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ZUKUNFT - WELTMUSIK
www.randspiele.de
Programmänderungen sind nicht beabsichtigt, 

aber wahrscheinlich nicht zu vermeiden.

"Sicher ist, daß nichts sicher ist. Selbst das ist nicht sicher." Joachim Ringelnatz
                                                               Broschürengestaltung: Klaus Schmidt (www.kschmidtberlin.de) 

                                                                                                                Redaktionsschluß 25. Juni 2011
Grußwort
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Liebe Gäste, 

zum bereits 19. Mal kommen Musikinteressierte aus nah und fern zu den Zepernicker Randfestspielen zusammen.

Was die Kirchengemeinde hier auf die Beine stellt, strahlt nicht nur weit über die Grenzen Panketals hinaus, sondern hat auch in unserer Gemeinde dafür gesorgt, dass Menschen ihr Verständnis von Musik erweitern.

Orte, an denen üblicherweise kein Instrument steht, entpuppen sich dabei als ebenso ausgefallene, wie ausgezeichnete Konzertstätten. In diesem Jahr  wurde das Panketaler Rathaus in die "soundtour" aufgenommen  und ich bin schon sehr gespannt, welches Klangerlebnis uns dort erwartet.

Den Randspielen gelingt es in jedem Jahr aufs Neue, den musikalischen Horizont der Gäste zu erweitern, indem sie Akzente setzen, die das Bekannte aufnehmen, es weiterentwickeln und über das Gewohnte hinausweisen - manchmal sogar in die ZUKUNFT.

Ich wünsche uns allen spannende Konzerterlebnisse,  wenn unter dem Motto  WELTMUSIK, in diesem Jahr neben einheimischen Künstlern auch Solisten aus Asien, Amerika und Südeuropa  zu erleben sein werden.

Ihre 
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Britta Stark  (Zepernicker Ortsvorsteherin)
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Grußwort des Landrates des Landkreises Barnim 

zu den 19. Randfestspielen in Zepernick

Liebe Freunde Neuer Musik, 

liebe Neugierige, 

liebe Gäste,

die meisten Dinge, die uns umgeben, sollen möglichst neu sein. Wir empfinden es als schön, wenn Bücher oder Autos noch nach Fabrik riechen.

Bei Musik tun sich die meisten da etwas schwerer. Neue, zeitgenössische Musik erreicht in der Regel kein Massenpublikum. Sie ist selten eingängig und meist vertrackt. 

Das mögen Vorurteile oder Tatsachen sein – in jedem Fall ist es wichtig, dass es Menschen gibt, die es sich zur Aufgabe machen, die Neue Musik von ihrem Randdasein in den Mittelpunkt zu stellen, hörbar zu machen und so zu erklären. Die Randspiele tun dies nicht nur für die Dauer eines Festivalwochenendes, sondern kontinuierlich mit regelmäßigen Konzerten. Deshalb unterstützen wir die Randspiele.

Ich wünsche allen Musizierenden und ihren Gästen viel Freude. 

Ihr 

Bodo Ihrke 
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GRUSSWORT ZU DEN 19. ZEPERNICKER RANDSPIELEN

Liebe Musikneugierige,

auch im Jahre 2011 schaffen es die Zepernicker Randspiele unter der bewährten  Leitung der Kantorin Karin Zapf und der künstlerischen Beratung von Helmut Zapf wieder, die Musikfreunde aus nah und fern, neugierig, begierig , ja geradezu süchtig werden zu lassen

nach neuen, unerwarteten musikalischen Hörerlebnissen und überraschenden Ereignissen.

Im Namen des Deutschen Komponistenverbandes wünsche ich allen Zuhörern, Mitwirkenden, Organisatoren und Unterstützern dieses einmaligen Festivals viel Erfolg und eine inspirierende, faszinierende Musik-Erlebnisreise. Ich bin sicher, dass die Randspiele so viel Zentripetalkraft weiterhin entwickeln, dass die Wirkkraft der Musik, wenn auch nur für ein paar unvergessliche Momente, uns hilft, zum Zentrum unsres individuellen Empfindens erweiternd, erhellend und fokussierend vorzudringen.

Mit besten musikalischen Wünschen

Ihr
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Jörg Evers

Präsident 

Deutscher Komponistenverband e.V.

Es ist der GEMA-Stiftung eine Freude, auch in diesem Jahr wieder als Förderer der Zepernicker Randfestspiele auftreten zu können. Das kluge Konzept, mit dem hier unter dem Motto "Zukunft - Weltmusik" gearbeitet wurde, bringt Werke von Komponisten aus vielen Teilen dieser Welt. Die Offenheit  mit der die Organisatorinnen des Festivals unter anderem bei der „soundtour“ durch verschieden „Welten“ wandern und die Stücke an ungewöhnlichen Plätzen präsentieren lassen, kann zu einem solchen Termin Vorbild werden und zeigen, welchen großen Möglichkeitsraum die aktuelle Musik eröffnen und wie viel Ungewohntes sie immer wieder verbinden kann. Ich wünsche allen Teilnehmern und Zuhörern anregende und lebendige Hörerlebnisse. 
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Dr. Jürgen Brandhorst
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Freitag,  1. Juli 
19.30 Uhr  geschlagen – verhaucht
Kirche
„Berliner Komponisten"

Ensemble PercussionPianoBerlin  
Ya-ou Xie - Leitung, Klavier,  Prodromos Symeonidis - Klavier,  Sawami Kiyoshi - Klavier  

 Friedemann Werzlau - Schlagzeug,  Adam Weisman - Schlagzeug

Antonis Anissegos  »Systemic risc«  (2011)

"Ein Systemrisiko (bzw. systemisches Risiko) ist ein Risiko, das die Funktion oder sogar das Fortbestehen eines ganzen Systems beeinträchtigen kann. Systemrisiko ist ein Gegenpart zu den spezifischen Risiken, von denen immer nur bestimmte Systemteilnehmer betroffen sind, ohne das System als Ganzes zu gefährden. In den letzten Jahren ist der Begriff ein Teil des Jargons in der Ökonomie und den Finanzmärkten geworden. Er hat seine Bedeutung aus der Diskussion evolutionärer Verhaltensentwicklung in ökologischen Systemen und deren allenfalls systemgefährdenden Auswirkungen übernommen." (Wikipedia)

Friedrich Goldmann  »4 Duos für Orgel und Akkordeon« (2007) 

1. (allegro molto) 

2. (Lento molto) 
Duo Orgel und Akkordeon: Thomas Noll und Franka Herwig (D)

Georg Katzer  »Exkurs über die Mechanik«  (2009)

Die Mechanik ist mindestens seit den Ägyptern eine zentrale Kategorie im Denken der Menschen, und sie war immer auch von großem Einfluss auf die Musik, man denke nur an die unaufhörlich schnurrenden schnellen Sätze des Barock. Mich beschäftigt dieses Thema seit etwa zwanzig Jahren als ich mit dem Hauptwerk des französischen Arztes und Philosophen Lamettrie „L´homme machine“ bekannt wurde. Nun ist für das Ensemble Berlin PianoPercussion erneut ein Stück zum Thema Maschine entstanden. Was das Sujet für mich immer wieder spannend macht ist das Entstehen und das Zerfallen von Ordnungen. Dies kann man auch im übertragenen Sinne verstehen.

Rainer Rubbert  »Trois Adieux - III«  (2010)
ist der dritte und unabhängige Satz eines größeren Werkes, das demnächst vollständig entstehen wird und sich mit dem Thema „Abschied“ befasst. Kompositionstechnisch kombiniert Rainer Rubbert in diesem Stück Chopin-artige Melodien, die sich immer wieder in veränderten Kombinationen verzweigen, mit Schlagzeugklänge und interessante Geräusche vom Inneren der Flügel, so daß eine sehr spezifische sehnsüchtige Klangwelt entsteht. Mal hört man einen dunklen Trauermarsch, mal schwebt man in rubato-Melodien und mal lauscht man skurrilen Klängen, die eine Art feine Ironie und Störung dem ganzen verleihen. Am Ende klingt ein Beethoven-Zitat, nämlich die „Hornquinten“ aus dem Anfang der Les adieux Sonate, Opus 81a.
Friedrich Goldmann  »4 Duos für Orgel und Akkordeon« (2007) 

3. (Allegro moderato) 

4. (Andante) 
Duo Orgel und Akkordeon: Thomas Noll und Franka Herwig (D)

Helmut Zapf  »Störung«  (2009)  für zwei Schlagzeuger, Klavier, Elektronikzuspiel 

„Störung“  bezeichnet die Abweichung eines  geplanten oder erwarteten Vorgangs von seinem festgelegten, vorausberechneten oder erwarteten Verlauf aufgrund einer unvorhergesehenen endogenen oder exogenen Einwirkung. 

Beide sind nicht planbar, bilden aber eine immerwährende Balance während des Komponierens. Die im Vorfeld geplanten musikalischen Parameter werden so Störungen  und Brechungen unterzogen auf die ich reagiere und dem Konzept zurückgebe.

Dieser Balance zwischen beiden Kraftfeldern, dem Geplanten und dem der Störung, entspringt mein Suchen nach klanglicher Poesie. 

Alle Werke sind Auftragswerke von Berlin PianoPercussion und, wenn nicht gesondert angegeben, in der Besetzung zwei Klaviere & Schlagzeug (zwei bis drei Spieler)

gefördert von der Initiative Neue Musik Berlin e.V.

21.30 Uhr  gefundene Landschaft 1
Gemeindehaus
Mitglieder des Ensemble JungeMusik Berlin

Chinese Instrument with Electronics, Elektronik: Chih-Fang Huang (TW)
Lothar Voigtländer  »nocturne en trois modes«  für Harfe solo
Drei bestimmte " modi " ( Tonfolgen ) prägen die drei Teile und gliedern sie in drei " harfengerechte " Einzelsätze. Die Idee, drei unterschiedliche Sätze aus drei unterschiedlichen Tonmaterialien zu entwickeln führt zu einer typischen Dreiteilung der Großform.

Der erste Satz wird mit motorischer Gestik schnell zum Höhepunkt geführt. Akkordketten und – ballungen werden durch Choralintonationen kontrapunktiert. Der  zitierte Satzanfang beschließt den 1. Teil.

Tänzerisch bewegt gibt sich der zweite Satz, dessen prägnante Ausgangsstruktur in virtuose Läufe und Akkordbrechungen aufgelöst wird.

Harfen- bisbigliando leitet den dritten, zugleich verträumt, verspielt und nachdenklich anmutenden Satz des Nachtstückes ein . Auch hier sind Einbrüche und Störungen vorprogrammiert. Jedoch schließt der dritte Teil mit einer klanglich beschließenden und das Ganze abrundenden Gestik der Beruhigung im Sinne eines Nocturnes .

Harfe solo: Katharina Hanstedt 

Gwen Pritchard  »Epyllion« for solo oboe

Epyllion for unaccompanied oboe is adapted from the solo oboe part of my piece Kommos for oboe, piano and string ensemble, and was composed especially for this year's Randspiele.  The title of the original piece reflects the world of classical Greek drama at its most intense, whereas an Epyllion, like this little oboe piece, is much more compressed, being a form of Greek literature in which a complete narrative is told in a short space of time.

Oboe: Yu-Pei Wang 

Ludger Kisters »Saltarello« für Akkordeon und Flöte

Der Komponist möchte sein Werk nicht kommentieren

Akkordeon: Christine Pate  - Flöte: Erik Drescher 

Chih-Fang Huang  »Image I«  for Pipa and Computer 

 “Image I” borrows the taoist spiritual image from chaos, to make the listeners’ hearing from simple to complex; from stillness to motion; to enter the world of unconsciousness, and eventually fuses the electroacoustic music with nature inside our mind. A cadenza is performed by Pipa before the last part of the piece.

Pipa solo (chinesische Laute): En-Ju Lin (TW)

Ralf Hoyer  »4worte09« - elektroakustische Komposition (2010) 


- Abwrackprämie 


- kriegsähnliche Zustände 


- Schweinegrippe 


- bad bank
Yu-Chung Tseng  »Legend«  for Pipa and Computer 
Legend was composed for Pipa, prepared electronics, and Max/MSP. The main idea of the work is to integrate Chinese Ying Yang into a musical composition. The live performer–pipa presents the active Yang, while the electronics presents the less active Ying. The piece also explored the check and balance of Ying and Yang two different but co-existing forces, as revealed in the composition, in live,non-fixed performance v.s. fixed playback, human v.s. machine, eastern musical elements v.s. western compositional style/techniques. The work consists of 3 sections, and each section expresses certain oriental style unknown stories, which only evoked by the audience’s imagination.
Pipa solo (chinesische Laute): En-Ju Lin (TW)
Mischa Käser »Bagatellen«  für Gitarre solo

Gitarre solo: Mats Scheidegger (CH)

Peter Helmut Lang  »Silhouette«  für Akkordeon

Der Komponist möchte sein Werk nicht kommentieren

Akkordeon: Christine Pate  

Lothar Voigtländer  »Nocturne« für Harfe


Kommentar siehe oben

Harfe solo: Katharina Hanstedt 

Sonnabend, 2. Juli

Kirche 
17.00 Uhr  sonderbares – ein deja vu
Kirche

Ensemble Eclat Seoul, Leitung: Jinsoo Kim

Mitglieder des Ensemble JungeMusik Berlin

Chinese Instrument with Electronics, Elektronik: Chih-Fang Huang 

Eres Holz  »Erd und Abgrund muss verstummen« für Cello, Keyboard und Live-Elektronik
Der Titel dieses Werkes ist ein Zitat aus dem fünften Satz ("Trotz dem alten Drachen") der Mottette "Jesu, meine Freude" von J. S. Bach. Charakteristisch für diesen Satz ist die Unregelmäßigkeit des rhythmischen Musters, sowie die überraschende harmonische Progression. Die Wechselwirkung dieser Eigenschaften formt eine Art musikalischer Erzählung. Die Suche nach neuen erzählerischen Formen, die die Musik zum "Sprechen" bringen, steht im Hintergrund meines Werkes.
Die Idee des Stückes war anhand der Elektronik bei der Einschränkung der Anzahl von Musikern ein zunehmendes klangliches „Orchesterapparat“ aufzubauen. Das geschieht unter zwei Aspekten:
1. Auditorisch bzw. Satztechnisch
Keyboard: im Laufe des Stückes steigt im Keyboard die Anzahl der erzeugten Töne pro Taste, so dass parallel zu den gespielten Stimmen des Keyboards zusätzliche Keyboard-Stimmen entstehen.An vielen Stellen im Stück ist es so komponiert, dass die Bewegungsrichtung der entstehenden Stimmen, sowie die Tonlagen, unabhängig von der Bewegungsrichtung des Spielens verlaufen. Die unabhängigen Stimmverläufe verleihen dem Ganzen einen kontrapunktischen Charakter, der die Idee des klanglichen Orchesterapparats unterstützt. 
Cello: die klangliche Bearbeitung des Cellos wird Live gemischt: Verzerrung, Reverb, Transposer, Signal ohne Bearbeitung und Delay.
2. Räumlich
Durch unterschiedliche Parameter gestalte ich über die Output-Kanäle die räumliche Choreografie des Keyboard- und Cellosignals. Die Output-Signale werden im Laufe des Stückes von der realen Position der Instrumente im Raum entkoppelt. Durch die Entkoppelung gelang es mir ein Meta-Instrument zu schaffen. Das Meta-Instrument ist dafür gedacht das Verhältnis zwischen dem physischen und dem virtuellen Raum zu verdeutlichen bzw. auch irrational zu inszenieren.

Violoncello: Thilo Krigar 

Keyboard: Seiko Itoh

Friedrich Schenker  »Fragmente aus Lenkbarer Großvater« (nach Paul Klee) für Fagott solo
Fagott: Dieter Hähnchen 

Georg Katzer  »passeggiata«  für Klarinette und Klavier

Das “passeggiata” habe ich Anfang 2011 sehr spontan in wenigen Tagen geschrieben, nachdem ich ein sehr schönes Klarinetten-Stück eines Berliner Kollegen gehört hatte. Spontan hieß: anfangen-aufhören, was nun wieder ein Titel von Friedrich G. ist. Bei einem spontanen “Ausflüg” kommt man manchmal in unbekanntes Gelände, darauf war ich neugierig.

Ensemble Eclat
Seunghyun Yun  »The Winter«  for Viola, Violoncello, Contrabass and Piano
This piece is a short story to express a slice of life. The subtitles, such as longings, alterations, and sadness mean various figures of life with movement and expression with inner mind. The two-tetra chords included major, minor 2nd and 3rd, perfect 5th and phase techniques in pitch and rhythmic materials are important motives for this piece. The composer’s intention is to portray the mental transform and the expressions of the human life through the use of transformations of contrasting notes and rests, timbre and rhythmic figures, and phasing techniques. 
Ensemble Eclat
Helmut Zapf  »Fragmente«  (Februar 2006)  für  Klarinette, Violine, Viola und Cello

Fragmente schrieb ich für MoEns aus Prag für die Weimarer Frühjahrstage für Neue Musik 2006. Ich benutzte in dem Stück Fragmente aus dem „Brechungen aus 7“ für ein Schönberg Projekt  des TaG Winterthur. Es war keine Kürzung des anderen Stückes, sondern eine wirkliche Fragmentierung in 3  Sätze aus dem einsätzigen damaligen Werk von 2004 für Streichtrio, Klarinette und Gitarre.

Ensemble Eclat
Chol-Woo David Lee »Obertönenlied III« für Violine, Violoncello, Kontrabass und Klavier (Mai 2011). UA

Eine Stimme, die von meiner tiefen Herzenstelle kommt

Ein Klang, der ungewöhnlich aber schöne ist

Ein Wunder

Phantastische Geräusche der Natur

Ein ganz leiser Hauch 

Ein sanfter Befehl, nicht ablehnen zu können

“Folge die Wahrheit! Folge die Stimme!”

Ich singe mit diesem Schall. 

“Tu solus qui facus mirabilia…….”

Es ist ein Seelenlobgesang. 

Musikalische Materialien sind natürliche Flageolettönen der Streicher und Cluster und die Phänomene der Obertönen von Klavier.

Ensemble Eclat
Jinsoo Kim  »Nocturne in Starry Night« for Clarinet, Doublebass and Piano(2011)
This piece is inspired by Vincent van Gogh's paintings. The simmering gesture of sounds are related the layers of painting, the Starry Night. The fractures of star lights are illuminated in longings. The space of each instruments express the distance and relation between the earth and sky and the present and the past. 
The humming sound brought back reminiscences in the starry night. 
Ensemble Eclat
Sebastian Stier  »Déjà-vu« - fur Klarinette, Streichquartett und Klavier (2006)
Ein déjà-vu- Erlebnis hatte wohl jeder schon einmal - jenes seltsame Gefühl, welches durch fehlgeschaltete Synapsen (meist in Verbindung mit Stress oder Übermüdung) den Eindruck einer Art Zwischen-Wirklichkeit hervorruft. Als Komponist fühle ich mich für Dinge zuständig, die (noch) nicht wirklich sind. Übertragen auf meine Musik bedeutet dies, mit bestens bekanntem Material (Vierteln, Achteln, Sechzehnteln...; Primen, Sekunden, Terzen...; Streichern, Bläsern, Klavier...; ...)   Klänge und Strukturen zu konstruieren, die merkwürdig, unwirklich, vielleicht etwas verrückt, bestenfalls unerhört... erscheinen. 

Auf die vorliegende Komposition bezogen heißt das, ganz konkret verschiedene Abläufe und  Strukturen in andere Situationen zu montieren, sie sozusagen in einem anderen Licht zu wiederholen. Das bekannte fremd erscheinen zu lassen. Dies kann ein winziges Detail genauso betreffen wie größere formale Abschnitte.

Letztlich bedeutet „déjà-vu“ für mich auch, harmonische Strukturen zu bearbeiten, die ich seit einiger Zeit in meinen Kompositionen verwende – dies geht bis zum Selbstzitat. 

Ensemble Eclat
P.Q. Phan
Konzert in zwei Sätzen für Streichquartett 


»A cry in the Night« (1995) reflects the composer's memory of those fatal nights during the Vietnam War. During those years, deadly nights came unexpectedly which added more fear and terror to an already hard life. Death often came like a regular visitor. One night, despite all desperate screams and threatening sounds of machine guns, a weak, innocent cry echoing from the distance touched my heart.  

»Tragedy at the Opera«  was inspired by my experience at a court opera with my parents when I was a youth in Vietnam.  In this particular event, men were required to perform female roles.  The lead singer was so possessed by his role and tried very hard to reach high voice, that he became so exhausted and died at the end of the song.

The musical aesthetic of this composition reflects not only some Vietnamese court opera but also those of possession musical elements.  The court opera musical elements, which are syncopated and somewhat recitative-like, represent where the tragedy happened.  Meanwhile, elements from possession music, which are steady and driven, reflect the singer's involvement with his role.

The first violin plays mainly the singer's role.  The second violin, which imitates a Vietnamese oboe-like instrument, supports and creates atmosphere for the singer.  Both viola and cello function more like plucked and percussion instruments.  Particularly the cello, which performs like a drummer in steady and driven rhythmic sections to possess the singer.

Ensemble Eclat
Arne Sanders  »George Henry und Elisabeth Henry und Henry Henry«  
für Marimba solo (2011)

Marimbaphon solo: Sabrina Ma (China)

Lothar Voigtländer  »fou avec  contrebasse«

Diese Komposition ist ein Auftrag des Institut International de Musique Electroacoustique,Bourges (F ). Inspiriert durch den Jazz-Performer Matthias Bauer (Doublebass) sind alle Klänge aus dem Instrument und der Stimme des Interpreten geformt und moduliert (Singen, Rufen, Schreien). Die Interpretation balanciert zwischen realem Klang und Tapezuspiel. Auch szenische Momente und das Dialogisieren, das spontane Reagieren auf das Zuspielband spielen eine entscheidende Rolle. Die Zeitmaße sind exakt vorgegeben, lassen aber dem Interpreten genügend Spielraum für eigene Aktionen. „FOU“ ist ein Kult – ein zelebrieren ur-natürlicher Bewegungen, Schreie und Instinkte. Das Instrument ist der Körper – und der Körper ist das Instrument ...

