola badateľná a vní-
mavý poslucháč dostal výdatnú porciu vy-
rovnaného klavírneho tria mehldauovského 
strihu. Pokiaľ by sme v eklekticizme oboch 
klaviristov našli isté podobnosti, Tepfer ne-
uvádzal v porovnaní s Mehldauom natoľko 
kantabilné témy menej romantizujúcim 
spôsobom. Skladby z Tepferovho triového 
albumu Oxygen (DIZ 2007) zaujali precíz-
nou variačnou drobnokresbou a nápaditý-
mi polyrytmickými štruktúrami. 
Záver večera patril početnejšiemu české-
mu zoskupeniu Šavle, meče vedeného ba-
rytónsaxofonistom Jiřím Hálom. Pulzu-
júca päťčlenná dychová sekcia vytvárala s 
jazzrockovou rytmikou hudbu na pomedzí 
rhythm’n’blues a funku, ktorá bola príjem-
ným odľahčením vynikajúceho večera. 

Čo ponúkne „na predaj“ budúci, jubilejný 
20. ročník tohto pozoruhodného jesenného 
festivalu? Podľa slov organizátora a umelec-
kého riaditeľa Gabriela Horala výber z toho 
najlepšieho, čo v rámci Jazz FOR SAle za-
znievalo doteraz. Nechajme sa prekvapiť...

Peter MOTYČKA
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AMC Trio a U. Wakenius foto: archív

Otče náš je názov albumu ktorý vznikol vďa-
ka spolupráci známeho katolíckeho kňaza 
Jána Sucháňa a speváčky Jany Kocianovej. 
Jeho obsahom je slovo kazateľa, niekoľko 
archívnych i nanovo nahraných piesní v 
aranžmánoch Tomáša Rédeya (Skús, Hlas 
básnika, Choď, všetkým o tom spievaj). Brati-
slavská prezentácia albumu vydaného vyda-
vateľstvom Opus sa uskutočnila v priestoroch 
kníhkupectva na Krížnej ulici (3. 12.). Súčas-
ťou prezentácie bolo i uvedenie novej knihy 
Jána Sucháňa s rovnomenným názvom, v ne-
deľu (6. 12.) prezentovali obe diela v Suchá-
ňovom pôsobisku, Čataji.

(mot)

Album Jána Sucháňa 
a Jany Kocianovej

Nové tváre 
slovenského jazzu 2009

V nedeľu (29. 11.) sa v novootvorenom Nu Spi-
rit Clube v Bratislave uskutočnilo  nále súťaže 
Nové tváre slovenského jazzu, ktorú každo-
ročne organizuje Slovenská jazzová spoloč-
nosť. Odborná porota v zložení Matúš Jakabčic 
(predseda poroty), Peter Lipa, Martin Gašpar, 
Marcel Buntaj, Gabriel Jonáš a Marián Jaslov-
ský hodnotila 8 formácií, ktoré postúpili do  ná-
lového kola na základe výberu podľa zaslaných 
nahrávok. Hlavnú cenu (800 €) získalo Duo 
Zuzana Mikulcová – František Krtička (spev 
a klavír) z Rimavskej Soboty, Cenu za kompozí-
ciu a presvedčivý výkon (300 €) získala cimba-
listka Veronika Adamicová z Trenčína, Cenu 
za kompozíciu, interpretačný výkon a vlastný 
tvorivý prístup (400 €) získalo bratislavské 
Punk hard jazz trio (Vojtech Geleta, Michal 
Baňas, Vladimír Miklaš), Cenu za kolektívny 
výkon (250 €) udelila porota prešovskému triu 
J.A.M. (Samuel Marinčák, Michal Arvay, Pavol 
Šarišský) a Cenu za kolektívny výkon a vlastné 

kompozície (250 €) získala formácia Barsco 
Quartet z Košíc (Jano Horňák, Matúš Pavlik, 
Vlado Čekan, Marek Sarvaš).

(mot)

(mo
Z. Mikulcová a F. Krtička foto: K. Ovseníková
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Jazz bez hraníc
19. ročník festivalu Jazz FOR SAle, 7. novembra/14. novembra/21. novembra, združenie FORSA, Košice

Originálna dramaturgia minulých ročníkov 
dokázala namiešať z ingrediencií zoskupení 
jednotlivých krajín V4 chuťovo nesmierne 
rozmanitú ponuku: kontrabasových majstrov 
Georga Mraza a Aladára Pegeho, klavírnu 
divu Hiromi, francúzskeho huslistu Didiera 
Lockwooda, saxofónových veteránov Scotta 
Hamiltona a Bennieho Maupina, rešpektova-
ného fusion gitaristu Scotta Hendersona... 

Poliaci hýbu jazzovým svetom

Aktuálnemu 19. ročníku festivalu v priesto-
roch Historickej radnice v Košiciach domi-

novali už tradične poľskí umelci. Bohatá 
jazzová scéna našich severných susedov si 
vydobyla osobité postavenie v rámci Európy 
a v posledných rokoch sa popri stále aktív-
nych pionieroch (Tomasz Stańko, Michał 
Urbaniak, Zbygniew Namysłowski) začí-
najú čoraz častejšie presadzovať predsta-
vitelia mladších generácií. Mnohých z nich 
(klaviristu Michała Tokaja, vokalistov Annu 
Mariu Jopek a Grzegorza Karnasa) dra-
maturgia košického festivalu predstavila 
v rámci minulých ročníkov. Prekvapením 
prvého večera (7. 11.) bolo tentokrát zosku-
penie výnimočného saxofonistu Grzegorza 
Piotrowskeho. Líder považovaný za jedné-
ho z najprogresívnejších hudobníkov mladej 
jazzovej generácie s prirodzenosťou popieral 

Košický festival Jazz FOR SAle v rámci Višegrádskych dní pod hlavičkou združenia FORSA v spolupráci s vydavateľstvom 
Hevhetia neprestáva prekvapovať a čoraz razantnejšie „šliape“ na prsty domácim jazzovým podujatiam. 

žánrové obmedzenia, predkladajúc len zried-
ka počutú postmodernú koláž prechádzajú-
cu od hedonizmu vrstvených zvukov po ne-
nútene pôsobiaci, napriek tomu exponovaný 
„jazzcore“ s citlivo stanovenou hranicou 
medzi akustickými nástrojmi a elektronikou. 
Tón lídrovho tenorsaxofónu nezaprie inšpi-
ráciou nordickou školou reprezentovanou 
dnes už kultovým saxofonistom Janom Gar-
barekom. Najfarebnejšou zložkou kvinteta 
boli sférické zvuky ožívajúce pod rukami fan-
tastického klaviristu Pawła Kaczmarczyka 
(ten sa vďaka svojmu nedávnemu projektu 
Audiofeeling stal novou tvárou prestížneho 

nemeckého vydavateľstva ACT Music). Z ak-
tuálneho albumu Piotrowského zoskupenia 
Emotronic (Studio Alchemik 2009) odznelo 
na počudovanie len niekoľko tém. 

Jazz FOR SAle online

Festivalové koncerty bolo možné sledovať 
v priamom prenose prostredníctvom interne-
tovej televízie MeeToo, vďaka archívu ostali 
dostupné aj po skončení podujatia. Koncert-
ný zážitok prvého večera si tak podobne ako 
autor článku mohli v pohodlí svojich domo-
vov vychutnať aj tí, ktorým sa do metropoly 
východného Slovenska nechcelo. Škoda 
len, že z vystúpenia mimoriadneho hosťa 
druhého večera (14. 11.), klaviristu Leszeka 

Możdżera, bolo možné sprostredkovať len 
niekoľkominútový záznam. Możdżer, ktorý 
sa v Košiciach predstavil podobne ako pred 
dvoma rokmi sólovým recitálom, zaujal prie-
zračnosťou uvádzaných tém, v rámci ktorých 
inovoval dedičstvo poľskej klavírnej školy.
Počas trojice festivalových večerov dostali 
priestor aj zástupcovia domácej scény: košic-
ký gitarista Róbert Rovina predstavil nové 
česko-poľské kvinteto, ktoré sformoval po-
čas štúdia na Konzervatóriu Jaroslava Ježka 
v Prahe, „česko-slovenský Američan“ Laco 
Déczi si získal publikum celistvým koncep-
tom svojej kapely Cellula New York a vystú-

penie Griglák & Vizváry Bass Project bolo 
jazzrockovou smršťou určenou najmä priaz-
nivcom bleskurýchlych basgitarových behov 
a slapových súbojov oboch lídrov. 

Viking so Slovanskou dušou

Zo slovenských kapiel najväčšmi zauja-
lo AMC Trio, ktoré sa spolu s hosťujúcim 
švédskym gitaristom Ulfom Wakeniu-
som predstavilo posledný festivalový večer 
(21. 11.). Od čias svojho albumového debu-
tu Thor-Iza (Hevhetia 2006) preklenuli títo 
prešovskí hudobníci značný priestor a svoj 
minuloročný album Soul of the Mountain 
(Hevhetia 2008) obhájili v Košiciach na 
výbornú. Aj jazzoví puristi ohŕňajúci nos 
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nad mäkkosťou a spevnosťou ich tém mu-
seli v rámci koncertu uznať, že koncept s pr-
votriednym gitaristom fungoval dokonale. 
Výrazné spevné témy s nádychom východo-
slovenského folklóru nemajú mnoho spoloč-
ného so spletitosťou bebopových štandar-
dov, avšak pesničkové motívy ich skladieb 
ostávajú po koncerte (ale aj po vypočutí ich 
vynikajúceho albumu) v ušiach poslucháča. 
Kapela sa napriek tomu neznižuje ku kom-
promisom, ale ako jedna z mála u nás si za-
chováva vlastnú, ľahko rozpoznateľnú tvár. 
Skladby AMC Tria, ktoré sú krásnou mu-
zikou v pôvodnom slova zmysle, posúvajú 
dopredu drive, intenzita a takmer slovanská 
emocionalita, ktorou spoluhráčov infikuje 
gitarista Ulf Wakenius, niekdajší spoluhráč 
Oscara Petersona alebo Raya Browna. Na 

jeho podnety reaguje trio senzitívnejšie ako 
kedykoľvek predtým a jeho členovia sú po 
Wakeniusovom boku schopní „vystreliť“ 
pozoruhodné sóla (klavirista Peter Adam-
kovič sa takto blysol v úvodnej Thor-ize, 
kontrabasista Martin Marinčák vystaval 
nádherne spevné sólo v rámci Soul of The 
Mountain). Okrem známych skladieb zau-
jala lyrická Čakanka s prekvapivým rapso-
dickým groove v závere. Snáď jediným kon-
krétnym problémom koncertu bol nekon-
krétny zvuk; táto výhrada sa však netýkala 
ďalšieho výnimočného koncertu posled-
ného večera – vystúpenia amerického kla-
viristu Dana Tepfera s dvojicou poľských 
hudobníkov (vyhľadávaný rytmický tandem 
Michał Barański/Łukasz Żyta). V Paríži 
narodený Tepfer absolvoval New England 

Conservatory v Bostone a na súťaži sólových 
klaviristov v rámci Montreux Jazz Festival 
2006 získal titul absolútneho víťaza. Pred 
niekoľkými mesiacmi nahral album s le-
gendárnym saxofonistom Leem Konitzom 
(Duos With Lee, Sunnyside Records 2009); 
aj v Košiciach sa pôvodne mal predstaviť po 
boku tohoto cooljazzového pioniera. Zdra-
votný stav 82-ročného (napriek tomu stále 
aktívneho) saxofonistu to však nakoniec ne-
umožnil a tak sme mali možnosť počuť „len“ 
vynikajúce americko-poľské trio. Skutoč-
nosť, že s poľskou rytmikou odohral Tepfer 
len zopár koncertov, nebola badateľná a vní-
mavý poslucháč dostal výdatnú porciu vy-
rovnaného klavírneho tria mehldauovského 
strihu. Pokiaľ by sme v eklekticizme oboch 
klaviristov našli isté podobnosti, Tepfer ne-
uvádzal v porovnaní s Mehldauom natoľko 
kantabilné témy menej romantizujúcim 
spôsobom. Skladby z Tepferovho triového 
albumu Oxygen (DIZ 2007) zaujali precíz-
nou variačnou drobnokresbou a nápaditý-
mi polyrytmickými štruktúrami. 
Záver večera patril početnejšiemu české-
mu zoskupeniu Šavle, meče vedeného ba-
rytónsaxofonistom Jiřím Hálom. Pulzu-
júca päťčlenná dychová sekcia vytvárala s 
jazzrockovou rytmikou hudbu na pomedzí 
rhythm’n’blues a funku, ktorá bola príjem-
ným odľahčením vynikajúceho večera. 

Čo ponúkne „na predaj“ budúci, jubilejný 
20. ročník tohto pozoruhodného jesenného 
festivalu? Podľa slov organizátora a umelec-
kého riaditeľa Gabriela Horala výber z toho 
najlepšieho, čo v rámci Jazz FOR SAle za-
znievalo doteraz. Nechajme sa prekvapiť...

Peter MOTYČKA
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AMC Trio a U. Wakenius foto: archív

Otče náš je názov albumu ktorý vznikol vďa-
ka spolupráci známeho katolíckeho kňaza 
Jána Sucháňa a speváčky Jany Kocianovej. 
Jeho obsahom je slovo kazateľa, niekoľko 
archívnych i nanovo nahraných piesní v 
aranžmánoch Tomáša Rédeya (Skús, Hlas 
básnika, Choď, všetkým o tom spievaj). Brati-
slavská prezentácia albumu vydaného vyda-
vateľstvom Opus sa uskutočnila v priestoroch 
kníhkupectva na Krížnej ulici (3. 12.). Súčas-
ťou prezentácie bolo i uvedenie novej knihy 
Jána Sucháňa s rovnomenným názvom, v ne-
deľu (6. 12.) prezentovali obe diela v Suchá-
ňovom pôsobisku, Čataji.

(mot)

Album Jána Sucháňa 
a Jany Kocianovej

Nové tváre 
slovenského jazzu 2009

V nedeľu (29. 11.) sa v novootvorenom Nu Spi-
rit Clube v Bratislave uskutočnilo  nále súťaže 
Nové tváre slovenského jazzu, ktorú každo-
ročne organizuje Slovenská jazzová spoloč-
nosť. Odborná porota v zložení Matúš Jakabčic 
(predseda poroty), Peter Lipa, Martin Gašpar, 
Marcel Buntaj, Gabriel Jonáš a Marián Jaslov-
ský hodnotila 8 formácií, ktoré postúpili do  ná-
lového kola na základe výberu podľa zaslaných 
nahrávok. Hlavnú cenu (800 €) získalo Duo 
Zuzana Mikulcová – František Krtička (spev 
a klavír) z Rimavskej Soboty, Cenu za kompozí-
ciu a presvedčivý výkon (300 €) získala cimba-
listka Veronika Adamicová z Trenčína, Cenu 
za kompozíciu, interpretačný výkon a vlastný 
tvorivý prístup (400 €) získalo bratislavské 
Punk hard jazz trio (Vojtech Geleta, Michal 
Baňas, Vladimír Miklaš), Cenu za kolektívny 
výkon (250 €) udelila porota prešovskému triu 
J.A.M. (Samuel Marinčák, Michal Arvay, Pavol 
Šarišský) a Cenu za kolektívny výkon a vlastné 

kompozície (250 €) získala formácia Barsco 
Quartet z Košíc (Jano Horňák, Matúš Pavlik, 
Vlado Čekan, Marek Sarvaš).

(mot)

(mo
Z. Mikulcová a F. Krtička foto: K. Ovseníková
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Wayne Shorter v Bratislave

Líder-saxofonista obklopený prvotriednymi 
hudobníkmi (klavirista Danilo Pérez, kon-
trabasista John Patitucci, bubeník Brian 
Blade) poňal svoje bratislavské vystúpenie 
v duchu koncepcie Davisovho kvinteta zo 
spomínaného obdobia, keď hudba plynie 
prakticky bez prerušenia, jednotlivé témy 
bývajú nadhodené len letmo a nasleduje ich 
pomerne voľná improvizácia, v rámci ktorej 
sa stierajú hranice medzi chórusmi a miznú 
pôvodné harmonické kontúry. Okrem toho 
väčšinou (aj keď nie vždy) chýbalo tradičné 
delenie formy na sóla jednotlivých členov 
kapely; vystriedala ho spontánna vzájom-
ná komunikácia, hra s krátkymi motívmi, 
okamžitými nápadmi, čo dodávalo výsledku 
príchuť neočakávaného. Minimum rytmicky 
pravidelných pasáží, neprítomnosť groovov 
ani swingu, málo tradičných harmonických 
sledov, chvíľkové prieniky s inými žánrami 
(nazdávam sa, že k obľúbencom klaviristu 
určite patrí Béla Bartók); to všetko zrejme 
miatlo tých, ktorí očakávali priamočiarej-
šiu hudbu, v akej by sa mohli takpovediac 
niečoho „chytiť“. Ťažko povedať, čo vlast-
ne prekážalo tým, ktorí z koncertu odišli 
predčasne. Zdalo sa im, že Shorter je skôr 
sidemanom vo vlastnej kapele? (Keďže väč-
šinou reagoval na podnety vychádzajúce 
z klavíra.) Čakali, že 76-ročný pán vytiahne 
niektoré zo svojich starých hitov (napríklad 
Footprints alebo Witch Hunt) a bude ich 
hrať rovnakým spôsobom ako pred 40 rok-
mi? Priznávam, že trochu pomalý „rozbeh“ 
kvarteta spočiatku neoslovil ani mňa, avšak 
časom tento pocit nahradil neustále sa stup-
ňujúci pôžitok. Platilo to najmä od chvíle, 
v ktorej Shorter vymenil tenor za sopránsa-
xofón. Jeho lahodný, plný a skutočne saxo-
fónový tón mi spôsoboval nemalé potešenie. 
V závere koncertu (takmer som neveril, že 
neprerušovaný prúd hudby trval približne 
hodinu a pol) by som neváhal použiť slovo 
rozkoš! Skvele ju zavŕšila dvojica prídavkov 
(prvým bola známa téma Joy Ryder). 
Hudba kvarteta Waynea Shortera si žiadala 
naozaj aktívne a koncentrované počúvanie, 
ako aj istú dávku trpezlivosti. Ten, ten kto si 
v nej dokázal nájsť záchytné body, bol napo-
kon štedro odmenený. K pamätnému zážit-
ku značnou mierou prispeli aj organizátori, 
ktorí akoby mávnutím čarovného prútika 
premenili nevľúdnu výstavnú halu na neča-
kane príjemný priestor. Na takúto udalosť 
sa len tak skoro nezabudne...

