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Verschwommene Ränder
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
zu diesen Randfestspielen gibt es eine Radiosendung
Sendetermin des DLF: Atelier Neue Musik, 27. Oktober 2012, 22.05 Uhr
                                                               Broschürengestaltung: Klaus Schmidt (www.kschmidtberlin.de) 

                                                                                                                Redaktionsschluß 29. Juni 2012

Grußwort
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Sehr geehrte Damen und Herren,

zum inzwischen 20. Mal ist Zepernick nun schon Gastgeber der „Randspiele“. 

Auch in diesem Jubiläumsjahr dürfen wir uns wieder auf ein Programm der Extraklasse freuen, denn längst hat sich bei Musikinteressierten aus Nah und Fern herumgesprochen, dass mit der Konzertreihe in der  Zepernicker St.-Annen-Kirche, etwas Besonderes geboten wird. 

So dürfen wir auch in diesem Jahr wieder gespannt sein, wie es gelingt, so anspruchsvolle Themen, wie GEBROCHENE SCHATTEN-STRESSTEST-VEREHRUNG aber auch ECHOS-FALTUNG und ATMUNG mit ganz besonderen musikalischen Mitteln künstlerisch umzusetzen. 

Ich wünsche allen Besuchern ein einzigartiges Konzerterlebnis.

Ihre 
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Britta Stark  
Zepernicker Ortsvorsteherin
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Grußwort des Landrates des Landkreises Barnim 

zu den 20. Randfestspielen in Zepernick

Liebe Freunde Neuer Musik, 

die Randfestspiele gibt es mittlerweile seit 20 Jahren. Das ist eine sehr lange Zeit. 

Vor allem, wenn man bedenkt, dass hinter der Organisation lediglich eine kleine 

Mannschaft steht. Diese geht jedoch Jahr für Jahr mit viel Herzblut an die Planungen 

des nächsten Festivals. Das Schöne dabei: Der Aufwand lohnt sich. Viele deutsche 

und internationale Künstler fanden bereits den Weg  in die Zepernicker St. Annen- 

Kirche. Unzählige zeitgenössische Kompositionen wurden von Ihnen aufgeführt und 

fanden ein treues und vor allem wachsendes Publikum. 

Es ist den Machern der Randfestspiele zu wünschen,  dass sie auch weiterhin viel 

Spaß beim Organisieren dieses für den Barnim außergewöhnlichen Musikerlebnisses 

haben. Für dieses Jahr gilt es aber zunächst einmal, dass zusammengestellte 

Programm zu genießen. Dabei wünsche ich sowohl Ihnen, liebe Initiatoren, aber 

auch den Musizierenden und ihren hoffentlich zahlreichen Besuchern viel Freude.

Ihr 
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Bodo Ihrke 
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„Geehrtes Publikum, die Zeit ist trist. 

Klug, wer besorgt, und dumm, wer sorglos ist! 

Doch ist nicht überm Berg, wer nicht mehr lacht 

Drum haben wir die Rand-Fest-Spiel´ gemacht. 


( frei nach dem Prolog von B. Brecht aus „ Herr Puntila und sein Knecht Matti“ )

Dereinst haben sie die Randspiele erfunden , die Kantorin Karin Zapf und Helmut, der Unverdrossene… 

Beide in bester  thüringisch-bachscher Tradition stehend - als Berlin-Import gereift in schwierigen Zeiten.

So ging es neunzehn Jahre mit über 250 aufgeführten Zeitgenossen und weit über 50 uraufgeführten Werken.

Ein wahres Fest in jedem Jahr – also zurecht nunmehr im 19.und 20. Jahrgang in den Rang der überregionalen  RandFestSpiele erhoben, ein wahrer Treffpunkt der zeitgenössischen Musik-Szene !

Die Ausbreitung in Raum und Zeit bringt nun einen Prolog in Nikolassee, dem vielleicht ein Epilog an dritter Stelle in 2013 folgen könnte..

Ich finde es wunderbar, dass das Spektrum ( im mutigen Gegensatz zu den allgemeinen Verflachungen ) unverdrossen auch die Höhen und Tiefen des Zeitgenössischen aufzeigt - zum Denken und Nach-Denken, zum Rand (auch mit Spiel ) -- und so zum Rand-Denk-Spiel wird.

Mein Respekt gilt nicht zuletzt der Kirchgemeinde, die dies in ihrer Mitte nicht nur wachsen und gedeihen lässt – sondern ein unverwechselbares, zeitgenössisches Markenzeichen am Rande Berlins setzt.

Alle meine guten Wünsche gelten den Komponisten  und ihren Werken !
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 Prof. Lothar Voigtländer 

Präsident des Deutschen Komponistenverband e.V.
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Die Zepernicker Randfestspiele werden auch im Jahr 2012 wieder von der GEMA-Stiftung unterstützt – und die Stiftung tut dies sehr gerne.

 

Das Motto der Festspiele ist im Jubiläumsjahr das Thema „Rand“. Am Rande – nämlich dort, wo Grenzen aufeinanderstoßen oder Gegensätze ineinander übergehen – kommt es zu Verschmelzungen oder zu Konflikten, lösen sich die die Kontraste auf oder treffen aufeinander. Ränder können scharf konturiert sein oder auch kaum wahrnehmbar. Und manchmal tun sich am Rande auch Abgründe auf...

 

Der Leitgedanke der diesjährigen Festspiele verspricht jedenfalls Anregendes und Spannendes. Junge und unbekannte Komponistinnen und Komponisten treffen auf gestandene Kollegen; Musiker aus Deutschland und Asien werden in gemeinsamen Programmen aufgeführt; Literatur und darstellende Kunst sowie Klanginstallationen werden zu erleben sein.

 

Ich wünsche allen Besuchern bemerkenswerte Erlebnisse.
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Dr. Jürgen Brandhorst

Geschäftsführer der GEMA-Stiftung
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Freitag,  6. Juli 

19:30 Uhr   GEBROCHENE SCHATTEN

ERÖFFNUNGSKONZERT

in der Sankt-Annen-Kirche Zepernick

SONAR QUARTETT und UWE DIERKSEN (Posaune)
Aziza Sadikova  »Der Gebrochene Schatten« (2011) UA 

Die Idee des Werkes reflektiert das Bild einer in der Ecke liegenden Kinderpuppe, welche im Spiel kaputt gemacht und dort hingeworfen wurde. In dieser Szenerie sind nicht die physisch psychischen Emotionen und visuellen Reflektionen der Puppe selbst dargestellt, sondern vielmehr die ihres gebrochenen Schattens, welcher sich zerissen auf den Wänden und dem Flur des Raumes ausbreitet.
Matthias Bauer  »gandr«  Streichquartett (2011) für das SONAR QUARTETT  UA

gefördert durch die Kulturverwaltung des Landes Berlin

Mein kompositorischer Ansatz besteht darin, das kreative Potenzial der Interpreten in viel weiterem Maße in die Musik mit einzubeziehen und bedarf deshalb eines willigen Mitgestaltens. Die Noten geben vor allem die Dramaturgie und das Material vor. Die Tonhöhe, die Tongestaltung und das Timing liegen im Ermessen der Spieler. 

Gandr heißt im Altnordischen Wolf. Es bezeichnete zauberhafte Erscheinungen in Wolfsgestalt aber auch den Zauberstab.

Helmut Zapf  »Posaunenklang«  fur Posaune solo - 1988

Das Stück schrieb ich 1988 für Verlagsreihe  des DVfM mit neuen Solostücken für Posaune. 2008 wurde das Stück aus seinem Dornröschenschlaf geweckt und von Uwe Dierksen in Rom im Atrium uraufgeführt. Wie der Titel schon sagt, es in der Komposition ganz um den Klang der Posaune,  aber noch mehr um die Ganzheit zwischen dem Interpreten und seinem Instrument, um den Einklang beider.

Sebastian Stier  »Streichquartett« (UA)   

Die Komposition meines Streichquartetts (an dem ich – mit Unterbrechungen – seit 2010 gearbeitet habe) wurde maßgeblich durch die folgenden Zitate angeregt und begleitet:

„Wenn es aber einen Wirklichkeitssinn gibt, und niemand wird bezweifeln, daß er seine Daseinsberechtigung hat, dann muß es auch etwas geben, das man Möglichkeitssinn nennen kann.

. . .  So ließe sich der Möglichkeitssinn geradezu als die Fähigkeit definieren, alles, was ist, nicht wichtiger zu nehmen als das, was nicht ist.

. . .; aber es ist ein Sinn für die mögliche Wirklichkeit und kommt viel langsamer ans Ziel als der den meisten Menschen eignende Sinn für ihre wirklichen Möglichkeiten.“


(Robert Musil: Der Mann ohne Eigenschaften)

„ . . . ;bleibt uns nur das Ewige jeden Augenblick gegenwärtig, so leiden wir nicht an der vergänglichen Zeit.“

(Johann Wolfgang Goethe in einem Brief von 1823  –  zitiert nach Sigrid Damm: Goethes letzte Reise) 

Uwe Dierksen  »5. LOOM« (2004)

ist eine kleine Hommage an den natürlichen  Posaunenklang. Entstanden in einer Zeit, als ich mich intensiv mit speziellen Techniken der Neuen Musik beschäftigen musste - erstickte Töne, hohe, kurze abgerissene Geräusche etc., ist Loom der Gegenentwurf dazu: Töne entwickeln sich langsam, der natürliche Obertonreichtum des Instrumentes wird durch Hinzunahme der Stimme noch angereichert. Traditionelle Melodien und Harmonien stehen im Vordergrund. Im weiteren Verlauf verdichten sich Stimme, Luftstrom und Tonhöhe immer  mehr und werden zur existentiellen Herausforderung.

Anton Safronov Das Rübchen (2012) UA  

russisches Volksmärchen, erzählt und gespielt von einem Streichquartett 

Mit diesem Stück setze ich die Reihe der Kompositionen über Texte bzw. Reimen aus dem Märchengut verschiedener Völker und Sprachen fort. Allen diesen Texten liegt das sog. „strophisch-kumulative“ Prinzip zugrunde, das mich so sehr für spielerisch-musikalische Umsätze anreizt. Beim komponieren des Märchens für ein Streichquartett dachte ich vor allem an den berühmten Satz von Joseph Haydn, der das Ensemble als „Unterhaltung zwischen vier vernünftigen Menschen“ sah. Der Text kommt in bekannter deutscher Übertragung, davon die ersten Strophen lauten:

Großvater hat ein Rübchen gesteckt.

Das Rübchen ist riesengroß herangewachsen.

Großvater geht, das Rübchen rauszuziehen:

Er zieht und zieht – 

kann's nicht herausziehen.

Da ruft der Großvater die Großmutter.

Die Oma fasst den Opa an,

Der Opa fasst die Rübe an.

Sie ziehen und ziehen – 

und können's nicht herausziehen…

Das Stück ist für das Sonar-Quartett zur Uraufführung an der 20. Randfestspiele Zepernick (im Auftrag von der Ernst-von-Siemens-Musikstiftung) komponiert.

Im Anschluss an das Konzert laden die Edition Juliane Klein und der Deutschlandfunk zu einem Umtrunk zum Jübiläum der 20. Randfestspiele, der guten Zusammenarbeit zwischen DLF und der Sankt-Annen-Kirche in den letzten 10 Jahren und dem heutigen Kompositionsauftrages durch den DLF, der für die 20. Randfestspiele an Sebastian Stier vergeben wurde.

21:30 Uhr   STRESSTEST

Sankt-Annen-Kirche Zepernick 

Thomas Gerwin  »...through sound« (2001)  Musik für Lautsprecher
Diese‚ (sehr) kurze Kulturgeschichte des Umweltklangs‘ ist eine spezielle Fassung der längeren mehrteiligen „Kurzgeschichten“ aus dem Jahr 1998, die ich zum Thema "The Creation of the World" für "Synthése 2001", das Festival für elektronische Musik des Internationalen Musikinstituts Bourges, Frankreich (UA Mai 2001) kreiert habe.  
Caspar de Gelmeni  »Varèse« für Akkordeonduo
Edgar Varèse kreierte eine Tonalität die auf nahezu unbegrenzten Skalen beruhte. Zu ähnlichen Resultaten kam der russische Komponist Ivan Wyschnegradsky, der lange in Paris lebte. Varèse beruht auf dem Prinzip der nahezu unbegrenzten Skalen, die die Terz durch Quarten, Tritoni und Quinten ersetzt. So kommt man auf 11 Wyschnegradsky oder Varèse Akkorde durch Schichtungen. Das Werk existiert 
ebenso in einer Version fuer Akkordeon-Duo mit großem Instrumental Ensemble, die vermutlich nie gespielt wird, mir aber große Freude beim Komponieren bereitete.

Stepha Schweiger  »asphodels 8-10« für Kontrabass
asphodels 8-10 sind aneinandergereihte Solo-Stücke - wie Blumen einer Asphodelenwiese. Sie gehen nahtlos ineinander über. asphodels gibt es bisher für Trompete (asphodels 1-7) und für Kontrabass. asphodels 8-10 wurde 2004 für Matthias Bauer geschrieben und wird heute uraufgeführt.

Anna Arkushyna  »410-ESCAPE« for oboe solo
At first "410-escape" was only technical name of piece. I wrote it when I was in Russia in 2011. "410" - means number of room in the hotel I lived (actually it's not so important). Word "escape" - is mostly a feeling which I had when I started working on this piece. I was a little bit afraid of oboe, because I didn't know what can I do with it, and how can I teach myself to feel oboe as a solo insrument. I decided to set a task to pull out from the oboe as much as I need to begin really like oboe. In this way this piece appeared.

Rainer Rubbert  »Essentials«   für zwei Akkordeons UA (2012)

I. rubato

II. feroce

III. calmo

Der 1. Satz - rubato - ist eine arabeske Introduktion, der 2. Satz - feroce - besteht aus vier musikalischen Gesten, die vielfältig kombiniert werden, der 3. Satz calmo beschränkt sich auf vier dreistimmige Akkorde.

Susanne Stelzenbach  »STRESSTEST«  für zwei Akkordeons

Inmitten einer turbulenten Zeit Ruhe zum Komponieren finden, 

einem unterschwelligen Druck keine Chance geben, 

ihn nicht absichtsvoll unterdrücken, 

sich nicht verrückt machen, 

nicht zu viel auf einmal wollen,

den Druck in kreative Energie umwandeln: 

Stresstest. 

Samir Odeh-Tamimi  »Skϊa. Schatten.« (2009)  für Klavier solo

Kriege in afrikanischen Ländern gibt es viele. Hunger und Not sowieso. Zu tiefst bewegt und hilflos schaue ich auf die Bilder in den Medien, die bei uns hier immer wieder zu sehen sind. Vor allen Bilder von Kindern, die so sehr unterernährt sind. Kinder, von denen nur noch ein Schatten zu sehen ist.
Hans-Joachim Hespos  »tanEK« elektroAkustische spur und improvisierender 
kontrabass
entstand 2011 im auftrage des studio für elektroAkustische musik der akademie der künste, berlin und wurde dort von matthias bauer uraufgeführt.
Helmut Zapf  »evening song«  für  Trompete in C, Klavier und Live-Elektronik (UA)

(Auftragswerk des Berliner Senats 2011)

Nach einer Zusammenarbeit mit Nathan Plante und Ernst Surberg,

die beide meine Ballettmusik „Das Goldene Kalb“ mit dem Ensemble Mosaik auf CD einspielten (2008), ergab sich ein Aufführungsprojekt des Balletts, bei dem sie nochmals zu der  bereits produzierten Musik live auf der Bühne nach Vorgaben improvisierten, also mit sich selbst noch einmal  spielen konnten. 

Da entstand der Wunsch, für beide ein Duo zu schreiben, bei dem sie mit Mitteln der Elektronik wieder mit sich und den sie umgebenden Dingen (Raum und Geräusche) musizieren/reagieren können. 

Der Titel „evening song“ nimmt Bezug auf ein zur Expo (Hannover) ähnlich konzipiertes Stück „Abendlied“ für 2 Posaunen, Schlagzeug und Violine mit Live-Elektronik, bei dem der Raum und seine Publikumsgeräusche ebenfalls integriert wurden.

Nathan Plante (Trompete), Max Kolomiiets (Oboe)
Ernst Surberg (Piano), Matthias Bauer (Kontrabass)
Christine Paté und Franka Herwig (Akkordeon)
Andre Bartetzki und Helmut Zapf (Elektronik)
Sonnabend, 7. Juli

15:00 Uhr   VEREHRUNG

Sankt-Annen-Kirche Zepernick (Gemeindehaus)
Anna Arkushina  »COSA IN SE« for violin & piano
"cosa in se" - means a famous concept which name is "thing-in-itself". It is like a some kind of phenomenon, which we cannot explain or decode, but we still continue accepting it without any oppositions to it. Something like this concept I tried to put into this piece. There are many sharp and conflicting strokes and elements, but it seems to me that they must to be built harmonically in some degree. Even we don't know why did this piece begin, and why is over, we don't think about this, we are only listening to it, and we are accepting it.