Kontrabass: Matthias Bauer 

Zuspiel: Lothar Voigtländer
19.30 Uhr  ein Madrigal

im Gemeindehaus

Schweizer Solisten - Egidius Streiff, Violine; Mats Scheidegger, Gitarre

und Andre Bartetzki, Martin v. Allmen: Elektronik

Johannes Schütt  »Drestilla« (im Auftrag des IMEB  Bourges, 2008)   

Eine musikalische Dichtung nach dem Gedicht «bfirr bfirr» von Hugo Ball und den inspirierenden mystischen Erzählungen aus dem «Vallée Noire» bei Bourges. 
Dieses Stück widme ich Monika, Françoise und Clarisse, ohne derer Unterstützung es niemals zustande gekommen wäre.

 

Hugo Ball (1886 -1927):

            bfirr bfirr

 

bfirr bfirr 

ongog 

rorr sss 

dumpa 

feif dirri 

chu gaba 

raur 

ss

Max E. Keller  »Fern(seh)-Mitleid«  (2001/11)

Uraufführung  der Version für vokalisierenden Violinisten (2011)

Vor 10 Jahren in Zepernick in der Originalversion für Sopran und Violine uraufgeführt,  2011 in der Soloversion von Egidius Streiff: Weder die Musik noch der Text sind veraltet. Die Musik bewegt sich in analogen Extremen so wie die geschilderten Realitäten.  

Erschreckt vom kranken Straßenkind

am Fernsehen

wechseln wir den Sender.

Bestürzt über die Hungernden vor ihren Hütten

gezeigt in den Nachrichten

schlucken wir leer.

Gerührt vom todmüden Mädchen 

in der Reportage über Plantagen 

spenden wir fünfzig Mark

per Handy.

Ermattet von derlei Strapazen

schlürfen wir einen köstlichen Kaffee

aus Brasilien.                                                                                (Max E. Keller)

Violine: Egidius Streiff 
Tsen-Ling Lin  »One Century Quenchinging«  for Pipa and Computer
A historical glorious East culture, breeds during one hundred years to reform the progressive country unceasingly, just likes an ancient Eastern musical instrument, during hundred years also unceasing transformation, now and computer's dialog, presents crystal which one hundred years quenching.

Pipa solo: En-Ju Lin 

Tiziano Manca  »Stur oder die Verweigerung des Kompromisses«  (2010) für Gitarre, Mats Scheidegger gewidmet

Entschlossen sein Ziel zu verfolgen oder bei seiner Meinung zu bleiben, ohne sich von abratender Ansicht oder von auftretenden, unvorhergesehenen Hindernissen ablenken zu lassen, wird im Allgemeinen als Zeichen klaren Willens und starken Temperaments betrachtet. Vor allem wenn es zu lange dauert, um die Richtigkeit der eigenen Meinung oder den Erfolg der Handlung zu bestätigen oder zu widerlegen. Denn es ist einfacher, alle zur Verfügung stehende Energie des Augenblicks zu nutzen,  um seine Idee zu behaupten und ein schwieriges aber nahes Ziel zu erreichen, als täglich neu die Gründe für die unkonventionelle Wahl oder Aktion zu überdenken.

Anderseits, sich störrisch an einer Position festzuhalten oder, trotz Gegenmeinungen und offenbaren Zeichen von Unmöglichkeit, auf ein Unternehmen zu beharren, können Stumpfheit des Charakters beweisen. Intelligenz ist auch Biegsamkeit und Umstellung, vielleicht Kompromissbereitschaft, die Fähigkeit zu verstehen, wann die Zeit gekommen ist, Abstand zu nehmen, wenn nicht sogar aufzugeben.

Es gibt also eine Grenze, jenseits deren Charakterstärke und Beharrlichkeit zu Stumpfheit werden. Der gesunde Menschenverstand sollte dazu beitragen, die Zeichen der Wahrscheinlichkeit von Erfolg oder Misserfolg zu interpretieren. Aber der gesunde Menschenverstand und die Weisheit kommen von der Erfahrung und greifen sehr oft nach der Tat ein, wenn es nun zu spät geworden ist. In der Unsicherheit,  wenn Besonnenheit rät, auf das Unternehmen zu verzichten, um sich vor eventuellem Scheitern zu bewahren, agiert die Sturheit zwischen unbeirrbarer Überzeugung und der Angst doch der Veränderung entgegenzutreten. Aus dem beharrlichen und extremen Tempo der sich selbst ununterbrochen Treue,  aus ihrer Mühe, entsteht diese Musik für Gitarre.

Gitarre: Mats Scheidegger

Jürg Wyttenbach  »Rondeau-Tango (Rabelais)« für Violine und Sopran

freimütig gestohlen von Egidius Streiff, der daraufhin die Sopranstimme verloren hat.

Übersetzung aus dem Berndeutschen (ES): 

Nimm mich – nimm mich nicht

Nimmst Du mich, ist’s so toll

Nimmst mich nicht, was soll’ s

Bist ja die Schönste nicht.

Nimm mich – nimm mich nicht

Renn! Hopp! -  Ziehst Dich zurück?

Komm! Erfüll dein Soll!

Nimm mich – nimm mich nicht

Heut bist’ lustlos,

morgen frisst’ für zwei

Gehst, wenn ich komm – kommst, wenn ich geh

Lang sollst Du leben (Stirbst ja doch bald)

Martin von Allmen  »gitichós«  kammermusikstück für gitarre und elektronische zuspielungen, 2011

studie für akustische gitarre und live-elektronik. untersuchte re-sonanzen nicht nur der gitarre, sondern auch analoge während des komponierens: menschliche regungen, eingebungen, umweltaktivitäten.

Gitarre: Mats Scheidegger 
Elektronik: Martin von Allmen

Arno Lücker  »Into Outtakes«

In „Into Outtakes“ verwende ich einige hundert Kurzausschnitte aus allen Sinfonien Gustav Mahlers. Diese Ausschnitte habe ich wie „Luxus-Outtakes“ behandelt, denn wirkliche „Outtakes“ sind es ja nicht, wie Filmfans sie - als im endgültigen Film dann nicht vorkommende Szenen - von den DVDs ihrer Lieblingsfilme kennen. Mit dem Titel versuchte ich nur anzudeuten, dass ich eine spezielle Auswahl getroffen habe (deswegen: „Outtakes“) und mich in der Komposition in diese Schnipsel hinein begeben habe (deswegen: „Into Outtakes“ – auch in Erinnerung an das damals von mir wohl nicht ganz zu Unrecht als beknackt entlarvte Groß-Projekt „into…“, bei denen Komponisten nach Dubai, Johannesburg & Co geschickt wurden, um dort zu „komponieren“; leider sind alle aus diesen Problemstädten zurückgekehrt…). Die vielen Mahler-Ausschnitte habe ich einzeln nach Klangfarbe, Dynamik und Länge geordnet (wiewohl ich die Länge natürlich selbst festgelegt habe) und sie mit der Violine korrespondieren lassen, so dass ein einziger Spieler sich mit der gesamten Mahler-Sinfonien-Welt konfrontiert sieht – und sich an ihr, auch liebevoll, abarbeitet.

Violine: Egidius Streiff

Philippe Kocher  »Mobile in Metall«  (2006)

Mobile in Metall erkundet regelmässige Pulsationen und ihre Wirkung auf die Wahrnehmung, wenn sie überlagert und im Raum bewegt werden. Die räumliche Disposition, realisiert mit Ambisonics, ist daher ein wichtiges gestalterisches Element dieses Stücks. Nebenbei handelt diese Musik von der Poesie metallischer Klänge.

anschließend  lädt  das  Kulturreferat der Schweizer Botschaft Berlin zu einem Apero anlässlich des Schweizer Abends bei den XIX. Randfestspielen ein.

21.30 Uhr  gefundene Landschaft 2

Kirche

Mitglieder des Ensemble JungeMusik Berlin

Chinese Instrument with Electronics

Chien-Wen Cheng  »Notes on Rain«  for Pipa and Computer 

Notes on Rain portrays the imagined soundscape of the spring rain. In this piece, the sound of pipa, a four-string Chinese pluck-string instrument, is echoed by the pre-recorded sound featuring synthesized pluck strings. The pre-recorded sounds also include evolving drones which serve to create a dreamy atmosphere in the background. The instrumental part starts from the pitch center E repeated to portray the sound of raindrops. Later the music is intensified by gradually deviating from pitch E and by increasing rhythmic activities. At the end of the music, it eventually returns to pitch E and ends the music in piece. 

Pipa solo (chinesische Laute): En-Ju Lin (TW)

Florian Wessel  »Was Ruhe bringt« für Sopran und Trompete (UA)
Die beiden Duos nach einem Gedicht von Erich Fried wurden ursprünglich als zweiter und vierter Satz eines fünfteiligen Werkes für Sopran, Trompete und Ensemble mit dem Titel „als ob…“ komponiert. Daraus entstand die heute zu hörende Komposition, welche beide Duos in einer Komposition vereint.

Prägend für das Werk, das sich stark an der Form des Gedichts orientiert, sind die Einfachheit und doch Vielschichtigkeit der Sprache sowie das Zusammenspiel von Konstrukt und Emotion im Gedicht.

Was Ruhe bringt 

	Ich hab immer geglaubt
was Ruhe bringt
ist das Glück 


	Ich atme
als ob ich nicht wirklich
atmen müßte 



	Aber das Unglück
bringt
viel tiefere Ruhe 


	Ich bin müde
als ob ich nur müde wäre
vom Schlafen

	Ich wache
als ob ich schliefe
ohne Traum 


	(Erich Fried)


Trompete: Nathan Plante (USA)

Sopran: Franziska Blazey

Chih-Fang Huang  »Image«  for Pipa and Computer 

 “Image I” borrows the taoist spiritual image from chaos, to make the listeners’ hearing from simple to complex; from stillness to motion; to enter the world of unconsciousness, and eventually fuses the electroacoustic music with nature inside our mind. A cadenza is performed by Pipa before the last part of the piece.

Pipa solo: En-Ju Lin 

Charlotte Seither  »Schwebender Rand mit Verzweigung« (2010)  für zwei Bassklarinetten
Das Stück stellt pulsierende Einklänge vor, die trotz Überbindung der Takte in ein fließendes metrisches Taktwechselsystem eingebunden sind.  Den Farben und Franzungen des Unisonos steht somit auch auf der vertikalen Ebene eine verborgene „Rhythmisierung“ gegenüber, über der die fließende Linie stets auch im Zeitablauf beweglich gerastert wird.
Bassklarinetten: Matthias Badczong, Martin Möhler
Caspar de Gelmini  »Kaktus« für Gitarre, Akkordeon und Cello

„Kaktus“ entstand 2007 für meine Vordiplomprüfung in Rostock. Dort wurde es von Kirstine Elise Pedersen, Madlen Kanzler und Jan Jachmann uraufgeführt. Eine weitere Aufführung folgte im Rahmen der „Weimarer Frühjahrstage für zeitgenössische Musik“ 2007 und erlangte dort einen Preis im Rahmen des Kompositionswettbewerbs für Kammermusik. Dort wurde es von Claudia Buder, Thomas Müller Pering und Christina Meißner aufgeführt. 2008 wurde es im Rundfunkprogramm von Bayern Klassik gesendet im Rahmen der Sendung „Horizonte“ von Ulrich Müller. Das Trio bezieht sich einerseits auf das bekannte Gitarrenwerk „Salut für Caudewell“ von Helmut Lachenmann, andererseits auf sein Werk „Pression“ für Cello. Dem gegenüber stehen fragmentarische Tango-Elemente, die sich auf kürzere rythmische Figuren beziehen, sowie Rasciado Figuren als Reminiszenz an andalusische Flamenco Musik. Diese erscheinen aber nie als tonale Gebilde sondern erscheinen geisterhaft aus der geräuschhaften Musique Concrete Instrumental Welt. Generell ist das Stück inspiriert durch die Handlung des Films „Paris Texas“ von Wim Wenders und beschreibt die Situation eines Außenseiters in der Wüste, ein Mann der seine Orientierung, Herkunft und Zuordnung verliert, ähnlich den Tango und Flamenco Elementen in der Musique Concrete Umgebung.

Gitarre: Seth Josel; 
Cello: Thilo Krigar; 
Akkordeon: Christine Pate

Mario Wiegand  »Rebus«  für Violine solo (2010)

Meine Komposition REBUS für Violine solo entstand im Frühjahr 2010. Ausgangssituation waren drei musikalische Motive, die ich auf verschiedene Weise miteinander verknüpfen wollte. Bei meinen Versuchen eröffneten sich mir immer neue Möglichkeiten des „Zusammenbauens“. Doch diese verschiedenen Varianten stellten das musikalische Material stets in einen neuen Kontext. So probierte ich mehre Anordnungen aus, schließlich entschied ich mich für die nun in meinem Stück vorliegende. Durch diese Arbeitsweise musste ich beim Komponieren an die einstmals sehr beliebte Gattung des Bilderrätsels (= Rebus) denken. So kam der Titel für mein Solostück zustande. REBUS ist für Egidius Streiff komponiert und ihm gewidmet.

Violine: Egidius Streiff

Sonntag, 3. Juli

10.30 Uhr  Gottesdienst der Randfestspiele 

Predigt:  Cordula Baier
Vom Suchen, Finden, Erkennen … – Psalm 139  (Musik: Helmut Zapf) 

Ausführende 
Antje Marta Schäffer - Sopran, Klaus Schöpp - Kontrabassflöte und Theo Nabicht - Kontrabassklarinette 

13.30 Uhr - soundtour 

Im Spaziergang erreichbar
Ensemble Socell 21 (Irene Kurka, Sopran und Burkart Zeller, Violoncello)
Ensemble JungeMusik Berlin

Ensemble Eclat Seoul, Leitung: Jinsoo Kim

Ensemble Rummtskbaa

Gitarre: Mats Scheidegger; Orgel: Thomas Noll; Horn: Elena Kakaliagou (GR) 
Saxophon: Meriel Price (GB); Viola: Nikolaus Schlierf; Flöte solo: Katrin Plümer 

Blockflöte: Sylvia Hinz; Trompete: Nathan Plante; Harfe: Katharina Hanstedt

Schlagzeug: Sabrina Ma und Kontrabass: Matthias Bauer

und das Leipziger Posaunenquartett: TromboNova

      13.30 Uhr – Sankt-Annen-Kirche 
Arai Tatsuru  »Schlagephonie«  für Schlagzeug und Live Elektronik (2011)
Schlagzeug: Sabrina Ma 
Elektronik: Arai Tatsuru  - 

Paul-Heinz Dittrich  »…pour Katrin…«  für Solo-Flöte
Dieses Flötenstück schrieb ich am 13. Mai 2010 als „musikalisches Dankeschön“ für Katrin Plümer

Flöte solo: Katrin Plümer
Voigtländer  »Soundfiles 1-x« für Harfe und Zuspielband  
Das Zuspielband enthält ausschließlich Originalklänge der Harfe, die als „ Soundfiles „ im Computer abgelegt wurden. Mit den spezifischen Möglichkeiten digitaler Klangbearbeitung wurde dann geschnitten, gemischt, transponiert, vielfach moduliert und neu collagiert. Entsprechend den spieltechnischen Besonderheiten der Harfe wie  bisbigliando,, glissando, mit Cymbel,mit Gummischlägel, mit Fingernagel gezupft , sons timbaliques etc .-  entstanden kleine, überschaubare 3-Minuten- Soundstudien , in welchen das Zuspielband  auf der einen Seite die Klänge der Harfe geradezu „ aufsaugt „ , assimiliert , auf der anderen Seite akustisch kontrapunktiert. Streckenweise  soll nicht zu unterscheiden sein , was denn nun live-Spiel und was dagegen verfremdetes akustisches Material ist. Das Zusammenspiel zwischen Interpret und Zuspielband ist am besten mit einem „ avec et contre „ gekennzeichnet . Die Sondfiles können vom Interpreten beliebig gemäß unterschiedlicher Zuordnung in der Reihenfolge ad hoc ausgewählt werden . Weitere Sound files sind in Arbeit ...

Harfe: Katharina Hanstedt
Sidney Corbett  »Three Lamentations«  (Of the Prophet Micah)« (1998) for alto saxophone and organ 

I. With what shall I come before the Lord? (6:6) 

II. And the remnant of Jacob (5:6) 

III. Though I sit in darkness (7:8) 
Orgel: Thomas Noll 
Saxophon: Meriel Price 

ca. 14.15 Uhr - Rathaus  
Friedrich Schenker  »Ensemblestück«, 

TromboNova und Rummtskbaa sowie Erik Drescher, Flöte und 
Friedrich Schenker, Alphorn
Christfried Schmidt  »Trio«  für Altflöte, Horn und Klavier

Das schon bei den Randspielen im letzten Jahr aufgeführte Stück „Trauergedenken an F.G.“ (zum Gedenken an Friedrich Goldmann) ergänzte ich durch zwei Ecksätze. Die folgenden Bemerkungen zur Widmung dieser Ecksätze des Trios bedürfen keiner weiteren Erklärung: Für Edith Jasulski,  geb. 1932 in Berlin,  ermordet 1941 in Chelmno  –  Eine mahnende Erinnerung

Das neunjährige jüdische Mädchen - damals wohnhaft in meinem Berliner Kiez, wo ich seit 25 Jahren lebe - war ein Opfer der „Endlösung“. Mit seinen Eltern wurde es am 24.10.1941 nach Lodz zum „Arbeitseinsatz“ transportiert, um dann ziemlich bald auf dem Schloß von Chelmno nach „beruhigender Begrüßung“ bestialisch ermordet zu werden. In der Regel Gastod im Lastwagen.

Flöte: Martin Glück 
Horn: Elena Kakaliagou 
Piano: Antonis Anissegos
Sebastian Elikowski-Winkler  »Neues Werk«
Duo Socell 21
Martin Daske  »Foliant 30«  (2010

Viola: Nikolaus Schlierf, 
ca. 15.00 Uhr – Dompromenade 15  

Caspar de Gelmini  »Slow Motion« für Kontrabass
Slow Motion entstand 2011 als Auftrag der Zepernicker Randfestspiele für den Kontrabaßisten Matthias Bauer. Generell geht es um das Prinzip Daumenkino: Es gibt zwei materialbezogene Elemente: Geräuschafter Ansatz zur Tonbildung und Halbflageolettspektrum das zum realen Flageolett überblendet wird und umgekehrt der Prozess vom Flageolett zum Halbflageolett bis hin zum Geräusch. Zu diesen Elementen treten die rythmischen Elemente „Slow Motion“ und „Fast  Forward“: ein algorithmisches Rhythmusfeld entwickelt sich von langsam nach schnell und wieder zurück nach langsam. Das Geräusch stellt den Ansatz des Tones dar:  jeder Tonbildung liegt ein Geräuschanteil zugrunde, jeder Ton beginnt mit einem minimalen Geräuschansatz. In der verlangsamten Zeit fehlt der Ton. Je schneller das Stück wird desto mehr verschwindet die Wahrnehmung des Geräuschhaften zu Gunsten des Tones.

Kontrabass: Matthias Bauer 
Max E. Keller  »Ruh’«  für Sopran und Violoncello  (2011)  Text: Max E. Keller  UA

Wie viele meiner Kompositionen beruht Ruh’ auf einem einfachen, leicht nachvollziehbaren Modell, das reich variiert wird. Sopran und Violoncello finden immer wieder Ruhe auf einem leisen Unisono, einer Oktave oder einer Doppel-Oktave, klanglich, rhythmisch oder farblich umspielt. Sodann erfolgt solo oder a due ein Ausbruch in unruhige Gefilde - angedeutet manchmal auch im Text – und die Rückkehr auf einen Ruheton. Fast wie im richtigen Leben. 

Ensemble Socell 21 - Sopran + Cello
Hermann Keller  »Szene für Solo-Posaune«

Sie besteht aus 6 Teilen, die auch einzeln gespielt werden können. Zudem enthält Teil 4 eine Sammlung von Vorschlägen, aus der einige ausgewählt werden können; Teil 6 ist sogar nur die Vorgabe für eine Improvisation. für welche Fassung sich der Interpret des heutigen Abends entscheidet, ist auch für mich eine Überraschung.

Posaune: Hendrick Reichardt
ca. 15.45 Uhr - Dompromenade 16  

Ludger Kisters »Labyrinth« für Blockflöte und Clavicord 
Blockflöte: Silvia Hinz  
Klavier: Antonis Anissegos  

Boris Bell  »Und...Der Eine.«  (2011)  für Sopran und Violoncello

Die Debatte um Zugehörigkeit oder Nicht-Zugehörigkeit des Islams, die Fragen von „Leitkultur“ und Integration hatten im Laufe des letzten Jahres eine geradezu bizarre, dämagogische Dimension angenommen. Besonders im Kontext der deutschen Geschichte unerträglich. Wieder einmal projiziert sich allgemeine gesellschaftliche Verunsicherung auf Minoritäten. Und wie immer ist Unkenntnis eine wesentliche Voraussetzung.

 „Damals waren es die Juden...  Heute sind es dort die Schwarzen, hier die Studenten...  Morgen werden es vielleicht die Weißen, die Christen oder die Beamten sein.“  H.P. Richter in „Damals war es Friedrich“
Für mein Stück habe ich einen Korantext ausgewählt, der die Verbundenheit der Muslime mit den christlichen Glaubensbrüdern (und –schwestern) herausstellt und zur respektvollen Auseinandersetzung auffordert. Ein kraftvoller und sehr aktueller Appell an alle Beteiligten. Die Musik verstehe ich ihrerseits als Respektsbekundung gegenüber dem Islam und der arabischen Kultur – aus der Äquidistanz sowohl zum Christentum wie zum Islam eines heutigen, durchaus religiösen Menschen.


Und streitet mit den Leuten der Schrift auf die schönste Weise nur, außer mit 
denen, die Übles tun!  Und sagt: „Wir glauben an das, was zu uns herabge
sandt und was zu euch herabgesandt. Und unser Gott und euer Gott ist der 
Eine. Und Ihm sind wir ergeben.“                 Koran, Sure 29, 46

Ensemble Socell 21  

Tom Johnson  »Mißerfolg«
Kontrabass: Matthias Bauer 
ca. 16.15 Uhr - Lutherstraße 15 

Nadir Vassena  »Luoghi sottratti«  für Gitarre solo

Gitarre: Mats Scheidegger
Anton Safronov  »The House That Jack Built«  für Sopran und Cello  (2011)
traditioneller englischer kumulativer Kinderreim (12 Strophen)

von

This is the house that Jack built.