Robert KOLÁŘ

Keď som pred rokom odchádzal z koncertu Herbieho Hancocka vo viedenskom Konzerthause, povedal som si, že chcem opäť 
zažiť niečo podobné. Príležitosť sa naskytla na koncerte Wayne Shorter Quartet v bratislavskej Inchebe (10. 11.) a hoci bol zážitok 
z vystúpenia Hancockovho spoluhráča z obdobia legendárnej zostavy Milesa Davisa z polovice 60. rokov odlišného charakteru, mal 
pre mňa rovnaký význam. 

Domáci jazzmani o koncerteDomáci jazzmani o koncerte

Wayne Shorter patrí spolu so Sonnym Rol-
linsom k posledným žijúcim gigantom „sta-
rej saxofónovej školy“ a je obdivuhodné, že 
vo svojom veku je schopný držať krok s do-
bou, dokonca elegantne posúvať žánrové 
hranice. Jeho kvarteto pre mňa zosobňuje 
pojem „contemporary music“: dômyselne 
prepracovaný koncept prepájajúci vopred 
stanovené rytmicko-harmonické modely a 
bitonálne pasáže pôsobiace „free“ dojmom 
s improvizovanou hudbou. Mnohí návštev-
níci koncertu, ktorí čakali mainstreamové 
„štyri“, odchádzali sklamaní, mňa však ten-
to koncert fascinoval. 

Erik Rothenstein

Génius veľkosti Davisa a Coltrana 
(ale aj Šostakoviča a Stravinského) 
predviedol z môjho pohľadu esenciu 
všetkých štýlov akustickej hudby 
v podobe novej zvukovosti a jedi-
nečnosti. To, čo so dialo medzi hráč-
mi na pódiu, pokladám za najvyšší 
stupeň hudobnej improvizácie a hu-
dobnej intuície. Vzájomné reakcie, 
sprevádzanie či kontrapunktické 
plochy tvorili koncept presahujú-
ci a spájajúci hranice klasickej a 
jazzovej hudby. 

Nikolaj Nikitin

Koncert Wayna Shortera a jeho 
kvarteta bol pre mňa jedným z 
najinšpiratívnejších hudobných 
zážitkov posledného obdobia. 
Hudba, ktorú interpretovali, pre-
sahovala všetky predstaviteľné 
hranice a formy. Spôsob, akým 
kapela komunikovala, bol fasci-
nujúci a bubeník Brian Blade hral 
tak krásne, že som miestami len 
ťažko zvládal prívaly emócií... 

Oskar Rózsa

Akékoľvek slovné popisovanie 
a analyzovanie tejto hudby sa 
nedotýka podstaty. Je to nie-
čo ako teológia versus vzťah s 
Bohom; teológia, akokoľvek fun-
dovaná a poctivá nedokáže pove-

dať o Bohu nič, pokiaľ s ním človek neprežíva 
osobný vzťah. Tejto dobrodružnej, ľudskej a 
pritom spirituálnej hudbe je potrebné otvoriť sa 
celou svojou bytosťou – telom/dušou/duchom – 
a nechať sa viesť k Nepoznanému. 

Juraj Šušaník

Výrazy ktoré mi napadajú v súvislosti s kon-
certom Shorterovho kvarteta: tvorivosť, súhra, 
jazz, pohyb a pokoj, sloboda, poriadok, zmysel 
pre oblúk, nadhľad... Tento koncert predstavo-
val to všetko a ešte oveľa viac. 

Matúš Jakabčic

(mot)

Koncert kvarteta Wayna Shortera prilákal do bratislavskej Incheby množstvo domácich 
hudobníkov; niektorí z nich sa o svoj zážitok podelili aj s čitateľmi Hudobného života.
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Jazz vo  lharmónii
Na koncerte s názvom Jazz vo  lharmónii 

(29. 10.) v rámci Višegrádskych dní 2009 v 
Košiciach sa predstavil Matúš Jakabčic (gi-
tara, autor troch kompozícií a ďalších aranž-
mánov), Rostislav Fraš (saxofóny), Ľuboš 
Šrámek (klavír), Štefan Bartuš (kontrabas) 
a Dušan Novakov (bicie). Orchester ŠfK diri-
goval Oskar Rózsa. 
V prvej polovici koncertu zaznela v premiére 
Jakabčicova kompozícia Medzi dvoma svetmi, 
ktorej titul naznačoval spojenie symfonického 
orchestra (svet „vážnej“ hudby) a jazzového 
comba (jazz). Fenomén, ktorý bol výzvou nie-
len pre jazzových skladateľov už v minulosti, 
púta rovnako pozornosť aj dnes. Možností, 
ako sa s ním vysporiadať, je určite mnoho. 
Matúš Jakabčic sa k nemu postavil spôsobom 
sebe vlastným, ako jazzový hudobník, a mys-
lím, že to zvládol na výbornú. V introdukcii sa 
predstavili všetci aktéri – orchester a postupne 
krátkymi sólami (vo forme akejsi „predstavo-
vačky“) jednotliví členovia jazzového comba 
(sopránsaxofón, gitara, klavír, kontrabas a bi-
cie). Potom nastúpila jazzová téma – svieži 
a zároveň „chytľavý“ 5/4 valčík. Štruktúra 
skladby ponúkla saxofónové a gitarové sóla 
prestriedané s orchestrálnymi úsekmi, v kto-
rých sa predstavili jednotlivé nástrojové sek-
cie. Zvuk moderného bigbandu miestami 
evokovala najmä plechová sekcia. Autor ako 
majster svojho remesla umne zúročil bohaté 
skúsenosti z aranžovania pre jazzový orches-
ter. Kontrast prinieslo pomerne rozsiahle sólo 
Ľuboša Šrámka, ktoré na okamih zastavilo 
dovtedajší pulz skladby. V pomalej strednej 
časti (skladba plynula attacca) sa blysol só-
lom kontrabasista Štefan Bartuš, prekvapili 

vynikajúco inštrumentované sláčiky. Návrat 
hlavnej témy v 5/4 metre kompozíciu uzatvo-
ril. Skladba Medzi dvoma svetmi bola inšpira-
tívnou po inštrumentačnej stránke, obsahom 
sól, ako aj v samotnom princípe prepojenia 
„svetov“. Vzdávam hold každému počinu 
v tejto oblasti.
V druhej polovici koncertu zaznelo šesť skla-
dieb: dve z pera Matúša Jakabčica, trojica jaz-
zových štandardov a Bachovo Allegro z Bran-
deburského koncertu č. 3 v Jakabčicových 
aranžmánoch. Opäť musím poznamenať, že 
boli inštrumentačne invenčné i aranžérsky 
zaujímavé (záver Autumn Leaves v nápaditej 
reharmonizácii). Popri štandardoch a Bacho-

vi sa kompozične „nestratili“ ani Jakabčicove 
pôvodiny 269 Summer st. a Room No. 5. Azda 
najväčší potlesk zožalo Bachovo Allegro, ktoré 
po záverečnom aplauze zaznelo ešte raz ako 
prídavok. 
Citeľnejším nedostatkom koncertu bola akus-
tika, keďže koncertná sála Domu umenia ne-
praje zoskupeniam s plným obsadením rytmi-
ky (v tomto prípade jazzovej). Niektoré (určite 
zaujímavé) momenty v orchestri miestami 
zvukovo zanikali. Čo dodať na záver? Gratu-
lujem a teším sa na ďalšie projekty, v ktorých 
sa „hudobné svety“ nebudú rozdeľovať, ale 
spájať. 

Adrián HARVAN

Orchestrion Pata Methenyho na Slovensku!
Dave Holland Quintet – 

Wayne Shorter Quartet – Power 
of Three Chicka Coreu... Ďalším 
z radu exkluzívnych vystúpení 
cyklu Hviezdy svetového jazzu 
nebude podľa očakávanej logic-
kej postupnosti hviezdne duo, ale 
exkluzívny sólový projekt gitaris-
tu Pata Methenyho. Americký 
umelec predstaví v priestoroch 
bratislavskej Incheby (26. 2. 2010) 
svoj v reálnom čase riadený, akus-
tický „one man band“ nazvaný 
Orchestrion. Skupinu viac ako 
dvadsiatich mechanicky ovláda-
ných hudobných nástrojov – roz-
ličné typy gitár, klavír, vibrafón, 
marimbu, bicie nástroje, rôznoro-
dé perkusie, ale aj organ, ktorého 
píšťaly tvoria fľaše naplnené tekuti-
nou – bude Metheny „kontrolovať“ 
prostredníctvom gitary a počítačo-

vých softwarov, loop stations... Pa-
ralela s Beethovenom, ktorý dostal 
možnosť hrať na všetkých nástro-
joch orchestra presne podľa svojho 
„vnútorného obrazu“, je možno 
hyperbolou; pravdou však ostáva, 
že po prvýkrát dostaneme mož-
nosť sledovať plnokrvný ansámbel 
fungujúci podľa predstáv skladate-
ľa, nehovoriac o unikátnom vizu-
álnom zážitku, aký takáto pódiová 
prezentácia ponúka. Technický vý-
voj jednočlenného orchestra trval 
dlhší čas, podľa očakávaní Methe-
nyho kolegov z brandže (napríklad 
Chicka Coreu), však bude koncert-
ná prezentácia nezabudnuteľným 
zážitkom. Rovnomenný album 
Orchestrion vydáva mesiac pred 
bratislavským koncertom vydava-
teľstvo Nonesuch Records.

(mot)
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Wayne Shorter v Bratislave

Líder-saxofonista obklopený prvotriednymi 
hudobníkmi (klavirista Danilo Pérez, kon-
trabasista John Patitucci, bubeník Brian 
Blade) poňal svoje bratislavské vystúpenie 
v duchu koncepcie Davisovho kvinteta zo 
spomínaného obdobia, keď hudba plynie 
prakticky bez prerušenia, jednotlivé témy 
bývajú nadhodené len letmo a nasleduje ich 
pomerne voľná improvizácia, v rámci ktorej 
sa stierajú hranice medzi chórusmi a miznú 
pôvodné harmonické kontúry. Okrem toho 
väčšinou (aj keď nie vždy) chýbalo tradičné 
delenie formy na sóla jednotlivých členov 
kapely; vystriedala ho spontánna vzájom-
ná komunikácia, hra s krátkymi motívmi, 
okamžitými nápadmi, čo dodávalo výsledku 
príchuť neočakávaného. Minimum rytmicky 
pravidelných pasáží, neprítomnosť groovov 
ani swingu, málo tradičných harmonických 
sledov, chvíľkové prieniky s inými žánrami 
(nazdávam sa, že k obľúbencom klaviristu 
určite patrí Béla Bartók); to všetko zrejme 
miatlo tých, ktorí očakávali priamočiarej-
šiu hudbu, v akej by sa mohli takpovediac 
niečoho „chytiť“. Ťažko povedať, čo vlast-
ne prekážalo tým, ktorí z koncertu odišli 
predčasne. Zdalo sa im, že Shorter je skôr 
sidemanom vo vlastnej kapele? (Keďže väč-
šinou reagoval na podnety vychádzajúce 
z klavíra.) Čakali, že 76-ročný pán vytiahne 
niektoré zo svojich starých hitov (napríklad 
Footprints alebo Witch Hunt) a bude ich 
hrať rovnakým spôsobom ako pred 40 rok-
mi? Priznávam, že trochu pomalý „rozbeh“ 
kvarteta spočiatku neoslovil ani mňa, avšak 
časom tento pocit nahradil neustále sa stup-
ňujúci pôžitok. Platilo to najmä od chvíle, 
v ktorej Shorter vymenil tenor za sopránsa-
xofón. Jeho lahodný, plný a skutočne saxo-
fónový tón mi spôsoboval nemalé potešenie. 
V závere koncertu (takmer som neveril, že 
neprerušovaný prúd hudby trval približne 
hodinu a pol) by som neváhal použiť slovo 
rozkoš! Skvele ju zavŕšila dvojica prídavkov 
(prvým bola známa téma Joy Ryder). 
Hudba kvarteta Waynea Shortera si žiadala 
naozaj aktívne a koncentrované počúvanie, 
ako aj istú dávku trpezlivosti. Ten, ten kto si 
v nej dokázal nájsť záchytné body, bol napo-
kon štedro odmenený. K pamätnému zážit-
ku značnou mierou prispeli aj organizátori, 
ktorí akoby mávnutím čarovného prútika 
premenili nevľúdnu výstavnú halu na neča-
kane príjemný priestor. Na takúto udalosť 
sa len tak skoro nezabudne...

Robert KOLÁŘ

Keď som pred rokom odchádzal z koncertu Herbieho Hancocka vo viedenskom Konzerthause, povedal som si, že chcem opäť 
zažiť niečo podobné. Príležitosť sa naskytla na koncerte Wayne Shorter Quartet v bratislavskej Inchebe (10. 11.) a hoci bol zážitok 
z vystúpenia Hancockovho spoluhráča z obdobia legendárnej zostavy Milesa Davisa z polovice 60. rokov odlišného charakteru, mal 
pre mňa rovnaký význam. 

Domáci jazzmani o koncerteDomáci jazzmani o koncerte

Wayne Shorter patrí spolu so Sonnym Rol-
linsom k posledným žijúcim gigantom „sta-
rej saxofónovej školy“ a je obdivuhodné, že 
vo svojom veku je schopný držať krok s do-
bou, dokonca elegantne posúvať žánrové 
hranice. Jeho kvarteto pre mňa zosobňuje 
pojem „contemporary music“: dômyselne 
prepracovaný koncept prepájajúci vopred 
stanovené rytmicko-harmonické modely a 
bitonálne pasáže pôsobiace „free“ dojmom 
s improvizovanou hudbou. Mnohí návštev-
níci koncertu, ktorí čakali mainstreamové 
„štyri“, odchádzali sklamaní, mňa však ten-
to koncert fascinoval. 

Erik Rothenstein

Génius veľkosti Davisa a Coltrana 
(ale aj Šostakoviča a Stravinského) 
predviedol z môjho pohľadu esenciu 
všetkých štýlov akustickej hudby 
v podobe novej zvukovosti a jedi-
nečnosti. To, čo so dialo medzi hráč-
mi na pódiu, pokladám za najvyšší 
stupeň hudobnej improvizácie a hu-
dobnej intuície. Vzájomné reakcie, 
sprevádzanie či kontrapunktické 
plochy tvorili koncept presahujú-
ci a spájajúci hranice klasickej a 
jazzovej hudby. 

Nikolaj Nikitin

Koncert Wayna Shortera a jeho 
kvarteta bol pre mňa jedným z 
najinšpiratívnejších hudobných 
zážitkov posledného obdobia. 
Hudba, ktorú interpretovali, pre-
sahovala všetky predstaviteľné 
hranice a formy. Spôsob, akým 
kapela komunikovala, bol fasci-
nujúci a bubeník Brian Blade hral 
tak krásne, že som miestami len 
ťažko zvládal prívaly emócií... 

Oskar Rózsa

Akékoľvek slovné popisovanie 
a analyzovanie tejto hudby sa 
nedotýka podstaty. Je to nie-
čo ako teológia versus vzťah s 
Bohom; teológia, akokoľvek fun-
dovaná a poctivá nedokáže pove-

dať o Bohu nič, pokiaľ s ním človek neprežíva 
osobný vzťah. Tejto dobrodružnej, ľudskej a 
pritom spirituálnej hudbe je potrebné otvoriť sa 
celou svojou bytosťou – telom/dušou/duchom – 
a nechať sa viesť k Nepoznanému. 

Juraj Šušaník

Výrazy ktoré mi napadajú v súvislosti s kon-
certom Shorterovho kvarteta: tvorivosť, súhra, 
jazz, pohyb a pokoj, sloboda, poriadok, zmysel 
pre oblúk, nadhľad... Tento koncert predstavo-
val to všetko a ešte oveľa viac. 

Matúš Jakabčic

(mot)

Koncert kvarteta Wayna Shortera prilákal do bratislavskej Incheby množstvo domácich 
hudobníkov; niektorí z nich sa o svoj zážitok podelili aj s čitateľmi Hudobného života.
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Jazz vo  lharmónii
Na koncerte s názvom Jazz vo  lharmónii 

(29. 10.) v rámci Višegrádskych dní 2009 v 
Košiciach sa predstavil Matúš Jakabčic (gi-
tara, autor troch kompozícií a ďalších aranž-
mánov), Rostislav Fraš (saxofóny), Ľuboš 
Šrámek (klavír), Štefan Bartuš (kontrabas) 
a Dušan Novakov (bicie). Orchester ŠfK diri-
goval Oskar Rózsa. 
V prvej polovici koncertu zaznela v premiére 
Jakabčicova kompozícia Medzi dvoma svetmi, 
ktorej titul naznačoval spojenie symfonického 
orchestra (svet „vážnej“ hudby) a jazzového 
comba (jazz). Fenomén, ktorý bol výzvou nie-
len pre jazzových skladateľov už v minulosti, 
púta rovnako pozornosť aj dnes. Možností, 
ako sa s ním vysporiadať, je určite mnoho. 
Matúš Jakabčic sa k nemu postavil spôsobom 
sebe vlastným, ako jazzový hudobník, a mys-
lím, že to zvládol na výbornú. V introdukcii sa 
predstavili všetci aktéri – orchester a postupne 
krátkymi sólami (vo forme akejsi „predstavo-
vačky“) jednotliví členovia jazzového comba 
(sopránsaxofón, gitara, klavír, kontrabas a bi-
cie). Potom nastúpila jazzová téma – svieži 
a zároveň „chytľavý“ 5/4 valčík. Štruktúra 
skladby ponúkla saxofónové a gitarové sóla 
prestriedané s orchestrálnymi úsekmi, v kto-
rých sa predstavili jednotlivé nástrojové sek-
cie. Zvuk moderného bigbandu miestami 
evokovala najmä plechová sekcia. Autor ako 
majster svojho remesla umne zúročil bohaté 
skúsenosti z aranžovania pre jazzový orches-
ter. Kontrast prinieslo pomerne rozsiahle sólo 
Ľuboša Šrámka, ktoré na okamih zastavilo 
dovtedajší pulz skladby. V pomalej strednej 
časti (skladba plynula attacca) sa blysol só-
lom kontrabasista Štefan Bartuš, prekvapili 

vynikajúco inštrumentované sláčiky. Návrat 
hlavnej témy v 5/4 metre kompozíciu uzatvo-
ril. Skladba Medzi dvoma svetmi bola inšpira-
tívnou po inštrumentačnej stránke, obsahom 
sól, ako aj v samotnom princípe prepojenia 
„svetov“. Vzdávam hold každému počinu 
v tejto oblasti.
V druhej polovici koncertu zaznelo šesť skla-
dieb: dve z pera Matúša Jakabčica, trojica jaz-
zových štandardov a Bachovo Allegro z Bran-
deburského koncertu č. 3 v Jakabčicových 
aranžmánoch. Opäť musím poznamenať, že 
boli inštrumentačne invenčné i aranžérsky 
zaujímavé (záver Autumn Leaves v nápaditej 
reharmonizácii). Popri štandardoch a Bacho-

vi sa kompozične „nestratili“ ani Jakabčicove 
pôvodiny 269 Summer st. a Room No. 5. Azda 
najväčší potlesk zožalo Bachovo Allegro, ktoré 
po záverečnom aplauze zaznelo ešte raz ako 
prídavok. 
Citeľnejším nedostatkom koncertu bola akus-
tika, keďže koncertná sála Domu umenia ne-
praje zoskupeniam s plným obsadením rytmi-
ky (v tomto prípade jazzovej). Niektoré (určite 
zaujímavé) momenty v orchestri miestami 
zvukovo zanikali. Čo dodať na záver? Gratu-
lujem a teším sa na ďalšie projekty, v ktorých 
sa „hudobné svety“ nebudú rozdeľovať, ale 
spájať. 