Thomas Gerwin  »Miniatur 9/61«  (2011)  für Querflöte solo

Klänge sind Lebewesen. Sie werden geboren, verbringen eine gewisse Zeit an bestimmten Orten und sterben dann. Liebend gern bilden sie soziale Organismen. In diesem Solfeggio formieren sich 61 Töne zu 9 Klangkonglomeraten, von denen jedes (im Rahmen der Gesetze des Stückes) ganz ‚nach seiner eigenen Facon‘ ausgeprägt ist. Die Töne präsentieren fünf Erscheinungsformen einer Zwölfton-Reihe - plus einem F, das zu Ehren des Jubilars an exponierter Stelle ausnahmsweise noch einmal erscheint.

Kompositionsauftrag der Musikakademie Rheinsberg zu Ehren des Geburtstags von Friedrich II. am 24.1.2012. Veröffentlicht bei Friedrich Hofmeister Musikvlg. Leipzig.
Georg Katzer  »Aufgrund meiner Verehrung für D. S.« für Piano solo

Mit seinen Hunderten von "Sonaten" genannten Klavierstücken kann Domenico Scarlatti als der Begründer der neueren Klaviermusik gelten. Während J. S. Bach die musikalische Zeit im Wesentlichen als Kontinuum begreift, faßt der im gleichen Geburtsjahr 1685 geborene Domenico Scarlatti sie als Diskontinuum auf. Der Bezug meines Stückes zu Scarlatti ist von allgemeiner Art; es gibt keine Zitate, Tonsymbolik (was nahe gelegen hätte) oder ähnliches. Es ist ein Versuch Neue Musik in Scarlattis Geist zu erfinden.

Johannes K. Hildebrandt  »Drei«

2009 entstand die Komposition „Drei“ für Cymbalom, Blockflöte und Akkordeon. Dieses Stück bildet die Grundlage für verschiedene Folgekompositionen: Trialog (Flöte, Oboe, Fagott), drei.zwei (Violine, Akkordeon, Violoncello), drei.drei (Viola, Klarinette, Violoncello). Im Moment entsteht eine neue Fassung für Englisch Horn, Viola, Fagott, sowie eine Fassung für eine größere Besetzung.

Daniel Glaus  »In hora mortis«  für Cello solo 
Aus: Neun Versuche über die gregorianische "Missa pro Defunctis"
Gabriel Iranyi »Flügel des Morgenrots/Psalm 139« für Sprecher, Mezzosopran und Klavier (2008) 

Mein Stück ist als Kompositionsauftrag der Evangelischen Kirche Berlin-Brandenburg für die Konzertreihe "Mein Psalm" in der Kirche Am Hohenzollernplatz Berlin entstanden und wurde dannach in der St. Matthäus-Kirche (neben der Berliner Philharmonie) ein zweites aufgeführt.

Das Stück ist zweisprachig konzipiert: Die Sängerin singt in original in Hebräisch, während der Sprecher die deutsche Übersetzungen von Martin Buber und Martin Luther, rhythmisch frei und zeitlich verschoben rezitiert. 

Das Klangmaterial der Gesangspartie und des Klaviers entwierft Melodiebögen und Klangstrukturen, welchen der Grundton-A und seinen Klangspektrum/Obertonreihe entstammen.

Johannes Boris Borowski  
»Klavierstück I « für Klavier solo

»Klavierstück II « für Klavier zu 4 Händen
Die beiden kurzen Klavierstücke entstanden für das Klavierfestival Ruhr im Rahmen des Education-Projektes. Beide Stücke sind eng aufeinander bezogen und ergänzen sich gegenseitig. Bei der Uraufführung 2010 waren neben Pierre-Laurent Aimard und Tamara Stefanovich auch Studenten und junge Klavierschüler beteiligt.

Stepha Schweiger  »Floréal«  für flöte solo

war ein Frühlingsmonat des Französischen Revolutionskalenders.

In dem Stück von 1994 erforsche ich Melodie- und Tonhöhenentwicklungen, 
Lautstärkenverhältnisse und das Abwechseln von Klang und Stille.

Floréal wurde im Juni 2012 von Claudia Otto uraufgeführt.

Ralf Hoyer  »Zustand 2 / instabil«  für Klarinette, Horn in F, Schlagzeug, Violine, Violoncello und Klavier 

Sicherheit durch Stabilität der umgebenden Zustände ist ein erstrebenswertes Ziel. Und doch kommt es immer wieder anders, ob man es will oder nicht. So wird ein instabiler Zustand wohl zumindest partiell als normal anzusehen sein. Ich behaupte gar: Stabilität und Instabilität bedingen einander. Instabile Zustände interessieren mich in vielfältiger Form, denn immer sind sie eine Chance zur Veränderung, unabhängig von ihrem Einfluss auf das jeweilige Gesamtsystem. In einem Musikstück - einem akustischen Spiel also - mögen diese kleinen oder großen Veränderungen stabiler Verhältnisse (oder Verkrustungen?), diese ständigen Auf- und Ausbrüche in metaphorischem Sinne hörbar nachvollzogen werden.

Ensemble JungeMusik Berlin, 
Prodromos Symeonidis (Piano), Bini Lee (Sopran)

Moritz Müllenbach (Cello) und Christian Steyer (Sprecher)
Leitung: Young-Eun Hur

17:00 Uhr   FALSCHER SPIEGEL

Sankt-Annen-Kirche Zepernick 
Luciano Berio  »Sequenza 5«  (1966)  Fassung für  Posaune
Luciano Berio war begeisterter Fan von Grock, dem legendären Musikclown. Grock benutzte stets sehr wenige Requisiten auf der Bühne, drehte und untersuchte sie, fand nicht selten zu erstaunlichen Möglichkeiten, etwas mit ihnen zu kreieren, und kommentierte sein Werk mit dem berühmt gewordenen: „Why“ oder „Nit möglich...“

Die Sequenza beginnt entsprechend mit einem Ton, dem „A“, in verschiedener Erscheinungsform: laut, leise, mit Plunger, als gescheiterter Versuch (es erklingt nicht), nach oben gerichtet, nach unten, nach hinten unten etc., um dann endlich einen neuen Ton „auszuprobieren“: das „Es“. Das Stück baut sich allmählich auf, Tonabfolgen werden dichter und folgen immer schneller aufeinander. Schon nach kurzer Zeit ist aber eine so große Verdichtung erreicht, dass es nicht mehr weiter gehen kann: es hat sich selbst stranguliert und ad absurdum geführt.   Am Ende steht ein „Why“ (u-a-i) und dem Interpreten bleibt nur von der Bühne zu gehen oder komplett neu anzufangen. Der komponierte Neuanfang markiert den zweiten Teil und beginnt mit einem sinnierenden Kontra „Bb“, nun sitzend. Es folgt ein Abschnitt, der über eine lange Zeit ohne zu Atmen gespielt scheint. Ein Plungerdämpfer aus Plastik klappert immer im Moment des Einatmens am Schallbecher – der vorher gespielte Ton wird nachgesungen, um so ein endloses Kontinuum zu suggerieren. Der gespielte Ton geht in den gesungenen über, bald auch in eine Zweistimmigkeit, in der der Gespielte liegen bleibt und der Gesungene gleichzeitig ertönt. Aus dieser Zweistimmigkeit wird durch die entstehenden Interferenztöne eine Mehrstimmigkeit erzeugt. Die Partialtöne dieses mehrstimmigen Akkordes sind wiederum Bausteine für den Fortgang des Stückes: wie schon am Anfang werden die Bausteine ganz allmählich zusammengefügt, nur hier viel langsamer und komplexer. Später kreiert die Stimme sehr geschickt eine Art kontrapunktische Gegenlinie. Mit Hilfe des Plungers und der Mundhöhlenveränderung werden die Vokale u – a – i wie im ersten Teil nachgebildet: das musikalische Pendant zu „Why“. 

Helmut Zapf  »canto dell aria«  (1996)  für Oboe und Zuspiel
Ein Gesang aus Luft ist dieses 1996 entstandene Stück für Oboe und Zuspiel.

Aus den Luftgeräuschen entwickelt sich ein konkreter Ton, vielleicht eine Art Gesang, bis hin zu einer dynamischen und klanglichen Verdichtung, aus der das Lied wieder verklingt. Der Interpret hat dabei Freiheiten, die er, dem Klang und dem Zeitverlauf des Zuspiels folgend, im Sinne dieser genannten Entwicklung des Stückes, selbständig gestalten muss.

Yoo-Ri Kim  »The Jock«  for Gayageum, Daegeum, Haegeum, Piano and Percussion (2010) (8’)  

This work is composed in memory of Park, Wan-seo and her novel “Very Old Joke”. It is based on the tempo of sanjo and the structure of Korean beat.

A single tone like a nucleus develops into the double tone, and just as an amusing joke they are combined to form a major motive. This motive is developed into polyphonic structure by the fine transformation rather than by the same repetition.

Kyu-Yung Chin  »Prophecy«  for soprano, piano and chimes 

I. Piece of the world (Jesaja 2:4)

    4 
Und er wird richten unter den Heiden und strafen viele Völker. Da werden 


sie ihre Schwerter zu Pflugscharen und ihre Spieße zu Sicheln machen. 


Denn es wird kein Volk gegen das andere ein Schwert aufheben, und werden 

hinfort nicht mehr kriegen lernen.

II. Resurrection (Jesaja 26:14,16)


14
Die Toten werden nicht lebendig, die Verstorbenen stehen nicht auf; denn du 

hast sie heimgesucht und vertilgt, und zunichte gemacht all ihr Gedächtnis. 


16 
HERR, wenn Trübsal da ist, so sucht man dich; wenn du sie züchtigst, so rufen 

sie ängstlich.

III. Allelluja (Jesaja 65:17,18) 


17 
Denn siehe, ich will einen neuen Himmel und eine neue Erde schaffen, daß 

man der vorigen nicht mehr gedenken und sie nicht mehr zu Herzen nehmen 

wird. 


18 
Freuet euch und seid fröhlich immerdar über das, was ich schaffe. Denn siehe, 

ich will Jerusalem zur Wonne machen und sein Volk zur Freude

Ju-Seub Lim  »Madona«  for Gayageum, Daegeum, Haegeum, Piano and Percussion(2011) 

This work has been originally composed for dance music. Based on the poetry "To my bedroom" written by a poet, Lee, Sang Hwa, I expresseda main character of the poetry with the contemporary music techniques. I composed this work as if I just watched the movie with the contemporary music con-taing the dramatic contrast and mystery rather than the sound which is familiar to our ears.
Georg Katzer  »Dialog imaginär 7, “falsche Spiegel”«, (2004, Bourges)

Die vorerst letzte Komposition in der Reihe meiner imaginären Dialoge kreist um den Ton a, der fast die ganze Zeit über als Rauschton dem Cellopart unterliegt, sich auffächert und bedrohlich anschwillt, während das Cello minimale Aktionen ausführt, zum Teil in einem sehr engen Rahmenintervall einer kleinen Terz. Das Zuspiel ist ein Fake, es simuliert eine Liveelektronik und dreht die Rückwürfe oft ins absurde, daher der Untertitel "falsche Spiegel".
Arnulf Hermann  »Roor« für Posaune solo

Zwei Bilder – das Instrument gewissermaßen aus entgegengesetzten Richtungen aufgenommen – prägen meinen Umgang mit der Posaune in ROOR:

I) Die Posaune (mit Quartventil) verfügt über 11 verschiedene Positionen oder Grundtöne im Halbtonabstand. Jede Position steht für eine Rohrlänge, mit einem Grundton und entsprechender Obertonreihe. Man kann die Posaune also als eine Art Orgel, als ein Bündel verschiedener Rohrlängen betrachten. Statt jedoch nur die in der Posaunentechnik üblichen 11 Positionen zu verwenden, habe ich mir ein sehr dichtes Netz an Tonhöhenbezügen geschaffen, indem ich die Zwischenräume zwischen den Positionen noch einmal unterteilt habe (mit jetzt  viertel- statt halbtönigen Zugpositionen). Der Posaunist spielt  nun – in  Erweiterung seiner  gewohnten 

Handlungsabläufe – auf 21 Rohren. Die poetische Idee dahinter war, eine Art Gesang der Rohre zu komponieren – ein girlandenartiges Gewebe in hohem Tempo. Es werden immer mehrere Töne auf derselben Zugposition gespielt und dazwischen über den Zug im raschen Wechsel auf andere Rohre/Instrumente umgeschaltet. 

II)   Der Blick aus der entgegengesetzten Richtung auf die Posaune betrachtet sie nicht als Sammlung diskreter Instrumente bzw. Rohrlängen, sondern wie einen verformbaren Körper, eine in der Größe variable Blase. Durch die Möglichkeit stufenloser Glissandi kann die Posaune eine Art räumliches Kontinuum herstellen. Das  
enorm Körperliche  eines  Posaunenglissandos  z.B.  gegenüber  einem Streicher- glissando liegt u.a. in der Tatsache begründet, dass sich bei der Posaune tatsächlich

während des Glissandos der gesamte Körper mit verformt (wie  ein sich aufblasender und zusammenziehender Ballon). Die Größe der schwingenden Luftsäule schwankt hierbei enorm. Dieses Sichzusammenziehen und Sichweiten habe ich auskomponiert: ein musikalischer Verlauf, der zum Ausgangspunkt nimmt, welches Volumen in welcher Zeit durchschritten wird – und wie groß oder wie klein der Klang erzeugende Körper ist. Diese zwei technischen Aspekte bzw. Überlegungen waren natürlich nur Vorüberlegungen zur Komposition. Sie waren aber entscheidend dafür, wie ich mich dem Körper des Instrumentes genähert habe. Von ihnen ausgehend habe ich dann im Anschluss das Stück entwickelt.                        ROOR ist Uwe Dierksen gewidmet. 

Uwe Dierksen (Posaune), Max Kolomiiets (Oboe) 
GoodMori Ensemble Daegu, ModernEnsemble Daegu

Ensemble JungeMusik Berlin, Andre Bartetzki (Elektronik)

19:30 Uhr   ECHOS

Sankt-Annen-Kirche Zepernick

Schweizer Solisten und Gäste:

Alfred Knüsel  »Aspekte der Orientierung« (2011) für Cello
Aspekte der Orientierung beschäftigen sich mit physischer Distanzüberwindung und zeitweise archaischer Anstrengung auf dem Cello. Extreme Intervallsprünge müssen oft auf der gleichen Saite ausgeführt werden, wodurch das Abmessen der Distanzen sicht- hör- und fühlbar wird.

Walter Zimmermann  »denn von Echos lebst du«  für cello solo
für Dieter Schnebel zum 80sten in 2010 
Walter Zimmermann  »Trauern heißt ganz Ohr sein« für Gesang mit Violine (in einer Person) und Kontrabassklarinette  (2011)  in memoriam Reinhold Brinkmann

Trauern heißt ganz

Ohr sein für

die nie gehörte Dauer.

Für den Ton

der fehlt wo – immer

jetzt – das Ende

lautet. Zeitversetzt verblühn

die Farben und 

Vokale die den einen Namen

meinen. Also unerhört

die Mitte. Und

keine Blöße ahnungslos.                                                         Felix Philipp Ingold

Janis Xenakis  »Kottos« (1977)  für Cello solo
Kottos ist einer der hundertarmigen Riesen, der mit Zeus gegen die Titanen kämpfte. Der Cellist schlüpft in seine Haut, spielt, als habe er hundert Arme...

Stefan Keller  »Trio«

Die Arbeit am Trio für Tabla, Klarinette und Geige war eine völlig neue Erfahrung für mich, da es sich um eine Komposition handelt, die gleichzeitig an zwei sehr verschiedenen musikalischen Traditionen teilhat. Wenn man für Tabla komponieren möchte, muss man sich zwangsläufig mit der nordindischen Musiktradition auseinandersetzen, sofern man am Reichtum des Instruments interessiert ist. Das Trio macht deshalb nicht nur oberflächlichen Gebrauch von Klängen, sondern auch von zahlreichen kompositorischen Techniken, die der europäischen Tradition fremd sind. Die Art der motivischen Entwicklung sowie der Formverlauf sind dagegen allein aus der indischen Tradition heraus nicht verständlich, ebensowenig das kontrapunktische Zusammenspiel der Instrumente. Für die Musiker bedeutet ein solcher Hybrid eine grosse Herausforderung: europäischen Ohren fällt es schwer, sich in den rasanten Schlagfolgen der Tabla zurechtzufinden; für einen in der indischen Tradition beheimateten Tablaspieler wiederum wäre die Arbeitsweise, ein durchkomponiertes Werk von mehreren Minuten Dauer aus einer Partitur zu erlernen, völlig ungewohnt. Die bisherigen Aufführungen des Trios (in seiner originalen Instrumentation) waren denn auch nur möglich, weil der Komponist selber den Part an der Tabla übernommen hat.

