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Editorial

Dvaadvacáté Struny podzimu dělají 
čest svému titulu. V hlavním programu 
festivalu se totiž rozezní bezprecedentní 
množství strun. Kytarové v rukou virtuosa 
klasické i soudobé hudby Gyana Rileyho, 
legend irského folku Andyho Irvina 
a Paula Bradyho, démonického Brazilce 
Egberta Gismontiho, Chrise Bruce 
z kapely soulové zpěvačky Lizz Wright, 
slavného kanadského producenta Daniela 
Lanoise, nekonvenční písničkářky Dagmar 
Voňkové, Chrise Eldridgeho z post-
bluegrassové kapely Punch Brothers 
a vřelého flamenkového mistra 
Tomatita. Klavírní struny se rozechvějí 
pod rukama průkopníka minimalismu 
Terryho Rileyho, již zmíněného 
Egberta Gismontiho (jemuž jen kytara 
zjevně nestačí), citlivé doprovazečky 
Laury Favre-Kahn a nespoutaného 
Michela Camila z Dominikánské 
republiky. Kaskády not vychrlí 
i houslista Nemanja Radulović nebo 
mandolinista Chris Thile, nejpopulárnější 
člen kapely Punch Brothers.

Na své si na festivalu pochopitelně 
přijdou i milovníci zpěvu nebo nástrojů 
beze strun, ovšem je až neuvěřitelné, 
v kolika různých kontextech a jak zvukově 
rozdílně může zaznít třeba taková kytara. 
V rukou Gyana Rileyho jako nástroj 
zkoumající možnosti harmonie i zvuku, 
v rukou Gismontiho nebo Tomatita jako 
syrový prostředek k interpretaci iberské 
a latinskoamerické hudby, v moci Daniela 
Lanoise jako generátor zvukového 
materiálu pro další elektronický 
processing, v případě Voňkové, Irvina, 
Bradyho nebo Punch Brothers jako 
prostředek osobitého pojetí tradičního 
materiálu z obou břehů Atlantiku 
i neopakovatelné autorské výpovědi.
Struny podzimu opět ukazují, že hudba 
nezná hranic. Najde si totiž cestu skrz 
veškeré mýtné brány žánrů a předsudků. 
Letošní program s množstvím českých 
premiér je možná tím nejodvážnějším 
v celé historii festivalu.

Vilém Spilka
programový ředitel
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Zdravice

Vážení a milí příznivci skvělé a odvážné hudby!  
Hudební festival Struny podzimu se rozeznívá do 
své již 22. sezóny. Můžeme se opět spolehnout na 
to, že nám svým prostřednictvím otevře další, dosud 
nepoznané obzory. Ne nadarmo je hlavní charakte-
ristikou „Strun“ objevnost, odvaha a multižánrovost. 
Také schopnost propojovat na první pohled nesourodé 
prvky a styly, v premiérách představit klasiky žánru 
a v debutech uvést nová nadějná jména, ale také inspi-
rovat k experimentům.

Díky pečlivě sestavenému programu uslyšíme 
svět i náš domov a potkáme se na zajímavých místech. 
Jsem hrdý na to, že se Ministerstvo kultury podílí na 
této akci, i v mezinárodním kontextu ojedinělé.

Přeji všem, účinkujícím, divákům i pořadatelům, 
ať letošní podzim zní strunami temperamentními, pře-
kvapivými i zamyšlenými. 

Ať je ročník 22 ročníkem vydařeným!
 

Antonín Staněk
ministr kultury České republiky

Vážení milovníci hudby, těší mě, že vás mohu opět 
pozdravit u příležitosti konání dalšího ročníku festivalu 
Struny podzimu. 

V našem městě se každoročně koná řada hu-
debních festivalů. Některé jsou vyhraněny jen jedním 
směrem, jiné se snaží o syntézu více hudebních žánrů. 
K těm druhým patří i Struny podzimu a jak je na zájmu 
publika vidět, dělají to dobře. Praha je otevřená novým 
myšlenkám, směrům a vlivům, a mimo jiné právě proto 
se k ní přístup festivalu, snaha organizátorů o propo-
jení zdánlivě nesourodých směrů a oslovení širokého 
okruhu posluchačů tak dobře hodí. Struny podzimu 
se již staly důležitou součástí pražského kulturního ka-
lendáře a mě může jen těšit, že se na letošním ročníku 
svou podporou opět podílí i hlavní město. To festival, 
jakým jsou Struny podzimu, rozhodně potřebuje a já 
mu do budoucna přeji jen to nejlepší. Ať stále oslo-
vuje publikum, které má zájem rozšířit si své hudební 
obzory a nechat se překvapit bohatostí a rozmanitostí 
světové hudby, která si k nám, do Prahy, našla cestu. 

Adriana Krnáčová
primátorka hl. m. Prahy

Vážení přátelé jedinečné hudby, Anežský klášter, Bet-
lémskou kapli a další historické skvosty Prahy opět po 
roce rozezvučí Struny podzimu, festival, který Česká 
televize podporuje již řadu let.

Tvůrci festivalu v uplynulých letech dokázali, 
že propojením předních českých a světových umělců 
s odvážnými hudebními počiny lze přinést do kulturní-
ho prostoru ojedinělý projekt, který v tuzemsku nemá 
obdoby. Letošní, již dvaadvacátý ročník, tak opět zve 
na originální hudební kombinace klasických a popu-
lárních žánrů, od jazzu a klasiky až po hiphop či irský 
folk. A také na unikátní premiéry vytvořené speciálně 
pro festival. V Česku díky tomu vůbec poprvé vystoupí 
například americká umělkyně Lizz Wright. 

Přeji vám nevšední hudební zážitek umocně-
ný geniem loci originálních prostor s pozoruhodnou 
historií, v nichž se koncerty během jedenácti večerů 
odehrají. 

Petr Dvořák
generální ředitel České televize
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Řekli o festivalu Slovo mecenášů a partnerů

„Struny podzimu svým 
programem směle navazují 
na předchozí dvě dekády 
úspěšných ročníků. Festival 
respektuje původní kořeny 
hudebních žánrů, svou 
výraznou dramaturgii staví 
na kulturní a muzikální 
rozmanitosti a dbá vysoké 
kvality hudebních zážitků.“
Karel Komárek, mecenáš a vlastník 
investiční skupiny KKCG

22. ročník Strun podzimu 
připravil řadu lahůdek 
z oblasti různých 
hudebních žánrů. 
Finanční skupina RSJ, již 
tradiční partner tohoto 
významného hudebního 
festivalu, je proto velmi 
ráda, že může jednu 
z nejzajímavějších 
hudebních i společenských 
událostí letošního podzimu 
opět podpořit. Za uplynulá 
léta festival obsadil čestné 
místo v kalendáři nejen lidí 
z RSJ, ale i našich hostů.
Libor Winkler, řídicí partner RSJ

„Každý rok oceňujeme 
společně s našimi klienty 
mix hudebních žánrů 
a originalitu, se kterou nás 
tým hudebního festivalu 
mile překvapí.“ 
Zbyněk Zajíček, zástupce hlavního partnera 
PRIVAT BANK

„Hudba harmonizuje 
osobnost, pozitivně 
ovlivňuje mysl, inspiruje 
a otevírá nové světy. 
Festival Struny podzimu již 
21+1 let zprostředkovává 
svým posluchačům 
hluboké a obohacující 
hudební zážitky. 
Děkujeme.“
Karel Janeček, mecenáš festivalu Struny 
podzimu

„Struny podzimu každý rok 
dokazují, že jsou hudebním 
festivalem, který stojí za 
to podporovat. Oceňuji 
rozmanitost festivalu, která 
nám umožňuje každý rok 
poznat a potkat originální 
hudebníky z celého světa. 
Velmi si vážím práce 
celého festivalového týmu, 
který nám tato setkávání 
umožňuje.“
Michaela Janečková, mecenáška festivalu 
Struny podzimu

„Festival se etabloval 
coby viditelná značka, 
která v dobrém smyslu 
představuje status 
kulturnosti.“
Pavel Turek, Respekt

„Struny podzimu se 
definitivně vyprofilovaly 
jako inovativní nadžánrová 
přehlídka, která do 
pražského dění především 
vnáší jedinečné a nové 
podněty a témata.“
Petr Veber, iHNed.cz

„Struny podzimu iniciují 
spolupráci českých 
interpretů se zahraničními. 
Vymýšlejí původní 
programy. Nebo si alespoň 
říkají o ty neobvyklejší, 
odvážnější. Publiku měsíce 
dopředu vysvětlují, co 
uslyší. Rozšiřují obzory, 
vlastně kultivují scénu.“
Daniel Konrád, Hospodářské noviny

Struny podzimu jsou 
jedním z nejinovativnějších 
hudebních projektů 
v Praze.
The New York Times

Struny podzimu nabízejí 
hudební experimenty, 
k nimž málokterá 
dramaturgie nachází 
odvahu.
Václav Havel

„Struny podzimu mě provázejí od prvního 
ročníku na Pražském hradu. Ze všech 
důležitých tuzemských hudebních 
projektů měl nejdynamičtější evoluci. 
Koncept prolínání žánrů byl jistě u nás 
unikátní, ale ještě větší respekt ve mně 
vždy budila a budí energie festivalu, 
kreativita, flexibilita a nadšení. Nemusím 
souznít s každou volbou, ale vždy je to 
logicky zařazeno do kontextu a strategie 
festivalu. Struny podzimu nesporně patří 
do diadému české hudební současnosti.”
PhDr. Luboš Stehlík, šéfredaktor časopisu Harmonie
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Začátky představení 
vždy ve 20 h

Program

 9/10  Terry Riley’s In C: 
Ars Nova Copenhagen 
& Paul Hillier

 10/10 Terry & Gyan Riley 
 17/10  Andy Irvine & Paul Brady
 18/10  Egberto Gismonti
 23/10  Open Mike Eagle
 25/10  Lizz Wright
 31/10  Nemanja Radulović
 1/11  Venetian Snares  

x Daniel Lanois
 4/11  Dagmar Voňková
 6/11  Punch Brothers
 10/11  Michel Camilo & Tomatito
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Út 9/10 20 h

Národní památník 
na Vítkově
Skladba In C Terryho Rileyho byla 
poprvé veřejně provedena v listopadu 
roku 1964 a z hlediska vývoje soudobé 
hudby to byl zlomový moment. Přestože 
mnozí kompozici v té době považovali 
za sofistikovaný vtip, jednalo se ve 
skutečnosti o revoluční dílo, díky němuž je 
Riley považován za „otce minimalismu“. 

Skladba má otevřenou strukturu a specifikován není 
ani počet hudebníků. Riley sám doporučoval „soubor 
kolem pětatřiceti členů, ale provedení je možné i ve 
větších nebo menších skupinách“. In C se skládá ze 
53 krátkých hudebních frází a hudebníci jsou vyzváni 
k jejich opakování tolikrát, kolikrát se jim zdá přimě-
řené, i k přizpůsobení délky frází jejich individuálnímu 
naturelu. Délka skladby In C se tedy může v různých 
interpretacích velmi lišit.

Neustále znějící puls repetované oktávy ve 
vysokém rejstříku vytváří hypnotický efekt, jehož 
vliv můžeme slyšet v dílech dalších minimalistických 
skladatelů, jako jsou Steve Reich a John Adams, stejně 
jako v rockové a elektronické hudbě Briana Ena a Joh-
na Calea, zatímco improvizační aspekt díla odkazuje 
k Rileyho oblibě jazzových muzikantů, jako jsou John 
Coltrane nebo Miles Davis. Kompozice In C obstála ve 
zkoušce času a je stále prováděna v mnoha obměnách 
nejrůznějšími seskupeními hudebníků, od kytaristů 
přes perkusisty po vokální soubory.

Přestože je In C nejznámějším Rileyho dílem, 
zkomponoval řadu dalších významných skladeb. 
Jednou z nich je A Rainbow in Curved Air z roku 1969 
ovlivněná indickou klasickou hudbou a jazzem. Všech-
ny nástrojové party nahrál autor sám a jejich souzvu-
kem vznikl oslnivý soudržný celek. V roce 1970 začal 
studovat tradiční indickou hudbu u Pandita (Mistra) 
Prana Natha a zůstal jeho žákem až do Nathovy smrti 
v roce 1996. Indická hudba dodnes patří mezi silné 
inspirační vlivy skladatelovy tvorby, který ji ostatně sám 

vyučoval na Mills College. Houslista David Harrington, 
který tam tehdy studoval, ho přivedl ke spolupráci 
se svým Kronos Quartetem, který nahrál Rileyho 13 
smyčcových kvartetů. V poslední době si získávají 
obdiv podmanivá vystoupení v duu se synem, kytaris-
tou Gyanem Rileym, se kterým se představí také na 
druhém letošním festivalovém koncertě.

V rámci Strun podzimu zazní In C za osobní 
účasti Terryho Rileyho v podání souboru Ars Nova 
Copenhagen pod vedením Paula Hilliera. Hillier je po-
sluchačům Strun dobře znám, hlavně díky interpretaci 
Pulitzerovou cenou ověnčené kompozice The Little 
Match Girl Passion Davida Langa se sborem Theatre 
of Voices v roce 2015. Ars Nova Copenhagen se řadí 
k předním světovým vokálním souborům a Hillierova 
umělecká kariéra je oslnivá: spoluzakladatel Hilliard 
Ensemble je také zakladatelem Theatre of Voices a di-
rigentem Estonian Philharmonic Chamber Choir.

TERRY
RILEY’S IN C: 
ARS NOVA 

COPENHAGEN 
& PAUL HILLIER

PROGRAM:
GUILLAUME DUFAY: GLORIA AD  
MODEM TUBAE
ANNE BOYD: AS I CROSSED A BRIDGE  
OF DREAMS
ANONYM 14. STOL.: AVE MILES CELESTIS / 
AVE REX
JULIA WOLFE: GUARD MY TONGUE
ANONYM 13. STOL.: ALLELUIA HOCKETS
HANS ABRAHAMSEN: UNIVERSE BIRDS
TERRY RILEY: IN C

15



HRA, PUZZLE, 
DEMOKRACIE: 
TERRY RILEY,  

IN C A POČÁTKY 
MINIMALISMU 

V HUDBĚ
Kdyby existoval stroj času, kam byste se 
s ním vypravili? U mě by jedna z prvních 
cest vedla do Kalifornie šedesátých 
let. Myslím, že atmosféru celonočních 
koncertů Terryho Rileyho je dost těžké si 
představit, když při tom člověk nebyl.

Střetával se tu duch nového umění s atmosférou 
mejdanu, skladatelská avantgarda s klubovým under-
groundem a prostředím univerzitních kampusů, 
technologie s přírodou, Západ s Východem. Pandořinu 
skříňku minimalistické hudby otvíral na začátku šede-
sátých let Američan, který později nepatřil k jejím nej-
populárnějším hvězdám ráže Philipa Glasse a Michaela 
Nymana. Zato tvůrčí cestu Terryho Rileyho lemuje řada 
velkých zakladatelských momentů.

Když se od konce padesátých let různé osob-
nosti pouštěly do nových poetik, kterým se později 
začalo říkat minimalismus, vůbec nebyly homogenní 
partou, která by měla stejné úmysly a stejnou estetiku. 
Ale shodli se na potřebě jít jinou cestou než vypjatá, 

složitá moderna. Důvěřovali kořenům hudby a vrátili 
se k jednoduchému formování zvuku. Dennis Johnson 
hrál na klavír svůj lyrický, zenově prázdný a nekoneč-
ný November; La Monte Young, Tony Conrad a další 
svými dlouhými tóny, amplifikovanými na úroveň 
nejhlasitějšího bigbítu, chtěli akusticky i vědomím 
přejít do psychedelicky jiného vnímání; Pauline Oli-
veros vedle samotné hudby definovala zásadní úlohu 
soustředěného naslouchání, vnímání světa sluchem; 
Charlemagne Palestine experimentoval na kostelní 
zvonici, což je místo dosti nečekané pro formová-
ní postmoderního uměleckého projevu; nevidomý 
Moondog, postava newyorského nároží s vikingskou 
přilbou, psal své madrigaly a občasný ohlas zname-
naly i kresby Andyho Warhola na obalech Moondogo-
vých alb. 

Jaké místo má v téhle galerii velkých tvůrčích ex-
centriků Terry Riley? S Rileym si člověk připadá často 
jako v pop music nebo world music: Byl to ale on, kdo 
z pozic skladatele s tím mičurinským křížením přišel 
dřív, než se z něj stala předvídatelná žánrová varianta. 
Patřil k těm skladatelům dvacátého století, kteří zkuše-
nosti nabyté při živém hraní pak zpětně vstřebávali do 
svého skladatelského stylu. 

Rileyho hudební síť
Dvacáté století, ať chceme nebo ne, je příběhem 
vyvětrávání a ztráty veřejného vlivu vysoké 
kultury. Riley, který vypustil svým In C z láhve 
minimalistického džina, k tomu proce-
su silně přispěl. Jeho generace neměla 
žádné likvidační úmysly vůči předchozí 
skladatelské generaci, tedy hlavně 
serialistům, jen necítila jejich starosti 
jako své. Terry Riley viděl v padesá-
tých a šedesátých letech improvi-
zovat „fakt skvělé komorní kapely 
Johna Coltranea, Milese Davise, 
Charlese Minguse, Billa Evanse 
a Gila Evanse“. I když nechtěl hrát 
jazz, sledoval pravidla jejich hry, 
inspiroval se černou kulturou 
a zobecňoval pro své účely. Poz-
ději řekl: „Hodně z jejich přístupů 
jsem studoval a pomohly mi při 
práci. Tak třeba jejich princip vzít 
velmi jednoduchý zápis a na jeho 
základě vystavět velice komplexní 
skladbu. Znělo to jako ze zápisu, 
ale vytvářeli to od boku, protože byli 
skvělí improvizátoři. Zapůsobilo na mě, 
že se dá začít s velmi omezenými prostřed-
ky, a když máte výborné hráče, dojdete k dost 
poutavé struktuře.“

Tvorbu Terryho Rileyho můžeme vnímat jako 
síť – propojenou, ale spojující dost různorodé momen-
ty. Velmi brzo začal manipulovat s pásky a smyčkami: 
Vytvořil Mezcaline Mix (1960–62), koláž skutečně inspi-
rovanou psychedelickými stavy – s obskurními hlasy, 
atmosférou spiritistické seance, hlubokým hukotem 
připomínajícím soundtrack hororu a pocitem nespo-
jitého, trhlinami poznamenaného prostoru. Viděl, že 
vytvářet šamanský jam session lze ze zvuků, které 
nabízí svět kolem nás – i s jeho médii.

V Paříži se spojil s jazzovým kvartetem trumpe-
tisty Cheta Bakera a v přímém přenosu pro francouz-
ský rozhlas společně uskutečnili suitu (Music for) The 
Gift (1963). Cooljazzovou hru Bakerova komba Riley 
naživo „mixoval“ mezi páskovými echy: Zmnožoval 
tak hlasy trubky, trombónu, kontrabasu či bicích 
a vytvářel z živě hraného materiálu husté moiré, 
nepředvídatelnou strukturu s natěsnanými místy a na-
opak odmlkami. V organickém spojení se přirozeně 
propojuje energie živých hráčů s kreativní manipulací, 
okamžitou postprodukcí – už nejsme na jazzovém 
koncertě, ale ve virtuálním světě informací a médií, 
která zpracovávají hudbu a vtiskují do ní vlastní cha-
rakter, věrná výroku Marshalla McLuhana „médium je 

masáž“. Výsledek má hodnotu nejen jako 
odvážná idea, ale taky výborně zní.

In C: Žádný vtip, ale revoluce
Přelomovou skladbu In C napsal 
Terry Riley už v roce 1964 a jedno-
duše není pochyb: Je to čisté, no-
vátorské, rafinované, skladatelsky 
poučené, zralé a pro posluchače 
nenásilně euforické dílo. Hudební 
obec přivyklá serialismu a moderně 
s překvapením sledovala, jak Riley 
odložil všechny vymoženosti složité 
kompoziční architektury a nabídl 
něco, co oproti tomu vypadalo jako 
dětská zábava: Postupný proces stálé 
pomalé proměny, kterou i laické ucho 
může dobře sledovat a která vede 
In C vpřed. Někteří seriózní umělci si 
o In C mysleli, že je to vtip. Ale byla to 
revoluce.

Interpreti jsou tu vyzváni k jakési 
hře, v níž musejí uplatnit samostatné 

rozhodování. Skladbu tvoří 53 krátkých 
motivů. Každý z hráčů začíná prvním 

motivem (trvá jen tři doby, tvoří ho trojí tón 
e ozdobený předraženým c) a opakuje ho tak 

dlouho, jak uzná za vhodné. Pak přejde k opako-
vání druhého motivu, po jeho dostatečném opako-

vání následuje třetí – a tak až do konce. Všichni tedy 
začínají shodně, ale do hry se rychle dostane „fázový 
posun“ mezi vkusem a vnitřním naladěním jednotli-
vých muzikantů. Uprostřed skladby to už pulsuje velmi 
různorodě a bohatě se překrývají rytmická pásma 
různých motivů. Ve vitálním souběhu mnoha hlasů se 
navíc zákonitě objevují akustičtí „duchové“, jakoby od-
nikud se vynořivší zvuky vzniklé střetáváním zvukových 
vln v prostoru.

