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Dámy a páni!

Výnimočný medzinárodný hudobný festival Košická hudobná jar sa dožil naozaj 
úctyhodného veku – sedemdesiatich rokov. Som veľmi hrdý, že posledných 25 
rokov pomáha naša spoločnosť U. S. Steel Košice písať tento úspešný festi-
valový príbeh ako generálny partner podujatia.

Vážna hudba má svojich priaznivcov aj medzi našimi zamestnancami, ktorí mie-
ria do koncertnej sály Domu umenia a tlieskajú filharmonikom a ich hudobným 
hosťom nielen počas festivalu. 

Viacerých koncertov Štátnej filharmónie Košice, a to aj počas jarného hudob-
ného festivalu, som sa zúčastnil spolu s mojou manželkou Allison. Vždy ma 
dokázalo nadchnúť nielen predvedené hudobné dielo, ale aj úžasné a spontánne 
reakcie košického publika, nadšený aplauz. Bravo!

Všetkým umelcom a hosťom festivalu želám, aby sa v Košiciach cítili ako doma, 
aby si vychutnali toto krásne mesto. 

Tento festival bude zahŕňať úžasný program, hudobníkov a dirigentov z celého 
sveta, ako aj vynikajúci orchester Štátnej filharmónie Košice. Som presvedčený, 
že všetci umelci a hostia budú mať výnimočný zážitok.

Mike Piekut
zastupujúci prezident U. S. Steel Košice 
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Vážené dámy, vážení páni, vzácni hostia, milí priatelia hudby,

je mi nesmiernou cťou privítať vás na jubilejnom 70. ročníku medzinárodného 
festivalu Košická hudobná jar. Sedem desaťročí existencie tohto podujatia 
predstavuje hlboký príbeh kontinuity, umeleckej integrity a vzájomnej dôve-
ry medzi inštitúciou a jej publikom. Festival počas svojej histórie musel čeliť 

Festival otvorí domáci orchester Štátnej filharmónie Košice – pod taktovkou re-
nomovaného dirigenta Stanislava Kochanovského zaznie Chopinova poetická 
introspekcia v interpretácii Arseniia Moona. Lyrický svet klavírneho koncertu 
vytvorí fascinujúci kontrast k monumentálnej Prokofievovej Piatej symfónii – 
dielu, ktoré je oslavou vnútornej slobody a čistoty ľudského ducha.

Výnimočným momentom jubilea bude hosťovanie Slovenskej filharmónie 
a Slovenského filharmonického zboru pod vedením Tomáša Netopila. Pro-
gram spájajúci Mozartovu priezračnú klasicistickú krásu v podaní klaviristu 
Jana Bartoša s mrazivou hĺbkou Šostakovičovej Trinástej symfónie „Babij jar“ 
je mementom morálnej sily umenia v dejinných zlomoch. Následne sa na pódiu 
opäť predstaví Štátna filharmónia Košice s Elgarovým Violončelovým koncer-
tom a fenomenálnym sólistom Johannesom Moserom. Pod taktovkou dirigen-
ta Eivinda Gullberga Jensena vytvorí Elgarovo hĺbavé dielo celok so širokou 
melodikou a energiou Rachmaninovovej Druhej symfónie.

Komorná línia festivalu prináša unikátny dialóg mandolíny a akordeónu v podaní 
Aviho Avitala a Ksenije Sidorovej, ktorí búrajú konvenčné predstavy o nástrojo-
vých možnostiach. Duchovný rozmer a návrat k regionálnym koreňom ponúknu 
„Barokové ozveny“ s dielami starých majstrov tvoriacich na území Spiša 
a Šariša, ako aj talianskeho skladateľa Giovanniho Gabrieliho. Vrcholom klavírnej 
interpretácie bude recitál Piotra Anderszewského, ktorého program skúma ne-
skoré diela Brahmsa a Beethovena v ich takmer metafyzickej podstate.

Festivalový program rozširujeme aj mimo tradičných pódií. Prehliadky „Všet-
ko, čo ste chceli vedieť o filharmónii, ale báli ste sa opýtať“ poodhalia genius 
loci a zákulisie našej Štátnej filharmónie Košice, zatiaľ čo diskusia a výstava 
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Sedemdesiaty ročník sme koncipovali 
ako oslavu rozmanitosti, v ktorej sa 
historické dedičstvo prirodzene stretáva 
s progresívnymi umeleckými víziami 
súčasnosti. 

mnohým prekážkam a komplikáciám, vnímam ho preto aj ako symbol vytrvalos-
ti. Košickej hudobnej jari k jej jubileu preto želám, aby vo svojom príbehu vy-
trvalosti pokračovala a do Košíc mohla každoročne prinášať nezabudnuteľné 
hudobné zážitky.
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ŠTÁTNA FILHARMÓNIA KOŠICE
Štátna filharmónia Košice (ŠFK) bola založená v roku 1968 ako druhý pro-

fesionálny symfonický orchester koncertného typu na Slovensku. Prvý koncert 
novovzniknutého telesa sa uskutočnil v apríli 1969 pod vedením šéfdirigenta 
Bystríka Režuchu. ŠFK v krátkom čase dosiahla uznanie odborníkov i verejnosti 
a stala sa jedným z popredných reprezentantov slovenského interpretačného 
umenia doma i v zahraničí. 

Orchester koncertoval na významných medzinárodných hudobných fes-
tivaloch a v dôležitých kultúrnych centrách (Viedeň, Salzburg, Berlín, Budapešť, 
Praha, Antverpy, Madrid, Lisabon, Barcelona, Atény, Remeš, Luxemburg, Riga, 
Hongkong, New York). V roku 1994 ŠFK absolvovala mesačné turné po USA, kde 
sa predstavila ako prvý slovenský symfonický orchester na americkom konti-
nente. Na prelome rokov 2014/2015 absolvovala ŠFK turné v Čínskej ľudovej re-
publike, ktoré po mimoriadnom úspechu zopakovala aj v roku 2016. 

ŠFK prezentuje svoje umenie okrem koncertnej činnosti aj prostred-
níctvom nahrávok pre rozhlasové, televízne spoločnosti a hudobné vydavateľstvá. 
Na  svojom konte má vyše 160 CD. Nahrávky ŠFK Ján Cikker O živote a Ernő 
Dohnányi Piano Concertos Nos. 1 & 2 získali ocenenia Radio_Head Awards – 
Nahrávka roka v oblasti klasickej hudby za roky 2021 a 2023. Orchester spolupra-
coval s mnohými svetoznámymi inštrumetalistami a spevákmi, akými sú Igor 
Oistrach, Gidon Kremer, Josef Suk, Julia Fischer, Giora Feidman, Ivan Moravec, 
Xavier de Maistre, Edita Gruberová, Luciano Pavarotti, Plácido Domingo, Dietrich 
Fischer-Dieskau, Sergej Kopčák, Peter Mikuláš, Peter Dvorský, Pavol Bršlík, 
Viktor Fedotov, Emin Chačaturjan, Natan Rachlin, Thomas Sanderling, Alexander 
Rahbari, Tadeusz Strugala, Jiří Bělohlávek, Libor Pešek, Václav Smetáček, Antoni 
Wit, Ľudovít Rajter, Ladislav Slovák, Ondrej Lenárd, Robert Jindra a ďalší. 

Repertoárové spektrum orchestra obsahuje diela od baroka po súčasnú 
hudbu. ŠFK je ako jediný orchester na Slovensku organizátorom troch festivalov 
– Košickej hudobnej jari, Medzinárodného organového festivalu Ivana Sokola 
a festivalu súčasnej hudby ARS NOVA. Stálymi hosťujúcimi dirigentmi orchestra 
ŠFK sú v aktuálnej 57. sezóne 2025/2026 Tomáš Brauner a Aleksandar Marković. 

„Festival – Hudba – Mesto“ ponúknu odbornú reflexiu sedemdesiatročnej 
histórie KHJ. Odvahu k sústredenému počúvaniu a spoločnému uvažovaniu 
o  tom, aké formy spolužitia sú ešte možné, prinášajú v priestore synagógy 
„Hlasy utópie“  – prostredníctvom syntézy verejného čítania a súčasnej hud-
by reagujú na aktuálne spoločenské krízy. Neoddeliteľnou súčasťou festivalovej 
identity zostáva aj reflexia domáceho odkazu, ktorú tento rok reprezentuje di-
skusia k nahrávke koncertných diel Jozefa Podprockého.

Jubileum vyvrcholí monumentálnym Verdiho Rekviem v interpretácii orches-
tra Štátnej filharmónie Košice. Pod taktovkou Roberta Jindru, so Slovenským 
filharmonickým zborom a v hviezdnom medzinárodnom obsadení – so so-
pranistkou Olgou Bezsmertnou, mezzosopranistkou Christou Mayer, tenoristom 
Pavlom Bršlíkom a basistom Güntherom Groissböckom – zaznie dielo, ktoré 
je univerzálnou hudobnou drámou o strachu, pokore a neutíchajúcej nádeji 
na vykúpenie.

Prajem vám, aby 70. ročník Košickej hudobnej jari priniesol množstvo výni-
močných umeleckých zážitkov, zamyslení, prekvapení a radosti z hudby.

Teším sa na stretnutia s vami.

Lucia Potokárová
generálna riaditeľka Štátnej filharmónia Košice
a riaditeľka festivalu KHJ

Dovoľte mi na záver úprimne poďakovať 
všetkým našim partnerom a podporovateľom, 
ako aj celému tímu Štátnej filharmónie Košice 
za ich profesionalitu a obrovské nasadenie. 
Vaša priazeň a podpora sú pre nás kľúčové 
a umožňujú nám aj v týchto komplikovaných 
časoch garantovať špičkovú umeleckú 
úroveň festivalu.
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21. 5. 2026 | 19:00 | Dom umenia

ŽIVIJÓ, KHJ!
Otvárací koncert 70. Košickej hudobnej jari

Štátna filharmónia Košice
Stanislav Kochanovsky – dirigent
Arsenii Moon – klavír

Fryderyk Chopin (1810 – 1849)
Koncert pre klavír a orchester č. 1 e mol, op. 11		  (40´)
	 Allegro maestoso 
	 Romance. Larghetto 
	 Rondo. Vivace

PRESTÁVKA

Sergej Prokofiev (1891 – 1953)
Symfónia č. 5 B dur, op. 100				    (45´)
	 Andante
	 Allegro marcato
	 Adagio
	 Allegro giocoso

Začnite oslavu jubilea KHJ o čosi skôr!
Pozývame vás na diskusiu FESTIVAL – HUDBA – MESTO, ktorá vás zoznámi 
s jubilejnou publikáciou a výstavou 70 ROKOV FESTIVALOVÝCH ZÁŽITKOV. 
Začíname o 18:00 v Salóniku Domu umenia.
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Koncert pre klavír a orchester č. 1 e mol, op. 11 patrí medzi najvýznamnejšie 
diela Fryderyka Chopina a zároveň predstavuje vrchol jeho raného tvorivého 
obdobia. Skladba vznikla v rokoch 1829 – 1830 vo Varšave, kde Chopin študo-
val a zároveň už pôsobil ako uznávaný klavírny virtuóz. Premiéra sa uskutočnila 
v októbri 1830, dielo zožalo nesmierny ohlas a sprevádzalo ho nadšené prijatie. 
Zároveň to bolo jedno zo Chopinových posledných vystúpení pred odchodom 
z Poľska. Dielo tak nadobúda aj osobný a symbolický význam, akoby umeleckú 
rozlúčku s domovinou. Koncert je napísaný v tradičnej trojčasťovej forme, no 
Chopin ju napĺňa vlastným, výrazne lyrickým obsahom. Typická je bohatá orna-
mentika, spevnosť a citlivá práca s dynamikou. V hudbe je cítiť mladícky elán, sklon 
k brilancii, avšak v sólovom parte slúži bohatá virtuozita ako nadstavba nád-
herných a originálnych hudobných myšlienok. Orchestrálny úvod i medzihry sú 
neobvykle rozsiahle, pričom Chopin nezdôrazňuje dramatický konflikt medzi sólis-
tom a orchestrom, ale vytvára priestor pre poetickú, introspektívnu výpoveď.

Prvá časť Allegro maestoso má formu sonátového allegra. Po rozsiahlej 
orchestrálnej expozícii v patetickom tóne klavír mohutne a energicky rozohrá-
va spevnú, lyrickú a expresívnu hlavnú tému. Vedľajšia téma nekontrastuje 
s  hlavnou, je skôr jej doplnením a akýmsi uzavretím. Tieto témy sa stávajú 
predmetom dialógu orchestra a sólistu. Naberajú bohatšiu podobu, sú obo-
hatené ľahkými ornamentmi a rozplývajú sa do figuratívnych pasáží. Vedľajšia 
téma získava ku koncu expozície trochu dramatickejší a vášnivý ráz a podobá 
sa na virtuóznu kadenciu. Rozvedenie je motivicky silno späté s hlavnou té-
mou. Pre klaviristu je skúškou technickej zručnosti. Množstvo navrstvených 
interpretačných výziev však prináša vo výsledku skvelý zvukový efekt. Hudba 
stále kombinuje majestátnosť s lyrikou, pričom energické, technicky náročné 
pasáže sa striedajú s jemnými, spevnými úsekmi. Bohatý klavírny part nikdy 
nestráca pôvab a eleganciu.

Druhá časť Romance predstavuje emocionálne jadro celého koncertu. 
Chopinovo umenie sa v nej prejavilo najmä vo variabilite hudobných myšlie-
nok. Formovo pozostáva Romance z troch úsekov, pričom stredný kontrastuje 
s krajnými. Hudbu uvádzajú sláčikové nástroje, na signál lesného rohu nastu-
puje hlavná téma, nokturnová melancholická melódia. Celá časť pôsobí piesňo-
vo, delikátne a romanticky. Klavír tu vedie dlhé, spevné línie nad jemným or-
chestrálnym sprievodom. Hudba pôsobí intímne, pokojne a lyricky, miestami 
až meditatívne. Jemná dynamika a subtílna ornamentika vytvárajú atmosféru 
nočnej kontemplácie, v ktorej sa spája nežnosť s jemnou melanchóliou.

Finálnou časťou je Rondo, postavené na forme a tanečnom prejave krako-
viaka. Charakterizuje ho nezadržateľná verva, ľahkosť, mladícky zápal a živel-
ná rytmická pulzácia. Formovo je finále bohato rozvinuté, po orchestrálnom 
vstupe uvádza klavír roztancovanú tému. Klavírny part je mimoriadne virtuózny, 
plný brilantných pasáží, skokov a rytmickej hravosti. Celá časť pôsobí radostne 
a sviežo, pričom smeruje k efektnému a energickému záveru. Koncert pre klavír 
a orchester č. 1 e mol je právom jedným z najobľúbenejších diel romantického 
repertoáru. Tvorí trvalú súčasť koncertných pódií a oslovuje poslucháčov svojou 
eleganciou, emocionalitou a čistou muzikalitou.

Symfónia č. 5 B dur, op. 100 Sergeja Prokofieva patrí k vrcholným dielam 
jeho symfonickej tvorby. Vznikla v roku 1944, na sklonku druhej svetovej vojny 
a predstavuje jeho jubilejný opus č. 100. Skladateľ ju komponoval počas pobytu 
v  tvorivom útočisku neďaleko Moskvy a sám ju charakterizoval ako „hymnus 
slobodného a šťastného človeka, jeho sily, veľkorysosti a čistoty duše“. Dielo 
však nemožno chápať iba ako optimistickú oslavu, v jeho hudobnom jazyku sa 
prelína heroizmus s iróniou, dramatické napätie s lyrikou i vnútorným nepoko-
jom. Symfónia má neoromantickú náladu s prídavkom impresionistického ja-
zyka. Aj keď čistá, absolútna hudba symfónie nemá presnejšie definovaný 
program, obsahuje silný náboj bezprostredných emócií. Prokofiev zostavil 
štruktúru štvorčasťového diela v striedaní pomalej a rýchlej časti a príklonom 
k tradičnému symfonizmu.

Prvá časť Andante má široko rozvinutú sonátovú formu a otvára ju pokoj-
ná, vznešená téma v dychových nástrojoch. Tento úvod pôsobí takmer epicky, 
akoby sa pred poslucháčom rozprestierala veľká hudobná krajina. Postupne sa 
hudba zahusťuje, pribúdajú kontrasty a dynamické oblúky. Druhá téma prináša 
jemnejší, spevnejší charakter, no ani tu nechýba typicky prokofievovská ostrá 
rytmika. V rozvedení sa materiál dramaticky vyostruje, motívy sa fragmentujú 
a nadobúdajú až drásavý charakter. Repríza a záver časti potom znovu nastoľujú 
monumentálnu náladu. 

Druhá časť Allegro marcato má charakter scherza, no ide o scherzo drsné, 
ironické a miestami až groteskné. Rytmická ostrosť, dôrazné akcenty a moto-
rická energia sú typickými znakmi tejto hudby. Stredný úsek tria prináša kon-
trast v podobe ľahšieho, tanečného pohybu, ktorý však obsahuje značné 
napätie. Prokofiev tu narába s ostrými kontrastmi medzi jednotlivými nálada-
mi a vytvára hudbu, ktorá pôsobí hravo a zároveň znepokojivo. Záver scherza je 
ešte intenzívnejší a uzatvára časť s energickou razanciou. 

Tretia časť Adagio predstavuje emocionálne jadro celej symfónie. Je roz-
siahla a prináša hlboký, introspektívny výraz. Klarinet s basklarinetom uvádzajú 
pochmúrnu a dramatickú hlavnú tému. Tá má zároveň spevný, takmer lamen-
tačný charakter a postupne sa rozvíja do veľkých, vzrušujúcich vrcholov. Hud-
ba osciluje medzi krehkou lyrikou a temnými, takmer tragickými plochami. 
V strednom úseku sa napätie stupňuje až k expresívnemu výbuchu, po ktorom 
nasleduje postupné upokojenie. Záver časti pôsobí ticho a rezignovane, akoby 
uzavieral veľký vnútorný zápas. 

Finále symfónie Allegro giocoso nadväzuje bezprostredne na predchádza-
júcu časť a prináša návrat k energii a pohybu. Úvod ešte nesie dozvuky vážnej 
nálady Adagia, no čoskoro sa hudba rozbehne do živého, rytmicky pulzujúceho 
toku. Prináša reminiscencie prvej časti, čím autor zdôrazňuje jednoliatu koncep-
ciu diela. Charakter finále je hravý, miestami až sarkastický, s typickou proko-
fievovskou iróniou. Témy sú jasne kontúrované, rytmicky výrazné a s brilantnou 
orchestráciou. V závere sa hudba zrýchľuje a graduje do strhujúceho a veľko-
lepého vyvrcholenia.
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Stanislav Kochanovsky je šéfdirigentom NDR Radiophilharmonie v Hanno-
veri od sezóny 2024/2025. Vďaka osobitému interpretačnému prejavu 
a  prirodzenej autorite na pódiu spája hudobnú hĺbku, štýlovú čistotu a úprimný 
rešpekt k orchestrálnej spolupráci. Účinkoval s mnohými poprednými svetovými 
orchestrami, medzi ktoré patria Royal Concertgebouw Orchestra, Viedenskí 
symfonici, Izraelská filharmónia, Orchestre de Paris, Filharmónia Oslo, Sym-
fonický orchester NHK, Drážďanská filharmónia, Orchestra dell’Accademia Nazi-
onale di Santa Cecilia, Clevelandský orchester, londýnsky Philharmonia Orches-
tra či National Symphony Orchestra vo Washingtone. 

V oblasti opery dirigoval viac ako tridsať diel, vrátane Pikovej dámy a Eugena 
Onegina v Opernhaus Zürich, Jolanty na festivale Maggio Musicale Fiorentino 
a Princa Igora v Holandskej národnej opere v Amsterdame. Od roku 2017 je pravi-
delným hosťom festivalu vo Verbier, kde dirigoval koncertné prevedenia opier 
Rigoletto, Perníková chalúpka a Čarovná flauta, ako aj symfonické programy 
so sólistami ako L. Debargue a M. Pletnev.

Hoci je pevne zakotvený v klasickom a romantickom repertoári, Stanislav 
Kochanovsky je známy aj svojou zvedavosťou voči menej známym dielam 
a súčasnej hudbe. Jeho repertoár zahŕňa Ligetiho Requiem, Kodályov Psalmus 
Hungaricus, Skriabinovo Mystérium, Weinbergovu Symfóniu č. 21 „Kadiš“ a kom-
pozície súčasných autorov ako Brett Dean, Andrea Tarrodi, Anna Thorvaldsdóttir 
či Giovanni Sollima.

V sezóne 2025/2026 umelec pokračuje v úzkej spolupráci s NDR Radio-
philharmonie, zároveň sa vracia k dirigovaniu telies ako Dánsky národný sym-
fonický orchester, NDR Elbphilharmonie, Holandská rozhlasová filharmónia, Fil-
harmónia Monte Carlo, CBSO v Birminghame, ONB v Bruseli či Junge Deutsche 
Philharmonie. Čakajú ho tiež debuty s Fínskym rozhlasovým symfonickým or-
chestrom a Orchestre National de Radio France.

V marci 2025 vydal Kochanovsky s NDR Radiophilharmonie vo vyda-
vateľstve Harmonia Mundi album s Čajkovského Orchestrálnou suitou č. 3. 
Nahrávka získala ocenenie „Editor’s Choice“ od časopisu Gramophone a zaradila 
sa medzi najlepšie klasické albumy roka 2025. 