Max E. Keller  » Dornenbahn«  (1983)  für Cello solo  (meinem Vater gewidmet)
Das Werk geht von der Imagination eines Cellisten aus, der - vehement und sanft streichend - über einem durchlaufenden Puls eine unendliche Fülle von Farben und Rhythmen produziert. Die kompositorische Konstruktion, die in "Dornenbahn" sehr weit geht, entsprang nicht einem spielerischen Umgang mit Zahlenproportionen, sonder war die rational Re-Konstruktion eines aktustisch-optischen Bildes. Die Komposition ist primär rhythmisch gedacht, Farbe, Tonhöhe, Gestik, Tempo, Dynamik dienen dazu, die Zeitstruktur zu artikulieren. Selbst das melodische Geschehen, in der europäischen Musiktradition stark im Vordergrund, ist sekundäre Folge der Zeitorganisation, welche auf der Proportionenreihe 1-2-3-5-8-13-21 basiert, der Fibonaccireihe. Die Reihe wird permutiert und organisiert auf verschiednen, vielfach überlagerten Ebenen die gesamte Struktur. Allerdings geschieht dies nicht als sinnentleertes Kalkül, sondern als Mittel zur Konstruktion musikalischer Abläufe, die direkt fassbar sind. So wird etwa zu Beginn die Sequenz 13-5-2-21-3-1-8 in Viertelnoten gemessen vorgestellt, also eine zweimalige Verkürzung, wobei die zweite extremer ist, mit einem "Epilog" von 8 Vierteln. Sie wird zunächst auf einer gleichbleibenden Tonhöhe nur mit verschiedenen Dauern und teils auch mit Farbewechseln artikuliert, so dass die Aufmerksamkeit sich gleich zu Beginn auf das Unauffälligste konzentriert.  

Johannes Schütt  »Magic Mirror II « für Bassklarinette und ambisonisches Zuspielend  (2007)

Der Titel ist Programm.  Sämtliche klänge entstammen der Bassklarinette. Sie wurden vom Computer transformiert  und werden dem Musiker in der Komposition ab Tonband wieder zugespielt. Der Spieler initiiert eine Idee, die ihm dann verspiegelt und verzerrt wieder zukommt, sodass mit dem Verlauf des Stückes der Spieler vom Initiator immer mehr in die Rolle des Reagierenden gedrängt wird.  Eine neue imaginäre Welt entsteht, die in einer poetischen Abstraktion endet. 
Moritz Müllenbach (Cello), Stefan Keller (Tabla), Susanne Zapf und 

Theodor Flindell (Violine), Matthias Badczong und Theo Nabicht (Klarinetten)
Bini Lee (Sopran)
Nach diesem Konzert lädt die Schweizer Botschaft herzlich zu einem Apero.

21:30 Uhr   FALTUNG

Sankt-Annen-Kirche Zepernick

Helmut Zapf  »Rechenschaft«  für Sopran und Orgel - 2004

(eingerichtet für Orgel von Thomas Noll - 2012)

rechenschaft

die ihr mich fragt euch sag ich

ich habe mit manchem einen blick gewechselt

und bin müde zurückgegangen mit

dem wunsch mich auf die erde

zu werfen zu schlafen

wer ich bin wo ich steh und geh so fragt ihr

weitab im herrlichen herbst sag ich im jahr

das in trauben niederfällt im wald

der sich auflöst am weg der ein ende

nimmt hinterm horizont

ich bin der unerkannt letzte der plötzlich

seitab wegtritt der verschwinden kann

ohne spürbare spur und der

euch doch gesehn hat und gefühlt

den halt wie das schwächste

glied in der kette.    

w. hilbig,  1967 (abdruck mit freundlicher genehmigung des autors)
Abel Paúl  »el pliegue de las cosas«

„Der französische Philosoph Gilles Deleuze hat behauptet, dass die Welt als ein Körper von unendlich sich durch Zeit und Raum drehenden Falten und Flächen zu verstehen sei. Eine Falte wird durch eine Unebenheit in einer regelmäßigen Fläche definiert - eine Unregelmäßigkeit, welche die äußere Schicht eines Objektes verändert,“ schreibt Abel Paúl über sein neustes Solowerk „el pliegue de las cosas“ für Trompete. „Mein Stück findet innerhalb einer metaphorischen musikalischen Falte statt. Der eigentliche Klang der Trompete wird als regelmäßige Fläche betrachtet. Dieser wird ständig durch verschiedene Objekte und künstliche akustische Räume verformt. Die Musik entwickelt sich innerhalb dieses verdrehten Gebiets, in welchem die wahre

Identität des Instruments verändert und vermehrt wird.“

Micha Käser  »5 bagatellen«  (1994) für violoncello
Für summende(n) und singende(n) cellistIn. z.t. auch sehr obsessive partien.
teilweise vierteltöniges singen erfordert gutes hören und freude am detail.
Max Kolomiiets  »Wer hat dies Liedlein erdacht«

Exactly not me.  Naïve nursery song,  as if it excuses itself by its existence for its  appearance, it twists, it runs away… but we almost can’t it hear already.

Jin-Ah Ahn »Ban-Dal«  für Kontrabass solo (2012)
"Ban-Dal" bedeutet Halb-Mond. Die Idee meines Stücks kam durch den Tod meines Vaters und meinen Alptraum, welchen ich an seinem Todestag geträumt habe. 

Den Titel Ban-Dal habe ich genommen, weil der Halb-Mond so oder so aussieht, sich ausfüllen oder sich leeren kann. In meinem Stück versuche ich meine plötzliche Trauer klanglich zu beschreiben und meinen Albtraum musikalisch umzusetzen.

Helmut Zapf  »Tanzende Alte"  für Cello solo - 1988

Dieses stück entstand zum 20jährigen Dienstjubiläum von Hans-Joachim Scheitzbach, Solocellist an der Komischen Oper. Und ist inspiriert von der 

verschmitzten Alten, der Tanzenden Alten, nach Ernst Barlach.
Hermann Keller »Leichtes Metall«  
„Leichtes Metall“ ist eine Studie für zwei Hi Hats aus dem Jahr 1999 überschrieben, die aus der Beschränkung des Materials Funken schlägt: Zum einem wird vor allem das Gegeneinander von zwei- und dreizeiligen Rhythmen ausgespielt. Gleichzeitig erkundet Hermann Keller geradezu systematisch die Möglichkeiten der Klanglichen Nuancierungen.

Lothar Voigtländer  »LE TEMPS« (2001) für Sopran und Orgel

Stèle sonore für den Maler D. Tucholke 

revidierte und erweiterte Fassung 2012 nach Texten von Eugène Guillevic aus der Kammeroper „VISAGES „

----------------------------------------------------------------------------------------------------------------------------------------

	Le temps, pas le temps

Les hommes, pas les hommes

Die Zeit, die wandeln kann Wolke in Wolke 

und Stein in Gestein

Die Zeit ist da, - auf halbem Weg

Nichts besitzt man, niemals, außer ein wenig Zeit
	die Zeit, nicht die Zeit , 


die Menschen, nicht die Menschen. 

Die Zeit, die einen Vogel auch hinsiechen lässt im Sand, 

und zum Schweigen bringt reines Wasser,

gestürzt ins Vergessen der Spalte 

Die Zeit ist da , - auf halbem Weg. 

On ne possède rien, jamais ,  qu´un peu de temps.


----------------------------------------------------------------------------------------------------------------------------------------
Die Uraufführung der Ur-Fassung fand in 2001 anläßlich der Trauerfeier für den Maler Dieter Tucholke im Berliner Dom statt.

Antje Marta Schäffer (Sopran), Nathan Plante (Trompete),

Thomas Noll (Orgel), Max Kolomiiets (Oboe),
Moritz Müllenbach (Cello), Sabrina Ma (Hi-Hat), 

Andre Bartetzki (Elektronik)
Sonntag, 8. Juli

10:30 Uhr   FESTGOTTESDIENST

Sankt-Annen-Kirche Zepernick

Predigt: Pfarrer Natho
Psalm:

Gabriel Iranyi »Flügel des Morgenrots/Psalm 139« für Sprecher, Mezzosopran und Klavier (2008) 

Mein Stück ist als Kompositionsauftrag der Evangelischen Kirche Berlin-Brandenburg für die Konzertreihe "Mein Psalm" in der Kirche Am Hohenzollernplatz Berlin entstanden und wurde dannach in der St. Matthäus-Kirche (neben der Berliner Philharmonie) ein zweites aufgeführt.

Das Stück ist zweisprachig konzipiert: Die Sängerin singt in original in Hebräisch, während der Sprecher die deutsche Übersetzungen von Martin Buber und Martin Luther, rhythmisch frei und zeitlich verschoben rezitiert. 

Das Klangmaterial der Gesangspartie und des Klaviers entwierft Melodiebögen und Klangstrukturen, welchen der Grundton-A und seinen Klangspektrum/Obertonreihe entstammen.

Kyu-Yung Chin  »Prophecy«  for soprano, piano and chimes 

I. Piece of the world (Jesaja 2:4)

    4 
Und er wird richten unter den Heiden und strafen viele Völker. Da werden 


sie ihre Schwerter zu Pflugscharen und ihre Spieße zu Sicheln machen. 


Denn es wird kein Volk gegen das andere ein Schwert aufheben, und werden 

hinfort nicht mehr kriegen lernen.

II. Resurrection (Jesaja 26:14,16)


14
Die Toten werden nicht lebendig, die Verstorbenen stehen nicht auf; denn du 

hast sie heimgesucht und vertilgt, und zunichte gemacht all ihr Gedächtnis. 


16 
HERR, wenn Trübsal da ist, so sucht man dich; wenn du sie züchtigst, so rufen 

sie ängstlich.

III. Allelluja (Jesaja 65:17,18) 


17 
Denn siehe, ich will einen neuen Himmel und eine neue Erde schaffen, daß 

man der vorigen nicht mehr gedenken und sie nicht mehr zu Herzen nehmen 

wird. 


18 
Freuet euch und seid fröhlich immerdar über das, was ich schaffe. Denn siehe, 

ich will Jerusalem zur Wonne machen und sein Volk zur Freude

sowie Traditionelle Musik aus Korea
Ausführende:

Bini Lee (Sopran), Byungl-Yul Lee (Soprano) 

Antonis Anissegos (Piano), Soo-Jung Lee (Piano)
Christian Steyer (Sprecher), Matthias Bauer (Kontrabass),

GoodMori Ensemble Daegu und Modern Ensemble aus Daegu

15:00 Uhr   ATMUNG

Sankt-Annen-Kirche Zepernck

Helmut Zapf  »persona« für zwei sopran saxophone - 2011
Persona im lateinischen eine Konjugation von personare = widerhallen, durchtönen, durchdringen, wurde aber auch die Bezeichnung für "Maske".
Im antiken Theater benannte es die vom Schauspieler getragene Maske, welche die Rolle des Schauspielers festlegte. Die Stimme des Darstellers durchtönte seine anonyme Maske. Daraus formte sich wahrscheinlich in Verbindung mit dem etruskischen Wort "phersu", welches einen etruskischen Dämonen 550 v.Chr. bezeichnete der spätere psychologische Begriff der Person.
In diesem kleinen Kanon für zwei Personen mit zwei Sopransaxophonen geht es um das Durchklingen, Hindurchtönen.... und umd das Maskieren.
Dieter Schnebel  »Maulwerke« (1968-74 Version 2010) für Artikulationsorgane (und Reproduktionsgeräte)

Maulwerke – der Mund arbeitet, wird tätig nicht nur in der Nahrungsaufnahme (und Liebesgabe und -nahme), sonder auch im Lautieren, wo Klänge geäußert werden, welche von einfachem Ausdruck bis zu Sprache und Musik reichen.

I Atemzüge / II Kehlkopf-Spannungen, Zungenschläge, Lippenspiel

Der Vorgang ist zutiefst körperlich: Luft wird eingezogen bis weit hinab zum die Bauchhöhle begrenzenden Zwerchfell, und sie wird wiederum ausgedrückt, wobei sie im Kehlkopf und im Mundraum sowie mittels Zunge und Lippen mehr oder weniger deutlich strukturiert wird. Also verlässt sie das Leibesinnere durch die Mundöffnung als Schall oder bloß Rauch, wird zur Äußerung oder gezielter zum Signal, welches wiederum Reaktion erheischt, in einem anderen Körper einen ähnlichen Prozess auslöst.

 

III Mundstücke

Der Vorgang aber ist ebenso seelisch, denn er umschließt und befördert Gefühle. Sie erscheinen sowohl sichtbar wie hörbar; zeigen sich etwa im verzerrten oder im freund- lich gerundeten Maul; werden vernehmlich im Klang etwa der Untertöne – und überhaupt macht der Ton die Musik. Solche Schwingungen suchen Resonanz, stimulieren sie im Angesprochenen, sei es als heftiger Impuls oder aber als sanfte Harmonie.

IV Maulwerke-Sprache-Musik 
Schließlich ist jener Vorgang des Lautierens geistig, birgt Inhalte, die sagen – und singen. Sie kommen heraus im Geformten: in den Zusammenhängen, welche Sprache bilden oder Musik – oder gar beides. Die dermaßen gestalteten Lautströme teilen mit und wollen vernommen werden – übers Auge und Ohr. Zugleich fordern sie die Antwort eines Gegenparts heraus, führen also zum Dialog und stiften Gemeinschaft. (Dieter Schnebel)

Schnebels Maulwerke liegen den Interpreten nicht als ausnotierte Partitur vor, die einfach zu reproduzieren wäre, sondern als Material in mehreren Schichten, aus dem sie eine eigene Version erstellen und so zu Mitkomponisten werden. Die Maulwerker haben in den vergangenen Dekaden stark divergierende Versionen entwickelt und aufgeführt, bis hin zu vollständig improvisierten Fassungen. Für die Maulwerke 2010 war es nun wieder ein Anreiz, noch einmal von Grund auf durch den Erarbeitungsprozess der Materialpartitur zu gehen, in völlig gleichberechtigtem kollektivem Entwickeln.

Die Maulwerke 2010 wurden speziell für eine DVD-Produktion entwickelt, für die Susanne Elgeti eine filmische Version realisierte. Sie werden hier zum ersten Mal konzertant aufgeführt.

Alexandra Filonenko  »Schattenspiel«  für Akkordeon

Die Idee des Stückes baut sich auf 5 Spielelementen auf. Das ist Spiel auf Knöpfe, Balg, Holz, Bogen und Instrumentenkörper. Sie sind wie ein  aus 5 Buchstaben, und aus verschiedenen Zusammenstellungen enstehen s.g.n immer wieder neue Wörter.

So, im Mittelpunkt des Stücks liegt auch Idee des "imaginativen Spiel der Schatten". Wie aus dem kaum zu fasssen "Klang-Schatten" entstehen von Zeit zu Zeit klingende 5 Elementobjekte (separat Abständen entnommen, die gestreckte Geräusche-linien auf einem arco Holzblock),die wie in einer Art Schleier (wie ein  Zeitpunkt des unentwickeltes Fotos ), entstehen und  verschwinden. Daher ist die Entwicklung Prozess (und der Prozess ist die Grundlage des Stücks) brechen dramatischen Kadenzen, (Isolierband, ein Holzblock), die bis zum Ende des Spiels dominieren auf die ganze Strömung.

Michael Hirsch  »Porträt Splitter« (2009) für 1 Sprecher und Zuspiel

"Porträt Splitter" ist eine spezielle Aufführungsversion zweier Studien aus "Das Konvolut, Volumen 2". "Das Konvolut" ist eine Sammlung von Stücken unterschiedlichster Genres, Besetzungen und Notationsformen, die einerseits (größtenteils) für sich allein existieren können, andererseits auf verschiedene Weise miteinander verknüpft und teilweise auch simultan miteinander kombiniert werden können, wodurch größere Stück-Verläufe generiert werden. In "Porträt Splitter" wird die "4.Studie" (aus:"Das Konvolut, Volumen 2")  für 1 Sprecher simultan mit der musique-concrète-Komposition "5.Studie" (aus:"Das Konvolut, Volumen 2") gespielt.  Dabei bildet die Zuspielung der "5.Studie" durch ein Netz von Stichworten den zeitlichen und atmosphärischen Rahmen, in den sich der Sprechverlauf der "4.Studie"  einfügt. 