Volnost a autorskou spolupráci ponechal Terry 
Riley svým interpretům i tím, že skladba není psa-
ná pro konkrétní obsazení. Navrhuje „soubor kolem 
pětatřiceti členů, ale provedení je možné i ve větších 
nebo menších skupinách“. Stejně tak je velmi volná 
délka, která závisí na naturelu hudebníků. Skladba 
může trvat čtvrt hodiny, ale taky celou noc; sám Riley 
se kloní ke koncertnímu tvaru mezi pětačtyřiceti minu-
tami a hodinou a půl. Dá se říct, že namísto autorita-
tivní tváře začala hudba nabízet demokracii a možnost 
volby? 

Uvést skladbu, jež nemá od autora vtisknutou 
zcela konkrétní podobu, to byl v té době akt rozchodu 
s dosavadním hudebním životem. Zdálo se to jako zpo-
chybnění společenského statutu skladatelů a dirigen-

Riley, 
který 

vypustil svým 
In C z láhve 

minimalistického 
džina, k tomu 

procesu silně 
přispěl. Jeho 

generace neměla 
žádné likvidační 
úmysly vůči  
předchozí 
skladatelské 
generaci, tedy 
hlavně serialistům, 

jen necítila jejich 
starosti jako 

své. 
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tů, důstojných, uctívaných a často dobře placených 
ambasadorů vysoké kultury, jejichž tváře zdobily obaly 
elpíček a kulturní rubriky. Očekávala se díla, která při-
nesou jasný autoritativní předpis pro interprety. A této 
dominantní, otcovské pozice se chtěl novodobý autor 
vzdát? To zavánělo radikální změnou.

Od psacího stolu na koncertní scénu
Občas se lze dočíst, že Riley psal provokativně ve 
školsky elementární tónině C dur. To je mýlka, název 
díla v tomhle směru mate: V C dur sice začíná, ale 
krátké motivy postupně odvedou proud zvuku dál, 
jistoty se rozplynou, Riley říká, že „zpod jedné tóniny 
tu vyrůstá druhá“, a po polytonálním pohybu několika 
paralelních rovin všechno zakotví u tónů g a b, tedy 
nejistého g moll. Je to čítanková ukázka hranice, na 
které se vstřícně a přátelsky setkává tonální hudba 
s konceptualismem.

Jestliže první reprízy In C se staly komunitními 
událostmi, při nichž někteří lidé stržení rytmem tančili 
a jiní se bavili a popíjeli, pozdější šedesátá léta zastihla 
Terryho Rileyho v neméně těsném spojení s publikem. 
Od roku 1967 pořádal celonoční koncerty, které začaly 
v deset večer a končily za úsvitu. Někteří lidé tu byli 
i se spacáky, meditovalo se i pospávalo, byla to avant-
garda éry hippies. Riley hrál vedle kláves i na saxofon, 
jehož zvuk ovšem přicházel k posluchačům zmnožený 
páskovými echy, organicky sílící do překrývajících se 
sborů, jež zase ustupovaly k sólovému hlasu... Připomí-
nalo to mihotání plamene, chvíli sílícího, chvíli klidného. 

To, co bylo v In C zapsané, skladatel naživo im-
provizoval. Už nepotřeboval ansámbl, protože smyčky 
mu pomohly znít mnoha hlasy najednou. A nepo-
třeboval ani partituru, neboť jako výborný muzikant 
živě reagoval na to, co v tu chvíli slyšel. Vyšel z rutiny 
skladatele na jinou cestu – pochopil, že se musí stát 
zároveň performerem, vyjít od psacího stolu na kon-
certní scénu. 

Vrátit se k laděným tónům. Nebát se jednodu-
chosti. Inspirovat se kulturami nezápadního světa. Vyjít 
ze ctěné akademické sféry a být hudebním sklada-
telem i pro jiné vrstvy společnosti. Rozhlížet se po 
čerstvém vizuálním umění, vědeckém výzkumu i vlast-
ním nitru. Nabízet svou jedinečnou hudbu osobně 
nebo s vlastním ansámblem, aby zněla tak, jak má. To 
všechno bylo díky Terrymu Rileymu v ovzduší v druhé 
polovině šedesátých let, kdy nastupovaly osobnosti 
minimalismu, jež to později dotáhly k nejsilnější popu-
laritě. Měly dost dobře připravenou půdu.

Pavel Klusák
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Po uvedení Rileyho nejslavnější skladby  
In C představí Struny podzimu 
legendárního skladatele jako pianistu 
v intimním duu se synem Gyanem, 
jehož kytara skvěle souzní s otcovými 
melodickými nápady.

Festival Struny podzimu letos vzdává hold Terrymu 
Rileymu, jednomu z nejvýznamnějších hudebních 
skladatelů dneška. Díky zásadnímu dílu In C, které 
zazní na úvod festivalu, je Riley považován za průkop-
níka minimalismu. Tato kompozice ovlivnila tvorbu řady 
skladatelů, jako jsou Philip Glass a Steve Reich, stejně 
jako hudbu Briana Ena či Peta Townshenda a mnoha 
dalších současných hudebníků.

Riley bude čestným hostem festivalu a vyslech-
ne si interpretaci In C na zahajovacím koncertě Strun 
podzimu, na druhém koncertě pod jeho záštitou se 
na pódiu představí rovněž jako interpret a zahraje na 
klavír v duu se svým synem, kytaristou Gyanem Rileym. 
Jejich společná vystoupení bývají popisována jako 
meditativní, hypnotická a kouzelná. Přestože jejich 
souhra nese znaky minimalismu, z velké části se jedná 
o improvizaci, která nezapře příklon Terryho Rileyho 
k jazzu a východní klasické hudbě. Tyto prvky se fas-
cinujícím způsobem mísí s Gyanovou hrou na kytaru, 
ve které se odrážejí vlivy španělské a indické klasické 
hudební tradice stejně jako západoafrická hudba 
a francouzský jazz.

Sám Gyan Riley je mimořádně respektovaným 
umělcem. Mezi hudebníky, se kterými spolupracuje, 
se řadí například Zakir Hussain, Lou Reed, John Zorn 
nebo Iva Bittová. Začátky jeho spolupráce s otcem 
sahají do doby, kdy bylo Gyanovi devatenáct let: „Otec 
zkoušel s malou skupinou hudebníků… Já tam jen tak 
seděl a poslouchal a on řekl: ‚Nechceš popadnout 
kytaru a přidat se k nám?‘ A já to udělal!“ Hudební spo-
lupráce otce a syna je velmi plodná, díky vzájemným 
podnětům ze sebe na pódiu dokážou oba vydat to 
nejlepší. Gyan to popisuje následovně: „Pořád hýříme 
hudebními nápady a náš způsob hry se postupně 
proměňuje. Převaha hudby, kterou hrajeme, je materiál 
zkomponovaný otcem, ale občas hrajeme taky nějaké 
moje skladby… a pouštíme se do naprosto nepláno-
vaných improvizací. Myslím, že společným muzicíro-
váním, nasloucháním jeden druhému a snahou najít 
co nejlepší souzvuk se svým způsobem navzájem 
ovlivňujeme.“

St 10/10 20 h

Koncertní sál  
Pražské konzervatoře TERRY 

& GYAN 
RILEY
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Zpěvák, skladatel a multiinstrumentalista 
Paul Brady je na irské hudební scéně 
ikonou. V druhé polovině šedesátých let 
jej, tehdy jako vysokoškolského studenta 
a nadšeného fanouška R’n’B, zastihla 
v plné síle vlna renesance irské tradiční 
hudby, které okamžitě propadl. Po 
šesti letech strávených s kapelou The 
Johnstons se stal – byť nakrátko – v roce 
1974 členem kultovních Planxty, kapely, 
která určila směr irské folkové scény 
na mnoho let dopředu a jejíž členové 
se všichni postupně vydali na úspěšné 
sólové a producentské dráhy, s častými 
mezinárodními úspěchy. 

Jedním z nich byl i Andy Irvine, zpěvák a hráč na 
mandolu, buzuki a mandolínu. Po (tehdy dočasném) 
rozpadu Planxty natočili oba společné album pod 
„self-titled“ názvem „Andy Irvine & Paul Brady“ (1976), 
které je dodnes vysoce hodnoceno jako jeden z mil-
níků irské lidové hudby a k jehož 40. výročí se loni oba 
umělci po letech opět sešli, aby uspořádali v původní 
sestavě koncertní turné. 

Zásadním členem této sestavy, která se v roce 
2018 znovu schází právě na popud Strun podzimu 
a poprvé se svým programem vyjíždí mimo Irsko, je 
též multiinstrumentalista Dónal Lunny, producent alba 
a pochopitelně též člen kapely Planxty a producent 
jejích alb. Čtvrtým členem sestavy je pak houslista 
Kevin Burke. 

Paul Brady, jehož folková dráha kulminovala na 
začátku 80. let a jehož provedení řady lidových balad 
jsou dodnes chápána jako ta „originální a platná“, poté 
folkovou scénu opustil, ale jeho další kariéra, spíše na 
pomezí popu a rocku, vždy byla a stále je pod zásad-
ním vlivem irské hudební tradice, jak melodicky, tak 
textově, podobně jako v případě Bradyho krajana 
a vrstevníka Vana Morrisona. Spolupracoval – často 
jako instrumentalista reprezentující irský „sound“ – 
i s řadou osobností na mezinárodní scéně, jako jsou 

třeba Mark Knopfler, Eric Clapton, Bonnie Raitt nebo 
Marianne Faithfull, a dnes je v Irsku v pravém slova 
smyslu hvězdou a uctívanou hudební autoritou. 

Andy Irvine zůstal folku věrný a irskou hudební 
tradici s oblibou mísí s vlivy východoevropské lidové 
hudby, zejména balkánské provenience. Přestože byl 
nebo je členem mnoha kapel, vystupuje nejčastěji 
sólově. Je pravým hudebním harcovníkem – i v relativ-
ně pokročilém věku neúnavně koncertuje v Evropě, 
Severní i Jižní Americe, Austrálii, na Novém Zélandu či 
v Japonsku. 

Dónal Lunny je na irské hudební scéně „šedou 
eminencí“ – byl zakladatelem zásadních kapel (ved-
le Planxty též The Bothy Band nebo Moving Hearts) 
a spoluvlastníkem důležitého vydavatelství Mulligan 
Records. Do irské hudby importoval zvuk původně řec-
kého nástroje buzuki tak dokonale, že z něj učinil přiro-
zenou součást národního zvuku a irský folk bez buzuki 
si nyní už málokdo dokáže představit. Jako producent 
má na svém kontě mnoho desítek alb, spolupracoval 
s takovými umělci, jako jsou Sinéad O’Connor, Christy 
Moore, Kate Bush, Elvis Costello nebo Clannad. 

Do Prahy tak přijíždějí ti, kdo irskou folkovou 
scénu reprezentují nejlépe a zcela autenticky – stáli 
všichni před téměř padesáti lety u jejího zrodu a právě 
oni zásadně ovlivnili její zvuk a styl.

St 17/10 20 h

Divadlo ArchaANDY  
IRVINE  
& PAUL  
BRADY
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Sólový recitál patří k nejnáročnějším 
hudebním disciplínám. Brazilský hudebník 
Egberto Gismonti se během jediného 
večera představí hned ve dvou odlišných 
sólových recitálech – kytarovém 
a klavírním.

Gismonti se narodil v Brazílii sicilské matce a libanon-
skému otci, jeho rodina měla bohaté hudební zázemí 
a zkušenosti. Od věku osmi let studoval patnáct let 
klasickou hudbu a hru na klavír na brazilské hudební 
konzervatoři, poté se přesunul do Paříže za studiem 
moderní hudby. Měl to štěstí, že jej tam za studenta 
přijali Jean Barraqué a legendární pedagožka  
Nadia Boulanger, která jej záhy přesvědčila, aby ve své 
tvorbě reflektoval brazilskou hudební tradici, z jejíhož 
prostředí pochází – podobné doporučení mimocho-
dem dala o čtrnáct let dříve jinému svému studentovi, 
Astoru Piazzollovi, a významně se tak zasloužila o vznik 
jeho stylu tango nuevo.

Na rozdíl od klavíru je na kytaře Gismonti sa-
moukem. Po návratu z Evropy se pustil do konstrukce 
kytar s větším než obvyklým počtem strun – jeho 
deseti-, dvanácti- a čtrnáctistrunné kytary v kombina-
ci s unikátní technikou vytvářejí v jeho rukách dojem 
kytarového orchestru. Gismonti na kytaru hraje jako na 
klavír (často oběma rukama na hmatníku) a bohatě vy-
užívá harmonických a rytmických schopností nástroje. 

Jako skladatel se Gismonti skutečně ukotvil 
v brazilské tradici, v její různorodé melodice, harmonii 
i specifických rytmech. Hodně ve své tvorbě čerpá 
z odkazu brazilského národního skladatele Heitora 
Villy-Lobose. Je jedním z mála, kdo dosáhli skutečné-
ho úspěchu, aniž by obětovali cokoli ze své hudební 
integrity. Nahrává od roku 1969 a dosud vydal 43 alb. 
Různorodost a obtížnou zařaditelnost jeho tvorby 
sympaticky potvrzují odborné reakce na jeho desáté 
album Dança das Cabeças, první na legendárním labe-
lu ECM Records. Gismonti jej nahrál v roce 1977 v duu 
s perkusistou Naná Vasconcelosem. V Anglii bylo oce-
něno v kategorii popu, v USA v kategorii lidové hudby 
a v Německu jako klasické album. Oběma hudebníkům 
nicméně zajistilo velký úspěch, z Vasconcelose se též 

stal úspěšný sólový hudebník. Ke spolupráci se ještě 
později vrátili. Mezitím však Gismonti putoval amazon-
skými pralesy, studoval místní lidovou hudbu a snažil 
se prostřednictvím hry na flétnu o kontakt s kmeny pů-
vodních obyvatel, s nimiž se dorozumíval jen skrze svou 
hudbu. Na labelu ECM (později též na vlastním labelu 
Carmo) vydal řadu dalších alb, mezi úspěšné (studiové 
i koncertní) spolupráce patří trio s Charliem Hadenem 
a Janem Garbarkem, album natočené s Garbarkem, 
Colinem Walcottem a Ralphem Townerem, jakož 
i s vlastní all-stars skupinou vystupující pod názvem 
„Academia de Danças”. Některé své projekty obohatil 
Gismonti i o zvuk orchestru či smyčcového kvarteta.

Gismontiho kariéra v lecčem připomíná para-
lelně rozvíjené osudy loňského hosta Strun podzimu, 
Ralpha Townera. Oba začínali na klavír a později přibrali 
kytaru (Towner klasickou dvanáctistrunnou, Gismonti 
různé vlastní custom modely o více strunách), na níž 
uplatňovali klavírní přístup k harmonii; oba dlouho 
vydávají u ECM Records. O stylu své hry Gismonti říká: 
„Jsem vlastně klavírista, který hraje na kytaru. Široký 
rozsah klavíru naladil mé uši na větší intervaly, než 
dovoluje kytara. Právě proto používám více strun a své 
kytary ladím různými způsoby.” 

Specifická technika a originální zvuk, instrumen-
tální virtuozita, vlastní kompozice skvěle zachycující 
různorodost brazilské hudební tradice a strhující 
energie – na to se můžeme těšit na obou recitálech 
Egberta Gismontiho na Strunách podzimu.

Čt 18/10
Anežský klášterEGBERTO 

GISMONTI
 18.00 kytarový recitál 
 20.30 klavírní recitál
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Jen málokterý hráč vám řekne, 
že správná akustická kytara musí 
mít alespoň osm až deset strun. 
Najdeme jen málo hudebníků, 
kteří na skutečně virtuózní úrovni 
zvládají dva technikou hry zce-
la odlišné nástroje. Nadžánro-
vost skladatelů a interpretů dnes 
představuje málem módu, ale jen 
úplné minimum z nich se dočka-

lo upřímného uznání zároveň ve 
světě klasiky, jazzu, world mu-
sic nebo třeba ambientu. Už pět 
dekád si hudební teoretici nevědí 
rady, kam brazilského muzikanta 
zařadit. Přitom je to jasné, vytvořil 
si vlastní škatulku: prostě Egberto 
Gismonti.

EGBERTO 
GISMONTI:  
VÍCE NEŽ 
ŽÁNR MĚ 
ZAJÍMÁ  

KULTURNÍ 
PŘÍBĚH

Už mnohokrát jste vysvětloval, že 
nemáte problémy přeorientovat 
se z hmatníku na klaviaturu a jak 
jsou vám techniky obou nástro-
jů stejně blízké. Ale není těžké 
virtuózně „přepnout“ z kytary na 
klavír během jediného večera?

Nejdůležitější je neporanit si 
ruce. Problém by přitom předsta-
vovalo už jen to, kdybych si zlomil 
nějaký nehet na prstech pravé 
ruky. Dlouhé nehty potřebuji při 
vybrnkávání na kytaru. Bohužel, 
nehty se často lámou právě kvůli, 
ehm, „velmi jemné“ klaviatuře 
spousty koncertních křídel. Je 
vážně složité „zorganizovat“ si 
ruce, když jste zároveň kytaristou 
i klavíristou. Ale jinak máte pravdu, 
v technice problém není. Hraji tak 
přirozeně na oba nástroje proto, 
že jsem se na ně také prakticky 
zároveň učil, což ovšem vedlo 
i k tomu, že mi pak na kytaře začal 
chybět větší rozsah tónů a harmo-  

 
 

nická bohatost a usmyslel jsem si 
přidat další struny. V ideálním pří-
padě – deset prstů na klaviatuře, 
deset tónů kytarového akordu.

Máte-li dva sólové recitály po 
sobě během jediného večera 
tak jako v Praze, je snazší začít 
kytarou?

Předpokládám, že publikum 
bude na obou recitálech víceméně 
to samé, a tak je lepší začít kytarou 
hned ze dvou důvodů. Za prvé pro 
mě, protože tak podstupuji menší 
riziko zlomení nehtů či dokonce 
poranění prstů, o kterém už jsem 
mluvil. A za druhé i pro publikum. 
Úroveň hlasitosti akustické kytary, 
dokonce i tehdy, pokud je zesílena 
aparaturou, je vždy nižší než hlasi-
tost klavíru. Z toho důvodu je pro 
posluchače příjemnější postupovat 
od nižší síly zvuku k vyšší. Vnímání 
„akustické muziky“ je tak mnohem 
komplexnější, širší.

Během sólových recitálů dáte 
přednost psané hudbě, nebo do-
jde i na improvizaci?

Protože jsem svým způ-
sobem velmi tradicionalistický 
skladatel i instrumentalista, mám 
již od období dospívání raději pře-
dem dobře promyšlené kadence. 

Nejdůležitější 
je neporanit si 

ruce. Problém 
by přitom 

představovalo už 
jen to, kdybych si 

zlomil nějaký nehet 
na prstech pravé 
ruky. 
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Ale pokud se vám někdy zdálo, 
že během koncertů improvizuji, 
není se čemu divit. Těch předem 
připravených variant mám tolik, až 
může takový dojem docela dobře 
vznikat. Ale opravdu jde ve skuteč-
nosti o „psaný“ repertoár. Jiná věc 
je dynamika, nálada, tempo, pro-
vedení. Hudba pochopitelně nezní 
nikdy stejně. Je závislá na atmosfé-
ře v sále i na mém rozpoložení.

Býváte označován za typického 
nadžánrového skladatele a in-
terpreta. Uvažujete o tom, jaký 
žánr či styl zvolíte, než začnete 
komponovat? Nebo, když dosta-

nete nápad, rozhodujete se, jaká 
forma pro něj bude vhodná?

Mnohem více než žánr mě 
zajímá nějaký kulturní příběh, 
který každá skladba musí repre-
zentovat. Pro ty z vás, kteří mají 
alespoň malé ponětí o asi sedm-
desáti albech, která jsem za ta léta 
natočil, bude snadné pochopit, 
proč se názvy desek i kompozic 
často odkazují k příběhům, mís-
topisu či kultuře tak národnostně 
i jinak pestré země, které jsem 
součástí – Brazílie.

Velmi známé jsou vaše inspirace 
tradicí pralesních indiánských 

kmenů z povodí řeky Xingu. Je 
v nich něco společného s vaší 
jazzovou či klasickou průpravou, 
něco, čeho jste se při chápání 
kultury národů oblasti Xingu 
chytil?

Ve skutečnosti nemají 
mnoho společného ani spousty 
původních hudebních kultur, které 
v Brazílii můžete najít. Zatímco v ji-
ných částech světa prorůstaly růz-
né kulturní tradice třeba i tisíce let, 
dříve neprostupným terénem od 
sebe navzájem izolované původní 
národy Brazílie na to měly vlastně 
jen chvíli. Natož aby ony tradice 
přirozeně získaly něco společného 

s těmi importovanými. Ale právě 
o to jsou fúze tradic odlišných 
kultur zajímavější a jejich studium 
inspirativnější a víc obohacující.

