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Idin Samimi Mofakham – Taftāl (2023) 

 
 Hudba íránského skladatele/interpreta Idina Samimi Mofakhama (1982) je 
hluboce zakořeněna v tradiční a místní hudbě jeho domovské země. Od roku 2015 
rozvíjí svůj vlastní hudební jazyk založený na ne-západních ladících systémech, 
odvozených z přirozené intonace a psychoakustiky. V roce 2023 získal Ph.D. na 
Norské hudební akademii v Oslu na základě své výzkumné práce zaměřené na 
středověké ladící systémy z oblasti Íránu a jejich tvůrčí využití v soudobé hudbě. 
Mofakham je spoluzakladatelem a uměleckým manažerem souboru Spectro Centre 
for New Music, který vznikl v roce 2013. Mezi lety 2015 a 2019 byl členem 
představenstva a hlavním kurátorem Teheránského festivalu soudobé hudby, 
jediného mezinárodního festivalu zaměřeného na soudobou a experimentální 
hudbu v Íránu. Působí v experimentální skupině Spectro Duo, kterou založil se svou 
manželkou Martynou Koseckou. Jejich hudba vychází z postupů drone music, noisu, 
fenoménu beatu, glitche, modifikovaných terénních nahrávek, mikrotonality a 
východní modality. Mofakhamova hudba byla provedena či nahrána soubory jako 
Klangforum Wien, S.E.M. Ensemble, Hermes Ensemble, Omnibus Ensemble, Moto 
Perpetuo, AuditivVokal Dresden, Momenta Quartet, IAMA Trio, Ostravská banda, 
Stockholm Saxophone Quartet, Xelmya Trio, Oslo Sinfonietta, Abbyss Quartet a v 
Íránu především tělesy Nivak Ensemble a Nilper Orchestra. 

 
 Název kompozice Taftāl pochází z původně perského geologického termínu 
pro magma. Mikrointervaly, které jsou k dispozici v rámci 36 tónové stupnice 
harmonia, a dále pak unikátní, osobitý témbr a zvuk nástroje, vnímám jako značně 
pohyblivé prvky, jež však kontrastují s dojmem určité těžkopádnosti harmonia, 
zapříčiněné jeho mechanickou strukturou. Tento kontrast mi připomíná podobný 
rozpor ve vztahu k magmatu, kdy zdánlivě pevné, poloroztavené vyvřelé horniny 



neustále mění svůj tvar a formu. Ve skladbě se zaměřuji na harmonický vývoj 
uskutečňovaný pomocí rozpínání kombinačních tónů. Kompozice byla objednána 
českým umělcem Miroslavem Beinhauerem a je mu rovněž věnována. 

Idin Samimi Mofakham 
 
 

 The music of Iranian composer/performer Idin Samimi Mofakham (1982) is 
deeply rooted in the traditional and regional music of his home country. Since 
2015, he has been developing his own musical language based on non-Western 
tuning systems, just intonation, and psychoacoustics. In 2023 he received his PhD 
from the Norwegian Academy of Music in Oslo with a research thesis on medieval 
tuning systems from Iran and their creative use in contemporary composition. 
Since 2013, Mofakham has been the co-founder and artistic manager of Spectro 
Centre for New Music. Between 2015 and 2019, he was a board member and 
senior curator of the Tehran Contemporary Music Festival, the only international 
festival focusing on contemporary and experimental music in Iran. He plays in the 
experimental band Spectro Duo, which he founded with his wife, composer 
Martyna Kosecka. Their musical focus is on drone, noise, beat phenomena, glitch, 
field recording transformation, microtonality and oriental modalities. Mofakham’s 
music has been performed or recorded by ensembles such as Klangforum Wien, 
S.E.M Ensemble, Hermes Ensemble, Omnibus Ensemble, Moto Perpetuo, 
AuditivVokal Dresden, Momenta Quartet, IAMA Trio, Ostravská Banda, Stockholm 
Saxophone Quartet, Xelmya Trio, Oslo Sinfonietta, Abbyss Quartet and, in Iran, 
most notably by Nivak Ensemble and Nilper Orchestra. 

