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František Chaloupka – Rozlučka se svobodou / Bachelor Party (2022) 
 
 František Chaloupka (1981, Československo) komponuje především 
instrumentální hudbu pro klasické nástroje, komorní a symfonické orchestry, dále je 
tvůrcem oper a multimediálních děl. Je rovněž vyhledávaným orchestrátorem, 
producentem a kytaristou. Po absolvování Janáčkovy konzervatoře v Ostravě 
pokračoval dále ve studiu skladby na Janáčkově akademii múzických umění v Brně ve 
třídě Martina Smolky – v roce 2014 zde získal titul Ph.D. V roce 2006 též studoval 
kompozici na Královské konzervatoři v Haagu (Nizozemsko) u Louise Andriessena, 
Clarence Barlowa, Martijna Paddinga či Richarda Ayrese. Zúčastnil se Mezinárodních 
kurzů pro skladatele a perkusisty v Trstěnicích (2004, 2005) a stal se stipendistou 
letního Institutu Ostravské dny (2005, 2007). Festival Ostravské dny rovněž uvedl 
premiéry jeho orchestrálních děl – An Ancient Calligraphy (2007), Smooth The Heavens 
(2009) a Darwin Among The Machines (2021). V dubnu 2011 založil soubor Dunami 
Ensemble a provedl s ním na festivalu Dny nové opery Ostrava 2012 svou operu-
instalaci Eva a Lilith. Chaloupkovy skladby byly objednány a interpretovány 
mezinárodně uznávanými hudebníky a soubory, např. New Century Players Los 
Angeles, Ensemble Modern & Péter Eötvös, Janáčkova filharmonie Ostrava, Prague 
Modern, International Ensemble Modern Academy (IEMA), BERG Orchestra, Trio 
Accanto, Aleph Gitarrenquartett, VENI Academy, Klangforum Wien. 

  
 Rozlučka se svobodou – Jet stále vpřed a pokud možno rychleji. Nezastavit se. 
Pohybovat se, ale nehýbat. Zrozeny během jízdy, od narození přisáty k akumulátoru 
pohybu. Apoštolky techno-optimismu, kněžky akcelerace. Oslavují svůj život na 
koloběžkách a šíří neutuchající víru v techno-optimismus.  

 
I. Zrod Techné (předehra) 
II. Manifest, vyznání a v neposlední řadě spanilá jízda (duet)  



III. Kalibrační mezihra  
IV. Pějme rychle! (duet)  
V. V rytmu techno-deprese (duet)  
VI. Roj techno-skeptiků (mezihra II.)  
VII. Valhalla Techno-optimismu (duet)  
 
Hudba a libreto: František Chaloupka  
Koncept: František Chaloupka a Tomáš Hlaváček 
Opera vznikla pod hlavičkou projektu Mikroopery v roce 2022. 
 
 

 František Chaloupka (1981, Czechoslovakia) predominately composes 
instrumental music and scores for classical instruments, chamber and symphony 
orchestras, operas and multimedia works. He is also sought out as an orchestrator, 
producer and guitar player. After finishing his studies in composition at the Janáček 
conservatory in Ostrava, he began to study composition with Martin Smolka at Janáček 
Academy of Music and Performing Arts in Brno, where he went on to complete his 
Ph.D. in composition (2014). In 2006 he studied composition at Royal Conservatory of 
The Hague (Netherlands) with Louis Andriessen, Clarence Barlow, Martijn Padding and 
Richard Ayres. He participated in international courses for composers and 
percussionists in Trstěnice (2004, 2005) and was given scholarship for Ostrava Days 
Festival (2005, 2007). OD Festival also premiered his orchestral pieces An Ancient 
Calligraphy (2007), Smooth The Heavens (2009) and Darwin Among The Machines 
(2021). In April 2011 he founded Dunami Ensemble and performed his opera-
installation Eve and Lilith at New Opera Days of Ostrava 2012. His pieces have been 
commissioned and performed by internationally renowed musicians and ensembles, 
e.g. New Century Players Los Angeles, Ensemble Modern & Péter Eötvös, Janáček 
Philharmonic Orchestra, Prague Modern, International Ensemble Modern Academy 
(IEMA), BERG Orchestra, Trio Accanto, Aleph Gitarrenquartett, VENI Academy, and 
Klangforum Wien. 

 
 Bachelor Party – Keep moving forward and as fast as possible. Don’t stop. To 
move but not to move. Born while driving, from birth attached to the accumulator of 
movement. Apostles of techno-optimism, priestesses of acceleration. They celebrate 
their life on scooters and spread an undying faith in techno-optimism. 