Adrián HARVAN

Orchestrion Pata Methenyho na Slovensku!
Dave Holland Quintet – 

Wayne Shorter Quartet – Power 
of Three Chicka Coreu... Ďalším 
z radu exkluzívnych vystúpení 
cyklu Hviezdy svetového jazzu 
nebude podľa očakávanej logic-
kej postupnosti hviezdne duo, ale 
exkluzívny sólový projekt gitaris-
tu Pata Methenyho. Americký 
umelec predstaví v priestoroch 
bratislavskej Incheby (26. 2. 2010) 
svoj v reálnom čase riadený, akus-
tický „one man band“ nazvaný 
Orchestrion. Skupinu viac ako 
dvadsiatich mechanicky ovláda-
ných hudobných nástrojov – roz-
ličné typy gitár, klavír, vibrafón, 
marimbu, bicie nástroje, rôznoro-
dé perkusie, ale aj organ, ktorého 
píšťaly tvoria fľaše naplnené tekuti-
nou – bude Metheny „kontrolovať“ 
prostredníctvom gitary a počítačo-

vých softwarov, loop stations... Pa-
ralela s Beethovenom, ktorý dostal 
možnosť hrať na všetkých nástro-
joch orchestra presne podľa svojho 
„vnútorného obrazu“, je možno 
hyperbolou; pravdou však ostáva, 
že po prvýkrát dostaneme mož-
nosť sledovať plnokrvný ansámbel 
fungujúci podľa predstáv skladate-
ľa, nehovoriac o unikátnom vizu-
álnom zážitku, aký takáto pódiová 
prezentácia ponúka. Technický vý-
voj jednočlenného orchestra trval 
dlhší čas, podľa očakávaní Methe-
nyho kolegov z brandže (napríklad 
Chicka Coreu), však bude koncert-
ná prezentácia nezabudnuteľným 
zážitkom. Rovnomenný album 
Orchestrion vydáva mesiac pred 
bratislavským koncertom vydava-
teľstvo Nonesuch Records.

(mot)
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čo počúva...

Vladimír Balek

Vladimír Balek  (1953) 
– teoretický fyzik, učí na 
Fakulte matematiky, fyziky 
a informatiky UK. Zaoberal 
sa pohybom častíc a šíre-
ním sa svetla okolo čier-
nych dier, vnútornou stav-
bou neutrónových hviezd, 
brzdným žiarením pri zráž-
kach elementárnych častíc, 
vlastnosťami elektrického 
oblúka, plasticitou a obte-
kaním otáčajúcich sa telies. 
V súčasnosti sa venuje naj-
mä kozmológii. V rokoch 
1991–1996 bol autorom 
a hercom divadla GUnaGU. 
Napísal knihu Prečo svietia 
hviezdy? (1986), divadelnú 
hru Bielikovci čiže skrytý 
pôvab pracujúcej inteli-
gencie (1990) a päťdesiat 
pesničkových textov, vrá-
tane dvoch poľských a jed-
ného v jazyku Vznešených 
elfov.

pôsobí na päťdesiate počutie 
rovnako dobre ako na prvé. 
Keď som si ju pred písaním 
tohto slohu prehrával, naj-
radšej vo verzii pre klavír v 
podaní mladíka v tričku a vl-
nenej čiapke, ktorý si hovorí 
„logosthedestroyer“ (zdra-
vím Youtube!), vždy ma po-
tešil zdvojený začiatok témy 
v prvom hlase po ostinátnej 
medzivete, tom opakujúcom 
sa ta-dá ta-dá v polovici 
skladby. A hoci som vedel, že 
téma v štvrtom hlase nastúpi 
pri prvej citácii pred kon-
com témy v prvom hlase, ba 
ustriehol som aj jej prvé tóny, 
záverečné ta-da-da mi ako 
dozadu vrhnutý lúč osvietilo 
úsek skladby, ktorý sa práve 
skončil. Hm, keď o tom pí-
šem, pripadá mi, že Bach ma 
posledný mesiac nadchýnal 
takmer rovnako ako kedysi 
Beatles. Tuším dám počúva-
niu ešte šancu.

fyzik

[foto: J. Žilčayová ml.]

ĽĽahšie by sa mi rozvíjala mier-
ne pozmenená – hudobník by 
povedal „variovaná“ – téma 
„čo počíta V. B.“. Keď si v du-
chu vybavujem, ako trávim čas, 
vychádza mi, že omnoho viac 
počítam než počúvam. Tým 
myslím ekvivalentné úpravy 
rovníc, aké sme robili na ho-
dinách matematiky. Zostaví sa 
rovnica a potom sa prenášajú 
členy na druhú stranu, násobí 
sa, umocňuje atď., až kým sa 
nezistí, čomu sa rovná x. Taký 
výpočet vyzerá ako partitúra. 
Rovnice sú ako hudobné frázy, 
ich stavebné kamene – pís-
mená, číslice, matematické 
symboly – ako noty a dvakrát 
podčiarknutý výsledok ako zá-
verečný akord. Pravda, rovni-
ce sa nedajú previesť na zvuky. 
Ale to azda znamená len toľko, 
že existujú aj iné harmónie 
než tá, ktorá sa dá zachytiť 
sluchom. Alebo je harmónia 
len jedna a ja ju vnímam, keď 
počítam únik čiernej diery do 
štvrtého rozmeru, práve tak, 
ako keď počúvam... čo, to sa 
čitateľ dozvie o chvíľu. 

Leibniz hovorí, že hudba je 
„exercitium arithmeticae oc-
cultum nescientis se numerare 
animi“ – skryté cvičenie v arit-
metike, pri ktorom duša nevie, 
že počíta. Schopenhauer s ním 
nesúhlasí, pretože potom by 
sme z hudby nemali o nič väčší 
pôžitok než z riešenia počtovej úlohy. Nuž, ten 
pôžitok nie je zas taký malý a vzniká ako pri 
hudbe z názoru (intuitus), nie z pojmu (con-
ceptus). Spomínam si na svoju prvú pesničku 
Beatles. Bola to Eight Days a Week z platne, 
ktorú doniesla deťom našich susedov z prvého 
poschodia ich kamarátka, dcéra juhoslovanské-
ho konzula. Úvodnou pasážou, čo sa priženie z 
diaľky ako príbojová vlna, mi „the fabs“ zrých-
lili tep, a keď spevák spustil svoje vyzývavé 
Ooh I need your love babe, bol som nadobro 
ich. Nemusel som vedieť, že dunivá basgitara 
hrá pedálový tón, ktorý vo svojich prelúdiách 
používal Bach, ani že postupnosť akordov 
tónika-dominanta dominanty-subdominanta-
tónika v sebe skrýva posun o poltón, obľúbený 
v renesančných zboroch. Aritmetický princíp v 

hudbe pre mňa znamená, že skladateľ narába s nekonečnom; nie 
je to dláto, ktorým si jeho výtvor môžeme otvoriť ako umelého 
slávika z Andersenovej rozprávky a „ľudským rozumom pochopiť, 
ako sú valčeky poskladané, ako sa pohybujú a ako nasleduje tón 
za tónom“. 

Je pravda, že dojem z počítania nie je natoľko bezprostredný ako 
z počúvania. Počuť to tá-dá-dá-dá tá-di-da-dam, ktorým začí-
na Bachov Contrapunctus I, je ako mať pred sebou známu tvár s 
črtami poskladanými do jedinečného, na prvý pohľad rozpozna-
teľného celku. Rovnica je oproti tomu neosobná. Azda to spôso-
buje skutočnosť, že ceruzka síce ukladá znaky na papier v reálnom 
čase, no rovnica nemôže odbočiť ako melódia nahor alebo nadol. 
Navyše uchu znie zvláštnosť v harmonizácii či neobvyklá expozí-
cia témy neotrelo aj potom, čo hlava pochopila, v čom spočíva jej 
účinok. Takže Bachova skladba, prvá z cyklu štrnástich fúg s tou 
istou témou – poslednú už veľký Johann Sebastian nedokončil –, 

ČO POČÚVA
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G. F. Händel
Ode for the Birthday of 
Queen Anne
Dixit Dominus
Guilmette, Scholl, Wolf
Vocalconsort Berlin
Akademie für Alte Musik 
Berlin
Marcus Creed
Harmonia Mundi 2009/
distribúcia DIVYD

Koniec dvanásťročnej Vojny 
o španielske dedičstvo, potvrdený 
Utrechtským mierom (1713), oslávil 
Händel v novej domovine dvomi 
kompozíciami. Verejne v slávnost-
nom Utrechtskom Te Deum HWV 
278 a komornejšie v Óde na narode-
niny kráľovnej Anny HWV 74, zná-
mej tiež ako Ode for Peace. Libreto 
svetskej kantáty, ktorej všetky slohy 
obsahujú apoteózu anglickej krá-
ľovnej – mierotvorkyne („The day 
that gave great Anne birth/Who 
fixed a lasting peace on Earth.“), 
napísal Ambros Philips. V kontexte 
Händlových diel menej uvádzaná 
skladba sa symbolicky začína obra-
zom brieždenia Eternal source of 
light divine, ktorý patrí medzi naj-
úchvatnejšie v dejinách hudby. Nad 
pomaly plynúcimi akordmi sláčikov 
sa vznášajú koloratúry altu (na slovo 
eternal, ako inak) v éterickom dialó-
gu so sólami trúbky. Hlasu Andreasa 
Scholla akoby miestami chýbala 
na tomto CD sýtosť; intonácia, 
technika, frázovanie a zmysel pre 
afektívnosť zhudobneného textu sú 
však obidvuhodné. Medzi najstrhu-
júcejšie okamihy nahrávky patrí jeho 
duet s basistom Andreasom Wolfom 
Let rolling streams their gladness 
show. Nápadité ostinato tejto časti 
si cenil i Händel, ktorý ho neskôr 
použil v oratóriu Esther a v druhom 
z Concerti a due cori. Kanadská 
sopranistka Hélène Guilmette je 
presvedčivou v náročných sólových 
koloratúrach i citlivou partnerkou 
v duetách (siciliany Let flocks and 
heards their fear forget, Kind health 

klasika
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descends on downy wings). Výkon 
Vocalconsort Berlin ešte umocňuje 
Händlove skvostné zbory (technika 
cori spezzati v záverečnej časti 
United nations shall combine), 
ktoré odkazujú na Purcella, no 
súčasne anticipujú skladateľove 
oratóriá. Kvality nemeckého zboru 
potvrdzuje aj známe Händlove 
zhudobnenie žalmu Dixit Dominus 
HWV 232, ktorý mu svojou „talian-
skou“ virtuozitou, expresívnosťou 
a farebnosťou poskytuje väčší 
priestor. Rozpisovať sa o výkonoch 
Akademie für Alte Musik Berlin, 
azda najprominentnejšieho európ-
skeho barokového orchestra dneš-
ka, by bolo nosením dreva do lesa. 
Händel bol majstrom v narábaní so 
slovom, pričom v sólach i zboroch 
dokáže vo vzťahu k textu udržiavať 
pozornosť poslucháča rafinovaným 
variovaním melodického priebehu, 
zdobením, akcentmi alebo harmo-
nickými zmenami. Marcus Creed vie 
tieto typické črty Händlovej hudby 
vyzdvihnúť. Vďaka vynikajúcemu 
zvukovému spracovaniu a kombiná-
cii menej frekventovaného a zná-
mejšieho diela predstavuje nahráv-
ka atraktívny aktuálny príspevok do 
händlovskej diskografie. 

Andrej ŠUBA

Konomichi, slovenské a 
japonské piesne
Nao Higano, soprán, 
Kuni Soma, klavír
abalART 2009

Japonská sopranistka Nao Higano 
sa počas rokov života na Slovensku 
priam bytostne včlenila do našej 
hudobnej kultúry a stala sa jednou 
z mála vokálnych interpretiek za-
meraných na komornú literatúru. 
Hoci v súčasnosti žije na Morave, 
dramaturgiu svojho CD, nazvané-
ho podľa jednej z piesní Konomichi 
(Tá cesta), oprela o dva piliere: 
slovenský a japonský. Prvý z nich 
reprezentuje Mikuláš Schneider-
Trnavský, druhý Kosaku Yamada. 
Obaja skladateľskí rovesníci za-
nechali bohaté dedičstvo vokálnej 
tvorby, z ktorého Nao Higano 

Wagner
Tristan und Isolde
W. Meier, I. Storey, M. De 
Young,
M. Salminen, G. Grochowski,
Zbor a Orchester Teatro alla 
Scala Milano,
D. Barenboim,
réžia P. Chéreau
DVD video, 
Virgin Classics, 2009

V hudobnej dráme Tristan a 
Izolda sa Richardovi Wagnerovi 
podarilo do písmenka naplniť 
obsah tohto pojmu. Námet stre-
dovekého germánskeho eposu 
vychádzajúceho z keltských 
povestí skladateľ spracoval spô-
sobom, ktorý zásadne ovplyvnil 
ďalší vývoj hudby. Rozmerné, 
hlboko intímne a spontánne dielo 
je komponované ako jednoliaty 
hudobný prúd. Široké klenby 
„nekonečných melódií“ pozostá-
vajú z 30 príznačných motívov. 
Harmonická stránka je mimoriad-
ne nápadná – Wagner dospel až k 
prahu atonality. Napriek tomu, že 
Tristan je predovšetkým orches-
trálnou partitúrou (to najpod-
statnejšie sa odohráva v inštru-

„zmiešala“ náplň svojho disku. Ide 
teda väčšmi o tematický než profi-
lový projekt. Popri sopranistke sa 
na ňom podieľa aj tokijská rodáčka 
a v súčasnosti na Slovensku žijúca 
klaviristka Kuni Soma.
Z 22 relatívne krátkych piesní 
(len jedna presahuje tri minúty) 
skomponoval 10 Mikuláš Schnei-
der-Trnavský a autorom ďalších je 
Kosaku Yamada. Majú čosi spoloč-
né, ale aj odlišné. Obaja autori sú 
lyrikmi, ctia si váhu slova, spevnosť 
línie a ich poetika je pastelovo fa-
rebná. No zdroje ich melodickej 
a výrazovej invencie vyvierajú 
z odlišných prameňov a kultúr. 
K tvorbe Schneidra-Trnavského si 
sólistka vytvorila osobný vzťah a 
zdatne prekonáva jazykovú bariéru 
v nuansách výslovnosti. Pre odha-
ľovanie obsahu piesní má viacero 
predpokladov. Predovšetkým 
kultivovaný, vrúcne sfarbený 
tón, ktorý má sýtosť stredných 
a hlbokých polôh, ale aj étericky 
ľahké výšky. Schopnosť spievať 
komorne a v legátovej línii je zjav-
ná už v úvodnej trojici ľudových 
piesní. Postupne poslucháč objaví 
v prejave Nao Higano delikátne 
tieňovanie dynamiky a modelova-
nie výrazu v nadväznosti na text. 
Prevažuje v ňom neha, emoci-
onálnosť, melancholická lyrika. 
V polovici schneidrovského bloku 
sa však dostaví istý pocit inter-
pretačnej jednotvárnosti, ktorý by 
mohla prelomiť napríklad v piesni 
Sedí kukuk väčšia dávka fantázie 
či nespútanejšia demonštrácia 
pocitov interpretky. Na ostrejšie 
kontrasty pri danom výbere piesní 
nebolo veľa príležitostí, pretože už 
nasledujúce dve (Uspávanka, Nad 
kolískou) sa opäť vracajú do zasne-
nej nálady. Záver prvej časti patrí 
populárnym Ružičkám v typicky 
komornom prednese zbavenom 
akýchkoľvek manier.
Ešte silnejší a najmä autentickejší 
zážitok prináša výber piesní Ja-
ponca Kosaku Yamada. Už prvá 
skladbička s názvom Vyčkávanie 
zaujme odlišnou, veselou atmosfé-
rou a rytmom. Prvky ozdobného 
spevu obsahujú niektoré ďalšie 
piesne (najmä záverečná Po dlhých 
cestách v Hakone), pričom aj po 
stránke tónového rozsahu kladú 
väčšie nároky ako opusy z prvej 
časti CD. Nao Higano sa však vie 
s veľkou dávkou elegancie a tech-
nickej istoty preniesť z tmavšej 
strednej polohy do vzdušných, 
štíhlych a v pianách nasadených 
výšok. Tam, kde Yamada čaruje 

s hlasom a prechádza polohami, je 
Nao Higano absolútne flexibilná 
a práve skladby prechádzajúce 
z hĺbok do výšok (alebo naopak) si 
vychutnáva a zvláda ich prirodze-
ne, s veľkou dávkou kultúry. Pod 
príjemný dojem z CD sa podpísala 
klavírna partnerka sopranistky 
Kuni Soma. Obe umelkyne sú 
naladené na podobnú estetickú 
strunu (Nao Higano je tiež autor-
kou prekladu japonských piesní do 
slovenčiny), takže ich Konomichi 
je skutočne spoločnou cestou. 
Nad technickou kvalitou disku 
bdie najerudovanejšia dvojica 
slovenských hudobných režisérov 
a majstrov zvuku Emil Nižňanský 
a Hubert Geschwandtner.

Pavel UNGER

DVD
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čo počúva...