 

über

This is the cow with the crumpled horn

That tossed the dog 

That worried the cat

That killed the rat 

That ate the malt

That lay in the house that Jack built.

bis

This is the horse and the hound and the horn

That belonged to the farmer sowing his corn

That kept the cock that crowed in the morn

That waked the priest all shaven and shorn

That married the man all tattered and torn

That kissed the maiden all forlorn

That milked the cow with the crumpled horn

That tossed the dog 

That worried the cat

That killed the rat 

That ate the malt

That lay in the house that Jack built.

Ensemble SOCELL 21
Ludger Kisters  »5 Miniaturen«  für Gitarre solo (2 gespielt)
Gitarre: Mats Scheidegger
ca. 16.45 Uhr - Dompromenade 24 - Werke von 

Susanne Stelzenbach  »S C H R I T T E«  UA
gehen_gehen_weiter gehen_nicht stehen_gehen_laufen_schneller laufen _

schneller laufen_rennen_weiter rennen_schneller rennen_jagen_ hinterher jagen_allem hinterher jagen_stehen_stehen_umdrehen _

zurück drehen_weiter gehen_gehen_vorbei gehen_entlang gehen_nicht stehen_nicht gehen_laufen_rennen_schneller rennen_

noch schneller rennen_noch viel schneller rennen_noch rennen_dann laufen_ vorbei laufen_vorbei gehen_fast_stehen_bleiben und gehen_

nicht stehenbleiben_weitergehen_nichts sehen_nichts hören_gehen_gehen_laufen_rennen_laufen_gehen_stehen_umdrehen_sehen_

sehen_ a l l e s  ansehen  

Ensemble socell 21
Meredi Arakelian  »trio 12« für Saxophon, Trompete und Kontrabass

Saxophon: Meriel Price
Trompete: Nathan Plante
Kontrabass: Matthias Bauer
Thomas Gerwin  »Miniatur 17 / 36«  für Tuba solo
Dieses kleine Stück markiert den Beginn einer neuen Werkreihe für Solo-Instrumente, das bewußt auf Elektronik sowie fast vollständig auf erweiterte Spieltechniken verzichtet und stattdessen versucht, einzelne Töne in exponierte Zusammenhänge  zu stellen.  Hier bilden 36 Töne insgesamt 17 Klangkonglomerate. Jeder einzelne Ton erscheint insgesamt drei Mal und bekommt durch die Verzahnung verschiedener Regelsysteme jedes Mal unterschiedliche Möglichkeiten einer adäquaten Entfaltung und Kontextbildung. 

Tuba: Mitglied von TromboNova und Rummtskbaa
ca. 17.15 Uhr - Rathaus  
Kaspar Querfurth  »kleinstadtelegie«  für Sopran und Violoncello (2011)  
nach einem Text von Jan Wagner  UA

Jan Wagners Text erzählt für mich von einem festgefahrenen Zustand, aber auch von Hoffnungen und Ausblicken. Die Musik beginnt stagnierend und durch die Spielweisen diffus und erstickt, öffnet sich dann aber hin zu klareren Klängen, Linien und gar Melodien, die jedoch immer unterbrochen oder überlagert bleiben.
Ensemble Socell 21,  

Helmut Oehring  »Stille. Wind.«  für drei Posaunen und Tuba

 „Zart scheu magma rot milchig am Rande“

Oehring und die Stille, das ist ein alt vertrautes Thema, ein Lebensthema, auf das der Komponist in vielen seiner Werke immer wieder zurück kommt. Stille ist generelles Ausgangsmaterial. Aufgewachsen als Kind gehörloser Eltern, mit der deutschen Gebärdensprache als ersten Muttersprache, waren es Erfahrungen mit und in der Stille, und dabei insbesondere die Unvereinbarkeit der stillen Welt der Gehörlosen und jener der Hörenden, die ihn von klein auf geprägt haben. Auf der Suche nach einem verbindenden, ausgleichenden Element, hat er die Musik für sich entdeckt -oder sie ihn -und wurde Komponist. Diese Gegensätze bestimmen seine Art zu denken, zu fühlen und zu komponieren. Sein -durchaus kompliziertes- Verhältnis zur Stille ist wohl der Grund dafür, warum er dieses Thema so eindrücklich und spannungsvoll wie kaum ein anderer musikalisch erfahrbar machen kann.

Das Stück stille.wind. für tiefes Posaunenquartett gehört zu einer Werkegruppe mit dem titelgebenden Begriff „Stille“ . „Er verzahnt in beinahe jedem neuen Werk neue Ideen und Klänge mit alten, eigene mit fremden Zitaten.“ Er schreibt gewissermaßen an einem einzigen großen Zyklus, spinnt seine Ideen und Muster, Geschichten und Gestalten von Musik zu Musik weiter, so dass jedes Werk gleichzeitig auf seinen Vorgänger und Nachfolger verweist.

In stille.wind. beginnen die drei klangkräftigen Bassposaunen und eine Tuba „so leise wie möglich“, und ebenso sollen sie das Stück wieder beenden, wie „verhaucht“ soll es ausklingen. In den ca. 15 Minuten dazwischen notiert Oehring zehn mal ein vierfaches piano, das vierfache forte taucht dagegen nur einmal auf. Es ist der Wind, der die Stille plötzlich unterbrechen und so unvermittelt wieder verschwinden kann, wie er aufgekommen ist.

Zu Beginn klingt es nach einer friedlichen Stille, „so ruhig, entspannt und langsam tastend wie möglich!“, steht über den Zeilen. Das Tasten wächst sich jedoch schnell zu festen Schritten aus, die sich beschleunigen, sich wieder bremsen, die sehr leise sind,  aber kurzfristig auch lauter sein dürfen. Nach 13 Takten scheint die Stimmung radikal zu kippen: die erste Posaune wird „absolut starr“, bewegt sich wenig später nur mehr „hellflüsternd schwebend mit Luftstimme kirre“. Die anderen beiden Posaunen ertönen „schwer dumpf dunkel“, und diese aufkommende Düsternis steigert sich noch durch die weiteren Worte: „stereotyp stöhnend hospitalisiert“. Passend dazu die Tuba, auch sie dem Ende nah, zwar immerhin noch „dumpf zart“, dies aber schließlich „luftröchelnd“.  (gekürzt: Helmut Zapf)
Michael Hirsch  »Diskant«  für Piccoloflöte, Es-Klarinette, Klavier, Glockenspiel 

Der Titel "Diskant" verweist darauf, dass sich die Musik dieses Stückes ausschließlich in der hohen Lage abspielt. Selbst im Klavierpart werden alle tiefen Register ausgeblendet. 

Diese charakteristische Beschränkung führt zu einer gewissen Angleichung der Klangcharaktere von eigentlich sehr verschiedenartigen Instrumenten. Das geschieht zum Beispiel dadurch, dass die Piccoloflöte und die Klarinette über weite Strecken mit staccato-Tontupfern den Klangcharakter der anderen beiden Instrumente in gewisser Weise zu imitieren suchen. Häufige Hoketus-Strukturen binden die vier Stimmen in mosaikartige Gebilde ein.

Die formale Anlage des Stückes besteht aus einer Folge von ineinander verwobenen Episoden, in gewisser Weise musikalischen Momentaufnahmen, die teils auseinander hervorgehen, teils sich voneinander absetzen, und insgesamt eine Dramaturgie von freien Assoziationsketten etablieren sollen.
Flöte: Martin Glück
Klarinette: Matthias Badczong 
Glockenspiel: Sabrina Ma 
Klavier: Antonis Anissegos 
Dirigat: Young Eun Hur 
Friedrich Schenker  »Ensemblestück« 

TromboNova und Rummtskbaa sowie Erik Drescher, Flöte und
Friedrich Schenker, Alphorn 
ca. 18.00 Uhr – Sank-Annen-Kirche 
Gabriel Iranyi  »METAPHOR II« (2005) für Octobassflöte, große Flöte und Live-Elektronik 

entstand aus der Idee, den Klangraum Flöte mit elektronischen Mitteln durch Stimmenvermehrung zu erweitern. Die Einbezug von computergesteuerter Live-Elektronik (Software SuperCollider) liefert im ersten und im dritten Teil die optimale Bedingungen für die Realisierung von heterophonischen Klangfeldern (1 + 7 = 8 Stimmen). Der mittlere zweite Teil ist als Dialog zwischen der Soloflöte und vorproduzierte Tönen konzipiert. 

Flöte: Klaus Schöpp 

Elektronik: Andre Bartetzki  

Taymur Streng  » L-Train « für tape

Vorwiegend konkretes Material wurde benutzt und z. T. elektroakustisch verfremdet, mit den am Anfang des Stücks einsetzenden metall. Schlägen endet auch das Stück. Am Schluß werden die metall. Klänge durch Reiben,Streichen, "Rollen" etc. weiter verändert...Das Stück hat hat eine Dauer von 5' 28'' , es sind in dieser kleinen Skizze fünf Schwerpunkte miteinander verwoben

- Vorbereitung: das bezieht sich nicht nur auf den Vorgang an sich sondern auch auf die mentale Grundhaltung im Stück, hasten, verweilen, sich fortbewegen, drehen, winden

- Anfahrt: versch. "gedachte" Magistralen, die sich durch das Stück hindurchziehen, 5 Stationen, welche als "Haltepunkte" anzusehen sind

- Speed 1, Speed 2: neben den "abfahrenden u. ankommenden" Zügen finden sich  kurze Einsprengsel aus Industrie etc.  gegen Ende des Stücks ist der "Verkehrsfluss" gehemmter,  verschiedene Einflüsse und Störungen bringen ihn zum Erliegen

- es kommt zum Haaalllttt, jedoch -  nicht rechtzeitig genug, trotz quietschender Bremsen, schnell geschalteter Weichen, Signale - selbst die Bremssteuerung im Expreß versagt - ist die Katastrophe , der Unfall vorprogrammiert, Metallteile, Glasscheiben bersten, Zahnräder segeln durch die Luft...

- als Rest bleibt eine kurze Materialstudie mit den übriggebliebenen Trümmern der Fahrzeuge und Wagen

Lothar Voigtländer- »Soundfiles«  für Harfe und Zuspiel

Kommentar siehe  13.30

Harfe: Katharina Hanstedt
Helmut Zapf  »Schmutz« 

Die Herkunft des Wortes ist unsicher. Dem Etymologischen Wörterbuch der deutschen Sprache zufolge passt das seit dem 15. Jahrhundert belegte frühneuhochdeutsche (S)mu(t)z zu einer Gruppe von Bezeichnungen für Feuchtigkeiten, zu denen auch Moder gehört, und kann mit griechisch mydao „ich bin feucht, verderbe von der Nässe, verwese“ verwandt sein. 

Pilatus wusch seine Hände in Unschuld…

Schmutz bezeichnet Unsauberkeit, etwas schrecklich Verursachendes, jemanden erniedrigen, in den Dreck treten, beiseite werfen, Unrat, Kehricht…

Schmutz in Form von Staub - das sind wir letztlich selbst…, also ist Schmutz durchaus was Wertvolles und Schönes, Basis des Lebens…, eine Kette von kleinen, feinsinnigen Zusammenfügungen.

Orgel: Thomas Noll
Horn: Elena Kakaliagou
19.30 Uhr  Abschlusskonzert 
 


- gefundene Landschaft 3  
Kirche 

Sonar Streichquartett Berlin 

Chinese Instrument with Electronics

Georg Katzer  »Streichquartett Nr.3«

Das auslösende Ereignis für die Komposition war ein Naturphänomen: An einem Sommerabend nahm ich erstmals mit wachem Bewußtsein den "Gesang" der Grillen wahr,  ich  hörte  ihn  als ein dichtes zirpendes Gewebe um einen Zentralton.  Die abendliche Erfahrung löste aber nur einen musikalischen Impuls aus. Einmal formuliert , entwickelte er seine eigene Dynamik und löste sich aus der Naturerfahrung. In der Niederschrift einer außermusikalischen Anregung gerinnt je etwas anderes: menschliche Erfahrung in kunstmäßiger Analogie. denn außer mir komponiert noch ein "es", das sich der Analyse entzieht.

Yu-Chung Tseng  »Legend«  for Pipa and Computer 
Legend was composed for Pipa, prepared electronics, and Max/MSP. The main idea of the work is to integrate Chinese Ying Yang into a musical composition. The live performer–pipa presents the active Yang, while the electronics presents the less active Ying. The piece also explored the check and balance of Ying and Yang two different but co-existing forces, as revealed in the composition, in live,non-fixed performance v.s. fixed playback, human v.s. machine, eastern musical elements v.s. western compositional style/techniques. The work consists of 3 sections, and each section expresses certain oriental style unknown stories, which only evoked by the audience’s imagination.
Pipa solo: En-Ju Lin (TW)

Walter Zimmermann  »Keuper«  für Streichquartett

Aziz Lewandowski  »acoustica«  für Pipa und Live-Elektronik

Dieses Stück ist für die Randspiele entstanden und stellt ein Experimentieren mit einem für den europäischen Raum fremden Instrument, der Pipa, dar, auf der möglichst verschiedene Klänge produziert werden sollen. 

Die Live-Elektronik bildet eine Begleitung, oder auch Gegenbehauptung zu den Thesen der Pipa-Gitarre.
Pipa solo: En-Ju Lin 

Helmut Zapf  »sound«  für Streichquartett

SOUND entstand 1993 für das Streichquartett des KNM in Berlin, leider nur uraufgeführt und dann ruhte es bis zur Gründung des „Sonar Quartett“.

Das Wort Sound aus dem altgermanischen Wort sund  kommend, meint auch heute im Englischen nicht nur die uns bekannte Bedeutung von Klang, Schall und Geräusch. Sondern  auch gesund, intakt, im Vollbesitz seiner Kräfte, fehlerfrei, fest, tief, in gutem Zustand, körperliches Wohlbefinden, sich Wohlfühlen, Ganzheitlichkeit. 

So wollte ich in dieser Komposition das Ganzheitliche zwischen dem Spieler und seinem Instrument in den Fordergrund stellen. Dabei mische ich  phonetische Laute des Spielers mit Geräuschen und Tönen  seines Instruments. Durch diese Verschmelzung von Instrumentalklängen und der Phonetik der Spieler entsteht das ganzheitliche Wirken zwischen beiden Ebenen: Instrument und Spieler werden eins. Durch das Schnalzen der Konsonanten unter verschiedenen vokalen Färbungen (Formanten) der Stimmen und der anderen phoentsichen Klänge der Interpreten erreiche ich instrumentenähnliche sounds wie Pizzikati und Battuti.  

So wird nach kurzer Dauer des Stückes ein secco Pizzikato der Instrumente  durch ein Lippenspannungsgeräusch ersetzt, bis sich dieser Austausch mehr und mehr verselbständigt, es zu einem klanglich-rhythmisch-polyphonen Spiel zwischen Instrumentalklang und dem phonetischen Musizieren des Spielers kommt. Beabsichtigt ist musikalisch Dichte zu erreichen die narrativ das Stück durchdringen soll. In diesen Mischungen liegt das klanglich -poetische Sinnen der Komposition, findet sich die gesamte strukturelle und formelle Konstruktion. Diese klanglichen Erweiterungen sollen auch der akustisch - körperlich - geistigen Wechselwirkung zwischen Interpreten, Zuhörern und dem Werk selbst nachspüren…. 

danach – Heiteres aus der Vergangenheit für die Zukunft …
Gemeindehaus 
Anubis Trio Berlin mit Theo Nabicht (Kontrabssklarinette, Sopran-Saxophon) 



Sascha Friedl (Piccolo bis Subkontrabassflöte), 



Nikolaus Schlierf - Viola und Kochgeräte, Plattenspieler, etc.

Während der gesamten Randspieltage

gibt es eine Klanginstallation  

von  André Bartetzki 
im Kirchgarten 

„2011 – es wird sein“

Im Gemeindehaus die Ausstellung 
„foundscape“

von Martin Daske
50 x 70 cm, Mischtechnik, Serie

Diese Bilder sind nicht objektiv und auf den ersten Blick sogar oft nicht sichtbar. Es sind vielmehr Aufnahmen verborgener Welten, die in den Dingen wohnen. Sie kommen zum Vorschein durch unendliche Vergrößerung, Verzerrung, Verdrehung...Es sind Bilder, die mich finden. Immer wieder. Foundscapes.
und

in der Kirche ist der Altar vekleidet von Rose Schulze
Die Künstlerinnen und Künstler der 


Ausstellungen und Installationen

Andre Bartetzki studierte Tonmeister in Berlin, gründete und leitete das Studio für elektroakustische Musik der Berliner Musikhochschule bis 2002. Von 1999 bis 2004 Lehre im Studio der Musik​hoch​schule und an der Bauhaus-Uni Weimar. Freiberuflich tätig als Programmierer und Klang​regisseur im Bereich Neuer Musik, Klang- und Medienkunst. Seit 1997 eigene kompositorische und medien​künstle​rischere Arbeiten. Kompositionsstipendien am ZKM Karlsruhe und im Künstlerhaus Ahrenshoop.                                               www.bartetzki.de 

Martin Daske  siehe unter Komposition
Rose Schulze   (Rose-Marie Gorés)

1952 geboren in Zepernick , 1972-77 Studium der Malerei an der  Kunsthochschule Berlin
1977-79 Meisterschülerin bei Walter Womacka.
Seit 1979 freischaffend tätig, seit 1984 Entwicklung einer multimedialen Bildsprache,
1995 Stipendium des MWFK Brandenburg, 1996 Preisträgerin des Brandenburg-Preises für Bildende Kunst, 2002 -2006 Vorsitzende des Verbandes Bildender, Künstlerinnen und Künstler des Landes Brandendenburg

Auswahl wichtigsten Ausstellungen der letzten Jahre :
2005 Neue Akademie der Künste Berlin - Präsentation der Fotografien "Verlassene Räume"
2005 Ausstellung nach Studienaufenthalt in Finnland Galerie des BVBK in Potsdam
2006 Biennale der Visuellen Künste in Varna
2006 Deutsch- indisches Ausstellungsprojekt, Indische Botschaft Berlin
2008 August in art Varna „ Videoh 
Studienaufenthalte: 
2005 Finnland, 2006, 2007 2008 und 2009 Island

Komposition

Antonis Anissegos (*1970) lebt als Komponist, Pianist (Interpret von historischer bis zeitgenössischer Musik), Improvisator und elektronischer Musiker in Berlin. 1991 erhielt er das Klavierdiplom vom Staatlichen Konservatorium Thessaloniki. Im Anschluss studierte er in Budapest, Wien, Köln (Kompositionsdiplom 1997) und von 1998 bis 2001 als Meisterschüler von Walter Zimmermann, an der Universität der Künste in Berlin. Mitglied verschiedener Projekten, wie Ensemble European Music Project, Ensemble Junge Musik, das Geschwistertrio IAMA, die Gruppen “Lynx”, “Grix”, “KAYA”, “ΣΩΜΑ”, “ddaA” und “oneone”.
Zusammenarbeit mit der Tanzgruppe “adlibdances” seit 2008. Darüber hinaus gibt es zahlreiche CD-Veröffentlichungen im Bereich zeitgenössischer Musik, improvisierter und elektronischer Musik                                                                                        www.enstase.com
Arai Tatsuru  in Japan geboren, studiert am der HfM Hanns Eisler Komposition
Meredi Arakelian  geboren 1992 in Berlin. Mit 4 Jahren - Tägliches Spiel am Klavier

Wiederholung und Ausbau eigener Stücke - Abneigung gegen das Notenlernen

Mit 6 Jahren      Erster Klavierunterricht bei der Musikpädagogigstudentin Julia Bewer, behutsames Notenlernen, erste Versuche eigene Kompositionen aufzuschreiben

1998 Einschulung Waldgrundschule, Charlottenburg, Gesangssoli bei Schulauftritten

2001 Wechsel zur Waldorfschule Märkisches Viertel.
Juni 2003 - Aufnahme mit dem Hauptfach Harfe in die 5. Klasse des Bach-Gymnasiums, seither dort Schülerin

Nov. 2003           Erste Uhraufführungen eigener Werke

Anfang 04           Erster Kontakt zu Herrn Brettingham-Smith und Beginn des Kompositionsunterrichts bei Domenica Acri

Mai 08                 Sterben des Kompositionslehrers Jolyon Brettingham-Smith

Herbst 08            Beginn des Kompostitionsunterrichtes bei Helmut Zapf bis heute

Frühling 11         Fertigstellen ihres ersten Orchesterstückes

gewonnene Preise:  3 mal beim Bundeswettbewerb Jugend Komponiert, Jeunesses Musicales, Weikersheim / Sonderpreis bei Jugend Komponiert der Philharmonie / 2. Preis Jugend Komponiert Rheinsberg / 3. Preis Jugend Komponiert Rheinsberg

André Bartezki - Elektonik / Tonmeister / Komponist  siehe unter Ausführenden 

Boris Bell (1970), studierte zunächst Schlagzeug an der HfM Hanns Eisler Berlin mit Schwerpunkt Drumset. Anschliessend arbeitete er mit vielen bekannten Musikern aus dem Jazz und der Neuen Musik zusammen, wie Elliott Sharp, Phil Minton, Ernst Ludwig Petrowsky, Georg Katzer, Friedrich Schenker, Helmut Zapf. Zahlreiche Festivalauftritte, CD-Veröffentlichungen und Stipendien säumten den Weg. 1998 gründete er das  Trommelensemble “Rummtskbaa”, das er seitdem leitet. 2002-2007 absolvierte er in Frankfurt/M und Zürich ein Kompositionsstudium bei Gerhard Müller-Hornbach und Isabel Mundry. Kompositionsaufträge u.a. für das Stuttgart Ballett. Salzwedelstipendiat 2010. Mit seinem “Trio Ruido” bekam er 2010 Unrterstützung der Siemens Stiftung. Zur Zeit arbeitet Boris Bell an einem längeren Musiktheaterstück, das 2012 in der Schweiz uraufgeführt wird.