 
I. The Birth of Techné (prelude) 
II. Manifesto, confession and last but not least, sleepy driving (duet) 
III. Calibration Interlude 
IV. Let’s sing fast! (duetto) 
V. In the rhythm of Techno-depression (duetto) 



VI. Swarm of Techno-Skeptics (interlude II.) 
VII. Valhalla of Techno-optimism (duetto) 
 
Music and libretto: František Chaloupka 
Concept: František Chaloupka and Tomáš Hlaváček 
The opera was created under the banner of the Mikroopery project in 2022. 
 
 

Malá Kodaň / Little Copenhagen Area 

18:30 

PREVIEW 
 

Radim Hanousek – Zásady tvorby uličního názvosloví (2021)  
  
 Radim Hanousek vystudoval obor elektronické počítače na Fakultě elektrotechniky 
a komunikačních technologií Vysokého učení technického v Brně a magisterský program 
s kompozičně-aranžérskou profilací na katedře jazzové interpretace Hudební fakulty 
Janáčkovy akademie múzických umění v Brně. Nyní se tamtéž v rámci doktorského 
studijního programu soustředí na různé podoby improvizace, intermedialitu a projekty 
na pomezí jazzu a soudobé vážné hudby – a to jako interpret (saxofonista, 
basklarinetista) i skladatel. Od roku 2013 vede autorský projekt Dust in the Groove. V 
roce 2020 sestavil PMP Orchestra, který realizoval díla Anthonyho Braxtona a Roscoe 
Mitchella v přítomnosti autorů. Jako improvizátor aktivně spolupracuje s mnoha 
hudebníky z celého světa. Je autorem hudby pro řadu ansámblů (FAUN Ensemble, 
Mikroopery, Lichtzwang, ConTRIOlogy, NOCZ, Radost Ensemble) a scénické hudby 
(bazmek entertainment, Feste, D’epog, Orbita). Organizuje také workshopy pro děti a 
klienty s mentálním postižením na téma improvizace a grafické partitury a je 
dramaturgem mezinárodních festivalů FAUN, PonavaFest a Festivalu ošklivé hudby. 
 
 Zásady tvorby uličního názvosloví – Dosud platná sedmnáctistránková vyhláška 
statutárního města Brna z roku 2001 nabízí bohatý jazykový materiál pro operní 
zpracování. Detailní popis pojmenování ulic, přidělování evidenčních čísel, určení 
barvy, provedení a umisťování tabulek a směrovek tvoří libreto pro tři operní hlasy a 
jednoho deklamátora. Údernost absurdního textu podporuje repetitivní mašinistická 
hudba prolínající se s improvizovanými témbrovými pasážemi a elektronikou.  
 
Hudba a hudební nastudování: Radim Hanousek 
Libreto: Ivan Palacký 
 
 



 Radim Hanousek graduated in Electronic Computers at the Faculty of Electrical 
Engineering and Communication, Brno University of Technology, and completed a 
composition/arrangement-oriented MA programme at the Jazz Interpretation 
Department, of the Janáček Academy of Performing Arts in Brno. Currently, he is 
working on his PhD at the latter department, focusing on different forms of 
improvisation, intermediality and projects at the intersection of jazz and contemporary 
classical – both as a performer (saxophone, bass clarinet) and a composer. Since 2013, 
he has been performing his works with his own Dust in the Groove ensemble. In 2020, 
he formed the PMP Orchestra, performing works by Anthony Braxton and Roscoe 
Mitchell with the composers themselves in attendance. As an improviser, he actively 
collaborates with musicians from around the world. He has written music for 
numerous ensembles (FAUN Ensemble, Microoperas, Lichtzwang, ConTRIOlogy, NOCZ, 
Radost Ensemble), as well as theaters (bazmek entertainment, Feste, D’epog, Orbita). 
He also organizes improvisation and graphic score workshops for children and clients 
with intellectual disabilities and serves as the artistic director of the international 
festivals FAUN, PonavaFest and Ugly Music Festival 
 
 Street Nomenclature Guidelines – This seventeen-page piece of regulation by the 
Statutory City of Brno, still in force today, offers a rich source of language material for 
opera treatment. Detailed guidelines for street naming, house number assignment or 
the choice of color, design and place for signs and direction markers provide the 
libretto for three opera singers and a speaker. The soul-crushing, absurd lyrics are 
underscored by repetitive mechanistic music blended with improvised timbral 
passages and electronics. 
 