 
 Taftāl takes its name from the geological term for magma in Farsi. The micro-
intervals of the harmonium’s 36-tone scale and the unique and characteristic 
timbre and sound, which are movable but appear to move with difficulty due to 
the mechanical structure of the instrument, remind me of the nature of magma, 
the semi-molten Igneous rock and its ever-changing shape and form. In this piece I 
have explored the evolution of harmony through its expansion by combination 
tones. This composition was commissioned by the Czech artist Miroslav Beinhauer 
and is dedicated to him. 

Idin Samimi Mofakham 
 

 

Ian Mikyska – Not the same, not different (2023) 
  

Ian Mikyska (1994) je československý skladatel, který operuje převážně 
na okrajích zvuku – tvoří instalace, videa, texty i divadelní představení. Studoval 
kompozici na Guildhall School of Music & Drama v Londýně (James Weeks a 
Laurence Crane), včetně stáží na Universität der Künste v Berlíně (Marc Sabat) a 
Centru audiovizuálních studií FAMU (Miloš Vojtěchovský). V současnosti dokončuje 
magisterská studia režie alternativního a loutkového divadla na pražské DAMU (Jiří 



Havelka, Sodja Lotker). Spolupracoval s mnoha divadly (Národní divadlo, Husa na 
provázku, Alfredvedvoře, Na zábradlí aj.) i výtvarnými umělci (Zbyněk Baladrán, 
Alžběta Bačíková, Jan Pfeiffer aj.). Vydal sbírku zvukových básní Partitury pro 
čtenáře (Psí víno, 2016) a připravil sérii „smyslových procházek“ – imerzivních 
instalací s knižním průvodcem. Ve své tvorbě zkoumá témata jako jsou pomíjivost a 
prázdnota, vztah percepční a konceptuální roviny vnímání, intermedialita či vztah k 
městské i přírodní krajině. Je uměleckým vedoucím souboru Prague Quiet Music 
Collective. Působí také jako překladatel z češtiny do angličtiny a zástupce 
šéfredaktora časopisu Czech Music Quarterly. 

 
 Not the same, not different je mou třetí skladbou pro šestinotónové 
harmonium. V první a nejdelší z nich, In (2021, s fixní elektronikou), jsem zkoumal 
pestrou paletu harmonií a zvukovostí nástroje v elektronické krajině, zatímco v 
Interstices (2023) jsem se zaměřil na rytmus záznějů neboli rázů, které vznikají mezi 
šestinotóny. Tato nejnovější skladba se vydává jiným směrem a zkoumá perkusivní 
možnosti harmonia a překrývání levé a pravé ruky v jedné oktávě (za použití 
různých rejstříků), s nejdříve velmi omezeným použitím mikrotonálních schopností 
nástroje. Název skladby odkazuje k buddhistickému konceptu śūnyatā (prázdnota; 
neohraničenost) – zenový mnich Šunrjú Suzuki jednou tento koncept svým 
beatnickým americkým studentům vysvětloval na výletě k vodopádu v 
Yosemitském národním parku, kde přirovnal kapku oddělenou od řeky – její smutek 
a dezorientaci – k lidskému životu: „Ať už je rozdělena do kapek či nikoliv, voda je 
voda. Náš život a smrt jsou jedno a to samé. Když si uvědomíme tuto skutečnost, 
nemáme už žádný strach ze smrti.“ Skladba je věnována Miroslavu Beinhauerovi. 