Gerald Bennett  geboren 1942 in New Jersey (USA). Studien an der Harvard-Universität, Abschluss 1964. Kompositionsstudien an der Musik-Akademie Basel bei Klaus Huber 1964-67. Lehrer für Musiktheorie am Konservatorium Basel 1967-76, 1969-76 Abteilungsleiter daselbst. 1976-81 Abteilungsleiter am Institut de Recherche et Coordination Acoustique/Musique (IRCAM), Paris. Von 1981 bis 2007 Dozent für Komposition und Musiktheorie an der Musikhochschule Zürich. 1983 Mitbegründer, 1986-92 Sekretär der Confédération Internationale de la Musique Electroacoustique (UNESCO). 1985 Mitbegründer (mit Bruno Spoerri) des Schweizerischen Zentrums für Computermusik. Gründete 2005 das Institute for Computer Music and Sound Technology ICST der Zürcher Hochschule der Künste. Seit 2010 Distinguished Visiting Scholar der Universität von Manchester (UK). 

Sidney Corbett, 1960 in Chicago geboren, studierte Musik und Philosophie an der University of California, San Diego, der Yale University, wo er 1989 promovierte, sowie 1985 bis 1988 an der Hamburger Musikhochschule bei György Ligeti. Seit 1985 ist Corbett vorwiegend in Europa tätig. 2006 folgte er ein Ruf an der Musikhochschule in Mannheim, wo er die Kompositionsklasse und das dortige Forum Neue Musik leitet. 

Zu den Werken der letzten Zeit gehören das Orchesterwerk “Among the Lemmings“, das vom Staatsorchester Cottbus im Auftrag gegeben wurde und im März 2010 dort uraufgeführt wurde und einer neuen Oper, UBU, nach Alfred Jarry mit einem Libretto von  Simone de Mello, für das Musiktheater-im-Revier Gelsenkirchen. Die Oper wird im April 2012 uraufgeführt. Derzeit arbeitet er ein einem Werk für das Ensemble Aventure, das von der Siemens-Stiftung im Auftrag gegeben wurde. Veröffentlichungen seiner Musik liegen u.a. bei den Labels Kreuzberg Records, Cybele Records, Mode Records, CRI, Edition Zeitklang und Ambitus Records. 

Sidney Corbett lebt mit seiner Frau und drei Kindern in Berlin. 

Martin Daske, 1962 in Berlin geboren. Kompositorische Ausbildung in den USA am Dartmouth College bei Christian Wolff, in Krakòw und am Mozarteum Salzburg bei Boguslaw Schaeffer. Daske entwickelte neben seinem „normalen“ kompositorischen Schaffen (zuletzt: „sans paroles dans sables mouvants“ für Sextett (2007) und "AquAria" für Unterwassergesang - auf ein Konzept von Claudia Herr (2008)) eine Form dreidimensionaler Notation ("folianten") und 2010 eine weitere ("Notensetzen"). 2001 Gründung des Duos "Soundscrapers" mit dem Berliner Philharmoniker Janne Saksala. 2002 Gründung des Duos „Die Klangschürfer“ mit dem Sprachkünstler Rainer Rudloff. Zahlreiche Hörspiele und andere Radioarbeiten (zuletzt: „no barking at any time“ (2006)). Klanginstallationen, z.B. „memoiren eines echonebels“ (2010), Kinderhörspiele, Theater- und Filmmusiken (zuletzt: "Lunik" (2006/2007) und "Je voudrais être légère" (Tanztheater, Marseille 2008/2009). Seit 1989 gemeinsam mit Rainer Rubbert künstlerischer Leiter der Konzertreihe "Unerhörte Musik" in Berlin. Seit 1993 betreibt Daske sein eigenes Produktionsstudio: tribord studio. CD-Veröffentlichungen bei WERGO, edel-records, dem Hörverlag, der Hörcompany und beim Baumhaus Verlag. Seit 2006 auch Geschäftsführer der Initiative Neue Musik e.V. Berlin. Seit 2009 verstärkt Ausstellungen, z.B. art forum berlin, artefiera bologna, art brussels, art amsterdam, Galerie Mario Mazzoli                                                                                                 www.tribordstudio.de)
Paul-Heinz Dittrich  geboren 1930 in Gornsdorf/Deutschland, studierte von 1951 bis 1956 an der Musikhochschule in Leipzig und von 1958 bis 1960 als Meisterschüler von Rudolf Wagner-Régeny Komposition in Berlin. Dort lehrte er von 1960 bis 1976 an der Hochschule für Musik „Hanns Eisler“ Tonsatz, Gehörbildung Kontrapunkt und Formenlehre. Nach 1976 bis 1990 arbeitete er freischaffend. 1978 wurde er Professor für Komposition und wirkte als Gastprofessor in Freiburg/Breisgau, Los Angeles, Paris und Köln. Von 1983 bis 1991 bildete er Meisterschüler an der Akademie der Künste in Berlin aus. In den Jahren 1981 und 1987 war Dittrich „scholar in residence“ der Rockefeller-Foundation in Bellagio/Italien.
1990 - 2001 war Dittrich Professor für Komposition an der Hochschule für Musik „Hanns Eisler“ in Berlin. In diesem Zeitraum wirkte er auch als Gastprofessor an der Taegu Universität/Südkorea, an der Samuel Rubin Academy in Tel Aviv und an der Hebrew-University in Jerusalem/Israel, sowie auch in St. Petersburg und Moskau. Dittrich arbeitete in verschiedenen Elektronischen Studios - in der Schweiz, in Warschau, in Köln bei Stockhausen, und am Pariser IRCAM bei Boulez. 1991 gründete Dittrich das Brandenburgische Colloquium für Neue Musik als dessen künstlerischer Leiter er bis 2000 wirkte.
Paul-Heinz Dittrich ist Mitglied der Akademie der Künste Berlin, sowie der Sächsischen Akademie der Künste Dresden. Zu seinen Kompositionen gehören Werke aus unterschiedlichen Gattungen: Musik für Solo-Instrumente, instrumentale und vokale Kammermusik, Musik mit Live-Elektronik, Szenische Kammermusik, Orchesterwerke. Aufführungen seiner Kompositionen finden in vielen europäischen Ländern, USA und Asien statt.

Sebastian Elikowski-Winkler (*1978) studierte Komposition bei Friedrich Goldmann an der Universität der Künste Berlin, bei Marek Kopelent an der Musikakademie Prag und bei Vladimir Tarnopolski am Moskauer Tschaikowski Konservatorium. Daneben weitere Studien der Musik-wissenschaft, Kunstgeschichte und Architektur an der TU Berlin. In seinem Schaffen widmet er sich vor allem kammermusikalischen Werken, welche in zahlreichen Konzerten von verschiedenen Ensembles aus Deutschland und dem europäischen Ausland aufgeführt wurden. Für seine Arbeit erhielt er mehrere Auszeichnungen und Stipendien, die ihn u.a. in die Künstlerhäuser Lukas und Schloss Wiepersdorf (Stipendiat des Brandenburgischen Ministeriums für Wissenschaft, Forschung und Kultur) sowie nach Russland und Tadschikistan (DAAD-Stipendiat) führten. Darüber hinaus zeichnete ihn der Berliner Senat mit einem Aufenthalt an der Cité International des Arts Paris und dem NaföG-Stipendium aus.

Caspar de Gelmini (*1980) war Praktikant an der Deutschen Oper in Berlin, besuchte die studienvorbereitende Ausbildung an der Musikschule Friedrichshain Kreuzberg. Im Anschluß studierte er Komposition und Musiktheorie an den Musikhochschulen in Rostock, Weimar, Stockholm und Basel. Seine Lehrer sind oder waren: Helmut Zapf, Peter Manfred Wolf, Michael Obst, Annette Schlünz, Pär Lindgren und Georg Friedrich Haas sowie Michel Roth (Musiktheorie). 
Kompositionspreise im Rahmen der Wettbewerbe der Weimarer Frühjahrstage für zeitgenössische Musik und der Reihe „Musica Viva“ in München. Zusammenarbeit mit dem Symphonieorchester des Bayerischen Rundfunks, Mitgliedern des DSO Berlin, der Staatskapelle Halle, dem Ensemble die Maulwerker, Musica Vitae Växjö Streichensemble, Work in Progress Berlin, Eiko Morikawa, Lothar Zagrosek, Lucas Vis, Gerhardt Müller Goldboom. Begabtenstipendium der Friedrich Naumann Stiftung und der Oscar und Vera Ritter Stiftung. Sendungen und Runfunkportraits auf Bayern Alpha, Bayern Klassik, Deutschlandfunk, Deutschlandradio Kultur, MDR Figaro und SR2 Kultur.                 www.verlag-neue-musik.de

Thomas Gerwin ist klassisch ausgebildeter Komponist und Klangkünstler. Er kam sehr früh zur elektroakustischen Musik, seit 1990 arbeitet er außerdem intensiv im Bereich „Soundscape Composition“ und radiophone Kunst. Hauptsächlich in seinem Berliner Studio komponiert er Werke für Konzert und Performance, inszeniert Hörspiele und kreiert Klang- und Video-Installationen. Als Ausdrucksmittel seiner „situativen“ raumkünstlerischen Arbeiten bezieht er immer wieder neue Medien, Theater, Tanz, Film, Licht und Skulptur mit ein. Er wurde mit  verschiedenen internationalen Preisen und Stipendien ausgezeichnet, seine Werke werden weltweit aufgeführt, gesendet und ausgestellt.

Gerwin ist künstlerischer Leiter mehrerer Ensembles sowie der Konzertreihe „KlangWelten ad hoc“ und des jährlich stattfindenden „Internationalen Klangkunstfests Berlin“.
                                                                              www.thomasgerwin.de

Friedrich Goldmann, geb. 1941 in Siegnar-Schönau (Chemnitz); 1951-59 Dresdener Kreuzchor; Kompositionsstudium in Dresden bei J. P. Thilman und Meisterschüler bei R. Wagner-Regeny an der Akademie der Künste Berlin; 1964-68 Musikwissenschaftsstudium an der Berliner Humboldt-Universität; seitdem als freischaffender Komponist tätig; Professor für Komposition an der UdK Berlin; Mitglied der Akademie der Künste. (seit 1980 auch Meisterschülerausbildung an der Akademie der Künste Berlin, DDR.)

Michael Hirsch  1958 in München geboren, lebt seit 1981 in Berlin. Kompositorische Arbeit seit 1976, gelegentlich unterbrochen von Theaterarbeit. Ein wichtiger Arbeitsschwerpunkt der letzten Jahre ist die Komposition für Oper und Musiktheater: Nach der abendfüllenden Oper „Das stille Zimmer" (2000) für die Oper Bielefeld entstanden Kurzopern für die "Dresdner Tage für zeitgenössische Musik" und weitere Opernprojekte für die Staatsoper Hannover, die Stuttgarter Staatsoper u.a. 2008-2009 entstand ein großangelegtes vokalsinfonisches Werk "Worte Steine" für Bariton, Chor und grosses Orchester, sowie die Madrigaloper “Tragicomedia” für die Neuen Vokalsolisten Stuttgart.

Michael Hirsch  wurde mit dem Elisabeth-Schneider-Preis für Komposition und dem Busoni-Kompositionspreis ausgezeichnet. 

Eres Holz, geboren 1977 in Israel. Von 1998-2002 Bachelor-Studium in Komposition bei Ruben Seroussi an der Buchmann-Mehta School of Music. Gefördert durch ein Begabten-stipendium der Tel-Aviv-Universität.
2003 Kompositionsunterrichte bei Helmut Zapf. Ab Oktober 2003 Studium der Komposition bei Hanspeter Kyburz und Computer-Musik bei Wolfgang Heiniger an der Hochschule für Musik Hanns Eisler Berlin. Mitglied des Komponistenvereins Klangnetz und Atonale in Berlin.
2008 Lehrtätigkeit im ECMCT-Projekt, European Course for Musical Composition and Technologies, an der Technischen Universität Berlin. 2008 Lehrauftrag in algorithmische Komposition an der Universität der Künste Berlin. Seit 2008 Lehrbeauftragter für algorithmische Komposition an der Hochschule für Musik Hanns Eisler Berlin (Diplomarbeitstitel: Algorithmische Prozessmodelle beim Komponieren).
Seine Werke wurden in Deutschland, der Schweiz, Israel und Spanien, u.a. vom Ensemble Adapter, Ensemble Zafraan, Trio Nexus und Ensemble Meitar aufgeführt, sowie im Deutschlandradio und Hessischer Rundfunk gesendet. 

Preise in der Kategorie Komposition beim Hanns-Eisler-Preis für Komposition und Interpretation zeitgenössischer Musik 2005, 2008 und 2010.

Ralf Hoyer  1950 geboren in Berlin / Tonmeisterstudium an der Hochschule für Musik „Hanns Eisler“ Berlin / 1977-1980 Meisterschüler für Komposition an der Akademie der Künste bei Ruth Zechlin und Georg Katzer, seitdem freischaffend / Kompositionen für kammermusikalische Besetzungen, Chor, Orchester, Kammeroper und elektronische Musik / Entwicklung und Realisation von MusikTheaterInstallationen, multimedialen Projekten und Klanginstallationen /  Kompositionspreise 1983 und 1985  / Stipendien 1990, 1992, 2002 und 2004 / Gründungsvorsitzender der Initiative Neue Musik Berlin 1991-93 / Vorsitzender der Berliner Sektion des Deutschen Komponistenverbandes 1995-1998 / Vorstandsmitglied der Berliner Gesellschaft für Neue Musik 1995-2000 / Aufträge von internationalen Festivals, Theatern und Rundfunksendern, Aufführungen in verschiedenen europäischen Ländern und den USA.                                                                                         www.hoyerstelzenbach.de 

Gabriel Iranyi geb. in Klausenburg (Siebenbürgen/Rumänien). Studium der Komposition an der „George Dima Musikakademie“ der dortigen Universität bei Prof. Sigismund Todutza (Schüler von Pizetti und Casella). 1971 Master of Arts in Komposition. Iranyi erhält eine Professur für Kontrapunkt in Jassy an der „George Enesco Musikhochschule. 1977- 81 Dozent für Formenlehre und Kontrapunkt an der „Rubin Academy of Music, Tel-Aviv University.  

Seit 1988 lebt Iranyi als freischaffender Komponist in Berlin.      

2000 Promotion im Fach Musikwissenschaften mit dem Arbeitstitel: „Zeitgenössische Musik zur Jahrhundertwende/ Gedankenkontinuität und Gültigkeit von Kompositionstechniken.“  Zahlreiche Vorträge über Neue Musik und eigene Werke an der New York University, Universität Wisconsin(Milwaukee, Hochschule für Musik „Hanns Eisler Berlin, Musikuniversität Bukarest, Musikuniversität Klausenburg, Hochschule für Musik Rostock, Universität „Carl-von-Ossietzky“ Oldenburg, an der Landesmusikakademie Berlin und EPTA-Bonn (European Piano Teachers Association). 1997-1999 Vorstandsmitglied der Initiative Neue Musik Berlin.  Seit 2010 erster stellv. Vorsitzender des Komponistenverbandes Berlin.  2011 Dozent bei „Jugend Komponiert“ (Workshops/Landesmusikrat Berlin).

Iranyis Werke sind mit zahlreichen Preisen ausgezeichnet: „Gaudeamus-Preis“ 1979 (Niederlande), „Arthur Rubinstein“ Kompositionspreis 1979 (Israel), 1. Preis  „Valentino Bucchi“ Wettbewerb 1980 (Rom),  Preis des 11. Kompositionswett-bewerbes im Rahmen des Wiener Sommer-Seminars für Neue Musik 2005 und den Kompositionsauftrag des Berliner Senats 2005.

Gabriel Iranyis Werke werden bei internationalen Musikfestivals aufgeführt: Gaudeamus Musik Week Amsterdam, Steirischer Musikherbst Graz, IGNM Festival 1980, Israel, IGNM Festival 1986 in Holland, UNESCO’s Rostrum 1986 und 1999 in Paris, „Ultraschall“ Festival des DeutschlandRadio und RBB, „Intersonanzen“ Potsdam 2002 u. 2010, Int. Woche der Zeitgenössischen Musik, Bukarest; „young-euro-classic“ Berlin 2003, New York University „Composer’s Forum“, den Weimarer Frühjahrstagen für zeitgenössische Musik“ 2009 und 2010. 

Georg Katzer, geb. 1935 in Habelschwerdt, Schlesien, studierte Komposition bei Rudolf Wagner-Regeny und Ruth Zechlin in Berlin (Ost) und an der Akademie der Musischen Künste in Prag. Danach war er Meisterschüler von Hanns Eisler an der Akademie der Künste der DDR, zu deren Mitglied er im Jahre 1978 gewählt wurde. Ernennung zum Professor für Komposition in Verbindung mit einer Meisterklasse. Hier gründete er das Studio für Elektroakustische Musik, dessen künstlerischer Berater er bis heute ist. Seit 1963 lebt Katzer als freischaffender Komponist in und bei Berlin. Neben seiner kompositorischen Arbeit (Kammermusik, Orchesterwerke, Solokonzerte, drei Opern, zwei Ballette, 2 Puppenspiele, Computermusik) beschäftigt er sich mit Multimedia-Projekten und Improvisation.

www.georgkatzer.de

Hermann Keller geboren 1945 in Zeitz, Sachsen-Anhalt,. Im Alter von 6 Jahren erhielt er den ersten Klavierunterricht und begann mit 14 Jahren zu komponieren. Von 1963 bis 1968 studierte er an der Franz-Liszt-Hochschule Weimar Komposition bei Johann Cilenšek und Klavier bei Ingeborg Herkomer. Eine Aspirantur und Lehrtätigkeit an der Hochschule für Musik „Hanns Eisler“ Berlin schlossen sich an. Seit 1971 arbeitet er regelmäßig mit Jazzmusikern zusammen. Sein Berliner Improvisations-Quartett bzw. -Trio erreichte internationale Bekanntheit. Es entstanden zahlreiche Improvisationsmodelle und Kompositionen mit Improvisationsanteilen. Seit 1981 ist Hermann Keller freischaffend als Komponist, Pianist und Improvisationsmusiker tätig. Er unterrichtet Musiktheorie und Improvisation an der Freien Musikschule Musikhaus e.V., die er 1990 mitbegründete. Seit 2002 wird sein Gesamtwerk bei der Edition Juliane Klein verlegt. Seine Kompositionen wurden u.a. im Gewandhaus zu Leipzig, im Künstlerhaus Boswil, bei der Musikbiennale Berlin, den Berliner Festwochen, der Klangwerkstadt Mannheim, dem MDR Musiksommer und den Rheinsberger Musiktagen aufgeführt. Zu den Interpreten seiner Werke zählen das Sinfonieorchester Jena, die Hallische Philharmonie, das Ensemble Modern, das Kammerensemble Neue Musik Berlin und das Ensemble Chronophonie sowie Heinz Holliger, Steffen Schleiermacher, Ingo Metzmacher und Vinko Globokar. Mehrere seiner Kammermusik- und Orchesterkompositionen sind auf CD erschienen.                                                                                www.editionjulianeklein.de 

Max E. Keller begann seine musikalische Karriere als Freejazzpianist in den legendären 68er-Jahren. Ab 1973 schrieb er über 100 Werke verschiedenster Besetzung, auch elektronische Musik. Oft vertonte er politische  Texte: Erich Fried, Jürg Weibel, Kurt Marti, Bertolt Brecht, Franz Hohler sowie eigene Texte und Collagen. Die abendfüllende szenische Kantate "Fontamara" (Ignazio Silone) für 5 Sänger, 2 Schauspieler, Chor und Orchester wurde in Brüssel, Gent, Essen und Zürich aufgeführt; die Miniaturoper "Egon – aus dem Leben eines Bankbeamten" erlebte 29 Aufführungen in 2 Inszenierungen.  

Seine Kompositionen sind in ganz Europa, in Asien, in Nord - und Südamerika und in Australien aufgeführt und gesendet worden. Mehrere Arbeitsaufenthalte in Berlin. Tritt seit 1985 wieder als improvisierender Musiker auf, auch mit Berliner Musikern. 2010 CD „accent-figure-layer“(www.dreamscape.ch), ein Projekt zwischen Improvisation und Komposition. Die CDs "Kammermusik" bei col legno und  "Klingen im Gegenwind" (Jecklin Edition) und  „Max E. Keller“ (Grammont Portrait) sind seinen Werken gewidmet, letztere auch mit einem Orchesterwerk (Tonhalle-Orchester unter David Zinman). 2011 wird bei NEOS (München) eine weitere CD mit vier Werken erscheinen. Verschiedene Auszeichnungen, u.a. Kulturpreis der Stadt Winterthur; 1999 Berlin-Stipendium, 2001 Projektbeitrag, 2003 und 2008 Beitrag an das künstlerische Schaffen vom Aargauer Kuratorium.                            www.max-e-keller.ch 
Jinsoo Kim (b.1969, KOREA) Dr. Kim graduated the College of Music, Seoul National University(BM) in 1992, Peabody Conservatory of Music(M.M.) in 1996, the State University of New York at Stony Brook(Ph.D.) in 2001. He took a prize the 18th Jungang Music Competition in Seoul, Korea, and won a prize at the 1st Moldova international Composition Competition, Republic of Moldova, in 1993. His orchestral work, "Gui-Chun" was performed by Korean Symphony Orchestra at the Seoul Arts Center(2001), Pusan Philharmonic(2003). Jinju Philharmonic(2006), Thailand National orchestra(2006) and KBS Symphonic Orchestra(2007). Also, his ensemble music was performed at St. Petersburg Spring Music Festival(Russia), Tatarstan Contemporary Music Festival(Tatarstan), Beijing Contemporary M usic Festival(China), Thailand ACL Composers League(Thailand). Kishiko International Piano Music Festival(Japan), and Indiana University Concert.(U.S.A) As an active composer, he is a member of Contemporary Music Society in Seoul, the composers Group 'Ji-Eum' and Korean section of ISCM. Currently, he is a director of Ensemble Eclat and a professor at Kon-Kuk University. 
Ludger Kisters  geb. 1975 - Studium der Komposition bei Michael Obst (Weimar), abgeschlossen mit Diplom, und Jack Body (Wellington, Neuseeland) - Aufbaustudien in Elektroakustischer Komposition bei Robin Minard als Stipendiat der Graduiertenförderung  des Freistaat Thüringen an der Musikhochschule Weimar, abgeschlossen mit dem Konzertexamen - Teilnahme am Kompositionskurs in Royaumont (F) mit Brian Ferneyhough sowie am Computermusik-Kurs des IRCAM, Paris; Stipendiat des Nachwuchsforum des Ensemble Modern sowie des Festivals Acanthes in Metz (F); composer-in-residence am ICST (Institute for Computer Music and Sound Technology) Zürich; Stipendiat des Künstlerhof Schreyahn; DAAD-Graduiertenstipendium am ICST Zürich bei Germán Toro-Pérez; mit Unterstützung des Momento Fond Zürich Teilnahme am Marmori Art Lab in Brasilien zwecks Klangaufnahmen im Amazonas-Regenwald, Reisestipendium des Landes Schleswig-Holstein zur Teilnahme am Festival Primavera en la Habana 2010, Arbeitsstipendium des Landes Schleswig-Holstein 2011

Auszeichnungen, u.a.:  1.Preis im internationalen Kompositionswettbewerb des Freistaates Bayern 2000 für Im Traum wird geschlafen für Violoncello, Perkussion und Achtkanal-Tonband - Franz-Liszt-Preis der Gesellschaft der Freunde und Förderer der Hochschule für Musik „Franz Liszt“ Weimar - Wellington City Council Music Prize für Colours für traditionelle indonesische Instrumente, Orchester und Stereo-Tonband - Prix Residence Bourges für  Takutaku - a story line, Teil II für Achtkanal-Tonband 

Philippe Kocher (geboren 1973) studierte an der Hochschule Musik und Theater Zürich (HMT) Klavier bei Martin Christ und Computermusik bei Gerald Bennett. Danach absolvierte er Studien in Theorie und Komposition bei Detlev Müller-Siemens und Dorothe Schubarth an der Musikakademie Basel. Das Schuljahr 2004-05 war er mit einem Stipendium der Zuger Kulturstiftung Landis & Gyr in London, wo er an der Royal Academy of Music studierte.