Většinu vaší tvorby bychom mohli 
označit, zjednodušeně řečeno, 
jako komorní. K vašim zásadním 
dílům ovšem patří i Meeting Point 
(1997), nahrávka s Litevským stát-
ním symfonickým orchestrem. 
Předpokládám, že to bylo velmi 
inspirativní setkání…

Ano, Meeting Point bylo prv-
ní symfonické album, které jsem 
udělal pro ECM. Po této vlastně 
trochu provizorní zkušenosti jsem 
se rozhodl napsat suitu o sed-
mi větách Sertões Veredas pro 
smyčcový orchestr. (Najdeme ji na 
dvojalbu Saudaçōes z roku 2009 
v podání kubánského ženského 
komorního orchestru Camerata 
Romeu, pozn. aut.) A samozřejmě 
už jsem hrál i nahrával s brazilský-
mi orchestry a psal orchestrální 
hudbu pro film a balet. Vlastně 
zrovna v současnosti diskutujeme 
o možnosti vydat dvojalbum s To-
kijskou filharmonií s repertoárem 
jak pro kytaru a orchestr, tak pro 
klavír a orchestr. První základy už 
jsme položili. (S Tokijskou filhar-
monií Egberto Gismonti koncerto-
val už v roce 2008 v rámci Tokyo 
Summer Festival, pozn. aut.)

K legendárním hudebním poči-
nům patří také vaše spolupráce 
s Janem Garbarkem a Charliem 
Hadenem. Bohužel, nové setkání 
celého tria už se uskutečnit ne-
může. Dovedete si však představit 
další společný projekt s Janem 
Garbarkem?

Co se mě týče, tak určitě. 
Jan je excelentní muzikant a dobrý 
přítel. Kdyby se naskytla příleži-
tost udělat zase něco společně, 
neváhal bych ani minutu. Odcho-
du Charlieho je mi velmi líto. Byl 
neuvěřitelně kamarádský. Neza-
pomenu, jak jsme se kdysi dávno 

poprvé setkali. Hrál jsem v jednom 
klubu v San Francisku, když se na-
jednou objevil v zákulisí, představil 
se skromně jako kontrabasista 
a požádal nás, jestli 
si s námi smí 
zahrát! 
Samo- 
 
 
 

 
 
 
zřejmě jsem to vnímal jako doslova 
neuvěřitelnou poctu. Takový slavný 
hráč. Tehdy začalo naše opravdu 
věrné přátelství, které vydrželo 
celá ta léta.

Koncertní nahrávka vašeho tria 
Magico: Carta de Amor, pořízená 
v roce 1981 a vydaná až v roce 
2012, je skutečně magická. Exis-
tuje ještě nějaký archivní mate-
riál, na jehož vydání bychom se 
mohli těšit?

Když jsme připravovali k vy-
dání 2CD Magico: Carta de Amor, 
bylo k dispozici dostatek materiálu 
na 3CD. Nakonec jsme ale zvolili 
možnost dvojalba. Kdo ví, jestli se 
ten zbylý záznam někdy dočká 
publikování…

Rád bych zmínil ještě jednoho 
významného spoluhráče, Ral-
pha Townera. Už proto, že loni 
v rámci stejného festivalu a na 
stejném místě, kde vystoupíte vy, 
také odehrál dva výborné sólové 
recitály po sobě. Jaké bylo vaše 
společné ECM Tour na sklonku 
sedmdesátých let?

Sešla se tehdy opravdu 
neuvěřitelná společnost putujících 

muzikantů. Připadal jsem si tenkrát 
mezi mezinárodně věhlasnými 
jmény až nesvůj. Možnost nahrávat 
s Ralphem Townerem a dalšími 
muzikanty včetně Jana Garbarka 
se objevila právě díky téhle šňůře, 

kde jsme se prezentovali nejen 
individuálně na pódiu, ale z čiré 
radosti spolu hráli v různých 
sestavách i společně na hotelo-
vých pokojích. Naše oddělené 
životy pokračují v závislosti na 

cestování a svět je opravdu veli-
ký. Nevím, jestli se nám ještě po-

daří s Ralphem Townerem setkat 
v harmonogramech. Ale velmi si 
ho vážím jako hudebníka i přítele.

Relativně nedávno vyšla reedice 
vašeho památného alba Dança 
Das Cabeças z roku 1976, které 
bylo pro tyto účely remastero-
váno. Jaké to je, slyšet po tak 
dlouhé době vlastní muziku?

Na to vám neumím odpo-
vědět, musel bych si teď tu desku 
konečně poslechnout. (smích)

Raději tedy vyhlížíte do budouc-
nosti. Máte v plánu na nejbližší 
dobu nějakou další nahrávku?

Během evropského sólo-
vého turné bych rád stihl natočit 
album nebo dvojalbum se skladba-
mi, které jsem napsal pro filmy. 
Idea je jednoduše sejmout sólové 
piano v prostorách se skvělou 
akustikou.

Tomáš S. Polívka

Charlie 
Haden 

se najednou 
objevil v zákulisí, 

představil se 
skromně jako 

kontrabasista 
a požádal nás,  

jestli si s námi  
smí zahrát!
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Nabroušený jazyk a elegantní rýmy. 
Kaliforňan Open Mike Eagle patří 
k nejzásadnějším představitelům „art-
rapu“.

V posledních letech představily Struny podzimu ve 
svém programu některé z nejpozoruhodnějších  
a nejsofistikovanějších umělců současné hiphopové 
scény. Po nezapomenutelných koncertech Young 
Fathers a Shabazz Palaces zamíří světla reflektorů na 
Open Mike Eagla, jedinečného interpreta, který je záro-
veň jedním z nejzajímavějších textařů posledních let.

Eaglovo poslední album Brick Body Kids Still 
Daydream je jeho doposud nejúspěšnějším, například 
kultovní magazín Rolling Stone je zařadil mezi 50 nej-
lepších desek roku 2017. Album představuje politickou 
a zároveň hluboce osobní elegii za zbourané sídliště 
v Chicagu, kde rapper vyrůstal. Deska si vysloužila 
pozornost recenzentů i posluchačů díky lyrickým vzle-
tům fantazie, schopnosti navodit odlehčenou atmosfé-
ru a přitom ji promísit s politickými tématy a také pro 
Eaglovu ležérní flow.

Chicagský MC začal svou kariéru v triu Thirsty 
Fish a později se stal součástí uznávaného kolektivu 
Project Blowed. Poté, co se přestěhoval na západní 
pobřeží, se zaměřil na autorskou sólovou tvorbu. Díky 
albu Dark Comedy z roku 2014 se zapsal do povědo-
mí scény jako hudebník, s kterým je třeba počítat. Už 
tehdy se veřejnosti představil jako rapper s lakonic-
kým přístupem mixujícím serióznost a humor. Vlivný 
americký hudební server Pitchfork popsal album jako 
„jednu z nejpřesvědčivějších indie-rap nahrávek roku“.

Na Brick Body Kids Still Daydream posouvá 
Eagle svůj projev na další úroveň. Ve svých textech 
o Robert Taylor Homes, sídlišti na jižní straně Chica-
ga, přímočaře popisuje drsnou realitu, která završila 
smutný osud ambiciózního projektu sociálního bydlení. 
Zároveň nás do tehdejší doby nechává nahlédnout 
prostřednictvím nevinných očí dítěte. Skladby jsou 
plné zranitelnosti, nejistoty, ale i pro Open Mike Eagla 
tolik typického humoru. Eaglova výpověď není jen jeho 
osobní záležitostí, ale vypráví příběh mnoha obyvatel, 
kteří byli nuceni odejít ze svých domovů. Open Mike 
Eagle sám říká: „Hodně z alba není o tom, co pro mě 
osobně znamenalo sídliště Robert Taylor Homes, před-
stavoval jsem si pocity lidí, kteří tam žili a byli ze dne na 
den vykopnuti na ulici.“

Vystoupení Open Mike Eagla na Strunách podzi-
mu bude zároveň jeho českou premiérou a příležitostí 
pro festivalové publikum seznámit se s jedinečným 
hlasem moderního hiphopu.

Út 23/10 20 h

Lucerna Music Bar OPEN  
MIKE 

EAGLE
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PŘÍBĚHY 
SÍDLIŠŤ: JAK 
ARCHITEKTI 
ZAPOMNĚLI 

NA DĚTI

pracovní síly do měst a potřeba ji rychle ubytovat. 
V Chicagu situaci řešili výstavbou projektů sociálního 
bydlení pod hlavičkou State Street Corridoru.

Plánované osmipodlažní domy byly pro svoji 
ekonomickou nerentabilitu nahrazeny šestnáctipat-
rovými věžáky. Problémy se začaly objevovat hned po 
dokončení. Jednu z jejich hlavních příčin demonstruje 
i začátek klipu Brick Body Complex od Open Mike 
Eagla. V něm se objevuje holčička a v rukou drží nápis 
They Forgot About the Children – zapomnělo se na 

děti. V monotónních domech bydlely výhradně počet-
né rodiny a abnormální koncentrace mládeže vedla 
k přeplněným školám v okolí a svévolnému trávení vol-
ného času. Na veřejných prostranstvích chyběla hřiště 
a další infrastruktura k vyžití. Teenageři trávili svůj vol-
ný čas všude jinde – mezi auty, pouštěním hydrantů, na 
chodbách, ježděním výtahy a mnoha dalšími podob-
nými způsoby. Údržba nestačila reagovat na technic-
ké závady a společné prostory degradovaly, vznikaly 
dětské gangy, rostla kriminalita a objevovaly se další 
sociopatické jevy, které vrcholily několika vraždami. 
Situace na sídlišti se stala neudržitelnou a město při-
stoupilo v devadesátých letech k radikálnímu řešení – 
všechny domy byly určeny k demolici a v roce 2007 
byl zbořen poslední dům. Dnes jsou parcely prázdné, 
po hrůzné čtvrti není ani památky. Přes velkou nelibost 
původních obyvatel potkal stejný osud další tři sídliště 
ze State Street Corridoru a identické situace se opa-
kovaly po celých Spojených státech.

Bourání je vždy až poslední možností
I evropská sídliště se potýkala s podobnými problémy. 
Zejména po roce 1990, po pádu železné opony, dvacet 
až třicet let od jejich dokončení, se stala aktuálním 

Je to docela paradox. Místo, kde stály 
obávané bytovky Robert Taylor Homes, 
leží jen pár stanic nadzemky od proslulé 
americké technické školy — Illinois 
Institute of Technology, známé pod 
zkratkou IIT, s níž spojil své poválečné 
působení Mies van der Rohe. Institut mu – 
uprchlíkovi z nacistického Německa – 
poskytl zázemí a on jako ředitel nové 
školy architektury dostal šanci postavit 
část jejího kampusu. Radikální ortogonální 
koncept je dodnes pokládán za geniální 
Miesovu stavbu. Zatímco kampus IIT má 
svoji stanici nadzemky a leží právě mezi 
viaduktem nadzemní dráhy a paralelně 
vedoucí 14proudovou expresní silnicí 
směřující na jih Chicaga, těsně před 
Robert Taylor Homes koleje odbočují 
v pravém úhlu ze své přímé trasy a míří 
o několik bloků blíž k Michiganskému 

jezeru. Jako by už toto naznačovalo 
výrazně odlišný osud sídliště, jehož 
obyvatelé budou mít složitou cestu od 
začátku...

Poválečná léta v USA byla charakteristická výrazným 
rozvojem, kdy sever Spojených států začal industriál-
ně růst a do velkých měst mířila masivní vlna pracovní 
síly z jihu tvořená převážně Afroameričany. Poptávka 
po bydlení radikálně rostla. Městští plánovači museli 
hledat nové formy bydlení, které nahradí přelidněné 
dělnické kolonie a zajistí rychlé ubytování velkému 
počtu lidí. Tomuto tématu se architekti a urbanisté vě-
novali již před válkou a na konferencích dospěli k tzv. 
Aténské chartě, zásadám moderního urbanismu. Na 
tomto konceptu vznikají po válce rozsáhlé monotónní 
čtvrti na periferiích měst, s mohutnými, opakujícími 
se bytovými domy doplněnými o minimální základ-
ní občanskou vybavenost, propojených s centrem 
rychlodráhou. Tyto čtvrti – nově označené jako sídliště 
– jsou výsledkem vlivu několika faktorů: pokračující 
industrializace a modularizace stavebnictví, (i)migrace Panelový dům Kleiburg po revitalizaci

Panelový dům Leinefelde před rekonstrukcí
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tématem, které přetrvává dodnes. Na začátku stála 
města před stejnou otázkou jako v USA – co si s nimi 
počít? Revitalizace sídlišť byla absolutně neprozkou-
maným tématem. Zejména díky několika osvíceným 
architektům z porevoluční generace se však podařilo 
mnohé radnice přesvědčit, že není správné řešení 
problémové lokality srovnat se zemí a připravit tak 
tisíce lidí o střechu nad hlavou, ale že existují i citlivé 
způsoby, jak revitalizovat sídliště za přiměřené náklady. 
Následující příklady jsou důkazem, že bourání je vždy 
až tou poslední možností.

Jednu z komplexních obnov sídlišť v Německu 
představuje sídliště Leinefelde, které prošlo renovací 

v roce 1999. Bytové družstvo potýkající se s úbytkem 
obyvatel hledalo cestu rekonstrukce architektonickou 
soutěží. Stefan Forster a Helmut Pfeiffer z kanceláře 
SFA připravili pro obyvatele radikální proměnu. Myšlen-
ka jejich projektu spočívá ve vytvoření předzahrádek 
v měřítku zahradního města, které čitelně uspořádá-
vají veřejné prostranství, a dále ve snížení a vybourání 
částí deskových panelových domů. Pomocí materiálů 
předzahrádek a barevností balkonů dostalo sídliště 
drobné lidské měřítko.

Symbolem transformace panelových domů ve 
Francii je šestnáctipatrová pařížská věž Bois le Prêtre 
zrekonstruovaná v roce 2011. Anne Lacaton, Jean-Phi-

lippe Vassal ze studia Lacaton-Vassal a Frédéric Druot 
ze studia FDA předložili městu smysluplnou variantu 
transformace domu v ceně poloviny nákladů předpo-
kládané demolice a při pouze částečném vystěhování. 
Koncept, později opakovaný v obdobných projektech, 
spočívá v rozšíření všech bytů o prostorné lodžie, spo-
jení menších bytů ve větší a přístavbě dalších pokojů 
v bytech umístěných při štítové stěně. Tímto se rozší-
řila nabídka bytů pro různé skupiny obyvatel a domy 
dostaly neotřelou moderní fasádu.

Předloni prošel revitalizací i panelový dům 
Kleiburg na amsterodamském sídlišti Bijlmer. Ten je 
s pěti sty byty jedním z největších bytových domů 
v Holandsku. Samotná čtvrť prošla různými etapa-
mi – od nadějných plánů na obnovu přes nařízenou 
demolici po katastrofickém pádu vojenského letadla 
až po následnou dostavbu v jiném stylu. Kleiburg před-
stavoval poslední z původních domů, který neprošel 
žádnou renovací. Studio NL architects ve složení Pieter 
Bannenberg, Walter van Dijk a Kamiel Klaasse praco-
valo pro nového soukromého investora zejména se 
společnými prostory domu. Jako u každého paneláku 
se v nejatraktivnější části domu – v přízemí – nacházely 

sklepy. Ty byly vybourány, přemístěny k obnoveným 
vertikálním komunikacím a nahrazeny menšími ko-
merčními jednotkami. Parter domu tak může fungovat 
v celé své délce s nejbližším okolím. Příkladná obroda 
zachovávající vcelku původní charakter domu byla 
v minulém roce odměněna hlavní Cenou Miese van der 
Rohe za evropskou architekturu.

Obrovské bytové domy lze renovovat, věžáky lze 
transformovat i bez necitlivého vystěhování a sídliště 
můžou být plnohodnotným místem pro život. Vůle ke 
změně ale musí přijít také od jejich vlastníka. V tom-
to směru je kritický pohled Open Mike Eagla zcela 
na svém místě. V kontextu českého panelákového 
dědictví je třeba také dodat, že nestačí jen zateplit, ale 
domy potřebují individuální přístup. Vzhledem k tomu, 
že v Česku byla značná část bytového a družstevního 
fondu sídlišť zprivatizována a předána do rukou jejich 
obyvatel, radikální transformaci panelového domu 
s třiceti a více majiteli si lze jen těžce představit.

Petr Kalivoda

Při přestavbě Bois le Prêtre  vznikly i lodžie s výhledem na Eiffelovku

Pařížská panelová věž Bois le Prêtre před renovací

35



Čt 25/10 20 h 
Rudolfinum

Jak se stát obdivovanou gospelovou 
a soulovou zpěvačkou? Měli byste se 
narodit na americkém jihu, mít věřící 
rodiče, otce ideálně rovnou kněze 
a sbormistra kostelního sboru. Hodí 
se také pěvecký talent, odpovídající 
pedagogické vedení a trocha štěstí. 
Všechny tyto atributy pomohly vytvořit 
osobnost Lizz Wright, jež si na Strunách 
podzimu odbude svoji českou premiéru.

Dětství pro Lizz znamenalo neustálý kontakt s hudbou. 
Otec, profesí kněz a kostelní sbormistr, totiž muzicí-
roval jak se svými ovečkami v komunitě v městečku 
Hahira v Georgii, tak i se svou rodinou doma. Lizz se 
tak naučila nejen vynést melodii, ale také udržet dru-
hý, třetí a další hlasy v tradičních aranžmá duchovních 
písní. První setkání se „světskou“ hudbou jí zprostřed-
koval Michael Jackson, a když si doma začala prozpě-
vovat jeho písničku, dostala za to pár facek. Jak sama 
řekla v nedávném rozhovoru pro časopis Harmonie, 
„odmalička jsem vyrůstala v církevním prostředí a můj 
kontakt s vnějším světem a popkulturou byl dost ome-
zený a přísně kontrolován“. Ve formativních letech se 
tak Lizz Wright seznamovala nejen s kdysi zapověze-
nou pop music, ale i se světem jazzu, který je svobodo-
myslným pokrevním bratrem gospelu a blues. 

Přes okouzlení svobodou jazzu se z Lizz pra-
vověrná jazzová zpěvačka nikdy nestala. Její osobitý 
projev však dodnes nese esenci nejvýznamnějších vzo-
rů – Abbey Lincoln, Elly Fitzgerald, Shirley Horn nebo 
Nancy Wilson. „Nikdy jsem jazzovou zpěvačkou vlastně 
nechtěla být,“ přiznává v rozhovoru Lizz. „Strávila jsem 
dost času s (klavíristou a skladatelem) Joem Samplem 
na šňůře a ve studiu a snažila se najít sama sebe. 
Tehdy jsem poznala (bubeníka, kytaristu, skladatele 
a zpěváka z New Orleans) Briana Bladea, jehož pro-
střednictvím jsem se dostala například k hudbě Stinga 
a Joni Mitchell. S Brianem mi to celé připadalo jako 
starý známý příběh. Brianův otec byl také kněz, takže 
jsme měli oba mnoho společného a v mnohém jsme si 
rozuměli, aniž bychom o tom museli mluvit.“ 

Lizz Wright postupně dokázala navzdory ambi-
cím svého otce nalézt svoji vlastní cestu, jak hovořit 
k lidem. Kazatelnu vyměnila za koncertní pódium, na 
církevním základu postavila čerstvý a dlouhodobě 
konzistentní styl, jenž zrcadlí vlivy jazzu, R’n’B, blues 
i syrového písničkářství. Její debutové album Salt 
vyšlo před patnácti lety a od tehdejšího zvuku oscilu-
jícího mezi R’n’B a jazzem se Wright posunula k ještě 
upřímnějšímu výrazu, k interpretaci vlastních i pře-
vzatých skladeb, jejichž prostřednictvím se vyjadřuje 
k naléhavým společenským otázkám. Její nejnovější 
(již šestá) nahrávka Grace tak reflektuje situaci kolem 
posledních prezidentských voleb v USA. „Nosné téma 
alba se zrodilo, když jsem přemýšlela nad aktuálním 
děním v USA,“ vysvětluje pro Harmonii Lizz Wright. 
„Mám na mysli hlavně prezidentské volby a vše, co jim 
předcházelo a co po nich následovalo. V kampani byli 
lidé z Jihu líčeni v dosti negativním světle. Já jsem svůj 
nesouhlas vyjádřila hudbou, s jejíž pomocí jsem chtěla 
uvést věci na pravou míru. Albem Grace říkám: ‚Toto je 
Jih, Jih jsem já, toto je můj domov, krajina a lidé, co v ní 
žijí.‘ Chtěla jsem zobrazit laskavou realitu a zároveň dát 
najevo odpor vůči politickým a sociálním lžím.“

Je zřejmé, že jablko nakonec nepadlo daleko od 
stromu. Lizz Wright s hluboce zakořeněnou církevní 
tradicí své rodiny pouze volí odlišnou cestu k oslovení 
lidí. Káže krásu a oslovuje naléhavostí své hudby. Sa-
metovým hlasem a nenuceným projevem plným emocí 
si získává posluchače a fanoušky po celém světě.