Ian Mikyska 
 
 

 Ian Mikyska (1994) is a Czechoslovak composer who works mostly on the 
edges of sound – he makes installations, videos, texts, and theatre. He studied 
composition at the Guildhall School of Music & Drama in London (with James 
Weeks and Laurence Crane), with exchanges at the Universität der Künste in Berlin 
(with Marc Sabat) and the Center for Audiovisual Studies at FAMU (with Miloš 
Vojtěchovský). He is currently completing a master’s degree in directing of 
alternative and puppet theatre at DAMU in Prague (with Jiří Havelka and Sodja 
Lotker). He has collaborated with numerous theatres (the National Theatre, Husa 
na provázku, Alfred ve dvoře, Na zábradlí, ao.) and visual artists (Zbyněk Baladrán, 
Alžběta Bačíková, Jan Pfeiffer, ao.). He published a book of sound poems, Partitury 
pro čtenáře (Scores for Readers; Psí víno, 2016) and prepared a series of “sensory 
strolls” – immersive installations with book-form guides. His work explores themes 
such as impermanence and emptiness, the relationship between the perceptual 
and the conceptual, intermediality, or our relationship to both urban and natural 
environments. He is the artistic director of the Prague Quiet Music Collective. He is 
also active as a translator from Czech to English and the editor-in-chief of Czech 
Music Quarterly. 



 
 Not the same, not different is the third piece I have written for the sixth-tone 
harmonium. The first and longest, In (2021, with fixed media electronics) explored 
the diverse range of harmonies and sonorities the instrument can produce within 
an electronic landscape, while Interstices (2023) focused on the rhythm of beating 
between tones in the sixth-tone system. This newest piece goes in a different 
direction, exploring the percussive possibilities of the harmonium and the 
overlapping of the left and right hand in a single octave (through the use of various 
registers), with – at first – highly limited use of the instrument’s microtonal 
possibilities. The title is a reference to the Buddhist concept of śūnyatā (emptiness; 
boundlessness) – the Zen monk Shunryu Suzuki once explained this concept to his 
American Beat poet students through a visit to a waterfall in Yosemite, where he 
likened the sad and disorienting separation of the drop from the river to a single 
human life: “Whether it is separated into drops or not, water is water. Our life and 
death are the same thing. When we realize this fact we have no fear of death 
anymore.” The piece is dedicated to Miroslav Beinhauer. 

Ian Mikyska 
 
 

 
Milan Guštar – 36 pohledů na Edo (2023) 
 
 Milan Guštar (1963) je hudebník, programátor, konstruktér elektronických 
zařízení, organolog, pedagog a publicista. Od 80. let se věnuje vlastní hudební, 
výtvarné a intermediální umělecké tvorbě ovlivněné minimalismem, ve které často 
využívá algoritmické a generativní postupy a matematické principy. Tvoří 
elektroakustickou hudbu i kompozice pro tradiční nástroje. Vydal několik CD se 
svými skladbami, které příležitostně provádí též živě. Hudební a zvukovou tvorbu 
mnohdy propojuje s vizuálními díly, světelnými instalacemi nebo filmy. Kromě 
vlastní tvorby se Milan Guštar zabývá rovněž výzkumem na pomezí vědy, techniky a 
umění, především matematickými aspekty hudby, zvukového a vizuálního umění, 
teorií tónových soustav, organologií a elektroakustikou. Je autorem obsáhlé 
dvojsvazkové encyklopedické knihy Elektrofony, ve které shrnul historii vývoje a 
principy fungování elektromechanických a elektronických hudebních nástrojů. 
 
 36 pohledů na Edo – Historii naší hudby prostupuje hledání kompromisu mezi 
dokonalostí souzvuků čistých intervalů a úsporností rozličných temperatur. 
Šestinotónové harmonium poskytuje jedinečnou možnost prozkoumat zvukové 
vlastnosti systému 36 EDO, tedy ladění dělícího oktávu na šestatřicet stejných 
stupňů. Název skladby 36 pohledů na Edo odkazuje na cyklus dřevotisků 36 pohledů 
na horu Fudži od japonského malíře Kacušiky Hokusaie. Edo je starým názvem pro 
japonské hlavní město Tokio i zkratkou pro Equal Division of Octave. Pomalé 
plynutí proměňujících se souzvuků bez explicitního harmonicko-melodického 



obsahu je volnou asociací nehnutého pohroužení mysli soustředěné na jediný 
předmět – dhjánu, která dala jméno nespekulativní buddhistické tradici – Zenu. 