Sein Interesse gilt gleichermassen elektronischer Musik und Instrumentalmusik. Der Computer, verwendet zur Klang- und Partitursynthese, entwickelte sich in beiden Gebieten zu seinem wichtigsten Werkzeug.

Neben seiner Tätigkeit als Komponist arbeitet er am Institute for Computer Music and Sound Technology (ICST) als wissenschaftlicher Mitarbeiter und Software-Entwickler sowie als Dozent für Musiktheorie und Computermusik an der Zürcher Hochschule der Künste (ZHdK).

Peter Helmut Lang  wurde 1974 geboren und wuchs in Herrenberg auf. Früh erhielt er seine musikalische Ausbildung in Klavier und Musiktheorie durch Kersti Droemer und Markus Stange in Stuttgart. 1995 – 2003 studierte er Komposition an der Hochschule für Musik Franz Liszt Weimar bei Reinhard Wolschina, Musiktheorie bei Hermann Sprenger und Elektroakustische Komposition bei Hans Tutschku und Robin Minard. 1999 ging er für ein Jahr nach Polen, um an der Musikakademie Lodz seine Studien bei Bronislaw K. Przybylski zu vervollkommnen.

Peter Helmut Langs Werk umfasst Kompositionen für Soloinstrumente, Kammermusik, Lieder und Orchesterwerke, aber auch Klanginstallationen, elektroakustische Musik sowie Film- und Theatermusiken. Seine Kompositionen wurden vielfach ausgezeichnet (Kompositionspreis der Stadt Lodz, Kompositionswettbewerb des ORB, Symphonikerpreises  der Brandenburger Biennale, Nominierung für den British Composer Award, Wettbewerb der Stiftung Wissenschaft, Studium & Kunst u.a.) und er erhielt verschiedene Stipendien (Studienstipendium der GFPS e.V., mehrfache Künstlerstipendien der Kulturstiftung des Freistaats Thüringen, Aufenthaltsstipendium des Künstlerhofs Roter Ochse, Aufenthaltsstipendium des Landes Sachsen-Anhalt auf Schloss Hundisburg).

2005 war Peter Helmut Lang Mitbegründer der Compagnie Aquanaut, die Produktionen im Bereich Performance-Theater entwickelt. 2007 gründete Lang das Junge Deutsche Komponistenforum, dessen Leiter er seitdem ist. 2007 bis 2009 war er künstlerischer Programmleiter des Internationalen Kulturfestivals Junge Kunst im Christus-Pavillon Kloster Volkenroda und im gleichen Zeitraum Delegierter im Wertungsausschuss der GEMA. Er ist im Vorstand des via nova – zeitgenössische Musik in Thüringen e.V., sowie Vorsitzender des Landesverbands Thüringen des Deutschen Komponistenverbands. Peter Helmut Lang lebt als freischaffender Komponist, Kurator, Pianist und Musiklehrer in Weimar.

Chol-Woo David Lee 1958 in Daegu(Südkorea) geboren. Vorstudium(Musiktheorie) bei Prof. Sungjae Lee und Geonyong Lee. Kompositionsstudium an der Universit?t Keimyung(B.M.) in Daegu bei Prof. Usang Lim und Seungtae Ahn, an der Universit?t Dankook(M.M.) in Seoul bei Maestro Dalsung Kim. Nachdem koreanischen Studium, Komposition an der Hochschule f?r Musik Detmold bei Martin Ch. Redel, an der Robert-Schumann-Hochschule in D?sseldorf bei Manfred Trojahn und Musikwissenschaft an der Universit?t Paderborn(ein Jahr lang).

Seit Nov. 1996 lebt er in seiner Heimat als freischaffender Komponist t?tig, schrieb viele Orchester u. Chorwerke, Kammermusik, Kirchenmusik mit 5 Opern und Viva Arirang Fantasy. Besonders interessiert er sich alte koreanische Melodien. Er leitet 2003~2004 Daegu International Contemporary Music Festival als Direktor und hilft das Festival weiter.  

Aziz Lewandowski  geboren 1987 in Berlin; erster Klavierunterricht mit acht Jahren, einige Jahre später Cellounterricht; ab 2006 Studienvorbereitung für Komposition bei Helmut Zapf; seit 2009 Kompositionsstudium an der UdK Berlin bei Daniel Ott

Arno Lücker wurde 1979 unweit (aber westlich) der damaligen deutsch-deutschen Grenze geboren, wird aber, was er gut findet, häufig für einen Ossi gehalten. Er hat an verschiedenen Orten studiert, Musikwissenschaft und Philosophie, hat viel geschrieben, vor allem Texte. Auf viele ist er stolz, auf manche nicht mehr so. Früher hat er andere kritisiert (u. a. im Auftrag der Berliner Zeitung und des Kulturradio vom rbb), jetzt setzt er sich lieber selber der Kritik aus, indem er als Dramaturg (vornehmlich für Neue Musik, Neues Musiktheater und alternative Konzertformate) am Konzerthaus Berlin arbeitet. Er ist größenwahnsinnig und notorisch gelangweilt von schlechter Neuer Musik, die so klingt wie immer…

Tiziano Manca wurde 1970 in Squinzano (Italien) geboren. Er studierte Komposition in Florenz bei Romano Pezzati und Salvatore Sciarrino sowie elektronische Musik und Philosophie. Danach folgte ein Meisterstudium in Dirigieren bei Piero Bellugi. 2001 war er Composer-in-residence am Akiyoshidai In-ternational Art Village in Japan und an der Abbaye de Royaumont (Paris). 2002 und 2003 erhielt er ein Stipendium der Akademie Schloss Solitude Stuttgart.Seine Werke wurden von verschiedenen renommierten Ensembles interpretiert, u. a. von Ensemble Ascolta, Collegium Novum Zürich, Ensemble Recherche, Klangforum Wien, Ensemble Mosaik, musikFabrik, Neue Vocalsolisten Stuttgart, Ensemble Surplus. Mancas Musik wurde aufgeführt u.a. in Luzern (Lucerne Festival), Darmstadt (Ferienkurse), Amsterdam (Gaudeamus Music Week), Antwerpen (Ars Musica), Berlin (Konzerthaus, Festival Ultraschall), Huddersfield (Huddersfield Contemporary Music Festival), Paris (Abbaye de Royaumont), Zürich (Tonhalle), New York (Columbia University), Buenos Aires (Teatro San Martín), Japan (Akiyoshidai International Art Village). Im März 2004 brachten die Neuen Vocalsolisten seine Oper La Gabbia am Theaterhaus Stuttgart und in der Opéra de Lille zur Uraufführung.

Sein Werk enthält sowohl Instrumentalmusik als auch Vokalmusik in verschiedenen Formationen (Solostimme, Stimme und Instrumenten, Musiktheater, Chöre a cappella).

Tiziano Manca lebt seit 2001 als freischaffender Komponist in Berlin

Helmut Oehring wurde 1961 in Ost-Berlin geboren. Eltern gehörlos. Als Gitarrist und Komponist Autodidakt, war er zwischen 1992 und 1994 – nach Konsultationen bei André Asriel, Helmut Zapf und Friedrich Goldmann – Meisterschüler von Georg Katzer an der Berliner Akademie der Künste, zu deren Mitglied er 2005 gewählt wurde. 1994/95 war er Stipendiat an der Villa Massimo in Rom und erhielt seitdem zahlreiche Auszeichnungen, u.a. den Hanns-Eisler-Preis des Deutschlandsenders Kultur, den Orpheus Kammeroper Preis Italien und den Schneider- Schott-Preis. Der Hindemith-Preis (1997) und der Arnold-Schönberg-Preis (2008) wurden ihm für sein gesamtes Schaffen verliehen, das heute rund 190 Werke nahezu aller Genres umfasst. Oehrings Kompositionen und Produktionen werden in Konzertsälen und auf Bühnen in ganz Europa, Asien und Nordamerika aufgeführt. In jüngster Zeit wirkte er auch als Dirigent und Regisseur eigener Werke, zuletzt bei der Premierenserie seines Songspiels Die WUNDE Heine mit dem Ensemble Modern (Dessau/Frankfurt am Main/Köln 2010). Im Oktober 2011 (Buchmesse Frankfurt/Main) erscheint beim Verlag btb/Randomhouse Helmut Oehrings Autobiografie:  Mit anderen Augen.  

Aktuell komponiert er u.a. Auftragswerke für das Stuttgarter Kammerorchester Stuttgart nach Vivaldis Vier Jahreszeiten (UA 2011/12) das SWR Sinfonieorchester/Vokalsolisten mit David Moss (UA Donaueschingen Festival 2012) und Opern für die Staatsoper Unter den Linden Berlin und die Deutsche Oper am Rhein Düsseldorf  (Premieren: März/Juni 2013).

 www.helmutoehring.de 

P.Q. PHAN was born in 1962 in Vietnam.  He became interested in music while studying architecture in 1978 and taught himself to play the piano, compose, and orchestrate.  In 1982, he immigrated to The United States and began his formal musical training. He earned his BM from University of Southern California and his DMA in Composition from University of Michigan.

Phan's music has been performed throughout the United States, Canada, Mexico, in Europe (England, France, Austria, Italy, Holland, Norway, Germany, Belgium, Spain, Estonia, Lithuania, Russia, Denmark, etc.,...), Israel, Turkey, Australia, New Zealand, China, Hong Kong, Singapore, Korea, and Japan.  Mr. Phan has received numerous commissions, including from the Kronos Quartet (3), the American Composers Orchestra, Ensemble Alternance, the Cleveland Chamber Symphony (2), the Greater East Lansing Symphony, the Pittsburgh New Music Ensemble (2), the Samaris Piano Trio, the First Music 8 - New York Youth Symphony, La Sierra University, trombonist David Taylor, the Deknatel Consort, William Albright, oboist Harry Sargous, etc.  His works have been performed by the Kronos Quartet, the BBC Scottish Symphony Orchestra, the Radio France, Ensemble Modern, the American Composers Orchestra, the Cincinnati Orchestra, the St. Louis Orchestra - Chamber Group, the Cleveland Chamber Symphony, the Charleston Symphony, the Greater East Lansing Symphony, the Sinfonia da Camera, Pittsburgh New Music Ensemble, Society for New Music, the New York Youth Symphony, etc.  Phan has received a Rome Prize, ASCAP Standard Awards (1990-present), '95 Ohio Arts Council Individual Artist Fellowships, Charles Ives Center for American Music, the Concordia Orchestra, and residencies at the MacDowell Colony.  He was a guest composer at several music festivals, including the Asian New Music Festival in October '99 in Tokyo - Japan, the New Music Festival at Hamilton College (New York) in April '97 and April '99, the'96 residency with the Kronos Quartet at Univ. of Iowa - Hancher Auditorium, the '95 Asian Composers' Forum in Sendai - Japan, the '94 New Music Festival at UC Santa Barbara, the '92 Music Lives in Pittsburgh, etc.  His recorded works include Tragedy at the Opera ("Kronos Quartet: 25 Years" , Nonesuch 19504), Nights of Memory for solo guitar (Michael McCormick, Plaxton - CD001, L.A., 1992), and a new CD titled "Banana Trumpet Games" (includes Unexpected Desire, Banana Trumpets Games, My Language, Rough Trax,  Beyond the Mountains, and Rock Blood) on CRI.

He is currently an Associate Professor in composition at Indiana University, Jacobs School of Music. He had previously taught at University of Illinois at Urbana Champaign and Cleveland State University.

Gwyn Pritchard  wurde 1948 geboren.  Er wurde von der britischen Öffentlichkeit zuerst in den späten siebziger Jahren wahrgenommen, wobei ein Großteil seiner kompositorischen Tätigkeit sich stets außerhalb Grossbritanniens abgespielt hat, insbesondere in Polen, der Schweiz, Deutschland und zudem in Italien, wo er 2003 das Internationale Musikfestival in Reggello gründete.

Pritchards Oeuvre umspannt Orchesterwerke, Ensemblekompositionen, Vokalmusik, Solostücke und Werke mit Elektronik.  Seine Kompositionen werden weltweit aufgeführt, u.a. bei führenden inter-nationalen Festivals und in zahlreichen europäischen Ländern, der USA, Kanada, Australien, Neuseeland, China, Hongkong und in ganz Grossbritannien.  Sie wurden zudem von vielen Radio- und Fernsehanstalten ausgestrahlt, oft in von ihm selbst dirigierten Aufnahmen.

Aus Anlass seines sechzigsten Geburtstages im Jahr 2008 erhielt Pritchard einen Kompositions-auftrag des BBC Symphony Orchestra; es fand ausserdem eine Gesamtaufführung sämtlicher kürzerer Klavierstücke in Essen statt, seine Musik war in einem eigens organisierten Konzert des Basler Sinfonieorchesters vertreten und auch in einer bedeutenden Konzertreihe in Florenz zur Feier von Elliott Carters 100. Geburtstag.

1982 gründete er das Uroboros Ensemble, dem einige der führenden Interpreten Grossbritanniens angehören. Er hat mehrere Stücke für diese Formation geschrieben, und hat als Dirigent des Ensembles viele Aufführungen und Rundfunkaufnahmen im In- und Ausland bestritten.  Pritchard ist Professor für Komposition am Trinity College of Music in London und folgt zahlreichen Einladungen zu Vorträgen und Meisterklassen an europäischen und amerikanischen Hochschulen.                                                                 www.gwynpritchard.com
Kaspar Querfurth geb 1990. Schlagzeugunterricht seit 2000, Kompositionsunterricht bei Helmut Zapf 2003-2009. Mehrfach Preisträger bei Jugend Komponiert Berlin / Brandenburg und bundesweit. 2007 Preisträger des Schülerkompositionswettbewerbs der Berliner Philharmoniker. Studiert seit dem Wintersemester 09/10 in Lübeck Komposition bei Prof. Mack und Schlagzeug bei Prof. Fischer.

Rainer Rubbert  (*1957) absolvierte von 1975 bis 1981 ein Kompositionsstudium an der Hochschule der Künste Berlin in der Klasse von Prof. Witold Szalonek. In seiner künstlerischen Laufbahn gewann er zahlreiche nationale und internationale Kompositionswettbewerbe und wurde mit einer Reihe von Förderpreisen und Stipendien ausgezeichnet. Seine Werke wurden bei Internationalen Festivals aufgeführt (“Internationale Gaudeamus Musikwoche” Holland, “Internationales Forum Neue Musik Warschau”). 1984 war er Preisträger des Deutsch-Französischen Jugendwerkes und 1985 Preisträger beim “Forum junger deutscher Komponisten für Orchestermusik”. 1986/1987 führte ihn ein Stipendium der Bundesrepublik Deutschland nach Paris in die Cité Internationale des Arts. 1989 gewann er den 2. Preis beim Budapester Internationalen Kompositionswettbewerb. 1992 wurde ihm der Kunstpreis Berlin der Akademie der Künste im Bereich Förderpreis Musik zuerkannt.                                                                                www.rainer-rubbert.de

Anton Safronov wurde 1972 in Moskau geboren. Studierte Komposition am Staatlichen P.Tschaikowski-Konservatorium seiner Heimatstadt bei Edison Denisov, es folgten Aufbaustudien bei Walter Zimmermann in Berlin und bei Wolfgang Rihm in Karlsruhe. Lebt und arbeitet heute in Berlin und Moskau. Er wurde mit Ersten Preisen bei internationalen Kompositionswettbewerben in Moskau und Besançon (Frankreich) ausgezeichnet und erhielt u.a. Stipendien des Deutschen Kulturministeriums an der Villa Massimo in Rom, der Akademie Schloss Solitude in Stuttgart, des Berliner Kultursenates, des DAAD sowie der Heinrich-Strobel-Stiftung des SWR. Unterrichtstätigkeiten führten ihn an das Moskauer Konservatorium sowie die Universität der Künste Berlin. Seine Werke wurden u.a. von den Londoner Philharmonikern, dem Sinfonieorchester der St.-Petersburger Philharmonie, dem Orchestre National de Lille, dem Ensemble Modern, dem Scharoun Ensemble Berlin, dem ASKO / Schönberg Ensemble in Amsterdam, dem Ensemble musiques nouvelles in Brüssel, dem Ensemble Aventure Freiburg, dem Moscow Contemporary Music Ensemble sowie bei den Festivals wie der MaerzMusik Berlin, dem ECLAT-Festival Stuttgart, der Gaudeamus Music Week in Amsterdam, der Moskauer Biennale für zeitgenössische Künste aufgeführt und vielfach auch auf CD dokumentiert. Seine anhand der Original-Skizzen vervollständigte Fassung der „Unvollendeten“ Sinfonie h-Moll von Franz Schubert wurde nach der Uraufführung durch die Baden-Badener Philharmonie durch das Russische Nationalorchester als auch durch das Orchestra of the Age of Enlightenment (beides unter der Leitung von Vladimir Jurowski) nachgespielt.

Arne Sanders  geboren 1975 in Leer/Niedersachsen, studierte zunächst Musikwissenschaft, Germanistik und Philosophie in Göttingen und von 1997 bis 2002 Komposition an der Robert-Schumann-Hochschule Düsseldorf bei Prof. Manfred Trojahn. Von 2003 bis 2006 war er Meisterschüler von Prof. Friedrich Goldmann an der Universität der Künste Berlin. 

Zahlreiche Kurse und Meisterkurse, u.a. bei M. Spahlinger, C. Czernowin, S. Kazuo Takasugi und R. Barrett. Stipendien u.a. von der Stiftung KulturFonds, dem Brandenburgischen Ministerium für Wissenschaft, Forschung und Kultur vom Land Niedersachsen sowie vom Berliner Senat; Aufenthalts-stipendien in Schloss Wiepersdorf, Künstlerhaus Lukas (Ahrenshoop), den Künstlerhäusern Worpswede und der Cité des Arts (Paris). 2004 Preisträger des 7. Kompositionswettbewerbs des Göttinger Symphonieorchesters.

Seit 2003 war Arne Sanders mehrfach Gastdozent für Musiktheorie (Schenkerian Analysis) und Komposition an verschiedenen Universitäten und Hochschulen in Deutschland; darüber hinaus hält er Vorträge und veröffentlicht Texte zur Musik des 20./21. Jahrhunderts."

Friedrich Schenker lernte bereits als Kind Posaune und Klavier und unternahm schon im Alter von 10 Jahren erste Kompositionsversuche. An der Hochschule für Musik „Hanns Eisler“ Berlin studierte er von 1961 bis 1964 Posaune bei Helmut Stachowiak und Komposition bei dem Eisler-Schüler Günter Kochan. Neben dem Studium eignete er sich autodidaktisch die Technik der Dodekaphonie an und wirkte in einer Jazz-Band mit. Nach dem instrumentalen Staatsexamen 1964 folgte eine Anstellung als Soloposaunist im Rundfunk-Sinfonieorchester Leipzig (bis 1982). Seine Kompositionsstudien setzte er im Abendstudium an der Leipziger Musikhochschule bis 1968 bei Fritz Geißler fort. 1973 bis 1975 Meisterschüler von Paul Dessau an der Akademie der Künste (Berlin) Mitglied in der Berliner Akademie der Künste ab 1986. Mitglied in der Akademie der Künste (Dresden) sowie die Freie Akademie der Künste (Leipzig).ab 1996 

Seit 1982 bis 1989 war Schenker als freiberuflicher Musiker und Komponist sowie Berater für Neue Musik am Leipziger Gewandhaus tätig. Lehraufträge für Komposition und Improvisation an der Hochschule für Musik und Theater Leipzig. Seit 1990 lebt er in Berlin.