Music and musical direction: Radim Hanousek 
Libretto: Ivan Palacký 
 
 
Michał Chojnacki – Riversound Ostravice (2023) 
  
 Michał Chojnacki (1997) vyrůstal na hudbě Bacha, Mozarta a skupiny Kraftwerk. 
Od roku 2018 studuje hru na klavír na Hudební akademii Karola Szymanowského v 
Katovicích pod vedením Magdaleny Lisak. Kromě toho studoval hru na cembalo u 
Małgorzaty Sarbak a klavírní imrpovizaci u Szabolcse Esztényi. Souběžně navíc 
vystudoval hudební vědu, filozofii a práva na Varšavské univerzitě – školu absolvoval 
summa cum laude (s nejvyšší pochvalou) v roce 2022. Je fascinovám tradiční hudbou a 
zúčastnil se četných workshopů týkající se tradiční hudby a terénního nahrávání. Krom 
toho se Chojnacki též zaměřuje na interpretaci děl 20. století a soudobé hudby. Těžiště 
jeho umělecké činnosti však tkví v improvizaci. Iniciuje živá hudební vystoupení – ať už 
se jedná o sólové koncerty, či o spolupráci s profesionálními, anebo neprofesionálními 



hudebníky. Věnuje se také studiu elektronické hudby a prozkoumávání vzájemného 
působení elektronické a akustické hudby. 
 
 Riversound Ostravice – Posloucháme hudbu. To je většinou nenapadnutelné 
paradigma: posloucháme hudbu. Ale co by se stalo, kdybychom role obrátili? Co kdyby 
hudba naslouchala nám? Dílo Riversound Ostravice je performancí, jež se zaměřuje na 
nalézání styčných bodů mezi živou hudbou a ambientními zvuky. Všichni hudebníci – 
instrumentalisté i vokalisté – by si měli volně pohrávat se zvukovým prostředím. Z toho 
důvodu performance neustále znovu začíná, nikdy ji nelze předem zapsat či uměle 
uzavřít, musí sama dospět k závěru. Zakřičí někdo? Projede kolem auto? Anebo bude 
nad hlavami posluchačů kroužit hejno rorýsů? To vše bude odhaleno během provedení 
díla. 
 Vyzýváme obecenstvo k tomu, aby se chovalo svobodně. Procházejte se, mluvte 
spolu – jednoduše dělejte, co uznáte za vhodné. Jste rovněž účinkujícími! 

Michał Chojnacki 
 

 Michał Chojnacki (1997) was raised listening to Bach, Mozart, and Kraftwerk. 
Since 2018, he studies piano performance at Karol Szymanowski Academy of Music in 
Katowice (Poland), under the supervision of Magdalena Lisak. Apart from that, 
Chojnacki studied harpsichord performance under Małgorzata Sarbak and piano 
improvisation with Szabolcs Esztényi. Concurrently with his musical education, 
Chojnacki studied musicology, philosophy, and law at the University of Warsaw 
(Poland), graduating summa cum laude in 2022. He is fascinated by traditional music 
and has participated in numerous workshops on traditional music and field recordings. 
Apart from that, Chojnacki focuses on performing mostly 20th century and 
contemporary music. However, the core of Chojnacki’s artistic activity is live 
improvisation. He creates live musical performances solo or together with professional 
and non-professional musicians. He also enjoys studying electronic music and 
exploring the interplay between the electronic and acoustic. 
 
 Riversound Ostravice – We listen to music. This is a mostly uncontested paradigm: 
we listen to music. But what would happen if the roles were reversed? What if the 
music was listening to us? Riversound Ostravice is a performance aiming to explore the 
interplay between live music and ambient sound. In this performance musicians – 
instrumentalists and vocalists – are invited to freely play with the soundscape. Thus, 
the performance is constantly being born, never written down and never complete, 
until its end. Will someone shout, a car pass or a flock of swifts circle by? It all will 
unravel during the performance.  
 We strongly encourage the audience to act freely. Walk around, talk if you want 
and do whatever pleases you. You are the performers too! 