Vladimír Balek

Vladimír Balek  (1953) 
– teoretický fyzik, učí na 
Fakulte matematiky, fyziky 
a informatiky UK. Zaoberal 
sa pohybom častíc a šíre-
ním sa svetla okolo čier-
nych dier, vnútornou stav-
bou neutrónových hviezd, 
brzdným žiarením pri zráž-
kach elementárnych častíc, 
vlastnosťami elektrického 
oblúka, plasticitou a obte-
kaním otáčajúcich sa telies. 
V súčasnosti sa venuje naj-
mä kozmológii. V rokoch 
1991–1996 bol autorom 
a hercom divadla GUnaGU. 
Napísal knihu Prečo svietia 
hviezdy? (1986), divadelnú 
hru Bielikovci čiže skrytý 
pôvab pracujúcej inteli-
gencie (1990) a päťdesiat 
pesničkových textov, vrá-
tane dvoch poľských a jed-
ného v jazyku Vznešených 
elfov.

pôsobí na päťdesiate počutie 
rovnako dobre ako na prvé. 
Keď som si ju pred písaním 
tohto slohu prehrával, naj-
radšej vo verzii pre klavír v 
podaní mladíka v tričku a vl-
nenej čiapke, ktorý si hovorí 
„logosthedestroyer“ (zdra-
vím Youtube!), vždy ma po-
tešil zdvojený začiatok témy 
v prvom hlase po ostinátnej 
medzivete, tom opakujúcom 
sa ta-dá ta-dá v polovici 
skladby. A hoci som vedel, že 
téma v štvrtom hlase nastúpi 
pri prvej citácii pred kon-
com témy v prvom hlase, ba 
ustriehol som aj jej prvé tóny, 
záverečné ta-da-da mi ako 
dozadu vrhnutý lúč osvietilo 
úsek skladby, ktorý sa práve 
skončil. Hm, keď o tom pí-
šem, pripadá mi, že Bach ma 
posledný mesiac nadchýnal 
takmer rovnako ako kedysi 
Beatles. Tuším dám počúva-
niu ešte šancu.

fyzik

[foto: J. Žilčayová ml.]

ĽĽahšie by sa mi rozvíjala mier-
ne pozmenená – hudobník by 
povedal „variovaná“ – téma 
„čo počíta V. B.“. Keď si v du-
chu vybavujem, ako trávim čas, 
vychádza mi, že omnoho viac 
počítam než počúvam. Tým 
myslím ekvivalentné úpravy 
rovníc, aké sme robili na ho-
dinách matematiky. Zostaví sa 
rovnica a potom sa prenášajú 
členy na druhú stranu, násobí 
sa, umocňuje atď., až kým sa 
nezistí, čomu sa rovná x. Taký 
výpočet vyzerá ako partitúra. 
Rovnice sú ako hudobné frázy, 
ich stavebné kamene – pís-
mená, číslice, matematické 
symboly – ako noty a dvakrát 
podčiarknutý výsledok ako zá-
verečný akord. Pravda, rovni-
ce sa nedajú previesť na zvuky. 
Ale to azda znamená len toľko, 
že existujú aj iné harmónie 
než tá, ktorá sa dá zachytiť 
sluchom. Alebo je harmónia 
len jedna a ja ju vnímam, keď 
počítam únik čiernej diery do 
štvrtého rozmeru, práve tak, 
ako keď počúvam... čo, to sa 
čitateľ dozvie o chvíľu. 

Leibniz hovorí, že hudba je 
„exercitium arithmeticae oc-
cultum nescientis se numerare 
animi“ – skryté cvičenie v arit-
metike, pri ktorom duša nevie, 
že počíta. Schopenhauer s ním 
nesúhlasí, pretože potom by 
sme z hudby nemali o nič väčší 
pôžitok než z riešenia počtovej úlohy. Nuž, ten 
pôžitok nie je zas taký malý a vzniká ako pri 
hudbe z názoru (intuitus), nie z pojmu (con-
ceptus). Spomínam si na svoju prvú pesničku 
Beatles. Bola to Eight Days a Week z platne, 
ktorú doniesla deťom našich susedov z prvého 
poschodia ich kamarátka, dcéra juhoslovanské-
ho konzula. Úvodnou pasážou, čo sa priženie z 
diaľky ako príbojová vlna, mi „the fabs“ zrých-
lili tep, a keď spevák spustil svoje vyzývavé 
Ooh I need your love babe, bol som nadobro 
ich. Nemusel som vedieť, že dunivá basgitara 
hrá pedálový tón, ktorý vo svojich prelúdiách 
používal Bach, ani že postupnosť akordov 
tónika-dominanta dominanty-subdominanta-
tónika v sebe skrýva posun o poltón, obľúbený 
v renesančných zboroch. Aritmetický princíp v 

hudbe pre mňa znamená, že skladateľ narába s nekonečnom; nie 
je to dláto, ktorým si jeho výtvor môžeme otvoriť ako umelého 
slávika z Andersenovej rozprávky a „ľudským rozumom pochopiť, 
ako sú valčeky poskladané, ako sa pohybujú a ako nasleduje tón 
za tónom“. 

Je pravda, že dojem z počítania nie je natoľko bezprostredný ako 
z počúvania. Počuť to tá-dá-dá-dá tá-di-da-dam, ktorým začí-
na Bachov Contrapunctus I, je ako mať pred sebou známu tvár s 
črtami poskladanými do jedinečného, na prvý pohľad rozpozna-
teľného celku. Rovnica je oproti tomu neosobná. Azda to spôso-
buje skutočnosť, že ceruzka síce ukladá znaky na papier v reálnom 
čase, no rovnica nemôže odbočiť ako melódia nahor alebo nadol. 
Navyše uchu znie zvláštnosť v harmonizácii či neobvyklá expozí-
cia témy neotrelo aj potom, čo hlava pochopila, v čom spočíva jej 
účinok. Takže Bachova skladba, prvá z cyklu štrnástich fúg s tou 
istou témou – poslednú už veľký Johann Sebastian nedokončil –, 
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G. F. Händel
Ode for the Birthday of 
Queen Anne
Dixit Dominus
Guilmette, Scholl, Wolf
Vocalconsort Berlin
Akademie für Alte Musik 
Berlin
Marcus Creed
Harmonia Mundi 2009/
distribúcia DIVYD

Koniec dvanásťročnej Vojny 
o španielske dedičstvo, potvrdený 
Utrechtským mierom (1713), oslávil 
Händel v novej domovine dvomi 
kompozíciami. Verejne v slávnost-
nom Utrechtskom Te Deum HWV 
278 a komornejšie v Óde na narode-
niny kráľovnej Anny HWV 74, zná-
mej tiež ako Ode for Peace. Libreto 
svetskej kantáty, ktorej všetky slohy 
obsahujú apoteózu anglickej krá-
ľovnej – mierotvorkyne („The day 
that gave great Anne birth/Who 
fixed a lasting peace on Earth.“), 
napísal Ambros Philips. V kontexte 
Händlových diel menej uvádzaná 
skladba sa symbolicky začína obra-
zom brieždenia Eternal source of 
light divine, ktorý patrí medzi naj-
úchvatnejšie v dejinách hudby. Nad 
pomaly plynúcimi akordmi sláčikov 
sa vznášajú koloratúry altu (na slovo 
eternal, ako inak) v éterickom dialó-
gu so sólami trúbky. Hlasu Andreasa 
Scholla akoby miestami chýbala 
na tomto CD sýtosť; intonácia, 
technika, frázovanie a zmysel pre 
afektívnosť zhudobneného textu sú 
však obidvuhodné. Medzi najstrhu-
júcejšie okamihy nahrávky patrí jeho 
duet s basistom Andreasom Wolfom 
Let rolling streams their gladness 
show. Nápadité ostinato tejto časti 
si cenil i Händel, ktorý ho neskôr 
použil v oratóriu Esther a v druhom 
z Concerti a due cori. Kanadská 
sopranistka Hélène Guilmette je 
presvedčivou v náročných sólových 
koloratúrach i citlivou partnerkou 
v duetách (siciliany Let flocks and 
heards their fear forget, Kind health 
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descends on downy wings). Výkon 
Vocalconsort Berlin ešte umocňuje 
Händlove skvostné zbory (technika 
cori spezzati v záverečnej časti 
United nations shall combine), 
ktoré odkazujú na Purcella, no 
súčasne anticipujú skladateľove 
oratóriá. Kvality nemeckého zboru 
potvrdzuje aj známe Händlove 
zhudobnenie žalmu Dixit Dominus 
HWV 232, ktorý mu svojou „talian-
skou“ virtuozitou, expresívnosťou 
a farebnosťou poskytuje väčší 
priestor. Rozpisovať sa o výkonoch 
Akademie für Alte Musik Berlin, 
azda najprominentnejšieho európ-
skeho barokového orchestra dneš-
ka, by bolo nosením dreva do lesa. 
Händel bol majstrom v narábaní so 
slovom, pričom v sólach i zboroch 
dokáže vo vzťahu k textu udržiavať 
pozornosť poslucháča rafinovaným 
variovaním melodického priebehu, 
zdobením, akcentmi alebo harmo-
nickými zmenami. Marcus Creed vie 
tieto typické črty Händlovej hudby 
vyzdvihnúť. Vďaka vynikajúcemu 
zvukovému spracovaniu a kombiná-
cii menej frekventovaného a zná-
mejšieho diela predstavuje nahráv-
ka atraktívny aktuálny príspevok do 
händlovskej diskografie. 

Andrej ŠUBA

Konomichi, slovenské a 
japonské piesne
Nao Higano, soprán, 
Kuni Soma, klavír
abalART 2009

Japonská sopranistka Nao Higano 
sa počas rokov života na Slovensku 
priam bytostne včlenila do našej 
hudobnej kultúry a stala sa jednou 
z mála vokálnych interpretiek za-
meraných na komornú literatúru. 
Hoci v súčasnosti žije na Morave, 
dramaturgiu svojho CD, nazvané-
ho podľa jednej z piesní Konomichi 
(Tá cesta), oprela o dva piliere: 
slovenský a japonský. Prvý z nich 
reprezentuje Mikuláš Schneider-
Trnavský, druhý Kosaku Yamada. 
Obaja skladateľskí rovesníci za-
nechali bohaté dedičstvo vokálnej 
tvorby, z ktorého Nao Higano 

Wagner
Tristan und Isolde
W. Meier, I. Storey, M. De 
Young,
M. Salminen, G. Grochowski,
Zbor a Orchester Teatro alla 
Scala Milano,
D. Barenboim,
réžia P. Chéreau
DVD video, 
Virgin Classics, 2009

V hudobnej dráme Tristan a 
Izolda sa Richardovi Wagnerovi 
podarilo do písmenka naplniť 
obsah tohto pojmu. Námet stre-
dovekého germánskeho eposu 
vychádzajúceho z keltských 
povestí skladateľ spracoval spô-
sobom, ktorý zásadne ovplyvnil 
ďalší vývoj hudby. Rozmerné, 
hlboko intímne a spontánne dielo 
je komponované ako jednoliaty 
hudobný prúd. Široké klenby 
„nekonečných melódií“ pozostá-
vajú z 30 príznačných motívov. 
Harmonická stránka je mimoriad-
ne nápadná – Wagner dospel až k 
prahu atonality. Napriek tomu, že 
Tristan je predovšetkým orches-
trálnou partitúrou (to najpod-
statnejšie sa odohráva v inštru-

„zmiešala“ náplň svojho disku. Ide 
teda väčšmi o tematický než profi-
lový projekt. Popri sopranistke sa 
na ňom podieľa aj tokijská rodáčka 
a v súčasnosti na Slovensku žijúca 
klaviristka Kuni Soma.
Z 22 relatívne krátkych piesní 
(len jedna presahuje tri minúty) 
skomponoval 10 Mikuláš Schnei-
der-Trnavský a autorom ďalších je 
Kosaku Yamada. Majú čosi spoloč-
né, ale aj odlišné. Obaja autori sú 
lyrikmi, ctia si váhu slova, spevnosť 
línie a ich poetika je pastelovo fa-
rebná. No zdroje ich melodickej 
a výrazovej invencie vyvierajú 
z odlišných prameňov a kultúr. 
K tvorbe Schneidra-Trnavského si 
sólistka vytvorila osobný vzťah a 
zdatne prekonáva jazykovú bariéru 
v nuansách výslovnosti. Pre odha-
ľovanie obsahu piesní má viacero 
predpokladov. Predovšetkým 
kultivovaný, vrúcne sfarbený 
tón, ktorý má sýtosť stredných 
a hlbokých polôh, ale aj étericky 
ľahké výšky. Schopnosť spievať 
komorne a v legátovej línii je zjav-
ná už v úvodnej trojici ľudových 
piesní. Postupne poslucháč objaví 
v prejave Nao Higano delikátne 
tieňovanie dynamiky a modelova-
nie výrazu v nadväznosti na text. 
Prevažuje v ňom neha, emoci-
onálnosť, melancholická lyrika. 
V polovici schneidrovského bloku 
sa však dostaví istý pocit inter-
pretačnej jednotvárnosti, ktorý by 
mohla prelomiť napríklad v piesni 
Sedí kukuk väčšia dávka fantázie 
či nespútanejšia demonštrácia 
pocitov interpretky. Na ostrejšie 
kontrasty pri danom výbere piesní 
nebolo veľa príležitostí, pretože už 
nasledujúce dve (Uspávanka, Nad 
kolískou) sa opäť vracajú do zasne-
nej nálady. Záver prvej časti patrí 
populárnym Ružičkám v typicky 
komornom prednese zbavenom 
akýchkoľvek manier.
Ešte silnejší a najmä autentickejší 
zážitok prináša výber piesní Ja-
ponca Kosaku Yamada. Už prvá 
skladbička s názvom Vyčkávanie 
zaujme odlišnou, veselou atmosfé-
rou a rytmom. Prvky ozdobného 
spevu obsahujú niektoré ďalšie 
piesne (najmä záverečná Po dlhých 
cestách v Hakone), pričom aj po 
stránke tónového rozsahu kladú 
väčšie nároky ako opusy z prvej 
časti CD. Nao Higano sa však vie 
s veľkou dávkou elegancie a tech-
nickej istoty preniesť z tmavšej 
strednej polohy do vzdušných, 
štíhlych a v pianách nasadených 
výšok. Tam, kde Yamada čaruje 

s hlasom a prechádza polohami, je 
Nao Higano absolútne flexibilná 
a práve skladby prechádzajúce 
z hĺbok do výšok (alebo naopak) si 
vychutnáva a zvláda ich prirodze-
ne, s veľkou dávkou kultúry. Pod 
príjemný dojem z CD sa podpísala 
klavírna partnerka sopranistky 
Kuni Soma. Obe umelkyne sú 
naladené na podobnú estetickú 
strunu (Nao Higano je tiež autor-
kou prekladu japonských piesní do 
slovenčiny), takže ich Konomichi 
je skutočne spoločnou cestou. 
Nad technickou kvalitou disku 
bdie najerudovanejšia dvojica 
slovenských hudobných režisérov 
a majstrov zvuku Emil Nižňanský 
a Hubert Geschwandtner.

Pavel UNGER
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mentálnej zložke), sú sólistické 
party mimoriadne exponované a 
speváci miestami zvádzajú s mo-
hutne obsadeným orchestrom 
tuhý boj. Pre extrémne interpre-
tačné nároky opera nepatrí medzi 
často uvádzané diela a jej insce-
nácie možno väčšinou označiť za 
hudobný sviatok. Sviatkom bolo 
aj predstavenie tejto opery pri 
príležitosti otvorenia divadelnej 
sezóny 2007–2008 v Teatro alla 
Scala Milano, ktorého záznam je 
prezentovaný na novom DVD.
Hudobná koncepcia dirigenta 
Daniela Barenboima je strhujúca 
a maximálne fundovaná, vedenie 
orchestra, spevákov i zboru je 
obdivuhodné. Orchester milánskej 
La Scaly podáva výkon, ktorý je 
radosť počúvať. Jeho charakteris-
tickým znakom je presná súhra a 
typický robustný zvuk. Sólistic-
kému obsadeniu dominuje výkon 
svetoznámej dramatickej mezzo-
sopranistky Waltraud Meierovej. 
Náročný part Izoldy zvládla i po 20 
rokoch, čo sa začala venovať tejto 
úlohe, na obdivuhodnej úrovni. 
Svoj objemný hlas výborne ovláda 
vo všetkých registroch a fascinuje 
skvelou prácou s dynamikou, 
výnimočnou znalosťou wagnerov-
skej deklamácie a presvedčivým 
herectvom. Vyrovnaným partne-
rom jej bol menej známy tenorista 
Ian Storey, majiteľ tmavého, 
prierazného, takmer barytónového 
hlasu. Jeho Tristan pôsobí mimo-
riadne sústredeným dojmom a je 
spevácky i herecky precízne vypra-
covaný. Aj obsadenie ďalších úloh 
je prvotriedne: Matti Salminen ako 
kráľ Marke, Gerd Grochowski ako 
Kurwenal a Michelle DeYoung ako 
Brangäne.
Režisér Patrice Chéreau sa sústre-
dil na to, čo pri inscenovaní Trista-
na často absentuje – psychologický 
rozmer. Umiestnil dej do indife-
rentného industriálneho priestoru 
a podobne neurčitými kostýmami 
znejasnil časovú identifikáciu deja. 
Uistil diváka iba v tom, že nesledu-
je tragickú rozprávku v stredove-
kom háve, ale vrcholne nadčasovú 
psychologickú drámu. Chéreauov 
a Wagnerov príbeh sa odohráva 
v detailne rozpracovanom konaní 
postáv: vo vzájomných vzťahoch, 
gestách, pohľadoch a v mohutnom 
orchestrálnom prúde. Obe zložky 
pracujú kongeniálne súčasne. 
Nedopĺňajú sa, neilustrujú sa 
navzájom, ale vzácne fungujú ako 
jeden celok.

