
OSTRAVSKÉ DNY 

festival hudby dneška 

2023 

OSTRAVA DAYS 

music of today festival 

  

  
ST / WED • 30. 8. 2023 

City Campus Ostravské univerzity / City Campus @ University of Ostrava 

  

20:30 

SÓLA A ANSÁMBLY / SOLOS & ENSEMBLES 
 

 

 

Marc Sabat – False fruit (2021) 
 
 Marc Sabat (1965) je kanadský skladatel ukrajinského původu, který žije od 
roku 1999 v Berlíně. Tvoří koncertní díla a instalace, pro něž čerpá inspiraci ze svého 
výzkumu rezonančních vlastností a percepčních charakteristik přirozeného ladění a 
vztahuje se přitom k různým hudebním žánrům – folku, experimentální a klasické 
hudbě. Často spolupracuje s dalšími umělci; vyhledává interakce s hudebníky a 
tvůrci z vizuálních a literárních oborů ve snaze objevit průsečíky v různých odvětvích 
a navázat tak dialog mezi rozličnými uměleckými formami a odlišnými kulturními 
tradicemi. Jeho díla jsou uváděna po celém světě. Sabat studoval skladbu, hru na 
housle a matematiku na University of Toronto, Juilliard School v New Yorku a na 
McGill University; rovněž studoval soukromě skladbu u Malcolma Goldsteina, 
Jamese Tenneyho a Waltera Zimmermanna. Společně s Wolfgangem von 
Schwinitzem vyvinul notační systém přirozeného ladění (Extended Helmholtz-Ellis JI 
Pitch Notation) a je průkopníkem hudby psané a hrané v mikrotonálním přirozeném 
ladění. Vyučuje skladbu a intonační teorii a praxi na Universität der Künste v Berlíně. 
 
 False fruit (Falešné ovoce) pro kytaru a hlas ad libitum, zkomponováno pro 
Ondreje Veselého (zestručněný výtah z Wikipedie) – Termín „falešné ovoce“ 
odkazuje k ovoci, které obsahuje pletivo pocházející z jiných částí rostliny než ze 
semeníku; může se jednat o kombinaci několika rostliných orgánů (včetně 
semeníku). Naproti tomu pravé ovoce pochází výlučně ze semeníku rostliny. Falešné 
ovoce je povětšinou indehiscentní, což znamená, že se nerozevírá, aby uvolnilo 
semínka, když dosáhne zralosti. Opylení takového „dodatečného ovoce“ je 
způsobeno rozvojem jiných orgánů: stopky rostliny v případě ořechů kešú, kalichu, 



listenu v případě ananasu atd. Uvedu několik příkladů – ovoce pocházející z češule: 
malvice (např. jablka a hrušky); ovoce pocházející z květního lůžka: fíky, moruše, 
ananas, kešú či jahody. Po koncertě na Ostravských dnech 2021 se konverzace 
překvapivě stočila k nezvyklému světu podezřelých pochutin, jež běžně nazýváme 
jako „ovoce“; podmanivý a archaický termín „falešné ovoce“ jsem ihned přijal jako 
název díla, které jsem zrovna vytvořil pro svého přítele a kytaristu Ondreje 
Veselého. Kompozici jsem dokončil 24. srpna 2021 po jeho opakovaných (a 
inspirativních) výzvách, abych napsal dílo pro sólovou kytaru, jež bude vycházet z 
rozšířeného ladění. Skladba začíná na prázdných strunách naladěných v 
pythagorejských kvartách, které jsou o něco užší než stejné intervaly v konvenčním 
temprerovaném ladění. Při znění některých tónů může hráč jemně a tiše broukat či 
zpívat, aby zdůraznil tónovou výšku a rezonoval s ní. Jak kompozice postupuje, 
prázdné struny jsou znenáhla pozměňovány a vytvářejí souzvuky s přirozenými 
harmonickými intervaly obsahující 5., 13. a 7. alikvotní tón. Časový rámec díla je 
volný, hráč tak může hledat ladění, které by zlepšilo možnost spojení akordů a jejich 
laditelnost. 