Stanislav Kochanovsky je absolventom Zborovej školy M. I. Glinku a Kon-
zervatória N. A. Rimského-Korsakova v Petrohrade. Svoju kariéru odštartoval 
v petrohradskom Michajlovskom divadle a pôsobil ako šéfdirigent Severokau-
kazskej štátnej filharmónie V. I. Safonova. Počas svojej kariéry viedol aj najvýz-
namnejšie orchestre svojej rodnej krajiny, vrátane Petrohradskej filharmónie, 
Ruského národného orchestra a orchestra Mariinského divadla.
	

Po víťazstve na 64. ročníku Medzinárodnej klavírnej súťaže Ferruccia Bu-
soniho sa Arsenii Moon zaradil medzi najzaujímavejších klaviristov svojej gene-
rácie. Okrem hlavnej ceny súťaže získal aj prestížnu Cenu Artura Benedettiho 
Michelangeliho, ktorá sa udeľuje výhradne na základe jednomyseľného rozhod-
nutia poroty a bola udelená prvýkrát po takmer troch desaťročiach. Nadšenie 
zdieľalo aj publikum, ktoré mu udelilo Cenu diváka.

Tento triumf odštartoval mimoriadnu sezónu 2024/2025, zahŕňajúcu re-
citály a orchestrálne spolupráce na popredných pódiách v Taliansku, Švajčiarsku, 
Nemecku, Francúzsku, Rakúsku, Južnej Kórei a Japonsku. Umelec sa predstavil 
v prestížnych sálach ako viedenský Konzerthaus, hamburská Elbphilharmonie, 
Seoul Arts Center, zürišská Tonhalle a Gewandhaus v Lipsku, popri tom nahrával 
s Deutsche Grammophon a Viedenským rozhlasovým symfonickým orches-
trom (ORF).

Sezóna 2025/2026 prináša debuty s Filarmonica della Scala a Orchestra 
Sinfonica Nazionale della Rai, ako aj spolupráce s Weimar Staatskapelle, Dán-
skym filharmonickým orchestrom a Mníchovským komorným orchestrom. 
Arsenii Moon sa predstaví aj na významných festivaloch a v recitálových cykloch, 
ako sú Festival Strings Lucerne a Fribourg International Piano Series. K vrcho-
lom sezóny patria vystúpenia vo viedenskom Musikvereine, v komornej sále 
Berliner Philharmonie, v Beethoven-Haus v Bonne, Smetanovej sieni v Prahe, 
hamburskej Laeiszhalle a v Palau de la Música Catalana v Barcelone.

Vydavateľstvo Deutsche Grammophon zaradilo umelca do osláv svojho 
125. výročia a v rámci platformy STAGE+ ho v sekcii „Rising Stars“ predstavi-
lo prostredníctvom audiovizuálneho koncertného portrétu z finále Busoniho 
súťaže. Jeho interpretácie Debussyho a Satieho sa objavili v kompilácii vyda-
vateľstva s názvom 100 Great Musical Moments po boku umelcov ako D. Baren-
boim, H. Grimaud, K. Soltani a A. Ottensamer.

Arsenii Moon sa narodil v Petrohrade v roku 1999 a svoj orchestrálny de-
but s Petrohradskou filharmóniou absolvoval už v desiatich rokoch. V rokoch 
2010 – 2017 pokračoval v štúdiu u A. Sandlera, najprv na hudobnej škole pri Kon-
zervatóriu Rimského-Korsakova a neskôr na samotnom konzervatóriu. Štúdium 
ukončil v roku 2024 na The Juilliard School pod vedením S. Babayana. Hudobné 
partnerstvá, ktoré formovali jeho vývoj, zahŕňajú spoluprácu s poprednými diri-
gentmi, ako sú S. Kochanovsky, J. Swensen, M.-A. Chen, D. Matvienko, M. Russell 
Smith, I. Hobson a V. Gergiev.
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24. 5. 2025 | 19:00 | Synagóga na Zvonárskej

HLASY UTÓPIE
Komorné hľadanie utópie

EnsembleSpectrum
	 Matej Sloboda – dirigent, umelecký vedúci
	 Andrea Mosorjaková – flauta
	 Peter Ulmann – hoboj
	 Barnabás Kollárik – klarinet
	 Andrej Turčin – husle
	 Natália Kubalcová – viola
	 Ewa Barciok – violončelo

Pavlína Csápaiová– performerka
Lýdia Grešáková – performerka
Diana Henderson Khwaja – performerka
Dušan Cinkota – perfomer
Mário Drgoňa – koncept, rešerš, dramaturgia

Gérard Pesson (1958) 
Récréations françaises					     (20´)

Matej Sloboda (1988) 
Flocke für Hans						      (10´)

Julius Eastman (1940 – 1990) 
Joy Boy							      (7´)

Čítanie z kníh:
Lýdia Grešáková: Bývanie v čase kríz
Reni Eddo-Lodge: Prečo sa už s bielymi nerozprávam o rase
Ashley E. Lucas: Väzenské divadlo a globálna kríza väzenského systému
Boris Groys: Filozofia starostlivosti
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V čase, keď sa slovo „budúcnosť“ stáva synonymom pre úzkosť, ekologickú 
katastrofu, technologický determinizmus či absolútnu geopolitckú nepredví-
dateľnosť, sa vraciame k pojmu, ktorý je starší než modernita samotná – utópia. 
Nie ako naivná predstava dokonalého sveta, ale ako myšlienkový priestor, kde 
možno znovu objaviť možnosti spolužitia, rovnosti a zdieľania. Projekt Hlasy 
utópie spája vážnu hudbu a hlas ako performatívny akt – čítanie textov, ktoré sa 
snažia snívať, spochybňovať a preformulovať svet.

Koncept sa pohybuje na hranici koncertu, čítania a rituálu. Každý výstup tvo-
ria dve línie: hudobná a verbálna, resp. literárna. Hudba otvára vnútorný priestor, 
v ktorom sa dá počúvať aj to, čo bolo doteraz potlačené. Slovo, čítané performer-
kami a performerom z rôznych marginalizovaných alebo znevýhodnených sku-
pín – vracia utópiu späť k jej pôvodnému významu: k miestu, ktoré ešte neexis-
tuje, ale ktoré možno popísať, predstaviť si, vysloviť.

Tento koncept vychádza z presvedčenia, že utópia nie je architektonický 
plán, ale cvičenie v empatii. Úryvky z kníh  Prečo sa už s bielymi nerozprávam 
o rase (Reni Eddo – Lodge), Väzenské divadlo a globálna kríza väzenského sys-
tému (Ashley E. Lucas), Bývanie v čase kríz (Lýdia Grešáková) Filozofia sta-
rostlivosti (Boris Groys), neponúkajú jeden model sveta – ich spoločným meno-
vateľom je odmietnutie nevyhnutnosti, schopnosť predstaviť si alternatívu. 
V čítaní týchto textov ľuďmi, ktorých hlasy sú v spoločnosti často prehliadané 
či potláčané, sa utópia stáva telesnou: hlas ako nástroj odporu, reč ako gesto 
slobody. Projekt sa sústreďuje na témy utópie, slobody a rovnosti, pričom tieto 
koncepty nie sú prezentované ako abstraktné ideály, ale ako životne dôležité 
skúsenosti a prax. Texty, ktoré performerky a performer čítajú, reflektujú his-
torické aj súčasné formy útlaku – medzi inými „kolonizáciu“ našich sociálnych 
tiel, rasizmus, nedostupnosť bývania, obmedzovanie na osobnej slobode. 

Hlasy utópie sú tak politickým gestom: odmietajú predstavu, že vážna 
hudba či literatúra patria výlučne elitnému priestoru. Prinášajú ju do priestoru 
pluralitného, otvoreného a inkluzívneho. Performerky a performer nie sú len in-
terpretmi cudzieho textu – spolutvoria význam. Každý hlas je iný, každé čítanie 
jedinečné. Výsledkom nie je jednota, ale polyfónia svetov, ktoré sa snažia spolu 
existovať. Projekt vzniká v čase, keď je spoločenská predstavivosť unavená a hori-
zont zmeny sa zdá byť zatvorený. Práve preto je návrat k utópii nevyhnutný. Nie 
ako útek z reality, ale ako spôsob, ako na ňu nahliadať a premýšľať nad ňou 
znovu. Projekt hľadá istú formu rituálu, v ktorom sa znovu učíme načúvať – 
svetu, druhým aj sebe.

Výber diel spája texty, ktoré vznikli ako analytické, esejistické či odborné re-
flexie, no dnes fungujú ako naliehavé výpovede o stave sveta. Spoločnou témou 
nie je kríza ako výnimočný stav, ale kríza ako nová norma – v bývaní, v spoločenských 
vzťahoch, v systémoch trestu a v samotnom jazyku starostlivosti.

Verejné čítanie tu nie je ilustráciou literatúry, ale verejným aktom myslenia: 
presunutím textu z knihy do spoločného priestoru, kde sa slová stávajú poli-
tickými gestami, otázkami bez okamžitých odpovedí a výzvami k pozornosti.

Úryvky z nasledovných štyroch textov spája presvedčenie, že kríza nie je 
okrajová udalosť, ale štrukturálny stav. Verejné čítanie z nich vytvára priestor, 
v ktorom sa myslenie stáva kolektívnym aktom – nie s cieľom ponúknuť rieše-
nia, ale pomenovať podmienky, v ktorých dnes žijeme, pracujeme a staráme sa 
jeden o druhého.

Lýdia Grešáková: 
Bývanie v čase kríz

Číta Lýdia Grešáková, sociologička, ktorá pracuje na pomedzí klimatickej 
spravodlivosti a úlohy architektúry v tom, ako sa menia mestá. Vychádza z femi-
nistických hodnôt, ako sú starostlivosť, transparentnosť a pluralita. Vo  svojej 
práci prepája výskum, rozhovory, archiváciu, umenie, písanie a verejné vystu-
povanie. Zaujímajú ju hlasy, ktoré v strednej a východnej Európe často nie je 
počuť, a prepája lokálne skúsenosti so širšími súvislosťami. V minulosti pôsobila 
ako výskumná pracovníčka v K LAB na Technickej univerzite v Berlíne, kde sa 
venovala kritickému mapovaniu. Je doktorandkou na Inštitúte sociológie Slo-
venskej akadémie vied a členkou Spolky, košického neziskového štúdia architek-
túry a sociológie, ktoré sa podieľalo na vydaní publikácie Bývanie v čase kríz.

Titul Bývanie v čase kríz otvára tému bývania ako základného 
spoločenského práva, nie ako súkromnú investíciu či individuálny problém. 
Texty pomenúvajú prepojenie ekonomickej nerovnosti, urbanistických rozhod-
nutí a klimatických hrozieb. Verejne prezentovaný úryvok presúva každodennú 
skúsenosť s neistotou bývania do politickej roviny a kladie otázku, komu je mes-
to a bývanie určené – a koho systematicky vylučuje. To všetko navyše v kontexte 
samotných Košíc, na ktoré sa kniha fokusuje. 

Reni Eddo-Lodge: 
Prečo sa už s bielymi nerozprávam o rase

Číta Diana Henderson Khwaja, Slovenka z východného Slovenska s af-
gánskymi koreňmi, herečka a speváčka. Vyštudovala herectvo na Akadémii 
umení v Banskej Bystrici a fyzické divadlo na Accademia Teatro Dimitri vo Švaj-
čiarsku. Spolupracovala na viacerých medzinárodných site-specific projektoch, 
ako napríklad In the belly of the whale (2019), Rooms (2021), Agora (2022), 
Layers (2023) organizovaných Divadlom Continuo (ČR). S Divadlom Continuo 
ju môžete vidieť aj v predstavení Please leave a message a HIC SUNT DRACO-
NES. Okrem iného je zakladateľkou a členkou nezávislého divadelného zosku-
penia This & That, ktoré pôsobí v Košiciach. Toto pomerne mladé zoskupenie 
sa venuje tvorbe fyzického divadla a jeho prvotinou je predstavenie Landay 
(2026), ktoré bolo inšpirované ľudovou paštúnskou poéziou z Afganistanu. Jej 
spevácky repertoár zahŕňa hudbu popovej a ľudovej scény nielen zo Slovenska 
a Afganistanu, ale aj z Iránu, Francúzska, USA a Indie. Preto na koncertoch s jej 
kapelou East Song Project sa ocitnete vo svete hudby bez hraníc. Súčasťou jej 
práce v rámci spevu je aj autorská tvorba textov a hudby pre jej vlastné pro-
jekty. Fyzické divadlo umožňuje Diane nielen využiť všetky jej nástroje, ktoré 
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má z hereckej a speváckej minulosti, ale aj všetky multikultúrne vplyvy v jej 
slovensko-afgánskych koreňoch. 

Čítanie z knihy Prečo sa už s bielymi nerozprávam o rase je zámerným 
narušením predstavy „vyváženej diskusie“. Text nežiada empatiu, ale pozornosť 
k štruktúram moci, ktoré rozhodujú o tom, kto musí vysvetľovať a kto môže 
mlčať. Verejný hlas tohto textu pripomína, že mlčanie môže byť politickým 
gestom a že únava z neustáleho vysvetľovania je dôsledkom, nie zlyhaním. 
Rasizmus je v našom kontexte takmer nesmrteľný problém, je dôležité o ňom 
nechať hovoriť tých, ktorých sa týka. 

Ashley E. Lucas: 
Väzenské divadlo a globálna kríza väzenského systému

Číta Dušan Cinkota, herec, ktorý patrí k výrazným osobnostiam slo-
venského divadla, dabingu a filmu, no jeho umelecká trajektória presahuje 
rámec hereckej profesie. Po absolvovaní VŠMU bol členom Činohry SND a neskôr 
hosťoval tiež na Novej Scéne. V jeho prípade sa skúsenosť s javiskom prelína 
s osobnou skúsenosťou so systémom trestu a vylúčenia – skúsenosťou, ktorá 
jeho hlasu dodáva osobitnú váhu a naliehavosť. Nejde len o interpretáciu textu, 
ale o prítomnosť človeka, ktorý pozná limity slobody nielen ako tému, ale ako re-
alitu. Ako herec sa dlhodobo pohybuje medzi rôznymi polohami – od klasického 
dramatického repertoáru po súčasné  projekty. Jeho prejav je charakteristický 
schopnosťou presnej práce s textom a zároveň citom pre situácie, v ktorých ja-
zyk zlyháva. Úryvok z textu o väzenskom divadle Cinkota neinterpretuje zvonka 
– jeho hlas je prítomný zvnútra problematiky, ktorú text tematizuje. Neponú-
ka odpovede ani morálne uzavretia; jeho čítanie skôr odhaľuje napätie medzi 
umením a systémom, medzi možnosťou transformácie a rizikom jej ilúzie.

Text sa sústreďuje na divadlo ako prax, ktorá vzniká v priestore kontro-
ly, trestu a vylúčenia. Čítanie neoslavuje „liečivú silu umenia“, ale odhaľuje jeho 
etické dilemy a limity v konfrontácii so systémovým násilím. Verejný úryvok kla-
die otázku, či umenie dokáže narušiť väzenský systém – alebo ho nevedomky 
robí znesiteľnejším. Veľmi aktuálna téma i v kontexte resocializačných zariadení 
a nášho pomerne drakonicky nastaveného trestného práva. 

Boris Groys: 
Filozofia starostlivosti

Číta Pavlína Csápaiová, znevýhodnená umelkyňa maľujúca nohami, ktorá 
absolvovala viacero výstav doma i v zahraničí. Je všestranná tvorkyňa, ktorá 
precestovala Európu, aby sa naučila rôzne jazyky a spoznala svet. Pravidelne 
na  verejnosti a v médiách reprezentuje osoby s fyzickým znevýhodnením. 
Ukončila bakalárske štúdium ako animátorka voľnočasových aktivít. Už niekoľko 
rokov úspešne manažuje dieťa a manžela a je zamestnaná. Ako performerka 
účinkuje v autorskej inscenácii Schwarzes Loch Europas, Slo Mo. 

Úryvok z knihy sa zameriava na starostlivosť ako normu dneška – vša-
deprítomnú, vyžadovanú a často vyčerpávajúcu. Text rozkladá jazyk empatie 
a upozorňuje na jeho politické a estetické dôsledky. Verejné čítanie funguje ako 
spomalenie a opätovné zamyslenie sa nad chápaním pojmu starostlivosti: kto 
sa stará, o koho, za akých podmienok – a kto má právo starostlivosť odmietnuť. 
Naša spoločnosť stále bojuje s prijatím ľudí so znevýhodnením, ktorí zatiaľ sami 
bojujú s vystupovaním na verejnosti. Je potrebné dať im priestor. 

Koncept, rešerš, dramaturgia: Mário Drgoňa je dramaturg a divadelník. 
Venuje sa tiež kultúrnemu manažmentu a príležitostne vystupuje ako performer. 
Viac než päť rokov pôsobil ako lektor dramaturgie v Činohre SND, kde sa podieľal 
na neformálnom vzdelávaní, budovaní publika, medzinárodných projektoch 
a na dramaturgii jednotlivých inscenácií repertoáru divadla. Momentálne pôsobí 
ako dramaturg Mestského divadla Pavla Országha Hviezdoslava v  Bratislave 
a ako odborný asistent na Katedre réžie a dramaturgie Vysokej školy múzických 
umení. Tam vyštudoval divadelnú dramaturgiu a dramatickú tvorbu a niekoľko 
rokov pôsobil ako externý pedagóg. Autorskú a režijnú prax rozvíja v divadle 
aj v rozhlasovej tvorbe. Má skúsenosti aj s textovou tvorbou pre komiks, žur-
nalizmom a publicistikou. Viac ako tri roky viedol divadelnú rubriku v mesačníku 
Kapitál. Päť rokov viedol festival slovenského profesionálneho nezávislého 
divadla Fokus Pokus a tiež medzinárodný hudobný projekt In Between Books 
Sessions. Vo svojej súčasnej tvorbe sa, v rámci platformy Schwarzes Loch Eu-
ropas, zaoberá modernými politickými dejinami Slovenska, štrukturálnym útla-
kom a inštitucionalizovanou mocou. 

Francúzsky hudobný skladateľ Gérard Pesson patrí k osobnostiam, ktoré 
si vybudovali osobitý a sofistikovaný kompozičný jazyk. Jeho tvorba sa často 
vyznačuje prácou s pamäťou hudby, s fragmentmi minulosti, ktoré skladateľ 
pretvára, „prepisuje“, alebo necháva len jemne presvitať pod povrchom nového 
tvaru. Pessonova estetika sa vyhýba veľkým gestám, namiesto nich ponúka 
subtílne zvukové situácie, ticho, náznaky a delikátnu hru s očakávaním. Sklad-
ba Récréations françaises (1995) je jedným z charakteristických príkladov tohto 
prístupu. Už samotný názov naznačuje istý odstup a hravosť: nejde o „veľkú for-
mu“ v tradičnom zmysle, ale o sled deviatich miniatúrnych hudobných bagatel, 
v ktorých sa autor vyrovnáva s obdivom k nemeckej romantickej tradícii. Tieto 
miniatúry možno vnímať ako drobné hudobné eseje či aforizmy. Pesson sa tu 
obracia k francúzskej hudobnej tradícii, nie však v podobe priamej citácie, ale 
skôr ako k pamäťovej stope, k estetickému odkazu, ktorý je prítomný v jemných 
náznakoch štýlu, gesta či zvukovej farebnosti. 
	

Skladateľ a dirigent Matej Sloboda patrí k výrazným predstaviteľom 
mladej generácie slovenských autorov. Jeho tvorba sa vyznačuje otvorenosťou 
voči zvuku ako materiálu, ktorý možno skúmať v jeho jemných, často hraničných 
podobách. Sloboda pracuje s mikrointervalmi, šumovými zložkami tónu, ne-
tradičnými technikami hry a s flexibilitou interpretačného procesu. Kompozí-
cia Flocke für Hans (2023) vznikla pre komorný súbor ako pocta dielu Schnee 
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od dánskeho skladateľa Hansa Abrahamsena. Názov (Snehová vločka pre Hansa) 
evokuje krehkosť, jedinečnosť a pominuteľnosť – vlastnosti, ktoré sa premietajú 
aj do samotného hudobného jazyka. Sloboda vytvára zvukový svet, v ktorom 
dominujú jemné, často sotva postrehnuteľné zvukové udalosti: dychové šumy, 
prefukovanie, perkusívne dotyky sláčika či tiché, mikrotonálne posuny. Hudba sa 
tu nerozvíja v tradičnom lineárnom smere, ale skôr ako séria drobných, takmer 
statických situácií. Základným princípom skladby je práca s repetíciou a jem-
nou variabilitou. Dielo predstavuje charakteristickú ukážku Slobodovej poetiky, 
ktorá sa vzdáva veľkých gest v prospech detailu a citlivého vnímania zvukovej 
mikroštruktúry. 
	