Jozef ČERVENKA

jazz
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Pavel Jakub Ryba & The 
Fish Men
Tour 2008 
CD + DVD
Hevhetia 2009

Český basgitarový virtuóz Pavel 
Jakub Ryba (1961) patril k prvým 
umelcom zastrešovaným slovenskou 
nahrávacou spoločnosťou Hevhetia. 
Majiteľ košického vydavateľstva Ján 
Sudzina ponúkol Rybovi možnosť 
nahrávať ešte v roku 2002 a výsled-
kom bola dvojica štúdiových albumov 
s hosťami európskeho a svetového 
formátu (líder poľských SBB Józef 
Skrzek na Smaller Wounds a Mike 
Stern na Morally Topless), ďalej 
koncertný záznam To Be Alive, na 
ktorom v Rybovom itinerári  gurovali 
okrem susedných krajín aj newyorské 
kluby, a reedícia albumu Yes, Yes, No, 
No vysoko hodnoteného americkým 
Jazziz Magazine. Aj vďaka oceneniu 
za „excelentnú technickú zručnosť a 
hudobné cítenie“ získal tento umelec 
pozíciu  remného hráča renomova-
ných výrobcov hudobných nástrojov 
(Warwick, Fender). 
Aktuálny „úlovok“, Tour 2008, je 
výsledkom minuloročného jesenného 
turné. Príjemným bonusom k CD 
je obrazový záznam koncertu z olo-
mouckého klubu Jazz Tibet (priložené 
DVD obsahuje trojicu skladieb navyše 
a krátky dokument). Keďže sledovanie 
pódiového diania a takmer detsky 
hravých interakcií je pri tomto type 
„koncertnej kapely“ takmer nevy-
hnutnosťou, oceňujem možnosť byť 
„nepriamym účastníkom“. Obsadenie 
Rybovej kapely Mind the Step bývalo 
v rámci jednotlivých nahrávacích 
alebo koncertných aktivít variabilné. 
Tentokrát si líder pozval nielen nových 
spoluhráčov, ale ponúkol aj vyno-
vený koncept. Úspornosť bývalých 
projektov s perkusionistom a hráčom 
na dychových nástrojoch vystriedal 
návrat regulárnej jazzrockovej zo-
stavy (podľa hrmotného nasadenia 
bubeníka Mikoláša Nopa miestami 
takmer bigbítovej) s basklarinetistom 

Ľubica Zajacová 
Záborská
Slovenská scéna world 
music
Coolart Bratislava 2009

Ľubica Zajacová Záborská sa 
vo svojej práci pokúša de novať 
frekventovaný pojem world music 
a upresniť jeho význam. Vo svojich 

Petrom Valáškom, tenorsaxofonistom 
Milanom Krajícom a excelentným 
americkým gitaristom Deanom 
Brownom. Od účasti tohto hudobníka, 
spoluhráča Billyho Cobhama, Mar-
cusa Millera alebo Davida Sanborna, 
právom očakávame progres celého 
zoskupenia, v určitých momentoch 
(siahodlhé introdukcie) však nepocho-
piteľne ostáva v ústraní. Dravú excen-
trickosť, ktorou prekypoval na pódiu 
vedľa Marcusa Millera, nachádzame 
snáď len v energických sólach úvodnej 
Morally Topless a Tomorrow Will Be 
Better. Premárnenou šancou je ne-
poskytnutie priestoru ako Brownovej 
hre, tak jeho vlastným témam ( jeho 
jediný autorský vstup Clave Groove 
je skôr etudou demonštrujúcou tech-
nické danosti). Repertoár P. J. Rybu 
prechádza minimom zmien a oživenie 
by mu len prospelo; aj uvedené sklad-
by sme počuli viackrát (elegická Smal-
ler Wounds sa podobne ako ďalšie 
objavila na niekoľkých albumoch). 
Napriek snaživej interakcii zoskupenia 
zápasí líder s modelom vytvoreným 
počas fungovania v komornejších 
zostavách – v rámci sólových pasáží 
a groovujúcich  gúr vykrýva aj har-
monickú štruktúru. Devízou The Fish 
Men ostávajú výrazné kontúry a sýty 
tón bezpražcovej basgitary i tvárny 
vokál Petra Valáška.
Osobitnou kapitolou väčšiny titulov 
vydavateľstva Hevhetia je ich pozo-
ruhodná vizuálna stránka. Na obale 
skvostne zhotoveného „digipacku“ 
tentokrát dominuje plastika basgi-
taristu evokujúca osamelé skulptúry 
Alberta Giacomettiho.  

Peter MOTYČKA

úvahách však pokračuje ďalej a hľadá 
historické korene vzniku i  lozo cký 
zmysel world music. Poukazuje na to, 
že pri vzniku world music bola vždy 
prítomná syntéza, spájanie viacerých 
odlišných kultúr, resp. spájanie 
rozdielnych prvkov hudobnej reči 
rôznych regionálnych kultúr do 
jedného celku v procese postupnej 
globalizácie. Odtiaľ sú odvodené aj 
ďalšie termíny ako global pop, fusion 
music, syncretic music, cosmic music 
a pod. Autorka ďalej podčiarkuje, že 
hudobní vedci, ktorí sa tejto prob-
lematike venujú, zväčša pokladajú 
world music za akési pokračovanie 
a prerod regionálnej ľudovej hudby 
(str. 18). Taktiež uvádza prehľad 
rôznych názorov popredných muzi-
kológov vrátane tých, ktorí dokonca 
stotožňujú world music s komerčnou 
populárnou hudbou. Značné ne-
jasnosti sú teda nielen v samotnom 
označení world music, ale predo-
všetkým vo vymedzení obsahu tohto 
pojmu.
Ľubica Zajacová Záborská v knihe 
veľmi poctivo hľadá a doslova historio-
gra cky skúma world music z hľadiska 
genézy. Spomína – tak trochu for-
málne – viaceré osobnosti, ktoré ona 
sama i ďalší poprední muzikológovia 
pokladajú za priekopníkov svetovej 
i slovenskej scény world music. Pritom 
ale často stotožňuje túto hudobnú 
kategóriu s typickou „strednoprúdo-
vou“ populárnou hudbou, čo je do 
istej miery povrchné, pretože typická 
populárna hudba je zámerne „väčši-
nová“ a oslovuje široké masy. Naopak, 
základ world music nemusí tvoriť len 
komercia, ale môže tu ísť aj o spon-
tánny, kultúrny či intelektuálny prejav 
jednotlivca alebo určitej skupiny ľudí, 
podobne ako tomu bolo v prípade 
iných menšinových žánrov.
Záujem o bigbítové kapely zábavo-
vého typu bol veľký už v 60. a 70. 
rokoch a bol iste väčší, než je tomu 
dnes. Rock vtedy znamenal „novú 
hudbu“, bol módou i životným štý-
lom, čo už dnes nie je v takej miere 
aktuálne. Podobných kapiel bolo 
neúrekom, nachádzali sa doslova 
v každej obci. Autorka niektoré z nich 
vyzdvihuje ako niečo mimoriadne, no 
nie je tomu tak. Fakt, že sa niekoľko 
z nich postupne zjavovalo až v 
90. rokoch, je skôr zásluhou záujmu 
médií. Autorka ďalej precízne a ob-
šírne mapuje slovenskú scénu world 
music a v podrobných a konzekvent-
ných analýzach sa venuje praktickým 
otázkam hudobnej reči, umeleckej 
tvorby a interpretácie. Je to nesporne 
jeden z hlavných prínosov publikácie. 
Dôraz kladie najmä na tvorbu osob-
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Ferdinand Klinda: 
Kráľovský nástroj a ja
Perfekt, Bratislava 2009

Na tohtoročnej Bibliotéke slávnostne 
predstavili novú knihu z vydavateľstva 
Perfekt Kráľovský nástroj a ja, autobio-
gra u prof. MUDr. Ferdinanda Klindu, 
ktorý sa tohto roku dožíva významného 
životného jubilea. Perfekt vydal už 15 
monogra í popredných osobností 
slovenského umenia. Autormi trinás-
tich z nich boli umenovedci a publicisti, 
prof. Klinda si monogra u napísal 
sám. Má na to všetky predpoklady: 
neobyčajne sviežu pamäť, skúsenosti 
z publikovania medicínskych, hudob-
novedných a organologických štúdií, 
ale i precíznej dokumentácie, zoradenej 
chronologicky do šiestich „koncertných 
kníh“ (k čomu ho kedysi inšpiroval 
Rudolf Macudziński).
Takmer 170-stranová kniha je napl-
nením Klindovho obľúbeného hesla, 
skvejúceho sa na prospekte organa 
v lipskom Gewandhause, kde kedysi 
koncertoval: „Res severa, verum 
gaudium.“

F. Klinda splnil v živote veľa zodpo-
vedných úloh: ako lekár – hematológ 
a vedecký pracovník v tomto odbore, 
aj ako koncertný umelec – organista, 
vysokoškolský pedagóg a funkcionár 
VŠMU, manažér v oblasti koncert-
ného umenia (v 90. rokoch bol istú 
dobu  riaditeľom Slovkoncertu), 
sólista Slovenskej  lharmónie, orga-
nológ, navrhovateľ a „kolaudátor“ 
viacerých slovenských organov, 
ale aj ako publicista bojujúci na 
mnohých frontoch. Predovšetkým 
za uznanie organa nielen ako chrá-
mového, ale i koncertného nástroja 
v neľahkých podmienkach minulého 
režimu... Kniha je obohatená aj 
o spoločensky cenné dokumenty 
týkajúce sa napr. množstva ocenení, 
ktoré prof. Klinda získal.
V úvodných kapitolách sa dozvedá-
me o rodinných koreňoch, výchove 
talentovaného chlapca k umeniu, 
všeobecnému i jazykovému vzdelaniu 
a národnému cíteniu, aj o krížovej 
ceste Klindovej rodiny v povojnovom 
režime na Slovensku. To všetko 
utváralo charakter, ale aj cieľavedo-
mosť a sebadisciplínu mladíka, ktorý 
sa v rozhodujúcom veku ocitol na 
križovatke dvoch povolaní: medicíny 
a umenia. Ani jednu humánnu dis-
ciplínu nechcel opustiť a napokon 
priznáva, že každá ho obohatila špeci-
 ckým spôsobom, hoci ich súbežné 
cesty niekedy znamenali neobyčajnú 
námahu a vypätie. Monogra a Fer-
dinanda Klindu je tak nielen chrono-
logickým radením úspechov a bojov 
v hudbe, ale aj svedectvom utvárania 
celostného človeka – cez štúdium na 
bratislavskom Konzervatóriu, násled-
ne na  Lekárskej fakulte UK a VŠMU, 
po začiatky koncertného i pedagogic-
kého pôsobenia či založenia rodiny. 
F. Klinda v knihe neobchádza ani svoj 
súkromný život, no vždy zachováva 
decentnosť a akýsi „nadhľad“ nad 
uplynulým životom, vrátane sebaspy-
tovania. Ale talent – ten Boží dar – ho 
neomylne viedol po náročnej ceste ži-
votom. Okrem koncertovania po celej 
Európe a v zámorí stačil ešte napísať 
desiatky štúdií (zoradených vo výbere 
v závere monogra e), päť kníh, vydať 
20 LP a CD. Ku knihe je pripojené 
aj DVD, na ktorom je okrem ukážky 
jeho majstrovstva dokumentovaného 
výberom z diel Bacha, Liszta či Janáč-
ka, aj rozprávanie o vzťahu umelca 
k organu v Dóme sv. Alžbety v Ko-
šiciach. Klinda má veľké zásluhy na 
premiérach a propagácii slovenskej 
tvorby doma i v zahraničí. Zvlášť silné 
priateľstvo ho viazalo s E. Suchoňom, 
I. Hrušovským, I. Zeljenkom, 
Š. Jurovským a mnohými ďalšími zo 

Júlia Bukovinská: 
Ferdinand Šteller-Šteliar
Známy – neznámy
Kapitoly z dejín hudobnej 
kultúry v Košiciach IX
Hudobná spoločnosť He-
merkovcov v Košiciach 2008

Pod hlavičkou Hudobnej spoločnosti 
Hemerkovcov v Košiciach vyšla 
koncom roku 2008 útla knižočka 
venujúca pozornosť aktivitám dnes 
sotva známeho Ferdinanda 
Štellera-Šteliara (1897–1982). I keď 
hudbu študoval v Budapešti, nestal 
sa profesionálnym hudobníkom. 

Bol predovšetkým gymnaziálnym 
učiteľom matematiky a fyziky a 
ako zanietený slavista sa po vzniku 
Československa v roku 1918 venoval 
otázkam spisovného slovenského 
jazyka. Bol aj autorom štúdií na túto 
tému a stal sa členom pravopisnej 
komisie jazykovedného a literárno-
vedného odboru Matice slovenskej. 
Autorke brožúrky Júlii Bukovinskej 
išlo predovšetkým o zviditeľnenie 
tejto osobnosti v súvislosti s hud-
bou, a to predovšetkým na pôde 
Košíc, kde Ferdinand Šteller-Šteliar 
niekoľko desaťročí pôsobil. Buko-
vinská ho predstavuje ako dobrého 
praktického muzikanta, ktorý hral 
na violončele, husliach a na klavíri, 
bol pohotovým sprevádzačom, 
tiež významným zbormajstrom. So 
skladateľom Fraňom Dostalíkom ho 
spájalo priateľstvo, bol v kontakte s 
mladým Jozefom Grešákom, v zrelom 
veku s Ladislavom Holoubkom. 
Vo svojich košických začiatkoch 
spolupracoval tiež s významným 
košickým skladateľom a regenschorim 
Oldřichom Hemerkom, s ktorým mali 
spoločný zberateľský záujem o slo-
venské ľudové piesne. Šteller-Šteliar 
ich upravoval pre klavír, mužský či 
miešaný zbor. Jeho nedokončená 
opera Junák mala dokonca ambície 
stať sa slovenskou národnou operou. 
Skladateľ Jozef Podprocký, ktorý sa 
tvorivým odkazom a torzom opery 
Štellera-Šteliara zaoberal, hodnotí v 
publikácii hudobnú stránku opery ako 
naivnú: „Harmonická reč zotrváva na 
jednej prípadne dvoch harmonických 
funkciách na veľkých plochách.“ 
Takýto úsudok zrejme neodkrýva 
kvality neprávom zabudnutého slo-
venského skladateľského velikána, ale 
skôr typ skladateľa „Kleinmeistra”, 
„bez ktorých” ale, ako uvádza Júlia 
Bukovinská, „by nikdy nebolo ani 
tých väčších“. Štellerova-Šteliarova 
zberateľská činnosť vyústila do 
spracovania a vydania slovenských 
ľudových piesní a nepochybne splnila 
dôležitú úlohu vo svojej dobe, hoci 
dnes má v pôvodnej verzii sotva 
opodstatnenie.
Významnejšia bola pre Košice činnosť 
Štellera-Šteliara ako referenta na 
stránkach novín, na ktoré je napokon 
hudobný historik odkázaný dodnes. 
O košickom hudobnom živote refero-
val najmä medzi rokmi 1928 a 1937 v 
denníkoch Slovák, Národný denník, 
Slovenská politika, Robotnícke novi-
ny či Slovenský východ. Avšak, ako 
uvádza autorka, bibliogra a nie je 
vzhľadom na často zachovanú anony-
mitu referenta kompletná.
Brožovaná, po gra ckej stránke 

ností a kapiel, u ktorých dominuje 
záujem o slovenskú (regionálnu) 
ľudovú pieseň staršieho obdobia, 
resp. o tradičnú ľudovú hudbu iných 
národov. Tým len zdôrazňuje spomí-
naný paradox týkajúci sa samotnej 
podstaty vymedzenia pojmu world 
music. Podľa toho, čo tvrdí v súlade 
s inými autormi, by tejto hudbe pri-
slúchali skôr vykonštruované názvy 
typu „new region folk music“ alebo 
„come-back-to-roots-music“ a pod. 
Pojem world music korešponduje 
skôr s opačnými trendmi vo vývoji 
hudby, na základe ktorých vznikali 
„univerzálne“, „nadnárodné“ hudob-
né smery vrátane popu, jazzu a rocku.
Téma knihy je ambiciózna, rovnako 
ako jej spracovanie. Práca spĺňa 
vyššie odborné a vedecké kritériá. 
Samotná publikácia by si však zaslu-
hovala kvalitnejšiu gra ku a tlač. Na-
priek týmto nedostatkom je vedecké 
dielo mladej autorky dôkazom, že na 
Slovensku vyrastá silná, perspektívna 
a snaživá generácia muzikológov.

František TURÁK

staršej i kedysi strednej generácie. 
Inicioval domáce organové festivaly, 
neúnavne bojoval za zachovanie 
desiatok vzácnych historických 
organov na Slovensku, za pozdvih-
nutie organovej interpretácie v rám-
ci cirkevnej hudby. Tu spomeniem 
aspoň memorandum z roku 2001 
na podnet Klindu, adresované 
najvyšším predstaviteľom katolíckej 
cirkvi na Slovensku, ktoré upozor-
ňovalo na neradostný stav, ale aj 
východiská pri riešení záchrany 
starých organov, budovania nových 
nástrojov, pozdvihnutia organovej 
interpretácie v liturgii katolíckej 
cirkvi. Organ – vždy iný, s tisíckami 
variácií vo výtvarných detailoch 
aj konštrukcii, je ozaj kráľovsky 
znejúcim, no zároveň mimoriadne 
náročným nástrojom. Jeho zvládnu-
tie patrí k vrcholom interpretačného 
umenia.
Profesor Klinda – napriek skvelej 
kariére v zahraničí už počas mi-
nulého režimu – nikdy nepodľahol 
pokušeniu moci či služby vládnucej 
strane a jej tajným zložkám. Tento 
umelec, bojovník, ale aj diplomat 
a neobyčajne vzdelaný intelektuál, 
si do dnešných dní zachoval entu-
ziazmus a odvahu mladíka, s ktorou 
otvorene hovorí o našich kultúrnych 
ziskoch, ale i omyloch a prehrách. 
Môže si to dovoliť. On totiž svet 
nielen pochodil a poznal, ale svet 
umenia si ho aj vysoko vážil. A do-
posiaľ nezabúda...