Marc Sabat 
 
 
 Canadian composer of Ukrainian descent Marc Sabat (1965) has been based in 
Berlin since 1999. He makes pieces for concert and installation settings, drawing 
inspiration from investigations of the sounding and perception of Just Intonation 
and relating to various music forms – folk, experimental and classical. He is a 
frequent collaborator, seeking interactions with other musicians and with artists of 
visual and literary modes to find points of shared exploration and dialogue between 
various forms of experience and different cultural traditions. His works are 
presented internationally. Sabat studied composition, violin and mathematics at the 
University of Toronto, at the Juilliard School in New York, and at McGill University, 
as well as working privately with Malcolm Goldstein, James Tenney and Walter 
Zimmermann. Together with Wolfgang von Schweinitz he developed the Extended 
Helmholtz-Ellis JI Pitch Notation and is a pioneer of music written and performed in 
microtonal Just Intonation. He teaches composition and the theory and practice of 
intonation at the Universität der Künste Berlin. 
 
 False fruit for guitar and voice ad libitum, composed for Ondrej Veselý – 
(condensed from Wikipedia) False fruit refers to fruit that contains tissue derived 
from plant parts other than the ovary; instead, it may be a combination of several 
floral organs, including the ovary. In contrast, true fruit forms exclusively from the 
ovary of the flower. False fruits are usually indehiscent, meaning they do not split 
open to release seeds when they have reached maturity. Fertilization of such 



“accessory fruits” induces the development of other organs; flower peduncle in 
cashew apple, calyx, bracts in pineapple, etc. The following are examples: 
hypanthium-derived: pomes (e.g. apple and pear); receptacle-derived: fig, mulberry, 
pineapple, cashew, and strawberry. After a concert at the 2021 Ostrava Days, 
conversation took a surprising turn into the unusual world of apparently dubious 
edibles commonly called fruits, and the compelling if archaic term “false fruit” 
immediately became the title of the work I had just written for my friend and 
guitarist Ondrej Veselý. Made on 24 August 2021 after his insistent and inspiring 
invitations to write a solo guitar work exploring the sounds of extended rational 
tuning, the piece begins with the open strings tuned in Pythagorean fourths, slightly 
narrower than the more conventional Equal Temperament. On some notes the 
player is invited to gently, quietly hum or sing to extend and resonate the pitch. As 
the music progresses, the open strings are gradually altered to produce chords 
featuring natural harmonic intervals featuring partials 5°, 13°, and 7°. Timing is free, 
as the player seeks tunings, which optimise the fusion and tuneability of chords. 

Marc Sabat 
 
 
 
Clancy Reynolds – Aripiprazole Eternity (2022) 
 
 Clancy Reynolds (2000) je australský skladatel, elektronický umělec a básník 
dokončující svá studia v rámci bakalářského studijního programu v oboru hudba 
(kompozice) na Hudební konzervatoři v Sydney. Pod vedením pedagogů Lizy Lim a 
Benjamina Careye vytvořil větší množství industriálně zaměřené komorní hudby, 
sestávající ze sólových skladeb, duetů či ansámblových děl. Reynolds je 
spolukurátorem a organizátorem experimentálního programu pro noisový festival 
Burnt Noise, na němž vystoupili umělci jako Lucas Abel, japonský noisový interpret 
Defektro a mnoho undergroundových kapel ze Sydney. Hraje rovněž na live 
electronics a dulcimer v industriální kapele Angel Grindr, která absolvovala různé 
experimentální koncerty. V současné době píše absolventskou práci o hudebních 
technikách noisového umělce Rodgera Stelly ve vztahu k Pittsburghské noisové 
scéně 90. let 20. století. 
 
 Struktura skladby Aripiprazole Eternity (Aripiprazolová věčnost; aripiprazol je 
antipsychotikum – pozn. překl.) byla převzata z básně, kterou jsem napsal, když 
jsem byl pod vlivem silných sedativ. Báseň je uvedena níže. Dílo zachycuje 
psychologické stavy disociace, obsahuje násilné pasáže a evokuje též pomalou, 
zkomolenou řeč, která tyto stavy doprovází.  
 