Milan Guštar 
 
  
 Milan Guštar (1963) is a musician, programmer, builder of electronic devices, 
organologist, lecturer and publicist. His work in music, visual arts, and intermedia, 
has been influenced by minimalism. Often, he involves algorithmic and generative 
processes and mathematical principles. His music includes both electro-acoustic 
pieces and compositions for traditional instruments. He has released his 
compositions on several CDs and occasionally performs them live. He frequently 
combines his music and sound-art with visual works, light installations, and films. In 
addition to this creative aspect of his work, he also does research at the 
intersection of science, technology and art. He is particularly interested in the 
mathematical aspects of music/sound-art/visual arts, set theory, organology and 
electro-acoustics. He is the author of a comprehensive two-volume book 
Electrophones, which summarizes the history of electro-mechanical and electronic 
musical instruments and the principles on which they are based. 
 
 36 Views of Edo – Our music history is pervaded by a search for a compromise 
between totally consonant perfect intervals and the economy of different 
temperaments. Sixth-tone harmonium provides a unique opportunity to explore 
the sonic properties of 36 EDO, a tuning system that divides the octave into 36 
equal steps. The title of my composition, 36 Views of Edo, refers to 36 Views of 
Mount Fuji, a series of woodblock prints by the Japanese painter Katsushika 
Hokusai. Edo is both an old name for the Japanese capital Tokyo and an 
abbreviation of “equal divisions of the octave”. The slow unfolding of shifting 
chords without explicit harmonic-melodic content is connected, by free 
association, to the unwavering immersion of a singularly focused mind – dhyana, 
which gave its name to the non-speculative Buddhist tradition – Zen. 

Milan Guštar 
 
 
 

Klaus Lang – Not one and not two (2023) 
 
 Rakouský skladatel Klaus Lang (1971) nechápe hudbu jako médium, které by 
mělo vyjadřovat jakýkoliv mimohudební obsah (politické či filozofické myšlenky, 
společenské změny atd.). Namísto toho ji pojímá jako nezávislý a soběstačný 
akustický objekt. Vnímaný a prožívaný zvuk se stává časovým fenoménem – 
„slyšitelným časem“. Pro Klause Langa („klanga“) představuje čas, který se vyjevuje 
ve znějícím zvuku, samotnou podstatu hudby. Když jsme v kontaktu s uměleckým 
dílem, je možné zpomalit nebo dokonce pozastavit náš hektický svět a přeměnit tak 
právě probíhající okamžik ve věčnost a nekonečno. Vědomí toho, že jsou naše 



životy časově ohraničeny, umocňuje naši touhu po pocitu „bezčasovosti“, který lze 
zakusit při poslechu hudby – v její kontinuitě či překvapivém vývoji. Klaus Lang 
vystudoval kompozici na Univerzitě hudebních a dramatických umění ve Štýrském 
Hradci a rovněž absolvoval studium hry na varhany, které se dodnes aktivně věnuje 
jako interpret a improvizátor. Od roku 2006 je profesorem na výše zmíněné 
univerzitě ve Štýrském Hradci. 
 
 Not one and not two (Ani jednička, ani dvojka) – Ačkoliv v hudbě využíváme 
čísla jako určité pomůcky, hudba u nich nekončí – pokračuje skrz ně a za ně, přivádí 
nás k mnohem rozsáhlejší oblasti poezie. Zvuk může být reprezentován čísly, ale 
není jejich reprezentací. Existuje nekonečný prostor mezi jedničkou a dvojkou, 
stejně jako za jedničkou a dvojkou. 
 
 
 Klaus Lang (1971) does not treat music as a vessel for extra-musical content 
like politics, philosophy, social change, etc. Instead, he sees it as an independent, 
self-sufficient acoustic object. Sound, explored through aural experience, becomes 
a temporal phenomenon – “audible time”. That is to say that for Klaus Lang 
(“klang”), time manifesting itself in sound is the very substance of music. When we 
commune with a work of art, it is possible to slow our hectic world down or 
suspend its movement altogether, transforming it into eternity and infinity. The 
knowledge that our lives must come to an end amplifies our yearning for 
timelessness that can be found in music – in its continuity and its surprising turns. 
Klaus Lang holds a degree in composition from the University of Music and 
Performing Arts in Graz; he also trained as an organist and remains an active organ 
player and improviser. In 2006 Lang was appointed as professor of composition at 
the above mentioned university in Graz. 
 