Michał Chojnacki 



 
 
Sean Kiley – The Garden Beyond This Perceptual Veil (2022) 
 
 Sean Kiley v současné době pracuje na dizertační práci na pomezí hudební 
kompozice a psychologie na University of Victoria (Britská Kolumbie). Mezioborový 
program na zmíněné škole mu dovoluje prozkoumávat různé formy stavů transu 
vyvolaných zvukem a hudební prostředky, které k těmto prožitkům vedou. Studuje 
rovněž vliv časového vnímání ve vztahu ke změněným stavům mysli a možnostem 
léčení zvukem (sound healing) – především skrze vnímání času v hudebních smyčkách. 
Jako skladatel a interpret se intenzivně zajímá o zvukovou kompozici a metody 
improvizace či o zvukové evokace a transpersonální psychologii. Kiley se také věnuje 
hře na klasickou kytaru a jako folkový hudebník vystupuje v projektu nazvaném Seele 
Geist. Je zakladatelem labelu a hudebního kolektivu RGMS a taktéž aktivním zvukovým 
inženýrem ve Victorii. Kileyho tvorba a kompoziční procesy se pohybují na pomezí 
fenomenologie, neurologie, rituálních aktivit, metafyziky, mysticismu, astrologie a 
hermeneutiky. Absolvoval obory kompozice a zvukové inženýrství na DePaul University 
a magisterský program v oboru hudební skladba dokončil na University of Victoria. 
Kiley také pro rok 2024 získal stipendium od Centra výzkumu náboženství a společnosti 
na University of Victoria. 
 
 
 The Garden Beyond This Perceptual Veil (Zahrada nacházející se za závojem 
vnímatelného) – Tato kompozice je otevřeným dílem sestávajícím ze smyček – 
interpreti si mohou „zvolit svou vlastní cestu“ skladbou. Každý hráč má k dispozici sadu 
24 hudebních buněk, které obsahují vlastní unikátní hudební fráze, lze je po určitou 
dobu opakovat formou smyčky a taktéž je možné pozměňovat jejich tempo. Interpreti 
mohou tyto buňky hrát libovolným způsobem a v jakékoliv kombinaci. Dílo považuji za 
syntézu mých tří kompozičních přístupů. Zaprvé, zvuk jako umělecké vyjádření (nebo 
hudební skladba). Zadruhé, zvuk jako lék (nebo zvuková léčba). A konečně, zvuk jako 
percepční experiment. Tento experiment spočívá v tom, zda posluchač dovede 
rozpoznat smyčky, jež jsou v díle obsaženy, anebo ne. Z hlediska výše zmíněné zvukové 
léčby pak kompozice využívá tradiční zpívající mísy a monauralní rytmy, hudba tedy 
může navodit až meditativní stav. Umělecké poselství skladby se zaměřuje na 
zakoušení noumenonu (noumenon – opak toho, co se pouze jeví, čili fenoménu; věc o 
sobě – pozn. překl.), jež vychází z naší schopnosti potlačit analytické uvažování a 
vnímat tak Rajskou zahradu ne jako nějaké historické či mytologické místo, ale jako 
něco, co je přítomno „tady a teď“ a nachází se za hranicí ryze materiálního světa. Chtěl 
bych posluchače vyzvat k tomu, aby skladbu poslouchali skrze tyto tři naznačené 
perspektivy – aby se pomocí své analytické mysli pokusili rozpoznat využité smyčky a 
následně na sebe nechali působit léčivé hudební prvky než se hudba stane pouze čistě 



imaginativní zkušeností, kde vkus a preference či obvyklé rozlišování přestanou 
existovat a převládne jednota všeho. Doufám, že tímto způsobem naleznete Zahradu 
nacházející se za závojem vnímatelného. 

Sean Kiley 
 
 
 In pursuit of his PhD in Music Composition and Psychology in an interdisciplinary 
program of the University of Victoria (British Columbia), Sean Kiley explores the 
varieties of sonically induced trance states, and the factors within music and 
composition which give rise to these experiences. Through the lens of time perception 
in musical loops, he studies the implications of time consciousness in relation to 
altered states of mind and sound healing. As a composer and performer, he is deeply 
interested in soundscapes and improvisational heuristics as well as sonic evocations of 
transpersonal psychology. Kiley also performs as a classical guitarist and folk musician 
under the guise of Seele Geist. He is the founder of record label and music collective 
RGMS and an active recording engineer in Victoria. Kiley’s writings and compositional 
processes traverse phenomenology, neurology, ritual, metaphysics, mysticism, 
astrology, and hermeneutics. He holds degrees in composition and sound engineering 
from DePaul University, and a Masters degree in music composition from the 
University of Victoria. He is also the recipient of the 2024 graduate fellowship from the 
Centre for Studies in Religion and Society at the University of Victoria. 
 