Christfried Schmidt  - 1932 geboren in Markersdorf (Oberlausitz)

- 1951-54 Studium an der Kirchenmusikschule Görlitz - 1955-59 Kirchenmusikstudium an der Hochschule für Musik in Leipzig - 1960-62 Kirchenmusiker in Forst (Lausitz) - als Komponist Autodidakt - 1963-64 Schauspielkapellmeister in Quedlinburg - 1965-80 freischaffender Klavierlehrer und Chorleiter in Quedlinburg - 1971-1978 Kompositionspreise in Nürnberg, Szcecin, Triest, Boswil (Schweiz) - 1980 freischaffender Komponist in Berlin (Ost) - 1987 Kunstpreis der DDR - 1990 -91 Mitglied der Akademie der Künste Berlin (Ost) - 1991 Johann-Wenzel-Stamitz-Preis - 1998 Mitglied der Sächsischen Akademie der Künste - 1999 Förderpreis zum Kunstpreis Berlin - lebt in Berlin 

Johannes Schütt (CH )geb.1962, machte sein Diplom als Klarinettist amKonservatorium Winterthur. Es folgte eine intensive Konzerttätigkeit mit Einspielungen für Radio, Fernsehen. Weiterbildung in Komposition bei Klaus Cornell, David Angel und für Computermusik bei Gerald Bennett an der ZHdK. Arbeitet seit 2005 am Institute for Computer Music and Sound Technology ICST der ZHdK.Spezialisierung auf Kompositionen im Ambisonic - 3D- Raumklangverfahren. Und ist Mitglied der Forschungsgruppe Ambisonic an der ZHdK in Zürich.
Charlotte Seither wurde 1965 in Landau/Pfalz geboren. Regelmäßig arbeitet sie mit renommierten Interpreten zusammen wie dem BBC Symphony Orchestra London, dem ASKO Kamerkoor Amsterdam, den BBC Singers und dem Ensemble Modern. Sie ist Gast bei bedeutenden Festivals wie Gaudeamus Amsterdam, Generationen-Festival Warschau, Grame Lyon, IFWM Seoul u.a. 1998 promovierte sie zum Doktor der Musikwissenschaft und ist eine gefragte Referentin bei internationalen Symposien. Sie erhielt zahlreiche Preise, darunter der 1. Preis im Internationalen Kompositionswettbewerb Prager Frühling und den 1. Preisträgerin im Internationalen Kompositionswettbewerb Ciutat de Palma / Spanien. Als artist in residence wirkte sie in der Cité des Arts Paris, der Akademie Schloss Solitude Stuttgart , im Palazzo Barbarigo Venedig und in der Villa Aurora Los Angeles. 2009 war sie als Stipendiatin des Bundeskulturministers für ein Jahr in der Deutschen Akademie Villa Massimo in Rom zu Gast. In 2010 wurde sie mit dem Praetorius Musikpreis des Landes Niedersachsen ausgezeichnet, der höchsten Auszeichnung des Landes für Komposition. 

Susanne Stelzenbach, geboren in Reudnitz (Thüringen) • lebt als freischaffende Komponistin und Pianistin in Berlin • Studium an der Hochschule für Musik “Hanns Eisler“ Berlin • 1976-1983 Lehrauftrag für Klavier ebendort • als Pianistin solistisch und kammermusikalisch tätig • seit 1987 autodidaktische Studien der Komposition • Kompositionen für kammermusikalische Besetzungen, Audioart, Musiktheater,  Konzertinstallationen  • seit 1997 Komposition, musikalische Einstudierung und Leitung zahlreicher Arbeiten in Zusammenarbeit mit dem Komponisten Ralf Hoyer: Musiktheater, Konzert-, Video- und Klanginstallationen • 1994 Gründung des ensemble pianoplus  • seit 2002 Leitung des interdisziplinären Kunstfestes „pyramidale“ in Berlin-Hellersdorf gemeinsam mit Ralf Hoyer • Rundfunksendungen und Aufführungen zahlreicher Werke in vielen europäischen Ländern und den USA • 2006 via nova Kompositionspreis Weimar 2006 • 2006 Auszeichnung Klanginstallation glocken geigen glas II in Bourges (Frankreich) • 2006 und 2008 nach internationaler Ausschreibung Auswahl für das “international women‘s electroacoustic listening room project” California State University, Fullerton •  Preisträgerin des Internationalen Komponistinnenwetbewerb 2008 in Unna   • 2009 Miriam Gideon Composition Award (USA)              www.susanne-stelzenbach.de
Sebastian Stier geboren 1970 in Köthen/Anhalt, erster Kompositionsunterricht bei Günther Eisenhardt, Kompositionsstudium bei Paul-Heinz Dittrich und Hanspeter Kyburz in Berlin, einige Preise, Aufträge und Stipendien, seit 2004 Hochschullehrer für Tonsatz und Analyse an der HfM „Hanns Eisler“ Berlin, seit 2007 Gesamtwerk bei der Edition Juliane Klein verlegt (www.editionjulianeklein.de)
Taymur Streng, geboren 1962, ab 1981 erste Versuche und Experimente mit elektro-akustustischer Musik (u.a. Selbstbau von Geräten etc.). 1988 Mitbegründer der Dark Wave Band „Neun Tage“ 

1988, 1989 Teilnahme am Ferienkurs für Zeitgenössische Musik in Gera, Thüringen, Klasse: El-Akust. Musik geleitet von Lothar Voigtländer; 1991 erste Probeaufnahmen mit S. Schöning (DIN-A-Testbild) und R. Glofke (9 Tage). 1995 Mitbegründer des „Ensemble Kunstkopf“ (D. Specht, P. Laschet, M. Machlitt, T. Streng)

ab 1995 Tonsatz und Gehörbildung bei Helmut Zapf;

seit 1996 Teilnahme an der NoiseFactory des Hörbar e.V. Hamburg, ab 2002 Klanginstallationen, u.a. bei den Randspielen in Zepernick

Lothar Voigtländer, geboren 1943; Ausbildung und Jugend im Dresdner Kreuzchor, Hochschule für Musik Leipzig; Komposition (F.Geißler) und Dirigieren (R.Reuter), 1968 - 70 Chordirektor und Kapell-meister am Theater, 1970-73 Akademie der Künste Berlin; Meisterschüler f. Komposition bei Günter Kochan, seit 1973 freischaffend als Komponist in Berlin, 1984 Gründung und Vizepräsident der "Gesellschaft für elektro-akustische Musik" 1982-89: 7 Jahre Leiter einer Kompositionsklasse bei den Geraer Ferienkursen; 1992 Gastprofessur an der Universität Paris VIII, 1990-96:Vorsitzender des Komponistenverbandes  Berlin; Mitglied des Bundesvorstandes

seit 2001: Lehrbeauftragter für Komposition an der  Musikhochschule Dresden; Honorar-Professur für Komposition, seit 2003, seit 1997: Werkausschuß der GEMA – Stellvertr. Vorsitzender, seit 2006: GEMA - Aufsichtsrat

Zahlreiche internat. Preise und CD´s. Arbeiten in internat. Studios Bourges, Zürich, Basel, Hilversum, Studienaufenthalt in Freiburg (WDR); Budapest; Bratislava. Frankreich – Grand Prix 1996. Mehrfacher Preisträger in Bourges ( F ). Begründer div. Konzertreihen ( z.B. "Lange Nacht der elektron. Klänge") Zusammenarbeit mit Malern, Bildenden Künstlern und Choreographen in multimedialen Projekten. 3 Sinfonien, Orchestermusiken, Oratorien, Orchesterlieder, div. Kammer-Musik; Hörspiele; multimediale Performances; Kammeroper "VISAGES" Schloß Rheinsberg 2002 und Weimar 2003  
           www.lothar-voigtlaender.de 

Florian Wessel,  1991 in Berlin geboren. Klavierunterricht erhält er seit 2002, wenig später folgten erste autodidaktische Kompositionen. Nach dem Abitur an der Max-Delbrück-Oberschule (Gymnasium) 2010 mit Fachpreis Musik begann er an der Musikschule Neukölln die studienvorbereitende Ausbildung im Hauptfach Komposition und Musiktheorie mit Unterricht bei Helmut Zapf, Matthias Jann, Stephan Winkler und Steffen Schellhase sowie Klavierunterricht bei Simone Metze. Im Rahmen eines Stipendiums des Wettbewerbs „Jugend komponiert“ Brandenburg erhielt er zusätzlich Kompositionsunterricht bei Paul-Heinz Dittrich.

Mit der Sopranistin Franziska Blazey arbeitet er seit 2009 als Pianist als f-Duo zusammen. Im selben Jahr wurde er Mitglied des Solistengesangsensembles „Fugatonale“.

Seine Kompositionen wurden bereits in mehreren Wettbewerben gewürdigt, so ist er z.B. dreimaliger Preisträger des Bundeswettbewerbs Komposition.

Im Wintersemester 2011/12 beginnt Florian Wessel das Studium im Hauptfach Komposition an der Hochschule für Musik „Hanns Eisler“ in Berlin.

Mario Wiegand, 1970 in Chemnitz geboren, begann im Alter von 11 Jahren zunächst autodidaktisch zu komponieren. Ab seinem 15 Lebensjahr erhielt er regelmäßigen Kompositionsunterricht. Von 1990 bis 1997 studierte er Komposition und Klavier an der Musikhochschule Weimar. 1992 wurde eine seiner Kompositionen beim Forum Junger Deutscher Komponisten prämiert. Die Junge Deutsche Philharmonie gastierte 2001 mit seinem Violinkonzert in Italien, Frankreich und den Niederlanden. Starke internationale Beachtung fand das 2002 vom Toronto Symphony Orchestra uraufgeführte Konzert für Harfe und Orchester, welches das Orchester auch auch seiner USA Tournee im Jahr darauf 14 mal gespielt hat. Auch die Staatskapelle Weimar hat sich mit der für dieses Orchester entstandenen Tondichtung „Wenn die Sirenen erwachen, schläft die Vernunft ein“ (2003) seiner Musik angenommen. Mario Wiegand erhielt zahlreiche Preise und Auszeichnungen, darunter einen Förderpreis der Ernst von Siemens Musikstiftung (Kompositionsauftrag), 2004 und den 1. Preis beim internationalen Kompositionswettbewerb ZEITKLANG 2005 für sein Stück „Night Photograph“ für Sopran und Orchester. In jüngster Zeit rückt die Oper immer stärker in den Mittelpunkt seines Interesses. So wurden Musiktheaterarbeiten von der Genesis Foundation London, der Opernwerkstatt der Kammeroper Schloss Rheinsberg und der Akademie Musiktheater Heute der  Kulturstiftung der Deutschen Bank gezeigt. 2007 war er Stipendiat des Else-Heiliger-Fonds der Konrad-Adenauer-Stiftung. Im März 2009 wurde sein erstes abendfüllendes Musiktheaterwerk OPERETTE (nach dem gleichnamigen Schauspiel von Witold Gombrowicz) am Theater Osnabrück mit großem Erfolg bei Publikum und Presse zur Uraufführung gebracht und von Deutschlandradio Kultur aufgezeichnet und gesendet. Eine CD Produktion ist in Vorbereitung. Im Frühjahr 2010 wurde sein   Streichquartett Nr. 1 beim Musikfest Kassel durch das Vogler Quartett erstmals gespielt. Mario Wiegand war mehrfach Stipendiat der Kulturstiftung des Freistaates Thüringen.

Jürg Wyttenbach,  geboren in Bern. Studierte Klavier (Kurt von Fischer) und Komposition (Sándor Veress) in Bern; weitere Studien in Paris (Conservatoire). Lehrtätigkeit an der Musikschule Biel und am Berner Konservatorium. Seit 1967 Lehrauftrag für Klavier, seit 1970 Lehrer für Interpretation zeitgenössischer Musik am Konservatorium der Musik-Akademie Basel. Gleichzeitig rege Konzerttätigkeit als Pianist und Dirigent insbesondere zeitgenössischer Werke; zahlreiche Radio- und Schallplatten-aufnahmen. Erhielt 1993 den Kunstpreis der Stadt Basel. Lebt in Basel.

Seunghyun Yun (Composer; b. Seoul, Korea 1966; BA, Music Composition, Seoul National University, Seoul, Korea; MM, Music Composition and Computer Music, Peabody Conservatory of the Johns Hopkins University; DMA, Music Composition, University of Maryland at College Park) has studied with Mark Wilson, Robert Hall Lewis, McGregor Boyle, Geoffrey Wright and Yongjin Kim. His work has included a variety of styles and genres including solo, chamber, orchestral, multimedia, and computer music works. He won the several competitions include Prix d'Ete, KBS (Korean Broadcasting System) Orchestra Competition and Walsum Orchestra Competition. His music was also chosen to be featured at the SEAMUS in Dartmouth, the ICMC in Ann Arbor in the USA, ISCM in Hong Kong, International Co ntemporary Music Festival in Thailand, Lithuania, Spain, France, and German. He is a secretary-general of Korean Composers Association, Inc., and a panel of Arts Council Korea. He is also teaching at Ewha womans University.
Helmut Zapf wurde 1956 am 4. März in Rauschengesees (Thüringen) geboren. Ersten Klavier- und Orgelunterricht erhielt er beim Ortspfarrer Gerhard Voltz. 

1974 begann er Studium der Kirchenmusik in Eisenach und Halle/Saale (Orgel bei Gottfried Preller und Hans-Günter Wauer, Tonsatz bei Johannes Petzold) welches er 1979 beendete. Während dieser Zeit  besuchte er regelmäßig den Ferienkurs für Neue Musik in Gera, besonders die Kompositionskurse bei Paul-H. Dittrich und die Elektronikkurse bei Lothar Voigtländer.

Von 1979 – 82 arbeitete er als Kantor und Organist an der Stadtkirche in Eisenberg (Thüringen).

1982 wurde Helmut Zapf Meisterschüler an der Akademie der Künste der DDR in Berlin bei Prof. Georg Katzer und studierte dort mit ihm, leider mit der Unterbrechung als Bausoldat (Waffenverweigerung),  bis 1986. 

Seitdem arbeitet er als freiberuflicher Komponist  und lebt in Panketal bei Berlin. 

Im Lehrauftrag unterrichtet er inden Fächern Tonsatz, Kontrapunkt und Kompostion an der HfM Hanns Eisler und an den Musikschulen Kreuzberg und Neukölln.

1992 gründete er in seiner Kirchgemeinde gemeinsam mit seiner Frau  die Zepernicker RANDFESTSPIELE, ein Konzertwochenende für Neue Musik.

Im Rahmen der Kreuzberger Klangwerkstatt gründete Helmut Zapf 1994 das Ensmbles JungeMusik Berlin, welches heute einen städigen Bestandteil als Festivalensemble der Klangwerkstatt und der Randfestspiele darstellt.

Folgende Stipendien und Preise er hielt Helmut Zapf :

1987  Hanns-Eisler Preis von Radio DDR

1987  Valentini Bucchi Preis der Stadt Rom

1992  Kunstförderpreis der Akademie der Künste Berlin / Brandenburg

1994  Ehrengast der Villa Massimo Rom (Deusche Akademie)

1997  Arbeitsstipendium an der Cite´ des Arts (Paris)

2000  Arbeitsaufenthalt im Künstlerhof Schreyahn (Niedersachsen)

2003  1. Preis beim internationalen Kompositionswettbewerb der  

          Thüringisch/Hessischen SparkassenStiftung für die Komposition

          « Frühling » für Harfe und Akkordeon

2005  Stipendiat der AdK Berlin an der Villa Serpentara in Olevano Romano

2008  Stipendiat an der Casa Baldi in Olevano Romano

2009 September, Stipendium im Künstlerhaus Lukas in Ahrenshop

www.helmutzapf.com  und www.randspiele.de
Walter Zimmermann,  geboren 1949 in Schwabach (Mittelfranken), lernt Klavier, Violine und Oboe, beginnt mit zwölf Jahren zu komponieren, besucht das humanistische  Gymnasium in Fürth und studiert Klavier bei Ernst Gröschel, 1968-70 Pianist im ars-nova-ensemble  Nürnberg; Kompositionsstudium  bei Werner Heider, 1970-73 Studien bei Mauricio Kagel (Kölner Kurse für Neue Musik), im Institut für Sonologie in Utrecht (mit O. E. Laske) und im ethnologischen Zentrum Jaap-Kunst in Amsterdam.

1974 USA-Aufenthalt zunächst in Hamilton, NY., um Computermusik zu studieren. 1975 Rundreise durch die USA, Erste Buchpublikation "Desert Plants"(Vancouver 1976) 

1976 Aufnahmen von Volksmusik in der Oase Siwa, in einem Ghetto in Pittsburgh, in einem Indianerreservat in Montana und im Hinterland von Fürth 

1977 Eröffnung des Beginner-Studios in einer ehemaligen Fabriketage in Köln. Veranstaltung  von regelmäßigen Konzerten  neuer Musik  bis 1984 

Zahlreiche Preise und Stipendien, Lehraufträge und Gastprofessuren. Seit 1993 Professur für Komposition  an der Hochschule der Künste Berlin, 2006 Mitglied der Akademie der Künste, 2007 Composer in Residence New England Conservatory Boston.

Inzwischen drei Buchpublikationen.        http://home.snafu.de/walterz/#Biographie%20WZ 

Ausführende

Antonis Anissegos  (Klavier)  sie unter Komposition
Matthias Badczong  (Klarinetten)  erhielt in seiner Heimatstadt Oranienburg seine erste musikalische Ausbildung. Nach mehrfacher erfolgreicher Teilnahme am nationalen „Wettbewerb junger Talente“ studierte er von 1988 bis 1993 im Hauptfach Klarinette bei Professor Joseph Oehl an der Hochschule für Musik „Carl Maria von Weber“ in Dresden und setzte im folgenden seine Ausbildung bei dem Soloklarinettisten der Staatskapelle Berlin Heiner Schindler fort, von dem er entscheidende künstlerische Impulse erhielt.

Seit 1993 ist Matthias Badczong freischaffend in Berlin tätig. Neben seiner Tätigkeit in verschiedenen Orchestern und Ensembles (Deutsche Kammerphilharmonie Bremen, Ensembles „work in progress“, „JungeMusik“, „unitedberlin“ u.a.) widmet er sich insbesondere der Kammermusik sowie der Interpretation zeitgenössischer Musik. 

www.kschmidt.de/Matthias_Badczong/
Andre Bartetzki,  geboren 1962 in Berlin, begann seine Berufsausbildung und Arbeit als Tontechniker in den Rundfunkstudios der ehemaligen DDR. 1987-1993 absolvierte er ein Tonmeisterstudium an der Musikhochschule "Hanns Eisler" in Berlin, wo er das Studio für elektroakustische Musik gründete und bis 2002 leitete. Von 1999-2004 arbeitete er im Studio der Musikhochschule "Franz Liszt" Weimar als Dozent und technischer Leiter. Seit Ende 2009 leitet er gemeinsam mit Volker Straebel das Elektronische Studio der TU-Berlin.

Arbeit als Programmierer und Klangregisseur im Bereich Neue Musik, Klang- und Medienkunst. Eigene Projekte umfassen elektroakustische Musik, Klang- und Videoinstallationen sowie künstlerische Kooperationen mit Musikern, Tänzern und Bildkünstlern.                                                                                           www.bartetzki.de 

Matthias Bauer (Kontrabass)  1959 in Sonneberg/Thüringen geboren, studierte Kontrabass an der Hochschule für Musik »Hanns Eisler« in Berlin. Neben eigenen Solo-Programmen für Kontrabass und Stimme gibt er zahlreiche Konzerte mit Musikern der freien Improvisations-Szene. Als Interpret arbeitet er u.a. mit dem Ensemble United Berlin und dem Ensemble Mosaik sowie mit den Komponisten Georg Katzer, Helmut Zapf und Helmut Oehring zusammen. So war er 2008 in der Uraufführung von Oehrings Memoratorium GOYA II - Yo lo vi mit dem Deutschen Symphonie-Orchester und dem Rundfunkchor Berlin als Sprecher und Solo-Kontrabassist sowie in der Hauptrolle von Oehrings QUIXOTE oder die Porzellanlanze zu erleben. Matthias Bauer realisierte Bühnenmusiken und Konzepte für improvisierende Musiker. Außerdem spielte er auf vielen Festivals wie z.B.der MaerzMusik Berlin, musica viva München, Ultima Oslo, Biennale Venedig, Nuova Consonanza Rom, Wien Modern.

  www.bauerbass
Boris Bell  siehe unter Komposition
Franziska Blazey  (Sopran)  wurde in Parchim/Mecklenburg geboren. 

Sie studierte an der Musikhochschule „Hanns Eisler“ in Berlin Gesang und Gesangspädagogik, an der Humboldt-Universität zu Berlin Schulmusik und Germanistik und ist Spezialistin für Hochbegabtenförderung. 

Gastspiele führten die Sängerin an die Komischen Oper, in die Berliner Philharmonie, in das Konzerthaus Berlin und in andere Spielstätten Deutschlands. Sie wirkt als Solistin in Kantoreien in Berlin und Umgebung und war als (Chor)- Solistin bei Konzerten und CD-Aufnahmen des Ernst- Senff- Chores Berlin, des Kammerchores Brandenburg sowie des Eres- Ensembles engagiert.

Seit 2008 ist sie Stimmbildnerin des Berliner Oratorienchores, bei dessen Konzerten sie ebenfalls als Solistin tätig ist. Beim Berliner Chorleiterseminar arbeitet sie als Dozentin für Stimmbildung. 2009 gründete sie das Gesangsensemble „Fugatonale“ und gemeinsam mit Florian Wessel das f-Duo, das Liederabende unter anderem unter dem Motto „Zwischen den Welten“ gestaltet, bei denen auch Lieder des jungen Komponisten uraufgeführt wurden. 

Neben ihrer Tätigkeit als Sopran arbeitet Franziska Blazey als Fachbereichsleiterin für Musik und Chorleiterin am Max-Delbrück-Gymnasium Berlin-Niederschönhausen. 

Sascha Friedl  studierte von 1987-1997 in München und Frankfurt Flöte. Gleichzeitig mit einem einjährigen Orchesterpraktikum beim Sinfonieorchester des Bayerischen Rundfunks begann 1993 seine langjährige Mitgliedschaft in der Jungen Deutschen Philharmonie. Durch die intensive Auseinandersetzung mit neuer Musik lernte er 1995 das Kammerensemble Neue Musik kennen und es folgten viele Jahre Zusammenarbeit mit dem ensemble modern, dem Ensemble Resonanz und dem Klangforum Wien. Beflügelt durch seine Neugierde war  er Mitgründer mehrerer experimenteller Musikformationen wie z.B. Baader 66 und eröffnete  2007 das Café Ilse Hühnchen in Berlin.

Cosima Gerhardt  (Cello) wurde 1975 in Berlin geboren. Nach ihrem Cellostudium in Prag, Bremen und Berlin wandte sie sich immer mehr der zeitgenössischen Musik zu. Sie führt als Cellistin des Sonar-Quartetts und des Duos tocar eine rege Konzerttätigkeit und spielt regelmäßig im Ensemble resonanz und dem KNM Berlin. Cosima Gerhardt ist Lehrerin für Alexandertechnik und Mutter zweier Kinder.