 Not one and not two – Even though music uses numbers as tools it does not 
stop with them but goes through and beyond them and leads us in the far greater 
realm of poetry. Sound can be represented by numbers but it is not a representation 
of them. There is an infinite space between one and two as well as beyond one and 
two. 
 
 
Judith Berkson – Bent Meanings (2023)  

 
 Judith Berkson (1977) je skladatelka-interpretka žijící v New Yorku. 
Spolupracovala s Kronos Quartet, City Operou či Laurie Anderson a premiérovala 
vokální díla Chayi Czernowin, Enna Poppeho, Micka Barra, Joea Maneriho, Ricka 
Burkhardta, Julie Werntz a Aleksandry Vrebalov. Je rovněž kantorkou a 
spolupracovala na jidišské lidové hudbě s Theodorem Bikelem. Její sólové album 
Oylam vydal label ECM Records a tato deska propojuje autorčiny zkušenosti z nové 
hudby, jazzu, německých lieder a improvizace. Ve své současné tvorbě se zaměřuje 



na mikrotonální hudbu pro akustické hudební nástroje a zpěv. Autorčina opera 
Částečné vzpomínky byla provedena v rámci NODO / Dny nové opery Ostrava 2022. 

 
 Kompozice Bent Meanings (Ohnuté významy) tematizuje materialitu hudby, 
paměť a zabývá se též otázkou: Je zvuk nositelem významu? Drobné mikrotonální, 
enharmonické rozdíly šestinotónového harmonia si zahrávají s naší pamětí, slyšíme 
stopy diatonických intervalů a zvuky, které nám jsou povědomé, ale zároveň 
povědomé nejsou; vlastně jde o typ poslechu mezi přítomností a minulostí. 
Naznačený potenciál reprezentativní síly hudby využívající paměť je ve skladbě 
přítomen společně s reálně znějícími rázujícími patterny, které drobné mikrotóny 
vytvářejí – jedná se o typ materiality, která na nás působí a zasahuje nás; nachází se 
v těchto rázujících patternech význam? Slyšíme reprezentaci, anebo podvědomou 
vzpomínku reálného světa? 

Judith Berkson 
 
 

 Judith Berkson (1977) is a composer-performer living in New York. She has 
collaborated with the Kronos Quartet, City Opera, Laurie Anderson and has 
premiered vocal works by Chaya Czernowin, Enno Poppe, Mick Barr, Joe Maneri, 
Rick Burkhardt, Julia Werntz and Aleksandra Vrebalov. She is also a cantor and has 
collaborated on Yiddish folk music with Theodore Bikel. Her solo album Oylam was 
released on ECM Records and fuses a background in new music, jazz, German 
lieder and improvisation. Her current work focuses on microtonal writing for 
acoustic instruments and voice. Berkson’s opera Partial Memories was performed 
at NODO/New Opera Days Ostrava 2022. 

 
 Bent Meanings engages with music’s materiality, memory, and the question: 
Does sound carry meaning? Small microtonal, enharmonic differences on the sixth-
tone harmonium play with memory, traces of diatonic intervals and sounds that 
are familiar but are simultaneously not; a kind of listening in between the present 
and past. This potential for music’s representational power through memory is 
juxtaposed with the physical beating patterns that the small microtones create, a 
kind of materiality affecting us; is there meaning in these beating patterns? Are we 
hearing a representation, or a subconscious memory of the physical world? 