LIZZ 
WRIGHT

TITULÁRNÍM PARTNEREM KONCERTU JE 
ČESKÁ TELEVIZE.
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NEMANJA RADULOVIĆ – HOUSLE
LAURE FAVRE-KAHN – KLAVÍR

Nepřehlédnutelný srbský houslista 
Nemanja Radulović vzal světová pódia 
útokem a pozornost přitahuje strhující 
virtuozitou, hloubkou výrazu i neotřelými 
programy. S jedinečnou energií 
a bezprostředností věří v sílu hudby bez 
ohledu na hranice žánrů a za pravdu mu 
dávají zástupy fanoušků po celém světě. 

Housle vzal poprvé do ruky v roce 1992 coby sedmi-
letý, o čtyři roky později získal Bělehradskou cenu 
mladých a na ni navázala další ocenění ve východní 
Evropě i Francii. Ve třinácti letech začal navštěvovat 
Hochschule für Musik Saar, studoval na bělehradské 
Univerzitě umění i na Conservatoire Nationale v Paříži, 
kam se v roce 2000 přestěhoval. V roce 2003 vyhrál 
mezinárodní soutěž Joseph Joachim Violinwettbewerb 
Hannover a o dva roky později se stal mezinárodním 
objevem roku ve francouzských Victoires de la mu-
sique classique. V roce 2014 zvítězil ve stejné prestižní 
soutěži v kategorii instrumentální sólista.

Nemanja Radulović je zakladatelem a umělec-
kým vedoucím dvou komorních souborů. V Double 
Sens se od roku 2008 ke společnému muzicírová-
ní setkávají francouzští hudebníci s talentovanými 
kolegy ze zemí bývalé Jugoslávie. Repertoárový záběr 
souboru je široký, na poslední nahrávce 5 Seasons zní 
vedle Vivaldiho čtvera ročních dob také nová kompo-
zice Spring in Japan Aleksandara Sedlara, věnovaná 
obětem tsunami v roce 2011. K účinkování na předních 
hudebních festivalech v Evropě i Asii je zván také jeho 
soubor The Devil’s Trills. 

Nemanja Radulović nahrává od roku 2013 exklu-
zivně pro Deutsche Grammophon, na jeho posledním 
albu zní vedle Čajkovského houslového koncertu také 
nové aranžmá Rokokových variací pro violu a komorní 
orchestr. Vášnivý obdivovatel Paganiniho vystupuje 
v newyorské Carnegie Hall, pařížském Théâtre des 
Champs-Élysées i v sále Berlínské filharmonie a spolu-
pracuje s předními světovými orchestry včetně Royal 
Liverpool Philharmonic, Staatskapelle Dresden, Tokyo 
Symphony orchestra, Orchestre Symphonique de 
Montréal, L‘Orchestre Philharmonique de Radio France 
a mnohými dalšími.

Pro svůj pražský debut v Betlémské kapli si 
Nemanja Radulović v doprovodu klavíristky Laure 
Favre-Kahn zvolil temperamentní romantický program 
z děl Saint-Saënse, Francka, Debussyho, Chaussona 
a Ravela.

PROGRAM:
CAMILLE SAINT-SAËNS: DANSE MACABRE  
(TANEC KOSTLIVCŮ)
CÉSAR FRANCK: SONÁTA A DUR
CLAUDE DEBUSSY: SONÁTA
ERNEST CHAUSSON: POÈME
MAURICE RAVEL: TZIGANE (CIKÁN)

NEMANJA
RADULOVIĆ

St 31/10 20 h 
Aula ČVUT v Praze – Betlémská  
kaple
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Elektronický virtuos, průkopník 
breakcore stylu a hudební provokatér 
Venetian Snares po boku známého 
multiinstrumentalisty a producenta 
komerčně úspěšných nahrávek 
Daniela Lanoise. Přijde vám to jako 
nepravděpodobné spojení? Vězte, že ti 
dva se nejen navzájem obdivují, ale hlavně 
si jako muzikanti skvěle rozumějí.

Že mezi Danielem Lanoisem a Venetianem Snaresem 
(jehož civilní jméno je Aaron Funk) funguje hudební 
chemie, poznali oba Kanaďané hned při prvním setkání 
v roce 2014. Brzy se ukázalo, že z prapodivného vztahu 
Lanoisovy zasněné pedal stell kytary s Funkovými zkra-
tovitými elektronickými beaty a pípáním může vznik-
nout originální hudební dítko, které bere posluchače 
na cestu znepokojivou krajinou plnou neprobádaných 
hudebních zákoutí. Když letos na jaře vyšlo jejich 
debutové album nazvané lakonicky Venetian Snares 
x Daniel Lanois, byl to právě tento objevitelský duch, 
který okouzlil posluchače i recenzenty po celém světě. 
Jen málokterý z nich slyšel kdy dřív něco podobného.

Daniel Lanois proslul především jako producent 
nahrávek s širokým hudebním záběrem. Podepsal se 
pod alba umělců, jakými jsou Brian Eno, Bob Dylan, 
Willie Nelson nebo Neville Brothers. Hudebníci ho mají 
v povědomí jako producenta, který rád využívá klasic-
ké analogové přístroje a staví různá provizorní studia 
v lokalitách s mimořádnou atmosférou. Do každého 
projektu vnáší Lanois svůj rozpoznatelný rukopis, aniž 
by popřel charakter samotného interpreta. Zároveň 
je sám vynikajícím hudebníkem, který vydal řadu sólo-
vých alb. Za desku Belladonna z roku 2005 si vysloužil 
i nominaci na Grammy, nakonec však zlatý gramofo-
nek získalo album How to Dismantle an Atomic Bomb 
od U2, na kterém se Lanois producentsky podílel. 
I jeho zatím poslední album Goodbye to Language 
z roku 2016 posbíralo řadu pozitivních ohlasů.

Venetian Snares je hudebně stejně plodný jako 
inovativní. V jeho tvorbě najdeme vlivy jungle, rave 
i soudobé klasické hudby. Přes všechny zmíněné 
inspirace se však k žádné z nich nepřiklonil a zůstává 
zcela svůj. Nezvyklé hrátky s časem, zvlněné beatové 
sekvence postupně se rozbíhající do závratné rychlosti 
a kdesi v hloubi i nenápadný absurdní humor, to jsou 
atributy typické pro tvorbu Aarona Funka. Mezi jeho 
vlastní zásadní alba z posledních let patří My Love is 
Bulldozer z roku 2014 a Traditional Synthesizer Music 
z roku 2016, na kterém zkoumá analogové syntezátory.

Teď tito dva mimořádní umělci zavítají na Struny 
podzimu a nejlepší rada pro všechny, kdo se na kon-
cert chystají, zní: Očekávejte neočekávané. Jak říká 
sám Daniel Lanois: „Nejúžasnější na celém projektu je 
jeho spontánnost... Hrát po boku Venetiana Snarese je 
pro mě obrovská výzva. Je to jako usměrňovat lavinu 
zvuků, navíc na sebe musíme neustále reagovat. Cítím 
se v tu chvíli zase jako kluk ve své první psychedelické 
kapele.“

St 1/11 20 h

Divadlo Archa VENETIAN 
SNARES 
x DANIEL 
LANOIS
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LANOIS, 
VENETIAN 
SNARES 
A DALŠÍ 

NEČEKANÉ 
SPOLUPRÁCE, 

KTERÉ 
PŘEKVAPILY 

SVĚT
Daniel Lanois v osmdesátých letech 
pomáhal s legendárními deskami Boba 
Dylana nebo U2, sám natáčel delikátní 
sólová alba plná kytarového ambientu 
a v roce 2018 už by snadno mohl 
propadnout pocitu, že ke své tvorbě 
nemá co dodat. Místo stagnace ale 
letos v květnu šokoval fanoušky skvělým 
kolaborativním albem s producentem 
Aaronem Funkem, mistrem kulometných 

beatů a agresivních digitálních ataků. 
Svoji desku přijedou Daniel Lanois 
a Venetian Snares představit na letošní 
ročník festivalu Struny podzimu a bude 
to jedna z nejnečekanějších spoluprací 
celého festivalu. Není to však poprvé 
v historii, kdy mezi muzikanty ze dvou 
zdánlivě rozličných hudebních světů 
zafungovala chemie, která dala vzniknout 
zásadní nahrávce.

Rockový muzikál o bývalé první dámě Filipín Imeldě 
Marcos? To zní přesně jako nápad Davida 
Byrnea. Bývalý frontman newyorské post-
-punkové kapely Talking Heads, nadšený 
cyklista a ne-únavný umělecký inovátor 
jde proti současnému retro trendu 
a programově odmítá byť i jen krát-
kodobé obnovení svých Talking 
Heads – finančně by mu to prý 
prospělo, radost by měli i fanouš-
ci, ale trpěla by tím hudba. Byrne, 
který letos vydal sólové album 
American Utopia a jeho úchvat-
nou pódiovou prezentaci přijel 
představit i do Prahy na festival 
Metronome, má zkrátka jasnou  
celoživotní strategii: nezastavovat, ne-
ustále překvapovat nejenom publikum, ale 
i sám sebe.

Možná právě proto se v roce 
2010 při práci na dvojalbu Here Lies 

Love, později zpracovaném do 
muzikálové podoby, spojil s Norma-
nem Cookem. Britský producent, 
známější pod jménem Fatboy 
Slim, už měl v té době to nejlepší 
za sebou. Pořád byl sice komerčně 
úspěšný, od vydání jeho průlomo-

vého alba You‘ve Come a Long Way, 
Baby se singly jako Right Here, Right 

Now nebo The Rockafeller Skank 
už ale uběhlo dvanáct let. Deska tak 

popostrčila kariéru oběma autorům – 
a pomohla i celé řadě zpěvaček, které 

se na albu objevily, ať už šlo o Santigold 
nebo Florence Welch. Nahrávka je výjimeč-

ná v kontextu obou kariér. David Byrne na ní 
dokázal, že mu není cizí žádný žánr a Fatboy Slim 

David 
Byrne 

má zkrátka 
jasnou celoživotní 

vizi: nezastavovat, 
neustále překvapovat 

nejenom publikum, 
ale i sám sebe.
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reggae a grimem. Album London Zoo, které v roce 
2008 vyšlo u známého labelu Ninja Tune, je dodnes 
považováno za jednu z nejvýraznějších elektronických 
desek nového tisíciletí. 

Rodák ze Seattlu Dylan Carlson byl od začátku 
kariéry na konci osmdesátých let fascinovaný zdánli-
vě něčím úplně jiným – lákaly ho hypnotické zvukové 
proudy, repetice, ohýbání času. Jeho kapela Earth, kte-
rá na počátku devadesátých let vydávala u labelu Sub 
Pop, v podstatě z ničeho vyčarovala nový žánr – drone 

metal. O Dylanu Carlsonovi se s nadsázkou říká, že 
kdysi dávno zmáčkl jeden akord a dosud jej nepustil. 
Hudba Earth je, v odkazu na název skupiny, opravdu 
zemitá a podsaditá, připomíná kořen stromu, který 
žádná sekera nesetne. 

Kombinace obou přístupů na desce Concrete 
Desert je mimořádně plodná a tím nejlepším možným 
způsobem dokazuje, že elektronická hudba a metal 
můžou mít stejná východiska. Concrete Desert je 
nekompromisní deska, která ostrým instrumentálním 
jazykem popisuje naši žitou realitu v post-faktické 
době a zároveň se dotýká emocí, které nejsou nijak 
časově ohraničené. Funguje navíc v nejlepším možném 
smyslu jako most – je možné snadno odlišit, kterou hu-
dební část připravil který autor, zároveň se ale víc než 
přirozeně míchají a díky tomu se jejich dopad nesčítá, 
ale rovnou násobí.

Bowie a Reedovi fanoušci vs. kritika a fanoušci 
Metalliky
Album Concrete Desert schytalo víc než příznivé 
recenze, což se rozhodně nedá říct o jedné z nejkon-
troverznějších spoluprací posledních let. Lou Reed 
už jednou svoje fanoušky vypekl – to když v roce 
1975 vydal čistě hlukové album Metal Machine Music 
vystavěné jenom ze zpětné vazby své kytary. Setkání 
s Metallikou v roce 2011 vypadalo zpočátku podobně. 
Kdysi originální metalová kapela už se v té době dávno 
změnila spíš v bigbítovou stadionovku a bylo hodně 
těžké najít důvod, proč se zrovna s touhle skupinou 
chtěl Lou Reed spojit. Ve většině médií schytal Reed 
s Metallikou jenom posměch. Na britském serveru The 
Quietus tenkrát psali, že album Lulu zní, jako kdyby 
Lou Reed recitoval do zvuku demoverzí nikdy nepouži-
tých skladeb Metalliky, a než poslouchat tuhle desku, 
bylo by lepší pozorovat růst trávu. Podle serveru Me-
tacritic má Lulu průměrné hodnocení 45 ze 100, vlivný 
magazín Pitchfork jí dal dokonce jediný bod z deseti. 

Zvláštní věc se ale stala mezi fanoušky. Zatímco 
posluchači Metalliky album v podstatě ignorovali a tvá-
řili se, že jejich zamilovaná skupina nikdy nic podobné-
ho neudělala, fanoušci Lou Reeda byli, možná logicky, 
daleko otevřenější – mnozí z nich si album zamilovali, 
oceňovali odvahu Lou Reeda nepřestávat v experimen-
tování a luštili kryptické texty. Jako každému dílu géniů 
se navíc Lulu dostalo uznání až po Reedově smrti. 
David Bowie v roce 2015 prohlásil, že Lulu je Reedo-
vo největší životní dílo – a to je v kontextu kultovních 
desek The Velvet Underground nebo skvělých sólovek 
jako Transformer nebo Berlin opravdu velká pocta.

Jiří Špičák

zase pronikl do hledáčku fanoušků, kteří už jej možná 
považovali za vyhaslou hvězdu parketů.

Metal a Jamajka – protřepat, zamíchat
Co má společného metal a jamajský dub? Když se 
toho chopí anglický producent Kevin Martin aka The 
Bug a americká legenda pomalého metalu Dylan 
Carlson z kapely Earth, tak nečekaně hodně – apoka-
lyptické basové frekvence, hluboký duchařský sound 
a hlavně sílu, která drtí duše posluchačů. Jejich cesty, 

které se potkaly loni při společném natáčení výborné 
desky Concrete Desert, přitom nemohly být odlišněj-
ší. Kevin Martin se z malého města na jižním pobřeží 
Anglie na začátku devadesátých let přistěhoval do 
Londýna a okamžitě organicky zapadl do scény indust-
riální hudby a extrémní elektroniky. Čím víc se blížil 
konec milénia, tím víc Kevin Martin propadal svodům 
jamajské hudby a hip hopu. V roce 1997 stvořil pseudo-
nym The Bug a postupně začal vypouštět do světa 
destruktivní elektronické tracky infikované dubem, 
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Festival Struny podzimu vzdává letos 
hold výrazné české písničkářce Dagmar 
Voňkové, symbolicky v roce jejích 
kulatých narozenin. Dagmar Voňková 
koncertuje převážně sólově, tentokrát 
však předvede to nejlepší ze své tvorby 
výjimečně za doprovodu kapely v aranžích 
vytvořených přímo pro tuto příležitost. 

Voňková vstoupila na českou hudební scénu počátkem 
sedmdesátých let, byla tehdy též členkou hudebního 
sdružení Šafrán (spolu s ní byli členy například Vladimír 
Merta, Jaroslav Hutka, Vlasta Třešňák nebo Jan Burian). 
Pro doprovod svého expresivního zpěvu záhy zcela 
intuitivně vyvinula unikátní způsob hry na kytaru, využí-
vající často tapping, hru smyčcem, různé druhy ladění 
nástroje, flažolety a další extrémní techniky. V písních 
Voňkové se potkává tradiční forma lidové písně s mo-
derním stylem hry a se syrovým a naléhavým zpěvem. 
Epické příběhy střídá přírodní lyrika.

Publicista Jiří Moravčík o její hře výstižně napsal: 
„Znát dávní pohané kytaru, hráli by na ní určitě jako 
Dagmar Voňková. Překotně trhavě, v touze vykřičet 
se, vytěsnit ze sebe žal i nezvladatelné emoce, nebo 
naopak sotva slyšitelně, jemnými dotyky rozezní-
vat struny, jako když se trhá pavučina, a kolébat tak 
sebe i své blízké, ale i právě příchozí. Bez jakýchkoliv 
pravidel, z hloubi své duše a v sounáležitosti s vlastním 
rozpoložením.“ Sama Voňková své nesporné technické 
dovednosti komentuje takto: „Technika je pro mne od 
samého začátku druhotnou. Začít hrát trochu jinak, 
s prsty obou rukou na hmatníku, jsem začala někdy 
v 80. letech a šlo vysloveně o intuitivní záležitost. 
Prostě jsem si nemohla pomoct, že mě vnitřní hlásek 
donekonečna ponoukal: ‚Hraj takhle, hraj takhle...‘.“ 

Po emigraci kolegů ze Šafránu se musela 
Voňková z hudebních pódií stáhnout, vrátila se však 
velkolepě – v roce 1986 svým prvním eponymním 
albem s názvem Dagmar Andrtová-Voňková. Po třech 
letech následovalo další (Živá voda, 1989) a Voňková 
začala ještě v době předrevoluční koncertovat i na 
pódiích v zahraničí, nejdříve v Dánsku a Rakousku. 

Přestože zpívala česky, mezinárodní publikum nemělo 
nikdy problém se naladit na její vnitřní sílu a naléhavost 
projevu. 

V roce 1997 Voňková vydala album Voliéra vy-
tvořené ve spolupráci s kytaristou Radimem Hladíkem 
a o celých třináct let později pak následovala další 
kooperace – album Slunci ležím v rukou, na němž je 
partnerem Voňkové klavírista Zdeněk Zdeněk. Zatím 
posledním počinem Voňkové je album Hostina, nomi-
nované Českou hudební akademií na cenu Anděl za 
folkové album roku 2017.

Voňková posledních 25 let nahrává a koncertuje 
zřídka, dává přednost péči o své blízké, konverzaci 
s přírodou a o svou světskou kariéru se nijak usilovně 
nestará. Ač je opticky tak trochu stranou hudebního 
dění, pro řadu osobností hudebního života představuje 
silnou autoritu a její tvorba patří k tomu nejlepšímu, 
čím česká hudební scéna disponuje. Již citovaný Jiří 
Moravčík v souvislosti s jejími koncerty na přelomu sto-
letí napsal: „…mládežníci ihned pochopili, že se před 
nimi samého dna časoprostoru a nepoznaných nálad 
dotýká neobyčejně citlivý a krásný člověk s aurou, se 
kterou se většina z nich zřejmě ještě nikdy nesetkala“.

Letos Voňková s radostí přivítala nabídku Strun 
podzimu předvést to nejlepší ze svého repertoáru vý-
jimečně za doprovodu kapely v aranžích vytvořených 
přímo pro tento účel. Petr Ostrouchov sestavil kapelu 
ze špičkových hudebníků, kteří se spolu s ním bu-
dou podílet i na podobě, v níž skladby zazní. Jsou jimi 
klavíristka Beata Hlavenková, kontrabasista Jiří Slavík, 
bubeník a perkusista Miloš Dvořáček, violoncellistka 
Dorota Barová, basklarinetista Marcel Bárta, trum-
petista Oskar Török a hráč na lidové nástroje Marian 
Friedl.

DAGMAR 
VOŇKOVÁ  
A HOSTÉ

Ne 4/11 20 h 
Divadlo Archa
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Jedinou českou hvězdou 22. roč-
níku Strun podzimu je letošní 
kulatá jubilantka Dagmar Voňko-
vá. Ta 4. listopadu vystoupí v Diva-
dle Archa za doprovodu skupiny 
složené z elitních domácích in-
strumentalistů a představí svoje 
skladby v aranžích upravených 

speciálně pro tuto příležitost. Co 
od koncertu očekává, jak s od-
stupem vnímá svoje dosavadní 
hudební počiny, ale třeba i o tom, 
zda se dá v dnešní době žít bez 
internetu, jsme si s ní povídali 
v klidném městečku nedaleko za 
Prahou, kde bydlí.

Čím pro vás bude koncert na 
Strunách podzimu specifický?

V mém životě se dějí takové 
zvláštní úkazy, které mě vždycky 
překvapí. Jeden z nich je právě to, 
že bych měla hrát na Strunách 
podzimu, a to s kapelou. Když jsem 
dostala pozvání od pana Ostrou-
chova a jména všech hudebníků, 
zjistila jsem, že jsou to všechno ti, 
na které se chodím s úctou dívat.

Oni zase jistě chodili na vás, takže 
je to oboustranné.

Na rozdíl ode mě ale mají 
všichni hudební vzdělání, takže na 
sebe mrknou nebo se podívají do 
not a vědí. Já vůbec nejsem zvyklá 
hrát s orchestrem. Přitom už se 
moc těším.