"Porträt Splitter" entstand für ein Festkonzert, das der Bayrische Rundfunk im Rahmen der "Musica Viva" zum 80. Geburtstag von Josef Anton Riedl 2009 veranstaltet hat, und wurde 2011 im Rahmen der Fertigstellung des "Konvolut"-Projektes noch einmal überarbeitet.
Helmut Zapf  »1.orgelfantasie (...der wunder tut...)« 2011
in Memoriam für meinen Vater Werner Zapf.

Mein Vater betrachtete sein ganzes Leben, besonders geprägt durch einen schweren Unfall mit 27 Jahren, als ein Wunder. Ihm ist dieses Stück gewidmet.

Christian Kesten  »Untitled #5« (2012) UA für Fünf Stimmen

Atemklänge, also stimmlose, geräuschhafte vokale Klänge, werden bei sehr ebenem Klangstrom und beim Ein- wie Ausatmen gleich gehaltener Mundstellung zu einem stehenden Klang. Verschiedene Mundstellungen erzeugen entsprechend verschiedene Klangfärbungen: Eine weit geöffnete Mundstellung deckt ein weites, reiches Frequenzspektrum ab, eine enge Mundstellung fokussiert den Klang. Zwar lassen sich über das Internationale Phonetische Alphabet die Klänge vokalen und frikativen Mundstellungen zuordnen, jedoch verliert sich durch die ebene Atmung und dem Effekt des stehenden Klanges die Assoziation zu Sprache und der vokale Klang wird vielmehr instrumental wahrgenommen. Es entstehen verschiedene „Klangfarbenfelder“, „monochrom“ gehalten oder in abgestuften und strukturierten Texturen.

Die Maulwerker, 
Roman Yusipey (Akkordeon), Thomas Noll (Orgel)
Meriel Price, Adrian Tully (Saxophon)
17:00 Uhr   GERÄUSCH IM OHR

Sankt-Annen-Kirche Zepernick (Gemeindehaus)

Helmut Zapf  »Romanze«  (1995)
Dieses Stück schrieb ich für meine Tochter Susanne, als sie auf dem Weg war

sich einem Violinenstudium zu widmen.

Hyun-Bae Lee  »Musik für Klarinette mit Elektronik Nr. 1 Fuga«

Wichtigster Ansatzpunkt für die Entstehung des Stückes war die Idee einer Kontakt-aufnahme zwischen verschiedenen musikalischen Epochen, die nicht auf der Verwendung direkter Zitate beruht, sondern eine Berührung auf der Ebene kompositorischer Schemata bzw. Satztechnischer Regeln herstellt, die sich him Verlauf des Stückes verbinden, abstoßen, aber auch überschneiden können.

So finden sich hier sowohl Techniken älterer Musikstile (z.B. Isorythmische Systeme, rhythmische Ostina) wie auch zeitgenössische Ordnungsmodelle (serielle Strukturen, spez. Skalen oder Spieltechniken) und auf einer dritten Ebene die Kombination dieser Elemente zu eigenen Systemen (z.B. eine “Isodynamik” u.ä.).

Die Live-Elektronik bildet eine Begleitung aber auch Gegenbehauptung zu den “Thesen” der Klarinette: Teile des Live gespielten Klanges werden aufgenommen und sukzessive wieder in die Aufführung eingespielt.

Arthur Kroschel  »Mol-Par« (2012) for glissando flute, UA
The piece Mol-Par for glissando flute is the musical interpretation of the distance and the advancing which can be compared to the change of the focus in the process of accommodation of the eye. The beginning of the piece is based on the extreme states – far away and close. The second phase of the composition explores halfway states like accommodation of the eye but in the slow-motion tempo. 

Fabian Zeidler  »Somnium«
Das Stück „Somnium“ wurde anlässlich des Kompositionswettbewerbs Jugend Komponiert Brandenburg 2012 für die Besetzung Gitarre, Vibraphon/Percussion (Pedal-Bassdrum, Windgong, 2 Woodblocks und Bongo) und Kontrabass geschrieben.

Den Grundcharakter des Stückes beschreibt der Titel. In ihm stecken die Worte somnium (Traum), insomnia (Schlaflosigkeit) und der Wortstamm somni (Schlaf).

Die Komposition orientiert sich an dem Gefühl während eines unruhigen Tagtraumes nach langer Zeit von Schlaflosigkeit...

Yelin Song  »Die Undulation«  für gitarre, vibraphon und kontrabass

Ich habe das Stück geschrieben für Jugend komponiert in Rheinsberg   und habe eine Skala abwechselnd mit einem Ganzton und einem Halbton gemacht.

Das wichtige Material sind die 4 Halbtöne.

Und ich komponierte ‚Undulation‘ weil ich die 4 Halbtöne wie eine Ausbreitung von Wellen in dieses Stück einbaue, und die Undulation unterstütze durch Dynamik und Vibrato."

Meredi Arakelian  »Geräusche in meinem Ohr« 
Das Stück für Schlagwerk, Kontrabass und E-Gitarre basiert auf einem, von der Komponistin wahrzunehmenden Tinnitus, welcher aufgrund seiner Mehrstimmigkeit und außergewöhnlichen Geräuschnatur fasziniert und in dieser Komposition verarbeitet werden musste. Mit Effekten und Klangfarben stellt Meredi die unaufhörlichen Geräusche in ihrem Ohr komponiert dar.

David Osten  » Liszt-Studie 2: „Nuages Gris“«

In diesem Stück habe ich mich intensiv mit Form und Klangbildung in Liszts spätem Klavierwerk „Nuages Gris“ (graue Wolken) auseinandergesetzt und einen Versuch unternommen den Reiz, den dieses Stück für mich besitzt, in eine moderne Klanglichkeit umzuwandeln. Das Besondere an „Nuages Gris“ ist die bedingungslose aber dennoch durchgehörte Überlagerung und Collagierung von Pattern melodischer, aber auch akkordischer Art. Dazu kommt die unbestimmte Tonalität bei Liszt, die einen sehr schwebenden und dichten Klang erzeugt.

Einige der „Pattern“ hab ich direkt verwandt (wie z.b. die Überlagerung von übermäßigen Akkorden), einige umgewandelt – so zum Beispiel Melodie in Rhythmus. Eine neue Klanglichkeit versuche ich durch die Aleatorische und freie Spielweise zu erzeugen, die die Liszt’sche Form der Überlagerung weiterführt, und die Unbestimmtheit der Tonalität bei Liszt in eine Unbestimmtheit des Rhythmus und der Metrik durch einen ständig wiederholenden 33/32 bzw. 33/16 – Puls zu verwandeln. Dazu kommt die extreme Collagierung mit wenig Übergängen, sondern plötzlichen extremen Schnitten und Wechseln.

Aziz Lewandowski  »acoustica II »  für Gayageum mit Zuspiel und Live-Elektronik (2012)

Dieses ist das zweite Stück, dass ich für ein mir vorher fremdes Instrument aus dem asiatischen Raum schreibe, in diesem Fall das koreanische Gayageum, dass sich mit der Koto vergleichen lässt. 

Es ist ein Zupfinstrument mit zwölf normalerweise pentatonisch gestimmten Saiten, vom G bis zum d2.

Diese zwölf Saiten und ihre unterschiedlichen Kombinationsmöglichkeiten dienten mir als Ausgangsmaterial für einen seriellen Kompositionsansatz: der Großteil der Dynamiken und Spieltechniken sowie der formale Ablauf des Stückes ist hergeleitet aus den 78 möglichen Kombinationen nebeneinander liegender Saiten des Instrumentes - diese finden innerhalb des Stückes alle Verwendung.

Gwen Pritchard  »Res«  for Piano Trio

Das Klaviertrio Res wurde speziell für drei Porträt-Konzerte geschrieben, die in Salzburg 2011 stattfanden. Das Österreichische Ensemble für Neue Musik (oenm) führte das Stück außerdem im selben Jahr bei Wien Modern auf.  Res ist sehr kurz und intensiv; der Titel bezieht sich auf die photographische Arbeit Antonio Biassiuccis.

Ensemble JungeMusik Berlin, 

Modern Ensemble Daegu und GoodMori Ensemble Daegu 

supportet by the Daegu Foundation Art and Culture
Jörgen Brilling (Gitarre)
19:30 Uhr   NOTAUSGANG

ABSCHLUSSKONZERT

Sankt-Annen-Kirche Zepernick

Georg Katzer  »Wie ein Hauch, doch manchmal...« für Saxophonquartett  (1993)

Streng koordinierte Abläufe, auch in blockartigen Strukturen "Note gegen Note", werden gebrochen durch freie Teile bis hin zu solchen, in denen es keine Koordination mehr gibt, im Notenbild dadurch erkennbar, daß keine Partitur notiert ist, sondern nur Einzelstimmen vorhanden sind. So vollzieht sich die Komposition als Prozeß zwischen den Grenzen von Bestimmtheit und Offenheit, von Behauptung und Infragestellung.

Steffen Schleiermacher  »Schwankendes Gleichgewicht - Hommage à Paul Klee« (2004) für Saxophon Quartett 

Paul Klee ist einer der Maler des 20. Jahrhunderts, der auffällig viele Komponisten dazu verleitet hat, sich musikalisch zu ihm, seinen Bildern oder seinen Theorien zu verhalten. Vermutlich hängt das auch mit Klees eigener Affinität zur Musik zusammen, wobei wiederum bemerkenswert ist, dass er der aktuellen Musik seiner Zeitgenossen eher reserviert gegenüberstand und eindeutig Bach bzw. Mozart favorisierte

Mein "Schwankendes Gleichgewicht" ist natürlich kein Versuch, ein Gemälde von Klee zu "vertonen". Doch inspiriert vom gleichnamigen Bild von Klee ist es schon, vielleicht sogar eher von dessen Titel. Klee organisiert auf seinem Bild verschiedene viereckige Farbflächen in einer Art von virtuellem Vorder- und Hintergund, dazu einige Linien mit Pfeilen, die aus dem Bild hinauszustreben scheinen.

Ein ähnlich fragiles Verhältnis von ruhenden Flächen und strebigen Linien habe ich in Klang umzusetzen gesucht.

Eun-Sil Kwon  »The Prayer of Job«  for Violin solo  (2012) 
I.  
In the desperation  

II. 
I will come forth as gold 

III. 
Song of Job 
Auf der Grundlage der Bibel "Das Buch Ijob", drückte ich eine Hauptfigur "Ijob" der Bibel mit den Techniken der zeitgenössischen Musik. Ich komponierte dieses Werk, als ob ich sah nur das Theater mit der zeitgenössischen Musik, die den dramatischen Kontrast und verschiedene Klangfarbe.
Eres Holz  »MACH«

In MACH interessierte mich die musikalische Wechselwirkung parallellaufender Strukturen von Motivik und Harmonik. Z.B. „parallel-identisch“: a1 b1 a1 | a2 b2 a2  oder  „parallel nicht identisch“: a1 b1 a1 | a2 b2 b2). Die Kombinatorik der zusammengesetzten Schichte, insbesondere die Differenzen zwischen den nicht-identischen Strukturen, faszinierten mich vor allem weil sie laut meiner Wahrnehmung eine Art „Antrieb“ erzeugen, der das Stück „notwendigerweise“ nach vorne zieht. Bei identisch-schließenden Strukturen (wie z.B.  a1 b1 a1 | a2 b2 a2) setze ich die „Schlusswirkung“ gleichzeitig mit einer „Eröffnung“ zusammen, indem das letzte „a“ bei einer der beiden Schichten (1 oder 2) nicht genau gleich ist wie das erste „a“.

Lothar Voigtländer  »Harfenlieder« Lieder für hohe Stimme  und Harfe ( 2006 )
nach Texten von Garcia Lorca , Louis Aragon und Friedemann Berger

I ) KOMM ( F. Berger )


II ) VARIATION ( G. Lorca ) 

III ) EINMAL ( F.Berger )

Komm in den Abend


Der stille Stau der Luft


Einmal

und tu  dein Gesicht vor mir auf.

unter dem Zweige des Echos

den Mund voller











Träume haben und 

Blumen aus Dunklem laß mich

Der stille Stau des Wassers 

ein Netz Nacht für

dir vom Haar lesen,


unter dem Blattwerk aus 

kommende Jahre.

Auf deinen Mund will ich 

Sternen.

einen Bernstein legen. 


Der stille Stau  deines Mundes 

Dort sein

Deine Brauen sind weich, 

unter der Dichte von Küssen . 

den Sommer im 

und in deinen Augen 







Rücken in den Augen

mach mir ein Bett für den Tag. 






ein Spätmeer.

Da will ich bleiben







Und in den Gräsern 

und auf den neuen Mond






den Wind mähen für

warten. 

die Ernte der Segler.

IV ) FUGE ( L. Aragon )


V ) DAS IST GENUG ( F. Berger )


Eine Freude bricht auf in drei 


So einfach neben dir zu sein
  und stumm.


Zeiten der Leier gemessen.


Und hoch die Nacht zu haben
  mit den 


Eine Lust im Gehölz vogelfrei 


schweren Vögeln innen.


Doch ich hab ihren Namen vergessen

Doch uns aufs Haar gelegt


Köpfe dreht euch



ist die Sprache der Waldnächte.


Lachen lauf Kür




Das verschließt mir den Mund.


zur Liebe wessen 






zu Liebe wem 




So hängt dein Hunger groß auf meiner Stirn.


zu Liebe mir




Bis in den Schlaf.

Martin Daske  »sisaxason« (1991)  für Saxophonquartett und Zuspiel
der Komponist möchte sein Werk nicht kommentieren

Helmut Zapf  »Notausgang« für Saxophonquartett (2011)

NOTAUSGANG schrieb ich 2011 n den Nachtstunden nach der Studioarbeit während meines Aufenthaltes im Schweizer ICST Zürich. Dabei geschah es, ich verpasste den Schließtermin des Institutes, war eingesperrt, aber zum Glück fand ich den Notausgang nach vielen Telefonaten mit Freunden, die mir den Weg zu ihm beschrieben...
Sonic.Art.Saxophonquartett 
Antje Marta Schäffer (Sopran), Katharina Hanstedt (Harfe)
Ji-Hye Kim (Violine) 
Andre Bartetzki (Elektronik)

anschließend: 

Abschlussfeier  

mit  Johannes Bauer (Posaune),  

dem GoodMori Ensemble Daegu u.v.a.

Gayageum Sanjo - Art of Choi, Oksan 
     Yun-Suk Eom (Gayageum), Sang-Chul Ryu (Janggu)

Youngsan Hoesang for Daegeum, Haegeum and Janggu 

     Ah-Reum Lee (Haegeum) ,Yun-Suk Eom (Gayageum), 
    Sang-Chul Ryu (Janggu)

Yongsan Hoesang gilt als eines der repräsentativsten Werke traditioneller koreani-scher Gelehrten- und Hofmusik. Der Ursprung von Yongsan Hoesang geht zurück auf ein buddhistisches Lied, welches unter dem Titel “Yeongsan Hoesang Bulbosal” zum ersten Mal im 15. Jahrhundert erwähnt wurde. Die neunteilige Suite Yeongsan Hoesang besteht aus verschiedenen, teils sehr heterogenen Stücken, die darauf schließen lassen, dass nicht alle Teile zur gleichen Zeit komponiert wurden. Das heutige Yongsan Hoesang existiert in verschiedenen Besetzungen und Versionen.  Die facetten- und farbenreichen Klänge dieser Suite, die mit langsameren Stücken beginnt und allmählich schneller wird, weist als verbindendes Merkmal einen gesetzten, eleganten und meditativen Charakter auf.
Im Rahmen der Abschlussfeier lädt 
die Botschaft von Süd Korea und 
das Festival DAEGU CONTEMPORAY MUSIC 
zu einem Empfang anlässlich der 
XX.RANDFESTSPIELE Zepernick.

Während der gesamten Randspieltage

gibt es eine Klanginstallation  

von  André Bartetzki 
im Kirchgarten 

»Randerscheinung« 

autoaktive Klanginstallation

sowie die
Ausstellung  »NEU«
von

Rose Schulze
im Gemeindehaus

Rose Schulze                                                                              www.rose-schulze.de
Andre Bartetzki  siehe unter Ausführende                                     www.bartetzki.de 
Komposition

Jin-Ah Ahn, 1969 in Chinju (Südkorea) geboren, besuchte zunächst die Seoul High-school of Art and Music mit Schwerpunkt Komposition. Es folgte ein Kompositionsstudium an der Chung-Ang Universität bei In-Sun Cho. Anschließend Kompositionsstudium an der Hochschule für Künste Bremen bei Younghi Pagh-Paan (Analyse bei Andreas Gürsching sowie Günter Steinke und Musikästhetik in der neuen Musik bei Dr. Nicolas Schalz). Daneben Meisterkurse bei Klaus Huber. 