Kokain Halogen 
Nekonečné studio Sežehnutého světla 
Hnědé žíly Přivolávají 
tohle modré ráno – 
strakatící se přes zatmívací rolety zabedněné sychravému dni 
ve výhni: 
splývá 
vzadu s pokojem 
s rohem z něhož myšlenka povstala. z toho ocelového síta. 
A hlemýždí štíři ti nepomůžou dozvědět se víc; sleduj jak se výmoly valí ulicí. 
Ztrápenost. 
S 
v Žluči Pučí Žluči 

Clancy Reynolds 
 
 
 Clancy Reynolds (2000) is an Australian composer, electronic artist and poet 
completing his Honours as part of his Bachelor of Music (Composition) at the 
Sydney Conservatorium of Music. A student of Liza Lim and Benjamin Carey, he has 
composed an array of industrially-oriented chamber music, ranging in size from 
solos, duets, and ensemble. Reynolds co-curates and manages experimental acts for 
a noise festival – Burnt Noise, which has booked artists such as Lucas Abela, 
Japanese noise practitioner Defektro, and many underground Sydney bands. He 
also plays live electronics and dulcimer for industrial band Angel Grindr, who have 
played various experimental concerts. He is currently writing an Honours thesis on 
the techniques employed by noise artist Rodger Stella in relation to the 1990’s 
Pittsburgh noise scene. 
 
 The structure of Aripiprazole Eternity was taken from a poem I wrote whilst in 
the slump of an overmedication of sedatives. Below the poem is reproduced. The 
work is evocative of the psychological states of dissociation and the violent 
passages and drawn-out drawl of entering and leaving such a state. 
 
Cocaine Halogen 
An infinite studio Of burnt light 
Brown veins Calling in 
This blue morning-  
dappling through black-out shades shut-in sleet 
up in heat: 
fades  



Into the back of the room 
Into the corner where the thought came from. from that steel sieve.  
And the slug-scorpions donʼt help you know more no more; Look at the potholes 
roll down the street.  
Ailing. 
S 
a Bile Bine Bile. 

Clancy Reynolds 
 
 
Táňa Vasilková – Sklamanie (The Disappointment) (2020) 
 
 Táňa Vasilková (1996) studuje prvním rokem kompozici na Vysoké škole 
múzických umění v Bratislavě ve třídě Lukáše Borzíka, předtím absolvovala stejný 
obor na Konzervatoři v Bratislavě pod vedením profesora Ľuboše Bernátha. Během 
svého studia na konzervatoři získala ocenění za umělecký přínos v Soutěži studentů 
konzervatoří Slovenské republiky za skladu Gloria pro smíšený sbor. V nedávné době 
se zúčastnila festivalu současné hudby Orfeus. Kromě skladatelské činnosti taktéž 
studuje dirigování na Konzervatoři v Bratislavě ve třídě Konstantina Ilievského – 
aktuálně absolvuje jako dirigentka stáž u smyčcového orchestru Technik, který vede 
Mirko Krajči. V minulosti studovala žurnalistiku a politické vědy. Hudba pro ní 
představuje způsob, jak může vyjádřit svůj pohled na svět a svá přesvědčení. 
 
 Skladba Sklamanie (The Disappointment) je jedním z mých velmi osobních děl, 
která jsem napsala ve víru vášně – v jedné z těch chvil, kdy by bylo možné kompozici 
označit za osobní terapii. Zároveň se jedná o mé první dílo inspirované seriální 
hudbou, v jehož rámci jsem se snažila zkombinovat atonalitu seriální hudby s 
tonalitou. Jako tonální centrum jsem zvolila tón c, který je takto ustanoven pomocí 
nadměrných repetic a zároveň je to úvodní tón dvanáctitónového tématu. Rytmus 
též hraje velmi důležitou roli: neustále se opakující trioly vytvářejí až minimalistický 
dojem. Skladba je monotematická, ale doprovod se ustavičně proměňuje. 
Posledních několik akordů tvoří sérii dominantních septakordů, které nejsou 
rozvedeny a navozují tak pocit „zklamání“. 