O tom, že byste se chtěla v hudbě 
formálně vzdělat, jste ani nikdy 
nepřemýšlela?

Když se mě ptali, jaký kyta-
rista, důležitý pro můj život, mě na-
padne „na první dobrou“, byl to pan 
Jirmal. Pak jich bylo samozřejmě 
spousta úžasných, ale když jsme 
byli malí, v rádiu hrál jenom pan 
Jirmal. A mně ta kytara připadala 
jako celý orchestr, proto jsem na ni 
taky začala sama hrát. Když mi bylo 
dvacet roků, uměla jsem tři akordy 
a měla složenou Pastýřku, zatoužila 
jsem se stát opravdovou kytaris-

DAGMAR 
VOŇKOVÁ: 

S JEDNODU-
CHOSTÍ JSEM 

BOJOVALA
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… ale o to, že vaše hraní je velmi 
epické. Zdá se mi, že jedna rovina 
písně je text a druhá rovina jakýsi 
„příběh“, který vyprávíte kytarou.

Myslíte? Já to takhle nikdy 
nerozebírala. Ale hudbu vidím 
hodně obrazově, takže je to mož-
né. Zároveň v tom určitě hrála roli 
i nemožnost mít orchestr, tak jsem 
se naučila zahrát si ho sama.

Byla jste u nás také jedna z prv-
ních, kdo používal na akustickou 
kytaru elektronické efekty. Jejich 
vývoj dnes jde velmi rychle, sledu-
jete ho?

Ne, teď už používám čistou 
akustiku. Já ale těch efektů vlastně 
nikdy nepoužívala moc, měla jsem 
multiefekt Roland DEP-5, na ten 
jsem si nastavila hall a trochu si 
pohrála s korekcemi. Ale ten hall 
mě přenesl do jiné reality, zdálo se 
mi, že se zvuk pohybuje v jiných 
patrech, než když se hrálo akus-
ticky. Hudba samotná je v mnoha 
patrech, pod námi i vysoko nad 
námi, a záleží na vás, kde se v ní 
pohybujete, vlastně jezdíte tako-
vým výtahem. V hudbě mnoha 
muzikantů je slyšet, ve kterém 
patře asi tak jsou. Hodně vysoko je 
pro mě třeba Arvo Pärt. Ještě když 
jsem nevěděla, co skládá, viděla 
jsem ho v nějakých novinách. Byl 
to takový fousatý pán, a říkala jsem 
si, co asi dělá. Když jsem ho pak 
slyšela, nezklamal mě.

Jak je pro vás důležité v hudbě 
partnerství? Pracovala jste s Ra-
dimem Hladíkem, se Zdeňkem 
Zdeňkem. Co museli splňovat?

To bylo prozaické a jednodu-
ché. Deska se Zdeňkem Zdeňkem 
vznikla tak, že jsem svoje nové 
písničky hrála na vernisáži, na které 
Zdeněk byl. A přišel za mnou, že by 
je rád hrál se mnou. Já věděla, že je 
to skvělý muzikant a byla jsem pro. 
Tak si vymyslel svoje party, kterými 
se ke mně přidal, to bylo všechno. 
Nastoupil do hotových věcí a vložil 

do nich svoji představu. A s Radi-
mem to bylo stejné. A už jsme se 
znali ze Šafránu.

Takže oni oslovili vás.
Mám ostych se na kohokoli 

obracet nebo dokonce nabízet 
svoje vlastní hraní. Když se někdo 
ozve, je to něco jiného, přemýšlím 
o tom. Ale sama bych si neřekla. 
Nemám ani internet, kde bych 
sama sebe propagovala.

Ale webové stránky máte.
Ano, to vím. O ty se postaral 

pan Houdek z vydavatelství Galén, 
když jsem u něj vydávala knížku 
textů a kreseb Listí. Dívala jsem 
se na to svoje „www“ jen jednou, 
právě když jsem byla ve vydavatel-
ství. Trvalo to asi dvě minuty. Jinak 
tam nelezu. Nevím, jestli mi tam 
třeba někdo nenadává, a cítím se 
svobodně.

Takže počítač vůbec 
nepoužíváte?

Jenom na něm píšu. Internet 
jsem měla hned na začátku, když 

se ještě vytáčel na telefonu. Ale teď 
už ho nepotřebuju. Dá se bez něj 
žít. Já s tím tedy rozhodně problém 
nemám. Možná jsem vepředu...

Ano, až celá ta síť definitivně 
spadne, vy budete mít náskok.

Ono se to týká i elektřiny. 
Když se vypne, co budou muzikanti 
dělat se všemi těmi loopery? Ale 
takhle daleko nemysleme. Protože 
kdyby to definitivně zhaslo, loopery 
budou až na posledním místě...

Vaše písničky na posledních dvou 
albech se oproti minulosti výrazně 
zjednodušily, jakoby pročistily. 
Přemýšlela jste, jak je publikum 
přijme?

To ne, já to dělám opravdu 
v první řadě pro sebe. Ale zpočátku 
jsem s tou jednoduchostí bojo-
vala, připadalo mi to až infantilní. 
Bavila jsem se o tom s Oldřichem 
Janotou, který už dávno směřuje 
k takovým hodně čistým věcem, 
a ptali jsme se sami sebe, jestli si to 
vůbec po těch letech experimentů 
můžeme dovolit. A já osobně jsem 
se s tím opravdu strašně škvařila: 
Po letech, kdy jsem se snažila hrát 
jako celý orchestr, dělat najednou 
líbivé písně na dva akordy?

Možná je to zjednodušení výra-
zem nalezení životní moudrosti...

To bych si moc fandila. Jen 
se snažím poslouchat vnitřní kom-
pas. To je celé.

Ondřej Bezr

tkou, chtěla jsem se naučit noty 
a skládat vážnou hudbu. Studovala 
jsem sice pedagogickou fakultu, 
ale bylo mi jasné, že učitelka ze mě 
nebude, a tak jsem – opakuji, že 
ve svých dvaceti – šla naostro na 
přijímací zkoušky na konzervatoř. 
Na školu, na kterou vlastně všichni 
jdou víceméně hotoví. U zkoušek 
nula bodů, za Pastýřku i z teorie. 
Takže mě hned vyhodili, i když na 
mě byli hodní, nemůžu si stěžovat. 
A právě pan Jirmal, který v přijí-
mací komisi taky seděl, si mě vzal 
stranou a řekl: „Najděte si učitele 
a přijďte za rok, teď to opravdu 
nejde.“ Za dveřmi pak stál v širáku 
Štěpán Rak, toho jsem ještě ne-
znala, a ten mi řekl: „Ty máš sluch! 
O tobě ještě uslyšíme!“ A tak jsem 
se vrátila na hory, kde samozřejmě 

široko daleko žádný učitel hud-
by nebyl. Jen v Trutnově učil pan 
Čakrt, u něhož jsem absolvovala 
jednu jedinou hodinu ve svém 
životě. Ale ta byla pro mě naprosto 
klíčová.

Co vám vysvětlil?
Vůbec nic. Zahrála jsem mu 

jednu písničku. On řekl, že kytaru 
neučí, a tak jsme seděli u klavíru 
a povídali si. Ale ta hodina pro mě 
měla stejný význam, jako když 
jsem se jako hodně mladá dostala 
v Hradci Králové na výstavu obrazů 
Mikuláše Medka. Prostě se „něco“ 
stalo, jako když zapadne matice 
do šroubu. Přineslo mi to zásadní 
pochopení, že máme v sobě nějaké 
jezero, něco ohromného, z čeho 
můžeme čerpat.

Když jste se nikdy oficiálně hudbu
neučila, ovládáte noty?

„……...“

Ze začátku jste hrála folkovým 
způsobem, pak jste objevila svůj 
typický originální styl. Jak jste na 
něj přišla?

Nevím, to bylo naprosto 
iracionální. Prostě mi něco říkalo – 
musíš hrát takhle. Byl to tak rok 
1978, 1979, nic takového nebylo 
nikde slyšet, ale já to měla v hlavě 
úplně jasné. To už jsem žila v Praze 
ve Slezské ulici, seděla doma, ni-
kam nevycházela a hrála.

Ve vašem stylu nešlo jen 
o techniku...

Kdepak, na tu jsem vůbec 
nemyslela...

 
Hudbu 

vidím hodně 
obrazově, 

takže je 
možné, že ta 

moje působí ve 
dvou rovinách – 
textové 
a „příběhové“. 
Roli v tom hraje 
i nemožnost mít 
orchestr, tak jsem 
se naučila zahrát si 
ho sama.
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SYNDROM 
EADGHE ANEB 

KYTAROVÉ 
STRUNY 

PODZIMU

těmi plnohodnotnými emocemi, které se slovy ani 
nedají popsat… Nikdy předtím ani potom jsem nic 
takového neslyšel.
3. Mám dvě klasické kytary, dvě elektrické, 
jednu s kovovými strunami a baskytaru. 
Pro svoji klasickou kytaru Paul Jacobson 
mám asi větší slabost než pro ostatní.

Dagmar Voňková
1. Kytara si mě podmanila v době 
dospívání na gymnáziu jako malý 
orchestr tím, že je vděčný nástroj 
jak pro virtuosy, tak pro začá-
tečníky. Už se třemi akordy lze 
doprovodit spoustu písní. Navíc 
začátečníkům kytara odpustí to, 
co housle nikdy, a na rozdíl od pi-
ana s ní můžete chodit po horách.
2. Jiří Jirmal. Jeho hudbu jsme hltali 
už za našeho mládí. Je obdivuhod-
né, že i poté, co překonal úraz ruky, 
hraje až dodnes stále na nejvyšší úrovni. 
Měla jsem tu čest se s ním setkat při přijí-
macích zkouškách na konzervatoř. Tehdy jsem 
na kytaru pořád ještě začínala a trochu naivně jsem si 
myslela, že ty tři akordy, co umím, by mi mohly k přijetí 
stačit. Pan Jirmal mě tehdy velmi zdvořile vyprovodil 
s doporučením, ať si najdu učitele a vrátím se za rok. 
V dosahu hor ale žádný učitel nebyl, takže už jsem 
navždy zůstala samoukem. 
3. Kytary ke mně vždy přicházely bez mého přičině-
ní. První SP jsem v roce 1976 nahrála s kytarou české 
tovární výroby, konkrétně to byl inventář krkonošské 
boudy. Později jsem hrála na akustickou Ibanez, kterou 
mi přes hranice propašovali přátelé. Kytaru Applause 
Ovation mi koupil můj druhý manžel na výstavě hudeb-
ních nástrojů, aniž by se mě zeptal. Vložil mi ji do ruky 
těsně před představením v Dánsku. V tu chvíli to pro 
mě byl malý horor, protože se od té předešlé dost lišila. 
Ale brzy mi přirostla k srdci. Měla modrozelenou barvu 
a byla elektroakustická, takže jsem ji později mohla za-
čít prohánět procesorem Roland DEP-5. Odehrála jsem 
s ní většinu koncertů, při nichž jsem používala tapping. 
A díky Rolandu to bylo konečně i slyšet. V současné 
době hraju akusticky na kytaru Parker. Ráda vzpomí-
nám i na Gibsony, na ty se dobře hrálo smyčcem.

Chris Eldridge (Punch Brothers)
1. Začal jsem hrát na kytaru, když mi bylo 9 let, protože 
na ni začal hrát můj kamarád, který byl o dva roky starší 
a byl v té době mým hrdinou. Vyrostl jsem ve velmi 
muzikální rodině a vždycky jsem miloval hudbu a zpíval, 
ale tohle bylo poprvé, kdy jsem se pokusil o hraní na 

nějaký nástroj. Bavilo mě to, ale byl to 
spíš můj koníček než nějaká strhující 

vášeň, které bych obětoval veškerý 
volný čas. Vše se zásadně změnilo, 
když jsem poprvé uslyšel album 
Ah Via Musicom, které nahrál Eric 
Johnson. Nevím, čím přesně to bylo 
způsobeno, ale zvuk jeho hudby 
a kytary zněl zcela specificky a hlu-
boce mě to zasáhlo. Tahle deska 
změnila můj život.
2. Mým celoživotním hrdinou je kyta-

rista Tony Rice, a to nejen kvůli jeho 
hře na kytaru. Je symbolem blue-

grassové kytary a zároveň dokonalou 
ukázkou toho, jak může být muzikant-
ství oduševnělé, elegantní, silné a po-
sluchačsky vděčné zároveň. Byl jedním 

z největších bluegrassových zpěváků 
a bezpochyby největším bluegrassovým 

rytmickým kytaristou. Často vnesl do 
skladby nějaké nehmatatelné kouzlo, které 

ji ještě povýšilo. Hudebníci nikdy nehráli lépe, 
než když hráli s Tonym. Vždy k němu budu vzhlí-

žet jako k Polárce hudebního nebe.
3. Mám více kytar, než bych asi potřeboval, ale všech-
ny pro mě mají určitou roli. Mám to štěstí, že jsou mezi 
nimi i některé výjimečné kousky. A jestli mezi nimi má 
nějaká naprosto výsadní postavení? Pravděpodobně 
mám největší úctu k modelu 1936 Martin 00-28. Ta 
kytara má velkou duši.

Chris Bruce (Lizz Wright)
1. Samotná hudba mě dostala ve velmi útlém věku, 
vyrůstal jsem v rodině milovníků hudby. V deseti letech 
jsem začal hrát na basu, ale pak jsem z čistě strategic-
kých důvodů přešel ke kytaře. Můj starší bratr hrál totiž 
na basu také a chtěli jsme hrát společně.
2. Eddie Hazel, zakládající člen Funkadelic, jejž proslavil 
opus magnum v podobě Maggot Brain z roku 1971. Byl 
to kytarista, kterému jsem věnoval největší pozornost, 
když jsem se učil hrát. Považuji ho za úžasného, nápa-
ditého a oduševnělého sólistu a zároveň neuvěřitelně 
rytmického kytaristu. Eddie fúzoval blues, psychedelii 
a gospel způsobem jako nikdo jiný. Vždy můžete cítit, 
o čem Eddie právě hraje.
3. Mám tři elektrické kytary – jednou z nich je i Gibson 
KZ-II, moje první kytara, kterou mi dal můj otec v roce 
1980. Mám také 1976 Fender Tele Custom, na kterou 
jsem hrál přes deset let jak na koncertech, tak při na-
táčení desek. Poslední dobou hraji nejčastěji na Airline 
Twin Tone. Doma mám kromě kytar také baskytary 
a nejrůznější akustické nástroje.

Někdy je vidíme v rolích nenápadných, 
ale spolehlivých dělníků kapely, jindy se 
ukazují jako ideální parťáci do hudebního 
dialogu, ale umějí si také „ukrást“ pódium 
pro sebe, ať už na pár desítek vteřin, nebo 
třeba na celý večer. Poznáte je podle 
delších nehtů a mozolů na bříškách prstů. 
Letos se na Strunách podzimu představí 
celá řada hudebníků, kteří propadli 
kouzlu sladkého dřeva a zvuku šesti strun. 
Některým z nich jsme v anketě položili tři 
totožné otázky, na dalších stranách jsme 
tomuto nástroji věnovali ódu, a aby bylo 
názorové vyváženosti učiněno zadost, 
přidáváme i jednu kytarovou filipiku.

Kytaristická anketa
1. Čím vás kytara okouzlila a kdy to bylo?
2. Jaké jméno se vám vybaví jako první, 
když se řekne „kytarista“, a proč?
3. Kolik kytar vlastníte a hýčkáte si 
některou z nich více než ostatní?

Egberto Gismonti
1. Moje okouzlení kytarou není žádný romantický pří-
běh. Pravda je taková, že jsem v šesti letech začal hrát 
na piano díky vášni mého libanonského otce pro tento 
aristokratický nástroj. Jenže hned poté mi italská máma 
doporučila – se slovy „Piano je sice pěkné, ale kde jsou 
serenády?“ – kytaru. A tak jsem kousek po kousku, 
paralelně, pokračoval ve studiu obou instrumentů.
2. Baden Powell, brazilský kytarista, který v tomto ná-
stroji znovuobjevil brazilskou hudbu. Nebudu přehánět, 
když řeknu, že samba, lundú, maxixe, forró, choro 
a další by se na tento nástroj nikdy nezačaly hrát nebýt 
tvorby Badena.
3. Mám spoustu kytar s nylonovými strunami – čtyř-, 
šesti-, osmi- a desetistrunných. Některé deseti- a dva-
náctistrunné mají zdvojené struny tak, že struny vedle 
sebe hrají v různých oktávách. Mám i kytaru se čtyřmi 
strunami samostatnými a čtyřmi zdvojenými. Moje 
oblíbené jsou ty, s kterými mě můžete vidět hrávat na 
koncertech. Jednu jedinou z nich ale vybrat nedokážu. 
Každá má své specifické kouzlo. 

Gyan Riley
1. Byla to čirá náhoda. Svoji první kytaru jsem vyhrál 
jako cenu v tombole, když mi bylo dvanáct. Výhra za-
hrnovala také čtyři lekce klasické kytary zdarma.
2. Jimi Hendrix. Když jsem ho poprvé slyšel, úplně mě 
to dostalo. Tím sebevyjádřením, které neznalo hranic, 

Kytara 
si mě 

podmanila 
v době dospívání 

na gymnáziu jako 
malý orchestr tím, 

že je vděčný nástroj 
jak pro virtuosy, tak 

pro začátečníky. 
Už se třemi akordy 
lze doprovodit 
spoustu písní. Navíc 
začátečníkům 

kytara odpustí to,  
co housle 

nikdy.
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ŽENY,  
NEVĚŘTE 

KYTARISTŮM!

AND  
I LOVE HER 
CHORDS 

Stěží si dnes představit něco nudnějšího
a oposlouchanějšího
než je kytara
Snad jen angličtina nebo láska
bože můj
ty necudně ochmatané křivky boků
krk jak Eiffelovka a na hlavě natáčky
do tý se přece nemůže zamilovat už ani kubistický malíř

Jasně
můžeš jí u táboráku šáhnout na kobylku
třemi nejsprostšími akordy
ale zjistíš jen
že kytara jde ke dnu jako první
jak říkají vodáci 
nebo torero Hendrix
když chytal ty elektrické svině za býčí rohy

Ale přesto milý příteli
i když právem nevěříš ve zmrtvýchvstání
zkus se podívat na tu hromadu popela
ke které teď přichází Mistr
vkládá do ní ruce
a začíná na stříbrné struně navlékat 
perlový náhrdelník

Už před časem mě zaujaly výsledky 
výzkumu francouzských vědců, kteří 
zjistili, že image kytaristy zvyšuje 
muži šance na rande se ženou 
až trojnásobně oproti třeba 
sportovci. Stačí, když kytaru 
prostě jen máte u sebe. 
Ženám prý připadá sexy, 
že umíte ovládnout 
nějaký nástroj, a jsou 
tak přesvědčeny o vaší 
inteligenci.

Výsledky francouzské vědy 
u mě teda zrovna neuhodily 
na správnou strunu, protože 
kytara byla vždy nástrojem, 
který mi pořádně brnkal na 
nervy. Hlavně kvůli kytaris-
tům. Všichni, co jsem v ži-
votě potkal, byli téměř bez 
výjimky muži, co zrovna moc 
nepobrali. U žen ale dosaho-
vali vždy naprosto nepocho-
pitelných úspěchů. Pokaždé 
stačilo, aby někdo, kdo měl místo 
mozku sadu barevných trsátek, 
vytáhl kytaru a všechny holky začaly 
hned vzdychat: „Ježiš, ty seš boží… 
zahraj něco, třeba Stánky… nebo něco od 
Nohavici…“

Moje tichá nenávist ke kytaristům začala už u tá-
borových ohňů. Představte si, že se celý den snažíte 
zaujmout holku, která se vám líbí, snažíte se být celý 

den vtipní, což třeba ve čtrnácti fakt není sranda, 
a pak večer nějaký blb vezme do ruky kytaru 

a vaše celodenní práce je v háji kvůli pár 
akordům!

I později, kdy už jsem ženám 
mohl nabídnout opravdu pestrou škálu 
znalostí a dovedností, kytaristé opět 
zasahovali do mého života a byli zdro-
jem mého neustálého rozladění. Ženy, 
kterých jsem si do té doby vážil a pro 
které jsem chtěl jen to nejlepší, větši-
nou sebe, se pod jejich falešnými tóny 
vlnily a upadaly do transu, na jehož 
konci bylo v lepším případě podepsané 
trsátko, v horším těhotenství. 

Já nevím, mně to šmrdlání na 
pár strun prostě vždycky připadalo jako 
strašně laciný způsob, jak zaujmout ženu. 
Nevím, možná taky trochu proto, že jsem 
se přes všechnu snahu na tu pitomou 
kytaru hrát nikdy nenaučil. 