Americký skladateľ, klavirista a všestranný umelec Julius Eastman patrí 
k najradikálnejším a zároveň dlho prehliadaným osobnostiam hudby druhej 
polovice 20. storočia. Jeho tvorba sa pohybuje na pomedzí minimalizmu, kon-
ceptuálneho umenia a performatívnej expresivity, pričom často reflektuje 
otázky identity, spoločenských noriem a kultúrnej marginalizácie. Eastmanov 
hudobný jazyk je priamočiary, fyzický a nekompromisný, no zároveň premyslený 
v práci s opakovaním, gradáciou a časom. Skladba Joy Boy z roku 1972 vznik-
la v období, keď bol Eastman aktívny ako interpret súčasnej hudby a zároveň 
začínal formovať svoj vlastný kompozičný jazyk. Dielo predstavuje raný, no už 
výrazne osobitý príspevok k americkému hudobnému minimalizmu, odlišný 
od esteticky „čistejších“ podôb, aké nachádzame u autorov ako Steve Reich či 
Philip Glass. Joy Boy je postavená na repetitívnych štruktúrach, ktoré sa pos-
tupne transformujú a vrstvia. Charakteristickým znakom skladby je jej fyzická 
intenzita. Tento aspekt Eastmanovej hudby býva interpretovaný aj v širšom 
kontexte jeho umeleckej osobnosti, ako prejav individuality, telesnosti a ex-
presívneho gestického jazyka.  

EnsembleSpectrum patrí medzi najvýraznejšie a najaktívnejšie slovenské 
súbory špecializujúce sa na komornú hudbu 20. a 21. storočia. Z pôvodnej sna-
hy uvádzať menej známe a nové diela, ktorých naštudovanie predstavuje 
výraznú mentálnu aj technickú výzvu, sa postupne stala dlhodobá umelecká 
orientácia a systematicky rozvíjaná dramaturgická koncepcia presahujúca 
hranice hudobného umenia.

Členovia súboru absolvovali štúdium na významných umeleckých 
vysokých školách v Európe (Vysoká škola múzických umení v Bratislave, 
Universität für Musik und darstellende Kunst Wien, Universität für Musik 
und  darstellende Kunst Graz, Mozarteum University Salzburg, Det Kongelige 
Danske Musikkonservatorium, Janáčkova akadémia múzických umení v Brne, 
Universität der Künste Berlin a ďalšie), čo sa odráža v pluralite interpretačných 
prístupov k hudobnému materiálu. Popri činnosti v súbore pôsobia jeho členo-
via ako profesionálni hudobníci v orchestroch na Slovensku i v zahraničí a venu-
jú sa aj pedagogickej činnosti.

Od založenia v roku 2012 a prvého koncertu 21. februára 2013 súbor naštu-
doval viac než 160 diel slovenskej a medzinárodnej súčasnej hudby, pričom viac 
ako 70 z nich uviedol vo svetovej premiére, často na základe vlastnej objednávky. 
Stabilnú súčasť dramaturgie tvoria aj slovenské premiéry. EnsembleSpectrum 
je aktívnym iniciátorom vzniku nových skladieb, predovšetkým prostredníc-
tvom projektu New Dawn zameraného na mladú generáciu skladateľov. V rám-
ci rozšírenia svojich aktivít založil súbor vzdelávaciu platformu Inštitút otázok 
pre súčasnú hudbu, ktorej projekt Mikroskop – platforma mikrointervalovej hud-
by je cenným nositeľom tejto problematiky do domáceho povedomia.

Súbor pravidelne vystupuje na významných domácich festivaloch 
(Melos-Étos, Viva Musica!, Nová slovenská hudba), odborných prehliadkach 
(Galéria hudby, Konfrontácie, Hudba u Fullu), ako aj na zahraničných poduja-
tiach (MicroFest Prague, MusicOlomouc, Fête de la Musique). Paralelne realizu-
je vlastné koncertné formáty a dramaturgické cykly (New Dawn On the Road, 
Rezonancia farieb, Avantgarda 60), vrátane špecifických projektov, akým bol 
deväťhodinový maratón Sleepover v Novej Cvernovke, generatívna opera 
Milana Guštara Hard Rain, alebo multimediálne ladené projekty s dielami 
Alexandra Schuberta alebo Enna Poppe.

Programová koncepcia súboru je dlhodobo profilovaná v troch základných 
líniách: tvorba mladých skladateľov, slovenská hudba po roku 1945 a medzi-
národná hudba po roku 1945. Tento rámec umožňuje tematicky orientovanú dra-
maturgiu reflektujúcu širšie estetické a historické súvislosti. Repertoár zahŕňa 
diela autorov spätých s francúzskym spektralizmom, multimédiami, slovenskou 
hudobnou avantgardou, americkým experimentom či európskou postmoder-
nou, ako aj tvorbu súčasných slovenských a zahraničných skladateľov.

Od roku 2018 sa súbor systematicky venuje nahrávacej činnosti. Dopo-
siaľ vydal deväť albumov vo vydavateľstvách Real Music House, Hudobný fond 
a  vo  vlastnom vydavateľstve UBU Collection (utopická brána umenia), ktoré 
zároveň založil ako platformu pre podporu a šírenie súčasného umenia. Medzi 
profilové tituly patria napríklad New Dawn, Avantgarda ’60 či New Dawn Vol. 2 – 
La femme armée, ktorý bol nominovaný na ocenenie Radio_Head Award v kate-
górii klasickej hudby. Nomináciu získal aj debutový album Mateja Slobodu 
– Doctor ONE & Mistress PULSE v kategóriách experimentálna a klasická 
hudba. V roku 2024 vydal súbor album Harmonic Spaces venovaný tvorbe 
Jamesa Tenneyho.
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SLOVENSKÁ FILHARMÓNIA, VITAJ!

Slovenská filharmónia
Mužská časť Slovenského filharmonického zboru 
Tomáš Netopil – dirigent
Petra Torkošová – zbormajsterka
Jan Bartoš – klavír
Jozef Benci – bas

Wolfgang Amadeus Mozart (1756 – 1791)
Koncert pre klavír a orchester č. 27 B dur, KV 595 	 (30´)
	 Allegro
	 Larghetto
	 Allegro

PRESTÁVKA

Dmitrij Šostakovič (1906 – 1975)
Symfónia č. 13 b mol „Babij jar“, op. 113 		  (60´)
	 Babij Jar
	 Humor
	 V obchode
	 Strachy
	 Kariéra
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Mozartov Koncert pre klavír a orchester č. 27 B dur, KV 595 predstavuje 
jeho posledné dokončené koncertantné dielo pre tento nástroj. Vzniklo v januári 
roku 1791, v závere skladateľovho života a zároveň v období, ktoré sa vyznačova-
lo výraznou zmenou jeho spoločenského postavenia i umeleckého smerovania. 
Mozart už nevystupoval ako virtuózny klavirista v takej miere ako v predchádza-
júcich rokoch a jeho hudba sa čoraz viac obracala dovnútra, k sústredenému 
a komornému výrazu. Tento koncert preto nepôsobí ako reprezentatívne dielo 
určené na oslnenie publika, ale ako intímna, sofistikovaná a takmer romantická 
individuálna hudobná výpoveď vo vážnej, sústredenej nálade. Pri jeho uvedení 
Mozart vystúpil naposledy na koncertnom pódiu.

Prvá časť Allegro sa vyznačuje pokojne plynúcou atmosférou a absenciou 
dramatických kontrastov. Orchestrálny úvod predstavuje tematický materiál 
plný prirodzenej spevnosti, bez výrazných gest či ostrých dynamických zlomov. 
Klavír nastupuje nenápadne a postupne sa stáva organickou súčasťou hudob-
ného pradiva. Hudba sa rozvíja v rámci jemných motivických variácií a drobných 
harmonických posunov.

Druhá časť Larghetto patrí k najintímnejším a najpoetickejším mies-
tam Mozartovej tvorby. Je to melancholická, zádumčivá elégia, azda zrodená 
v  predtuche blízkej smrti. Jej jednoduchá, spevná melódia vytvára atmosféru 
hlbokého pokoja a sústredeného vnútorného prežívania. Klavír vystupuje ako 
nositeľ jemného lyrického výrazu. Hudba pôsobí ako tiché rozjímanie, v ktorom 
sa čas spomaľuje a pozornosť sa sústreďuje na detail, farbu a dynamiku. 
Namiesto dramatického napätia tu nachádzame skôr pokojné zmierenie a vy-
rovnanosť, ktorá je typická pre Mozartovu neskorú tvorbu.

Záverečné Allegro rozptyľuje smutnú náladu, má charakter ronda a prináša 
návrat k ľahkosti a bezprostrednosti. Nesie sa v jasných farbách a vyznačuje sa 
skvelým harmonickým spracovaním, subtílnym znením a ozajstným koncer-

 

Symfónia č. 13 b mol „Babij jar“, op. 113 od Dmitrija Šostakoviča vznikla 
v roku 1962 a patrí k najznepokojivejším, najhlbším a najoriginálnejším dielam 
jeho tvorby. Jej textovým základom sú básne mladého talentovaného ruského 
básnika Jevgenija Jevtušenka, ktoré otvorene reflektujú konkrétnu historickú 
tragédiu. Názov symfónie odkazuje na roklinu Babij jar pri Kyjeve, kde počas 
druhej svetovej vojny v septembri 1941 nacisti masovo vyvraždili vyše tridsaťtisíc 
židovských obyvateľov mesta. Šostakovič túto udalosť spracúva ako symbol 
univerzálneho utrpenia, antisemitizmu a morálneho zlyhania spoločnosti. 
Hoci skladateľ, rovnako ako básnik, nebol židovského pôvodu, celý život sym-
patizoval s ťažkou situáciou Židov v Rusku. Na vlastnej koži zažil intenzívny an-
tisemitizmus sovietskeho režimu, najmä počas stalinských čias, keď sa niektorí 
z jeho najbližších priateľov stali obeťami násilného prenasledovania a zatýka-
nia kvôli svojej židovskej identite. Jednotlivé básne využité v symfónii sa však 
okrem antisemitizmu zaoberajú aj inými nedostatkami sovietskeho systému 
a  totalitarizmom vo všeobecnosti: jeho neschopnosťou tolerovať kritiku, bre-
menom, ktoré znášajú ženy v ekonomike neustáleho nedostatku, dedičstvom 
stalinského teroru a pokrytectvom byrokratov.

Prvá časť Babij jar má charakter monumentálnej vokálno-symfonickej 
fresky. Basové sólo a mužský zbor nesú text s mimoriadnou naliehavosťou, zatiaľ 
čo orchester vytvára temné, hutné zvukové plochy. Hudba je vystavaná na kon-
trastoch medzi mohutnými kulmináciami a úspornými, takmer recitatívnymi 
pasážami. Šostakovič tu vytvára veľmi sugestívny obraz, ktorý pôsobí ako his-
torická spomienka a zároveň ako morálny apel smerovaný k poslucháčovi.

Druhá časť Humor prináša zdanlivé odľahčenie, no jej charakter je hlboko 
ironický. Hudobný jazyk je živý, rytmicky výrazný a miestami groteskný. Šosta-
kovič tu využíva kontrasty a sarkazmus, pričom humor sa stáva paradoxným 
vyjadrením formy odporu voči moci. Hudba osciluje medzi ľahkosťou a napätím, 
čím vytvára viacvrstvový a významovo bohatý výraz.

Tretia časť V obchode sa sústreďuje na každodenný život. Opis situácie žien 
čakajúcich v radoch nadobúda symbolický význam a hudba ho spracúva pros-
tredníctvom tlmeného, repetitívneho charakteru. Tento zdanlivo jednoduchý 
hudobný jazyk však nesie hlbokú emocionalitu a poukazuje na dôstojnosť a vy-
trvalosť obyčajných ľudí.

Štvrtá časť Strachy patrí k najintenzívnejším momentom symfónie. Temná 
orchestrálna farba, hutná harmónia a naliehavý vokálny prejav vytvárajú atmos-
féru neustáleho ohrozenia. Strach je tu prítomný ako všeobecný stav, ktorý pre-
niká do všetkých oblastí života. Hudba pôsobí stiesnene, až klaustrofobicky, čím 
umocňuje jej psychologický účinok. Tubové sólo na začiatku mrazivo pripravuje 
pôdu pre všadeprítomný pocit tichej, tajuplnej hrozby.

Tento koncert 
predstavuje výnimočný 
záver Mozartovej 
koncertantnej tvorby. 
Jeho kvalita spočíva 
predovšetkým v hĺbke 
výrazu, vyváženosti 
formy a v majstrovstve 
vo vyjadrení hlbokej 
emocionality 
prostredníctvom zdanlivo 
jednoduchých 
prostriedkov.

tantým štýlom. Hlavná téma je 
spevná a prirodzená a nesie v sebe 
náznak jednoduchej radosti. Zá-
ver koncertu nepôsobí triumfálne 
a efektne, ale skôr pokojne a zmier-
livo, akoby skladateľ uzatváral jed-
nu etapu svojej tvorby bez potreby 
vonkajšieho zdôraznenia. 



3534

Záverečná časť Kariéra je plná nádeje a jemného humoru. Prináša pokoj-
nejší hudobný jazyk preniknutý hravosťou, iróniou a kritickým odstupom. Sym-
fónia sa nekončí jednoznačným rozuzlením, ale otvorenou výpoveďou, ktorá 
podnecuje poslucháča k zamysleniu nad vzťahom medzi osobným úspechom 
a morálnou integritou. Záverečným taktom symfónie dominuje snové, strašidel-
né cinkanie čelesty. Možno je to odkaz na Mahlerovu Pieseň o zemi, ktorú 
skladateľ veľmi obdivoval a na jej záverečné posolstvo, že život prevyšuje 
smrť a nádej víťazí nad zúfalstvom.

Šostakovičova Symfónia č. 13 „Babij jar“ predstavuje jedinečné spojenie 
symfonickej formy s literárnym obsahom a patrí k najvýznamnejším umeleckým 
výpovediam 20. storočia. Dielo sa nepohybuje v konvenčnom symfonickom 
rámci a v žiadnej zo svojich piatich častí nevyužíva sonátovú formu. Svojou 
koncepciou sa viac blíži oratóriu alebo kantáte a demonštruje skladateľove dl-
horočné skúsenosti s komponovaním pre spev, divadlo a film. Využitie výlučne 
mužských sólových aj zborových hlasov v prevažne deklamačnom štýle spája 
Symfóniu č. 13 s tradíciami ruskej ľudovej, liturgickej a opernej hudby a najmä 
s Musorgského dielami Piesne a tance smrti či Boris Godunov. 

Ako je to aj v prípade viacerých neskorších Šostakovičových sláčikových kvar-
tet, symfónia sa končí jemne a lyricky, v éterickom duchu pokánia a odpustenia.

Tomáš Netopil, inšpiratívna osobnosť a popredný interpret najmä českej 
hudby, pôsobí prvú sezónu na poste šéfdirigenta Symfonického orchestra hl. 
m. Prahy FOK. V rokoch 2018 – 2024 bol hlavným hosťujúcim dirigentom Českej 
filharmónie, s ktorou naďalej úzko spolupracuje – v uplynulej sezóne v rámci 
televíznych novoročných koncertov či vystúpení na festivaloch Smetanova Lito-
myšl a Kissinger Sommer.

V minulosti zastával post generálneho hudobného riaditeľa Aalto Musik-
theater a Philharmonie Essen (2013 – 2023) a post hudobného riaditeľa Opery 
Národného divadla v Prahe (2008 – 2012). Pravidelne hosťuje na popredných 
medzinárodných operných scénach; medzi jeho nedávne a pripravované pro-
dukcie patria La Clemenza di Tito (Ženevská opera), Madama Butterfly (Berlínska 
štátna opera), Salome (Lyric Opera of Chicago), Čarovná flauta (Národné divadlo 
v Tokiu), Rusalka (Národné divadlo v Prahe) či Don Giovanni (Opera Kolín).

Na symfonickom poli spolupracoval s prestížnymi telesami ako Accademia 
Nazionale di Santa Cecilia, Maggio Musicale Fiorentino, Tonkünstler Orchestra 
Viedeň, Oslo Philharmonic, Antverpský symfonický orchester, Hong Kong Sinfo-
nietta či Sydney Symphony. Udržiava tiež pravidelné vzťahy s Orchestre Philhar-
monique de Monte Carlo a Orchestre National des Pays de la Loire. V Severnej 
Amerike otváral sezónu 2025/2026 s Orchestre symphonique de Montréal 
a predstaví sa aj s Fort Worth Symphony a Naples Philharmonic.

Tomáš Netopil intenzívne rozvíja svoju činnosť aj v oblasti historicky 
poučenej interpretácie prostredníctvom spolupráce so súbormi Concentus Mu-
sicus Wien a Collegium 1704, ako aj v rámci projektov a nahrávok s novým an-
sámblom Silentium.

V rodnom Kroměříži založil Medzinárodnú letnú hudobnú akadémiu, 
ktorá študentom ponúka výnimočné umelecké vedenie a možnosť pracovať 
s medzinárodne uznávanými hudobníkmi. V lete 2021 v spolupráci s festivalom 
Dvořákova Praha akadémia iniciovala vznik Dvořákovej Prahy Youth Philhar-
monic – telesa zloženého zo študentov konzervatórií a akadémií pod vedením 
hráčskych lídrov Českej filharmónie.

Dielo prináša hudobné a emocionálne 
textúry desivej temnoty, hĺbky a intenzity. 
Hudba už od úvodných taktov znie masívne 
a impozantne, zaťažená predtuchou 
i smútkom a ponára sa do sveta hrozivého 
utrpenia a nespravodlivosti. Nachádza sa 
v nej však i množstvo veselých, 
sarkastických momentov, najmä v druhej 
a piatej časti, ktoré značne pripomínajú 
ironický štýl „smiechu cez slzy“ z opery 
Lady Macbeth Mcenského okresu.
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Jan Bartoš patrí k najvýraznejším klaviristom, ktorí sa v posledných rokoch 
objavili na českej hudobnej scéne. Účinkuje na sólových recitáloch aj v spoluprá-
ci s poprednými orchestrami a jeho nahrávky siahajú od Mozarta a Beethovena až 
po neprávom opomínaných autorov 20. storočia, za čo si vyslúžil uznanie kritiky.

V minulej sezóne debutoval so súborom Staatskapelle Berlin pod vedením 
J. Hrůšu, s Bamberskými symfonikmi (opäť s J. Hrůšom) a s Viedenskými sym-
fonikmi pod taktovkou P. Popelku. Je častým hosťom významných festivalov, 
ako sú Pražská jar, Klavírny festival Rudolfa Firkušného, Hong Kong Arts Festival 
či Piano Aux Jacobins v Toulouse.

V novembri 2025 vydal album s premiérou nahrávky Klavírneho koncertu 
Antonína Rejchu so Symfonickým orchestrom Českého rozhlasu a Beetho-
venov koncert „Cisársky“ nahraný naživo s Viedenskými symfonikmi a P. Popel-
kom. Jeho predchádzajúce albumy s repertoárom Smetanu a Kabeláča získa-
li najvyššie hodnotenie od BBC Music Magazine a nomináciu na cenu Preis 
der  Deutschen Schallplattenkritik. Nahrávka Klavírneho koncertu Vítězslava 
Nováka získala cenu Českej hudobnej akadémie za najlepší klasický album. 

V roku 2019 vydal Jan Bartoš nahrávku sólových diel Leoša Janáčka, ktorú 
časopis Gramophone zaradil do výberu Editor’s Choice. Stanica NPR Music tento 
album zaradila medzi desať najlepších klasických albumov roka. Medzi ďalšie 
významné tituly patrí dvojalbum Beethovenových sólových diel a Mozartove 
koncerty s Českou filharmóniou a J. Bělohlávkom.

Jan Bartoš študoval na Manhattan School of Music v New Yorku a získal 
doktorát na Akadémii múzických umení v Prahe, kde bol posledným žiakom 
I. Moravca. V štúdiu ďalej pokračoval aj u osobností ako A. Brendel, L. Fleisher 
či J. Tocco. Je držiteľom viacerých ocenení, napríklad 1. ceny zo Zaslavsky-Koch 
Competition (New York) či Schimmel Prize (Nemecko).

Umelec vyučuje klavír a komornú hru na pražskej AMU. Je zakladateľom 
a riaditeľom medzinárodného festivalu a inštitútu Prague Music Performance 
a  umeleckým riaditeľom festivalu Music Is. Nahráva exkluzívne pre vyda-
vateľstvo Supraphon.

Po ukončení štúdia spevu na bratislavskom Konzervatóriu pokračoval Jozef 
Benci v štúdiu na Vysokej škole múzických umení (S. Kopčák) a na Janáčkovej 
akadémii múzických umení  v Brne. Už počas štúdií získal ocenenia na medzi-
národných súťažiach v Bratislave a Karlových Varoch. V roku 2001 sa stal lau-
reátom súťaže Haricleu Darcléeho v Rumunsku a víťazom prestížnej Medzi-
národnej speváckej súťaže Georgea Enescua v Bukurešti. V roku 2006 triumfoval 
na súťaži Kammeroper Schloss Rheinsberg v Berlíne.

Od roku 2002 pôsobil ako sólista Štátnej opery v Banskej Bystrici, kde 
zaujal najmä verdiovskými postavami. Od januára 2007 je sólistom Opery SND 
v Bratislave, kde stvárňuje ťažiskové basové úlohy: Colline (Bohéma), Vodník 
(Rusalka), Zachariáš (Nabucco), Ferrando (Trubadúr), Filip II. a Veľký inkvizítor 
(Don Carlos). V jeho repertoári nechýbajú postavy ako Dulcamara (Nápoj lásky), 
Kecal (Predaná nevesta), Sarastro (Čarovná flauta), Mefisto (Faust), Fiesco 
(Simon Boccanegra) i ďalšie. Exceloval tiež ako Pimen a Boris Godunov v Mu-
sorgského vrcholnom diele.