Táňa Vasilková 
 

 Táňa Vasilková (1996) is a first year student in composition at the Academy of 
Performing Arts in Bratislava, studying in the class of Lukáš Borzík. She graduated in 
composition at the Conservatory in Bratislava under the tutelage of professor Ľuboš 
Bernáth. During her studies at the Conservatory, she also won the certificate of 
merit in Competition of Conservatories in the Slovak Republic for the piece Gloria 



for mixed choir. Nowadays, Vasilková participates at the festival of young 
composers Orfeus. Simultaneously, she studies conducting at the Conservatory in 
Bratislava in Konstantin Ilievsky’s class. As a conductor, she is an intern at the string 
orchestra Technik, which is led by Mirko Krajči. In the past, she graduated in 
journalism and political science. Music is another way in which she can express her 
views and beliefs to the world. 
 
 The piece Sklamanie (The Disappointment) is one of my very personal pieces 
which I wrote in a heat of passion, in one of these moments when composing acts 
like my personal therapy. In the same time, it was my first work inspired by 
serialism, where I tried to combine the atonality of serial music with tonality. I 
choose C as a tonal centre, which is established by its excessive repetition, 
simultaneously it works as a first tone of a twelve-tone theme. The rhythm also 
plays a very important role: constantly repeated triplets creates the minimalist 
feeling. The piece is mono-thematic, but the accompaniment always changes. The 
last few chords work as series of dominant seventh chords, which never resolve 
– they evoke the impression of “the disappointment”. 
 

Táňa Vasilková 
 
 
Robert Karpay – The Dharma is Vast (2021, rev. 2023) 
 
 Robert Karpay (1988) je umělec mnoha tváří – skladatel, violoncellista, 
producent, klávesista a příležitostně též zpěvák – působící v Baltimoru. Jeho tvorba 
se vyznačuje emocionálně nabitým frenetismem a je silně ovlivněna pohybem, 
spěním kupředu – moto perpetuo, jež je často typické pro hudbu z videoher z 
pozdních 80. a z 90. let. Jeho rozpustilé partitury pro počítačové hry inspirované 
videohrami z 90. let, jako například Super Slime Arena či This World Falls, jsou 
příkladem toho, jak autor kombinuje svou lásku k frenetickému pohybu s vášnivým 
výrazem a vzniká tak unikátní a osobitá hudba. Během lockdownu vytvářel 
expresivní a vtahující violoncellové zvukové kompozice a snažil se hlouběji 
proniknout do moderních produkčních postupů, aby umocnil dosah své tvorby. V 
oblasti filmové hudby získal cenu od Rome Movie Awards a Berlin Indie Film Festival 
za hudbu ke snímku Vivid Dreams (režie Brittney Hollinger). Pro film The Sunday 
Sessions, jež popisuje příběh muže, který sám sebe přinutí podstoupit tzv. konverzní 
terapii, vytvořil strhující hudební doprovod reflektující protagonistovo nesmírné 
soužení. Karpay získal bakalářský a magisterský titul na Manhattan School of Music, 
kde byli jeho pedagogy Richard Danielpour, Nils Vigeland, Reiko Füting, Susan Botti, 
David Noon či Sam Pluta. Hru na klavír studoval u Marjean Olson. 



 
 The Dharma is Vast (Dharma je nesmírná) – název skladby pochází ze self-help 
motivační knihy, která má čtenářům pomoci vyrovnat se se ztrátou bližního. Při její 
četbě jsem se nedostal ani za první kapitolu. Nebyl jsem ve stavu, abych ji mohl 
přečíst. Žádná slova nemohla dostatečně vyjádřit či zachytit emoce a psychické 
rozpoložení, v němž jsem se nacházel po odchodu mé matky. Používám výše 
uvedený název jako určitý zástupný znak. Nechci, aby moje kompozice byla vnímána 
jako jakési requiem. Stále dovedu vychutnávat krásu, těšit se z umění a z hudby. Mé 
vnímání hudby se však radikálně pozměnilo a nemohu se již vyjadřovat stejným 
způsobem jako např. v kompozicích Human Wall či Kill Quirk. Alespoň ne teď, toto je 
můj aktuální stav. Dílo sestává z řetězce událostí či prchavých dojmů, které samy o 
sobě představují náplň skladby. Jakýkoliv vývoj či progrese materiálu jsou jen 
pozůstatkem mého hudebního výcviku, mnoha let studia. Tyto prvky lze ve skladbě 
nalézt, ale neměly by být v centru pozornosti. Snažil jsem se vytvořit okamžiky, z 
nichž povstává hudba, hudbu, jež vyvolává vzpomínky. Vzpomínky, které se neustále 
rozpadají a klamou nás pokaždé, kdy se k nim obrátíme. Jsem vděčný, že mohu 
pracovat s fenomenálními hudebníky, kteří tomuto dílu vdechují život. Jedná se 
stále o work in progress. Skladba byla původně určena pro kontrabasovou flétnu a 
violoncello. Potenciálních možností je však vícero a těším se na spolupráci s dalšími 
interprety, kteří se zaslouží o to, že moje kompozice bude upřímně promlouvat k 
posluchačům. 