Martin Glück  (Flöte)  geboren in Heilbronn studierte an der Universität Hildesheim und an der Hochschule für Musik und Theater Hannover bei Prof. Hans-Jörg Wegner und Prof. Erdmuthe Boehr und anschließend bei Prof. Roswitha Staege an der Universität der Künste Berlin (Künstlerisches Diplom 2002, Konzertexamen 2005 mit Auszeichnung). Ergänzende Studien und Kurse führten ihn zu Karl-Heinz Zoeller, Trevor Wye, Eduard Brunner u. a. Er war tätig in verschiedenen Orchestern (Junge Deutsche Philharmonie, Bachorchester und Radiokammerorchester Hannover, Sinfonieorchester Aachen, Jenaer Philharmonie, Konzerthausorchester Berlin, Sinfonieorchester des NDR Hamburg, Stuttgarter Philharmoniker u.a.), sowie bei diversen CD- und Rundfunkproduktionen, u.a. für Deutschlandradio, WDR, NDR, rbb, ORF. Von 2003 bis 2006 war er stellvertretender Soloflötist bei den Duisburger Philharmonikern (Orchester der Deutschen Oper am Rhein), außerdem Lehrbeauftragter an der Universität Hildesheim. Momentan lebt er in Berlin und arbeitet freiberuflich als Gast in verschiedenen Orchestern, Kammermusikensembles und beim ensemble unitedberlin. Er ist Preisträger des Internationalen Händel-Wettbewerbs in Halle im Jahr 2001.

Dieter Hähnchen  (Fagott)  geb. 1938;  Staatsexamen 1960  in Leipzig; 1962- 2003 Staatsoper Berlin; 1966 – 1992 Kammermusik mit der Bläservereinigung Berlin; internationale Konzertreisen, Rundfunkkonzerte und Produktionen, Kunst- und Nationalpreis der DDR  für Förderung und Interpretation zeitgenössischer Musik; Herausgeber von „Zeitgenössischer Musik für Fagott solo“ mit Grifftabellen für Vierteltöne, Flageoletts, Mehrklänge 1985, 2010 „Zeitgenössische Fagottmusik für den Unterricht“ mit einer Einführung in moderne Spieltechniken mit Werken von Bernd Casper, Friedrich Goldmann, Georg Katzer, Hermann Keller, Friedrich Schenker, Johannes H. Wallmann, Helmut Zapf;  
2012 Fortsetzung mit „Zeitgenössische Musik für 2 Fagotte“

Katharina Hanstedt, (Harfe)  Studium von Harfe und Klavier in Leipzig, Harfenistin im Berliner Sinfonieorchester (BSO?), Lehrtätigkeit an der HfM Hanns Eisler Berlin, Seminare in Deutschland, Österreich und Norwegen Solokonzerte in Europa und Amerika, Gast in Orchestern in Deutschland, Spanien, Schweiz, Rundfunk- und CD-Produktionen, intensiver Einsatz für zeitgenössische Musik, Mitwirkung in Ensembles für Neue Musik, Herausgeberin alter und neuer Harfenmusik.

Kirsten Harms (Violine)  geboren 1970 in Detmold, erstes und zweites Diplom in Wien bei Gerhart Hetzel und Gerhard Schulz, 1991-96 Konzertmeisterin der Wiener Kammeroper, Mitglied des Wiener Kammerorchesters, Engagements im Gewandthaus Leipzig (1999/2000) und im Philharmonischen Staatsorchester Hamburg (2000/01) - Tätigkeit in verschiedenen Ensembles (Klangforum Wien, Ensemble Recherche, Ensemble Modern Frankfurt, Musik-fabrik NRW, deutsche Kammerphilharmonie Bremen, Ensemble Oriol Berlin, Sonar Quartett Berlin)

Franka Herwig  (Akkordeon)  1984 in Berlin geboren studierte Akkordeon von 2004 bis 2010 an der Hochschule für Künste in Bremen bei Margit Kern und 2007-2009 in Paris am Conservatoire National de la Region Paris bei Max Bonnay.

Als Schülerin von Gerhard Scherer wurde sie 2001 und 2002 Bundespreisträgerin bei Jugend musiziert. 2004 erhielt sie einen 1. Bundespreis und den Sonderpreis der Jury. Sie war Preisträgerin beim internen Hochschulwettbewerb der HfK Bremen und beim internationalen Wettbewerb für Akkordeon und Klavier in Montrond-les-Bains. Franka Herwig wurde gefördert von der Gerda und Luigi Pradé Stiftung ,der Wolfgang Petermann Stiftung und der Studienstiftung des deutschen Volkes. Sie ist derzeit Stipendiatin der Oscar und Vera Ritter Stiftung. Im Rahmen verschiedener Festivals war sie an zahlreichen Uraufführungen beteiligt. Ein Schwerpunkt ihrer kammermusikalischen Arbeit bildet das Duo mit dem Violinisten David Maria Gramse, dessen Repertoire Musik von der Renaissance bis zur aktuellen Musik umfasst. Solokonzerte führten Franka Herwig nach Frankreich, Italien, Griechenland, Spanien und die USA.

Sylvia Hinz  (Blockflöten)  studierte an der Universität der Künste Berlin bei Gerd Lünenbürger, experimentelle Musik bei Dieter Schnebel, Kammermusik bei Nigel North und Ensembleleitung an der BAK Trossingen bei Wolfgang Rüdiger. Sie spielt neben Solo-Programmen viel Kammermusik, gerne in ungewöhnlichen Besetzungen.

Seiko Itoh  (Keyboard) geb. 1983 in Japan. Kompositionsstudium bei Ichiro Nodaira, Prof. Tatsuya Hayashi und Prof. Atsutada Otaka an der Tokyo University of the Arts, Examen 2005. Seit 2008 Kompositionsstudium bei Prof. Hanspeter Kyburz an der Hochschule für Musik Hanns Eisler Berlin. Teilnahme am Internationalen Kompositionsseminar der Internationalen Ensemble Modern Akademie in Frankfurt am Main 2006. Stipendiatin der Internationalen Ensemble Modern Akademie 2007-08 sowie der Akademie der Künste in Berlin 2008. Preise und Auszeichnungen u. a. Ataka Prize der Tokyo University of the Arts, beim Music Competition of Japan 2004 sowie Nominierung ihres Orchesterstücks für den Akutagawa Award for Music Composition 2008. Seiko Itohs Stücke wurden in mehreren deutschen Städten aufgeführt.
Seth Josel (Gitarre) wurde 1961 in New York geboren. Er erhielt seine musikalische Ausbildung an der Manhattan School of Music in New York und der Yale University. 1988 Fulbright-Hays Stipendium der amerikanischen Regierung. 1992/93 Stipendium der Akademie Schloß Solitude, Stuttgart. Solokonzerttätigkeit seit 1986 in zahlreichen Ländern West- und Osteuropas sowie in Israel, Japan, Kanada und in den USA. Er ist als Solist bei namhaften Festivals für Neue Musik engagiert worden, darunter Eclat, Donaueschingen, Huddersfield und musikprotokoll Graz, MaerzMusik. 1991-2000 war er festes Mitglied des Ensembles Musikfabrik NRW. Als Gast ist er bei vielen europäischen Orchestern und Ensembles aufgetreten, u.a. beim Rundfunksinfonie-Orchester Berlin, DSO Berlin, beim Rundfunk-Sinfonieorchester Saarbrücken, dem Chor des Süddeutschen Rundfunks und beim BBC Symphony Orchester London. CD-Einspielungen mit dem Ensemble Musikfabrik NRW, dem DSO Berlin, dem Rundfunksinfonie-Orchester Berlin, dem Rundfunk-Sinfonieorchester Saarbrücken, und dem Schönberg Ensemble Amsterdam. Solo CDs sind erschienen bei CRI, O.O. Discs, Mode und New World Records. 
Er ist Co-Autor der Website „Sheerpluck.de“ – einer Datenbank für neue Gitarren-Musik.

Elena Margarita Kakaliagou (Horn) ist eine griechisch-österreichische Hornistin. Sie absolvierte ihr Konzertfach Studium in Österreich und ihr Master Studium in der Sibelius Akademie in Finnland in 2010. 

Sie beschäftigt sich mit zeitgenössischer Musik , Musiktheater und experimenteller Improvisation. Mit Kooperationen, aber auch eigenen Projekten, arbeitete sie in  mehreren Ländern wie Finnland, Dänemark, Österreich, Frankreich, China, Jordanien etc. 

Im Rahmen ihrer Residency im Hotel Pupik in Österreich (Sommer 2011) gründete sie das  interdisziplinäre Ensemble  l.u.i.s. mit dem sie 2011-2012 auf Europa-Tour geht. Ihre finnische Gruppe RANK hat 2011-2012 ihre eigene Konzert-Reihe in Helsinki.

Thilo Thomas Krigar  (Cello)  (*1961) studierte an der UdK Violoncello bei Prof.Marcus Nyikos; ergänzende Studien bei Ottomar Borwitzky, Siegfried Palm und Stanislav Apolin. 1989 gründete er das Solistenensemble Pythagoras Strings, mit denen er bis heute im Rahmen zahlreicher internationaler Festivals konzertiert. Als Komponist schuf er Kammermusik und Musiktheater, u.a. „West-Östlicher Diwan“ für Kulturhauptstadt Weimar 1999/2000, "Odyssee" für Cultural Capital of Europe 1997 und für die Alte Oper Frankfurt). Mit dem audiovisuellen Kunstwerk „DNA in Concert – der Fuss der genetischen Information als Sinfonie des Lebens“ („Nature“Vol435) war Krigar in 2009 eingeladen auf die Festivals „Klangraum“ in Detmold und „Tonlagen“ in Dresden Hellerau.

En-Ju Lin  (Pipa)  geboren in Taichung City, Taiwan, studierte bis Januar 2009 zum Master of Art am Graduate Institute of Ethnomusicology, National Taiwan Normal University (Hauptfach: Pipa Performance)

Seit September 2009 Studium der Musikwissenschaften an der Universität Heidelberg.

2000 „Chor“: Erster Preis in Taiwan. 2004 „Vierhändiges Klavierspiel“: Erster Preis in Taiwan 1997-2009: Regelmäßige Teilnahme an über hundert Konzerten in verschiedenen Städten in Taiwan, bei denen viele praktische Erfahrungen gesammelt wurden.

2010-2011 Aufführungen der Marionettenoper des Musikwissenschaftlichen Seminars der Universität Heidelberg in Heidelberg und Italien.
Sabrina Suk Wai Ma (Percussion) Starke Bühnenpräsenz, experimentelle Spielweise, leidenschaftliche Interpretation der Musik…Sabrina Suk Wai Ma (b. 1985) ist eine junge, mehrfach preisgekrönte Schlagzeugerin, die das Publikum mit ihrer ausgefeilten Technik und emotionalen Spielart begeistert und als eine der aufregendsten Percussionisten von ihrer Generation gilt. Sabrina Ma studierte an der University of Michigan (USA), Hochschule für Musik Freiburg und zur Zeit an der Hochschule für Musik Karlsruhe bei Prof. Isao Nakamura. Neben dem klassischen Repertoire für Schlagzeug widmet sie sich der Neuen Musik und spielt auf bedeutenden Festivals wie International Ensemble Modern Academy in Schwaz, Internationale Ferienkurse für Neue Musik in Darmstadt, Roaring Hooves Festival in der Mongolei und zuletzt als Solist auf der Rheinsberger Pfingstwerkstatt Neue Musik. Sie hat mehrere kammermusikalische Werke uraufgeführt und arbeitet eng mit jungen Komponisten wie Arai Tatsuru und Jeehoon Seo zusammen, um ständig neue Konzepte für Schlagzeug zu entwickeln. 

Martin Möhler spielt seit 2000 Klarinette. Anfangs erhielt er Unterricht bei Hanns Mathias Glaßmann, dem Soloklarinettisten der Staatskapelle Schwerin. 2005 kam der Schulwechsel zum C.-Ph.E.-Bach Musikgymnasium Berlin und er erhielt ab jetzt Unterricht bei Prof. Diethelm Kühn als Gasthörer an der HfM Hanns Eisler. Schon in der verbleibenden Schulzeit bis 2009 sammel er viel Erfahrung in der Kammermusik und im Orchesterspiel. Zum Abschluss dieser Zeit spielte er mit dem Schulorchester im Kloster Chorin ein Solokonzert. 

Noch im gleichen Jahr beginnt Martin sein Studium ebenfalls an der HfM Hanns Eisler wechselt aber zu den Lehrern Prof. R. Forster und W. Fuchs. Hier kommen die ersten Berührungspunkte mit zeitgenössischer Musik durch z.B. die Teilnahme am ECHO Projekt der Hochschule.

Theo Nabicht  Musiker/Komponist  (Saxophon, Bassklarinette, Kontrabassklarinette)

wurde 1963 geboren. Er studierte von 1983 bis 1987 an der Berliner Musikhochschule "Hanns Eisler" Saxophon, Flöte und Klavier. Von 1995 bis 1997 spezialisisierte er sich und studierte Bassklarinette (Meisterklasse) am Conservatoire de Strasbourg.

Nach 1985 sammelte er Bühnenerfahrungen in gemeinsamen  Projekten mit Musikern wie Bert Wrede, Mauro Gnecchi Thierry Madiot, Michail Alperin, Werner Dafeldecker, Anthony  Braxton, Peter Kowald und Fred Frith.

Er ist langjähriges Mitglied des "Kammerensemble Neue Musik Berlin". 

In den letzten Jahren tritt Theo Nabicht immer mehr solistisch in Erscheinung. Dabei stehen Kompositionen von zeitgenössischen  Komponisten sowie eigene  Werken im Vordergrund. 

Theo Nabicht legte diverse Platten- und CD-Aufnahmen vor und beschäftigt sich heute  vorwiegend mit der Aufführung zeitgenössischer Musik, der improvisierten Musik und Komposition in unterschiedlichsten Genres.       

Seit 2007 spielt Theo Nabicht die Selmer Kontrabassklarinette von Wolfgang Stryi mit freundlicher Unterstützung von Bruno Waltersbacher.

Thomas Noll (*1962), Studium an der Staatlichen Hochschule für Musik in Freiburg/Br. (u.a. Orgel bei Prof. Zsigmond Szathmáry), lebt als frei schaffender Musiker in Berlin (künstlerischer Leiter mehrerer Chorprojekte; vielfältige Konzerte, Zyklen, Performances als Organist, Pianist und Dirigent).

Von 1995-2007 arbeitete er als Musiker an der Sophienkirche in Berlin-Mitte. Seit 2005 engagiert er sich für die eigens für Zeitgenössische Musik erbauten Orgeln in der Kunst-Station St.Peter Köln.

Sein Interesse als Künstler, Vermittler und Projekt-Begleiter gilt vor allem der Vermittlung zeitgenössischer Musik, gesellschaftlich relevanten Fragestellungen und ihren Umsetzungen, ästhetischen Konzeptionen, interdisziplinären Projekten und der Verbindung Körper – Kunst – Spiritualität. Weitere Informationen: www.organworks.de.

Mit dem Festival ‚lab.or.a 2010 – Zeitgenössische Orgelmusik im Dialog’ realisierte er im Spätsommer in zwei Klangräumen erstmalig ein Konzept, das – konzipiert als Klangforschungswerkstatt sowie zeitgenössische Improvisation und Komposition verbindend – auch zukünftig ein Podium für die Möglichkeiten Neuer Orgelmusik in Berlin sein wird: 

www.labora-2010.de.

Christine Paté (Akkordeon) in Lyon geboren, begann mit 4 Jahren Akkordeon zu spielen. In den darauf folgenden Jahren erhielt sie neben Ihrem Klavier- und Violinenunterricht am „Conservatoire National“ in Lyon eine umfassende musikalische Ausbildung. Als Preisträgerin zahlreicher Wettbewerbe mit den Instrumenten Akkordeon und Klavier spielte sie 1982 ihr Debüt als Klaviersolistin mit dem „Orchestre National de France“ in Paris, dem sich verschiedene Rundfunk- und Fernsehaufnahmen anschlossen. 

Immer mehr fühlte sich Christine Paté dem Akkordeon verpflichtet und setzte in den Jahren von 1990-1993 ihre Studien bei Prof. Hugo Noth in Trossingen mit einer künstlerischen Ausbildung als DAAD-Stipendiatin fort.

Seit 1994 lebt Christine Paté als freischaffende Musikerin und Musikpädagogin in Berlin. Sie konzer-tiert international solistisch sowie als Kammermusikerin in den unterschiedlichsten Besetzungen( Ensemble Mosaik, Duo Paté- Badczong, Ensemble Orchestral Contemporain u.a.) und als Partnerin namhafter Solisten. Regelmäßig arbeitet Christine Paté als Gastmusikerin in Orchesterproduktionen, so z.B. mit der Lyoner Oper, dem Deutschen Symphonie-Orchesters Berlin, der Staatskapelle Berlin sowie der Zeitgenössischen Oper Berlin. Mit besonderer Intensität widmet sie sich der Literatur der Neuen Musik; oft in engster Zusammenarbeit mit den Komponisten.                                                www.christine-pate.de 

Nathan Plante  (Trompete), ist in San Diego, Kalifornien aufgewachsen und lebt seit fünf Jahren in Berlin. Seinen Bachelor of Music schloss er bei Mario Gaurneri an der San Francisco Conservatory of Music ab und studierte anschließend weiter in Berlin bei Bill Forman an der Hochschule für Musik "Hanns Eisler". Seit seinem Studienabschluss 2007 ist Nathan sehr aktiv als Solist und Ensemble-Spieler in der zeitgenössischen Musikszene Deutschlands. Er spielt als regelmässiger Gast beim Ensemble Mosaik, Kammerensembe Neue Musik Berlin und musikFabrik NRW in Köln. Er hat mehrere wichtige Solo-Werke uraufgeführt, darunter "Wild winged-one" von Liza Lim in 2007 und im Herbst 2009 die Uraufführung von "t.aAmiper für Trompete und Orchester" von Aleksandra Gryka mit dem Polnischen Rundfunk Orchester im Rahmen des Warschauer Herbst Festivals. Nathan ist auch auf CD-Aufnahmen von Elena Mendoza-Lopez und Helmut Zapf zu hören.
Katrin Plümer   (Flöte)
geboren in Herford, studierte Flöte, Instrumentalpädagogik und Kirchenmusik an der Hochschule der Künste Berlin. Sie wurde 1994 Preisträgerin beim 1. Kammermusikwettbewerb der Hochschule. 2007 erhielt sie einen Preis für die Interpretation von Xi bei den Stockhausen-Kursen Kürten, die sie jedes Jahr besucht. Internationale Meisterkurse und Stipendien bereicherten ihre Ausbildung.Tourneen mit Orchester-, Opern- und Kammermusikproduktionen führten sie durch Europa und Asien.
Meriel Price  (Saxophon)  geboren 1980 in Reading (GB). Sie erhielt früh Geigen- und Bratschen-unterricht, wechselte dann aber zum Saxophon. Nach einem Studium am Berkshire College for Art and Design, wo sie sich auf Skulptur spezialisiert hatte, beschloß sie, sich ganz dem Saxophon zu widmen und wurde in die Klasse von Rob Buckland am Northern College of Music / Manchester aufgenommen. Hier entwickelte sie ihre Leidenschaft für die Neue Musik und arbeitete mit verschie-denen Komponisten an Werken für ihr Instrument. 2002 spielte sie u. a. die Uraufführung des ihr gewidmeten Saxophonkonzerts „Crazy Diamonds Shining“ von Pete Meecham, begleitet vom Symphony Orchestra in der St. Jame’s Church Piccadilly / London. 2004 schloß sie ihr Studium mit dem „Professional Performance Diploma“, der höchsten Auszeichnung des RNCM, ab, und wurde mit dem Hilda Anderson Deane Prize ausgezeichnet. Im Zuge eines DAAD Stipendiums studiert Meriel Price seit 2004 in der Klasse von Johannes Ernst an der Universität der Künste Berlin, inzwischen zum Konzertexamen.  2008 spielte sie erstmals mit den Berliner Philharmonikern unter Simon Rattle
Hendrik Reichardt wurde 1980 in Lichtenstein/ Erzgebirge geboren. Seit 1990 Posaunenunterricht, nach dem Abitur Studium an der Leipziger Musik- und Theaterhochschule (Orchestermusik, Musikpädagogik), anschließend Aufbaustudium an der Musikhochschule in Weimar, 2007-2009 Zusatzstudium „Freie Improvisation“ in Leipzig bei Friedrich Schenker. 2002-2005 Zeitvertrag im Gewandhausorchester Leipzig, danach Substitut in der Sächsischen Staatskapelle Dresden, 2006 Posaunist im Orchester der Musikalischen Komödie der Oper Leipzig. 2001 gründete er mit seinen damaligen Kommilitonen das Ensemble TromboNova. Daneben spielte er unter anderem im Ensemble Avantgarde bei der Reihe „Musica Nova“ im Gewandhaus sowie bei der „Sinfonietta Leipzig“ in der Oper. Seit 2007 ist er auch als freier Autor verschiedener Musikzeitschriften tätig, hält Gastvorträge im musikwissenschaftlichen Institut der Universität Leipzig zu modernen Spieltechniken und Zeitgenössischer Musik auf Blechblasinstrumenten. Anfang 2011 erschien sein erstes Buch über Blasorchesterkompositionen Paul Hindemiths.

Antje Marta Schäffer   (Sopran)  Die junge Sopranistin und Schauspielerin wurde in Waiblingen (Deutschland) geboren. Nach einem begonnenen Studium der Germanistik, Galloromanistik und Anglistik an der Universität Stuttgart begann sie 2000 mit dem Schauspielstudium an der Anton Bruckner Universität in Linz, das sie 2004 mit Diplom abschloss. Anfang 2003 wurde sie in Linz in der Gesangsklasse von Prof. William Mason aufgenommen, worauf sie im Herbst 2006 ein Diplom mit Auszeichnung anschloss. Seit 2006 betreute sie Prof. Julie Kaufmann und seit 2009 auch Prof. Regina Schudel in Berlin. Zahlreiche Meisterkurse im In- und Ausland (u.a. bei Edith Wiens, Kurt Azesberger, Cornelia Prestel, Helmut Berger-Thuna, Edith Mathis, Roman Trekel, Dietrich Fischer-Dieskau) ergänzten ihre Ausbildung

In vielen Rollen stand sie in Wien, Linz, Stuttgart, Berlin und Salzburg auf der Bühne. Erwähnt seien nur Wenige: “Die Nase” – eine Kinderoper von Franzobel unter Regie von Georg Staudacher im Rabenhof Theater Wien.  Im Musical “Sound of Music” übernahm sie im Landestheater Linz innerhalb von zwei Tagen die Rolle der Liesel. 2008 sang sie in Salzburg im Rahmen der Jugendtheatertage die Partie der Friederike in der Kinderoper „Die feuerrote Friederike“ von Elisabeth Naske. Es folgten Konzerte im Bereich Oper, Operette und Oratorium in Berlin und Umgebung, u.a. bei den Berliner Monbijoufestspielen 2008. 