Pavel Tomeš

Moje 
tichá 

nenávist 
ke kytaristům 

začala už 
u táborových 

ohňů. Představte 
si, že se celý den 

snažíte zaujmout 
holku, která se vám 

líbí, snažíte se být 
celý den vtipní, což 
třeba ve čtrnácti 
fakt není sranda, 
a pak večer nějaký 
blb vezme do ruky 
kytaru a vaše 
celodenní práce 

je v háji kvůli pár 
akordům!
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Chris Thile byl hostem festivalu Struny 
podzimu již v roce 2014, tenkrát v duu 
s pianistou Bradem Mehldauem. Nyní 
přiváží do Prahy svou domovskou 
kapelu, aby nás společně vtáhli do 
svého unikátního světa bluegrassu pro 
21. století, jak jejich styl označil časopis 
American Songwriter. Jednotliví členové 
Punch Brothers jsou nedostižnými mistry 
svých nástrojů a společně posouvají 
hranice všech žánrů, jichž se dotknou – 
country, jazzu i klasické hudby.

Punch Brothers stojí na tradičním a léty prověřeném 
obsazení bluegrassového kvinteta (kytara, housle, 
banjo, mandolína, kontrabas), stejně jako z tradice 
žánru vycházejících dokonale sezpívaných vícehlasů 
v „hardcore“ stylu. Hudba tomu ale často rafinova-
ně neodpovídá. Jejich kompozice mnohdy opouštějí 
tradiční písňovou formu a styl, nástroje jsou využívány 
netradičním způsobem a jejich kombinace přináší 
nové a nevyzkoušené barvy. Styl kapely bývá označo-
ván jako „bluegrassová instrumentace ve strukturách 
soudobé klasické hudby“ nebo jako „americká coun-
try-klasická komorní hudba“.

Kapelu Punch Brothers založil v roce 2007 
mandolinista, zpěvák a skladatel Chris Thile, mající 
tehdy za sebou již pět sólových alb a pět alb se svou 
první, čerstvě rozpuštěnou kapelou Nickel Creek. Thile 
nahrával již od svých dvanácti let a své instrumentální 
mistrovství, vycházející především z tradic amerického 
bluegrassu, začal postupně využívat velmi inovativním 
způsobem (nahrál například na mandolínu Bachovy 
houslové suity a partity). Punch Brothers se na této 
jeho cestě staly okamžitě novým vrcholem. Kapela má 
nyní na kontě pět alb, dvě EP, pět nominací na cenu 
Grammy (Thile má navíc tři Grammy a šestnáct dalších 
nominací) a neustále koncertuje, především v USA, 
občas též v Evropě. 

Kariéra houslisty Gabe Witchera byla zahá-
jena stylově, když ho, jakožto nadějného účastníka 
workshopu, ve věku šesti let pozval na pódium legen-

dární Bill Monroe, aby s ním zahrál duet. Už jako profe-
sionální hudebník vystupoval Gabe Witcher s Lauren 
Canyon Gamblers, zúčastnil se turné s Bélou Flec-
kem a od roku 2002 až do vzniku Punch Brothers byl 
členem kapely Jerryho Douglase. Mezi umělce, s nimiž 
Witcher spolupracoval, patří Paul Simon, Eric Clapton, 
Elton John, Beck, Willie Nelson nebo Neil Diamond. 
Witcher působí jako skladatel, aranžér a producent 
(např. pro Kronos Quartet nebo orchestr San Fran-
cisco Symphony) a jako producent má tři nominace na 
cenu Grammy – všechny za alba svého kolegy z Punch 
Brothers, jímž je banjista Noam Pikelny. Nominantem 
Grammy je i kytarista Punch Brothers Chris Eldridge 
– získal ji za své loňské album Mount Royal natočené 
v duu s Julianem Lagem. Nejmladším členem Punch 
Brothers je kontrabasista Paul Kowert, virtuózně vyu-
žívající své dovednosti klasického hráče, včetně časté 
hry smyčcem.

V červenci vydali Punch Brothers svoji pátou 
desku. Album All Ashore obsahuje skladby dotýkající 
se současných politických témat stejně jako poctu 
koktejlu Tiki. Deska je ambiciózní a bezstarostná 
zároveň, což se projevuje v extrémních dynamických 
skocích. Z All Ashore je cítit strhující energie, živelnost 
a dokonalá souhra. To jsou ostatně atributy typické 
i pro koncerty této americké pětice.

Út 6/11 20 h 
Velký sál LucernaPUNCH 

BROTHERS
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Mistrovskou lekci o tom, jak má vypadat 
tvůrčí spolupráce dvou harmonických 
nástrojů, nám dávají španělský 
flamenkový princ Tomatito a rodák 
z Dominikánské republiky Michel Camilo. 
Jak klavír, tak kytara totiž dokážou zahrát 
naráz vícero tónů a zároveň emitují 
bohatou škálu vyšších harmonických 
tónů, jež v přehuštěné kombinaci 
nemusejí vyznít vždy ku prospěchu 
věci. Jen skuteční mistři improvizované 
hudby dokážou upozadit ego a nechat 
nástrojům a vznikající hudbě prostor 
k nadechnutí.

Cestu v minulosti v tomto smyslu ukázali třeba Bill 
Evans a Jim Hall nebo João Gilberto a Antônio Carlos 
Jobim. Camilo a Tomatito ovšem dodávají obsazení 
klavír-kytara zcela nový rozměr. Jejich romantizující 
přístup k interpretaci jazzových, latinskoamerických 
i flamenkových klasik nikdy nesklouzne k nevkusu, 
ve své průzračnosti vás potěší, v bezmezné virtuozitě 
a temperamentu zvedne ze židle. 

Hudební symbióza mnoha rozličných stylů 
těchto dvou výrazných osobností má hluboké kořeny. 
Sahají do 80. let minulého století, kdy se Camilo s To-
matitem poprvé potkali, prozatím jen ve festivalovém 
zákulisí. K jejich historickému setkání na pódiu došlo 
před dvaceti lety, kdy si v Barceloně společně vystři-
hli Coreův „Spain“ a Velásquezův standard Bésame 
Mucho. Právě tady se zažehla jiskra jejich vzájemného 
hudebního přátelství, jež staví na základech ze spon-
taneity, absolutního zvládnutí nástroje i schopnosti 
povznést se nad žánrové škatulky. 

Tomatito se narodil před šedesáti lety ve 
španělské Almeríi a jméno si udělal především jako 
sekundant kultovního zpěváka Camaróna de la Isla. 
Navíc měl v kapele po boku o deset let staršího krále 
flamenka, jímž není nikdo jiný než Paco de Lucía, 
a mohl tak nasávat zkušenosti i dovednosti jako houba. 
Na turné po celém světě s Camerónem strávil dvě 

dekády a jejich hudební partnerství přerušila až zpě-
vákova smrt. V dalších letech se Tomatito ponořil do 
mísení flamenka s jazzem, afrokubánskou a brazilskou 
hudbou, nejdříve po boku Chana Domíngueze, později 
Michela Camila.

Michel Camilo je o čtyři roky starší než Tomatito 
a narodil se v Santo Domingu v Dominikánské repub-
lice. Jeho stylový záběr je rovněž široký, věnuje se jak 
jazzu, tak karibské hudbě, ale i klasice, kde je obdivo-
vaným interpretem např. díla George Gershwina nebo 
vlastních rozsáhlých a virtuózních kompozic pro klavír 
a orchestr. Začínal jako akordeonista a poté zapálený 
a schopný klasický klavírista. Ve čtrnácti letech uslyšel 
nahrávku Arta Tatuma, byl nakažen jazzovým virem 
a dodnes se jej nezbavil. Brzy dostal lano od kapely 
Paquita de Rivery a po čtyřletém brázdění pódií po 
celém světě s jeho kapelou dozrál čas na budování 
vlastního jména, jež zahájil oslnivě – s triem, v němž 
vystupovali basista Anthony Jackson a bubeník Dave 
Weckl. O pár let později došlo k prvnímu nahrávání 
s Tomatitem, zisku první Latin Grammy a množství 
koncertních příležitostí. Jejich hudební napojení nevy-
prchalo dosud.

Na Strunách podzimu letos zazní převážně 
repertoár z nejnovější desky dua Camilo–Tomatito 
Spain Forever, jež obsahuje jak nádherná jazzová té-
mata – Nuages (od Djanga Reinhardta) nebo Arman-
do’s Rhumba (od Chicka Corey), tak latinskoamerické 
perly – Aqua E Vinho (od Egberta Gismontiho), Carnival 
(od Luize Bonfá), Oblivión (od Astora Piazzoly), Our 
Spanish Love Song (Charlie Haden). Album zaslouženě 
získalo Latin Grammy za nejlepší instrumentální album 
a potvrzuje, že tohle duo zraje jako víno.

So 10/11 20 h 
RudolfinumMICHEL  

CAMILO & 
TOMATITO
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Harmonie v hudbě
Harmonie v podnikání

Příjemný poslech Vám přeje
o�ciální partner Strun podzimu 2018
�nanční skupina RSJ
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#laskavec 
Hledáme příběhy neznámých dobrosrdečných lidí,  

kteří dělají neobyčejné skutky ve svém okolí. 

Znáte někoho takového? Prostřednictvím ocenění #laskavec  
máte možnost těmto lidem poděkovat. 

Rozhlédněte se.

Možná si někdo právě ve vašem okolí zaslouží naši pozornost.

Dejte nám vědět!

www.laskavost.cz
ČEPRO, a.s, Dělnická 12, 170 00 Praha, Czech Republic   www.ceproas.cz, ceproas@ceproas.czoas.cz, ceproas@ceproas.cz

ČEPRO hlídá každou vaši kapku.
Za kvalitu ručíme.

Kvalitu paliv ve společnosti ČEPRO prověří každý rok přes 50 tisíc testů. Nejvíce jich proběhne ve 13 vlastních laboratořích fi rmy, několik 
tisíc pak spadá pod monitoring nezávislé laboratoře SGS CZ. Desítky kontrol provede také Česká obchodní inspekce.
 
Garance kvality prodávaných paliv, především benzínu a nafty, je v maloobchodu i velkoobchodu jednou z hlavních konkurenčních výhod 
Čepra. Výstupní hodnoty jsou sledovány v několika kontrolních programech. 
 
● Monitoring terminálů - společný projekt s SGS CZ, zaměřující se na obsluhu ve skladech Čepra
● Certifi kovaná doprava - kontrola jakosti při stáčení z autocisteren na čerpacích stanicích partnerů
● Certifi kovaný velkoobchod – monitoring kvality v celém řetězci až k výdejní pistoli na partnerské pumpě
● Pečeť kvality - kontrola jakosti pohonných hmot prodávaných v síti čerpacích stanic EuroOil
 
Právě Certifi kovaný velkoobchod je vhodný program pro ty provozovatele čerpacích stanic, kteří 
chtějí mít dodávky benzínu a nafty pod neustálou kontrolou a prodávat je s garantovanou kvalitou. 
Nemusí pak ani platit drahé pojištění pro případy, že u nich zákazník natankuje nekvalitní palivo 
a zničí si motor nebo u nich ČOI nalezne nevyhovující vzorky. 
ČEPRO veškeré záruky přebírá na sebe.

 Více na https://ceproas.cz/certifi kovany-velkoobchod-cepro.

● Monitoring terminálů - společný projekt s SGS CZ, zaměřující se na obsluhu ve skladech Čepra
Certifi kovaná doprava - kontrola jakosti při stáčení z autocisteren na čerpacích stanicích partnerů
Certifi kovaný velkoobchod – monitoring kvality v celém řetězci až k výdejní pistoli na partnerské pumpě
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SETKÁNÍ 
V INSPIRATIVNÍM 

PROSTŘEDÍ

   KONGRESOVÝ SÁL S KAPACITOU DO 80 OSOB

   5 SALONKŮ S KAPACITOU DO 25 OSOB

   RESTAURACE S NABÍDKOU ČESKÉ 

 A MEZINÁRODNÍ KUCHYNĚ

  LETNÍ TERASA

   MASÁŽE, FITNESS

   WHIRLPOOL, SAUNA, AROMA SPRCHY

    MOŽNOST PARKOVÁNÍ V HOTELOVÉ GARÁŽI

Při Vašich setkáních budete obklopeni dí ly  nejen 

světoznámých umělců jako jsou Le Corbusier, Luděk

Marold, Lea Vivot, ale také díly českých umělců 

jej ichž tvorbu hotel dlouhodobě podporuje.

Le Palais Art Hotel Prague

U Zvonařky 1, 120 00 Praha 2, Czech Republic

Tel: +420 234 634 111, Fax: +420 234 634 635

E-mail: info@lepalaishotel.eu

www.lepalaishotel.eu



Zdeněk Liška / Marketa Lazarová 
Záznam historicky prvního a dosud jediného koncertního 
provedení kompletní hudby Zdeňka Lišky k filmovému opusu 
Františka Vláčila. Do podoby celovečerního oratoria 
v provedení sboru, instrumentálního souboru a pěveckých 
i hereckých sól hudbu z původních partitur sestavil 
a upravil Petr Ostrouchov. Účinkují Baborák Ensemble 
a Radek Baborák, Martinů Voices a Lukáš Vasilek, 
Kateřina Kněžíková, Josef Moravec, Jana Štěpánková, 
Josef Somr a Anna Kratochvílová. Projekt vznikl pro festival 
Struny podzimu, v koprodukci s nímž nahrávka nyní vychází.

Karel Růžička Quartet Feat. John Patitucci, 
Jon Cowherd, Nate Smith 
Grace And Gratitude
V New Yorku žijící český saxofonista Karel Růžička sestavil 
pro své nové, dlouho očekávané sólové album kapelu 
ze skutečně světových hvězd. Růžičkovy skladby ožívají 
jejich precizní a invenční interpretací, v dokonalé souhře, 
energii a s jasně slyšitelnými náznaky radosti 
ze spolupráce.

Dorota Barová / Iluzja
Debutové sólové album zpívající violoncellistky Doroty 
Barové, známé z kapel Tara Fuki, Vertigo či Tugriki, nahrané 
v triu s kytaristou Miroslavem Chyškou a baskytaristou 
Jakubem Vejnarem. Až na jednu skladbu, kterou pro album 
napsala Beata Hlavenková, obsahuje album autorčiny vlastní 
skladby zpívané v polštině.

Najponk / What’s Next
Na svém novém albu klavírista Najponk přináší další směs 
svých oblíbených jazzových standardů provedených jeho 
tradičně suverénní, poučenou a vynalézavou hrou. Trio s ním 
tvoří bubeník Jiří Slavíček a legendární švédský basista 
Hans Backenroth.

Novinky podzimu 2018
na CD, MP3 a WAV

www.animalmusic.cz

Organizátoři: S podporou:

cesko-slovensko.eu

sk
Slovenské národné múzeum 

Bratislavský hrad
do 9. 9. 2018

Slovensko-česká výstava

cz
Historická budova 
Národního muzea
od 28. 10. 2018

Česko-slovenská výstava

republika

T. G. Masaryk
1850–1937

M. R. Štefánik
1890–1919
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Valdštejnská jízdárna
7·9·2018–20·1·2019

Ve spolupráci Generální partner Pod záštitou Generální mediální partnerZa podporyPartneři

www.ngprague.cz

ve spolupráci
Réunion des musées nationaux – Grand Palais, Centre Pompidou
Ateneum Art Museum – Finnish National Gallery

nové zážitky – seriózní informace

www.casopisharmonie.cz

jsou vaše oči
do světa klasické hudby

R
ichard G

alliano
foto ©

 Vincent Catala
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PHARMAKON 
KRAUTROCK / FLOEX / PRAGUE SIX

9/18
79 Kč | EUR 3.69

www.magazinuni.cz

Každý měsíc přinášíme 
dávku rozhovorů, portrétů, 
esejí a recenzí. 
Mapujeme alternativní hudbu, 
jazz, world music, píšeme 
o filmu, divadle a umění. 

Předplaťte si UNI magazín a nově získáváte i elektronickou 
verzi časopisu a přístup do kompletního archivu. 

Objednávejte na

Praktické informace

Kdy nejpozději mám přijít do koncertního 
sálu?
Na svoje místo v sále usedněte nejpozději 
pět minut před zahájením koncertu 
(nejčastěji tedy v 19:55). V případě 
pozdějšího příchodu váš nárok na místo 
zaniká.

Co si mám vzít a co naopak raději nechat 
doma?
Vždy u sebe mějte nějaký doklad totožnosti. 
Do objektů, v nichž se koncerty konají, 
obvykle není dovoleno vnášet jakýkoli 
alkohol, potraviny a nápoje (s výjimkou 
doložených zdravotních důvodů), lahve, 
natlakované předměty, nádoby všeho 
druhu (skleněné či PET lahve, plechovky, 
dózy apod.), drogy, toxické a omamné 
látky, nadměrná zavazadla, zbraně (bodné, 
sečné, střelné apod.), nůžky, jakékoliv 
druhy záznamových zařízení, a to datových, 
obrazových i zvukových, výbušné látky 
(trhaviny, třaskaviny a výbušné hořlaviny), 
hořlaviny a dalekohledy. Dále také parfémy, 
laky nebo deodoranty ve spreji nad 
obsah 100 ml, dětské kočárky, jízdní kola, 
koloběžky (a další dopravní prostředky 
či sportovní pomůcky a náčiní) a jiné 
nebezpečné předměty, které by mohly 
způsobit škodu na zdraví nebo majetku. 
Konkrétní podmínky najdete v návštěvních 
řádech na webových stránkách jednotlivých 
objektů.

Mohu přijít se zvýhodněnou vstupenkou 
bez průkazu opravňujícího ke slevě?
Ne, při kontrole vstupenky budete požádáni 
o předložení průkazu opravňujícího ke slevě. 
Mějte ho tedy vždy u sebe. V případě, že 
jej mít nebudete, musíte pro vstup do sálu 
doplatit plnou cenu vstupenky.

Mohu platit vstupné v místech konání 
koncertů kreditní kartou?
Ne, na pokladně v místě konání je možné 
platit pouze v hotovosti.

Mohu platit vstupné v místech konání 
koncertů cizí měnou?
Pokud není výslovně uvedeno jinak, není 
v místech konání možné platit cizí měnou.

Je v místech konání akcí povoleno kouřit?
Kouření je zakázáno v místech konání všech 
hlavních koncertů festivalu.

VSTUPENKY

Vstupenky jsou dostupné:
• na stránce strunypodzimu.cz
• v předprodejní síti Colosseum ticket
•  v den koncertů v místě konání vždy 

hodinu před začátkem

SLEVY

•  držitelé mezinárodního průkazu ISIC a ITIC 
a senioři nad 65 let – sleva 20 % (sleva 
poskytnuta na vstupenky od II. kategorie)

• děti do 15 let – sleva 20 %
•  držitelé průkazek ZTP (1 osoba) a ZTP/P  

(1 osoba a 1 doprovod) – sleva 50 % 

Pro vozíčkáře místa vyhrazena, bezbariérový 
přístup zajištěn, rezervace vstupenek ZTP 
a ZTP/P na adrese:  
vstupenky@strunypodzimu.cz

KONTAKT

Vstupenkové centrum Struny podzimu
Palackého 740/1, 110 00 Praha 1, III. patro
Otevřeno: Čt 10–16 hodin
vstupenky@strunypodzimu.cz
telefon +420 601 164 060

Přijímáme platby kartou všech obvyklých 
typů (nevztahuje se na prodej vstupenek 
v místě konání koncertů).

Máte-li potíže s registrací, rezervací či 
platbou v průběhu objednávky,  
kontaktujte info@colosseumticket.cz,  
telefon +420 277 012 677.

Přejete-li si podat reklamaci či zažádat 
o vrácení vstupného v případě zrušené 
akce, napište na info@colosseumticket.cz.

Obecné informace
V případě jiných dotazů nás kontaktujte 
na vstupenky@strunypodzimu.cz nebo na 
telefonu +420 601 164 060.

Hromadné objednávky
V případě vašeho zájmu o nákup většího 
počtu vstupenek nás kontaktujte na 
vstupenky@strunypodzimu.cz.

U hromadných objednávek je možná platba 
na fakturu.

VĚRNOSTNÍ PROGRAM

Členové věrnostního programu festivalu 
Struny podzimu získávají za každých 
utracených 2 000 Kč slevový kupon 
v hodnotě 200 Kč. Ten lze využít hned při 
dalším nákupu. Pokud chcete tuto výhodu 
věrnostního programu využít i vy, stačí se 
bezplatně zaregistrovat.