Robert Karpay 
 

 Baltimore-based composer, cellist, producer, keyboardist, and occasional 
singer Robert Karpay (1988) is known for wearing many different hats. With a focus 
on emotionally-charged freneticism, he is heavily influenced by the driving, moto 
perpetuo found in video game music from the late 80’s through the mid to late 90’s. 
Light-hearted scores for 90’s-influenced video games like Super Slime Arena, and 
This World Falls are examples where Karpay combines his love of frenetic motion 
and passionate expression into something uniquely his own. During peak lockdown, 
he produced expressive and abyssal soundscapes with his cello, while exploring how 
modern production techniques can amplify the messages of his work. In film, he has 
received awards from the Rome Movie Awards and Berlin Indie Film Festival in 
achievement for his score for Vivid Dreams (directed by Brittney Hollinger). The film 
The Sunday Sessions, about a man forcing himself through conversion therapy, 
contains a tormented and stirring score, and is available on several streaming 
platforms. He has a BM and MM from Manhattan School of Music, where he 
studied with Richard Danielpour, Nils Vigeland, Reiko Füting, Susan Botti, David 
Noon, and Sam Pluta. He studied piano with Marjean Olson. 
 



 The Dharma is Vast – The title is taken from a passage from a self-help book 
intended to guide individuals through coping with loss. The passage read I did not 
make it past the first chapter. I was not ready to hear any of it. No language is capable 
of faithfully representing or capturing the emotions and mental state I was in and 
very much still am in after the loss of my mother. I use this title as a placeholder. I do 
not wish to treat this work like some sort of requiem. I still appreciate beauty, I still 
enjoy art and music. What I draw from music now feels to have radically shifted and 
I cannot continue to write with the syntax I once did for pieces such as Human Wall 
or Kill Quirk. At least not for now, this is where I live. The work consists of chains of 
events or, ephemeralities, that are content as themselves. Any kind of development 
or progression of material is a vestige of my years of studying. It’s there, but it is not 
intended to be the focus of the music. I have endeavored to create moments which 
beget music, music that begets memories. Memories which continue to decay and lie 
to you every time you conjure them up. I am so grateful to be working with these 
wonderful musicians who bring this piece through its lifecycle. This is still a work in 
progress. Originally for contrabass flute and cello. More can be done and I look 
forward to working with performers in collaboration to allow this piece to speak its 
most natural dialogue. 

Robert Karpay 
 
 

Klaus Lang – april. (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. 
 
 april. – Skladba vznikla v dubnu tohoto roku a byla napsána pro violoncellistu 
Matthiase Lorenze a klavíristu Miroslava Beinhauera. 



 
 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. 
 
 april. – The piece was written in April this year for cellist Matthias Lorenz and 
pianist Miroslav Beinhauer. 
 