2009 war Antje Marta Schäffer sowohl auf ARD in der in Berlin unter der Regie von Bodo Fürneisen gedrehten ANTAEUS-RBB-Filmproduktion „Rapunzel“ als auch in Liederabenden, in ihrem Chansonprogramm u.a. in der Neuköllner Oper Berlin, bei den Musiktagen Salzgitter, bei der BerlinInternationalOpera und als Luise in der Jubiläumsproduktion „shilla“ im Rahmen des Marbacher Sommertheaters unter der Regie von Stephan Bruckmeier zu sehen und zu hören. Darüber hinaus wurden zum Jahresende “Die Lieder über das Ver-Lieben” veröffentlicht.

Auch 2010 und 2011 konzertiert sie in Berlin, München und Stuttgart in Oratorium, Lied, Chanson und Oper, singt Galakonzerte und spielt in der „Sommernachtsopera” (u.a. Norina-Arie, Fiordiligi-Duett, Arie der Marzelline), im Grundvighaus auf Rügen, bei den Zepernicker Randspielen, gibt 2010 die Pamina in Angelika Luz’ Inszenierung der „Zauberflöte” in Süddeutschland, debütiert 2011 als Erste Dame, singt Duettabende und diverse Uraufführungen im zeitgenössischen Bereich.

Mats Scheidegger (Gitarre) wurde in Baden, Schweiz geboren. Nach dem Gitarrenstudium am Konservatorium Winterthur und an der Musikhochschule Bern (Solistendiplom cum laude) sowie bei David Starobin in New York befasst er sich seit den 80er Jahren vorwiegend mit der Interpretation zeitgenössischer Musik. Eine rege Konzerttätigkeit führte ihn als Solist an Festivals wie Lincoln Center Festival New York,  Festival D'Automne Paris, ENO London, Lucerne Festival, Wien Modern, Festspiele Berlin, RuhrTriennale. 

Aktuelle Projekte beinhalten Uraufführungen von Oscar Bianchi, Brian Ferneyhough, Beat Furrer, Tiziano Manca, Nadir Vassena, Hans Thomalla.

Mats Scheidegger ist Künstlerischer Leiter des Festivals ‚Tage für Neue Musik Zürich' sowie des Ensembles Cattrall Zürich, welches einen Förderpreis der Siemens-Stiftung sowie 2005 das Werkjahr der Stadt Zürich gewann.

Für sein Schaffen wird er immer wieder von der Schweizer Kulturstifitung Pro Helvetia, vom Aargauer Kuratorium und von privaten Personen unterstützt. Er lebt als freischaffender Musiker und Pädagoge in Zürich.

Nikolaus Schlierf  (Viola) war nach seinem Abitur am Musikgymnasium der Regensburger Domspatzen Mitglied des bayrischen Landesjugendorchester und der Jungen Deutschen Philharmonie wurde. Er studierte bei Dr. Hans Kohlhase am Meistersingerkonservatorium in Nürnberg, bei Prof. Jörg Heyer an der Musikhochschule Frankfurt/Main, und bei Garth Knox sowie Prof. Johannes Lüthy an der Musikhochschule Freiburg. Zum Abschluß seines Studiums besuchte er die Kammermusikmeisterklasse bei Walter Levin und Hatto Baierle am Basler Konservatorium. Er ist Solobratscher im Ensemble Resonanz, außerdem Gastmusiker beim Kammerensemble Neue Musik Berlin, Ensemble Modern Frankfurt/Main, Kammerkunstverein Hamburg, Ensemble Oriol Potsdam und Mitglied im Sonar Quartett Berlin.

Klaus Schöpp   (Flöten)  Studium in Saarbrücken und Berlin bei Roswitha Staege und Karlheinz Zoeller. Er wirkte in zahlreichen Orchestern und Kammermusikensembles mit und war 2001/2002 Flötist im Berliner Sinfonie Orchester. Mitwirkung in wichtigen Ensembles für Neue Musik (Berlin Improvising Composers Ensemble BICE, Ensemble UnitedBerlin). Konzertreisen führten ihn durch ganz Europa, in die USA, nach Kanada, Brasilien, Japan, China und Korea. Er hat zahlreiche Solo- und Kammermusikwerke uraufgeführt. Er hat eine Solo-CD mit Werken zeitgenössischer Berliner Komponisten veröffentlicht ("Cry of Medusa", kreuzberg records), darüber hinaus liegen zahlreiche weitere CD-Einspielungen und Rundfunkaufnahmen vor. Er ist Organisator des modern art sextets.

Egidius Streiff (Violine)  ist leidenschaftlich Geiger. Tourneen um die ganze Welt, oft Richtung Osten. Aufnahmen für Radio und TV.  Langjähriger Leiter des Ensemble Antipodes (ISCM ensemble in residence 2005/06). Er ist Initiant der Chuluun Foundation Ulan Bator sowie pyongyangklang.ch. Neben seinen kulturpolitischen Projekten hat er sich weltweit einen Namen als engagierten Interpreten neuer Musik gemacht, z.B. mit der UA des Violinkonzerts von Wang Xi-Lin in Peking, oder jenes von Lothar Voigtländer in Dresden.  „Es macht mich glücklich, es meinen Freunden zu ermöglichen für die Geige zu schreiben“.

Er hat soeben eine Studie und Einspielung zweier  vergessener Etüdenzyklen von Hindemith und Ysaÿe beendet und sucht dafür ein renommiertes Plattenlabel. Wer kann dabei helfen?

                                                                                              www.streiffzug.com  

Yu-pei Wang  (Oboe)  geboren in Taiwan, Studium an der HfM Hanns Eisler
Friedemann Werzlau (Schlagwerk)  geboren 1964 in Potsdam-Babelsberg ; Musikstudium an der HfM “Hanns Eisler“ Berlin; bis 2000 stellv. Solopauker der Brandenburgischen Philharmonie Potsdam; seit dem tätig als freischaffender Musiker/Konzeptkomponist und Konzertdramaturg; arbeitet haupt-sächlich in den Bereichen zeitgenössische Kammermusik/Theater und klassischer Orchestermusik; Mitwirkung an zahllosen Rundfunk, CD sowie Musiktheaterproduktione;n Mitglied bzw. ständiger Gast bei BalanXe Schlagwerke, pinX-it, Kammerensemble Neue Musik, Ensemble United u.v.a.; seit 2004 Solopauker-und Schlagzeuger der Kammerakademie Potsdam (Orchester der Landeshaupstadt); mehrere Kompositionen für Solo, Ensemble und Theater

Ya-ou Xie  (Piano)  Die in Südwestchina geborene Dirigentin und Pianistin Ya-ou Xie tritt vor internationalem Publikum auf. Als Solistin arbeitet sie mit großen Orchestern zusammen, u.a. wie dem China National Orchestra in Peking, dem National Orchestra Taiwan, dem Orchestre National de Lille und dem Philharmonischen Orchester des Staatstheaters Plauen-Zwickau. 

Neben ihrer intensiven Auseinandersetzung mit dem klassischen Repertoire nimmt die chinesische und westliche zeitgenössische Musik eine herausragende Stellung in ihrem künstlerischen Schaffen ein. So arbeitet sie mit den Komponisten George Crumb, Helmut Lachenmann, Georg Katzer, Xiaoyong Chen und Qigang Chen zusammen und bringt zahlreiche Werke zur Ur- bzw. Erstaufführung. 
Ya-ou Xie hat in Shanghai bei Huang Xiaotong Dirigieren studiert. Als wiederkehrende Stipendiatin wurde sie von Dartington Sommer Schools nach England für den Dirigieren-Meisterkurs bei Diego Masson eingeladen. Dort dirigierte sie außer zahlreichen symphonischen Werken auch die Opern „Madama Butterfly“ von Puccini und „Le Nozze di Figaro“ von Mozart. Sie ist Mitgründerin und Leiterin des Ensembles „Berlin PianoPercussion“, das international tätig ist. Bei dem Opernprojekt „Kleist“ von Rainer Rubbert am Brandenburger Theater war sie Assistentin und dirigierte mehrere Ensemble-Proben. Mit großem Erfolg hat Ya-ou Xie schon mit dem YACOB aufgetreten. Dabei dirigierte sie Schönbergs Kammersymphonie, die europäische Erstaufführung von Chen Yis „Wu Yu“ und, Piano spielend, das Mozart Klavierkonzert B-Dur KV 456.
Ensembles

Berlin PianoPercussion  -  Künstlerischer Werdegang des Ensembles

Im Herbst 2008 gegründet von international renommierten Solisten, die ihr Schaffen seit vielen Jahren besonders der zeitgenössischen Musik widmen, zeichnet sich das Ensemble Berlin PianoPercussion durch ihre individuellen und sich ergänzenden Künstlerpersönlichkeiten aus. Den Ansporn, ein Klavier-Schlagzeug-Ensemble zu gründen, hatten die beiden Pianisten Prodromos Symeonidis und Ya-ou Xie während des Festivals vom „Centre Acanthes“ 2008 in Metz, bei dem sie unter der Leitung von Sylvio Gualda eine Reihe von Konzerten in dieser Besetzung gaben. Überzeugt von ihren faszinierend vielfältigen klanglichen Möglichkeiten und vom Wunsch erfüllt, das zugehörige Repertoire zu fördern und zu erweitern, trafen sie dann in Berlin die Entscheidung zur Gründung von Berlin PianoPercussion.

Schon während der ersten zwei Jahre nach seiner Gründung hat das Ensemble um die zwanzig Kompositionsaufträge vergeben und um die zehn neue Werke uraufgeführt. Es erhielt Förderungen des Berliner Senats, des Deutschen Musikrats, der Ernst von Siemens Musikstiftung, des Deutsch-Französischen Fonds für Zeitgenössische Musik / impuls neue Musik, der Initiative Neue Musik Berlin und der Pearl River Piano Group. Auftritte fanden in mehreren renommierten Konzertsälen und Festivals statt wie im Konzerthaus Berlin, im Sendesaal Bremen, bei den Berliner Festspielen / MaerzMusik und der november music Essen. In 2011 folgen u. a. Auftritte in der Essener Philharmonie, bei den Randfestspielen Zepernick, den Intersonanzen Potsdam und im Konzerthaus Berlin. Kürzlich ist die erste CD des Ensembles erschienen, eine Doppel-CD mit dem kompletten Makrokosmos von George Crumb bei dem Label telos music records.                         www.berlinpianopercussion.com

Ensemble Socell 21  
Irene Kurka, Sopran / Burhart Zeller, Violoncello

Die Sopranistin Irene Kurka und der Cellist Burkart Zeller haben sich bei Projekten mit dem Neue-Musik-Ensemble "e-mex" kennengelernt. Ihr erstes Programm heißt "Liebe, Mystik und Religion". Die Stücke werden in der Regel speziell für diese aparte Besetzung geschrieben, da das bisher vorhandene Repertoire klein ist. Zu den Komponisten zählen Erik Janson, Volker Blumenthaler, Helmut Zapf, Sidney Corbett, Nickos Harizanos. Des weiteren haben sie "Mit diesen Händen" von Dieter Schnebel mehrmals aufgeführt und mit dem Komponisten gearbeitet. Mit Georg Katzer haben sie sein Stück "Ophelia" gearbeitet und aufgeführt. Im Herbst 2010 folgte ein neues "Stabat Mater" mit Uraufführungen von Brigitta Muntendorf, Makiko Nishikaze, Eva-Maria Houben und Christina C. Messner. Die CD "Stabat Mater" erschien im Mai 2011 beim Makro Verlag.

Das Sonar Quartett wurde im Jahr 2006 gegründet, seit 2007 spielt es in der jetzigen Besetzung mit Kirsten Harms und Susanne Zapf (Violine), Nikolaus Schlierf (Viola) sowie Cosima Gerhardt (Violoncello). Mit ihrer Konzentration auf die Musik des 21. Jahrhunderts haben sie sich schnell einen hervorragenden Ruf in der Szene erobert: „In ihrem Spiel verbinden sich Akkuratesse des Zusammenspiels und Energiegeladenheit, klangliche Expressivität und sorgsamste Differenzierung zu einem atemberaubenden Musizieren.“ (Gisela Nauck, Positionen). Von der engen Vernetzung mit zeitgenössischen Komponisten künden allein zwanzig Uraufführungen in den letzten drei Jahren, darunter zehn für das Sonar Quartett geschriebene Werke. Mit „Spielwitz, Emotion und Experimentierlust, wie man sie heute auf Avantgarde-Podien selten hat,“ (Frank Kämpfer, Deutschlandfunk) sind sie ein gern gesehener Gast auf großen und kleinen Festivals im In- und Ausland; so gastierten sie bereits beim Ultraschall Festival, bei Young China vom Hessischen Rundfunk und dem Siemens Arts Program, bei den Randspielen Zepernick, den Ostrava Days, bei Intersonanzen Potsdam, den Tagen Neuer Musik Zürich, dem Pan Music Festival Seoul, dem Forum Neuer Musik Köln, den Tagen Neuer Musik Weimar und den Tagen Zeitgemäßer Musik Bludenz. Als Konzertorte dienen ihnen etablierte Institutionen wie das Konzerthaus in Berlin, das Radialsystem oder die Akademie der Künste ebenso wie Galerien, ungenutzte Schwimmbäder oder Jazzclubs.

Um ihre eigenen programmatischen Ideen besser umsetzen zu können, hat das Sonar Quartett verschiedene Konzertreihen ins Leben gerufen: Seit 2007 gibt es, unterstützt durch die Initiative Neue Musik Berlin und den Deutschen Musikrat, „Berlin im Quadrat“, das sich zum Ziel gesetzt hat, vor allem die junge Berliner Kompositionsszene vorzustellen. Im Juli 2010 veranstalteten sie ihr erstes von künftig zwei jährlichen Abonnement-Konzerten, in denen sie zeitgenössische Werke mit der Avantgarde vergangener Epochen verbinden.

2010 erfolgte das CD-Debut des Quartetts mit den drei Streichquartetten von  Georg Katzer in Zusammenarbeit mit dem Deutschlandfunk und NEOS, Anfang 2011 wird eine Einspielung von Werken Walter Zimmermanns bei Mode Records sowie von Ursula Mamlok bei Bridge Records folgen. Aufnahmen mit der Nacht-Musik III von Paul Heinz Dittrich sind in Planung.

                               www.sonarquartett.de 

Das Ensemble JungeMusik entstand 1992 unter der Leitung von Helmut Zapf mit Schülern und Preis-trägern des Wettbewerbes "Jugend musiziert" an der Musikschule Berlin Kreuzberg. Grundlage seiner Arbeit war zunächst das Experimentieren mit neuen Spieltechniken und das Improvisieren. Mit dem Heranwachsen der Jugendlichen und der Entwicklung ihres Könnens durch ein Instrumentalstudium ist das Ensemble heute in der Lage, in allen Varianten von Instrumentalbsetzungen aufzutreten.

Der Schwerpunkt der Arbeit ist die Neue Musik geblieben. Vor allem junge Komponisten, wie Steffen Schellhase, Janis Antonopulis und Tomasz Tarczynski, schrieben bislang Stücke für das Ensemble, aber auch namhafte Komponisten wie Friedrich Schenker, Robert Carl, Friedrich Goldmann und Lothar Voigtländer.

Alljährlich tritt das Ensemble zu der Kreuzberger Klangwerkstatt auf sowie zu den Zepernicker Randspielen. Im Jahr 2000 führte eine einwöchige Konzerttour mit Werken des Schweizer Komponisten Max E. Keller sowie freien Improvisationen das Ensemble in die Niederlande und in die Schweiz.

Diesmal spielen: 
Martin Glück - Flöte, Matthias Badzcong - Klarinetten, 
Meriel Price, Saxophon, Thilo Krigar - Violoncello, 
Matthias Bauer - Kontrabass,  Sabrina Ma - Percussion, 
Frank Herwig und Christine Pate - Akkordeon, 
Antonis Anissegos, Klavier;  Yu Pei Wang - Oboe; 
Seth Josel - Gitarre; Elena Kakaliagou - Horn

Das Ensemble TromboNova ist ein Posaunenquartett, das sich vorwiegend mit Originalwerken für Posaune(n) auseinandersetzt. Der Schwerpunkt des Repertoires liegt in der zeitgenössischen Musik. Die vier Leipziger Musiker verbindet nicht nur das Interesse an Kammermusik, sondern auch in hohem Maße die Affinität zum Experiment damit, was musikalisch auf der Posaune möglich ist und sowohl für das Publikum wie auch für die Interpreten gleichermaßen spannend sein kann.

Mit diesem wirklich „alten“ Instrument Posaune, das sich bautechnisch in den letzten Jahrhunderten kaum verändert hat und als einziges Blechblasinstrument schon im 15.Jahrhundert durchgehend chromatisch gespielt werden konnte, möchte TromboNova neugierig machen auf Neue Musik. Über die breite Wahrnehmung als Ensemble- oder Orchesterinstrumente mit den bekannten Assoziationen hinaus werden Posaunen gerade in der zeitgenössischen Kammermusik vielseitig und unkonventionell eingesetzt.

Die Attraktivität und Aktualität zeitgenössischer Posaunenkammermusik aufzuzeigen, ist das künstlerische Hauptanliegen von TromboNova. Das Ensemble führt bereits etablierte Werke dieser Gattung auf, vor allem aber engagiert es sich für die Entstehung neuer Kompositionen. In enger Zusammenarbeit mit Komponisten liegt dabei das Augenmerk auf der ausdrücklichen Einbeziehung experimenteller Spieltechniken und Ausdrucksmöglichkeiten. Auf diese Art und Weise konnten bereits Werke namhafter zeitgenössischer Komponisten uraufgeführt werden. Darüber hinaus praktiziert TromboNova Freie Improvisation. Das Ensemble arbeitet hier mit Künstlern und Künstlergruppen zusammen, die auch aus Bereichen wie der bildenden Kunst oder der Sprachkunst kommen. Aus diesem Ansatz heraus entstehen bisweilen innovative Programme und Konzerte. 

TromboNova wurde 2001 von damaligen Studenten der Leipziger Hochschule für Musik und Theater „Felix Mendelssohn Bartholdy“ gegründet. „Mittlerweile gehört das Posaunenquartett zu den bekanntesten Vertretern für Neue Musik in Leipzig“, schrieb das Magazin „Sonic“ (6/2008). Neben Konzerten auf Festivals für Neue Musik wie den „Randspielen“ in Zepernick bei Berlin spielte das Ensemble unter anderem in der Akademie der Künste Berlin, im Leipziger Alten Rathaus und in der Oper Leipzig. Künstlerische Zusammenarbeit gab es beispielsweise mit dem Oboisten Burkhard Glaetzner, dem Dirigenten und Komponisten Johannes Harneit, der Sopranistin Soula Parassidis, der Sinfonietta Leipzig, dem Gitarristen Mats Scheidegger, dem Komponisten und Posaunisten Friedrich Schenker sowie mit dem Schauspieler Thomas J. Hauck und den Regisseuren Bert Bredemeyer und Peter Konwitschny.

Die Mitglieder von TromboNova:  

Hendrik Reichardt, Burkhard Götze, Hans-Martin Schlegel, André Stemmler  

      www.trombonova.com

Gruppe Rummtskbaa Schon 1998 unmittelbar aus Erfahrung des Basler Fasnachts- Trommelns entstanden, ist RummtskBaa heute Zweierlei: Einerseits mobile Trommel- Kapelle, die sich unterschiedlichste Stile einverleibt und mit ihren zum Teil selbst gebauten Instrumenten zu einem ganz eigenen Sound verbindet. Anderseits ist es eine Perkussionsgruppe, die auf der Bühne noch mehr Instrumente und damit ganz andere Stock- Werke präsentieren kann!

Aber so oder so: Immer steht der Groove an erster Stelle. Ob Rakatak- Percussionfestival oder Karneval der Kulturen, ob bei Sportveranstaltungen, Firmenfeiern oder Straßenfesten, ob mit Stelzenläufern oder bei Tanz- und Feuer- Performances - schnell ist klar, dass hier nur RummtskBaa am Werk sein kann!  


      www.rummtskbaa.de

Die Texte zu den Kompositionen und die Biographien stammen von den Komponisten oder Interpreten selbst.

Sie mussten teilweise minimal gekürzt werden. Dies geschah nicht mit der Absicht, den Sinn zu verändern oder zu entstellen.

Einige Musiker schreiben keine Werkkommentare, denn:

Schreiben über Musik ist wie Tanzen über Bücher  (Laurie Anderson)










Klaus Schmidt / Helmut Zapf

Einzelkonzertkarte: 
10,- € / erm.  8,- €


Tageskarte:  Freitag 
15,- € / erm.  12,- €


Samstag
22,- € / erm.  18,- €


Sonntag
18,- € / erm.  15,- €

Gesamtkarte: 
45,- € / erm.  35,- €

Ermäßigung für Studenten, Azubis, Wehrdienstleistende u.a.; Schüler frei.

Die Randspiele sind eine Veranstaltung der evangelischen Kirchengemeinde Zepernick.

Wir danken den privaten Spendern und nicht zuletzt den Institutionen und Stiftungen:

Paul Woitschach Stiftung

GEMA-Stiftung,    

Land Brandenburg,  Landkreis Barnim,  Gemeinde Panketal, 

E-Studio der Akademie der Künste, 

Schweizer Botschaft,  Pro Helvetia,

Department of Culture Affairs, Taipei, Taiwan

INM Berlin,  Deutscher Musikrat

Deutschlandfunk

     EWE-STIFTUNG

Logos der Sponsoren der XIX. Randspiele

Kooperation mit der TCMA, Taiwan Computer Music Association
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Department of Culture Affairs, Taipei, Taiwan
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DEUTSCHER MUSIKRAT

KONZERT DES DEUTSCHEN MUSIKRATES
Qualitat - Vermittlung - Experiment
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