Jak slevový kupon funguje?
• kupon je přenosný
•  kupon je možné uplatnit na nákup 

vstupenek na jakýkoliv koncert 
v jakémkoliv cenovém pásmu

•  kupon lze uplatnit na nákup vstupenek 
pouze v české měně, a to buď on-line, 
nebo ve Vstupenkovém centru festivalu 
a v předprodejní síti Colosseumticket

•  při uplatnění slevy je možné použít vždy 
jen jeden kupon

• slevy se nesčítají
•  platnost kuponů vydaných od 28. 5. 2018 

je do 10. 11. 2018

Registrace do věrnostního programu na 
adrese: www.strunypodzimu.cz/vstupenky

MÍSTA KONÁNÍ

Národní muzeum – Národní památník na 
Vítkově U Památníku 1900, Praha 3

Koncertní sál Pražské konzervatoře
Na Rejdišti 1, Praha 1

Divadlo Archa Na Poříčí 1047/26, Praha 1

Anežský klášter U Milosrdných 17, Praha 1

Rudolfinum, Dvořákova síň Alšovo nábřeží 
79/12, Praha 1

Lucerna Music Bar Vodičkova 704/36, 
Praha 1

Aula ČVUT v Praze – Betlémská kaple 
Betlémské nám. 255/4, Praha 1

Velký sál Lucerna Štěpánská 704/61,  
Praha 1
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Off-Strings
DOPROVODNÝ PROGRAM VE SPOLUPRÁCI
S FESTIVALEM SVĚTLA SIGNAL

STRUNY SIGNALU: 
ORGANIK
KATTA & BLOK_4 
KOSTEL U SALVÁTORA 
11. 10. – 13. 10.  
ZAČÁTKY JEDNOTLIVÝCH 
KONCERTŮ: 19 H, 20 H,  
21 H, 22 H 

V ambientní hudbě, alternativách 
a na hranici experimentu se jen 
vzácně setkáváme s varhanami. 
Toto „velké zvíře” mezi nástroji stojí 
v srdci Organiku – projektu varhani-
ce a autorky Katty, která po letech 
zkušeností dává varhanám prostor, 
aby promluvily svým vlastním hla-
sem: hlasitě, divoce a hrdě. Organik 
vznikl spojením inovativní hudební 
dramaturgie Strun podzimu a jedi-
nečného vizuálního obsahu Signal 
festivalu. Vizuální složku projektu 
obstará uskupení BLOK_4.

Co dokážou varhany? K jak fantaskním 
polohám sahají jejich možnosti, když se 
blízce propojí s interpretkou, která je 
dokáže stimulovat a provokovat? Vibrující 
zvuková pole, která Katta vytváří, jsou 
fyzický zážitek: naplňují prostor, rozechvívají 
ho a s ním i tělo posluchače. Akustický 
prostor láme zvukové vlny, rezonuje a v živé 
situaci přidává k nástroji další přeludné 
zvuky: Výsledek zní místy jako elektronická 
hudba, i když sound vzniká čistě akusticky. 

Tento zátěžový test, kde zvuk 
balancuje na prahu mezi bolestí a slastí, je 
evidentním stylovým příbuzným s ambientní 
hudbou, noisem, soundartovými 
instalacemi, rodokmenem kosmické 
a sférické hudby, posttechnologickými 
experimenty a díly avantgardních skladatelů 
po Johnu Cageovi. Při živelném přístupu 
Katty navíc cítíme pohanský a šamanský 

element: sílu a energii, která je historicky 
starší než instrument vtělený do církevního 
prostředí.

Hudba Organiku může vznikat 
pouze díky „oldschoolovým“ varhanám 
s mechanickou trakturou (nikoli 
s elektronickým ovládáním). Právě ruční 
vytahování rejstříků způsobuje jedinečné 
akustické efekty, včetně postupného 
odkrývání vzduchového sloupce. Takové 
proměňování vlastností zvuku je svébytnou 
akustickou paralelou současných 
elektronických taktik: generování 
parametrů na modulárním syntezátoru 
nebo jiného živého procesování zvuku, jak je 
vytvářejí producenti s různými typy softwaru 
i hardwaru.

Chrámové varhany není možné 
nikam přemístit: Za jejich zvukovou 
mohutností musejí posluchači sami 
přijít. I echa, alikvóty a rezonanční 
efekty v chrámu nejsou dost dobře 
medializovatelné. Organik se tak stává 
situačním „eventem”, který lze prožít jedině 
přímo na místě.

Varhanice a skladatelka Katta 
získala mezinárodní renomé ve světě 
klasické hudby jako varhanní virtuoska 
a cembalistka. Mezi varhaníky je ovšem 
výjimkou: Komponuje vlastní originální 
skladby, ve kterých často využívá svůj 
hlas, otevírá nové zvukové světy a ukazuje, 
jak mohou znít varhany ve 21. století. 
Projekt Organik je zatím poslední fází 
jejího svobodného hledání ve varhanním 
světě. Katta kromě recitálů na světových 
festivalech (Festival Mexico, Schleswig- 
-Holstein Musik Festival, Pražské jaro, Struny 
podzimu) a varhanách v nejvýznamnějších 
evropských katedrálách (St. Paul‘s Cathedral 
v Londýně, Stephansdom v Pasově...), 
spolupracovala také s extravagantním 
americkým varhaníkem Cameronem 
Carpenterem, britským houslistou Danielem 
Hopem či Davidem Kollerem.

BLOK_4 je uskupením tvůrců 
fascinovaných elektromagnetickým 
vlněním, optickými jevy a moderními 
technologiemi. Ve svých audiovizuálních 
instalacích citlivě hledají možnosti 
zacházení s prostorem, materiály 
a teplotními i elektrickými světelnými zdroji. 
Kolektiv (Tomáš Bukáček, Luboš Rezler, 
Filip Marek a Adam Mach) je aktivní od roku 
2013. Věnuje se experimentálnímu filmu, 
audiovizuálním instalacím a performanci. 
Vytváří sérii světelných instalací pro klubové 

eventy pod značkami Nite vibes, Polygon 
a Rare. BLOK_4 vystoupil živě v Berlíně 
(Scope Sessions), na festivalech Transforma 
či Transmit, vytvořil prostorovou světelnou 
instalaci Monument Lights v katakombách 
letenského metronomu. Doposud největší 
realizací kolektivu je instalace Hladina 
v zrcadlovém sále pražského Klementina 
(Signal Festival 2017) a v Plzni v prostoru 
DEPO2015 (Festival světla).

ORGANIK
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English 
Summary

In its 22nd edition, the festival offers new 
premiere performances of artists the likes 
of Terry Riley, Egberto Gismonti, Venetian 
Snares x Daniel Lanois, Andy Irvine & Paul 
Brady, Open Mike Eagle, Lizz Wright, The 
Punch Brothers, and more.

Each year the festival treads the 
pioneering path to broader musical 
horizons. Every concert is a major event 
of its type and genre. The Strings of 
Autumn offer music that you will not hear 
anywhere else.

We look forward to sharing new 
musical and social experiences with you 
at the Strings of Autumn 2018!

TERRY RILEY‘S IN C: PAUL HILLIER & ARS NOVA COPENHAGEN
9 OCT, 8 P.M.
VÍTKOV NATIONAL MEMORIAL

In November 1964, Terry Ri-
ley‘s composition ‚In C‘ was per-
formed in public for the first time. 
It was a watershed moment in the 
development of contemporary 
music. Though at the time some 
thought it an elaborate joke, it was 
in fact a revolutionary work, and 
one which was to lead some to call 
Riley ‚the father of minimalism.‘

The piece has an open-ended structure 
and is written for an unspecified number 
of musicians. Riley‘s own suggestion was 
for ‚a group of 35...though smaller or larger 
groups will work.‘ ‚In C‘ is made up of 53 
short musical phrases, with the musicians 
encouraged to play their parts as many 
or as few times as they see fit, with each 
musician starting their phrases at different 
times. As such, performance lengths of ‚In 
C‘ can vary significantly.

The interplay of musical phrases, 
held together by a ringing octave C, creates 
a hypnotic effect whose influence can 
be heard in the work of other minimalist 
composers such as Steve Reich and John 

Adams, as well as in the rock and electronic 
music of artists like Brian Eno and John 
Cale, while the improvisational aspect of 
the piece bears witness to Riley‘s love of 
jazz musicians like John Coltrane and Miles 
Davis. ‚In C‘ has stood the test of time and 
been performed in hugely varied iterations 
by diverse groupings of musicians, from 
guitarists to percussionists to vocal 
ensembles.

Although ‚In C‘ is the piece for 
which Riley is best known, his career is 
notable for several other major works. One 
such piece is 1969‘s ‚A Rainbow in Curved 
Air,‘ with its influences of Indian classical 
music and jazz, which was constructed 
by Riley playing all the instrumental parts 
himself and overdubbing them to form 
a radiant, coherent whole. In 1970, Riley 
studied under the Indian vocal master 
Prandit Pran Nath, and Indian music has 
continued to influence his music up to 
the present day. Riley is also noted for his 
later work with Kronos Quartet‘s David 
Harrington, and, morerecently, for his 
captivating performances in duo with his 
son, the guitarist Gyan Riley, with whom he 
will be appearing at the second concert of 
this year‘s festival.

At Strings of Autumn, ‚In C‘ will be 
performed in the presence of Terry Riley 
by Paul Hillier‘s Ars Nova Copenhagen 

ensemble. Hillier is well-known to Strings 
audiences, notably for the performance 
of David Lang‘s Pulizter Prize-winning 
composition ‚The Little Match Girl Passion‘ 
in 2015 with his choir Theatre of Voices. 

Ars Nova Copenhagen is 
recognised as one of the world‘s finest 
vocal ensembles, and Hillier himself has 
enjoyed a glittering career: a co-founder of 
the Hilliard Ensemble, he went on to found 
Theatre of Voices and conduct the Estonian 
Philharmonic Chamber Choir.

PROGRAMME:
GUILLAUME DUFAY: GLORIA AD 
MODEM TUBAE
ANNE BOYD: AS I CROSSED  
A BRIDGE OF DREAMS
ANONYM 14TH CENTURY:  
AVE MILES CELESTIS / AVE REX
JULIA WOLFE: GUARD MY TONGUE
ANONYM 13TH CENTURY: 
ALLELUIA HOCKETS
HANS ABRAHAMSEN:  
UNIVERSE BIRDS
TERRY RILEY: IN C
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TERRY & GYAN RILEY
10 OCT, 8 P.M.
CONCERT HALL OF THE PRAGUE CONSERVATORY

This year, Strings of Autumn pays 
tribute to Terry Riley, one of the 
most important living composers in 
the world today. Best-known for his 
seminal work ‚In C,‘ which will be 
performed at the opening concert 
of the festival, Riley is credited as 
a pioneer of what has come to be 
known as minimalism, and his work 
has influenced composers such 
as Philip Glass and Steve Reich, as 
well as the likes of Brian Eno, Pete 
Townshend, and a slew of other 
contemporary musicians.

Riley will be a guest of honour for the 
performance of ‚In C,‘ but in the second 
concert bearing his name he will take to 
the stage as a performer, playing piano in 
duo with his son, the guitarist Gyan Riley. 
Father and son‘s performances have been 
variously described as meditative, hypnotic, 
and beautiful. Although their collaborations 
feature elements of minimalism, they 
are largely improvisational and bear the 
hallmarks of Terry Riley‘s fascination with 
both jazz and Eastern classical music. 
These elements blend fascinatingly with 
Gyan‘s guitar playing, with its influence of 
Spanish and Indian classical traditions, West 
African music, and French jazz.

Gyan Riley is a highly respected 
artist in his own right, and the list of 
musicians with whom he has collaborated 
is impressive indeed: it includes Zakir 
Hussain, Lou Reed, John Zorn, and Iva 

Bittova. The roots of his work with his 
father go back to when Gyan was 19: ‚he 
[Terry Riley] was rehearsing with a small 
group that he had... I was just sitting there 
listening and he said „Hey... why don‘t you 
go grab your guitar and sit in?“. So I did!‘ 
The Rileys‘ partnership has been a fruitful 
one, with father and son challenging 
and bringing out the best in each other. 
Gyan describes it as follows: ‚I think we‘re 
both constantly bouncing ideas off of 
each other and consequently changing 
the way we play. Most of the music we 
play is material that he has written, but 
sometimes we play some pieces of mine... 
and we do some completely unplanned 
improvisation. Through playing together, 
and really listening, and trying to latch on 
to some collective sounds, I think we have 
influenced each other in certain ways.’

ANDY IRVINE & PAUL BRADY
17 OCT, 8 P.M.
ARCHA THEATRE

Andy Irvine and Paul Brady were 
part of the genesis of the Irish folk 
scene, and thus have had a fun-
damental impact on its sound and 
style. The Strings of Autumn bring 
this four-man band outside of their 
home island for the first time to 
introduce continental fans to Irish 
folk in its purest form.

The singer, composer, and multi-
instrumentalist Paul Brady is an icon 
of the Irish music scene. Many of his 
interpretations of folk ballads are still 
regarded as “the original and true ones”. 
Brady’s folk career culminated in the early 
1980s. In later years he brought the Irish 
“sound” into the songs of a variety of 
international music celebrities, such as Mark 
Knopfler, Eric Clapton, Bonnie Raitt, and 
Marianne Faithfull. Brady’s colleague Andy 
Irvine has been faithful to folk music his 
entire career, and he enjoys enriching the 

Irish musical tradition with hints of Eastern 
European folk music, especially of Balkan 
provenance. The other two members of 
the band, the multi-instrumentalist Dónal 
Lunnya and the violinist Kevin Burke, 
complete the inimitable and authentic 
atmosphere of the “Emerald Isle”.

Andy Irvine is one of the great Irish 
singers, his voice one of a handful of truly 
great ones that gets to the very soul of 
Ireland. He has been hailed as „a tradition 
in himself“. Musician, singer, songwriter, 
Andy has maintained his highly individual 
performing skills throughout his over 50-
year career. Andy has been at the helm 
of legendary bands like Sweeney’s Men in 
the mid 60s, to the enormous success of 
Planxty in the 70s, and then Patrick Street, 
Mozaik, LAPD and recently Usher’s Island. 
Andy has been a world music pioneer and 
an icon for traditional music and musicians. 
As a soloist, Andy fills the role of the 
archetypal troubadour with a show and 
a travelling lifestyle that reflect his lifelong 
influence, Woody Guthrie. To quote the 
Irish Times, „Often copied, never equalled“, 
his repertoire consists of Irish traditional 

songs, dexterous Balkan dance tunes and 
a compelling cannon of his own self-penned 
songs.

Paul Brady, singer, songwriter and 
multi-instrumentalist is one of Ireland’s most 
enduringly popular artists. Born in Belfast 
on May 19th 1947 and raised in Strabane, 
Northern Ireland, on the border with the 
Irish Republic, he was interested in a wide 
variety of music from an early age. A Fifties 
child, his first sounds the Swing, Jazz, Show 
tunes of his parents generation. Then 
50’s Rock ‘n Roll, 60’s pop and Motown, 
Blues, R’nB and Country and Western. 
Through all this ran the potent flavour of 
Irish traditional music and song. The 60’s in 
Dublin saw the renewal of interest in Irish 
traditional music and gave birth to the first 
wave of Irish ballad groups like The Clancy 
Brothers, The Dubliners, Sweeney’s Men and 
The Johnstons. Soon Paul became swept 
up in this current and joined the latter band 
with whom he recorded seven albums. Paul 
Brady continues to push out the boundaries 
not only of his own talent but of Irish 
contemporary music in the new millennium.

81



EGBERTO GISMONTI
18 OCT, 6 P.M., 8.30 P.M.
ST. AGNES CONVENT

6 P.M. – GUITAR
8.30 P.M. – PIANO

Solo recitals are among the most 
difficult musical disciplines. Brazilian 
artist Egberto Gismonti will present 
two in just one evening – the guitar 
and piano.

As a composer, Gismonti is rooted in 
Brazilian tradition, in its diverse melodies, 
harmonies, and specific rhythms. He is one 
of the few to have achieved real success 
without sacrificing any of his musical 
integrity. He has released 43 albums 
since he first started recording in 1969. 
The diversity and difficult classification 
of his work are confirmed by the critical 
reception of his tenth album, Dançadas 
Cabeças. It gained recognition in England 
as pop, in the US as folk, and in Germany as 
classical music. Specific technique, original 
sound, instrumental virtuosity, authorial 

compositions that aptly express the 
colourfulness of Brazilian musical tradition, 
and electrifying energy – those are all 
things to expect from Egbert Gismonti’s two 
recitals at the Strings of Autumn.

Gismonti was born in the small city 
of Carmo, state of Rio de Janeiro, Brazil, into 
a musical family. His mother was from Sicily 
and his father was from Beirut, Lebanon. 
At the age of six, he started studying the 
piano at the Brazilian Conservatory of Music. 
After studying the classical repertoire in 
Brazil for fifteen years, he went to Paris 
to delve into modern music. He studied 
with Nadia Boulanger (1887–1979), after 
acceptance as a student by the composer 
Jean Barraqué, a student of Anton Webern 
and Schoenberg. Boulanger encouraged 
Gismonti to write the collective Brazilian 
experience into his music. 

Gismonti is a self-taught guitarist 
and after returning to Brazil, he designed 
guitars with more than six strings, expanding 
the possibilities of the instrument. 
Approaching the fretboard as if it were 
a keyboard, Gismonti gives the impression 

that there is more than a single guitar player. 
Gismonti‘s sojourn in the Xingu region of the 
Amazon basin made a lasting impression. 
This is documented musically in tunes like 
„Yualapeti“ and „Sapain“ (Yualapeti shaman, 
Sapain) and in the recordings Dança das 
Cabeças (Dance of the Heads, 1977), Sol 
do Meio-Dia (Noon Sun, 1978), which he 
dedicated to the Xingu, and Duas Vozes 
(Two Voices, 1984). 

The musical career of Gismonti 
spans five decades. The major phases 
are distinguished by record company, 
the ensemble format, and the musical 
collaborators. The most important 
ensembles are his Brazilian group Academia 
de Danças, including Mauro Senise 
(saxophone and flutes), Zeca Assumpção 
(bass) and Nenê (Realcino Lima Filho, 
drums and percussion), the duo with Naná 
Vasconcelos (percussion), and the trio with 
Charlie Haden (bass) and Jan Garbarek 
(saxophone). Dança das Cabecas, the first 
ECM record, was nominated ‚Album of the 
Year‘ by Stereo Review and received the 
1977 Großer Deutscher Schallplattenpreis.

OPEN MIKE EAGLE
23 OCT, 8 P.M.
LUCERNA MUSIC BAR
  

In the last few years, Strings 
of Autumn has featured in its 
programme some of the most 
noteworthy and sophisticated 
artists on the contemporary hip-
hop scene. Following memorable 
concerts by Young Fathers and 
Shabazz Palaces, this year the 
spotlight falls on Open Mike Eagle, 
practitioner of so-called ‚art rap‘ 
and one of the most engaging 
lyricists to emerge in recent years.

Eagle‘s most recent album, ‚Brick Body 
Kids Still Daydream,‘ is his most successful 
yet, with Rolling Stone magazine including 

it on its list of the 50 best albums of 
2017. A meditation on the (subsequently 
demolished) housing project in Chicago 
where Eagle grew up, the album is notable 
for its lyrical flights of fancy, its ability to 
inter-weave the whimsical and the political, 
and for Eagle‘s impeccable, easy-going flow.

The Chicago MC started out as 
part of the Thirsty Fish trio, and later the 
acclaimed Project Blowed collective, before 
relocating to the west coast and beginning 
to release his solo work. His 2014 album 
‚Dark Comedy‘ established him as a force to 
be reckoned with, introducing his laconic, 
serio-comic style to a wider audience. 
Pitchfork described the album as ‚one of 
the most compelling indie-rap listens of the 
year.‘

On ‚Brick Body Kids Still Daydream,‘ 
Eagle took things to another level. His 

evocation of the Robert Taylor Homes on 
the South Side of Chicago doesn‘t shy away 
from the harsh realities of the project‘s fate, 
but also manages to look at it, at times, 
through the innocent eyes of a child. 
There‘s room on the album for vulnerability, 
insecurity, and humour, and the scope of 
Eagle‘s vision encompasses the lives of the 
many residents who were forced from their 
homes. He says: ‚A lot of the album isn’t 
about what it personally meant to me as it 
is imagining what it was like for the people 
that lived there, got kicked out of there, and 
had to experience that.‘

Open Mike Eagle‘s appearance at 
Strings of Autumn will be his first in the 
Czech Republic, and a chance for the 
festival audience to acquaint itself with 
a singular voice in modern hip-hop.
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LIZZ WRIGHT
25 OCT, 8 P.M.
RUDOLFINUM

The Czech premiere of 
the charismatic artist with 
a mesmerising voice and authentic 
works that reflect a broad 
spectrum of traditional American 
music styles.

An angelic voice, powerful expression, 
earthy and soulful songs, and a terrific band. 
Lizz Wright offers all of that in a uniquely 
balanced combination, spiced with the 
traditions of African-American spirituals 
and blues. She breezed on to the scene 
with an esprit of her own at the turn of the 
millennium when she recorded her highly 
admired debut Salt under the supervision of 
legendary producer Tommy LiPuma. She has 
added another five award-winning albums 
since then. The increasing proportion of 
her own works gradually unveils the artistic 

veracity of Lizz Wright and augments 
her inimitable ability to mix original tones 
and colours from a musical palette that 
encompasses gospel, folk, jazz, pop, and 
blues. Her newest recording is called Grace, 
and if we were to look for a single word to 
characterise Lizz Wright, that would be the 
one.