 
Michal Prokop – 4, 7, 8... (2023) 
 
 Michal Prokop (2001) se na ZUŠ naučil hrát na klavír a flétnu. První skladbu pro 
klavír napsal v roce 2015. O rok později na svá studia navázal u Romana Pallase na 
Konzervatoři Teplice. V roce 2019 se podílel na vystoupení oceněném zlatou medailí 
na festivalu Svátky písní Olomouc. Téhož roku napsal první kus pro orchestr: vánoční 
fantazii Entre le bœuf et l’âne gris, jež byla poprvé provedena v prosinci téhož roku 
v Teplicích. Skladatelsky zlomový byl pro Prokopa rok 2020, jak dokládá jeho kvartet 
pro zobcové flétny – kompozice o třech větách, která obdržela třetí cenu v desátém 
ročníku soutěže Generace v kategorii pro skladatele do 21 let. Díky zájmu o asijskou 
hudbu své studium úspěšně zakončil Asijskou suitou pro symfonický orchestr, 
kompozice byla provedena Severočeskou filharmonií v březnu 2022. Momentálně 
pod vedením Slavomíra Hořínky studuje skladbu na Hudební a taneční fakultě 
Akademie múzických umění v Praze. 
  
 Skladba 4, 7, 8… pro sólovou harfu je založená na stejnojmenné metodě dýchání. 
Spánková metoda spočívá v koncentraci dechu: 4 (sekundy) = hluboký nádech, 7 s = 
zadržení dechu, 8 s = pomalý výdech. Toto gesto jsem se snažil promítnou do 
dynamiky skladby, čísla se pak pro mě stala vodítkem k vytvoření veškerého materiálu 
kompozice od rytmické organizace a organizace tónových výšek až k celkové formě 
díla. Snažil jsem se vytvořit takový systém, jež by byl v souladu s mým estetickým 



vnímáním. „Racionální“ konstrukce pro mě však není nejdůležitější složkou díla. 
Během bezesných zimních nocí mi tato technika pomohla k dosažení meditačních 
stavů. Stejně jako myšlenky, které postupně odchází, se skladba v průběhu zbavuje 
tónů, kdy z oktatonického modu postupně přechází k jednoduché pentatonice. 
Kompozice, jež byla původně vytvořena jako doprovodná hudba k tomuto cvičení, pro 
mě též symbolizuje klid a čistou mysl, které lze dosáhnout skrze hlubokou 
koncentraci.   

Michal Prokop 
 

 As a child, Michal Prokop (2001) was enrolled by his parents at the local 
primary art school, learning to play the piano and flute. He was interested in more 
than just playing the instrument, however, and wrote his first composition for the 
piano in 2015. A year later, he continued his music studies at the Teplice 
Conservatory under Roman Pallas. In 2019, he took part in a gold-awarded 
performance at the Festival of Songs Olomouc. This same year  he wrote his first 
orchestra piece: Christmas fantasy Entre le bœuf et l’âne gris, this was first 
performed in December of the same year in Teplice,and made its way onto the 
school’s Christmas CD. The year 2020 marked a composition breakthrough for 
Prokop, as evidenced by his three-movement quartet for recorders, which received 
3rd prize at the 10th GENERATION competition in the “Composers under 21” 
category. Thanks to his interest in Asian music, he successfully completed his 
studies with his Asian Suite cycle for symphony orchestra, performed in March 
2022 by the North Bohemian Philharmonic Orchestra. Currently, he studies 
composition at the Music and Dance Faculty of the Academy of Performing Arts in 
Prague under Slavomír Hořínka. 
 
 4, 7, 8… This composition for solo harp is based on the breathing technique of 
the same name. This technique is used for going to sleep by relying on a particular 
breath cadence: 4 (seconds) = deep breath in, 7 s = holding it in, 8 s = slow exhale. 
I’ve tried to reflect this gesture in the dynamics of the piece, with the numbers 
providing a guide for the music material, from the rhythmical outline and pitch 
system to the overall form. I’ve aimed to build a system that would correspond with 
my aesthetic sensitivities. However, I don’t find this “rational” construction the 
main aspect of the piece. On sleepless winter nights, this technique has helped me 
reach meditative states. Like gradually disappearing thoughts, the composition also 
sheds tones along the way, starting in octatonic mode and shifting, step by step, to 
simple pentatonics. Originally created to accompany the breathing exercise, I also 
see the piece as a symbol of tranquility and clarity of mind accessible through deep 
concentration. 