Jin-Ah Ahn arbeitet mit zahlreichen international bekannten Interpreten und Ensem-bles zusammen. Ihre Werke werden auf Konzerten sowie auf nationalen und internationalen Festivals Neuer Musik in Deutschland, Frankreich, Österreich, Italien, der Schweiz und Dänemark, in Aserbaidshan sowie in Korea und Japan gespielt.

Sie setzt sich mit ihren Werken oft mit dem aktuellen Zeitgeschehen auseinander. 

Sie bekam folgende Preise und Förderungen: DAAD-Preis (2000), Artist in Residence des Künstlerinnenhofs „Die Höge“/ Niedersachsen (2001), Artist in Residence des Künstlerhofs „Schreyahn“/Niedersachsen (2002-2003), Artist in Residence des Künstlerhauses „Lukas“ / Mecklenburg-Vorpommern, Stipendiatin des Komponistenforums beim 54. Festival junger Künstler Bayreuth (2004), Artist in Residence im Schleswig-Holsteinischen Künstlerhaus Eckernförde (2005), Aufenthaltsstipendium in der Musikakademie Rheinsberg (2005/2006), BMW Kompositionspreis der musica viva BR München (2006), Berliner Kompositionsstipendien für zeitgenössische Musik (2006) und erhielt eine vielzahl von Auftragkompositionen.

Seit 2011 ist sie Professorin an der Kyungmin Universität in Süd-Korea

Meredi Arakelian wurde am 4.12.92 in Berlin geboren. Bereits in sehr jungen Jahren spielte sie täglich ihre eigenen Lieder am Klavier und bekam dann, ab 6 Jahren regelmäßig Klavierunterricht. Im Juni 2003 wurde sie mit Hauptfach Harfe an die HfM, Berlin, als Jungstudentin und an das C.Ph.E.Bach-Gymnasium aufgenommen, wo sie seither Schülerin ist. 2 Jahre später wechselte sie ihr Hauptfach zu Komposition, mit welchem sie an der UDK angenommen wurde und dort bei Joylon Brettingham-Smith studierte. Im September 2008 wechselte Meredi, der Umstände wegen, den Lehrer, seither hat sie bei Helmut Zapf an der HfM Kompositionsunterricht. Im Frühling 2012 wurden ihre ersten Orchesterstücke uraufgeführt. Meredi gewann während des Jungstudiums 4 Preise beim Bundeswettbewerb Jugend Komponiert, Jeunesses Musicales, Weikersheim, einen Sonderpreis bei Jugend Komponiert der Philharmonie und den 2.,3. und 1. Preis bei Jugend Komponiert Brandenburg.

Anna Arkushyna  geboren im Jahre 1989 in der Stadt Luzk, Ukraine. Sie begann das Studium für Klavier und Komposition an der Musikschule Nr.1 bei I. Tsygankova im Alter von 6 Jahren. Im Jahr 2005 ging die junge Komponistin an die Kiew Lysenko Specialized Secondary Music School, dort studierte sie Komposition und Musiktheorie bei A. Zagaykevych. Seit 2009 ist sie Studentin der Abteilung für Komposition der Ukrainischen Nationalen Tschaikowsky Musikakademie unter E. Stankovych.

Anna hat zahlreiche Auszeichnungen bei Kompositionswettbewerben in der Ukraine erhalten und war Finalistin im St. Petersburg "A Step Links 4"-Wettbewerb 2011. 

Sie diente als Schüler-Praktikant unter P. Billone und F. Bedrossian bei der Internationalen Komponisten-Akademie mit dem Moskau Ensemble für zeitgenössische Musik in der russischen Stadt Tschaikowski (Perm) im Jahr 2011, sie war auch Teilnehmerin am  Festival Klangwerkstatt 2011 in Berlin. Anna bekam ein Stipendium des Goethe-Instituts an die Erste Internationale Meisterklasse für Neue Musik "COURSE" in Kiew. Ihre Musik wird häufig in der Ukraine und im Ausland aufgeführt.

Matthias Bauer, 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, Hans-Joachim Hespos 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 oder Wien Modern.                                                                                      www.bauerbass.de

Johannes Boris Borowski (*1979) studierte Komposition bei Hanspeter Kyburz und Marco Stroppa sowie Musiktheorie bei Jörg Mainka. 

Er lebt und arbeitet in Berlin.                                     www.johannesborisborowski.de

Kyu-Yung Chin was born at Tong-Young city in Korea 1948. He holds B.A. and M.A.degrees in composition from Seoul National Univercity and an advanced degree in composition from Karlsruhe Hochschule in Germany. His music combines the theory and instrumentation of western music with the temper of Korean traditional music. He has received many awards including Korean National Composition Prize(1990),Korean Music Prize(2005),Award of an Art(2008) in Korea and his pieces were selected by juries at international music festivals including Sound Celebration Music Festival(1992 America), Sendai International Music Featival(1992),Asian Music Week(2000, ACL),World Music Days(2001 ISCM) 

Presently,he is working as a professor at Yeung-nam Uni. music college and a chairman of Korean Composers Association(Inc.),Member of The Music Association fo Korea(Inc.) Honorary president of ISCM Korean Section,Adviser of Daegu International Contemporary Music Festival. 

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 echo-nebels“ (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. 

Von 2006 bis 2012 auch Geschäftsführer der Initiative Neue Musik e.V. Berlin. 

Seit 2009 verstärkt Ausstellungen, z.B. Galerie Mario Mazzoli, art forum berlin, artefiera bologna, art brussels, art amsterdam                                 www.tribordstudio.de
Uwe Dierksen  siehe unter Ausführende
Alexandra Filonenko,  wurde 1972 in Donetzk geboren. Sie schloss ihr Studium und Aufbaustudium bei Edison Denisov am Moskauer Konservatorium ab und später vorsetzte sie ihr auch Aufbaustudium. Sie ist Preisträgerin der Kompositionswettbewerbe der Händel Festspiele, Deutsche Oper Berlin, Zeitgenössischen Oper Berlin u.a. Auch sie mit den Stipendien ausgezeichnet wie Akademie der Künste,Musikakademie Rheinsberg, das Schloss Solitude, Künstlerhaus Lukas und das Casa Baldi (Italien). Alexandra Filonenko arbeitete mit Interpreten wie dem Ensemble Ascolta, dem Arditti Quartett, den Neuen Vokalsolisten Stuttgart, Daniel Gloger, dem Kairos Quartett, dem Ensemble Aleph, Natalia Pschenitchnikova und Francis Maria Uitti zusammen.
Caspar de Gelmini war zunächst Schüler im Fach Komposition an der Musikschule Friedrichshain Kreuzberg und Praktikant an der Deutschen Oper in Berlin und studierte im Anschluss Komposition und Theorie an der Hochschule für Musik und Theater Rostock, der Hochschule für Musik Franz Liszt Weimar, der Königlichen Musikhochschule Stockholm, Musikakademie Basel sowie am Mozarteum Salzburg. Seine Lehrer sind und waren: Helmut Zapf, Peter Manfred Wolf, Michael Obst, Annette Schlünz, Pär Lindgren , Georg Friedrich Haas, Michel Roth (Musiktheorie) und Tristan Murail sowie auf Kursen in Darmstadt (Ferienkurse), Donaueschingen (Next Generation), Graz (Impuls) und Paris (Acanthes@IRCAM):Er erhielt Preise bei den Kompositionswettbewerben der Weimarer Frühjahrstage für Kammermusik (2007), bei der Musica Viva München für Orchestermusik (2008 & 2010) und eine Einladung zu Acanthes@IRCAM für Ensemble Intercontemporain Paris (2012). Zu den weiteren Ensembles und Orchestern, die seine Werke spielen, zählen das Ensemble Intercontemporain, Symphonieorchester des Bayerischen Rundfunks, das Deutsche Symphonieorchester Berlin, die Staatskapelle Halle, das Ensemble die Maulwerker, das Streicherensemble Musica Vitae Växjö, Work in Progress Berlin, die Dirigenten Lothar Zagrosek, Lucas Vis, Michael Bartosch, Gerhardt Müller Goldboom und Hans Rotman sowie die Sopranistin Eiko Morikawa. Er war Stipendiat der Oscar und Vera Ritter Stiftung und ist Stipendiat der Friedrich Naumann Stiftung für die Freiheit. Fernseh- und Rundfunkportraits für Deutschlandradio Kultur; Deutschlandfunk; MDR Figaro; Bayern Alpha; Bayern Klassik und SR2 Kultur.

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, Tanz, Film, Licht und Skulptur mit ein. Er wurde mit  verschiedenen internationalen Preisen und Stipendien ausgezeichnet, seine Werke werden weltweit aufgeführt und ausgestellt. Gerwin ist künstlerischer Leiter des „Berliner Lautsprecher-Orchesters“ sowie der Konzertreihe „KlangWelten“ und des Festivals „KlangKunstfest Mitte“ (Berlin).

                     www.thomasgerwin.de 
Daniel Glaus  Nach umfassenden Musikstudien in Bern, Freiburg i. Br. und Paris in den Fächern Theorie (Theo Hirsbrunner), Komposition (Klaus Huber), Orgel (Heinrich Gurtner, Gaston Litaize, Daniel Roth) und Dirigieren (Paul Theissen, Erich Schmid) tiefgreifende, prägende Weiterbildung durch Heraklit, Platon, die Bibel, die Gregorianik, Frescobaldi, Bach, Swedenborg, Beethoven, Schubert, Brahms, Debussy, Rilke, Kandinsky, Schönberg, Webern, Nono, Cacciari, die Schmetterlinge, die Bäume, die Berge und vor allem durch das Leben, die Familie, die Kinder, die Schüler, die Konzerte und die Umwelt (politisch-oekonomisch-oekologisch-ethisch).
Wirkt als Komponist, als Kirchenmusiker an der Stadtkirche Biel und als Professor an den Musikhochschulen Zürich (Komposition und Theorie) und Bern (Orgel).Rege internationale Konzerttätigkeit als Organist. Starkes Engagement in Fragen des Orgelbaus (u.a. Konzeption der Bieler "Schwalbennestorgel", Metzler 1994; Leiter des Forschungsprojektes "Innov-Organ-um" zur Entwicklung einer sensibel-dynamischen Orgel). Mitinitiant des IV. Internationalen Kongresses für Kirchenmusik (Neue Musik in der Kirche), Ittingen/TG 1997. Fruchtbare Zusammenarbeit und Freundschaft mit dem Dichter und Pfarrer Andres Urweider, Biel. Lebt mit seiner Familie in Bern.
Arnulf Herrmann, 1968 in Heidelberg geboren, studierte zunächst in München Klavier bei Gernot Sieber, anschließend Komposition (bei Wilfried Krätzschmar), Musiktheorie und Klavier (bei Arkadi Zenzipér) an der Musikhochschule Dresden. Von 1995 bis 1996 war er am Pariser Conservatoire Schüler von Gérard Grisey und Emanuel Nuñes, ehe er seine Ausbildung in Berlin bei Hartmut Fladt und Jörg Mainka (Musiktheorie) sowie bei Friedrich Goldmann, Gösta Neuwirth und Hanspeter Kyburz abschloss. 1999/2000 nahm er im Rahmen eines DAAD-Postgraduiertenstipendiums an dem einjährigen Kurs Komposition und neue Technologien des Pariser IRCAM teil. Ihn verbindet eine enge Zusammenarbeit mit einigen der führenden internationalen Ensembles für zeitgenössische Musik, so mit dem Ensemble Intercontemporain (dessen alle zwei Jahre durchgeführtes Comité de Lecture er 2005 gewann), mit dem Klangforum Wien und besonders mit dem Ensemble Modern. Seine Stücke werden im In- und Ausland gespielt, und sind auf Festivals wie z.B. Donaueschinger Musiktage, Wittener Tage für neue Kammermusik, Wien Modern, Ultraschall Berlin, Eclat Stuttgart und Musica Straßburg präsent.

Für seine Musik erhielt Herrmann verschiedene Preise und Auszeichnungen, u.a. den Hanns Eisler Preis für Komposition (2001), den Kompositionspreis der Landeshauptstadt Stuttgart (2003) und den International Rostrum of Composers (für Terzen-seele, 2006). 2008 wurde ihm der Förderpreis/Kunstpreis des Landes Berlin verliehen. Ebenfalls 2008 war Arnulf Herrmann Stipendiat der Villa Massimo in Rom. 2010 erhielt er den Kompositionspreis (Förderpreis) der Ernst von Siemens Musikstiftung. 
Arnulf Herrmann ist Dozent für Komposition, Analyse und Instrumentation an der Hochschule für Musik Hanns Eisler in Berlin.                     www.arnulfherrmann.com

Hans-Joachim Hespos  lebt als freischaffender Komponist und eigenverleger in Ganderkesee.                                                                               www.hespos.info

Johannes K. Hildebrandt  1968 in Quedlinburg geboren, 1989-1998 Studium an der Franz Liszt Hochschule in Weimar, Komposition, Tonsatz und Klavier, bisher liegen über 70 Kompositionen vor (Kammermusik, Konzerte, Orchesterwerke, Chorwerke, Filmmusik), Aufführungen in Europa, Asien und den USA bei zahlreichen Festivals und Konzertreihen, daneben tätig als Pianist und Performer, in den letzten Jahren auch in der bildenden Kunst aktiv, seit 1999  künstlerischer Leiter der Weimarer Frühjahrstage für zeitgenössische Musik, mehrfach Stipendiat der Thüringer Kulturstiftung, Preisträger verschiedener Kompositionswettbewerbe, Dozent bei „Jugend Komponiert“ und Response-Teamer in Hessen und Thüringen, seit 2007 Mitglied des Bundesvorstandes des Deutschen Komponistenverbandes, Vorsitzender der Fachgruppe E-Musik im DKV, Mitglied im Beschwerdeausschuss der GEMA und beratendes Mitglied im Programmausschuss der GEMA, lebt als freischaffender Komponist in Weimar.                                                               www.JohannesHildebrandt.de

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.   

                                                     www.hirschmichael.de   www.editionjulianeklein.de

Eres Holz wurde 1977 in Rechovot in Israel geboren. Von 1998-2002 studierte er Bachelor in Komposition bei Ruben Seroussi an der Buchmann-Mehta School of Music. Er schloss sein Studium mit ''magna cum laude'' ab. Während des Studiums wurde er durch ein Begabtenstipendium der Tel-Aviv-Universität gefördert. 2003 nahm er Kompositionsunterricht bei Helmut Zapf. 2003-2012 studierte er Diplom- und Masterstudium der Komposition bei Hanspeter Kyburz und Computer-Musik bei Wolfgang Heiniger an der Hochschule für Musik Hanns Eisler Berlin.

2008 war er Lehrauftragter für algorithmische Komposition an der Universität der Künste Berlin.

Seit 2008 ist er Dozent im Fach algorithmische Komposition an der Hochschule für Musik Hanns Eisler Berlin. 2008 assistierte er bei dem von IRCAM koordinierten ECMCT-Projekt: European Course for Musical Composition and Technologies, an der Technischen Universität Berlin. 

In den Jahren 2005, 2008 und 2010 wurde er mit Preisen in der Kategorie Komposition beim Hanns-Eisler-Preis für Komposition und Interpretation zeitgenössischer Musik ausgezeichnet. 

2012 wurde er zum Deutschen Musikautorenpreis in der Kategorie ''Nachwuchsförderung'' nominiert.

Holz’ 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.

Er ist Mitglied des Komponistenvereins Klangnetz und Atonale in Berlin. Er lebt und arbeitet in Berlin.

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 / Arbeiten für Hörspiel, Theater und Film / Education-Projekte / Entwicklung und Realisation von MusikTheaterInstallationen, multimedialen Projekten und Klanginstallationen, oft zusammen mit Susanne Stelzenbach / verschiedene Preise, Stipendien und Arbeitsaufenthalte / Gründungsvorsitzender der Initiative Neue Musik Berlin 1991-93 / Vorsitzender der Berliner Sektion des Deutschen Komponistenverbandes 1995-1998 / Vorstandsmitglied 1995-2000, seit 2010 Vorsitzender der Berliner Gesellschaft für Neue Musik / 2002–2009 im Leitungsteam des interdisziplinären Kunstfestivals Pyramidale Berlin-Hellersdorf / Aufträge von internationalen Festivals, Theatern und Rundfunksendern, Aufführungen in verschiedenen europäischen Ländern, den USA sowie zu den Weltmusiktagen der ISCM 2006 in Stuttgart                 




                                www.ralfhoyer.de

Gabriel Iranyi wurde im rumänischen Klausenburg (Siebenbürgen) geboren. Kompositionsstudium an der „George Dima Musikakademie“ der Klausenburger Universität. 1971 eine erste Stelle als Dozent für Kontrapunkt an der George-Enesco- Musikhochschule Universität Jassy. 1977-1981 ist Iranyi Dozent für Formenlehre und Kontrapunkt an der Tel-Aviv University. Seit 1988 als freischaffender Komponist in Berlin. 2000 Promotion im Fach Musikwissen-schaften  („Zeitgenössische Musik zur Jahrhundertwende. Gedankenkontinuität und Gültigkeit von Kompositionstechniken“). Vorträge über Neue Musik an der Universitäten in Berlin, New York, Wisconsin, Oldenburg, Rostock, Bukarest, Klausenburg, Landesmusikakademie Berlin, EPTA-Bonn. Zahlreiche Kompositionspreise: „Gaudeamus“(Niederlande),„Arthur Rubinstein“ (Israel), I.Preis Valentino-Bucchi-Wettb. Rom (Italien), Kompositionspreis-Wien (2005) und Kompositionsauftrag des Berliner Senats (2005).