Terézia URSÍNYOVÁ

recenzie.indd   5 18. 12. 2009   22:06:34



RECENZIE

56 11-12 2009

mentálnej zložke), sú sólistické 
party mimoriadne exponované a 
speváci miestami zvádzajú s mo-
hutne obsadeným orchestrom 
tuhý boj. Pre extrémne interpre-
tačné nároky opera nepatrí medzi 
často uvádzané diela a jej insce-
nácie možno väčšinou označiť za 
hudobný sviatok. Sviatkom bolo 
aj predstavenie tejto opery pri 
príležitosti otvorenia divadelnej 
sezóny 2007–2008 v Teatro alla 
Scala Milano, ktorého záznam je 
prezentovaný na novom DVD.
Hudobná koncepcia dirigenta 
Daniela Barenboima je strhujúca 
a maximálne fundovaná, vedenie 
orchestra, spevákov i zboru je 
obdivuhodné. Orchester milánskej 
La Scaly podáva výkon, ktorý je 
radosť počúvať. Jeho charakteris-
tickým znakom je presná súhra a 
typický robustný zvuk. Sólistic-
kému obsadeniu dominuje výkon 
svetoznámej dramatickej mezzo-
sopranistky Waltraud Meierovej. 
Náročný part Izoldy zvládla i po 20 
rokoch, čo sa začala venovať tejto 
úlohe, na obdivuhodnej úrovni. 
Svoj objemný hlas výborne ovláda 
vo všetkých registroch a fascinuje 
skvelou prácou s dynamikou, 
výnimočnou znalosťou wagnerov-
skej deklamácie a presvedčivým 
herectvom. Vyrovnaným partne-
rom jej bol menej známy tenorista 
Ian Storey, majiteľ tmavého, 
prierazného, takmer barytónového 
hlasu. Jeho Tristan pôsobí mimo-
riadne sústredeným dojmom a je 
spevácky i herecky precízne vypra-
covaný. Aj obsadenie ďalších úloh 
je prvotriedne: Matti Salminen ako 
kráľ Marke, Gerd Grochowski ako 
Kurwenal a Michelle DeYoung ako 
Brangäne.
Režisér Patrice Chéreau sa sústre-
dil na to, čo pri inscenovaní Trista-
na často absentuje – psychologický 
rozmer. Umiestnil dej do indife-
rentného industriálneho priestoru 
a podobne neurčitými kostýmami 
znejasnil časovú identifikáciu deja. 
Uistil diváka iba v tom, že nesledu-
je tragickú rozprávku v stredove-
kom háve, ale vrcholne nadčasovú 
psychologickú drámu. Chéreauov 
a Wagnerov príbeh sa odohráva 
v detailne rozpracovanom konaní 
postáv: vo vzájomných vzťahoch, 
gestách, pohľadoch a v mohutnom 
orchestrálnom prúde. Obe zložky 
pracujú kongeniálne súčasne. 
Nedopĺňajú sa, neilustrujú sa 
navzájom, ale vzácne fungujú ako 
jeden celok.

Jozef ČERVENKA

jazz

kniha

Pavel Jakub Ryba & The 
Fish Men
Tour 2008 
CD + DVD
Hevhetia 2009

Český basgitarový virtuóz Pavel 
Jakub Ryba (1961) patril k prvým 
umelcom zastrešovaným slovenskou 
nahrávacou spoločnosťou Hevhetia. 
Majiteľ košického vydavateľstva Ján 
Sudzina ponúkol Rybovi možnosť 
nahrávať ešte v roku 2002 a výsled-
kom bola dvojica štúdiových albumov 
s hosťami európskeho a svetového 
formátu (líder poľských SBB Józef 
Skrzek na Smaller Wounds a Mike 
Stern na Morally Topless), ďalej 
koncertný záznam To Be Alive, na 
ktorom v Rybovom itinerári  gurovali 
okrem susedných krajín aj newyorské 
kluby, a reedícia albumu Yes, Yes, No, 
No vysoko hodnoteného americkým 
Jazziz Magazine. Aj vďaka oceneniu 
za „excelentnú technickú zručnosť a 
hudobné cítenie“ získal tento umelec 
pozíciu  remného hráča renomova-
ných výrobcov hudobných nástrojov 
(Warwick, Fender). 
Aktuálny „úlovok“, Tour 2008, je 
výsledkom minuloročného jesenného 
turné. Príjemným bonusom k CD 
je obrazový záznam koncertu z olo-
mouckého klubu Jazz Tibet (priložené 
DVD obsahuje trojicu skladieb navyše 
a krátky dokument). Keďže sledovanie 
pódiového diania a takmer detsky 
hravých interakcií je pri tomto type 
„koncertnej kapely“ takmer nevy-
hnutnosťou, oceňujem možnosť byť 
„nepriamym účastníkom“. Obsadenie 
Rybovej kapely Mind the Step bývalo 
v rámci jednotlivých nahrávacích 
alebo koncertných aktivít variabilné. 
Tentokrát si líder pozval nielen nových 
spoluhráčov, ale ponúkol aj vyno-
vený koncept. Úspornosť bývalých 
projektov s perkusionistom a hráčom 
na dychových nástrojoch vystriedal 
návrat regulárnej jazzrockovej zo-
stavy (podľa hrmotného nasadenia 
bubeníka Mikoláša Nopa miestami 
takmer bigbítovej) s basklarinetistom 

Ľubica Zajacová 
Záborská
Slovenská scéna world 
music
Coolart Bratislava 2009

Ľubica Zajacová Záborská sa 
vo svojej práci pokúša de novať 
frekventovaný pojem world music 
a upresniť jeho význam. Vo svojich 

Petrom Valáškom, tenorsaxofonistom 
Milanom Krajícom a excelentným 
americkým gitaristom Deanom 
Brownom. Od účasti tohto hudobníka, 
spoluhráča Billyho Cobhama, Mar-
cusa Millera alebo Davida Sanborna, 
právom očakávame progres celého 
zoskupenia, v určitých momentoch 
(siahodlhé introdukcie) však nepocho-
piteľne ostáva v ústraní. Dravú excen-
trickosť, ktorou prekypoval na pódiu 
vedľa Marcusa Millera, nachádzame 
snáď len v energických sólach úvodnej 
Morally Topless a Tomorrow Will Be 
Better. Premárnenou šancou je ne-
poskytnutie priestoru ako Brownovej 
hre, tak jeho vlastným témam ( jeho 
jediný autorský vstup Clave Groove 
je skôr etudou demonštrujúcou tech-
nické danosti). Repertoár P. J. Rybu 
prechádza minimom zmien a oživenie 
by mu len prospelo; aj uvedené sklad-
by sme počuli viackrát (elegická Smal-
ler Wounds sa podobne ako ďalšie 
objavila na niekoľkých albumoch). 
Napriek snaživej interakcii zoskupenia 
zápasí líder s modelom vytvoreným 
počas fungovania v komornejších 
zostavách – v rámci sólových pasáží 
a groovujúcich  gúr vykrýva aj har-
monickú štruktúru. Devízou The Fish 
Men ostávajú výrazné kontúry a sýty 
tón bezpražcovej basgitary i tvárny 
vokál Petra Valáška.
Osobitnou kapitolou väčšiny titulov 
vydavateľstva Hevhetia je ich pozo-
ruhodná vizuálna stránka. Na obale 
skvostne zhotoveného „digipacku“ 
tentokrát dominuje plastika basgi-
taristu evokujúca osamelé skulptúry 
Alberta Giacomettiho.  

Peter MOTYČKA

úvahách však pokračuje ďalej a hľadá 
historické korene vzniku i  lozo cký 
zmysel world music. Poukazuje na to, 
že pri vzniku world music bola vždy 
prítomná syntéza, spájanie viacerých 
odlišných kultúr, resp. spájanie 
rozdielnych prvkov hudobnej reči 
rôznych regionálnych kultúr do 
jedného celku v procese postupnej 
globalizácie. Odtiaľ sú odvodené aj 
ďalšie termíny ako global pop, fusion 
music, syncretic music, cosmic music 
a pod. Autorka ďalej podčiarkuje, že 
hudobní vedci, ktorí sa tejto prob-
lematike venujú, zväčša pokladajú 
world music za akési pokračovanie 
a prerod regionálnej ľudovej hudby 
(str. 18). Taktiež uvádza prehľad 
rôznych názorov popredných muzi-
kológov vrátane tých, ktorí dokonca 
stotožňujú world music s komerčnou 
populárnou hudbou. Značné ne-
jasnosti sú teda nielen v samotnom 
označení world music, ale predo-
všetkým vo vymedzení obsahu tohto 
pojmu.
Ľubica Zajacová Záborská v knihe 
veľmi poctivo hľadá a doslova historio-
gra cky skúma world music z hľadiska 
genézy. Spomína – tak trochu for-
málne – viaceré osobnosti, ktoré ona 
sama i ďalší poprední muzikológovia 
pokladajú za priekopníkov svetovej 
i slovenskej scény world music. Pritom 
ale často stotožňuje túto hudobnú 
kategóriu s typickou „strednoprúdo-
vou“ populárnou hudbou, čo je do 
istej miery povrchné, pretože typická 
populárna hudba je zámerne „väčši-
nová“ a oslovuje široké masy. Naopak, 
základ world music nemusí tvoriť len 
komercia, ale môže tu ísť aj o spon-
tánny, kultúrny či intelektuálny prejav 
jednotlivca alebo určitej skupiny ľudí, 
podobne ako tomu bolo v prípade 
iných menšinových žánrov.
Záujem o bigbítové kapely zábavo-
vého typu bol veľký už v 60. a 70. 
rokoch a bol iste väčší, než je tomu 
dnes. Rock vtedy znamenal „novú 
hudbu“, bol módou i životným štý-
lom, čo už dnes nie je v takej miere 
aktuálne. Podobných kapiel bolo 
neúrekom, nachádzali sa doslova 
v každej obci. Autorka niektoré z nich 
vyzdvihuje ako niečo mimoriadne, no 
nie je tomu tak. Fakt, že sa niekoľko 
z nich postupne zjavovalo až v 
90. rokoch, je skôr zásluhou záujmu 
médií. Autorka ďalej precízne a ob-
šírne mapuje slovenskú scénu world 
music a v podrobných a konzekvent-
ných analýzach sa venuje praktickým 
otázkam hudobnej reči, umeleckej 
tvorby a interpretácie. Je to nesporne 
jeden z hlavných prínosov publikácie. 
Dôraz kladie najmä na tvorbu osob-
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Ferdinand Klinda: 
Kráľovský nástroj a ja
Perfekt, Bratislava 2009

Na tohtoročnej Bibliotéke slávnostne 
predstavili novú knihu z vydavateľstva 
Perfekt Kráľovský nástroj a ja, autobio-
gra u prof. MUDr. Ferdinanda Klindu, 
ktorý sa tohto roku dožíva významného 
životného jubilea. Perfekt vydal už 15 
monogra í popredných osobností 
slovenského umenia. Autormi trinás-
tich z nich boli umenovedci a publicisti, 
prof. Klinda si monogra u napísal 
sám. Má na to všetky predpoklady: 
neobyčajne sviežu pamäť, skúsenosti 
z publikovania medicínskych, hudob-
novedných a organologických štúdií, 
ale i precíznej dokumentácie, zoradenej 
chronologicky do šiestich „koncertných 
kníh“ (k čomu ho kedysi inšpiroval 
Rudolf Macudziński).
Takmer 170-stranová kniha je napl-
nením Klindovho obľúbeného hesla, 
skvejúceho sa na prospekte organa 
v lipskom Gewandhause, kde kedysi 
koncertoval: „Res severa, verum 
gaudium.“

F. Klinda splnil v živote veľa zodpo-
vedných úloh: ako lekár – hematológ 
a vedecký pracovník v tomto odbore, 
aj ako koncertný umelec – organista, 
vysokoškolský pedagóg a funkcionár 
VŠMU, manažér v oblasti koncert-
ného umenia (v 90. rokoch bol istú 
dobu  riaditeľom Slovkoncertu), 
sólista Slovenskej  lharmónie, orga-
nológ, navrhovateľ a „kolaudátor“ 
viacerých slovenských organov, 
ale aj ako publicista bojujúci na 
mnohých frontoch. Predovšetkým 
za uznanie organa nielen ako chrá-
mového, ale i koncertného nástroja 
v neľahkých podmienkach minulého 
režimu... Kniha je obohatená aj 
o spoločensky cenné dokumenty 
týkajúce sa napr. množstva ocenení, 
ktoré prof. Klinda získal.
V úvodných kapitolách sa dozvedá-
me o rodinných koreňoch, výchove 
talentovaného chlapca k umeniu, 
všeobecnému i jazykovému vzdelaniu 
a národnému cíteniu, aj o krížovej 
ceste Klindovej rodiny v povojnovom 
režime na Slovensku. To všetko 
utváralo charakter, ale aj cieľavedo-
mosť a sebadisciplínu mladíka, ktorý 
sa v rozhodujúcom veku ocitol na 
križovatke dvoch povolaní: medicíny 
a umenia. Ani jednu humánnu dis-
ciplínu nechcel opustiť a napokon 
priznáva, že každá ho obohatila špeci-
 ckým spôsobom, hoci ich súbežné 
cesty niekedy znamenali neobyčajnú 
námahu a vypätie. Monogra a Fer-
dinanda Klindu je tak nielen chrono-
logickým radením úspechov a bojov 
v hudbe, ale aj svedectvom utvárania 
celostného človeka – cez štúdium na 
bratislavskom Konzervatóriu, násled-
ne na  Lekárskej fakulte UK a VŠMU, 
po začiatky koncertného i pedagogic-
kého pôsobenia či založenia rodiny. 
F. Klinda v knihe neobchádza ani svoj 
súkromný život, no vždy zachováva 
decentnosť a akýsi „nadhľad“ nad 
uplynulým životom, vrátane sebaspy-
tovania. Ale talent – ten Boží dar – ho 
neomylne viedol po náročnej ceste ži-
votom. Okrem koncertovania po celej 
Európe a v zámorí stačil ešte napísať 
desiatky štúdií (zoradených vo výbere 
v závere monogra e), päť kníh, vydať 
20 LP a CD. Ku knihe je pripojené 
aj DVD, na ktorom je okrem ukážky 
jeho majstrovstva dokumentovaného 
výberom z diel Bacha, Liszta či Janáč-
ka, aj rozprávanie o vzťahu umelca 
k organu v Dóme sv. Alžbety v Ko-
šiciach. Klinda má veľké zásluhy na 
premiérach a propagácii slovenskej 
tvorby doma i v zahraničí. Zvlášť silné 
priateľstvo ho viazalo s E. Suchoňom, 
I. Hrušovským, I. Zeljenkom, 
Š. Jurovským a mnohými ďalšími zo 

Júlia Bukovinská: 
Ferdinand Šteller-Šteliar
Známy – neznámy
Kapitoly z dejín hudobnej 
kultúry v Košiciach IX
Hudobná spoločnosť He-
merkovcov v Košiciach 2008

Pod hlavičkou Hudobnej spoločnosti 
Hemerkovcov v Košiciach vyšla 
koncom roku 2008 útla knižočka 
venujúca pozornosť aktivitám dnes 
sotva známeho Ferdinanda 
Štellera-Šteliara (1897–1982). I keď 
hudbu študoval v Budapešti, nestal 
sa profesionálnym hudobníkom. 

Bol predovšetkým gymnaziálnym 
učiteľom matematiky a fyziky a 
ako zanietený slavista sa po vzniku 
Československa v roku 1918 venoval 
otázkam spisovného slovenského 
jazyka. Bol aj autorom štúdií na túto 
tému a stal sa členom pravopisnej 
komisie jazykovedného a literárno-
vedného odboru Matice slovenskej. 
Autorke brožúrky Júlii Bukovinskej 
išlo predovšetkým o zviditeľnenie 
tejto osobnosti v súvislosti s hud-
bou, a to predovšetkým na pôde 
Košíc, kde Ferdinand Šteller-Šteliar 
niekoľko desaťročí pôsobil. Buko-
vinská ho predstavuje ako dobrého 
praktického muzikanta, ktorý hral 
na violončele, husliach a na klavíri, 
bol pohotovým sprevádzačom, 
tiež významným zbormajstrom. So 
skladateľom Fraňom Dostalíkom ho 
spájalo priateľstvo, bol v kontakte s 
mladým Jozefom Grešákom, v zrelom 
veku s Ladislavom Holoubkom. 
Vo svojich košických začiatkoch 
spolupracoval tiež s významným 
košickým skladateľom a regenschorim 
Oldřichom Hemerkom, s ktorým mali 
spoločný zberateľský záujem o slo-
venské ľudové piesne. Šteller-Šteliar 
ich upravoval pre klavír, mužský či 
miešaný zbor. Jeho nedokončená 
opera Junák mala dokonca ambície 
stať sa slovenskou národnou operou. 
Skladateľ Jozef Podprocký, ktorý sa 
tvorivým odkazom a torzom opery 
Štellera-Šteliara zaoberal, hodnotí v 
publikácii hudobnú stránku opery ako 
naivnú: „Harmonická reč zotrváva na 
jednej prípadne dvoch harmonických 
funkciách na veľkých plochách.“ 
Takýto úsudok zrejme neodkrýva 
kvality neprávom zabudnutého slo-
venského skladateľského velikána, ale 
skôr typ skladateľa „Kleinmeistra”, 
„bez ktorých” ale, ako uvádza Júlia 
Bukovinská, „by nikdy nebolo ani 
tých väčších“. Štellerova-Šteliarova 
zberateľská činnosť vyústila do 
spracovania a vydania slovenských 
ľudových piesní a nepochybne splnila 
dôležitú úlohu vo svojej dobe, hoci 
dnes má v pôvodnej verzii sotva 
opodstatnenie.
Významnejšia bola pre Košice činnosť 
Štellera-Šteliara ako referenta na 
stránkach novín, na ktoré je napokon 
hudobný historik odkázaný dodnes. 
O košickom hudobnom živote refero-
val najmä medzi rokmi 1928 a 1937 v 
denníkoch Slovák, Národný denník, 
Slovenská politika, Robotnícke novi-
ny či Slovenský východ. Avšak, ako 
uvádza autorka, bibliogra a nie je 
vzhľadom na často zachovanú anony-
mitu referenta kompletná.
Brožovaná, po gra ckej stránke 

ností a kapiel, u ktorých dominuje 
záujem o slovenskú (regionálnu) 
ľudovú pieseň staršieho obdobia, 
resp. o tradičnú ľudovú hudbu iných 
národov. Tým len zdôrazňuje spomí-
naný paradox týkajúci sa samotnej 
podstaty vymedzenia pojmu world 
music. Podľa toho, čo tvrdí v súlade 
s inými autormi, by tejto hudbe pri-
slúchali skôr vykonštruované názvy 
typu „new region folk music“ alebo 
„come-back-to-roots-music“ a pod. 
Pojem world music korešponduje 
skôr s opačnými trendmi vo vývoji 
hudby, na základe ktorých vznikali 
„univerzálne“, „nadnárodné“ hudob-
né smery vrátane popu, jazzu a rocku.
Téma knihy je ambiciózna, rovnako 
ako jej spracovanie. Práca spĺňa 
vyššie odborné a vedecké kritériá. 
Samotná publikácia by si však zaslu-
hovala kvalitnejšiu gra ku a tlač. Na-
priek týmto nedostatkom je vedecké 
dielo mladej autorky dôkazom, že na 
Slovensku vyrastá silná, perspektívna 
a snaživá generácia muzikológov.