Michal Prokop 



 
Liza Lim – Axis Mundi (2012–2014) 
 
 Liza Lim (1966, Austrálie) je skladatelka, pedagožka a výzkumnice, jejíž hudba 
je kolaborativní povahy a je orientována transkulturně. Krása, vztek a hluk, 
ekologické odkazy či ženská spirituální rovina jsou v samém srdci jejích nedávných 
děl. Autorčin rozsáhlý cyklus Extinction Events and Dawn Chorus (2018; Události 
vyhynutí a sbor rozednění) se dočkal značné pozitivní mezinárodní odezvy a 
poukazuje na poslech, který míří za lidskou oblast. Lim obdržela velké množství 
zakázek od předních orchestrů či ansámblů a zastává pozici Sculthorpe Chair of 
Australian Music (jedná se o pozici pojmenovanou po australském komponistovi 
Peteru Sculthorpovi – pozn. překl.) na Hudební konzervatoři v Sydney. V letech 
2021–2022 působila jako výzkumnice (Fellow) v rámci institutu Wissenschaftskolleg 
zu Berlin. Její hudba je publikována nakladatelstvím Ricordi Berlin. 
 
 Axis Mundi (Osa světa) pro sólový fagot – Obrazy ke mně přicházejí ve snu: 
Vidím mrtvý strom s vyschlou kůrou a jak jej pozoruji, jeho trhliny a dutiny se plní 
hmyzem a larvami. Ptáci se krmí a množí – celý strom se najednou stává zpívající 
masou třepotajících se tvorů. Symbol Axis Mundi jakožto centrální spojnice mezi 
Nebem a Zemí, lze nalézt v mnoha kulturách a náboženstvích. Asi nejznámějším 
příkladem je Yggdrasil, světový strom z norské mytologie, jehož kořeny, kmen a 
větve propojují mnohačetné sféry existence. Podobně v sibiřských šamanských 
kulturách světový strom znázorňuje žebřík mezi spodními, středními a horními 
světy. Symbolická reprezentace stromu ve formě slavnostní hole, sloupu dýmu či 
vibrací bubnu pak slouží jako rituální prostředek a umožňuje šamananovi vstoupit 
do stavů změněného vědomí a komunikovat s dušemi zvířat či s dalšími zdroji síly. 
Skladba byla objednána souborem Ensemble musikFabrik a organizací Kunststiftung 
NRW a je věnována Albanu Weslymu. 

Liza Lim 
 
 
 Liza Lim (1966, Australia) is a composer, educator and researcher whose music 
focusses on collaborative and transcultural practices. Beauty, rage & noise, 
ecological connection, and female spiritual lineages are at the heart of recent 
works. Her large-scale cycle Extinction Events and Dawn Chorus (2018) has found 
especially wide resonance internationally and highlights listening to more-than-
human realms. Widely commissioned by some of the world’s pre-eminent 
orchestras and ensembles, Lim is Sculthorpe Chair of Australian Music at the Sydney 
Conservatorium of Music and was a Fellow of the Wissenschaftskolleg zu Berlin in 
2021–2022. Her music is published by Ricordi Berlin. 



 
 Axis Mundi for solo bassoon – Images came to me in a dream: I saw a dead 
tree with dessicated bark and as I watched, the cracks and hollows filled with 
insects and larvae. Birds began feeding and breeding until the whole tree was a 
singing mass of fluttering creatures. The symbol of the Axis Mundi as a central pole 
extending between Heaven and Earth can be found in many cultures and religions. 
One of the best known of these is Yggdrasil, the cosmic tree of Norse mythology, 
whose roots, trunk and branches connect multiple realms of existence. Similarly, in 
Siberian shamanic cultures, the world tree represents a kind of ladder between 
lower, middle and upper worlds. Symbolic representations of the tree in the form of 
a ceremonial staff, a column of smoke or the vibrations of a drum, act as a ritual axis 
enabling the shaman to enter into states of non-ordinary reality to communicate 
with animal spirits and other sources of power. Commissioned by Ensemble 
musikFabrik through Kunststiftung NRW. Dedicated to Alban Wesly. 