 
 The Garden Beyond This Perceptual Veil – This piece is an open score of “choose 
your own adventure” loops. Essentially, each performer has before them a set of 24 
cells with their own unique musical phrases, which are subject to repeat like a loop a 
particular number of times in each section of the changing tempo throughout the 
piece. The performers may play these cells in any manner they wish and in any 
combination. I consider this piece as the synthesis of my three modes of composition. 
Firstly, sound as artistic expression (or music composition). Secondly, sound as 
medicine (or sound healing). And lastly, sound as a perceptual experiment. The 
perceptual experiment is explored through our ability to be aware, or not be aware, of 
the loops present in this piece. Medicinally, this piece makes use of traditional singing 
bowls and monaural beats to allow the invocation of a meditative state. And 
artistically, it explores preparing the ground for the noumenal experience, which arises 
out of our ability to bypass the analytical mind and experience The Garden of Eden as 
not merely a historical or mythological place, but here and now in the present just 
beyond the veil of a purely material world. I would encourage you to listen through 
these three perspectives, beginning with the analytical mind in trying to perceive the 
loops present, but then allowing the medicinal elements to take hold until the music 
becomes a purely imaginative experience where taste and preference, this or that, no 



longer exist and the unity of everything takes hold. There I hope you will find The 
Garden Beyond This Perceptual Veil. 

Sean Kiley 
 
 

Andrew Stock – Untitled (“I sell the shadow to support the substance”) (2022) 
 
 Andrew Stock je skladatel/umělec pohybující se v koncertním prostředí a v oblasti 
instalací, zaměřuje se na experimentální hudbu, konceptuální umění a black studies. 
Autorova díla si objednaly či iniciovaly soubory a organizace jako LA Phil/wild Up, 
Fonema Consort, Quince Ensemble, New York Virtuoso Singers či Cleveland Chamber 
Symphony; jeho projekty byly finančně podpořeny institucemi Goethe-Institut, ASCAP 
a dalšími uměleckými organizacemi. Stock je původně violistou a jako sólista, komorní 
či orchestrální hráč od roku 2017 procestoval Spojené státy, Německo a Švýcarsko (NY 
Phil Biennial, New World Symphony, festivaly v Aspenu a Lucernu, WQXR Q2). Od roku 
2019 svou činnost čím dál více rozprostírá mezi různá média a směřuje ji mimo kontext 
koncertní hudby (např. performativní umění, texty, kurátorsví), dále se rovněž věnuje 
pedagogické činnosti, přednáší a je aktivní jako interpret v rámci svého 
doktorandského působení (University of  Chicago); hostoval též na různých institucích 
(Yale, Stanford, Connecticut College, Webster University). 
  
 Untitled (“I sell the shadow to support the substance”) (Bez názvu [„prodávám 
stín, abych podpořila podstatu“]) – Sojourner Truth prodala velké množství svých 
vlastních portrétů, na něž od roku 1864 umisťovala motto „prodávám stín, abych 
podpořila podstatu“ („stín“ = fotografie, kopie reality; „podstata“ = skutečný život a 
dílo Truth). Ve skladbě se snažím uvedené motto zašifrovat do tónů a rytmů. Dva 
instrumentální hlasy a dvě konkrétní nahrávky v díle vytvářejí „zrcadlový kánon“ – tuto 
formu a využití nahrávek vnímám jako metaforu pro proces fotografické reprodukce, 
nepřímo vyjádřený v textu. V nahrávkách má každé písmeno z výše uvedeného motta 
stejný časový prostor – delší či kratší slova určují delší či kratší prostor, v jehož rámci se 
střídají zvuky a ticho v nahrávce. Instrumentální party byly utvořeny tak, že každému z 
26 písmen abecedy byly přiřazeny tóny z písně John Brown’s Body z dob Americké 
občanské války (tato píseň byla vybrána proto, že vychází z textu písně These Valiant 
Soldiers, jenž napsala Truth). Motto je následně „čteno“ tak, že příslušná písmena s 
přiřazenými tóny jsou hrána v pořadí, v jakém jsou uvedena ve zmíněné větě. 