František TURÁK

staršej i kedysi strednej generácie. 
Inicioval domáce organové festivaly, 
neúnavne bojoval za zachovanie 
desiatok vzácnych historických 
organov na Slovensku, za pozdvih-
nutie organovej interpretácie v rám-
ci cirkevnej hudby. Tu spomeniem 
aspoň memorandum z roku 2001 
na podnet Klindu, adresované 
najvyšším predstaviteľom katolíckej 
cirkvi na Slovensku, ktoré upozor-
ňovalo na neradostný stav, ale aj 
východiská pri riešení záchrany 
starých organov, budovania nových 
nástrojov, pozdvihnutia organovej 
interpretácie v liturgii katolíckej 
cirkvi. Organ – vždy iný, s tisíckami 
variácií vo výtvarných detailoch 
aj konštrukcii, je ozaj kráľovsky 
znejúcim, no zároveň mimoriadne 
náročným nástrojom. Jeho zvládnu-
tie patrí k vrcholom interpretačného 
umenia.
Profesor Klinda – napriek skvelej 
kariére v zahraničí už počas mi-
nulého režimu – nikdy nepodľahol 
pokušeniu moci či služby vládnucej 
strane a jej tajným zložkám. Tento 
umelec, bojovník, ale aj diplomat 
a neobyčajne vzdelaný intelektuál, 
si do dnešných dní zachoval entu-
ziazmus a odvahu mladíka, s ktorou 
otvorene hovorí o našich kultúrnych 
ziskoch, ale i omyloch a prehrách. 
Môže si to dovoliť. On totiž svet 
nielen pochodil a poznal, ale svet 
umenia si ho aj vysoko vážil. A do-
posiaľ nezabúda...

Terézia URSÍNYOVÁ
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Egon Krák
Viachlas v hudbe Európy
Hudobné centrum 2008

V roku 2008 vydalo Hudobné 
centrum publikáciu, ktorú Egon 
Krák predkladá ako prvú časť 
plánovaného rozsiahlejšieho diela 
o viachlase v európskej hudbe. 
Podtitul  Teoretické, kompozičné 
a historické súvislosti viachlasnej 
hudby. Stredovek a renesancia 
prezrádza zámer autora, ktorý ako 
teoretik a praktik, skladateľ a bá-
dateľ (spolupracuje na projektoch 
odborných rekonštitúcií renesanč-
nej a barokovej hudby v Centre de 
Musique Baroque de Versailles), 
vidí skúmaný problém z odlišného 
zorného uhla ako hudobný vedec 
a historik. Jeho ambíciou je prepo-
jenie teoretického, kompozičného, 
interpretačného a pedagogického 
aspektu, ktoré umožňuje špecifický 
pohľad na skúmanú problematiku.
Polyvalentnosť práce vzhľadom na 
uvedenú ambíciu autora zdôraz-
ňujem z nasledujúcich dôvodov: 
ak prácu posúdi hudobný historik, 
špecialista na hudbu uvedeného 
obdobia, môže mu chýbať striktný 
vedecký prístup, aplikácia vedeckej 
metodológie a nástrojov historio-
grafického výskumu (napr. striktná 
štruktúra práce, porovnávacie 
metódy, terminologická presnosť, 
správny prepis z anglickej termi-
nológie a pod.). Ak prácu posúdi 
pedagóg, bude mať námietky voči 

Egon Krák
Viachlas v hudbe Európy
Hudobné centrum 2008 

Kniha, kterou Egon Krák předkládá 
veřejnosti, představuje první část 
plánované vícedílné práce. Autor si 
klade nemalý úkol. Jako skladatel, 
teoretik a pedagog v jedné osobě se 
cítí být povolaný k odhalení principů 
a zákonitostí tradice vícehlasé hud-
by v rámci dějin evropské hudby. 
Se svým plánem seznamuje čtenáře 
v úvodu knihy, kterou vymezuje 
jako „pokus o náčrt stredovekého 
a renesančného učenia o viachlase 
s nevyhnutnými teoretickými, kom-
pozično-interpretačnými a didaktic-
kými konzekvenciami – od objave-
nia sa spisu Musica enchiriadis v 9. 
storočí až po niektoré teoretické a 
didaktické koncepcie renesančného 
Talianska a Francúzska. Ide teda 
o koncept ucelenej teórie európ-
skeho viachlasu s akcentom na 
jeho syntaktické vzťahy a vnútornú 
organizáciu, ktoré sú prakticky 
nevysvetliteľné bez súzvukových, 
harmonických fenoménov“ (s. 9). 
Látku slibuje sledovat ve třech 
liniích, tou první je chronologické 
hledisko, druhou ukázky vícehlasé 
hudby a jejich komentář ve vztahu 
k dobové teorii a praxi, třetí analýza 
ukázek. Chce napomoci tomu, aby 
znalost hudební teorie sloužila „pre 
dosiahnutie vyššej umenovednej 
úrovne osobnosti každého hudob-
níka“
(s. 10). Tím je dán i široký okruh 
potenciálních čtenářů knihy. Proti 
tomu se nedá mnoho namítnout, 
pokud je však mezi neskromnými 
ambicemi a faktickým zvládnutím 
velmi obtížné látky zcela zjevný 
rozpor, nepovažuji to za korektní. 

skromná knižočka nie je po vizuálnej 
stránke ničím mimoriadnym. Vyšla 
v náklade 100 kusov a neprešla ani 
jazykovou úpravou. Jej obsah je však 
dôležitým príspevkom k zmapovaniu 
pozoruhodného hudobného terénu 
Košíc minulého storočia. Keby obsa-
hovala menný register, iste by získala 
na zaujímavosti. Čitateľ by v ňom 
našiel osobnosti ako Oto Ferenczy, 
Ján Levoslav Bella, Arnold Hanka, 
Igor Vajda, Vojtěch Měrka či Jiří 
Vysloužil, ktoré sú s činnosťou Fer-
dinanda Štellera-Šteliara viac-menej 
spojené.

Agata SCHINDLER

didaktickým metódam a absentu-
júcim výchovno-vzdelávacím po-
stupom, ktoré by sa dali aplikovať 
v praxi. Ak prácu posúdi interpret 
– špecialista na hudbu uvede-
ného obdobia, budú mu chýbať 
interpretačné návody a dobové 
interpretačné praktiky. Otázka teda 
znie: komu je práca adresovaná 
a za akým účelom bola napísaná?
V úvode autor napísal: „Obsah 
tejto práce je zameraný na teoretic-
ké aspekty, ktoré sú súčasne aspek-
tami tvorby, hudobnej skúsenosti 
a v našich podmienkach iba málo 
preskúmanej historickej hudob-
no-pedagogickej zručnosti veľmi 
vysokej úrovne. V tejto práci sa 
teda budeme zaoberať viachlasom 
ako modelom myslenia, ktorý sa 
učili generácie hudobníkov. ... Keď 
nazrieme do dávnej hudobnej mi-
nulosti, sme svedkami pozoruhod-
nej jednoty tvorby, interpretácie, 
teórie a didaktiky. Z tohto pohľadu 
je logické, že v centre práce sa 
ocitli rovnako otázky tvorby i teórie 
viachlasu.“ Z uvedeného citátu, ale 
aj zo štruktúry a koncepcie práce 
vyplýva, že kniha je adresovaná 
hudobníkom – praktikom (sklada-
teľom a interpretom), ale aj teo-
retikom a hudobným pedagógom, 
zaujímajúcim sa o dejiny hudby 
a vývoj hudobného myslenia. Nie 
je adresovaná hudobno-vedeckým 
špecialistom na dobovú proble-
matiku, ani špecialistom v oblasti 
interpretácie či pedagogiky, pokiaľ 
hľadajú odpoveď na úzko vymedze-
ný problém. Je však venovaná aj 
im, ak chcú poznať širšie súvislosti, 
a všetkým tým, ktorí sa zaoberajú, 
či už prakticky alebo teoreticky, 
európskou hudbou od vzniku pr-
votného viachlasu až po súčasnosť 
a hľadajú pôvod a príčinu neskor-
ších premien i logických vývinových 
konzekvencií.
Výrazným a vzácnym prínosom 
knihy je výklad viachlasu od 
chorálu cez učenie hexachordov, 
organálnej techniky až k vyspe-
lým formám vokálnej polyfónie 
v Taliansku a Francúzsku v 16. 
storočí na základe autorovej zna-
losti nielen početných teoretických 
traktátov a dobových spisov, ale 
predovšetkým notových prameňov. 
Tým vypĺňa medzeru v poznatkoch 
o európskej hudbe v rozmedzí od 
6. do začiatku 17. storočia danú 
aj systémom edukácie, ktorý u nás 
vo väčšine školských ustanovizní 
začína až od barokovej hudby. 
Barokovú hudbu a vývoj tonálneho 
myslenia však nemožno pochopiť 

bez znalosti predchádzajúceho 
štádia myslenia v hudbe. A dokonca 
nemožno pochopiť ani vývoj hudby 
v neskorších obdobiach, ktorý v 20. 
storočí v mnohých orientáciách 
na vrchole špirály zákonite dospel 
k rozpadu tonálneho myslenia a 
k „návratu“ modality a polyfónie, 
avšak na rozdielnej rovine.
Z tohto hľadiska kniha prispieva 
k poznaniu širšie koncipovaného 
problému vzniku viachlasu v stre-
doveku a renesancii na Slovensku 
a môže sa stať – a verím, že sa aj 
stane – dôležitou inšpiračnou bázou 
pre využitie, ale aj ďalšie rozvíjanie 
v rovine teórie, kompozície, hudob-
nej interpretácie i pedagogiky.

Zuzana MARTINÁKOVÁ

Některé z problémů knihy bych rád 
pojmenoval.
Nejprve se zastavím u několika 
nápadných nesrovnalostí. Kapitola 
věnovaná zrodu evropského vícehla-
su a rozboru obsahu traktátu Musi-
ca enchiriadis a dalších textů z kon-
ce 1. tisíciletí je první příležitostí 
popsat tónový systém, který tehdejší 
hudba používala. Systém popsaný 
v textu Musica enchiriadis je sice 
zajímavý, ale neodpovídá tónovému 
materiálu, jaký využívala chorální, 
tedy dobově nejdůležitější hudební 
praxe. Pokus vytvořit systém na bázi 
tetrachordů asi byl inspirován anti-
kou, pro další hudební teorii však 
neměl velký význam. Autoři hudeb-
ně teoretických textů ve středověku 
Boethia jakožto autoritu samo-
zřejmě znali a rádi se blýskli popi-
sováním řeckého systému i s jeho 
nesrozumitelnou a často komolenou 
terminologií, praxe však byla jinde. 
To, že se i v dalším textu s tetra-
chordy operuje, považuji za záměnu 
podružného za důležité. Zcela pod-
ceněn totiž zůstal skutečný tónový 
systém, na němž spočívala většina 
nám známé hudby od středověku 
až do 17. století, totiž systém osmi 
církevních modů, a to tak, jak byl 
v té době chápán, t.j. ne pouze jako 
tónové řady na způsob moderních 
tónin, ale zároveň jako zásobárna 
melodických obratů či modelů, které 
se v nejzákladnější formě objevují 
například v psalmodii. To v knize 
nikde vysvětleno není, ale z čeho 
pak mají vycházet ty „konsekvence“ 
pro tvorbu, které se v knize slibují? 
Tápání v těchto základních otázkách 
je patrné i v následující kapitole 
věnované Guidovi z Arezza. Solmi-
zace, která nebyla nic jiného než 
intonační pomůcka, je tu pojata jako 
tónový systém. 
Další kapitola je nazvána „Discantus 
a fauxbourdon“. Volný autorův 
vztah k chronologii dějin hudby se 
objeví ještě víckrát, ale tvrzení, že 
fauxbourdon (v normálním pojetí 
dějin útvar z 1. poloviny 15. století) 
„anticipuje do istej miery conductus 
notredamskej epochy“ 
(s. 38), je odvážné. Do popisu  jako-
by zabloudily znaky „falsobordone“ 
ze 16. a 17. století a notová ukázka 
(Dufay?) je z 15. století. 
V kapitole věnované období ars 
antiqua se jako jeden z důležitých 
pramenů uvádí pod enigmatickým 
označením „Chypre, zbierka anony-
mov, známa pod názvom Cypriot 
French Repertory“ (s. 58). Asi je 
míněn rkp. Národní knihovny v Turí-
ně J. II. 9 z 1. poloviny 
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Anonymous 4 – Four Centuries of 
Chant
Výberový album ženského vokálneho 
kvarteta z jeho najúspešnejších na-
hrávok stredovekej hudby. 
CD

Schumann – Maria Stuart, Lieder-
kreis 
piesne
Bernarda Fink, mezzosoprán;
Anthony Spiri, klavír
CD

Haydn – Die Schöpfung
Oratórium Stvorenie
RIAS Kammerchor, 
Freiburger Barockorchester,
René Jacobs
2 CD

Harmonia Mundi
– novinky z klasickej hudby

15. století, jeho obsahem je však 
hudba z období francouzské pozdní 
ars novy, která se pěstovala na dvoře 
tehdejších kyperských panovníků 
z rodu Lusignan. 
V rámci téhož období ars antiqua 
se jedna podkapitola věnuje žánru 
označenému jako rondellus. Míní 
a popisuje se tu kánon. Následují 
notované příklady z období ars 
nova, které nejsou nijak komen-
továny a s předchozím výkladem 
nesouvisí. Některé z nich jsou právě 
ze zmíněného rkp. I-Tn, J. II. 9 (část 
rondeau Douce biauté, celé rondeau 
Je le remire, část ballade Je sens tout 
mon ceur, celá ballade Quant Dieu 
crea, začátek moteta Se je di – Tres 
fort m'abrasa), ale odkud to má 
čtenář vědět? Další skladby kánony 
jsou, ale také z jiné doby, jedná se o 
dva proporční kánony na text Le ray 
au soleyl (Ciconia?) a začátek chasse 
Quan je voy le duc. 
Tímto způsobem by se dalo ještě 
pokračovat, ale pro ilustraci auto-
rova zacházení s fakty to stačí. Spíš 
bych se chtěl vyjádřit poněkud 
obecněji k tomu, zda autor může 
způsobem, který zvolil, tak kom-
plikovanou materii vůbec někomu 
dalšímu srozumitelně představit. 

Myslím, že ne, protože by se musel 
více věnovat problematice kontra-
punktu a ne zástupným problémům, 
jako je musica fi cta nebo notační 
problematika, které navíc nikde 
nevysvětlí uspokojivě. Podle jeho 
popisu ligatur by v řadě případů 
nešlo hudbu z menzurální notace 
uspokojivě transkribovat. Tomu se 
ovšem mohl vyhnout, to je dobře 
popsáno jinde. Pokud by se čtenář 
ptal, zda na základě četby knihy 
a porovnání textu s hudebními 
příklady bude mít jasnou představu 
o podobě polyfonního hudebního 
jazyka určitých epoch, tak si také 
myslím, že ne, minimálně pro období 
před 15. stoletím. Teprve od strany 
140 jsou do textu zařazeny rozsáh-
lejší ukázky doporučení vzájemných 
hlasových postupů dvou hlasů podle 
dobové teorie. Tato část a následující 
analýzy ukázek Ockeghemových 
a Dufayových skladeb jsou ve své 
konkrétnosti zajímavější než většina 
ostatního textu. Na konci práce 
převažují ukázky skladeb se struč-
nými popisy. Většinou se nejedná o 
skutečné analýzy, ale často o obsa-
hové výklady, které mají zdůvodnit 
hudební podobu. Jako ve většině 
textu má přednost jakýsi estetizující 

Konkurz do Slovenskej 
 lharmónie
Generálny riaditeľ Slovenskej  lhar-
mónie vypisuje konkurz do orchestra 
Slovenská  lharmónia:
- na miesto 2.  autistu s povinnos-
ťou hry na pikole 
- na miesta tutti hráčov v skupine 
huslí                    
Konkurzy sa uskutočnia v Historickej 
budove Opery SND
1. 2. 2010 (pondelok) o 14.00  
hod. 
Požadované vzdelanie:
absolutórium konzervatória
alebo VŠ príslušného umeleckého 
smeru.
Podrobné podmienky konkurzov sú 
uverejnené na internetovej stránke 
www. lharmonia.sk a prihláseným 
uchádzačom budú zaslané písomne 
spolu s pozvánkou na konkurz.
Prihlášky so stručným životopisom 
a umeleckým pro lom zasielajte 
písomne alebo e-mailom 
do 19. 1. 2010 na adresu:
Slovenská  lharmónia 
Medená 3, 816 01 Bratislava 
e-mail: albina.korcekova@ lhar-
monia.sk

pohled před hudebně technickými 
záležitostmi. Pro pochopení polyfo-
nie je však důležitější její technická 
stránka než ta estetická, obzvlášť 
v případě autorovy snahy „o výraz-
nejší posun v teoretickom a kompo-
zičnom poznaní…“.
A ještě si neodpustím jednu 
poznámku na konec. Zaráží mě, 
proč ti, kdo latinu neovládají, ji tak 
rádi používají, možná jim připadá 
magická. Co jiného než svého 
druhu zaklínadla mohou být obraty 
jako causa necessitatem, causa 
pulchritudine (s. 82, 259), tempus 
perfectus (s. 101), ascendit in caeli 
(s. 240) a jim podobné? Omylu se 
může dopustit kdokoli z nás, ale 
proč je třeba vystavovat na odiv 
neznalost?