Na medzinárodnej scéne úspešne účinkoval v Barbican Hall v Londýne 
ako Kecal s BBC Symphony Orchestra pod taktovkou J. Bělohlávka. Nahrávka 
z tohto koncertu sa dostala do finále cien Grammy. S Bělohlávkom realizoval 
aj nahrávku Dvořákovho Jakobína pre BBC a pre Supraphon nahral svetovú 
premiéru prvej verzie Janáčkovej Glagolskej omše. 

Významná je jeho spolupráca s hviezdnou sopranistkou E. Gruberovou, 
s  ktorou sa predstavil na recitáloch a operných predstaveniach v Bratislave, 
Budapešti a v zürišskej Tonhalle. Pod vedením dirigenta N. Santiho naštudoval 
Verdiho Rekviem. Od roku 2013 pravidelne hosťuje v Budapeštianskej národnej 
opere, s ktorou absolvoval turné po Japonsku, a predstavil sa aj v rakúskom 
Sankt Margarethen či v čínskom Šanghaji a Pekingu. V máji 2019 v Národnom 
divadle v Prahe interpretoval na koncertnom uvedení Wagnerovej opery Zlato 
Rýna náročný part obra Fasolta.

V posledných rokoch v SND úspešne stvárnil postavy Rocca (Fidelio), 
Fiesca (Simone Boccanegra), Kardinála Broghniho (Židovka) a štyri postavy 
v Hoffmanových poviedkach. V roku 2018 interpretoval basový part v oratóriu 
Svatá Ludmila s Českou filharmóniou (ČF) a J. Hrůšom na festivale Dvořákova 
Praha, v júni 2019 s ČF a J. Hrušom účinkoval na festivale Smetanova Litomyšl. 
Jozef Benci sa popri opere intenzívne venuje aj koncertnej, oratoriálnej a ko-
mornej činnosti, vrátane uvádzania diel súčasných slovenských skladateľov 
na pódiách v Európe, Ázii a Amerike.
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usSlovenská filharmónia bola založená v roku 1949. Pri jej umeleckom zrode 
stáli dve významné osobnosti medzinárodného hudobného života V. Talich 
(1949 – 1952) a Ľ. Rajter (1949 – 1976). Na umeleckom profilovaní orchestra sa 
podieľali ďalší šéfdirigenti – T. Frešo, L. Slovák, L. Pešek, V. Verbickij, B. Režucha, 
A. Ceccato, O. Lenárd, J. Bělohlávek, V. Válek, P. Feranec, E. Villaume a J. Judd. 
V  rokoch 2020 – 2025 bol šéfdirigentom Daniel Raiskin. V sezóne 2025/2026 
Daniel Raiskin a Ondrej Olos spoločne pôsobia ako stáli hosťujúci dirigenti. 

Slovenská filharmónia realizovala množstvo nahrávok pre rozhlas, televí-
ziu a hudobné vydavateľstvá OPUS, Supraphon, Panton, Hungaroton, JVC Victor, 
RCA, Pacific Music, Naxos a Marco Polo. Je pravidelným hosťom významných eu-
rópskych hudobných pódií a festivalov. V rámci svojich početných za hraničných 
zájazdov vystúpila v takmer všetkých európskych krajinách, na Cypre, v Turecku, 
USA a pravidelne hosťuje na koncertných turné v Japonsku, Južnej Kórei, Ománe 
a Spojených arabských emirátoch. V posledných rokoch absolvoval orchester 
Slovenskej filharmónie turné okrem Japonska a Južnej Kórei aj v švajčiarskom 
Murtene, vystúpil na prestížnych pódiách ako Liederhalle Stuttgart či Kolínska 
filharmónia a koncertoval v Záhrebe, Maribore i na Festivale Krumlov s Maxi-
mom Vengerovom. 

V sezóne 2025/2026 Slovenská filharmónia so stálym hosťujúcim dirigen-
tom D. Raiskinom pokračuje v nahrávaní symfónií Franza Schmidta. Orchester 
prijal pozvanie na koncerty v rámci cyklu Festspielhaus v Salzburgu, na Led-
nicko-valtický festival, predstaví sa aj na domácich festivaloch Allegretto Žili-
na a Košická hudobná jar. V rámci zahraničných turné v sezóne 2025/2026 vy- 
cestovala Slovenská filharmónia do Španielska, kde po jej boku vystúpili sólisti 
basbarytonista M. Mimica, huslistka A. Conunova či klaviristka N. Rodiles. V júni 
a júli čaká orchester turné v Japonsku, kde budú sólistami klaviristi A. Gor-
latch a O. Scheps.
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Zbormajsterka Petra Torkošová je absolventkou Vysokej školy múzických 
umení (B. Juhaňáková). Od roku 2013 pôsobí ako dirigentka miešaného zbo-
ru Technik STU. Pod jej taktovkou zazneli premiéry mnohých slovenských 
autorov (Zavarský, Tóth, Borzík, Bernáth, Sloboda, Rezník, Fulmek, Krchová, 
Valenta, Hochel), z ktorých niektoré prinášajú novú úroveň zvukových experi-
mentov a prezentujú prácu so zvukom v priestore.

Spolupracovala na medzinárodných projektoch v Luxemburgu, Taliansku, 
Maďarsku, Česku, Nemecku či Izraeli, kde dirigovala sériu koncertov. Repertoár, 
ktorý naštudovala, má široký záber. Okrem a capella diel za posledných pár 
rokov dirigovala aj vokálno-inštrumentálne diela ako Rossiniho Petite messe 
solennelle, ale aj Rekviem od viacerých autorov (Mozart, Fauré, Duruflé, Brahms). 
Spolupracovala s orchestrami ako Slovenská filharmónia, Symfonický orches-
ter slovenského rozhlasu, Sinfonietta Bratislava, Hilaris chamber orchestra, 
Slovenský komorný orchester či komorný súbor Mucha Quartet. 

So zborom Technik STU nahrala CD Ľudové premeny. Je externou členkou 
zboru Wiener Singakademie, s ktorým mala možnosť spievať Mahlerove sym-
fónie č. 2 a 3, ale aj Gerotinov sen od Edwarda Elgara. Pôsobí tiež v divadle Aréna 
v monodráme Tiso, zároveň ako pedagogička na Katedre skladby a dirigovania 
na VŠMU. Je aktívna v práci so študentmi, založila ženský školský zbor Solfeg-
gio, ktorý získal cenu absolútneho víťaza na medzinárodnej súťaži Bratislava 
Choir & Orchestra Festival. So študentmi nahráva podcasty O hudbe trochu inak 
s významnými osobnosťami hudobného života. Pod jej vedením sa každý rok 
organizujú medzinárodné dirigentské kurzy v spolupráci s nemeckým dirigen-
tom R. Beckom. Okrem zboru Technik spolupracovala aj s inými zbormi ako Can-
tus, Voci Allegre, Lúčnica, Ad Una Corda či Spevácky zbor slovenských učiteľov. 

Slovenský filharmonický zbor (SFZ) je prominentným reprezentantom 
slovenského profesionálneho zborového umenia. Do hudobného diania vstúpil 
v roku 1946 ako Miešaný zbor československého rozhlasu. Na poste zbormajstrov 
sa vystriedali viaceré významné osobnosti (J. M. Dobrodinský, Š. Klimo, P. Baxa, 
P. Procházka, M. Vach, J. Rozehnal, B. Juhaňáková, J. Chabroň, J. Rozehnal). 

Kultivovanosť prejavu, zvuková rovnováha hlasových skupín, ale aj in-
terpretačná pohotovosť, spoľahlivosť a príkladná umelecká disciplína sa pre-
mietajú do suverénnych výkonov, ktoré pri vzájomnej spolupráci ocenili mnohí 
renomovaní dirigenti. 

Zbor spolupracoval s prestížnymi zahraničnými orchestrami ako napríklad 
Berlínski filharmonici a Viedenskí filharmonici, Viedenskí symfonici, Izraelská fil-
harmónia či Orchestre de Paris. Svojimi výkonmi prispel k lesku významných 
medzinárodných festivalových podujatí (Salzburg, Londýn, Baden-Baden). SFZ 
získal medzinárodné ocenenie Oper! Awards 2023 v kategórii Najlepší spevácky 
zbor za spoluprácu s Berlínskymi filharmonikmi a K. Petrenkom v opernej pro-
dukcii Piková dáma na Veľkonočnom festivale v Baden-Badene a koncertoch 
v Berlínskej filharmónii (2022).

V koncertnej sezóne 2025/2026 SFZ opätovne hosťoval vo Filharmónii 
Brno (R. Kružík) a v produkcii Le Grand Macabre G. Ligetiho vo Viedenskej štát-
nej opere (P. Heras-Casado). SFZ sa zároveň predstavil aj na podujatiach Národ-
ného divadla Košice a Štátneho komorného orchestra Žilina, na konci júna bude 
účinkovať na festivale Smetanova Litomyšl v Stravinského oratóriu Oidipus rex 
(P. Popelka).
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ELGAROV VIOLONČELOVÝ KONCERT

Štátna filharmónia Košice
Eivind Gullberg Jensen – dirigent
Johannes Moser – violončelo

Edward Elgar (1857 – 1934)
Koncert pre violončelo a orchester e mol, op. 85  	 (30´)
	 Adagio. Moderato
	 Lento. Allegro molto
	 Adagio
	 Allegro. Moderato. Allegro, ma non troppo. Poco più lento. Adagio

PRESTÁVKA

Sergej Rachmaninov (1873 – 1943)
Symfónia č. 2 e mol, op. 27  				    (56´)
	 Largo. Allegro moderato
	 Allegro molto
	 Adagio
	 Allegro vivace
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Posledné významné dielo britského skladateľa Edwarda Elgara, Koncert 
pre violončelo a orchester e mol, op. 85, sa radí medzi zásadné kompozí-
cie repertoáru pre tento nástroj. Elgar ho skomponoval v roku 1919, bezpros-
tredne po skončení prvej svetovej vojny. Na rozdiel od jeho skoršieho husľového 
koncertu je violončelový koncert z väčšej časti kontemplatívny, melancholický 
až elegický, ale zároveň prináša aj vášnivé a vrúcne emócie. Elgar, zhrozený 
a  rozčarovaný z utrpenia spôsobeného vojnou, si uvedomil, že život v Európe 
už nikdy nebude taký ako predtým. Keď sa vojna blížila ku koncu, stiahol sa 
z Londýna do ticha sussexského vidieka, kde sa v ústraní prírodných scenérií 
pokúšal obnoviť svoju duševnú rovnováhu a nájsť pokoj. Počas vojny písal iba 
veľmi málo hudby, ale od augusta 1918 v priebehu jediného roka pretavil Elgar 
svoje pocity do štyroch diel, ktoré patria k tým najlepším, aké kedy zložil. Všetky 
sú charakteristické svojou osobitou expresivitou a zdržanlivosťou. Prvé tri boli 
komorné diela, v ktorých vyvinul nový kompozičný jazyk, výstižnejší a stried-
mejší ako vo svojich predchádzajúcich skladbách. Tým štvrtým dielom bol Kon-
cert pre violončelo, Elgarov veľkolepý nárek nad strateným svetom. Jeho zvuk 
je zredukovaný, bez stopy veľkoleposti a okázalosti, zameraný na hĺbku emo-
cionálnej výpovede.

Hneď v úvode sa violončelo dostáva do centra pozornosti s výraznými ges-
tami pripomínajúcimi rétorické figúry. Čoskoro sa objaví hlavná, melancholická 
téma. Tá predstavuje rozsiahlu sekvenciu opakujúcich sa melodických figurácií, 
vyrastajúcich z intervalu sekundy ako zriedkavo používaného intervalu v rámci 
durovej či molovej tonality. Hudobná textúra sa pohybuje v širokom rozpätí, kým 
sa navráti do domovskej tóniny e mol. Aj po dosiahnutí hlavnej tóniny si hudba 
ani na moment neodpočinie, ale opäť pokračuje v svojom nekončiacom pohybe. 
Táto hybnosť sa premieta do všetkých štyroch častí Elgarovho koncertu. 

Druhá časť Lento. Allegro molto najskôr vytvára v akordickej hre sólistu 
pocit napätého očakávania, následne sa hudba transformuje na rýchlu, ener-
gickú epizódu pripomínajúcu scherzo. 

Tretia časť Adagio je emocionálnym jadrom koncertu, dlhá spevná línia 
violončela akoby v sebe niesla útechu aj smútok súčasne, v nádhernej pre-
hliadke pôsobivých farebných textúr. Hlavná téma finále potom uvedie do po-
hybu záverečnú, najrozsiahlejšiu, tempovo i charakterovo mimoriadne pestrú 
časť koncertu. 

Okrem fascinujúceho sólového partu prináša unikátny zážitok aj orches-
trácia diela. Elgar sa dokonale vysporiadal s problematikou komponovania 
pre violončelo a orchestrálny part jeho koncertu poskytuje sólovému nástroju 
voľný priestor vo farebných a výrazových registroch jeho prirodzeného nature-
lu. Skladateľ preto iba príležitostne prezentuje orchester v plnej sile a sprievod 
tvoria len izolované figurácie a frázy, no v extrémnej orchestrálnej expresivite. 
Sólový part violončela predstavuje osamelú cestu širokou zvukovou krajinou, 
pričom hudba stále hľadá svoju centrálnu tóninu prostredníctvom pestro tvaro-
vanej melodiky. Elgarov osobitý poetický spôsob, akým modeloval svoje me-
lodické frázy a jeho smutná, melancholická farebnosť býva vzletne prirovnávaná 
k „nostalgickej hudbe jesene“ či k „hudbe zapadajúceho slnka“. 

Symfónia č. 2 e mol, op. 27 patrí k najvýznamnejším orchestrálnym dielam 
Sergeja Rachmaninova a zároveň predstavuje jedno z vrcholných diel neskoro-
romantickej symfonickej tradície na začiatku 20. storočia. Vznikla v rokoch 1906 
– 1907, v období skladateľovho pobytu v Drážďanoch, kam sa uchýlil po osob-
nej i umeleckej kríze spojenej s neúspechom jeho prvej symfónie. Symfónia č. 2 
sa tak stala akýmsi triumfálnym návratom skladateľa k symfonickému žánru 
a upevnila jeho reputáciu nielen ako klaviristu, ale aj ako významného symfonika. 

Dielo je komponované v tradičnej štvorčasťovej forme, pričom Rachmani-
nov ju napĺňa mimoriadne bohatým melodickým a harmonickým obsahom. 
Charakteristickým znakom celej symfónie je široký, spevný lyrizmus, typický 
pre  skladateľov hudobný jazyk, ako aj prepracovaná motivická práca, ktorá 
spája jednotlivé časti do kompaktného celku. Dielo pripomína tri posledné Čaj-
kovského symfónie, ale najmä Symfóniu č. 5, s ktorou ju spája aj spoločná tónina. 

Úvodná časť Largo. Allegro moderato sa začína temným, pomalým 
úvodom v melancholickej nálade, v ktorej zaznieva základný tematický materiál 
celej symfónie. Postupne sa hudba rozvíja do rozsiahlej sonátovej formy s kon-
trastom dramatických a lyrických tém. Rachmaninov tu majstrovsky pracuje 
s gradáciou a orchestrálnou farebnosťou, pričom vrcholné miesta dosahujú mi-
moriadnu emocionálnu intenzitu. Je to hudba plná nespútaného romantizmu, 
bolestnej túžby a nostalgie. 

Druhá časť Allegro molto má charakter energického scherza. Vyznačuje 
sa rozhodnou pochodovou témou, pulzujúcim rytmom, ostinátnymi figúrami 
a výraznou dynamikou. V kontrastnej strednej epizóde sa objavuje chorálový 
motív, ktorý vnáša do hudby slávnostný až duchovný rozmer. Táto časť zároveň 
demonštruje skladateľov skvelý cit pre náladové kontrasty a je dôkazom pre-
cíznej práce s pestrými rytmickými štruktúrami. 

Tretia časť Adagio prináša azda najznámejšie úseky celej symfónie. Jej 
jadrom je nádherná, široko rozvinutá melódia klarinetu, ktorá sa postupne rozví-
ja v bohatej orchestrálnej textúre. Táto hudba predstavuje vrchol skladateľovej 
lyrickej invenčnosti. Pôsobí hlboko introspektívne, s nádychom nostalgie 
a melanchólie a nesie v sebe silný emocionálny náboj. 

Záverečné Allegro vivace prináša návrat k energickému a optimistickému 
výrazu a predstavuje triumfálnu oslavu. Úvodná téma sa neustále vracia a na-
berá na vzrušení a intenzite. V brilantnej sonátovej forme sa striedajú tanečné, 
rytmicky pulzujúce témy s lyrickými epizódami. Rachmaninov tu opäť využí-
va motivické prepojenia s predchádzajúcimi časťami, čím uzatvára symfóniu 
do pevne zomknutého celku. Záverečná kóda privádza celé dielo k euforickému 
vyvrcholeniu vo veľkolepom zvuku. 
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Eivind Gullberg Jensen je skúsený dirigent so širokým repertoárom. 
Od  sezóny 2020/2021 pôsobí ako umelecký a generálny riaditeľ Bergen 
National Opera a od sezóny 2022/2023 ako šéfdirigent Noord Nederlands 
Orkest. Predtým päť rokov zastával post šéfdirigenta NDR Radiophilharmo-
nie v Hannoveri.

Sezónu 2025/2026 začína s Noord Nederlands Orkest na festivale Low-
lands, ktorý navštevuje viac ako päťdesiattisíc divákov. V októbri 2025 bude 
na Medzinárodnom hudobnom festivale v Macau dirigovať európske obsadenie 
v inscenácii Carmen v réžii A. Homokiho, ktorá bola predtým uvedená v Opé-
ra-Comique a Opernhaus Zürich. Medzi jeho symfonické záväzky patria ďalšie 
vystúpenia s Noord Nederlands Orkest, symfonickými orchestrami v Odense 
a Kristiansande, s Arctic Philharmonic a debut na Round Top Festival Institute 
v Texase. Jensen zároveň pokračuje vo svojej funkcii umeleckého riaditeľa Ber-
gen National Opera.

K vrcholom jeho uplynulých sezón patrí spolupráca s telesami ako Philhar-
monia Orchestra, symfonické orchestre v Göteborgu a Malmö, Nórsky rozhlasový 
orchester, Royal Concertgebouw Orchestra, Kráľovská štokholmská filharmónia, 
Holandská rozhlasová filharmónia, Orchestre Symphonique de Québec, Fil-
harmónia Monte Carlo, Orchestre de Paris, Opéra Orchestre national Montpellier 
a Berlínski filharmonici. Jensen pravidelne spolupracuje s poprednými sólis-
tami súčasnosti, ako sú G. Shaham, L. O. Andsnes, T. Mørk, A. S. Ott, J. Perianes, 
H. Grimaud, A. Gerhardt, H. Hahn, G. Montero, E. Pahud, Y. Bronfman, R. Capuçon, 
F. P. Zimmermann, V. Sokolov, M. Eriksmoen, Ch. Hellekant a G. Braunstein.

Opera sprevádza umelca počas celej kariéry. K jeho operným úspechom 
patrí vystúpenie na festivale v Aix-en-Provence s produkciou Života rozto-
pašníka v réžii S. McBurneyho, diela Mŕtve mesto a Káťa Kabanová v Bergen 
National Opera či Asle a Alida (Sørensen) v Kráľovskej dánskej opere. Pre Vie-
denskú štátnu operu naštudoval Toscu a Rusalku, Toscu uviedol aj v Národnom 
divadle v Tokiu. V Opéra de Lille dirigoval Čarovnú flautu a Bludného Holanďana, 
v Teatro dell’Opera v Ríme Rusalku a vo Fínskej národnej opere diela Oedipus 
Rex a Život roztopašníka. Pre English National Opera pripravil Jenůfu, v Opern-
haus Zürich dirigoval Korzára a Rusalku a v Den Norske Opera Rusalku, Eugena 
Onegina a Bohému.

Eivind Gullberg Jensen študoval dirigovanie v Štokholme u J. Panulu 
a vo Viedni u L. Hagera.

Nemecko-kanadský violončelista Johannes Moser, ktorého časopis Gramo-
phone označil za „jedného z najlepších v úžasnej galérii mladých virtuóznych 
violončelistov“, vystupoval s poprednými svetovými orchestrami, ako sú Ber-
liner Philharmoniker, New York Pbhilharmonic, Los Angeles Philharmonic, Chi-
cago Symphony, BBC Philharmonic, London Symphony Orchestra, Sympho-
nieorchester des Bayerischen Rundfunks, Koninklijk Concertgebouworkest, 
Tonhalle Orchestra Zürich, Tokyo NHK Symphony, Philadelphia Orchestra, Bos-
ton Symphony a San Francisco Symphony s dirigentmi ako R. Muti, L. Maazel, 
M. Jansons, Z. Mehta, V. Jurowski, F. Welser-Möst, Ch. Thielemann, P. Boulez, 
P. Järvi, S. Byčkov, V. Gergiev, Y. Nézet-Séguin, K. Petrenko a G. Dudamel. 