Aufführungen bei Internationalen Musikfestivals: Gaudeamus Musik Week Amsterdam, Darmstädter Ferienkurse, Steirischer Musikherbst Graz, IGNM Festivals in Israel, Holland und Rumänien, UNESCO’s Rostrum Paris 1986 und 1999, Israel Festival, Tage der Neuen Musik Würzburg, Music Now Wisconsin (USA), „Ultraschall“ Festival Berlin, „Intersonanzen“ Potsdam, „young-euro-classic“ Berlin, New York University Composer’s Forum.

CD Veröffentlichungen: Hungaroton Classic HCD 32053 (Portrait-CD), Hungaroton Classic HCD 32305 (Portrait-CD), kreuzberg records Berlin (Minguet Quartett, Best.-Nr.: 10050), kreuzberg records „Hauptweg und Nebenwege“  (Portrait-CD, Kammermusik, 2012)                                                                               www.gabrieliranyi.de

Georg Katzer, geboren 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 Berlin (Ost). Seit 1963 lebt Georg Katzer als freischaffender Komponist in und bei Berlin. Er ist Mitglied der Akademie der Künste von Berlin-Brandenburg, der Freien Akademie Leipzig und der Akademie für Elektroakustische Musik in Bourges/Frankreich

Neben seiner kompositorischen Arbeit (Kammermusik, Orchesterwerke, Solokonzerte, drei Opern, zwei Ballette) beschäftigt sich K. auch mit Computermusik, Multimedia-Projekten und Improvisation.

Preise und Auszeichnungen in der DDR, Frankreich, Schweiz, USA, BRD

                                                                                                    www.georgkatzer.de

Hermann Keller, geb. 1945 in Zeitz, studierte in Weimar Komposition bei Johann Cilenšek und Klavier bei Ingeborg Herkomer. Seit 1971 arbeitet er regelmäßig mit Jazzmusikern zusammen. Sein Berliner Improvisations-Quartett bzw. -Trio erreichte internationale Bekanntheit. Seit 1981 ist Hermann Keller freischaffend als Komponist, Pianist und Improvisationsmusiker tätig. Seine Kompositionen wurden u. a. im Gewandhaus zu Leipzig, im Künstlerhaus Boswil, bei der Musikbiennale Berlin, den Berliner Festwochen, der Klangwerkstatt Mannheim, dem MDR Musiksommer, dem Ultraschall-Festival Berlin und den Rheinsberger Musiktagen aufgeführt. Zu den Interpreten seiner Werke zählen das Sinfonieorchester Jena, die Hallische Philharmonie, das Ensemble Modern, das KNM Berlin, das ensemble mosaik, das modern art sextet sowie Heinz Holliger, Steffen Schleiermacher, Ingo Metzmacher und Vinko Globokar. Seit 2002 wird sein Gesamtwerk bei der Edition Juliane Klein verlegt

www.editionjulianeklein.de 
Max E. Keller begann als Freejazzpianist in den legendären 68er-Jahren. Ab 1973 schrieb er über 140 Werke verschiedenster Besetzung. Oft vertonte er politische Texte, so etwa die Miniaturoper "Egon - aus dem Leben eines Bankbeamten" mit fast 30 Aufführungen. Seine Kompositionen sind in ganz Europa, in Asien, in Nord - und Südamerika, Südafrika und in Australien aufgeführt und gesendet worden. Mehrere Arbeitsaufenthalte in Berlin. Tritt seit 1985 wieder als improvisierender Musiker auf; 2010 CD „accent-figure-layer“(www.dreamscape.ch), ein Projekt zwischen Improvisation und Komposition. Die CDs "Kammermusik" (col legno), "Klingen im Gegenwind" (Jecklin Edition) sowie „Max E. Keller“ (Grammont Portrait) sind ganz seinen Werken gewidmet, 2011 erschien das Doppelporträt "Marcela Pavia-Max E. Keller" (NEOS); die beiden neusten CDs enthalten je ein Orchesterwerk (Tonhalle-Orchester unter David Zinman).                                                                           www.max-e-keller.ch

Stefan Keller wurde 1974 in Zürich geboren. Von 1995 bis 2002 studierte er an der Musikhochschule Zürich Oboe, nach dem Konzertdiplom weitere anderthalb Jahre an der Kunsthochschule Utrecht bei Ernest Rombout. Ersten Studien in Komposition bei Hans Ulrich Lehmann, Gerald Bennett und Michael Jarrell folgte von 2002 bis 2007 an der Hochschule für Musik Hanns Eisler in Berlin ein Kompositionsstudium bei Hanspeter Kyburz, sowie ein Studium der Musiktheorie bei Jörg Mainka und der elektroakustischen Musik bei Wolfgang Heiniger. Seit 2006 unterrichtet Stefan Keller an der HfM Hanns Eisler Tonsatz, Gehörbildung, Kontrapunkt und Analyse Neue Musik. 2008/2009 besuchte er den Cursus 1 am Ircam in Paris und hielt sich im Rahmen eines Stipendiums des Berliner Senats an der Cité des Arts auf.

Stefan Keller erhielt als Komponist unter anderem mehrere Studienpreise des Schweizerischen Tonkünstlervereins, den 1. Preis beim Wettbewerb des SJSO 2002, den Kompositionspreis der Landeshauptstadt Stuttgart 2004, 1. Preise beim Hanns-Eisler-Preis 2005 und 2006 sowie den startup-Preis des Fördervereins der HfM Berlin. Im Jahr 2011 war er Stipendiat der CAA (Contemporary Arts Alliance) Berlin.

Seit einem ersten Indienaufenthalt im Frühjahr 2005 beschäftigt sich Stefan Keller mit der nordindischen klassischen Musik und erlernt er das Tablaspiel bei Prof. Dr. Gert-Matthias Wegner. Bisher fand die Tabla in zwei seiner eigenen Kompositionen Verwendung. Ab September 2012 erhält er ein Jahresstipendium des DAAD für einen Aufenthalt im Mumbai.

Christian Kesten  geboren 1966, lebt seit 1978 in Berlin. Seit 1983 kammermusikalische, musiktheatrale oder ortsbezogene Kompositionen für verschiedene Ensembles, Solist_innen oder Situationen, Orte und Räume, wie Fahrstühle, Bahnhöfe, die Parochialkirche oder die Staatsbank Berlin; seit 1984 solistische Arbeiten für Stimme und Aktion als Composer-Performer.

Stipendiat der Villa Aurora Los Angeles 2007. 2008 1. Preisträger des interdisziplinären Realisierungswettbewerbs operare08. Internationale Aufführungen seiner Werke: Festival mikroton Dampfzentrale Bern, Center for Contemporary Arts Glasgow, the wulff. Los Angeles, Festival MusiMars Montreal, Diapason Soundart Gallery New York, Experimental Intermedia New York, Experimental Ontological Series New York, Museum Moderner Kunst MUMOK Wien, tesla Berlin, Kleiner Wasserspeicher Berlin u.v.a.

Kompositionsaufträge aus Deutschland, der Schweiz und den USA.

Yoo-Ri Kim  (*1964) received M.M. and B.A. degrees in music composition from Deagu Catholic University and K.A. from Germany the Hochschule für Musik in Lübeck. She was awarded prize from as the Posshl competition in Germany. Currently she is a lecturer at several universities and member of Youngnam Composer, Women Composer Section Korea, ISCM Section Korea. Now she is a composition guest professor of Ulsan University.

Alfred Knüsel  1941 geboren und aufgewachsen  in Luzern. Kompositionsstudium in Luzern, Zürich und in Paris (bei Nadia Boulanger). Cello Studium mit Konzertdiplom und Dirigieren. 1980 ausgezeichnet im Rahmen des Kunstpreises der Stadt Luzern. 1995 Förderpreis des Kulturfestes Baselland.  Die Werke von Alfred Knüsel werden aufgeführt  an Konzerten des Schweizerischen Tonkünstlerfestes und der Internationalen Gesellschaft für Neue Musik, sowie an Festivals im In- und Ausland. Jürg Wyttenbach, Räto Tschupp, Jürg Hennenberger u.a dirigierten seine Werke und liessen sie vom Radio (DRS 2) aufnehmen. CD-Werke-Documentationen sind im LABEL Classic 2000 erschienen.

Max Kolomiiets  siehe unter Ausführende
Artur Kroschel was born in 1973 in Szamotuły (Poland). He graduated from the Academy of Music in Poznań with distinction, where he studied composition in Jan Astriab’s class. He studied electronic music with Lidia Zielińska. In 1999 he got a scholarship of the Polish Ministry of Culture and Arts and in 2000 he received the Davidoff Young Composers Award. 

Kroschel has been given a number of awards and honourables mentions: First Prize at the Composers Competition 9th Silesian Days of Contemporary Music in Katowice (2000), Prize at the 3rd International Forum for Young Composers in Chalon-sur-Saône in France (2004) Third Prize at the Composition Contest X. Weimarer Frühjahrstage für zeitgenössische Musik (2009), the Adam Didur Composers Competition in Sanok (2000), the Tadeusz Baird Young Composers Competition in Warsaw (2002). 

Artur Kroschel’s compositions have been performed at many festivals and concerts, among others at the Poznań Music Spring, the Musica Polonica Nova in Wrocław, the Warsaw Autumn, the International Contemporary Chamber Music Competition in Cracow, the Gaudeamus Music Week in Amsterdam, Dresdener Tage der zeitgenössischen Musik, the Aspekte in Salzburg, Weimarer Frühjahrstage für zeitgenössische Musik, Unerhörte Musik in Berlin, Suona Francese in Rome, the Festival Morelia Nueva Musica in Mexico, at numerous concerts of contemporary music in Paris, London, Rome, Moscow, Naples, Barcelona, Munich and in USA. In 2005 he composed a piece for the closing concert of the project “Kulturjahr der Zehn”, which took place in the Kammermusiksaal der Philharmonie Berlin. In the same year he was invited to the project “Labyrinthmaker Platform 2007”.

His pieces have been performed by Ensemble Aleph, Sinfonietta Leipzig conducted by Johannes Harneit, Pierrot Lunaire Ensemble Wien, Warehouse Ensemble conducted by Edwin Roxburgh, an_Arche NewMusicEnsemble, Modern Art Ensemble, Duo Namaste, Symphony Orchestra of Poznań Philharmonic conducted by Marek Pijarowski, Symphony Orchestra of Jenaer Philharmonie conducted by Markus L. Frank.

Kroschel’s list of works includes orchestral compositions, chamber music, solo pieces and electronic music. 

Eun-Sil Kwon  geboren 1967 in Busan(Südkorea),1986 -1990 studierte sie Komposition bei Prof. Jonguk Woo an der Kei-Myung Universität in Daegu. Diese Studien setzt sie bis 1996 an der Hochschule für Musik und Theater "Felix Mendelssohn Bartholdy" in Leipzig fort und schloss sie mit dem Konzertexamen im Fach Komposition bei Peter Hermann ab. Daneben Meisterkurse bei Nicolaus A. Huber. Zwischenzeitlich ist sie an der Universität Augsburg in Musikwissenschaft eingeschrieben und ausserdem Komposition am Koservatorium für Musik und Theater in Bern, Schweiz. Von1998 bis 2000 studierte sie Komposition und Theorie bei Reinhard Febel an der Mozarteum Universität in Sazburg, Östreich. Seit 2000 lebt sie in Daegu, Korea . 
2007- 2009 Professor für Komposition und Tonsatz an der an der Kei-Myung Universität.  Seit 2000 leitet sie Daeu Internatinal Contemporary Music Festival.

2007 Gründung des Ensembles Good-Mori für traditionelle koreanische Instrumente mit westilchen  Instrumenten. 

Seit 2000 Lehraufträge für Komposition, Tonsatz und Musik Geschichte an der an der Kei-Myung Universität , Young-Nam Universität und Kyung-Pook Universität.

Sie arbeitet mit zahlreichen international bekannten Interpreten und Ensembles zusammen. Ihre Werke werden auf Konzerten sowie auf nationalen und internationalen Festivals Neuer Musik in Deutschland, Russia, Österreich, Italien, Japan, China, der Schweiz und Poland gespielt.

Hyunbae Lee  1980 in Busan, Südkorea geboren. Von 2003 bis 2006 als Freiberufler arbeitete er für Medienmusik. Ab 2007 besuchte er die Studienvorbereitende Ausbildung an der Musikschule Friedrichshain Kreuzberg für Komposition bei Helmut Zapf. Seit Sep. 2009 studiert er Komposition an der Musikakademie der Stadt Kassel bei Frank Gerhardt.

Jeong-Yeon Lee (*1976) graduated in composition from the College of Art, Kyungsung University. She received her master of music degree in composition at Yeungnam University and her doctoral degree in music composition from the Michigan State University. She won a variety of music competitions:  the 17th Young-Nam Composers’ Association, the Daegu Percussive Art Society Daegu, and the Best New Composer Contest, sponsored by Daegu Composers’ Association. She was commissioned by the Sonar String Quartet from Germany under the sponsorship of 2011 Daegu International Contemporary Music festival. 

She currently teaches at Yeungnam University, University of Ulsan, and Kyungsung University. She is also a member of Young-Nam Composers’ Association, Daegu Composers’ Association, the Korean Society of Woman Composers, and Silence.

Aziz Lewandowski  1987 - geboren in Berlin; ab 1995 – Klavierunterricht bei verschiedenen Lehrern; ab 2002 – Cellounterricht bei verschiedenen Lehrern; 2006 - 2008 – Studienvorbereitung an der Musikschule Kreuzberg-Friedrichshain im Fach Komposition (Komposition bei Helmut Zapf, Klavier bei Gerald Klose, Theorie bei Stephan Winkler); 2007 – Abitur; 2007 / 2008 – Preisträger beim Bundeskompositionswettbewerb; 2008 – zweiter Platz beim Kompositionswettbewerb „Jugend komponiert“ von Brandenburg; seit 2009 – Kompositionsstudium an der UdK Berlin bei Daniel Ott; 2010 – Auslandsaufenthalt in Marokko
Ju-Seub Lim (*1960) received Bachelor and Master of Music Composition at YeoungNam University Graduated and made Special Research at Detmold and Bremen National University for Music in Germany Awards in Contemporary Music Society in Seoul, Dong-A Music Contest, and the 2nd Kobe International Music Contest Performing music in Darmstadt Spring Music Festival and commissioned for Hannover Biennale. 
Presently, a Director of College of Music in YeoungNam University, a Guest Professional Reporter for Meail Newspaper, and the Music Director of Jeil Church 
Samir Odeh-Tamimi hat eine ganz eigene Musiksprache entwickelt, die sich aus seiner Auseinandersetzung mit westeuropäischer Avantgarde und arabischer Musikpraxis speist. Begeistert von sowohl der europäischen Klassik als auch der Ästhetik der Neuen Musik kam der palästinensisch-israelische Komponist im Alter von 22 Jahren nach Deutschland und studierte an der Universität Kiel Musikwissenschaft. Anschließend begann er an der Hochschule für Künste Bremen ein Kompositionsstudium bei Younghi Pagh-Paan. Die aus Südkorea stammende Komponistin ermutigte ihn, sich neben der Beschäftigung mit kompositorischen Vorbildern wie Giacinto Scelsi und Iannis Xenakis auch mit der Musikkultur seines Herkunftslandes auseinanderzusetzen. Diese hatte er in seiner Jugend unter anderem als Mitglied eines Ensembles erforscht, das traditionelle arabische Musik mit modernen Instrumenten interpretierte.