Wright was born in the small town of 
Hahira, Georgia, one of three children and 
the daughter of a minister and the musical 
director of their church. She started singing 
gospel music and playing piano in church as 
a child, and also became interested in jazz 
and blues. She attended Houston County 
High School, where she was heavily involved 
in choral singing, receiving the National 
Choral Award. She went on to Georgia State 
University in Atlanta to study singing. Since 
then she has studied at The New School in 
New York, and in Vancouver, BC. 

Wright joined the Atlanta-based 
vocal quartet In the Spirit in 2000, and 

in 2002 she signed a recording contract 
with Verve Records, where her musical 
compositions and vocal style led her to be 
compared to that of Norah Jones. Her first 
album, Salt, was released in the spring of 
2003 and reached No. 2 on the Billboard Top 
Contemporary Jazz chart in 2004. Her next 
release maintained the jazz and pop blend, 
while incorporating folk music. Dreaming 
Wide Awake was released in June 2005 and 
reached No. 1 on the Top Contemporary Jazz 
chart in 2005 and 2006. In 2008, Wright 
released The Orchard to positive reviews. 
She released her fourth album in 2010. Most 
songs on Fellowship are gospel standards. 
After a move to Concord, she released 
Freedom & Surrender in 2015. It included 
versions of Nick Drake‘s „River Man“ and Bee 
Gees‘ „To Love Somebody.“ Grace, recorded 
with Joe Henry, arrived two years later with 
a gentle cover of Allen Toussaint‘s „Southern 
Nights“ among its singles.

NEMANJA RADULOVIĆ
31 OCT, 8 P.M.
CEREMONIAL HALL OF THE CZECH TECHNICAL UNIVERSITY IN PRAGUE –  
BETHLEHEM CHAPEL

The festival debut of this 
passionate admirer of Paganini, 
whose bohemian appearance is 
well worthy of the famous violinist. 
His concerts are a display of 
exhilarating instrumental virtuosity 
and romantic depth.

The Strings of Autumns have witnessed 
a number of great violin debuts – suffice 
it to name Gil Shaham and Daniel Hope 
among the many others. This year the 
festival will introduce Prague for the very 
first time to the thirty-three-year-old 
Serbian virtuoso Nemanja Radulović, whose 
path into the great world of classical music 
was opened by a substitution for Maxim 
Venger to play Beethoven’s Violin Concerto 
in 2006. He has performed at Carnegie 
Hall, the Théâtre des Champs-Élysées in 
Paris, or the Berliner Philharmonie. The 2014 
Victoires de la musique classique awardee 
and Deutsche Grammophon-exclusive artist 
has chosen a virtuoso repertoire of Saint-
Saëns, Debussy, Chausson, and Ravel for his 
festival debut in the Bethlehem Chapel; he 
will be accompanied on the piano by Laure 
Favre-Kahn.

As an artist who seeks to broaden 
the boundaries of classical music, 
Nemanja champions the power of music 
to bring people together with his unique 
energy and candour. Nemanja has quickly 
amassed a legion of loyal fans around the 
world and has performed with some of 
the world’s leading orchestras, including 
the Munich Philharmonic, Deutsches 
Symphonie-Orchester Berlin, Staatskapelle 
Dresden, Royal Liverpool Philharmonic, 
Tokyo Symphony, Orchestre Symphonique 
de Montréal, NDR Radiophilharmonie in 
Hanover, WDR Sinfonieorchester in Cologne, 
Orchestre Philharmonique de Radio France, 
Orchestre National de Belgique, Orchestra 
Sinfonica Nazionale della RAI in Turin, 
Orchestra della Toscana, Royal Philharmonic 
Orchestra, Copenhagen Philharmonic, and 
the Bilbao Orkestra Sinfonikoa...

Nemanja shares an equal love for the 
intimacy of chamber music and is an active 
recitalist on the international circuit, having 
performed at such celebrated venues as 
New York’s Carnegie Hall, the Amsterdam 
Concertgebouw, Berlin Philharmonie, 
both the Salle Pleyel and the Théâtre 
des Champs-Élysées in Paris, the Athens 
Megaron, Tokyo’s Suntory Hall, Teatro 
Colón in Buenos Aires, and the Melbourne 
Recital Centre in Australia. His many recital 

partners include Marielle Nordmann, Laure 
Favre-Kahn, and Susan Manoff, the latter 
with whom he has also recorded a disc of 
Beethoven Sonatas released on the Decca/
Universal Music label.

Nemanja also regularly takes 
up a play/direct role with his ensemble 
‘The Devils’ Trills’, which is increasingly in 
demand across concert halls in Europe 
and Asia, and noted for their virtuosic, 
engaging musicality. His other ensemble, 
‘Double Sens’ has been celebrated for 
their recent recording ‘5 Seasons’ – which 
combines Vivaldi’s Four Seasons with 
a new composition – ‘Spring in Japan’ – by 
Aleksandar Sedlar and dedicated to tsunami 
victims in Japan in 2011. Other recent 
recordings include ‘Paganini Fantasy’ (2013) 
and “Journey East” (2014).

PROGRAMME:
CAMILLE SAINT-SAËNS:  
DANSE MACABRE
CÉSAR FRANCK: SONATA IN  
A MAJOR
CLAUDE DEBUSSY: SONATA
ERNEST CHAUSSON: POÈME
MAURICE RAVEL: TZIGANE
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VENETIAN SNARES x DANIEL LANOIS
1 NOV, 8 P.M.
ARCHA THEATRE

At first sight, it seems a highly 
surprising pairing: Daniel Lanois, 
acclaimed multi-instrumentalist 
and fêted producer of some of the 
world‘s most successful artists on 
the one hand; and on the other, 
Aaron Funk (Venetian Snares), 
one of electronic music‘s wildest 
exponents – a provocateur and 
pioneer of breakcore and a legend 
on the alternative scene.

It turns out, though, that the two Canadians 
are mutual admirers, and in 2014 Lanois 
reached out to Funk and the two got 
together in his studio to make music. It soon 
became clear that the unlikely marriage 
of Lanois‘ dreamy pedal steel guitar and 

Funk‘s restless, broken beats and beeps 
was leading them into uncharted musical 
territory. When their debut album ‚Venetian 
Snares x Daniel Lanois‘ was released in 
Spring this year, it was this expeditionary 
spirit that captivated listeners and reviewers: 
few had heard anything like this.

Daniel Lanois is best-known for his 
work as a producer with artists ranging from 
Brian Eno to Bob Dylan, from Willie Nelson 
to the Neville Brothers. Notable for his use 
of vintage equipment and for setting up 
‚mobile studios‘ in a variety of atmospheric 
locations, Lanois is a producer with 
a recognisable sound who puts an inimitable 
stamp on every project he collaborates on. 
A fine musician in his own right, he has also 
released a number of solo albums, including 
2005‘s Grammy-nominated ‚Belladonna‘ 
and, most recently, 2016‘s ‚Goodbye to 
Language.‘

Venetian Snares is as prolific as he is 
innovative, and his work, while showing the 
influences of jungle, rave, and contemporary 
classical music, remains resolutely his own. 
Unusual time signatures, warped beats 
sequenced at breakneck speed, and an 
undercurrent of absurdist humour are some 
of its hallmarks. Notable recent releases 
include 2014‘s ‚My Love is a Bulldozer,‘ and 
2016‘s ‚Traditional Synthesiser Music,‘ an 
exploration of analogue synths.

When these two extraordinary 
artists take the stage at Strings of Autumn, 
the best advice is probably: expect the 
unexpected. As Lanois himself puts it: 
„The great thing about this project is how 
spontaneous it is...I‘m so challenged by him 
when we play - it‘s almost like navigating 
an avalanche of sonics, and then of course, 
having to respond to it too. I feel like a kid all 
over again in my first psychedelic band.“ 

DAGMAR VOŇKOVÁ AND GUESTS
4 NOV, 8 P.M.
ARCHA THEATRE

Although Dagmar Voňková usually 
performs solo, she gladly accepted 
the Strings of Autumn’s offer 
to give a rare presentation 
of a selection of her work 
accompanied by instrumentation 
especially prepared for this 
occasion.

Voňková entered the Czech music 
scene in the early 1970s. She soon found 
a very intuitive way of accompanying her 
expressive vocals through the unique use 
of her guitar often using tapping, bowing, 
various tuning systems, string harmonics, 

and other extreme techniques. Her songs 
are a blend of traditional folk music and 
a modern performance style with raw and 
urgent vocals. The composer and musician 
Petr Ostrouchov assembled a special group 
of superb artists just for this festival concert, 
including Beata Hlavenková, Jiří Slavík, Miloš 
Dvořáček, Dorota Barová, Marcel Bárta, 
Oskar Török and Marian Friedl. The festival 
pays tribute to the distinctive Czech singer-
songwriter symbolically in the year of her 
milestone birthday.

Dagmar Voňková is a Czech 
guitarist, singer and songwriter. After 
completing grammar school she studied 
at a pedagogical faculty for two years and 
then held a number of odd jobs, combining 
work with her devotion to music. Her official 

music career started off in 1971 when she 
was featured in the Mladý svět magazine. 
Later she became a member of Šafrán, the 
creative group of songwriters whose other 
member were Jaroslav Hutka, Vladimír Merta 
and Vlastimil Třešňák. After Šafrán dissolved, 
Dagmar took a hiatus from performing and 
enjoyed a comeback in the 1980s with her 
strikingly unique style of guitar playing and 
song writing. Her contribution lies mainly 
in the notable guitar playing technique full 
of experiments never tried by anyone else 
before. She uses two or three bows, plays 
on the fingerboard using her right hand, 
and she scratches the strings with her nails 
etc. She was also recognized abroad, being 
one of the first Czechs to perform at the 
respected Roskilde Festival in Denmark.
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PUNCH BROTHERS
6 NOV, 8 P.M.
LUCERNA GRAND HALL

Chris Thile returns to the Strings 
of Autumn with his home band 
to take us into the unique world 
of 21st century bluegrass. The 
Punch Brothers musicians are 
all unparalleled masters of their 
instruments, and together they 
test the boundaries of every genre 
they explore – country, jazz, even 
classical music.

The Punch Brothers are founded on the 
traditional, tried-and-true format of the 
bluegrass quintet and on the immaculate 
polyphonic vocals of “hardcore” style 
that likewise draw from the traditions 
of the genre. Yet the music often seems 
elaborately mismatched. Their compositions 
frequently abandon the traditional song 
form and style, they use their instruments in 

unorthodox ways and bring new and untried 
combinations of timbre.

All Ashore, Punch Brothers’ fifth 
album and the first to be self-produced 
by the quintet, is both ambitious and 
easygoing, a lot like the “ridiculously 
eclectic” combo, as London’s Guardian 
once called the band. The work has the 
feel of a nine-song suite, one that invites 
you to unravel the threads of its connected 
themes and stories over repeated listening. 
Each track segues seamlessly, even a little 
sneakily, into the next. Before you know it, 
“The Angel of Doubt,” a dark-night-of-the-
soul drama featuring a vocal from singer-
mandolinist Chris Thile, has glided into 
“Three Dots and a Dash,” an instrumental 
that veers from ruminative to rave up, 
named in tribute to a classic Tiki cocktail, 
Thile’s latest recreational obsession. 

Thile calls All Ashore “a meditation 
on committed relationships in the present 
day, particularly in light of the current 

unsettled political climate—certainly the 
most unsettled one that anyone in the 
band has ever experienced.” In a more 
pronounced way than on prior discs, All 
Ashore comes across as a glimpse into 
Punch Brothers’ current real life, as these 
artists who have spent more than a dozen 
years playing together grapple with 
marriage, family, and their ever-accelerating 
individual careers as producers, composers, 
arrangers, and front men. “This record is 
a distillation of the things that only we can 
do,” adds Witcher. “We wanted to focus on 
the things that make us unique, and I think 
we did. And we have a more cohesive and 
successful record. We’ve been around for 
twelve years now; we know who we are.”

The new album is full of invigorating 
energy, spontaneity, extreme changes in 
dynamics, and impeccable coordination – as 
well as Punch Brothers live performances.

MICHEL CAMILO & TOMATITO
10 NOV, 8 P.M.
RUDOLFINUM

Pianist Michel Camilo and guitarist 
Tomatito add an entirely new 
dimension to the word virtuosity. 
With their wide southern heart 
and unique mix of jazz, Caribbean 
music, and flamenco, everyone is 
sure to feel the heat of this duo.

The roots of this musical symbiosis of many 
styles and two distinctive personalities go 
deep, reaching back to the 1980s, when 
Camilo and Tomatito first met, albeit only 
back stages of festivals at the time. Their 
historic meeting onstage occurred twenty 
years ago in Barcelona, where they gave 
a terrific rendition of Corea’s “Spain” and 
Velázquez’s classic “Bésame Mucho”. It 
was this moment that sparked the fire in 
their musical friendship, built on the pillars 
of spontaneity, absolute instrumental 
accomplishment, and the ability to 
transcend genres. Their newest album 
Spain Forever won a Latin Grammy for the 
Best Instrumental Album and continues to 
confirm that this duo ages like the finest 
Bordeaux there is.

Michel Camilo is a composer and 
pianist extraordinaire. He is a bandleader, 
lecturer, and visiting professor. He is 
a chart-topping producer; a Grammy, Latin 
Grammy and Emmy award winner. He is 
the recipient of his native country‘s highest 
civilian honors. Michel Camilo is all of these 
things and more, wrapped in a human being 
of boundless enthusiasm, musical passion, 
and love of life. The artistry and virtuosity 
of Michel Camilo bridges the genres of 
Jazz, Classical, Popular and World music. 
He is a pianist with a brilliant technique 
and a composer who flavors his tunes with 
the spice of Caribbean rhythms and jazz 
harmonies. To see him perform live is to 
witness the energy of a tropical storm being 
unleashed on 88 keys. Academy Award-
winning filmmaker Fernando Trueba, who 
featured Camilo in his documentary film 
Calle 54, says: „Michel Camilo is one of the 
top all-around musicians. Whether it‘s jazz, 
classical, Latin American music or film music, 
Michel is in his element. Every time I see him 
play, I feel like I‘m witnessing a miracle.“

José Fernández Torres, known 
as Tomatito grew up in a musical family, 
which included two guitar playing uncles: 
Niño Miguel, a flamenco guitarist, and 

Antonio, a professional guitarist. Tomatito, 
who had been playing clubs in Andalucía, 
became a flamenco sensation when he was 
discovered by guitarist Paco de Lucía. He 
accompanied legendary flamenco singer 
Camarón de la Isla for two decades. With de 
Lucia and de la Isla he recorded four albums, 
and had a 1979 hit called „La Leyenda 
del Tiempo“. Their album Paris 87 won 
a Latin Grammy for best flamenco album 
in 2000. Their partnership continued until 
Camarón‘s death in 1992. Tomatito‘s music 
blends traditional flamenco and jazz. 
On some albums, such as Barrio Negro, 
he experimented with Afro-Cuban and 
Brazilian Music. He has also worked with 
flamenco singers Duquende and Potito and 
pianist Chano Domínguez, among others. 
A collaboration with pianist Michel Camilo 
produced the albums Spain (2000), which 
won a Latin Grammy, and Spain Again 
(2006). Tomatito has produced six solo 
albums. His 2005 album Aguadulce won 
a Latin Grammy for best flamenco album, 
and in 2010 he won his second solo Latin 
Grammy for Sonanta Suite. His music for 
the film Vengo, directed by Tony Gatlif, won 
the César Award for Best Music Written for 
a Film in 2001.
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Off-Strings

ORGANIK
11–13/OCT, CHURCH OF 
THE HOLY SAVIOUR
7 P.M., 8 P.M., 9 P.M., 10 P.M.

Autumn Prague will be both bri-
ghtened and sounded by the joint 
audiovisual performance of two 
progressive cultural festivals. The 
Organik project was created by 
linking the innovative musical dra-
maturgy of the Strings of Autumn 
and unique visual content of the 
SIGNAL Festival. The atmosphe-
re of a unique experience, at the 
border of the concert and light 
installation, will be further enhan-
ced by the space of Prague‘s chu-
rch U Salvátora, where you can 
enjoy the Organik from 11th to 
13th October, in a total of twelve 
performances.

The musical part for the Organik installation 
will be performed on church organ 
U Salvátora by the organ player Katta. 
The music composed live is suggestive 
and evokes hypnotic sound landscape 
whose progressive or even cosmic sound 
is created exclusively by sound possibilities 
of classical church organs “U Salvátora”. 
The audience will probably be in doubts 
whether they still hear the sound of the 
organ or if it is more likely a synthesizer. 
„The Organik project is unique because 
of all the sound effects that are created 
analogically through the mechanical and 
register action of the organs,“ Katta, before 
the premiere of Organik, said.

Katta likes to convey music beyond 
the perceptions of organ concerts with 
her interpretation and shows new sound 
perspectives of the organs in the 21st 
century. A distinctive artist composes her 
own original music in which she often 
uses her voice. She has co-operated with 
extravagant American organist Cameron 
Carpenter, British violinist Daniel Hope, as 
well as Czech musician David Koller. As an 
organist and cembalist, she has performed 
with leading orchestras such as the 
Prague’s FOK Symphony Orchestra and the 
Zurich Chamber Orchestra, Anima Eterna 
and others. The audience could appreciate 

her talent in important cathedrals, including 
in Passau or London. 

The light component of the 
Organik project will be created by the 
young creative group BLOK_4. Their work 
is characteristic for a very perceptive 
approach to light, space and time, they also 
like to combine modern technologies with 
nostalgic elements in their audiovisual and 
light design realizations. SIGNAL festival 
discovered artists from BLOK_4 for its 
program last year, thanks to the call SIGNAL 
Calling. It looks for interesting projects, 
especially the younger generation of Czech 
artists, who work with light in original way 
and draw attention to interesting places in 
Prague.

The creative foursome was original 
with the installation called Hladina. Within 
the Organik project, they connected the 
altar towards which the audience is looking 
with the organ situated behind their back, 
by using a mirror wall and a light pendulum. 
The audience can look forward to a unique 
kinetic installation flowing and lighting 
through the middle part of the church nave 
and along with the sound of the organ.

Information
for Visitors

FAQ

What time is the last entry?
It is recommended to take your seat five 
minutes prior to the concert at the latest, 
which is generally at 19:55. In case of a late 
arrival, the availability of your seat cannot 
be guaranteed.

Do I need to have an ID?
Yes, you need to have a valid ID card with 
you at all times.

What am I not allowed to take with me 
into the concert?
At all venues, it is usually not allowed to bring 
any alcohol, food and beverages (unless you 
have documented health reasons), bottles, 
pressurized objects, containers of all kinds 
(glass or PET bottles, cans etc.), narcotic 
drugs, oversized luggage, weapons, sharp 
objects, any kind of cameras, audio and 
video equipment, explosives, flammable 
liquids and binoculars. It is not possible to 
carry perfumes, lacquers or deodorants in 
a spray over 100 ml, baby prams, bicycles, 
scooters and other transport vehicles or 
sport equipment and other dangerous 
items that could cause damage to health or 
property. 
Specific conditions can be found in visitor 
rules on the websites of the relevant venues.

May I enter the venue with a reduced-
price ticket without a card that entitles 
me to a discount?
No, upon entry you will be asked to provide 
a valid card that entitles you to a discount. 
Please carry it with you at all times. In case 
you do not present the card, you will be 
asked to pay the full ticket price in order to 
enter the venue.

TICKETS

General information
Available from:
• Colosseum Ticket network
• strunypodzimu.cz

On concert days at venues one hour before 
the beginning of each performance.
Purchased tickets are not exchanges or 
refunded. Tickets cannot be replaced if lost. 
Discounts can not be merged.
Bulk order

If you are interested to purchase tickets 
for larger group, we are ready to issue 
an invoice if requested, contact us at 
vstupenky@strunypodzimu.cz.

VIP category
VIP tickets include front row seats, welcome 
drink (from 7 p.m.) and reception after the 
concert.

DISCOUNTS

•  20% discount (tickets from Category 2) – 
ISIC and ITIC card holders and seniors 65+

• 20% discount – children aged up to 15
• 50% discount – ZTP (1 person) and ZTP/P 

(1 person and 1 assistant) disability cards 
holders

Barrier-free access and wheelchair spaces 
ensured, for booking of ZTP and ZTP/P 
tickets contact  
vstupenky@strunypodzimu.cz.

VENUE LOCATIONS

Vítkov National Memorial U Památníku 
1900
Concert Hall of the Prague Conservatory  
Na Rejdišti 1
Archa Theatre Na Poříčí 1047/26
St. Agnes Convent U Milosrdných 17
Lucerna Music Bar Vodičkova 704/36
Rudolfinum, Alšovo nábřeží 79/12
Ceremonial Hall of the Czech Technical 
University in Prague – Bethlehem 
Chapel Betlémské nám. 255/4
Lucerna Grand Hall Štěpánská 704/61



Za podpory

Hlavní město podpořilo 
festival v roce 2018 částkou 
3,5 mil. Kč

Oficiální partneři

Mediální partneři

Partneři

Hlavní mediální partnerGenerální mediální partner Exkluzivní mediální partner

Hlavní partner Mecenáši

Poděkování

Oficiální hotel
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