Martin HORYNA

Autor je muzikolog, věnuje se 
hudbě a hudební teorii 14. až 17. 
století. Publikoval dvě knihy z oboru 
hudební teorie 14. až 16. století, 
jejichž součástí je původní latinský 
text, překlad do češtiny a rozsáhlý 
komentář. Kromě řady studií v časo-
pisech publikoval několik monogra-
 í s edicemi vícehlasé hudby 15. a 
16. století.   
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Egon Krák
Viachlas v hudbe Európy
Hudobné centrum 2008

V roku 2008 vydalo Hudobné 
centrum publikáciu, ktorú Egon 
Krák predkladá ako prvú časť 
plánovaného rozsiahlejšieho diela 
o viachlase v európskej hudbe. 
Podtitul  Teoretické, kompozičné 
a historické súvislosti viachlasnej 
hudby. Stredovek a renesancia 
prezrádza zámer autora, ktorý ako 
teoretik a praktik, skladateľ a bá-
dateľ (spolupracuje na projektoch 
odborných rekonštitúcií renesanč-
nej a barokovej hudby v Centre de 
Musique Baroque de Versailles), 
vidí skúmaný problém z odlišného 
zorného uhla ako hudobný vedec 
a historik. Jeho ambíciou je prepo-
jenie teoretického, kompozičného, 
interpretačného a pedagogického 
aspektu, ktoré umožňuje špecifický 
pohľad na skúmanú problematiku.
Polyvalentnosť práce vzhľadom na 
uvedenú ambíciu autora zdôraz-
ňujem z nasledujúcich dôvodov: 
ak prácu posúdi hudobný historik, 
špecialista na hudbu uvedeného 
obdobia, môže mu chýbať striktný 
vedecký prístup, aplikácia vedeckej 
metodológie a nástrojov historio-
grafického výskumu (napr. striktná 
štruktúra práce, porovnávacie 
metódy, terminologická presnosť, 
správny prepis z anglickej termi-
nológie a pod.). Ak prácu posúdi 
pedagóg, bude mať námietky voči 

Egon Krák
Viachlas v hudbe Európy
Hudobné centrum 2008 

Kniha, kterou Egon Krák předkládá 
veřejnosti, představuje první část 
plánované vícedílné práce. Autor si 
klade nemalý úkol. Jako skladatel, 
teoretik a pedagog v jedné osobě se 
cítí být povolaný k odhalení principů 
a zákonitostí tradice vícehlasé hud-
by v rámci dějin evropské hudby. 
Se svým plánem seznamuje čtenáře 
v úvodu knihy, kterou vymezuje 
jako „pokus o náčrt stredovekého 
a renesančného učenia o viachlase 
s nevyhnutnými teoretickými, kom-
pozično-interpretačnými a didaktic-
kými konzekvenciami – od objave-
nia sa spisu Musica enchiriadis v 9. 
storočí až po niektoré teoretické a 
didaktické koncepcie renesančného 
Talianska a Francúzska. Ide teda 
o koncept ucelenej teórie európ-
skeho viachlasu s akcentom na 
jeho syntaktické vzťahy a vnútornú 
organizáciu, ktoré sú prakticky 
nevysvetliteľné bez súzvukových, 
harmonických fenoménov“ (s. 9). 
Látku slibuje sledovat ve třech 
liniích, tou první je chronologické 
hledisko, druhou ukázky vícehlasé 
hudby a jejich komentář ve vztahu 
k dobové teorii a praxi, třetí analýza 
ukázek. Chce napomoci tomu, aby 
znalost hudební teorie sloužila „pre 
dosiahnutie vyššej umenovednej 
úrovne osobnosti každého hudob-
níka“
(s. 10). Tím je dán i široký okruh 
potenciálních čtenářů knihy. Proti 
tomu se nedá mnoho namítnout, 
pokud je však mezi neskromnými 
ambicemi a faktickým zvládnutím 
velmi obtížné látky zcela zjevný 
rozpor, nepovažuji to za korektní. 

skromná knižočka nie je po vizuálnej 
stránke ničím mimoriadnym. Vyšla 
v náklade 100 kusov a neprešla ani 
jazykovou úpravou. Jej obsah je však 
dôležitým príspevkom k zmapovaniu 
pozoruhodného hudobného terénu 
Košíc minulého storočia. Keby obsa-
hovala menný register, iste by získala 
na zaujímavosti. Čitateľ by v ňom 
našiel osobnosti ako Oto Ferenczy, 
Ján Levoslav Bella, Arnold Hanka, 
Igor Vajda, Vojtěch Měrka či Jiří 
Vysloužil, ktoré sú s činnosťou Fer-
dinanda Štellera-Šteliara viac-menej 
spojené.

Agata SCHINDLER

didaktickým metódam a absentu-
júcim výchovno-vzdelávacím po-
stupom, ktoré by sa dali aplikovať 
v praxi. Ak prácu posúdi interpret 
– špecialista na hudbu uvede-
ného obdobia, budú mu chýbať 
interpretačné návody a dobové 
interpretačné praktiky. Otázka teda 
znie: komu je práca adresovaná 
a za akým účelom bola napísaná?
V úvode autor napísal: „Obsah 
tejto práce je zameraný na teoretic-
ké aspekty, ktoré sú súčasne aspek-
tami tvorby, hudobnej skúsenosti 
a v našich podmienkach iba málo 
preskúmanej historickej hudob-
no-pedagogickej zručnosti veľmi 
vysokej úrovne. V tejto práci sa 
teda budeme zaoberať viachlasom 
ako modelom myslenia, ktorý sa 
učili generácie hudobníkov. ... Keď 
nazrieme do dávnej hudobnej mi-
nulosti, sme svedkami pozoruhod-
nej jednoty tvorby, interpretácie, 
teórie a didaktiky. Z tohto pohľadu 
je logické, že v centre práce sa 
ocitli rovnako otázky tvorby i teórie 
viachlasu.“ Z uvedeného citátu, ale 
aj zo štruktúry a koncepcie práce 
vyplýva, že kniha je adresovaná 
hudobníkom – praktikom (sklada-
teľom a interpretom), ale aj teo-
retikom a hudobným pedagógom, 
zaujímajúcim sa o dejiny hudby 
a vývoj hudobného myslenia. Nie 
je adresovaná hudobno-vedeckým 
špecialistom na dobovú proble-
matiku, ani špecialistom v oblasti 
interpretácie či pedagogiky, pokiaľ 
hľadajú odpoveď na úzko vymedze-
ný problém. Je však venovaná aj 
im, ak chcú poznať širšie súvislosti, 
a všetkým tým, ktorí sa zaoberajú, 
či už prakticky alebo teoreticky, 
európskou hudbou od vzniku pr-
votného viachlasu až po súčasnosť 
a hľadajú pôvod a príčinu neskor-
ších premien i logických vývinových 
konzekvencií.
Výrazným a vzácnym prínosom 
knihy je výklad viachlasu od 
chorálu cez učenie hexachordov, 
organálnej techniky až k vyspe-
lým formám vokálnej polyfónie 
v Taliansku a Francúzsku v 16. 
storočí na základe autorovej zna-
losti nielen početných teoretických 
traktátov a dobových spisov, ale 
predovšetkým notových prameňov. 
Tým vypĺňa medzeru v poznatkoch 
o európskej hudbe v rozmedzí od 
6. do začiatku 17. storočia danú 
aj systémom edukácie, ktorý u nás 
vo väčšine školských ustanovizní 
začína až od barokovej hudby. 
Barokovú hudbu a vývoj tonálneho 
myslenia však nemožno pochopiť 

bez znalosti predchádzajúceho 
štádia myslenia v hudbe. A dokonca 
nemožno pochopiť ani vývoj hudby 
v neskorších obdobiach, ktorý v 20. 
storočí v mnohých orientáciách 
na vrchole špirály zákonite dospel 
k rozpadu tonálneho myslenia a 
k „návratu“ modality a polyfónie, 
avšak na rozdielnej rovine.
Z tohto hľadiska kniha prispieva 
k poznaniu širšie koncipovaného 
problému vzniku viachlasu v stre-
doveku a renesancii na Slovensku 
a môže sa stať – a verím, že sa aj 
stane – dôležitou inšpiračnou bázou 
pre využitie, ale aj ďalšie rozvíjanie 
v rovine teórie, kompozície, hudob-
nej interpretácie i pedagogiky.

Zuzana MARTINÁKOVÁ

Některé z problémů knihy bych rád 
pojmenoval.
Nejprve se zastavím u několika 
nápadných nesrovnalostí. Kapitola 
věnovaná zrodu evropského vícehla-
su a rozboru obsahu traktátu Musi-
ca enchiriadis a dalších textů z kon-
ce 1. tisíciletí je první příležitostí 
popsat tónový systém, který tehdejší 
hudba používala. Systém popsaný 
v textu Musica enchiriadis je sice 
zajímavý, ale neodpovídá tónovému 
materiálu, jaký využívala chorální, 
tedy dobově nejdůležitější hudební 
praxe. Pokus vytvořit systém na bázi 
tetrachordů asi byl inspirován anti-
kou, pro další hudební teorii však 
neměl velký význam. Autoři hudeb-
ně teoretických textů ve středověku 
Boethia jakožto autoritu samo-
zřejmě znali a rádi se blýskli popi-
sováním řeckého systému i s jeho 
nesrozumitelnou a často komolenou 
terminologií, praxe však byla jinde. 
To, že se i v dalším textu s tetra-
chordy operuje, považuji za záměnu 
podružného za důležité. Zcela pod-
ceněn totiž zůstal skutečný tónový 
systém, na němž spočívala většina 
nám známé hudby od středověku 
až do 17. století, totiž systém osmi 
církevních modů, a to tak, jak byl 
v té době chápán, t.j. ne pouze jako 
tónové řady na způsob moderních 
tónin, ale zároveň jako zásobárna 
melodických obratů či modelů, které 
se v nejzákladnější formě objevují 
například v psalmodii. To v knize 
nikde vysvětleno není, ale z čeho 
pak mají vycházet ty „konsekvence“ 
pro tvorbu, které se v knize slibují? 
Tápání v těchto základních otázkách 
je patrné i v následující kapitole 
věnované Guidovi z Arezza. Solmi-
zace, která nebyla nic jiného než 
intonační pomůcka, je tu pojata jako 
tónový systém. 
Další kapitola je nazvána „Discantus 
a fauxbourdon“. Volný autorův 
vztah k chronologii dějin hudby se 
objeví ještě víckrát, ale tvrzení, že 
fauxbourdon (v normálním pojetí 
dějin útvar z 1. poloviny 15. století) 
„anticipuje do istej miery conductus 
notredamskej epochy“ 
(s. 38), je odvážné. Do popisu  jako-
by zabloudily znaky „falsobordone“ 
ze 16. a 17. století a notová ukázka 
(Dufay?) je z 15. století. 
V kapitole věnované období ars 
antiqua se jako jeden z důležitých 
pramenů uvádí pod enigmatickým 
označením „Chypre, zbierka anony-
mov, známa pod názvom Cypriot 
French Repertory“ (s. 58). Asi je 
míněn rkp. Národní knihovny v Turí-
ně J. II. 9 z 1. poloviny 

58 11-12 2009

recenzie.indd   6 18. 12. 2009   22:08:25

Schubert – Heliopolis 
piesne, 4 diel
Matthias Goerne, barytón;
Ingo Metzmacher, klavír
1 CD + 1 DVD

www.harmoniamundi.com 
www.musicnet.sk

DIVYD s.r.o.
HUMMEL MUSIC shop
Klobučnícka 2, Bratislava
02/54433888
divyd@divyd.sk

RECENZIE

Anonymous 4 – Four Centuries of 
Chant
Výberový album ženského vokálneho 
kvarteta z jeho najúspešnejších na-
hrávok stredovekej hudby. 
CD

Schumann – Maria Stuart, Lieder-
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Bernarda Fink, mezzosoprán;
Anthony Spiri, klavír
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Oratórium Stvorenie
RIAS Kammerchor, 
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2 CD

Harmonia Mundi
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15. století, jeho obsahem je však 
hudba z období francouzské pozdní 
ars novy, která se pěstovala na dvoře 
tehdejších kyperských panovníků 
z rodu Lusignan. 
V rámci téhož období ars antiqua 
se jedna podkapitola věnuje žánru 
označenému jako rondellus. Míní 
a popisuje se tu kánon. Následují 
notované příklady z období ars 
nova, které nejsou nijak komen-
továny a s předchozím výkladem 
nesouvisí. Některé z nich jsou právě 
ze zmíněného rkp. I-Tn, J. II. 9 (část 
rondeau Douce biauté, celé rondeau 
Je le remire, část ballade Je sens tout 
mon ceur, celá ballade Quant Dieu 
crea, začátek moteta Se je di – Tres 
fort m'abrasa), ale odkud to má 
čtenář vědět? Další skladby kánony 
jsou, ale také z jiné doby, jedná se o 
dva proporční kánony na text Le ray 
au soleyl (Ciconia?) a začátek chasse 
Quan je voy le duc. 
Tímto způsobem by se dalo ještě 
pokračovat, ale pro ilustraci auto-
rova zacházení s fakty to stačí. Spíš 
bych se chtěl vyjádřit poněkud 
obecněji k tomu, zda autor může 
způsobem, který zvolil, tak kom-
plikovanou materii vůbec někomu 
dalšímu srozumitelně představit. 

Myslím, že ne, protože by se musel 
více věnovat problematice kontra-
punktu a ne zástupným problémům, 
jako je musica fi cta nebo notační 
problematika, které navíc nikde 
nevysvětlí uspokojivě. Podle jeho 
popisu ligatur by v řadě případů 
nešlo hudbu z menzurální notace 
uspokojivě transkribovat. Tomu se 
ovšem mohl vyhnout, to je dobře 
popsáno jinde. Pokud by se čtenář 
ptal, zda na základě četby knihy 
a porovnání textu s hudebními 
příklady bude mít jasnou představu 
o podobě polyfonního hudebního 
jazyka určitých epoch, tak si také 
myslím, že ne, minimálně pro období 
před 15. stoletím. Teprve od strany 
140 jsou do textu zařazeny rozsáh-
lejší ukázky doporučení vzájemných 
hlasových postupů dvou hlasů podle 
dobové teorie. Tato část a následující 
analýzy ukázek Ockeghemových 
a Dufayových skladeb jsou ve své 
konkrétnosti zajímavější než většina 
ostatního textu. Na konci práce 
převažují ukázky skladeb se struč-
nými popisy. Většinou se nejedná o 
skutečné analýzy, ale často o obsa-
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Konkurz do Slovenskej 
 lharmónie
Generálny riaditeľ Slovenskej  lhar-
mónie vypisuje konkurz do orchestra 
Slovenská  lharmónia:
- na miesto 2.  autistu s povinnos-
ťou hry na pikole 
- na miesta tutti hráčov v skupine 
huslí                    
Konkurzy sa uskutočnia v Historickej 
budove Opery SND
1. 2. 2010 (pondelok) o 14.00  
hod. 
Požadované vzdelanie:
absolutórium konzervatória
alebo VŠ príslušného umeleckého 
smeru.
Podrobné podmienky konkurzov sú 
uverejnené na internetovej stránke 
www. lharmonia.sk a prihláseným 
uchádzačom budú zaslané písomne 
spolu s pozvánkou na konkurz.
Prihlášky so stručným životopisom 
a umeleckým pro lom zasielajte 
písomne alebo e-mailom 
do 19. 1. 2010 na adresu:
Slovenská  lharmónia 
Medená 3, 816 01 Bratislava 
e-mail: albina.korcekova@ lhar-
monia.sk

pohled před hudebně technickými 
záležitostmi. Pro pochopení polyfo-
nie je však důležitější její technická 
stránka než ta estetická, obzvlášť 
v případě autorovy snahy „o výraz-
nejší posun v teoretickom a kompo-
zičnom poznaní…“.
A ještě si neodpustím jednu 
poznámku na konec. Zaráží mě, 
proč ti, kdo latinu neovládají, ji tak 
rádi používají, možná jim připadá 
magická. Co jiného než svého 
druhu zaklínadla mohou být obraty 
jako causa necessitatem, causa 
pulchritudine (s. 82, 259), tempus 
perfectus (s. 101), ascendit in caeli 
(s. 240) a jim podobné? Omylu se 
může dopustit kdokoli z nás, ale 
proč je třeba vystavovat na odiv 
neznalost?

Martin HORYNA

Autor je muzikolog, věnuje se 
hudbě a hudební teorii 14. až 17. 
století. Publikoval dvě knihy z oboru 
hudební teorie 14. až 16. století, 
jejichž součástí je původní latinský 
text, překlad do češtiny a rozsáhlý 
komentář. Kromě řady studií v časo-
pisech publikoval několik monogra-
 í s edicemi vícehlasé hudby 15. a 
16. století.   

recenzie.indd   7 18. 12. 2009   22:08:49



RECENZIE

60 11-12 2009

Joseph Haydn:
Septem Verba Christi in Cruce
Le Concert des Nations
Jordi Savall
CD alebo DVD
2009 AliaVox

Orient – Occident 
1200–1700
Hesperion XXI, Jordi Savall
CD alebo SACD
2006 AliaVox

MUSIC FORUM
Palackého 2, 811 02 Bratislava
tel.: 02/5443 0998
otváracie hodiny:
Pondelok-Piatok: 
10:00-13:00, 14:00-18:00, 
Sobota: 09:00-13:00

Študijné partitúry s vloženým 
CD
50 reprezentatívnych orches-
tránych diel v podobe študijnej 
partitúry s vloženou CD nahráv-
kou.
(Bach, Mozart, Beethoven, 
Dvořák, Elgar, Wagner
Grieg, Čajkovskij...)
Každá partitúra s CD v cene 10€.
Eulenburg/Schott

Ernest Zavarský
Eugen Suchoň
Hudobné centrum 2009

Druhé vydanie Zavarského mo-
nogra e Eugen Suchoň – pro l 
skladateľa prichádza po vyše 50 
rokoch od prvého a je príspevkom 
Hudobného centra k Storočnici 
Eugena Suchoňa 2008. Knihu sme 
rozšírili o doteraz nepublikovanú 
štúdiu Príspevok k vývinu hudob-
nej reči Eugena Suchoňa z konca 
50. rokov, ktorá podáva podrobnú 
melodickú a harmonickú analýzu 
modálnej hudobnej reči sklada-
teľa, so snahou o jej zaradenie do 
kontextu dobových hudobných 
prúdov. Takto rozšírená verzia 
knihy sa teda zaoberá Suchoňovou 

tvorbou od jej začiatkov po operu 
Svätopluk. Významnou inováciou 
druhého vydania je aktuálny Zoznam 
diel Eugena Suchoňa, ktorý nahrádza 
Zavarského pôvodný neúplný súpis 
a zároveň prináša aktualizáciu dvoch 
hlavných relevantných súpisov diel 
skladateľa od Danice Štilichovej 
a Alžbety Rajterovej.

Knihu si môžete zakúpiť vo vybra-
ných predajniach alebo si ju môžete 
objednať na stránke www.hc.sk 
(distribucia@hc.sk), prípadne na 
tel. čísle 02/20 470 460
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Slovenská 
filharmónia

a šéfdirigent

Emmanuel Villaume

pozývajú na koncerty:

28. / 29. 1. 2010 • 4. /  5. 2. 2010 • 25. / 26. 3. 2010

vždy o 19.00 h

www.filharmonia.sk

KRIŠTÁĽOVÉ KRÍDLO
Oceňovanie najvýznamnejších osobností slovenska

Aj vy môžete zasielať svoje nominácie

www.kristalovekridlo.sk

Priamy prenos na Jednotke STV
12. apríl 2010 o 20.15 hod.

pod záštitou Mareka Maďariča,
ministra kultúry

a  Jaromíra Pastoreka,
predsedu SAV 

Organizátori:i Generálny reklamný partner: Hlavní mediálni partneri:

Mediálni partneri: Reklamní partneri:
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2,92 €  88,- Sk11-12
2009 ROČNÍK XLI

Spravodajstvo: Konvergencie, 
organové festivaly / Rozhovor: 
fotograf Peter Brenkus / História: 
Harfa - nástroj anjelov a kráľov /
Jazz: 50 rokov Tatra revue / 
Hudobné divadlo: Lucia di 
Lammermoor v Košiciach 

Rozhovor: 

Louis Andriessen

Festivaly: 

Večery novej hudby
Next

PF 2010
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