Medzi jeho nahrávky patria koncerty Dvořáka, Lala, Elgara, Lutosławského, 
Dutilleux a Čajkovského. Umelec sa intenzívne venuje aj komornej hudbe 
a vystupoval s E. Axom, J. Bellom, J. Bissom, J. Ehnesom, V. Gluzmanom, L. Kava-
kosom, M. Presslerom, A. Korobeinikovom a M.- A. Hamelinom. 

Johannes Moser je tiež pravidelným účastníkom festivalov Verbier, 
Schleswig-Holstein, Gstaad a Kissinger Sommer, festivalu komornej hudby 
Mehta a hudobných festivalov v Colorade, Seattli a Brevarde. Uviedol svetovú 
premiéru Koncertu pre violončelo od A. Thorvaldsdóttir so San Francisco 
Symphony, Koncert pre violončelo č. 1 od Saint-Saënsa s Detroit Symphony 
a so Sydney Symphony Orchestra. S Chicago Symphony Orchestra uviedol Lu-
tosławského Koncert pre violončelo. 

Johannes Moser je profesorom na prestížnej kolínskej Hochschule 
für Musik und Tanz. Narodil sa v hudobníckej rodine v roku 1979 a hru na violon-
čele začal študovať vo veku ôsmich rokov. V roku 1997 sa stal študentom pro-
fesora Davida Geringasa. V roku 2002 získal hlavnú cenu na Čajkovského súťaži 
a aj špeciálnu cenu za interpretáciu Variácií na rokokovú tému. V roku 2014 ob-
držal prestížnu Brahmsovu cenu. Hrá na violončele Andreu Guarneriho z roku 
1694 zo súkromnej zbierky.
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AVI AVITAL & KSENIJA SIDOROVA

Avi Avital – mandolína
Ksenija Sidorova – akordeón

Fritz Kreisler (1875 – 1962)
Prelúdium a Allegro „v Pugnaniho štýle“ 		  (6´)

Wolfgang Amadeus Mozart (1756 – 1791) 
Sonáta č. 21 e mol, KV 304				    (12´)
	 I. Allegro – II. Tempo di Menuetto
 
Igor Stravinskij (1882 – 1971)
Talianska suita z baletu Pulcinella			  (9´)
	 Introduzione – Serenata – Tarantella 
 
Sergej Prokofiev (1891 – 1953)
Pochod z opery Láska k trom pomarančom		 (3´)

Camille Saint-Saëns (1835 – 1921)
Danse macabre, op. 40					     (7´)

Manuel de Falla (1876 – 1946)
Šesť španielskych ľudových piesní			  (12´)
	 El paño moruno – Asturiana – Jota –
	 – Nana – Canción – Polo

Heitor Villa-Lobos (1887 – 1959)
Bachianas Brasileiras č. 5 – Aria (Cantilena)		 (5´)
 
Manuel de Falla  
Španielsky tanec z opery „Krátky život“			   (4´)
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Skladba Prelúdium a Allegro „v Pugnaniho štýle“ patrí k najznámejším 
dielam husľového virtuóza a skladateľa Fritza Kreislera. Publikované bolo v roku 
1905 a predstavuje pozoruhodný príklad skladateľovej osobitej poetiky, ktorá 
spája virtuóznu brilanciu s nostalgickým návratom k hudobným štýlom minu-
losti. Kreisler pôvodne uviedol dielo ako úpravu skladby talianskeho  huslistu 
Gaetana Pugnaniho (1731 – 1798). Až neskôr sa ukázalo, že ide o originálnu kom-
pozíciu samotného Kreislera, ktorý sa vedome pohrával s dobovou estetikou 
a  štylistickou ilúziou. Úvodné Prelúdium je voľné, pôsobí improvizačne, veľmi 
expresívne až dramaticky. Na Prelúdium bez prerušenia nadväzuje Allegro, ktoré 
prináša kontrast v podobe energickej, rytmicky pulzujúcej časti. Tá je charakteri-
stická brilantnou technikou, rýchlymi pasážami i precíznou artikuláciou. Skladba 
si zachováva eleganciu a štýlovú ušľachtilosť evokujúcu hudbu 18. storočia. Vďa-
ka tejto kombinácii patrí dodnes k stáliciam svetového repertoáru.

Sonáta č. 21 e mol pre husle a klavír patrí medzi najosobnejšie a najvýraz-
nejšie Mozartove komorné diela. Vznikla v roku 1778 počas skladateľovho poby-
tu v Paríži, v období poznačenom tragickou stratou matky. Táto životná udalosť 
sa citeľne premieta do celkového výrazu skladby, ktorá sa vymyká obvyklému 
galantnému štýlu Mozartových raných sonát a nesie v sebe hlbší, melancholický 
náboj. Je zároveň jedinou Mozartovou husľovou sonátou v molovej tónine, čo 
ešte podčiarkuje jej výnimočné postavenie v skladateľovej tvorbe. Prvá časť 
Allegro je vystavaná v sonátovej forme. Otvára ju nepokojná, dramaticky ladená 
téma v unisone oboch nástrojov. Hudba je preniknutá napätím, rytmickou ener-
giou a výrazovými kontrastmi, pričom lyrickejšie momenty v sebe nesú podtón 
nepokoja. Rozvedenie prináša intenzívne narábanie s motivickým materiálom 
a dramatické harmonické zvraty, ktoré ešte viac zvýrazňujú emocionálnu hĺbku 
hudby. Mozart v druhej časti Tempo di Menuetto využíva citlivú nástrojovú súhru, 
pričom jednoduchá forma v sebe zároveň ukrýva bohatú emocionálnu škálu. 

Talianska suita od Igora Stravinského predstavuje jeho výrazný posun 
k neoklasicistickému mysleniu. Vychádza z baletu Pulcinella z roku 1920, ktorý 
znamenal návrat k hudobným formám minulosti, pretvoreným moderným ja-
zykom. Stravinskij tu pracuje s materiálom pripisovaným Giovannimu Battistovi 
Pergolesimu (1710 – 1736), no jeho spracovanie je plné irónie, rytmickej razancie 
a harmonických prekvapení. Kým Introduzione pôsobí elegantne a s nadhľadom, 
Serenata prináša spevnú lyriku s jemnou ornamentikou a Tarantella disponuje 
virtuóznou energiou. Pre dielo je charakteristická neustála hra medzi historickou 
štylizáciou a moderným výrazom, ktorá vytvára špecifické napätie.

Pochod z opery Láska k trom pomarančom patrí k najznámejším sklad-
bám Sergeja Prokofieva. Opera vznikla v roku 1921 podľa talianskej komediál-
nej predlohy Carla Gozziho. Predstavuje Prokofievovu fascináciu groteskou, iró-
niou a divadelnou hravosťou, typickú pre jeho rané obdobie. Pochod zaznieva 
v druhom dejstve opery a vytvára parodický obraz pompéznej ceremónie. Hud-
ba je postavená na jednoduchej, chytľavej rytmickej figúre a ostro kontúrovanej 
melódii. Pravidelný pulz a výrazná artikulácia dodávajú skladbe mechanický 
až karikatúrny charakter, ktorý je pre Prokofieva príznačný. Namiesto tradičnej 
majestátnosti však pochod pôsobí skôr ironicky, akoby parodoval samotnú ideu 
slávnostného pochodu. Rýchlo si získal popularitu aj mimo opery a často sa 
uvádza koncertne ako samostatné dielo.

Danse macabre, op. 40 patrí k najpôsobivejším dielam Camilla 
Saint-Saënsa. Skladba vznikla v roku 1874 a je inšpirovaná rovnomennou 
básňou francúzskeho autora Henriho Cazalisa, ktorá spracúva stredoveký motív 
„tanca smrti“, alegorického sprievodu, v ktorom smrť privádza k tancu ľudí vš-
etkých spoločenských vrstiev. V skladbe smrť rozohráva svoj tanec a vzniká 
vírivá, groteskne pôsobiaca hudobná štruktúra. Jedným z najvýraznejších prvkov 
skladby je použitie motívu gregoriánskeho chorálu Dies irae, tradične spojeného 
s rekviem a predstavou posledného súdu. Saint-Saëns ho však spracúva s istou 
dávkou irónie a namiesto temnej monumentality ho premieňa na akýsi satirický 
tanec. Hudba postupne graduje do divokého, takmer extatického víru, až na-
pokon prichádza náhle ukončenie a všetko sa vracia do ticha. Danse macabre je 
ukážkou Saint-Saënsovej majstrovskej inštrumentácie, zmyslu pre zvukomaľbu 

Tento koncert predstavuje výnimočnú 
dramaturgickú koncepciu, ktorá sa odlišuje 
nielen výberom diel, ale predovšetkým 
neobvyklým nástrojovým obsadením. 
Program, tradične viazaný najmä na husľový 
či klavírny repertoár, zaznie v interpretácii 
renomovaného mandolinistu Aviho Avitala 
a akordeonistky Ksenije Sidorovej. 
Ich umelecké partnerstvo predstavuje 
originálny prístup k interpretácii klasickej 
hudby a zároveň významne rozširuje 
zvukové možnosti komornej hry.

Skladby španielskeho 
skladateľa Manuela 
de Fallu patria k vrcholom 
španielskej hudobnej 
tradície 20. storočia, 
v ktorých sa spája ľudová 
hudba so sofistikovanou 
klasickou kompozičnou 
technikou. 

i humoru. Napriek morbídnemu 
námetu pôsobí skladba ako ele-
gantná, ironická reflexia nevy-
hnutnosti smrti, ktorá sa v jeho 
spracovaní mení na fascinujúce 
hudobné divadlo.
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Dielo Šesť španielskych ľudových piesní dokonale ilustruje schopnosť 
Manuela de Fallu zachytiť španielsku rytmiku, melodiku i farebnosť v komor-
nom i orchestrálnom prostredí. Vzniklo v roku 1914 a pôvodne boli tieto piesne 
aranžované pre hlas a klavír, neskôr pre rôzne inštrumentálne obsadenia. Cyklus 
obsahuje šesť skladieb osobitého charakteru. El paño moruno vyniká rytmickou 
živelnosťou a orientálnym farebným odtieňom, ktorý pripomína historické 
španielske vplyvy maurskej kultúry. Asturiana je lyrická a melancholická, s jem-
nou moduláciou, ktorá vyjadruje krajinnú idylu Astúrie. Jota nesie tempera-
mentný tanečný rytmus a živé melodické ozdoby, typické pre španielsky ľudový 
tanec. Nana predstavuje nežnú a intímnu uspávanku. Canción je jednoduchá 
ľudová pieseň a Polo uzatvára cyklus rytmicky sofistikovanou dramatickou 
piesňou, plnou typických španielskych harmonických prvkov.

Bachianas Brasileiras č. 5 od brazílskeho skladateľa Heitora Villu-Lobosa 
patrí medzi jeho najslávnejšie a najuvádzanejšie diela. Kompozícia vznik-
la v rokoch 1938 – 1945 ako súčasť cyklu deviatich suít Bachianas Brasileiras, 
v ktorých Villa-Lobos spája európsku barokovú tradíciu, predovšetkým odkaz 
J. S. Bacha s typickou brazílskou hudobnou kultúrou, rytmom a melodikou. Suita 
č. 5 je obzvlášť známa vďaka svojej prvej časti Aria (Cantilena), ktorá sa  čas-
to uvádza samostatne. Je to lyrická, nežná a emocionálne podmanivá sklad-
ba. Skladateľ v nej využíva techniku spájania dvoch hudobných prvkov. Kým 
melodická línia nesie elegantnú, takmer barokovú ornamentiku, harmonické 
a rytmické podklady odkazujú na brazílske ľudové piesne a tance. Skladba je 
zaujímavou kombináciou klasickej európskej polyfónie a brazílskeho tempera-
mentu, pričom vytvára pocit jemnej melanchólie a exotickej intimity. Dynamické 
kontrasty a subtílne zmeny farieb dodávajú skladbe vášeň a emocionálnu hĺbku.

Na rozdiel od komornej atmosféry piesní sa Fallova skladba Španielsky 
tanec z jeho opery Krátky život obracia k orchestrálnej dramatike a tanečnému 
výrazovému žánru. Opera z roku 1905 odráža Fallovu fascináciu španielskou 
kultúrou a jeho schopnosť zachytiť rytmickú energiu Andalúzie. Španielsky 
tanec predstavuje krátky, koncentrovaný hudobný útvar, ktorý kombinuje tem-
peramentné rytmy, farebnú inštrumentáciu a výrazné dynamické kontrasty. In-
tenzívny rytmus, exotické melodické figurácie a typické akcenty orchestrálneho 
„gitarového“ zvuku vytvárajú autentický dojem španielskeho tanca a zároveň 
ukazujú Fallovu brilantnú inštrumentačnú techniku.

Avi Avital je prvým sólistom na mandolíne nominovaným na cenu Grammy 
v kategórii klasickej hudby. Pre jeho prínos k popularizácii nástroja ho prirovná-
vajú k Andrésovi Segoviovi a pre neuveriteľnú virtuozitu k Jaschovi Heifetzovi. 
Podľa New York Times je „výbušne charizmatickým“ interpretom a hybnou silou 
renesancie mandolíny. Už viac ako dve desaťročia pretvára históriu a budúc-
nosť svojho nástroja na najprestížnejších svetových pódiách. Okrem transkripcií 
známych diel rozšíril repertoár mandolíny o viac ako 100 objednaných skladieb 
od autorov ako Fazil Say, Jennifer Higdon, Anna Clyne či Giovanni Sollima.

Medzi hlavné udalosti sezóny 2025/2026 patria vystúpenia s telesami ako 
Il Giardino Armonico, Mozarteum Orchestra Salzburg, Tonhalle Orchestra Zurich 
či Deutsches Symphonie-Orchester Berlin. Umelec sa predstaví pod taktovkou 
dirigentských osobností ako G. Antonini, A. de la Parra, J. Sorrell, A. Rakitina 
and H. Ticciati a absolvuje rezidenciu u Duisburskej filharmónie.

V rámci recitálov a komorných projektov sa vráti do Berliner Philharmonie, 
hamburskej Elbphilharmonie či na festival Schleswig-Holstein. V uplynulom 
období spolupracoval s poprednými orchestrami v Chicagu, Seattli, Montreale 
či s Los Angeles Philharmonic pod vedením dirigentov ako Z. Mehta, K. Nagano 
a A. Gilbert. V roku 2023 založil súbor Between Worlds, s ktorým skúma prie-
niky medzi žánrami a kultúrami. Projekt predstavil v popredných sálach Európy 
a na festivaloch ako BBC Proms.

Ako exkluzívny umelec vydavateľstva Deutsche Grammophon vydal 
v roku 2025 album Song of the Birds. Jeho diskografia zahŕňa vysoko cenené 
tituly: nahrávka Concertos (2023) s Il Giardino Armonico získala cenu Opus 
Klassik 2024. Kritikmi vysoko oceňované sú aj albumy The Art of the Mandolin 
(2020), Bach (2019), Avital meets Avital (2017), Vivaldi (2015) a ďalšie.

Avi Avital sa narodil v izraelskej Be’er Sheve. Hru na mandolíne študoval 
na Hudobnej akadémii v Jeruzaleme a na Conservatorio Cesare Pollini v Padove 
u Uga Orlandiho. Hrá na nástroji od izraelského majstra Arika Kermana.
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Ksenija Sidorova je všeobecne uznávaná za poprednú ambasádorku 
klasického akordeónu. Do každého vystúpenia vnáša podmanivú kombináciu 
technickej brilantnosti a muzikality. Jej repertoár pokrýva viac ako tri storočia 
a zahŕňa diela od Bacha cez Piazzollu až po diela súčasných skladateľov písané 
priamo pre ňu. Skladateľ Fazil Say pre umelkyňu aktuálne komponuje nový kon-
cert, ktorý bude mať premiéru v júli 2026 na Schleswig-Holstein Musik Festival.

Medzi jej nedávne úspechy patrí svetová premiéra diela Sublime Dreams 
of Living Machines od Dobrinky Tabakovej so Stuttgartskou filharmóniou na fes-
tivale Bodensee, kde pôsobila ako rezidenčná umelkyňa. Skladbu následne 
uviedla so Sofijskou filharmóniou, Lotyšským národným symfonickým orches-
trom a Kráľovským liverpoolskym filharmonickým orchestrom. Vrcholmi sezóny 
2025/2026 sú kanadská premiéra skladby Dances Tõnuho Kõrvitsa s Torontským 
symfonickým orchestrom, Tüürovo dielo Prophecy s Chicagským symfonickým 
orchestrom a návrat do Tonhalle Zürich – všetky tri projekty pod  taktovkou 
P. Järviho. Sólové recitály odohrá v prestížnej Carnegie Hall, v Club Musical 
de Québec a v Prahe.

Ksenija Sidorova spoluúčinkovala s telesami ako Philharmonia Orches-
tra, Symfonický orchester BBC, Mníchovská filharmónia, Orchestre National 
de  France, NDR Elbphilharmonie Orchester a mnohými ďalšími. Spolupracuje 
s dirigentmi zvučných mien, ako sú P. Järvi, M. Alsop, T. Hengelbrock, V. Petrenko 
či N. Venditti.

Po úspešnom turné s T. Hampsonom v roku 2025 sa k tomuto renomo-
vanému barytonistovi vráti aj v roku 2026 pri uvádzaní Schubertovej Zimnej 
cesty a piesní Kurta Weilla (Londýn, Zürich, Bergen). Pokračuje tiež v turné 
s kvartetom SIGNUM Saxophone v rámci projektu ANIMA. Ako komorná hráčka 
pravidelne spolupracuje s umelcami ako A. Avital, A. Ottensamer, J. D. Flórez či 
N. Benedetti. Jej pripravovaný album vo vydavateľstve Alpha Classics prinesie 
diela Kõrvitsa a Tüüra. Predchádzajúci titul Crossroads (2024) vychválil časopis 
Gramophone a album Piazzolla Reflections (2021) sa stal albumom mesiaca 
podľa BR Klassik.

Rodáčka z Rigy začala hrať na akordeóne ako šesťročná pod vplyvom svojej 
starej mamy. Po štúdiu u M. Gasele pokračovala na Kráľovskej akadémii hudby 
v Londýne u O. Murrayho. Je držiteľkou striebornej medaily Worshipful Company 
of Musicians a od roku 2021 je čestnou členkou Kráľovskej akadémie hudby.
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BAROKOVÉ OZVENY
			 

Le nuove musiche – orchester a zbor 
Jörn Hinnerk Andresen – dirigent 	
Jakub Mitrík – umelecký vedúci 		
						    

Ján Šimrák st. (Johann Schimrack d. Ä., ? – 1657)
Singet dem Herren ein neues Lied 			   (8´)
Siehe, wie fein und lieblich ist’s 				    (8´)

Zachariáš I. Zarevúcky (Zacharias Zarevutius, c1605 – 1667)
Meine Seele erhebt den Herren 			   (5´)

Giovanni Gabrieli (c1554-57 – 1612)
Symphoniae sacrae – Liber secundus
	 Quem vidistis, pastores 			   (8´)

Zachariáš I. Zarevúcky 
O Jesu mi dulcissime 					     (4´)
Der Tag, der ist so freudenreich 			   (4´)

Ján Šimrák st. 
Nach dir, Herr, verlanget mich 				    (4´)

PRESTÁVKA

Giovanni Gabrieli
Symphoniae sacrae – Liber secundus
	 Buccinate in neomenia tuba 			   (4´)
	 Misericordia tua, Domine 			  (4´)
	 In ecclesiis benedicite Domino, alleluia 		  (7´)

Ján Šimrák st.
Ach Herr, wie sind meiner Feinde so viel 		  (7´)

Giovanni Gabrieli
Symphoniae sacrae – Liber secundus
	 Suscipe clementissime Deus 			   (5´)
	 Surrexit Christus et Dominus 			   (4´)
	 Jubilate Deo omnis terra 			  (5´)
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Životné osudy dvoch organistov – Jána Šimráka st. a Zachariáša I. Za-
revúckeho sú spojené s bohatou hudobnou kultúrou 17. storočia, prekvitajúcou 
v regiónoch dnešného severného Slovenska. Šimrák bol vychýrený organista 
v Spišskom Podhradí v rokoch 1630 – 1657, Zarevúcky bol nemenej známy or-
ganista v slobodnom kráľovskom meste Bardejove. Z ich skladateľského odkazu 
sa zachovala duchovná viachlasná hudba. V tom čase sa začal na území his-
torického Uhorska – ako aj v celej strednej Európe – udomácňovať nový, rano-
barokový štýl. Obaja skladatelia komponovali v takomto štýle hudbu cirkev-
nú, skladby viachlasné a koncertantné, polyfonické a polychorické na latinské 
aj nemecké biblické texty. 

Od Jána Šimráka st. sa zachovalo 54 vokálno-inštrumentálnych diel v ru-
kopisných hudobných prameňoch (časť z nich nekompletne). Z nich osobitne 
zaujímavú skupinu tvoria dvojzborové motetá na nemecké texty. Patrí k nim 
aj  žalmové moteto Singet dem Herren ein neues Lied (Spievajte Hospodinu 
novú pieseň), ktoré sa zachovalo v levočskom tabulatúrnom zborníku – zapísané 
bolo 13. januára 1642 v mestečku Ľubici (pri Kežmarku). Šimrák tu zhudobnil text 
oslavného, radostného charakteru, prvé tri verše žalmu č. 96. Moteto začína dl-
hým polyfonickým, imitačným vstupom prvého, vyššie položeného zboru, ktorý 
vystrieda dynamický a metricky kontrastný ritornel v trojdobom metre (tempus 
perfectum). V dvojzborových pasážach sa štvorhlasné zbory striedajú v krátkych 
časových odstupoch, ako keby si odpovedali navzájom (technika antifonálnych 
výmen). 