Inzwischen sind Samir Odeh-Tamimis Kompositionen bei renommierten Festivals zu hören, und er erhielt Kompositionsaufträge unter anderem vom Deutschlandfunk, dem Saarländischen Rundfunk, den Donaueschinger Musiktagen, dem Europäischen Zentrum der Künste Hellerau, dem WDR und dem Bayerischen Rundfunk/musica viva. 2010 wurde sein Musiktheaterwerk Leila und Madschnun bei der Ruhrtriennale in Bochum uraufgeführt. Im Rahmen des vom Ensemble Modern und dem Siemens Arts Program in Zusammenarbeit mit dem Goethe-Institut initiierten Projektes into Istanbul komponierte er 2008 ein von einem Aufenthalt in der türkischen Millionenstadt inspiriertes Werk für das Ensemble Modern. Sein Oratorium Hinter der Mauer, ein Kompositionsauftrag des RIAS Kammerchores anlässlich des 20. Jahrestages der deutschen Wiedervereinigung, kam mit dem RIAS Kammerchor und der musikFabrik im Berliner Radialsystem zur Uraufführung und wurde anschließend in Jerusalem und Dresden aufgeführt. Auch andere politische und geschichtliche Themen tauchen in seinem Schaffen auf. So bezieht sich das Werk Hálatt-Hissár („Belagerungszustand“) beispielsweise auf die gewaltvolle Belagerung Ramallahs im Jahr 2001. 

David Osten wurde 1992 in Altenburg (Thüringen) geboren. Seit 2010 studiert er Physik und Chemie in Berlin. Er war Preisträger von Bundeswettbewerb Komposition, Jugend komponiert Berlin-Brandenburg, Jungend komponiert Thüringen, u.a.. Im Moment erhält er an der Studienvorbereitenden Abteilung der Musikschule Friedrichshain-Kreuzberg eine Ausbildung für das Fach Orchesterdirigieren.
Abel Paúl wurde 1984 in Valladolid, Spanien geboren. Er hat Komposition bei Fabio Nieder und Richard Ayres an der Conservatorium van Amsterdam, und bei Walter Zimmermann an der Universität der Künste in Berlin studiert. Von 2009-2011 hat er an der UdK sein Master Studium in Komposition abgeschlossen. Paúl hat an Seminaren und Meisterkursen von, Brian Ferneyhough, Ivan Fedele, Salvatore Sciarrino und Hugues Dufourt und anderen teilgenommen.

2008 wurde Paúl der „Salvatore Martirano Composition Award“ der University of Illinois verliehen. Er war Komponist in Residenz beim vierten Forum für Junge Komponisten des Ensembles Aleph. Eine weitere Residenz erhielt er vom Ligeti Akademie Projekt mit dem ASKO-Schönberg Ensemble. Sein Musik wurde von ISCM’s „World Music Days“ in Schweden ausgewählt und er hat am Festival in Acanthes 2009 teilgenommen. Kürzlich hat Abel Paul eine lobende Erwähnung am Mauricio Kagel Wettbewerb in Wien bekommen (Jury unter Helmut Lachenmann). Darüber hinaus wurde ihm der Nationalpreis vom Spanischen Institut der Jugend verliehen.

Zahlreiche renommierte Ensembles haben seine Werke aufgeführt.

Im Radio hat man seine Musik beim Dutch Radio AVRO4 und Radio Nacional de España gehört. Abel Paúl lebt in Berlin.

Gwyn Pritchard wurde 1948 in Yorkshire, England geboren. Er studierte Violoncello und Komposition an der Royal Scottish Academy of Music.  Er wurde dem britischen Publikum in den späten 1970ern bekannt, aber die meisten seiner Kompositionen wurden außerhalb Großbritanniens aufgeführt, vor allem in Polen, der Schweiz, Deutschland und Italien. 
Sein Schaffen schließt nahezu alle Gattungen ein; er schreibt für Orchester, Kammer-Ensembles, Solo-Instrumente, für Stimme(n) und Live-Elektronik. Seine Werke wurden bei führenden internationalen Festivals aufgeführt, z.B. Warschauer Herbst, Wien Modern, Huddersfield, ISCM, International New Music Week, und vielen anderen. Sie wurden in zahlreichen europäischen Ländern aufgeführt, in den USA, Kanada, Australien, Neuseeland, China, Hong Kong und Südkorea. Gwyn Pritchards Kompositionen wurden oft von Rundfunk und Fernsehen gesendet, auch unter seiner eigenen musikalischen Leitung; anlässlich seines sechzigsten Geburtstags im Jahr 2008 erhielt Gwyn Pritchard einen Kompositionsauftrag des BBC Symphony Orchestra, das sein Werk „The Firmament of Time“ uraufführte. 
1982 gründete Pritchard das Uroboros Ensemble, das aus einigen der führenden Instrumentalisten Großbritanniens besteht. Er hat mehrere Kompositionen speziell für dieses Ensemble geschrieben und führte diese Werke als Dirigent des Ensembles in Großbritannien und auf dem Kontinent aus. 2003 gründete er das Reggello International Festival of Music in der Toskana.
 Gwyn Pritchard ist Professor für Komposition am Londoner Trinity Laban Conservatoire, und wurde von den verschiedensten akademischen Einrichtungen in Europa, Amerika und Asien eingeladen, Lesungen zu halten und Meisterklassen zu geben. Er schrieb für Programme der BBC, sowie Artikel und Rezensionen für eine Vielzahl von internationalen Musikzeitschriften.

Gwyn Pritchards Werk wird publiziert von Verlag Neue Musik, Berlin.

Für weitere Informationen: www.gwynpritchard.com.

Rainer Rubbert wurde 1957 in Erlangen geboren und wuchs in Berlin auf. 
1975-1981 studierte er Komposition an der Hochschule der Künste Berlin bei Prof. Witold Szalonek. Er erhielt zahlreiche Preise und Stipendien, u.a. 1979 den Prix Marcel Josse, 1986/87 das Cité des Arts-Stipendium Paris, 1989 den Kompositionspreis Budapest, 1992 den Kunstpreis Förderpreis Musik der Akademie der Künste, 2003 das Villa-Serpentara-Stipendium und 2007 den Carl-von-Ossietzky-Kompositionspreis. 2007 schuf er gemeinsam mit der Schriftstellerin Tanja Langer die Oper „Kleist“ für das Brandenburger Theater. 

Er lebt und arbeitet in Berlin.                                                       www.rainer-rubbert.de

Aziza Sadikova (1978) Bereits fünfjährig erhielt Aziza Sadikova ihren ersten Klavier- und Kompositionsunterricht an der Spezial-Musikschule für besonders Begabte in Ihrer Heimatstadt Taschkent, Usbekistan. Später studierte sie Komposition am Staatlichen Konservatorium Taschkent in der Klasse von Dmitri Yanov-Yanovsky und setzte in weiterer Folge ihre Studien am Birmingham Conservatoire sowie am Trinity College of Music, England.

Ihre Werke wurden bei dem Festival ASPEKTE Salzburg, Wien Modern, Uckermärkische Musik Wochen, bei Ether Festival London, beim „Theaterformen“-Festival in Deutschland sowie bei Tagen Neuer Musik „Art 2004“ in Georgien und dem Festival für zeitgenössische Musik in Taschkent „Illkhom XX“ aufgeführt.

Ihre Kompositionen „Fraza“, „Laniti“ und „Kalam“ feierten unter der Leitung von Rüdiger Bohn und Manuel Nawri ihre Premiere in Berlin. Die Aufführung von „Variation“ fand in der Queen Elisabeth Hall mit Thomas Gould und Britten Sinfonia beim Ether Festival 2011 statt und die Videoinstallation „Clavecin“ mit Jane Chapman begeisterte das Publikum beim „Sound Source“ Festival. 

Zu Zeit kollaboriert Aziza Sadikova mit österreichischer Schriftsteller Arno Geiger in ein Kammeroper Projekt.

Aziza Sadikova lebt und arbeitet in Berlin, ihre Werke werden vom „Ries & Erler“-Verlag veröffentlicht.
Anton Safronov  wurde 1972 in Moskau geboren, studierte Komposition am Staatlichen P.Tschaikowski-Konservatorium seiner Heimatstadt bei Edison Denisov. Es folgten Aufbaustudium in Deutschland bei Walter Zimmermann und Wolfgang Rihm, Erste Preise an Kompositionswettbewerbe in Russland und in Frankreich, Stipendien an der Deutschen Akademie Villa Massimo in Rom, der Akademie Schloss Solitude in Stuttgart, des Berliner Kultursenats, der Heinrich-Strobel-Stiftung des SWR, der Kunststiftung Baden-Württemberg, der Stadt Baden-Baden (Baldreit-Stipendium) u.a. Werke von Anton Safronov wurden u.a. bei den Festivals wie der MaerzMusik Berlin, der „Klangspuren“ der Münchener Biennale, dem ECLAT-Festival Stuttgart, der Dresdener Tage für Zeitgenössische Musik, der Kasseler Musiktage, der Gaudeamus Music Week in Amsterdam, dem Schnittke Festival in London, der Musikbiennale Zagreb, der Moskauer Biennale für zeitgenössische Künste, dem „Moskauer Herbst“, dem Festival „Another Space“ der Moskauer Philharmonie aufgeführt. Heute lebt und arbeitet der Komponist in Berlin und in Moskau. Unterrichtstätigkeiten führten ihn an das Moskauer Konservatorium sowie die Universität der Künste Berlin, wo er derzeit Lehrauftrag an der Fakultät Musik innehat. 

Steffen Schleiermacher, geboren 1960 in Halle, 1980-1985 Studium an der Musikhochschule „Felix Mendelssohn-Bartholdy“ Leipzig, 1986/87 Meisterschüler an der Akademie der Künste, seit 1988 freischaffend in Leipzig, Spezialisierung auf die Musik des XX. Jahrhunderts, 1989/90 Zusatzstudium an der Musikhochschule Köln bei Aloys Kontarsky , seit 1988 Leiter der Konzertreihe „musica nova“ am Gewandhaus Leipzig, 1989 Gründung des Ensemble Avantgarde, seit 1990 als Komponist, Pianist und Dirigent Konzert- und Vortragsreisen in fast alle Länder Europas, die USA, nach Südamerika, Südostasien und in den Fernen Ostens, Aufführungen durch das Gewandhausorchester, das Ensemble Modern, die Dresdner Philharmonie, das Konzerthausorchester Berlin u.a.,  ca 60 CD-Aufnahmen vorwiegend bei  Musikproduktion Dabringhaus&Grimm, darunter Einspielung des gesamten Klavierwerkes von John Cage, seit 1985 viele Preise, Auszeichnungen und Stipendien, z.B. Stiftung Kulturfonds, Christian&Stefan Kaske Preis, Villa Massimo Rom, Japan Foundation, Cité des Arts Paris, zahlreiche Schallplattenpreise (darunter 3x Echo Klassik), 2010 Chevalier des arts et lettres

Dieter Schnebel  geboren 1930 in Lahr/Baden. Er studierte zunächst an der Freiburger Musikhochschule 1949-52. Anschließend folgte das Studium der evangelischen Theologie, Philosophie und Musikwissenschaft in Tübingen.               

Die Ablehnung jeglichen Dogmatismus führte ihn zu experimentellen Konzept- und Prozesskompositionen, aus dieser Phase stammen Glossolalie 61 (1959/60), Das Urteil (nach Kafka, 1959) und Ki-No (1963/67), in denen er die Verwendung der Stimme um völlig neue Dimensionen vom Flüstern und Röcheln bis hin zum Schreien erweiterte. Außerdem entstanden kirchenmusikalische Werke, darunter auch Stücke für den Kirchenpavillon der EXPO 2000 und die documenta 2001.

1976 wurde eigens für ihn eine Professur für Experimentelle Musik und Musikwissenschaft an der Hochschule der Künste in Berlin eingerichtet, die er bis zu seiner Emeritierung 1995 innehatte.

Durch die Gründung der Gruppe „Die Maulwerker“ systematisierte Schnebel sein, offenes Werkkonzept, in dem Musiker in unkonventionellem Einsatz ihrer Instrumente und Stimmen zu Aktionen im Raum aufgefordert sind.  Er ist Mitglied der Akademie der Künste Berlin und der Bayerischen Akademie der Künste.

Johannes Schütt  geboren 1962.  1984 Diplom als Klarinettist am Konservatorium Winterthur. Konzerttätigkeiten, Einspielungen für Radio, Fernsehen und auf Tonträger. Weiterbildung in Komposition bei Klaus Cornell, David Angel und für Computermusik bei Gerald Bennett an der Hochschule Musik und Theater (HMT) Zürich. Ab 1994 Mitglied des Komponisten-Forums des Schweizerischen Zentrums für Computermusik. Arbeitet seit 2005 am Institute for Computer Music and Sound Technology (ICST) in Zürich und dort Mitglied der Forschungsgruppe Ambisonics. Johannes Schütt betreut das Computermusicstudio des ICST an der Zürcher Hochschule der Künste in Zürich. 

Publikation: "Vietnam Le Pays Du Dragon Bleu" CD zum gleichnamigen Fotobuch. Seine Kompositionen sind mehrheitlich im Surroundformat  "Ambisonics", einem 3D-Raum-Klang verfahren erstellt. 

Seine Werke wurden in der Schweiz, Korea, Hong-Kong,Vietnam, Deutschland, Niederlande, an der ICMC 2006 New Orleans, USA und am Festival International Synthese Bourges aufgeführt.

Stepha Schweiger, geboren im Dezember 1964 in Regensburg, als Komponistin in der Experimentellen Musiktheater- und Indieszene seit 1982 aktiv. 

Kompositionsstudium mit Meisterschülerexamen UdK Berlin 2002, IRCAM-Jahr 2000/01. Vorträge und Lehrtätigkeit u.a. University of New Mexico, USA, Hochschule für Musik Hanns Eisler und Institut für Neue Musik, Berlin, IRCAM, Paris. 

Band - und Songprojekte. Kompositionsaufträge und Aufführungen Neuer Musik seit 1990 in Europa, den USA und Brasilien. Tonträger-Releases seit 1986. 

Studierte Komposition im Hauptfach bei Walter Zimmermann und Gösta Neuwirth, studienbegleitend u.a. bei Helmut Lachenmann und Klavier bei Cristian Petrescu.

Stationen: Bayern, New York, Paris, Den Haag. Jetzt dauerhaft in Berlin.

Yelin Song  kommt aus Südkorea und ist sie 1991 geboren, seit 5 Monaten in Berlin. Mit 15 Jahren hat sie Klavier und Geige studiert. Seit Januar 2012 lernt sie Deutsch und genießt Kompositionunterricht von Helmut Zapf.

Susanne Stelzenbach, geboren in Reudnitz (Thüringen)  lebt als freischaffende Komponistin und Pianistin in Berlin / Kompositionen für kammermusikalische Besetzungen, Audioart, Musiktheater,  Konzertinstallationen  /  1997-2008  Komposition, musikalische Einstudierung und Leitung zahlreicher Arbeiten in Zusammenarbeit mit dem Komponisten Ralf Hoyer: Musiktheater, Konzert-, Video- und Klanginstallationen / Leitung des interdisziplinären Kunstfestes „pyramidale“ in Berlin Hellersdorf / Kompositionsstipendien und Preise u.a. 2006 via nova Kompositionspreis Weimar / 2006 Auszeichnung Klanginstallation glocken geigen glas II in Bourges (Frankreich) / 2006 und 2008 nach internationaler Ausschreibung Auswahl elektroakustischer Kompositionen für das “international women’s electroacoustic listening room project” California State University, Fullerton /  2008 Preisträgerin des Internationlen Komponistinnenwettbewerbs in Unna / 2009 Miriam Gideon Composition Award (USA) / 2011 Unterwasseroper „AquAria Palaoa – Das Alter der Welt“ Uraufführung im Jugendstilbad Stadtbad Neukölln / 2012 künstlerische Leitung des Festivals „intersonanzen“ in Potsdam / Rundfunksendungen und Aufführungen zahlreicher Werke in vielen europäischen Ländern und den USA.                               www.susanne-stelzenbach.de

Sebastian Stier, geb. 1970 in Köthen/Anhalt, studierte Komposition bei Paul-Heinz Dittrich in Berlin und im Anschluss bei Hanspeter Kyburz. Seit 2004 ist der Dozent für Tonsatz und Analyse an der HfM "Hanns Eisler" Berlin. Er erhielt u. a. ein Aufenthaltsstipendium an der Cité Internationale des Arts Paris (2002), den Busoni-Förderpreis der Akademie der Künste Berlin 1997, den Stuttgarter Kompositionspreis 2001 und den 1. Preis des Kompositionswettbewerbes der Weimarer Frühjahrstage für zeitgenössische Musik 2006 und schrieb Auftragswerke für die Musikakademie Rheinsberg, die Dresdner Tage für zeitgenössische Musik, den MDR, den WDR, den DLF, und die Wittener Tage für neue Kammermusik. Seine Werke wurden u. a. vom Ensemble Modern, Klangforum Wien, ensemble recherche, SONAR Quartett, Ensemble Resonanz und ensemble courage gespielt.