Judith Berkson 
 
 
 

Phill Niblock – Harmonius (2023) 
 
 Phill Niblock (1933) je intermediální umělec, který ve své tvorbě využívá 
hudbu, film, fotografii, video či počítač. Od poloviny šedesátých let dvacátého 
století skládá hutné, hlasité drony plné mikrointervalových, instrumentálních 
témbrů, z nichž v prostoru během provedení povstávají další četné tóny. Niblock 



zároveň vytváří filmy/videa zaměřená na lidský pohyb při práci nebo na černobílé 
abstraktní výjevy generované počítačem, které evokují dojem, že volně plují v čase. 
Od roku 1985 je ředitelem newyorské nadace Experimental Intermedia 
Foundation: jako umělec byl jejím členem od roku 1968, přičemž v roce 1973 
převzal produkci hudebních a intermediálních událostí v rámci této nadace a stal se 
také vedoucím přidruženého labelu XI Records. Niblockovu hudbu vydávají Moikai, 
Mode, Touch a zmíněný label XI Records; label Extreme pak nabízí DVD s jeho filmy 
a skladbami. V roce 2014 přijal Phill Niblock od Nadace současného umění Cenu 
Johna Cage. 
 
 Harmonius představuje poměrně výjimečnou skladbu v díle Philla Niblocka 
– jedná se o jedinou kompozici napsanou přímo pro mikrotonální nástroj, v tomto 
případě pro šestinotónové harmonium Aloise Háby. Ačkoliv Niblock mikrotonalitu 
uplatnil v docela velkém počtu svých skladeb, jednalo se o mikrotonalitu 
vytvářenou na základě manipulace s nahranými samply, ne produkovanou 
samotným hudebním nástrojem. Naznačený způsob práce tak hudební proud ve 
výsledku dále rozšiřoval o mikrotonální vrstvu. Na formální stránce tohoto díla se 
nejvíce projevuje instrukce, aby interpret pohyboval levou a pravou rukou v 
opačných směrech – vzniká tak fascinující a zároveň dezorientující proud zvuku, 
jenž představuje výzvu pro posluchačovo vnímání hudby a dotváří celkový 
umělecký dojem kompozice. 
 
 
 Phill Niblock (1933) is an intermedia artist working with music, film, 
photography, video, and computers. Since the mid-60’s he has been making dense 
and loud drone music filled with microtones. He frequently presents a variety of 
films and videos– some of which involve the physicality of people working and 
moving through space, and some of which are more informed by computer-driven 
abstract images. Since 1985, he has been the director of the Experimental 
Intermedia Foundation (EI) in New York where he has been an artist/member since 
1968. He has been producing music and mixed-media presentations at EI since 
1973, and is the curator of EI’s label XI Records. Phill Niblock’s music is available on 
XI, Moikai, Mode, and Touch labels. A DVD containing some of his films and music 
has been realeased on the Extreme label. In 2014, he was the recipient of the John 
Cage Award from the Foundation for Contemporary Arts. 
 
 Harmonius is unique in Phill Niblock’s oeuvre. It is his only work written for a 
microtonal instrument, in this case Alois Haba’s sixth-tone harmonium. 
Microtonality is frequently heard in Niblock’s works– often this is produced 
through the manipulation of recorded samples of an acoustic instrument. The main 
formal driver of the work is the decision to instruct the performer to move their 
left and right hands in opposite directions, a motion which creates an intriguing 
and disorienting flux which challenges the listener’s perception of the music and 
contributes to the overall artistic experience. 



 
 

Bernhard Lang – Loops for Hába (2022–2023) 
 

 Bernhard Lang (1957) se po studiích na Brucknerově konzervatoři v Linci 
přestěhoval do Štýrského Hradce (Grazu), kde studoval klasický i jazzový klavír. Po 
ukončení studia se stal žákem polského skladatele Andrzeje Dobrowolského, který 
jej seznámil s technikami nové hudby. V roce 1988 začal vyčovat hudební teorii, 
harmonii a kontrapunkt na Univerzitě hudebních a dramatických umění ve 
Štýrském Hradci. V letech 2003–2022 působil na téže škole jako profesor v oboru 
kompozice, v současné době žije ve Vídni jako skladatel na volné noze. Jeho 
hlavním zájmem je od roku 1999 hudební divadlo odvozené z teorie 
„diference/opakování“. Jak uvedl pro Český rozhlas Petr Bakla: „K rozmanité a 
hluboce promýšlené práci se zvukovými smyčkami Langa inspirovaly filmy Martina 
Arnolda, experimentální hráči na gramofony jako Philip Jeck a také Deleuzův spis 
Différence et répétition. Zatímco minimalismus si liboval v pozvolných procesech a 
opakování vyvolávalo spíše meditativní atmosféru, Lang ve svých skladbách pracuje 
s ostrými střihy a nepravidelností, vzniká nepředvídatelná hudba plná zvratů.“ Od 
roku 2009 působí jako lektor na festivalu Ostravské dny; jeho opera Der Reigen se v 
roce 2014 stala centrem pozornosti festivalu NODO a na OD 2017 měla premiéru 
kompozice Monadologie XXXVII „Loops for Leoš“, kterou napsal přímo pro festival. 
Ostravské centrum nové hudby v roce 2021 uvedlo v pražském multifunkčním sálu 
DOX+ koncert Zásadní Bernhard Lang. 