Pôsobivou osemhlasnou dvojzborovou skladbou Jána Šimráka je žalm 
Siehe, wie fein und lieblich ist’s (Hľa, aké dobré, aké milé je to, žalm č. 133 s nad-
pisom Požehnanie bratskej lásky). Zapísaný bol 14. januára 1642 v Ľubici. Šimrák 
si zvolil kompozičný princíp cori spezzati („oddelené zbory“ – t. j. spevácke ale-
bo nástrojové telesá sú priestorovo oddelené). Oslavný charakter textu evokuje 
hneď expozícia, zverená v zmysle afektovej teórie prvému, vyššie položenému 
zboru. Skladba má výrazne gradačný charakter a je „plná“ hudobno-rétorických 
figúr (melodické vlnovky, pomlčky, tektonické kontrasty, prenášanie prízvuku, 
prieťahy, agogika).

Nemenej zaujímavú skupinu skladieb Šimráka tvoria dvojzborové žalmy 
na nemecké texty, zhudobňujúce žalmové verše subtílnejšieho, modlitebného 
charakteru. Dominujú v nich prosebné, lamentózne a žalobné prvky. Takýto 
charakter má dvojzborový žalm Nach dir, HERR, verlanget mich meine Seele 
(žalm č. 25), ktorý nesie v sebe biblické posolstvo v Prosbe o Božiu ochranu a 
odpustenie hriechov. Podobný subtílny charakter má Šimrákov dvojzborový 
žalm Ach Herr, wie sind meiner Feinde so viel (Hospodine, ako mnoho je mo-
jich nepriateľov, žalm č. 3). Podstatou skladby je opäť cori spezzati technika, 
založená na antifonálnych výmenach dvoch štvorhlasných zborov v plynulom 
tempus imperfectum. Tesne pred záverom skladby sa objaví krátky metricky 
odlišný úsek v trojdobom tempus perfectum, ktorý je podmienený deklamáciou 
textu, a zároveň predstavuje dramatické vyvrcholenie skladby. Celá skladba je 
pretkaná hudobno-rétorickými figúrami. 

Duchovná hudba organistu Zachariáša Zarevúckeho sa zachovala v Barde-
jovskej evanjelickej zbierke hudobnín. S určitým zjednodušením môžeme 
povedať, že začiatky jeho pôsobenia v nemeckom evanjelickom kantoráte 
v Bardejove, roky 1624 – 1634, predstavujú rozhranie raného a vrcholného baroka 
v hudbe. Zarevúckeho hudobná kariéra sa uzavrela ešte pred nástupom novej 
generácie skladateľov, narodenej v Taliansku po roku 1650 (Corelli, Vivaldi, Tele-
man); zároveň ju takmer polstoročie delí od tvorby skladateľov neskorého baro-
ka Johanna Sebastiana Bacha a Georga Friedricha Händla. Z celej jeho hudobnej 
tvorby určenej pre bohoslužobné účely sa zachovalo kompletne len deväť poly-
fonických skladieb na latinské a nemecké texty. Ďalších deväť skladieb sa zacho-
valo fragmentárne, ale sú natoľko poškodené, že ich nie je možné rekonštruovať.

Zarevúckeho nemecký magnifikat Meine Seele erhebt den Herren bol 
zapísaný do tabulatúrneho rukopisu 24. júla 1664. Skladba má plynulú 6-hlasnú 
polyfonickú faktúru (SSATTB), ktorá je na niekoľkých miestach obohatená kon-
certantnými úsekmi pre dva soprány s inštrumentálnym sprievodom. Nepárne 
verše magnifikatu sa spievali jednohlasne, párne verše polyfonicky.

Mimoriadne pôsobivé je subtílne Zarevúckeho dvojzborové moteto O Jesu 
mi dulcissime (Ó, môj najsladší Ježišu), zapísané do tabulatúrneho zborní-
ka 5.  januára 1654. Jeho text má introvertnejší, modlitebný charakter, čo na-
značuje už úvod – expozícia zverená farebne hlbšie postavenému druhému 
zboru. V priebehu skladby sa dva štvorhlasné zbory prelínajú v antifonálnych 
výmenách, čím vzniká zvukovo pôsobivá hudba. Zodpovedá to modernejšiemu 
kompozičnému štýlu používanému v osemhlasných motetových skladbách, 
ktoré sa v 17. storočí mohli komponovať buď v staršom polyfonickom štýle 
alebo novšími akordicko-homofonickými postupmi a polychoricky. Takouto 
novšou, dvojzborovou technikou je skomponované aj Zarevúckeho osemhlasné 
chorálové moteto Der Tag der ist so freudenreich zhudobňujúce cantus firmus 
z prevzatého latinského spevu Dies est laetitiae (Nastal nám den veselý). Poču-
jeme v ňom hĺbku historického gregoriánskeho chorálu spracovaného technik-
ou imitácie, kombinovanú s cori spezzati akustickými efektmi, ktoré vznikli prie-
storovým oddelením dvoch telies od seba. Radostný charakter textu evokujú 
početné hudobno-rétorické figúry, ako napríklad melodický ornament (hypoty-
posis) na slove freudenreich (plný radosti). Tektonickú štruktúru skladby určuje 
vzťah textu a hudby. Obidve zmienené motetá patria k tzv. de tempore sklad-
bám, určeným na predvádzanie vo vianočnom a novoročnom období.

Duchovná hudba Jána Šimráka st. 
a Zachariáša I. Zarevúckeho je mimoriadne 
zaujímavým svedectvom o vysokom stupni 
domácej hudobnej kultúry v európskom 
priestore. Špecifikom hudobného života 
v regiónoch Spiš a Šariš, v ktorých pôsobili 
v 17. storočí, bola multikultúrnosť.
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Ide o dôkladné skĺbenie stredoeurópskej hudobnej tradície s multietnickým, 
predovšetkým nemecko-slovenským hudobným prostredím, ktoré ovplyvňova-
li i ďalšie kultúry – poľská, sliezska, maďarská, česká, moravská, resp. aj rómska či 
tzv. uhorská. Zaradenie tejto historickej hudby do dnešného koncertného života 
je svetovou premiérou, ktorá je o to cennejšia, že umelecké predvedenie rešpek-
tuje historicky poučenú interpretáciu na dobových hudobných nástrojoch.

Autorka textu: Janka Petőczová

Giovanni Gabrieli, ktorý od roku 1584 až do svojej smrti v roku 1612 pôsobil 
v benátskej Bazilike sv. Marka ako organista, študoval u svojho strýka, Andreu 
Gabrielliho, ako aj u slávneho Orlanda di Lassa (c1530 – 1594) v Mníchove. 
Do repertoáru benátskej duchovnej hudby prispel zbierkami Sacrae symphoniae 
(Benátky, 1597) a Symphoniae sacrae II. (Benátky, 1615). 

Symphoniae sacrae... liber secundus predstavujú dôležitý míľnik vo vývoji 
benátskej polychórie. Obsah nie je možné presne datovať, no predpokladá sa, že 
vznikal medzi rokmi 1597 – 1612. Kompozície z tejto posthumne vydanej zbierky 
boli určené na dôležité cirkevné sviatky a oslavy významných udalostí viažucich 
sa k histórii Benátok. Do prvej skupiny patria skladby Quem vidistes pastores 
(C77) pre 2 zbory a 8 nástrojov a Surrexit Christus (C66) pre 3 hlasy a 8 nástrojov 
s úvodnou sinfoniou. 

Medzi najspektakulárnejšie udalosti v meste patrili viaceré sviatky 
na  počesť patróna Benátok, svätého Mareka, najznámejším z nich je Festa 
di San Marco. Pri podobných príležitostiach mohlo zaznievať slávnostné moteto 
Jubilate Deo pre 18 hlasov. Toto dielo sa mohlo uvádzať aj počas obradov Nane-
bovstúpenia (Festa della Sensa), v rámci ktorých sa každý rok symbolicky konali 
„zásnuby Benátok s morom“ (Sposalizio del Mare). Počas tohto sviatku honorá-
cia Benátskej republiky vyplávala na more v lodi nazvanej Bucintoro poháňanej 
veslami otrokov, aby dóža hodil do lagúny prsteň, pričom podľa svedectiev 
súčasníkov po celý čas obradu znela hudba, ktorú mestu mohol závidieť samot-
ný Neptún. Podobný slávnostný charakte má i 19-hlasný chválospev Buccinate 
in neomenia tuba (C84) na slová žalmov 80 a 97 a 12-hlasná kompozícia Mi-
sericordia tua, Domine (C69). Tieto skladby mohli byť súčasťou Sviatku svätého 
Rocha, Gabrieli mal okrem povinností v Bazilike sv. Marka na starosti aj hudobné 
produkcie v Scuole di San Rocco. 

Skladby zo zbierky Symphoniae sacrae mohli v liturgii zastupovať omšové 
časti, napríklad text Suscipe, clementissime Deus (C70) pre dva zbory a šesť 
trombónov sa tematicky hodí na miesto ofertória. V Gabrieliho tvorbe dosahuje 
polychória svoj vrchol, príkladom môže byť skladba In ecclesiis (C78) s ritornel-
mi na slovo Aleluja. Skladateľ v nej používa až štyri rôzne ansámble s 15 hlasmi, 
pri práci s nimi využíva dialogický kontrast na dosiahnutie pôsobivých efektov 
vystihujúcich obsah a štruktúru textu. Tento kontrast môže spočívať v polohe 
hlasov, sadzbe (sólo a tutti) alebo obsadení (vokálna a inštrumentálna hudba). 
Podobne mozaikovité sú i texty, ktoré v mnohých prípadoch vznikli kompiláciou, 
resp. ako poetická parafráza textu viacerých žalmov. 

Gabrieliho hudba inšpirovala hudobníkov a uchvacovala súčasníkov. 
Na veľkolepé, dramatické a farebné diela skladateľa nenadviazali svojou tvorbou 
len jeho nástupcovia v Bazilike sv. Marka – Claudio Monteverdi, Francesco Cavalli, 
Antonio Lotti a žiaci, vrátane Heinricha Schütza, ale priamo či sprostredkovane 
hudobníci v celej Európe. Gabrieliho duchovná hudba zaznievala v katolíckych 
i protestantských chrámoch severne od Álp ešte dlho po tom, čo prestala byť 
v Taliansku aktuálna. Vďaka kontaktom s nemeckým kultúrnym priestorom bola 
Gabrieliho hudba v 17. storočí známa na Spiši, ale stretávame sa s ňou aj v in-
ventári Evanjelického kostola (dnešný Jezuitský kostol) v Bratislave. 

Autor textu: Andrej Šuba

Koncert v spolupráci

S podporou
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Orchester Le nuove musiche vznikol v Bratislave v roku 2016 z iniciatívy 
lutnistu Jakuba Mitríka. Názov si zvolil na základe rovnomennej významnej 
zbierky monódií slávneho speváka a ranobarokového skladateľa Giulia Caccini-
ho, ktorá bola publikovaná v roku 1602. Poslaním Le nuove musiche je historicky 
informovaná interpretácia starej hudby s dôrazom na dobové obsadenie or-
chestra, zachovanie autenticity kompozícií, detailné vypracovanie, živé podanie 
a výrazovo verný prednes textov skladieb. Orchester sa sústreďuje na uvádza-
nie diel raného a vrcholného baroka najvýznamnejších i zabudnutých autorov 
svetovej a domácej hudobnej literatúry. Na koncertné pódiá tak prináša aj die-
la autorov z územia dnešného Slovenska, napríklad Samuela Capricorna, ktorý 
v Prešporku pôsobil, či Paula Charlesa Duranta, ktorý sa v Prešporku narodil, či 
skladateľov, ktorých opusy sa zachovali v hudobných archívoch na našom území. 
Spomeňme Johanna Georga Weichenbergera a Ferdinanda Ignaza Hinterleit-
nera. Ich tvorbu uvádza v kontexte ich zahraničných pandantov, medzi ktorých 
patria talianski majstri ako Claudio Monteverdi, Sigismondo d’India a Domenico 
Mazzocchi. 

Súbor pravidelne vystupuje v komornom obsadení na domácich i za-
hraničných koncertných pódiách – v Slovenskej filharmónii, Štátnej filharmónii 
Košice, Nitrianskej synagóge či Kostole Premenenia Pána v Španej Doline, a tiež 
na festivaloch, medzi inými Košická hudobná jar, Dni starej hudby, Festival 
Pro Musica Nostra, Vivat vox organi, Musica nobilis, Domus Artis, Kromer Biecz 
Festival v Poľsku, Lübecker Lauten Lust v Nemecku, Haydn Festival v rakúskom 
Rohrau a ďalšie.

Orchester Le nuove musiche sa venuje aj nahrávaniu a vydávaniu hudby 
menej známych barokových skladateľov. Prvé dva tituly, The Monodies (2021) 
a Cara mia Cetra (2022), venoval Sigismondovi d’Indiovi, nasledujúci Geistliche 
Harmonien I (2025) je prvou nahrávkou rovnomenného diela Samuela Capricorna.

V aktuálnej koncertnej sezóne sa komorný súbor rozšíril o dychovú sekciu 
barokových trombónov a ranobarokových cinkov a miešaný spevácky zbor, ktorý 
sa rovnako špecializuje na interpretáciu hudby raného a vrcholného baroka. V de-
viatich koncertoch Cyklu Gesamtkunstwerk 2025/2026 predstaví pod vedením 
vynikajúceho nemeckého dirigenta Jörna Hinnerka Andresena diela spišských 
autorov Jána Šimráka, Thomasa Goslera a Juraja Wirsingera a bardejovského 
skladateľa Zachariáša Zarevúckeho spolu s dielami ich súčasníkov Claudia 
Monteverdiho, Giovanniho Girolama Kapspergera a Giovanniho Gabrieliho. 
Orchester vystúpi popri Bratislavských hudobných slávnostiach na festivaloch 
Košická hudobná jar a Levočské babie leto, v Koncertnej sále Reduty v Spišskej 
Novej Vsi, v Historickej budove Divadla Jonáša Záborského v Prešove a v Bazilike 
sv. Jakuba v Levoči. Popri tom sa orchester v tejto sezóne uvedie aj komorným 
programom Madrigali Guerrieri et Amorosi (Bojové a Ľúbostné madrigaly) Clau-
dia Monteverdiho a komornou hudbou anonymných autorov pre  mandoru, 
barokovú priečnu flautu, husle a soprán, ktorá pochádza z rakúskeho kláštora 
Kremsmünster.

Le nuove musiche orchester:
Jakub Mitrík – umelecký vedúci, chitarrone 
Ján Kružliak – barokové  husle 
Pierre Pitzl, Mauro Colantonio – viola da gamba 
Ján Krigovský – violone 
Matthijs Lunenburg, Martin Bolterauer – cink
Robert Schlegl, Ramon Marques, David Yacus, Tural Ismayilov – trombón
Petra Szovák – dulcián 
Marek Čermák – organ

Le nuove musiche zbor:
Zuzana Badárová, Hilda Gulyás – soprán 
Filip Dámec, Yosemeh Adjei – alt 
Tomáš Lajtkep, Christian Volkmann, Matúš Šimko – tenor 
Filippo Turkheimer, Tomáš Šelc, Dávid Harant, Václav Jeřábek – bas
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Jörn Andresen je profesorom zborového dirigovania na Mozarteum Uni-
versity v Salzburgu a umeleckým riaditeľom súboru Mozarteum vocalEnsem-
ble. Narodil sa v Šlezvicku-Holštajnsku. Dirigovanie, hru na klavíri a čembale 
študoval v Drážďanoch a v Amsterdame. Po pozíciách zbormajstra a dirigenta 
v Zwickau a Koblenzi sa v roku 2008 presunul do Staatstheater am Gärtner-
platz v Mníchove. V rokoch 2015 až 2019 pôsobil ako zbormajster v Semperoper 
v Drážďanoch. Hosťovské angažmány ho zaviedli do Anglickej národnej opery, 
Bavorskej štátnej opery a Dánskej kráľovskej opery.

Od roku 2008 vystupuje ako zbormajster na Salzburských slávnostiach 
s koncertným zborom Viedenskej štátnej opery, zborom Saskej štátnej opery 
a Bachchor Salzburg. Pravidelne spolupracuje s poprednými rozhlasovými 
a koncertnými zbormi vrátane Bavorského rozhlasového zboru v Mníchove, 
Rozhlasového zboru MDR v Lipsku, Dánskeho národného vokálneho súboru, Ko-
morného zboru RIAS, Vokal Nord Tromsø a Chœur de Radio France. V roku 2024 
dirigoval Svetový mládežnícky zbor a v roku 2025 medzinárodný zbor Designing 
Voices na výstave Expo 25 v Osake.

Dirigoval viac než 60 opier, operiet a muzikálov, ako aj mnoho barokových 
diel, opakovane s barokovým orchestrom Cappella Confluentes, ktorý založil 
v  roku 2004. Jeho barokový operný repertoár zahŕňa Purcellove opery King 
Arthur a The Fairy Queen, Händelove diela Rinaldo, Giustino, a Il Parnasso in Fes-
ta, Telemannovu komickú operu Der geduldige Socrates a Lullyho Phaëtona.

V Salzburgu sa s Mozarteum vocalEnsemble a Cappella del’Halla 
zameriava na sakrálnu hudbu salzburských skladateľov 17. storočia, od Stefana 
Bernardiho a Andreasa Hofera až po Heinricha Bibera. Prvým projektom bola 
svetovo prvá nahrávka Hoferovej Missa Archiepiscopalis. Koncerty s týmto 
repertoárom pravidelne uvádza v Rakúsku i v zahraničí, v súčasnosti so špeciál-
nym zameraním na Hoferovu zbierku Ver Sacrum. Od roku 2024 úzko spo-
lupracuje aj s Centrom pre barokovú hudbu vo Versailles.

Po pedagogických pôsobeniach v Kolíne nad Rýnom a v Drážďanoch 
a mnohých rokoch činnosti mentora pre Fórum zborových dirigentov Nemeckej 
hudobnej rady bol Andresen v zimnom semestri 2019/2020 menovaný profeso-
rom na Mozarteum University v Salzburgu.

Rodák zo Spišskej Novej Vsi Jakub Mitrík študoval na Cirkevnom konzer-
vatóriu v Bratislave a na Vysokej škole múzických umení v Bratislave klasickú 
gitaru pod vedením J. Zsapku a M. Krajča. Neskôr absolvoval štúdium starej 
hudby na Hochschule für Künste v nemeckých Brémach v odbore lutna v trie-
de Joachima Helda a v odbore historická interpretačná prax pod vedením 
M. Cordesa (Weser Renaissance).

Počas štúdií i v nasledujúcich rokoch sa stal vyhľadávaným kontinuovým 
a sólovým hráčom na historických strunových nástrojoch, ako sú chitarrone, teor-
ba, baroková lutna, baroková gitara a mandora. Baroková hudba ho priťahovala 
už v mladom veku, chcel sa venovať jej čo najvernejšej interpretácii na kópiách 
historických nástrojov. Centrom jeho pozornosti sa stalo 17. storočie. Mimo-
riadne ho zaujíma prelomové obdobie raného baroka, keď sú ešte stále prítom-
né princípy prima prattica (starý štýl s prísnym dodržiavaním polyfonických pra-
vidiel kontrapunktu), ale už sa rodí seconda prattica (nový štýl s dôrazom na text 
a melodickú slobodu), prinášajúca expresívne zhudobnenie poézie v diele Claudia 
Monteverdiho či Sigismonda d’India. Práve tvorbe Sigismonda d’India venoval 
svoje prvé dve nahrávky, ktoré vznikli so súborom Le Nuove Musiche v spoluprá-
ci s vynikajúcim barokovým gitaristom P. Pitzlom (Private Musicke) a barokovým 
harfistom M. Ehrhardtom (L’Arpeggiata). 

Jakub Mitrík spolupracuje s renomovanými ansámblami venujúcimi sa 
barokovej hudbe, napr. Concentus Musicus Wien, {Oh!} Orkiestra Historyczna, 
Bach Consort Wien či Ars Antiqua Austria. V roku 2016 založil orchester Le Nuove 
Musiche, ktorý sa venuje ranému a vrcholnému baroku.

Medzi jeho najvýznamnejšie účinkovania patrí spolupráca na uvedení 
opernej trilógie Claudia Monteverdiho (Korunovácia Poppey, Orfeo a Návrat Ody-
sea do vlasti) vo Viedenskej štátnej opere, na operách Giustino Georga Friedri-
cha Händla a Bajazet Antonia Vivaldiho vo Viedenskej komornej opere a Šperky 
Madony Ermanna Wolfa-Ferrariho v Slovenskom národnom divadle.

Vystupoval na významných festivaloch starej hudby, akými sú Festival 
Oude Muziek Utrecht v Holandsku, Tage alte Musik Regensburg v Nemecku či 
Dni starej hudby v Bratislave. Účinkoval pod vedením popredných dirigentov, 
napr. P. Herasa-Casadu, S. Gottfrieda, F. Haidera, R. Dubrovského a s mimoriad-
nymi sólistami akými sú M. E. Cenčić, R. Basso, A. Bernardini a ďalší. 