Andrew Stock 
 
 
 Andrew Stock is a composer/artist working in concert and installative formats 
with focus areas in experimental music, conceptual art, and Black studies. His work has 
been commissioned and programmed by groups including LA Phil/wild Up, Fonema 



Consort, Quince Ensemble, the New York Virtuoso Singers, and the Cleveland Chamber 
Symphony; projects have been financially supported by Goethe-Institut, ASCAP, and 
other arts organizations. Formerly a violist, Stock toured the U.S., Germany, and 
Switzerland as a soloist, chamber player, and orchestral musician until 2017 (NY Phil 
Biennial, New World Symphony, Aspen and Lucerne festivals, WQXR Q2). Since 2019 
he has increasingly presented work in a variety of media and contexts outside concert 
music (e.g. performance art, text, curatorial) in addition to teaching, lecturing, and 
performing both as a PhD candidate (University of Chicago) and as a guest at other 
institutions (Yale, Stanford, Connecticut College, Webster University). 
  
 Untitled (“I sell the shadow to support the substance”) – Sojourner Truth sold 
many small self-portraits on which the motto “I sell the shadow to support the 
substance” is written beginning from 1864 (“shadow” = the photograph, a copy of 
reality; “substance” = Truth’s life and work). This piece encodes the motto as pitches 
and durations. Two instrumental lines and two field recordings are presented as 
“mirror canons” – this form and the use of recording are adopted as metaphors for the 
process of photographic reproduction implied by the text. In the recordings part, each 
letter of the motto is treated as an equal time unit: longer or shorter words determine 
longer or shorter lengths of time during which sounds and silences alternate in the 
finished tracks. In the instrumental parts, the 26 letters of the alphabet are assigned to 
the notes of the U.S. Civil War-era song John Brown’s Body (chosen because it is was 
sung to the lyrics These Valiant Soldiers by Truth). The motto is “read” by re-ordering 
these notes in accordance with their assignments. 

Andrew Stock 
 
 
Christian Ferlaino – All’Erva Radicchia (2017) 
 
 Christian Ferlaino (1981) je italský skladatel, instrumentalista a etnomuzikolog. 
Působí jako vedoucí výzkumník organizace LoMus – Local Sound for a New Musicality 
(Místní zvuky pro novou hudebnost), v rámci Università della Calabria – na rozvoj této 
činnosti obdržel též stipendium Marie Skłodowska-Curie Fellow. Jeho 
etnomuzikologický výzkum zvukového a hudebního světa Kalábrie představuje velkou 
inspiraci pro jeho skladatelskou a interpretační praxi. Ferlainova hudba často stojí na 
hranicích mezi kompozicí a improvizací. Autorovy hudební aktivity sestávají z několika 
okruhů: jako dudák interpretuje tradiční hudbu z oblasti střední Kalábrie; jako 
saxofonista se specializuje na improvizovanou hudbu a je součástí evropské 
improvizační scény; jako skladatel píše kompozice pro jazzové soubory i pro ansámbly 
věnující se soudobé hudbě. Ferlaino spolupracoval a vystupoval s významnými 
mezinárodními osobnostmi soudobé hudby a improvizační scény, např. s Anthony 
Braxtonem, Laurencem B. Morrisem či Cornelisem de Bondtem. 



 
 All’Erva Radicchia – skladba vychází z fascinace využitím zvonků pro stádní zvířata 
v Kalábrii, dále z komplexnosti harmonií produkovaných stádem a z vytříbené zvukové 
vnímavosti pastýřů. Dílo napodobuje zvuk malého, až středně velkého stáda koz na 
pastvě. Krom toho, že funkcí zvonků je to, aby měl pastýř o zvířatech přehled, jsou 
rovněž jakousi identifikační značkou stáda a pastýře – vytvářejí komplexní síť vztahů 
mezi různými lidskými a přírodními silami. Zvuk zvonků ustanovuje interakce mezi 
lidmi, zvířaty, prostředím a nadpřirozenem. Skladba může být interpretována jak 
profesionály, tak neškolenými hráči; dílo vzniklo jako součást výzkumu v rámci LoMus 
(Local Sound for a New Musicality), financovaného Evropskou unií. 

Christian Ferlaino 
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 All’Erva Radicchia – Fascinated by the use of bells for herd animals in Calabria, the 
complexity of the flocks’ harmonies and the shepherds’ refined aural sensitivity, the 
piece reproduces the sound of a medium-small goat herd in the pasture. Besides being 
a functional device to keep track of the animals during pasture, bells become a marker 
of the animals’ and shepherds’ identity and initiate a complex network of relationships 
between various human and non-human agents. Their sound establishes interactions 
between humans, animals, the environment and the supernatural. Written to be 
performed both by professionals and non-trained individuals, this piece is part of 
LoMus (Local Sound for a New Musicality), an EU funded research.  
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