 
 Loops for Hába pro šestinotónové harmonium – Miroslav Beinhauer, který v 
minulosti interpretoval můj klavírní koncert, mě požádal, abych pro něj vytvořil 
skladbu pro šestinotónové harmonium a zároveň mě s tímto nástrojem důkladněji 
seznámil. Slyšel jsem taktéž jeho sólový recitál na šestinotónové harmonium na 
Ostravských dnech 2021. Kromě toho mě v 80. letech Georg Friedrich Haas 
upozornil na Hábovo dílo a já jsem následně rovněž prostudoval autorovy 
teoretické spisy týkající se harmonie. Samotná skladba je vystavěna pomocí 
smyček, je zde vlastně využit určitý „smyčkový kontrapunkt“, inspirovaný postupy 
Philipa Jecka, který podobným způsobem (tj. kontrapunkticky) proti sobě staví 
vícero gramofonů. Kompozice je také strukturálně spřízněna s dílem Organ-Loops 
vol. 1. 

Bernhard Lang 
 
 

 Bernhard Lang (1957) studied piano at the Bruckner Conservatory Linz and 
then moved to Graz to study classical and jazz piano. After finishing his studies, 
Lang took courses in composition with Polish composer Andrzej Dobrowolski, who 
introduced him to the techniques of new music. In 1988, Lang began teaching 
classes of his own in music theory, harmony, and counterpoint at the University of 
Music and Performing Arts in Graz. He held a professorship in composition there 



between 2003 and 2022. Presently, he lives as a freelance composer in Vienna. 
Since 1999, Lang’s main interest has been music theatre, derived from his theory of 
“difference/repetition”. Speaking to Czech Radio, Petr Bakla had this to say about 
Lang’s methods: “His varied and thoughtful work with loops has been inspired by 
Martin Arnold’s films, experimental turntablists like Philip Jeck, and by Deleuze’s 
book Différence et répétition. Whereas minimalism reveled in gradually unfolding 
processes evoking a rather meditative atmosphere through repetitions, Lang 
incorporates jump-cuts and irregularities that result in an unpredictable music full 
of sudden turns.” He has been a lecturer at Ostrava Days since 2009, and the 
festival frequently features his compositions – Lang’s opera Der Reigen became a 
highlight of NODO 2014 and his composition Monadology XXXVII “Loops for Leoš” 
was written directly for OD 2017 and premiered during the festival. Ostrava Center 
for New Music presented the concert Essential Bernhard Lang in 2021 at the DOX+ 
multifunctional hall in Prague. 

 
 Loops for Hába for sixth-tone harmonium – Miroslav Beinhauer, who had 
already played my piano concerto, commissioned this piece for sixth-tone 
harmonium and also introduced me to the instrument. I had already heard his solo 
recital on sixth-tone harmonium at Ostrava Days 2021. Furthermore, I had studied 
Hába’s theory of harmony, after Georg Friedrich Haas had introduced me to his 
work in the 1980’s. The piece itself is based on loop-construction, using a kind of 
loop counterpoint inspired by Philip Jeck’s multi-turntable counterpoint. The piece 
is also structurally related to Organ-Loops vol. 1. 

Bernhard Lang 
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