Jakub Mitrík zvíťazil v roku 2023 na medzinárodnej súťaži H. I. F. Bibera 
v rakúskom St. Floriane. V roku 2024 nahral vo svetovej premiére komornú hud-
bu pre sláčiky a mandoru z rakúskeho kláštora Kremsmünster (Mandora – 
The Lute of the Monasteries, Panclassics 2025).
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9. 6. 2026 | 19:00 | Dom umenia

KLAVÍRNY RECITÁL: PIOTR ANDERSZEWSKI

Piotr Anderszewski – klavír 

Johannes Brahms (1833 – 1897)
Štyri klavírne kusy, op. 119
	 Intermezzo č. 1 h mol
	 Intermezzo č. 3 C dur

Šesť klavírnych kusov, op. 118
	 Intermezzo č. 1 a mol
	 Intermezzo č. 2 A dur 

Tri Intermezzá, op. 117
	 Intermezzo č. 3 cis mol

Štyri klavírne kusy, op. 119
	 Rapsódia č. 4 Es dur

Tri Intermezzá, op. 117
 	 Intermezzo č. 2 b mol

Šesť klavírnych kusov, op. 118
	 Intermezzo č. 6 es mol

Ludwig van Beethoven (1770 – 1827)
Sonáta č. 32 c mol, op. 111
	 Maestoso – Allegro con brio ed appassionato
	 Arietta: Adagio molto semplice e cantabile

					     Dĺžka trvania koncertu ca. 60 minút
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Intermezzo č. 1 a mol otvára cyklus dramatickým, nepokojným gestom. 
Úvodná myšlienka, charakteristická pulzujúcou rytmikou a temným farebným 
spektrom, vytvára napätie, ktoré sa uvoľňuje v kontrastnom strednom úseku. 
Ten prináša spevnejší, zasnený charakter, ale návrat k úvodnému materiálu ob-
novuje vnútorný nepokoj. Skladba pôsobí ako vnútorný monológ, v ktorom sa 
striedajú úzkosť i krehká nádej.

Intermezzo č. 2 A dur predstavuje jeden z najjemnejších a najlyrickejších 
momentov celého cyklu. Jeho kolísavý, takmer uspávankový charakter vy-
chádza z jednoduchej, veľmi pôsobivej melodiky, ktorá sa rozvíja v bohatej har-
monickej štruktúre. Brahms tu vytvára zvukový priestor naplnený pokojom a in-
timitou, akoby vzdialenou spomienkou na minulosť. V tejto skladbe dosahuje 
obdivuhodný emocionálny účinok prostredníctvom obmedzených hudobných 
prostriedkov.

Intermezzo č. 6 es mol uzatvára cyklus v duchu hlbokej rezignácie a zmie-
renia. Temná tónina, pomalé tempo a spevná, zádumčivá melodika vytvárajú at-
mosféru tichej kontemplácie. Hudba akoby postupne strácala svoju váhu a roz-
plývala sa v priestore, pričom záver pôsobí ako pokojné odovzdanie sa osudu. Je 
to Brahmsova intímna výpoveď, reflektujúca jeho vysporiadanie sa so starnutím 
a bilancovaním života.

Tri Intermezzá, op. 117 prinášajú osobitý aspekt Brahmsovej tvorby. Sám 
autor ich označil ako „uspávanky môjho smútku“, čím naznačil ich hlboko in-
trospektívny charakter. Vznikli v roku 1892, v neskorom období jeho života, keď 
sa jeho hudobný jazyk vyznačoval mimoriadnou koncentráciou výrazu, úspor-
nosťou prostriedkov a hlbokou emocionalitou.

Intermezzo č. 2 b mol je najtemnejšia skladba celého cyklu. Od úvodných 
taktov pôsobí hudba stiesnene a nepokojne, pričom jej výraz formuje pulzujú-
ci sprievod a spevná, úzkostná melodika. Charakteristické je neustále vnútorné 
napätie, ktoré nikdy nenachádza úplné uvoľnenie. Brahms tu majstrovsky 
pracuje s hustou harmóniou a jemnými rytmickými posunmi, čím vytvára do-
jem neustáleho kolísania medzi rezignáciou a vnútorným nepokojom. Stredný 
úsek prináša isté odľahčenie, jasnejší tón je však iba dočasný a skladba sa vracia 
k svojmu pôvodnému, melancholickému výrazu.

Intermezzo č. 3 cis mol uzatvára cyklus v pokojnom a rozjímavom duchu. 
Jeho charakter je kontemplatívny, akoby zmierenie s osudom nahrádzalo pred-
chádzajúce napätie. Melodická línia je spevná a jemná, často ukrytá v stredných 
hlasoch. Harmónia znie bohato a transparentne, čím vytvára dojem plynulosti 
bez ostrých kontrastov. Záver skladby pôsobí ako tiché rozplynutie, pričom hud-
ba sa pomaly ponára do vzdialeného ticha.

Sonáta č. 32 c mol, op. 111 predstavuje posledné Beethovenovo die-
lo v  oblasti klavírnej sonáty, žánru, ktorému sa venoval počas celého svojho 
tvorivého života. Dielo vzniklo v rokoch 1821 – 1822, v období skladateľovej nesko-
rej tvorby, ktorá sa vyznačuje mimoriadnou koncentráciou výrazu, duchovnou 
hĺbkou a radikálnym prehodnotením tradičných foriem. Na rozdiel od väčšiny 
Beethovenových sonát má táto iba dve časti. Tento fakt bol už v čase vzniku 

Neskoré klavírne dielo Johannesa Brahmsa predstavuje osobitnú kapi-
tolu jeho tvorby ako intímnu, sústredenú a hlboko reflexívnu hudbu. V týchto 
skladbách sa skladateľ vzdáva vonkajšej virtuozity v prospech komornej výpo-
vede, ktorá sa obracia dovnútra, k spomienke, melanchólii, ale aj k zmiereniu. 

Cyklus Štyri klavírne kusy, op. 119 vznikol ako posledná Brahmsova 
skladba pre sólový klavír. Dielo napísal spolu s op. 118 počas svojho pobytu 
v  meste Bad Ischl v roku 1893. Cyklus tvoria štyri časti, tri označené ako in-
termezzo a záverečná rapsódia. V súlade s predchádzajúcim opusom sa táto 
zbierka klavírnych skladieb vyznačuje rozmanitosťou charakteru a nálad. Prvá 
časť Intermezzo h mol má charakter elegického rozjímania. Už samotná tóni-
na naznačuje temnejšie farebné spektrum a introspektívnu náladu. Skladba 
je vystavaná na kontraste medzi jemne pulzujúcim sprievodom a spevnou, 
no zdržanlivou melódiou. Brahms tu využíva bohatú harmóniu a subtílne ryt-
mické posuny, ktoré vytvárajú pocit neistoty a neustáleho vnútorného pohybu. 
Stredný úsek prináša mierne uvoľnenie napätia, akoby záblesk svetla, no návrat 
k úvodnej myšlienke opäť uzatvára skladbu do tichého, rezignovaného tónu. 

Tretia časť Intermezzo C dur predstavuje kontrast k predchádzajúcej 
skladbe, jej tónina C dur a ľahší, scherzovský charakter prinášajú isté uvoľnenie. 
Pod povrchom jemnej, takmer pastorálnej nálady však cítiť nostalgický podtón. 
Forma skladby je trojdielna, pričom stredný úsek prináša mierne dramatickej-
šie zafarbenie. Brahms tu majstrovsky pracuje s jednoduchými motívmi, ktoré 
premieňa a varíruje s veľkou ekonomickosťou výrazových prostriedkov. Hudba 
pôsobí pokojne a jej zdanlivá jednoduchosť je svedectvom autorskej zrelosti.

Záverečná skladba cyklu, Rapsódia Es dur, prináša energický a extrovert-
ný výraz. V porovnaní s introspektívnymi intermezzami pôsobí dramatickejšie 
a vášnivejšie. Už úvodné akordy naznačujú širšie gestá a väčšiu dynamickú šká-
lu. Napriek označeniu „rapsódia“ nejde o voľnú formu v pravom zmysle slova. 
Brahms aj tu zachováva pevný formový rámec a tematickú súdržnosť. Kontrast-
né epizódy, striedanie dramatických a lyrických pasáží, ako aj bohatá klavírna 
textúra vytvárajú dojem syntézy, akoby sa v tejto skladbe stretávali rôzne polo-
hy skladateľovej tvorby. Rapsódia ukončuje celý opus v zmierlivom tóne a je 
dôstojným uzatvorením Brahmsovej monumentálnej tvorivej cesty.

Šesť klavírnych kusov, op. 118 patrí k vrcholným dielam Brahmsovho ne-
skorého obdobia. Tento cyklus krátkych skladieb predstavuje intímny, osobný 
hudobný denník skladateľa na sklonku života. Brahms sa tu vedome odkláňa 
od monumentálnych foriem svojej mladosti a sústreďuje sa na drobnejšie, výra-
zovo koncentrované útvary, v ktorých sa spája nostalgická lyrika a melanchólia. 

Ide o hudbu, ktorá nepôsobí dramaticky 
navonok, ale nesie v sebe hlboký emocionálny 
náboj, akýsi vnútorný monológ  človeka 
na prahu staroby, ktorý bilancuje svoj život.



7776

Piotr Anderszewski je uznávaný pre svoje hlboké interpretácie vybraného 
klavírneho repertoáru a vysoko oceňovanú diskografiu, ktorá vznikala v priebe-
hu niekoľkých desaťročí. Sústreďuje sa na klasický nemecký a viedenský re-
pertoár zahŕňajúci diela Bacha, Mozarta, Beethovena, Schumanna a Weberna. 
Priťahuje ho aj stredoeurópska hudba 20. storočia, najmä tvorba Szymanow-
ského a Janáčka.

Od roku 2000 je exkluzívnym umelcom vydavateľstva Warner Classics. 
Jeho prvou nahrávkou pre túto značku boli Beethovenove Diabelliho variácie, 
ktoré získali množstvo významných ocenení. Nahral tiež albumy s Bachovými 
Partitami 1, 3 a 6 a sólovými klavírnymi dielami Szymanowského, ktoré boli 
nominované na cenu Grammy, pričom druhá menovaná nahrávka získala v roku 
2006 aj cenu Gramophone Award. Jeho nahrávka venovaná dielam Roberta 
Schumanna bola v roku 2012 vyhlásená za nahrávku roka časopisom BBC Mu-
sic Magazine. Ďalšie ceny Gramophone nasledovali v roku 2015 za Bachove An-
glické suity a v roku 2021 za dvanásť prelúdií a fúg z druhého dielu Bachovho 
Dobre temperovaného klavíra. Živé vystúpenie s týmito prelúdiami a fúgami 
z hamburskej Elbphilharmonie bolo neskôr vydané na DVD.

Okrem toho nahral Mozartove klavírne koncerty s Chamber Orchestra 
of Europe, Scottish Chamber Orchestra a Sinfonia Varsovia, ako aj Beethovenov 
prvý klavírny koncert s Deutsche Kammerphilharmonie Bremen. Jeho najnovší 
album je venovaný klavírnym dielam Janáčka, Szymanowského a Bartóka.

Anderszewski spolupracoval s rôznymi inštrumentalistami vrátane 
V. Mullovej, F. P. Zimmermanna, N. Znaidera a Belcea Quartet. Ako partner v in-
terpretácii piesní pracoval s M. Goernem a naposledy v recitáli s I. Bostridgom, 
kde uviedli Schumannov cyklus Dichterliebe.

V roku 2002 mu bola udelená prestížna cena Gilmore Artist Award. Jeho 
umelecký život bol námetom niekoľkých dokumentárnych filmov režiséra Bru-
na Monsaingeona. Film Piotr Anderszewski hrá Diabelliho variácie (2001) skúma 
jeho osobitý vzťah k tomuto ikonickému Beethovenovmu dielu. Nepokojný 
cestovateľ (2008) je nezvyčajným portrétom umelca, ktorý zachytáva jeho úva-
hy o hudbe, skladateľoch, ku ktorým má blízko, a o jeho poľsko-maďarských ko-
reňoch. V roku 2016 sa sám postavil za kameru a režíroval film Varšava je moje 
meno, venovaný mestu, v ktorom sa narodil.

Jeho vystúpenia v sezóne 2025/2026 zahŕňajú sólové recitály vo Wigmore 
Hall, Philharmonie de Paris, Muziekgebouw v Amsterdame, Tonhalle Zürich, 
v Ascone a na festivaloch Chopin a jeho Európa či na Medzinárodnom festivale 
v Edinburghu. Absolvuje tiež turné po Číne, Japonsku a Austrálii. Aktuálne píše 
knihu, v ktorej reflektuje svoje skúsenosti hudobníka a interpreta.

V závere sa hudba akoby odpútava od zeme, 
miznú pevné rytmické kontúry, dynamika sa 
utlmí a zostáva len čistá, takmer metafyzická 
zvukovosť. Toto dielo uzatvára Beethovenov 
cyklus 32 klavírnych sonát a zároveň 
symbolicky uzatvára jednu epochu hudobných 
dejín. Svojím formovým novátorstvom,  
intenzitou výrazu a filozofickou hĺbkou patrí 
medzi najvýznamnejšie, doslova nadčasové 
diela klavírnej literatúry.

vnímaný ako odklon od konvencie, no v kontexte skladateľovho neskorého štýlu 
ide o premyslené umelecké gesto, akoby zámerné zredukovanie formy na jej 
podstatu.

Prvá časť Maestoso – Allegro con brio ed appassionato, je stelesnením dra-
matického zápasu a vnútorných konfliktov. Úvodné pomalé Maestoso pôsobí 
takmer ako brána do monumentálneho priestoru. Rytmicky prísne akordy 
a výrazná chromatika vytvárajú napätie, ktoré sa následne uvoľňuje v búrlivej 
sonátovej forme. Táto časť je charakteristická ostrými kontrastmi, prudkými dy-
namickými zmenami a neustálym zápasom medzi temnými a svetlými prvka-
mi. Tonalita c mol, často spájaná s tragickým pátosom, tu nadobúda až exis-
tenciálny rozmer.

Druhá časť Arietta. Adagio molto semplice e cantabile predstavuje zásad-
ný kontrast. Po dramatickom zápase prvej časti prichádza hudba, ktorá pôsobí 
pokojne, introspektívne a transcendentne. Jednoduchá, takmer ľudová téma 
Arietty sa stáva základom pre sériu variácií, v ktorých Beethoven postupne roz-
víja hudobný materiál do čoraz abstraktnejších podôb. Variácie prechádzajú po-
zoruhodným vývojom, prináša jemne ornamentované línie, rytmicky pulzujúce 
pasáže i éterické, takmer bezčasové zvukové plochy. V závere sa hudba akoby 
odpútava od zeme, miznú pevné rytmické kontúry, dynamika sa utlmí a zostá-
va len čistá, takmer metafyzická zvukovosť. Toto dielo uzatvára Beethovenov 
cyklus 32 klavírnych sonát a zároveň symbolicky uzatvára jednu epochu hudob-
ných dejín. Svojím formovým novátorstvom, intenzitou výrazu a filozofickou 
hĺbkou patrí medzi najvýznamnejšie, doslova nadčasové diela klavírnej literatúry.
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VERDIHO REKVIEM

Štátna filharmónia Košice
Slovenský filharmonický zbor
Robert Jindra – dirigent
Adam Sedlický – zbormajster
Olga Bezsmertna – soprán
Christa Mayer – mezzosoprán
Pavol Bršlík – tenor
Günther Groissböck – bas
 

Giuseppe Verdi (1813 – 1901)
Messa da Requiem					     (90´)
1. Introit a Kyrie 
	 Requiem aeternam
	 Kyrie eleison
2. Dies irae
	 Dies irae
	 Tuba mirum
	 Mors stupebit 
	 Liber scriptus
	 Quid sum miser
	 Rex tremendae majestatis
	 Recordare
	 Ingemisco
	 Confutatis maledictis
	 Lacrimosa
3. Offertorium
	 Domine Jesu Christe
	 Hostias
4. Sanctus 
5. Agnus Dei 
6. Lux aeterna
7. Libera me
	 Libera me
	 Dies irae
	 Requiem aeternam
	 Libera me
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Giuseppe Verdi vošiel do dejín hudby predovšetkým ako autor niekoľkých 
desiatok významných opier, ktoré tvoria osobitú kapitolu v dejinách žánru. 
Jeho dramatický talent a nevyčerpateľná melodická invencia sa naplno roz-
vinuli práve v tejto oblasti. Avšak osobité a dôležité miesto má v jeho tvorbe 
dielo Rekviem, pod originálnym názvom Messa da Requiem. Táto kompozícia 
patrí medzi najvýznamnejšie vokálno-inštrumentálne diela 19. storočia. Verdi ju 
skomponoval v roku 1873 na počesť talianskeho spisovateľa Alessandra Man-
zoniho, ktorého si mimoriadne vážil. Premiéra diela sa uskutočnila v roku 1874 
v milánskom kostole Basilica di San Marco pod dirigentským vedením samot-
ného skladateľa. O niekoľko dní neskôr zaznela Messa da Requiem aj v milán-
skom opernom dome Teatro alla Scala, kde vzbudilo mimoriadnu pozornosť 
publika i kritiky. Myšlienka napísať rekviem však vznikla už skôr. Po smrti 
skladateľa Gioachina Rossiniho v roku 1868 vznikol projekt spoločnej zádušnej 
omše, do ktorej mali prispieť viacerí talianski skladatelia. Verdi bol iniciátorom 
tejto výzvy a napísal záverečnú časť Libera me. Projekt sa však napokon neus-
kutočnil a dielo zostalo neuvedené. O niekoľko rokov neskôr sa skladateľ k tejto 
hudbe vrátil a použil ju ako základ pre novú kompozíciu. Tak vznikla monu-
mentálna omša, ktorá dnes patrí medzi najvýznamnejšie diela sakrálnej hud-
by romantizmu. 

Verdiho bohaté skúsenosti s hudobnou drámou sa výrazne odrážajú 
aj v Rekviem. Hoci ide o zhudobnenie latinského textu katolíckej zádušnej omše, 
hudba má často dramatický charakter pripomínajúci operné scény. Sólo-
vé výstupy majú podobu emotívnych monológov a zborové pasáže vytvá-
rajú monumentálne dramatické obrazy. Preto sa Verdiho Rekviem niekedy 
označuje ako „najväčšia opera bez javiska“. Toto označenie však vystihuje skôr 
intenzitu hudobného výrazu než skutočný charakter diela. Verdi totiž dokázal 
skombinovať dramatickú silu opery s hlbokou duchovnou výpoveďou, 
čím vytvoril kompozíciu mimoriadnej emocionálnej pôsobivosti. Rekviem je 
napísané pre štyroch sólistov: soprán, mezzosoprán, tenor a bas, veľký zmiešaný 
zbor a symfonický orchester. Verdi pracuje s mimoriadne širokým dynamickým 
rozsahom: od tichého pianissima evokujúceho modlitbu až po mohutné kul-
minácie, v ktorých sa spája zvuk orchestra a zboru do monumentálneho celku. 

Kompozícia sleduje tradičný latinský text zádušnej omše. Základných 
sedem častí tvorí Requiem, rozsiahla sekvencia Dies irae, Offertorium, Sanctus, 
Agnus Dei, Lux aeterna a záverečné Libera me. Dramaturgickým jadrom celého 
diela je sekvencia Dies irae, ktorá sa počas skladby viackrát vracia ako symbol 
posledného súdu a zároveň ako jeden z najvýraznejších hudobných motívov 
celej kompozície a patrí k najpôsobivejším momentom skladby. Táto pôsobivá 
scéna tvorí takmer tretinu celku a delí sa na rad odlišných častí. Dramatické 
úseky patria zboru a orchestru, kontrast tvoria lyrickejšie, takmer komorné ario-
sa sólových hlasov. Otvára ju prudký orchestrálny a zborový vstup, ktorý vytvára 
dramatický obraz apokalyptického „dňa hnevu“. Hudba je rytmická a energická, 
s ostrými akcentmi a výrazným využitím bicích nástrojov. Tento motív sa počas 
diela viackrát vracia a vždy pripomína hrozivú predstavu posledného súdu. 
V časti Tuba mirum zaznievajú fanfáry trúbok, ktoré symbolizujú apokalyptické 
trúbenie. Hudba má slávnostný a zároveň znepokojivý charakter. Mimoriad-

nou krásou vyniká časť Liber scriptus pre mezzosoprán, ktorá predstavuje dra-
matický obraz knihy osudov, v ktorej sú zapísané skutky všetkých ľudí. Nasledu-
júca tenorová ária Ingemisco má lyrický charakter a vyjadruje pokornú prosbu 
hriešnika o odpustenie. Kontrast prináša časť Confutatis. Temný mužský zbor 
opisuje zatratených odsúdených na večný oheň, zatiaľ čo ženské hlasy v jemnej 
modlitbe prosia o milosť. Sekvenciu uzatvára dojímavá Lacrimosa, v ktorej zbor 
a sólisti vytvárajú hudobný obraz smútku a pokornej modlitby za zosnulých. 

V časti Offertorium vystupujú sólové hlasy so sprievodom dychových 
a sláčikových nástrojov. Nasledujúcu časť Sanctus uvádzajú trúbky a hudba sa 
rozvíja vo forme dvojitej fúgy pre zbor a orchester. Agnus Dei má sústredenú, 
vrúcnu náladu, vytvára ju najmä štylizovaná gregoriánska melodika sólových 
vokálnych partov. Lux aeterna má priam prosebný charakter v diskrétnom in-
štrumentálnom rámci a celok uzatvára Libera me, kde po kulminácii nasleduje 
upokojenie a opäť zaznejú prosebné hlasy modlitby. 