Liza Lim 
 
 

Annesley Black – a piece that is the size that is recognized as not a size but a piece 
(2013) 
 
 Annesley Black (1979) je kanadská skladatelka, která aktuálně působí v 
Německu a Rakousku. Její tvorba zahrnuje instrumentální hudbu a multimediální 
koncertní díla, věnuje se ale též hudebnímu divadlu, performancím, instalacím či 
interdisciplinární spolupráci. Pravidelně vystupuje jako performerka a hudebnice na 
mezinárodních pódiích. Black za své kompozice získala mnoho ocenění. Je členkou 
Berlínské Akademie umění a Kanadského hudebního centra. Její skladby byly 
objednány a provedeny mladými i zavedenými sólisty/ansámbly/orchestry na 
mezinárodně uznávaných festivalech a koncertních místech. Black studovala 
kompozici v Montréalu a Německu u Briana Cherney, Yorka Höllera a Mathiase 
Spahlingera. Působí jako odborná asistentka na Univerzitě hudby a dramatických 
umění ve Frankfurtu nad Mohanem, jako hostující profesorka na Univerzitě hudby a 
tance v Kolíně nad Rýnem a jako profesorka elektroakustické kompozice na 
Univerzitě hudby ve Wützburgu. Od října 2023 bude působit jako profesorka 
instrumentální kompozice na Univerzitě hudebních a dramatických umění ve 
Štýrském Hradci. 
 
 Skladba a piece that is the size that is recognized as not a size but a piece (Dílo, 
které je rozměrem, jenž není chápán jako rozměr, ale jako dílo) pro klavír a 
volitelnou doprovodnou textovou/obrazovou projekci byla zkomponována v roce 
2013. Hustota znějícího materiálu ve skladbě je strukturována v souladu s časem, 
který měla autorka vyčleněn na jeho tvorbu. Každý den, kdy vytvářela materiál, 



odpovídá zhruba sedmi sekundám ve skladbě. Nápad na skloubení časových 
struktur a materiálu byl inspirován textem Rooms (Pokoje) ze sbírky Tender Buttons 
(Křehké knoflíky) od Gertrudy Stein. V tomto textu se Stein vyrovnává se vztahem 
materiálu a prostoru – konkrétně jak se daný materiál v určitém prostoru formuje, 
ale také se zde objevují témata jako přítomnost či nepřítomnost. Úseky z 
uvedeného textu, ručně zapsané skladatelkou v jejím kalendáři, mohou být 
promítány během provedení díla. Kompozice je věnována památce Detlefa 
Hoffmanna a neobsahuje žádné D. 

Annesley Black 
 
 
 Annesley Black (1979) is a Canadian composer based in Germany/Austria. Her 
works span from instrumental music and multi-medial concert pieces to music 
theatre, performances, installations and interdisciplinary collaborations. She 
appears regularly as a performer and musician on the international stage. Black has 
received many honors and prizes for her work. She is a member of the Academy of 
the Arts Berlin and the Canadian Music Centre. Her works are commissioned and 
performed by both younger and established soloists/ensembles/orchestras for 
internationally renowned festivals and concert spaces. Black studied composition 
with Brian Cherney, York Höller, and Mathias Spahlinger in Montréal and Germany. 
She has held positions as an assistant professor at the HfMdK in Frankfurt am Main, 
as guest professor at the HfMT in Köln, and as professor for electroacoustic 
composition at the Hochschule für Musik in Würzburg. As of October 2023 she will 
be professor of instrumental composition at the Kunstuniversität Graz. 
 
 a piece that is the size that is recognized as not a size but a piece for piano and 
optional text/image projections was composed in 2013. The density of sounding 
material in the piece was structured in accordance with the time in which the 
composer created the material. Each day of the creation time is equal to circa seven 
seconds of the piece. The idea for the time structures and the material in the piece 
were inspired by the text Rooms by Gertrude Stein from her collection Tender 
Buttons, a text which deals with the relationship of material to the space in which it 
finds itself, as well as themes of presence and absence. Sections of this text, 
handwritten by the composer upon her calendar, may be projected during the 
performance. The piece is dedicated to the memory of Detlef Hoffmann and 
contains no D. 

Annesley Black 
 