Jednou z najcharakteristickejších čŕt Verdiho Rekviem je výrazná kontrast-
nosť hudobného jazyka. Skladateľ strieda monumentálne dramatické výbuchy 
s komornými, až intímnymi pasážami. V duetách a ansámblových častiach sólis-
tov sa objavuje lyrika blízka operným scénam, zatiaľ čo zborové pasáže dodá-
vajú dielu majestátnosť a duchovnú hĺbku. Od svojej premiéry patrí Verdiho 
Rekviem k najčastejšie uvádzaným vokálno-inštrumentálnym dielam roman-
tizmu. Publikum fascinuje jeho dramatická sila, emocionálna intenzita aj  mi-
moriadne pôsobivé hudobné obrazy. Fascinuje aj svojím plastickým výrazom, 
farebnou orchestráciou, ľahkosťou faktúry a bezprostrednosťou. 

Skladateľ v ňom dokázal premeniť text 
zádušnej omše na univerzálnu hudobnú 
drámu o strachu zo smrti, o ľudskej vine 
a o nádeji na vykúpenie. Toto spojenie 
opernej expresivity a sakrálnej tradície 
robí z Verdiho Rekviem výnimočné dielo.
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Robert Jindra absolvoval Pražské konzervatórium v odboroch klasický 
spev a dirigovanie. S Národným divadlom v Prahe spolupracuje od roku 2001, 
kde naštudoval široké spektrum diel od Mozarta (Così fan tutte, Don Giovanni) cez 
Smetanu (Dve vdovy, Libuša) až po Janáčka (Príhody líšky Bystroušky, Z  mŕt-
veho domu, Káťa Kabanová). Od septembra 2022 v tomto divadle zastáva post 
hudobného riaditeľa Opery a súčasne pôsobí ako hlavný hosťujúci dirigent Sym-
fonického orchestra Českého rozhlasu.

V rokoch 2010 – 2014 bol hudobným riaditeľom opery Národného divadla 
moravskosliezskeho v Ostrave, kde pripravil množstvo premiér (Wagnerov Lo-
hengrin, Verdiho Falstaff, Massenetov Werther či Pucciniho Bohéma). Pôsobil 
tiež ako prvý kapelník v Aalto Musiktheater v Essene (2019 – 2021) a šéfdirigent 
Štátnej filharmónie Košice (2021 – 2024).

Na medzinárodnej scéne s mimoriadnym úspechom debutoval v Baye-
rische Staatsoper v Mníchove s Dvořákovou Rusalkou (2021), kam sa vrátil 
aj  s  Janáčkovým titulom Príhody líšky Bystroušky. Hosťoval v Nórskej ope-
re v Osle (Ariadna na Naxe, Jej pastorkyňa), v Slovenskom národnom divadle 
v Bratislave (Židovka, Predaná nevesta, La traviata) a v opere v Grazi (Švanda 
dudák). Spolupracoval s poprednými telesami ako PKF – Prague Philharmonia, 
Symfonický orchester hl. mesta Prahy FOK, Český národný symfonický orches-
ter, Slovenská filharmónia, Essen Philharmonie či Anhaltische Philharmonie 
Dessau.

V sezóne 2024/2025 debutoval v Staatsoper Berlin (Vec Makropulos), 
v Semperoper Dresden (Romeo et Juliette) a v Oper Frankfurt (Z mŕtveho domu). 
V sezóne 2025/2026 ho debutuje vo Wiener Staatsoper, na Bregenzer Festspiele 
a v Theater an der Wien.

Robert Jindra spolupracuje s poprednými umelcami, medzi ktorých patria 
C. Beskow, S. Bullock, L. Davidsen, E. Jaho, J. Kurucová, E. Maximova, O. Pere-
tyatko, R. Plowright, Š. Pučálková, D. Röschmann, N. Secunde, E. Tsallagova, 
E.-M. Westbroek, S. Zámečníková, A. Bezuyen, P. Bršlík, P. Černoch, F. Furlanetto, 
P. Kellner, T. Konieczny, M. Kozák, A. Maestri, Š. Margita, M. Nagy, A. Plachetka, 
G. Porta, R. Saccà, J. Vodička, L. Vondráček, G. Zeppenfeld a mnohí ďalší.

Sopranistka Olga Bezsmertna sa od svojich veľkolepých debutov vo Vie-
denskej štátnej opere v sezóne 2014/2015, kde sa predstavila ako Rusalka 
(po boku P. Beczału) a Rachel v opere Židovka (po boku N. Shicoffa), etablovala 
ako jedna z najpôsobivejších speváčok súčasnosti. V roku 2024 získala prestížnu 
cenu Premio Franco Abbiati, ktorú udeľuje Asociácia talianskych hudobných kri-
tikov, v kategórii „Najlepšia speváčka“.

V sezóne 2025/2026 sa vrátila do milánskeho Teatro alla Scala v inscenácii 
Wagnerovho Prsteňa Nibelungov, kde stvárnila postavy Freie, Ortlinde a Gut-
rune. S Viedenskou štátnou operou absolvovala turné po Japonsku s operou 
Figarova svadba a podieľala sa na nahrávke diela Esther Thomasa de Hartman-
na pod taktovkou K. Karabitsa. Na koncertných pódiách sa predstaví v Chauss-
onovom cykle Poème de l’amour et de la mer a v Mahlerovej 4. symfónii s Fil-
harmóniou Georgea Enescua a vo Varšave.

V uplynulej sezóne hosťovala v La Scale ako Freia (Zlato Rýna) a Ortlinde 
(Valkýra), v Miláne a v parížskom Théâtre des Champs-Elysées spievala postavu 
Sifara (Mitridate). Uviedla tiež Straussove Štyri posledné piesne so Symfonickým 
orchestrom Českého rozhlasu, Mahlerovu 4. symfóniu v Katoviciach a Verdiho 
Rekviem so Symfonickým orchestrom Slovenského rozhlasu. Nový rok privítala 
galakoncertmi s Nemeckou rozhlasovou filharmóniou pod taktovkou P. Inkinena.

K ďalším významným úspechom patrí Grófka (Figarova svadba), Rusalka 
a Diana v Cavalliho opere La Calisto v La Scale, Desdemona (Otello) v Bavorskej 
štátnej opere v Mníchove či Ghita (Trpaslík) na Festivale Georgea Enescua. Debu-
tovala na Salzburskom festivale ako Marzelline (Fidelio) po boku J. Kaufman-
na a  ako Grófka (Figarova svadba) sa predstavila v drážďanskej Semperoper, 
vo Viedni, Mníchove, Hamburgu aj v Moskve.

Olga Bezsmertna bola členkou súboru Viedenskej štátnej opery, kde stvár-
nila množstvo postáv, medzi ktoré patria Fiordiligi (Così fan tutte), Donna 
Elvira (Don Giovanni), Pamina (Čarovná flauta), Liù (Turandot), Mimì (Bohéma), 
Mélisande (Pélleas a Mélisande), Tatiana (Eugen Onegin), Rosalinda (Netopier) 
a  Alice Ford (Falstaff). Pravidelne spolupracuje s poprednými dirigentmi 
(F. Welser-Möst, A. Fischer, A. Altinoglu, J. Conlon, Ch. Thielemann) a režisérmi.
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Christa Mayer získala spevácke vzdelanie na Bavorskej speváckej akadémii 
a na Vysokej škole hudby a divadla v Mníchove. Už počas štúdia získala viaceré 
ocenenia vrátane cien na Medzinárodnej hudobnej súťaži ARD a od Spoločnosti 
Richarda Straussa v Mníchove.

V sezóne 2025/2026 pokračuje jej účasť na projekte Prsteň Nibelungov 
v milánskej La Scale novou produkciou opery Súmrak bohov a dvoma kom-
pletnými cyklami. K vrcholom sezóny patrí aj nová inscenácia Snow Queen 
v  Drážďanoch a debut v Štátnej opere Unter den Linden v Berlíne v úlohe 
Anniny (Gavalier s ružou). Sezónu dopĺňajú koncerty s Verdiho Rekviem a Bee-
thovenovou Symfóniou č. 9, ako aj predstavenia Rigoletto a Láska k trom poma-
rančom v Drážďanoch.

Od roku 2001 je členkou súboru Saského štátneho operného divad-
la v Drážďanoch, kde vytvorila množstvo významných postáv, napríklad Erda 
(Zlato Rýna, Siegfried), Fenena (Nabucco), Suzuki (Madama Butterfly), Quickly 
(Falstaff), Ottavia (Korunovácia Poppey), Orlando (Orlando), Baba (Život roz-
topašníka), Ježibaba (Rusalka) či grófka Geschwitz (Lulu). K ďalším kľúčovým 
úlohám jej repertoáru patria Waltraute (Prsteň Nibelungov), Brangäne (Tristan 
a Izolda), Amneris (Aida), Dido (Trójania), Herodias (Salome) a Kabanicha (Káťa 
Kabanová).

Hosťuje na popredných svetových scénach, ako sú Viedenská štát-
na opera, La Scala, Teatro del Maggio Musicale Fiorentino, Teatro La Fenice 
v  Benátkach, New National Theatre Tokyo, operné domy v Barcelone, Seville, 
Bilbau a Madride, ako aj Deutsche Oper Berlin, Štátna opera Hamburg, Bavorská 
štátna opera a Veľkonočný festival v Salzburgu. Osobitné miesto v jej kariére má 
Bayreuthský festival, kde debutovala v roku 2008 pod vedením Ch. Thielemanna 
a pravidelne tam hosťuje.  

Ako koncertná speváčka spolupracovala s orchestrami Orchestre de Paris, 
BBC Symphony Orchestra, Viedenský symfonický orchester, Brucknerov orches-
ter Linz, Gulbenkian Orchestra a Staatskapelle Dresden. V jej repertoári figurujú 
napríklad Schönbergove Gurre-Lieder, Mahlerove symfónie č. 2, 3 a 8 a Pieseň 
o  zemi, Beethovenova Missa solemnis i súčasné diela. Spolupracovala s diri-
gentmi zvučných mien, ako napr. H. Blomstedtom, J. van Zwedenom, Ch. Thie-
lemannom, D. Gattim, F. Luisim, Sirom C. Davisom, J. Nottom, S. Bychkovom. 
Vo februári 2020 získala titul Kammersängerin od Saského štátneho operného 
divadla v Drážďanoch a na jeseň 2020 jej bola udelená Bavorská kultúrna cena.

Hviezdna kariéra tenoristu Pavla Bršlíka sa začala v roku 2005, keď bol 
v  ankete kritikov časopisu Opernwelt vyhlásený za „Mladého speváka roka“.
V rokoch 2003 až 2006 bol členom súboru Berlínskej štátnej opery Unter den 
Linden. Od roku 2006 je pravidelným hosťom popredných európskych operných 
domov. Vo Viedenskej štátnej opere stvárnil Lenského, Nemorina, Dona Ottavia 
a Alfreda. Na scéne Bavorskej štátnej opery absolvoval dva dôležité rolové debu-
ty: Gennara (Lucrezia Borgia) po boku E. Gruberovej a Edgarda (Lucia di Lammer-
moor) s D. Damrau. V londýnskej opere Covent Garden sa predstavil ako Lenský, 
Ferrando, Don Ottavio a Tamino. Hosťoval tiež v Parížskej opere, barcelonskom 
Liceu, bruselskom Théâtre Royal de la Monnaie, Salzburskom festivale, festivale 
v Aix-en-Provence, Theater an der Wien, drážďanskej Semperoper či ženevskom 
Grand Théâtre.

V rokoch 2012 – 2018 bol členom súboru Opery v Zürichu, kde spieval okrem 
iného Števu, Dona Ottavia, Nadira, Petra Quinta a Leicestra. V roku 2021 mu bol 
udelený čestný titul „Bayerischer Kammersänger“.

Po úspešných debutoch v úlohách Jeníka (Predaná nevesta) v mníchov-
skej Bavorskej štátnej opere a Edwina (Čardášová princezná) v Zürichu, nedávno 
s veľkým úspechom debutoval ako Princ (Rusalka) v Národnom divadle v Prahe. 
Do jeho repertoáru pribudli aj postavy Mattea (Arabella) v Zürichu, Fausta 
(Mefistofeles) a Lohengrina v Drážďanoch.

Projekty v aktuálnej sezóne zahŕňajú stvárnenie postavy Jeníka (Predaná 
nevesta) v novej produkcii Viedenskej štátnej opery, dlho očakávaný návrat 
do Metropolitnej opery v New Yorku ako Matteo (Arabella), Alfréd (Netopier) 
v mníchovskej Bavorskej štátnej opere a rolový debut ako Rodolfo (Luisa Miller) 
v Štátnej opere v Hamburgu.
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Rakúsky basista Günther Groissböck patrí k najžiadanejším spevákom 
svojho odboru a vo svete opery si získal významné meno vďaka svojim mimo-
riadne expresívnym interpretáciám. Jeho umelecká cesta sa začala štúdiom 
vo Viedni, po ktorom sa stal členom súboru Viedenskej štátnej opery a neskôr 
Operného domu v Zürichu. Práve z týchto prestížnych angažmánov sa úspešne 
odrazil na najvýznamnejšie svetové pódiá.

Dnes Günther Groissböck pravidelne hosťuje v popredných operných do-
moch. Mimoriadne úzke puto ho spája najmä s Viedenskou štátnou operou, kde 
sa divákom predstavil v kľúčových úlohách ako Barón Ochs v Ružovom gava-
lierovi, Hunding vo Valkýre, Hagen v Súmraku bohov, Sarastro v Čarovnej flaute, 
Daland v Bludnom Holanďanovi, Pápež Pius IV. v opere Palestrina či Filip  II. 
v  Donovi Carlovi. Rovnako výraznú stopu zanechal v newyorskej Metropolit-
nej opere, kde od svojho debutu v roku 2010 v úlohe Collina v Bohéme stvár-
nil postavy Baróna Ochsa, Landgrófa Hermanna či Filipa II. Jeho medzinárodné 
pôsobenie dopĺňajú pravidelné hosťovania v Opéra de Paris, milánskej La Scale, 
madridskom Teatro Real alebo v Opere Zürich.

Okrem opernej scény tvoria ťažisko jeho umeleckej činnosti piesňové 
recitály. Svoje interpretačné majstrovstvo predviedol v sálach ako viedenský 
Musikverein, londýnska Wigmore Hall či newyorská Carnegie Hall. Jeho dis-
kografia je rovnako bohatá; v spolupráci s klaviristom M. Martineauom nahral 
albumy „Nicht Wiedersehen!“ s piesňami Gustava Mahlera, Richarda Straussa 
a Hansa Rotta, ktorý získal prestížne ocenenie Choc de Classica 2023, a „Män-
nerliebe und -leben“ s dielami Beethovena, Schumanna, Brucknera a Brahmsa.

Pri príležitosti brucknerovského roku 2024 nahral v kláštornom kostole 
sv. Floriána s organistom M. Giessenom album duchovnej hudby „In te domine 
speravi“. Umelec sa však venuje aj špecificky viedenskému repertoáru, čo doka-
zujú albumy piesní „Gemischter Satz“ a aktuálna novinka „Annageln kannst 
es net, die Zeit“, na ktorých spolupracoval s ansámblom Neue Wiener Concert 
Schrammeln pod značkou vydavateľstva Gramola.

Slovenský filharmonický zbor (SFZ) je prominentným reprezentantom 
slovenského profesionálneho zborového umenia. Do hudobného diania vstúpil 
v  roku 1946 ako Miešaný zbor československého rozhlasu. Na poste zbormaj-
strov sa vystriedali viaceré významné osobnosti (J. M. Dobrodinský, Š. Klimo, 
P. Baxa, P. Procházka, M. Vach, J. Rozehnal, B. Juhaňáková, J. Chabroň, J. Rozehnal). 
Kultivovanosť prejavu, zvuková rovnováha hlasových skupín, ale aj interpre-
tačná pohotovosť, spoľahlivosť a príkladná umelecká disciplína sa premietajú 
do suverénnych výkonov, ktoré pri vzájomnej spolupráci ocenili mnohí re-
nomovaní dirigenti. 

Zbor spolupracoval s prestížnymi zahraničnými orchestrami ako napr.: 
Berlínski filharmonici, Viedenskí filharmonici, Viedenskí symfonici, Izraelská fil-
harmónia či Orchestre de Paris. Svojimi výkonmi prispel k lesku významných 
medzinárodných festivalových podujatí (Salzburg, Londýn, Baden-Baden). SFZ 
získal medzinárodné ocenenie Oper! Awards 2023 v kategórii Najlepší spevácky 
zbor za spoluprácu s Berlínskymi filharmonikmi a K. Petrenkom v opernej pro-
dukcii Piková dáma na Veľkonočnom festivale v Baden-Badene a koncertoch 
v Berlínskej filharmónii (2022).

V koncertnej sezóne 2025/2026 SFZ opätovne hosťoval vo Filharmónii 
Brno (R. Kružík) a v produkcii Le Grand Macabre G. Ligetiho vo Viedenskej štát-
nej opere (P. Heras-Casado). SFZ sa zároveň predstavil aj na podujatiach Národ-
ného divadla Košice a Štátneho komorného orchestra Žilina, na konci júna bude 
účinkovať na festivale Smetanova Litomyšl v Stravinského oratóriu Oidipus rex 
(P. Popelka).

Slovenský dirigent Adam Sedlický, držiteľ 3. ceny na Zoraqi Conducting 
Competition v Albánsku (2025), je absolventom hry na klavír (D. Švárna) a di-
rigovania (Š. Sedlický) na Konzervatóriu v Žiline. V roku 2016 ukončil magister-
ské štúdium orchestrálneho dirigovania (J. Kyzlink) na Vysokej škole múzických 
umení v Bratislave. Absolvoval semestrálne štúdium na Hudobnej Akadémii 
v Krakove a zúčastnil sa majstrovských kurzov u Gabriela Chmury, Colina Met-
tersa a Michalisa Economou, v rámci ktorých dirigoval Beethoven Academy 
Orchestra, Cardiff Sinfoniettu a Athens Philharmonia Orchestra. V roku 2021 
získal štipendium Bayreuther Festspiele a dokončil doktorandské štúdium 
na  Akadémii umení v Banskej Bystrici, kde v súčasnosti pôsobí ako odborný 
asistent.

V roku 2014 začal spolupracovať s Národným divadlom moravskosliezskym 
v Ostrave. V rokoch 2017 – 2023 pôsobil ako dirigent operného súboru, kde di-
rigoval inscenácie ako Nabucco, La Traviata (Verdi), Tosca, Triptych (Puccini), 
Rusalka (Dvořák), Osud (Janáček), Hubička (Smetana), Tannhäuser (Wagner), La-
butie jazero, Luskáčik (Čajkovskij), Búrka (Fibich), Zneuctenie Lukrécie (Britten), 
Don Quijote (Minkus), Róbert diabol (Meyerbeer) a ďalšie.

Od svojho úspešného debutu v Slovenskom národnom divadle v roku 2022 
sa tam pravidelne vracia. Dirigoval tam tituly ako Nabucco (Verdi), Carmen (Bizet), 
Svätopluk (Suchoň), Perníková chalúpka (Humperdinck), Labutie jazero, Luskáčik 
(Čajkovskij) a i. Spolupracoval so Symfonickým orchestrom Slovenského rozhlasu, 
kde pôsobil v rokoch 2020 – 2023 ako stály dirigent, ďalej s Filharmóniou Brno, 
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Filharmóniou Bohuslava Martinů Zlín, Janáčkovou filharmóniou Ostrava, Štát-
nou filharmóniou Košice čí Moravskou filharmóniou Olomouc. Od roku 2022 je 
stálym hosťujúcim dirigentom Štátneho komorného orchestra Žilina. 
	 Medzi Sedlického ocenenia patrí cena Zbormajster-Junior (ČR, 2018) 
a účasť vo finále „Romano Gandolfi International Competition for Choral Con-
ductors“ v Parme (2019). Ako zbormajster viedol v rokoch 2015 – 2023 Aka-
demický spevácky zbory Vysokej školy banskej – Technickej univerzity Ostrava, 
s ktorým získal mnohé medzinárodné ocenenia. Od roku 2020 pravidelne spo-
lupracuje ako hosťujúci zbormajster so Slovenským filharmonickým zborom.
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VSTUPENKY
Online predaj a rezervácie na www.khjfestival.sk

Vstupenková pokladňa 
Dom umenia, Moyzesova 66, Košice
Po – Št: 10:00 – 12:00 a 14:00 – 17:00
Pi, So, Ne, sviatky: zatvorené

Večerná pokladňa v Dome umenia je otvorená hodinu pred koncertom a predáva 
vstupenky na aktuálny koncert. Na koncertoch mimo Domu umenia je večerná 
pokladňa otvorená 30 minút pred začiatkom podujatia na mieste jeho konania. 

Postup pri predaji a rezervovaní vstupeniek a iné podmienky súvisiace s podu-
jatiami Štátnej filharmónie Košice upravujú Všeobecné obchodné podmienky 
vydané ŠFK: https://www.sfk.sk/obchodne-podmienky 

Tel.: +421 905 073 123
E-mail: vstupenky@sfk.sk
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