Seit 2007 wird sein Gesamtwerk bei der Edition Juliane Klein verlegt

                                                                                                        www.editionjulianeklein.de
Lothar Voigtländer  1943 geboren,  erhielt seine musikalische Ausbildung im Dresdner Kreuzchor und an der Hochschule für Musik in Leipzig, die er mit Staatsexamina in Dirigieren (Rolf Reuter) und Komposition (Fritz Geißler) abschloss. Nach seiner Tätigkeit als Chordirektor und Kapellmeister am Theater der Altmark und einer weiteren Ausbildung an der Akademie der Künste in Berlin als Meisterschüler für Komposition bei Günter Kochan lebt und arbeitet Voigtländer seit 1970 als freischaffender Komponist in Berlin. 

Er war Gründungsmitglied und Vizepräsident der „Gesellschaft für elektroakustische Musik“ und erhielt 1992 eine Gastprofessur an der Universität Paris VIII. Seit 2001 hat er einen Lehrauftrag und seit 2003 eine Professur für Komposition an der Musikhochschule Dresden inne. Daneben war Voigtländer Gründer des Festivals „Lange Nacht der elektronischen Klänge“, ist z.Zt. Mitglied des Aufsichtsrates der GEMA und Präsident des Deutschen Komponistenverbandes. 

Das kompositorische Schaffen umfasst bisher 4 Orchestermusiken, 3 Sinfonien, 2 Oratorien, Orchesterlieder, die Kammeroper „VISAGES“, ein Violinkonzert, diverse Chor-   und Kammermusiken sowie elektro-akustische und multimediale Kompositionen  (Recitals ) und Klanginstallationen. 

Internationale CD´s und Preise, Arbeit in den Studios Bourges, Zürich, Basel, Hilversum, Freiburg (SWR), Bratislava und  Budapest.            www.lothar-voigtlaender.de

Iannis Xenakis, geboren 1922 in Braila/Rumänien, 2001 in Paris gestorben. Ingenieurstudium am Polytechnikum Athen, 1947 Emigration nach Paris. Dort Kompositionsstudien bei Darius Milhaud, Arthur Honegger, Hermann Scherchen und Olivier Messiaen. 1948–60 Assistent des Architekten Le Corbusier in Paris. Gründer des Centre d’Etudes de Mathématique et Automatique Musicales (CEMAMu) in Paris und des Center of Mathematical and Automated Music an der Indiana University. Lehrtätigkeit an der Universität Paris. Ausgezeichnet u.a. mit dem Kyoto Preis 1997 und dem Polar Music Prize 1999. www.iannis-xenakis.org 

Helmut Zapf Ersten Klavier - und Orgelunterricht beim Ortspfarrer Gerhard Voltz. 

1974-79 Studium der Kirchenmusik in Eisenach. Während dieser Zeit  besuchte er regelmäßig den Ferienkurs für Neue Musik in Gera, besonders den Kompositionskurs bei Paul-H. Dittrich und die Elektronikkurse bei Lothar Voigtländer. Von 1979 – 82 arbeitete er als Kantor und Organist in Eisenberg (Thüringen).

1982 wurde er Meisterschüler an der Akademie der Künste der DDR in Berlin bei Prof. Georg Katzer und studierte dort, mit Unterbrechung durch die Zeit als Waffenverweigerer (sogenannter Bausoldat 1982-84) bis 1986. 

Seither freiberuflicher Komponist  und lebt in Panketal bei Berlin. 

Verschiedene Preise, Stipendien und Arbeitsaufenthalte, u.a:

2004  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

2011 Arbeitsstipendium im ICST Zürich (Institut für Computer und Sound Technology)
mehr unter : www.helmutzapf.com
Fabian Zeidler wurde am 10. April 1991 in Berlin geboren. Im Alter von sechs Jahren begann er Klavierunterricht zu nehmen, ab 1999 widmete er sich zusätzlich mit großer Begeisterung dem Schlagzeug. Mit diesem als Hauptinstrument wurde er 2003 am musikbetonten Gymnasium “Beethoven-Oberschule” angenommen. Dort erlangte er im Jahr 2010 das Abitur. Den Weg zum Komponieren fand Fabian früh; gefördert durch Kennenlernen Neuer und zeitgenössischer Musik im Wahlpflichtfach und Leistungskurs Musik an der Beethoven-Oberschule manifestiert sich der Wunsch des Musikstudiums. 2010 begann er neben dem Zivildienst die studienvorbereitende Ausbildung im Fach Komposition an der Musikschule Friedrichshain-Kreuzberg bei den Dozenten Stephan Winkler und Helmut Zapf.

Fabian Zeidler erhielt zuletzt den 1. Preis, wie einen Sonderpreis beim Kompositionswettberwerb Jugend Komponiert Brandenburg 2012.

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 arbeitet als Komponist, Pianist (Interpret von historischer bis zeitgenössischer Musik), Improvisator und elektronischer Musiker. 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. Anissegos arbeitet in mehreren Projekten, darunter das Ensemble European Music Project, das Ensemble Junge Musik, das Geschwistertrio IAMA, die Gruppen “Lynx”, “Grix”, “KAYA”, “ΣΩΜΑ”, und “ddaA”. Zusammenarbeit mit der Tanzgruppe adLibdances seit 2007. Darüber hinaus gibt es zahlreiche Projekte und CD-Veröffent-lichungen im Bereich der zeitgenössischen, Improvisierten und Elektronischen Musik.

                                                                                                      www.enstase.com
Matthias Badczong 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. Mit der Akkordeonistin Christine Paté realisiert er seit 1999 eine eigene Kammermusikreihe mit dem Titel  „klarinette- akkordeon plus“, zu der verschiedenste Gäste eingeladen und in enger Zusammenarbeit mit den Komponisten zahlreiche neue Werke uraufgeführt werden.
Andre Bartetzki (Elektronik)  geboren 1962 in Berlin begann Andre Bartetzki seine Berufsausbildung und Arbeit als Tontechniker in den Rundfunkstudios der ehemaligen DDR. 1987-1993 absolvierte er das 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 elektroakustischen Studio der Musikhochschule "Franz Liszt" als Dozent und technischer Leiter und hatte gleichfalls einen Lehrauftrag an der Bauhaus-Universität in Weimar inne. Seit Ende 2009 leitet er gemeinsam mit Volker Straebel das Elektronische Studio der TU-Berlin.

Andre gab weltweit Workshops und Vorträge über elektroakustische Komposition und Programmierung. Neben seiner Lehrtätigkeit arbeitet er als Programmierer und Klangregisseur im Bereich Neue Musik, Klang- und Medienkunst.

Seine eigenen künstlerischen Projekte, die er seit mehr als 15 Jahren verfolgt, umfassen vor allem elektroakustische, audiovisuelle und instrumentale Kompositionen und Improvisationen sowie Klang- und Videoinstallationen, für die er oft mit zahlreichen Musikern und Ensembles, Tänzern und Bildkünstlern zusammenarbeitet. Er ist häufiger Gast auf vielen internationalen Festivals für zeitgenössische Musik und Computermusik sowie Medienkunst und war Stipendiat beim ZKM Karlsruhe, im Künstlerhaus Ahrenshoop sowie in der Denkmalschmiede Höfgen.

Seine Klangkunstarbeiten wurden zu Festivals und in Einzelausstellungen in Berlin, Zepernick, Torgau, Erlangen, Hannover, Lissabon, Andratx/Mallorca, Höfgen, Huddersfield und London präsentiert.
Matthias Bauer (Kontrabass)  siehe unter Komposition
Jörgen Brilling (Gitarre) erhielt seine Ausbildung bei international renommierten Interpreten. Er studierte bei Wulfin Lieske an der Hochschule für Musik und Theater in Hamburg - wo er nach dem Künstlerischen Diplom noch sein Konzertexamen absolvierte - und José Tomas in Alicante. Die wichtigsten Einflüsse für seine gitarristische und künstlerische Entwicklung kamen von Abel Carlevaro, Montevideo sowie Alexander Frauchi, Moskau, dessen Meisterschüler er von 1993 bis 1995 war. Parallel zu seiner Ausbildung als Gitarrist studierte er Musikwissenschaften und Kunstgeschichte und schloss mit einer Magisterarbeit über ”Die Gitarre im Schaffen von Hans Werner Henze” ab. Bereits als Student trat er u.a. beim Schleswig-Holstein-Musikfestival, Eutiner Konzertsommer und in Schloss Elmau auf, spielte mit der Hamburger Camerata sowie den Hamburger Symphoniker und wirkte bei Ur- und Erstaufführungen zeitgenössischer Werke mit. Er war Finalist im International Scandinavian Guitar Competition (Finnland) sowie im Internationalen Gitarrenwettbewerb Frechen (Deutschland). Jörgen Brilling unterrichtete über mehrere Jahre als Assistent an der Hamburger Hochschule für Musik und Theater sowie als Dozent am Hamburger Mozarteum und lebt heute als freischaffender Musiker in Berlin.

Gleichwertig nebeneinander stand und steht bei Jörgen Brilling seit Jahren die solistische und die kammermusikalische Arbeit, wobei ausgefallene Besetzungen wie Gitarre & Akkordeon oder Gitarre & Orgel hier ebenso ihren festen  Platz haben wie „konventionelle“ Duos mit Sopran, Flöte, Cembalo oder Cello. Dies belegen auch die CDs, die er eingespielt und an denen er mitgewirkt hat. 2011 veröffentlichte Jörgen Brilling seine E-Gitarren-Solo CD Ripples – minimalistic music for multiple guitar(s) & bass sowie La Fin du Rêve, eine CD, die er mit dem DUO BRILLING&MAHNKEN (Gitarre und Akkordeon) aufgenommen hat.

Uwe Dierksen (Posaune)  geboren 1959 in Hannover, studierte Posaune in Hannover, Hamburg und London. Seit 1983 ist er Posaunist im Ensemble Modern und arbeitete seitdem mit namhaften Musikern, Komponisten und Dirigenten zusammen. Zahlreiche Kompositionen sind für ihn geschrieben und von ihm uraufgeführt worden.
Er spielte über 20 CDs ein, davon etwa ein Drittel als Solist. Er war Gastprofessor und Dozent an der Hochschule der Künste in Bremen und ist Dozent bei den Internationalen Ferienkursen in Darmstadt, sowie bei den Meisterkursen Impuls in Graz.

Als international konzertierender Solist spielte Uwe Dierksen u.a. mit dem Arditti Quartett, dem Bayerischen Rundfunksinfonieorchester, dem Österreichischen Sinfonieorchester, dem Frankfurter Opern- und Museumsorchester, dem Orchester des Saarländischen Rundfunks, dem Ensemble Modern in der Tokio City Opera, dem Niederländischen Rundfunkorchester und dem Konzertorchester Lissabon / Portugal, dem Mitteldeutschen Rundfunk, dem Scharoun Ensemble (Berliner Philharmoniker).

Erik Drescher  (Flöte)  geboren in Bremen. Lebt in Berlin.

Studium der Flöte bei Carin Levine und Hans-Jörg Wegner an der Hochschule für Musik Detmold. Meisterkurse u.a. bei Robert Aitken, Roberto Fabbriciani und Auréle Nicolet; private Studien bei Robert Dick. Mehrmalige Teilnahme an den Internationalen Feienkursen für Neue Musik Darmstadt.

Konzerttätigkeit weltweit solistisch, als Mitglied im Trio Nexus und als Gast in verschiedenen Ensemble wie etwa dem Ensemble Modern, Klangforum Wien, Ensemble Mosaik, Kammerensemble Neue Musik.

Einladungen zu Festivals wie documanta X (Kassel), musikprotokoll im Steirischen Herbst (Graz), bludenzer tage zeitgemäßermusik, „Primavera en La Habana“ (Kuba), Norbergfestival (Schweden), SPOR Festival (Arhus), tina b (Prag), Weltmusiktage Stuttgart, Jornadas de creación musical Instrumenta en la Fonoteca (Mexico City), Callendo de la ruido Guanajuato, Instrumenta (Oaxaca, Mexico) UNESP (Sāo Paulo), EIMAS Festival (Rio de Janeiro)

Schwerpunkt zeitgenössische Musik. Arbeiten, darunter Arbeiten und Uraufführungen so unterschiedlicher Komponisten wie Peter Ablinger, Maryanne Amacher, Malin Bång, Antoine Beuger, Dror Feiler, Beat Furrer, Friedrich Goldmann, Hanna Hartman, Adriana Hölszky, Nicolaus A. Huber, Jamilja Jazylbekova, Sven-Ake Johansson, Bernhard Lang, Klaus Lang, Alvin Lucier, Michael Maierhof, André O. Möller, Chris Newman, Phill Niblock, Ivo Nilsson, Helmut Oehring, Christoph Ogiermann, Younghi Pagh-Paan, Marianthi Papalexandri-Alexandri, Cornelius Schwehr, Martin Schüttler, Salvatore Sciarrino, Simon Steen-Andersen, Jennifer Walshe.

Rundfunkaufnahmen beim Deutschlandfunk, HR, ORF, SWR, WDR, Radio Bremen.

Katharina Hanstedt studierte Harfe und Klavier in Leipzig, war lange Jahre Harfenistin im Berliner Sinfonieorchester, gastiert in Orchestern des In- und Auslandes, konzertiert als Solistin, unterrichtet, gibt Harfenmusik heraus. Ihr Hauptinteresse gilt der Neuen Musik.

Sie spielte 2006 die Uraufführung der Lieder von Lothar Voigtländer.

Franka Herwig, 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 Bundespreisträgerin bei Jugend musiziert. Franka Herwig wurde gefördert von der Studienstiftung des deutschen Volkes, der Gerda und Luigi Pradé Stiftung , sowie der Wolfgang Petermann Stiftung. Sie ist derzeit Stipendiatin der Oscar und Vera Ritter Stiftung .

Als Kammermusikerin konzertierte sie  mit dem Ensemble Mosaik, dem Ensemble Junge Musik Berlin, dem Ensemble Experimente, dem Ensemble Mini unter Joolz Gale, sowie dem Berliner Sinfonieorchester unter Scott Lawton, der Norddeutschen Philharmonie Rostock  und den Jungen Müncher Philharmonikern unter Mark Mast. 

Ein fester Bestandteil ihrer kammermusikalischen Arbeit bildet das Gramse –Herwig Duo mit dem Violinisten David Maria Gramse.

Konzerte führten sie nach Frankreich, Italien, Griechenland, Spanien und die USA und Südkorea. Franka Herwig lebt und arbeitet als freischaffende Musikerin in Berlin. 

Josefine Horn, (Orgel)  geboren 1965 in England, Studium Kirchenmusik und Musiktheorie in Stuttgart, Kantorin in Berlin Nikolassee.
Elena Margarita Kakaliagou (Horn) ist eine griechisch-österreichische Hornistin. Sie absolvierte ihr Konzertfach Studium in Graz Österreich und ihr Master Studium in der Sibelius Akademie in Finnland in 2010. 

Seit 2006 beschäftigt sie sich mit zeitgenössischer Musik, Musiktheater und freie  Improvisation durch Meister Kurse mit Klangforum, Impuls und Ensemble Modern. 

Als Mitwirkende hat sie unter anderen mit Ensemble Linea, KNM, Warschauer Jugend Orchester und diversen Orchester gespielt, in Ländern wie Finnland, Dänemark, Österreich, Frankreich, China, Jordanien,Griechenland, Polen, Malta etc. 

Sie ist Mittgründerin des Rank Ensembles (www.rankensemble.com) für zeitgenössische und frei improvisierte Musik in Finnland, des PARA Trio in Österreich und des interdisziplinären, avant-gard Ensembles luiss (www.luiss.org), mit welchen Gruppen sie auf Residencies (Hotel Pupik), Festivals (new adits, Musiikka nova ua) aufgetritt.

Stefan Keller  (Tabla)  siehe unter Komponisten 
Max Kolomiiets (Oboe) graduated from the National Music Academy of Ukraine in 2005 as oboist (the class of Prof. V. Boiko) and in 2009 as composer (the class of Prof. M. Kovalinas).
He is the winner of the national competition “Gradus ad Parnassum” (Kiev, 2000, 1. award), Biennial of actual arts of Ukraine (Kiev, 2004), “The Forum of creative youth” (Kiev, 2007, 2. award). He took part in summer school “Composing Techniques” (Ohrid, Macedonia, 2000). As the performer he took part in many Ukrainian and foreign festivals and also master courses "Ensemble-Akademie" (Freiburg) – offer courses on the performance practice of historical (Freiburg Baroque Orchestra) and contemporary music (Ensemble Recherché), Summer New Music Courses in Darmstadt (2010), impuls academy (Graz, 2011) Per suonare l'oboe (Freiburg, 2011).
His music has been performed at the international festivals : "Other space" (Moscow, Russia), "Time of music: Fin de siecle" (Saint Petersburg), "Dialogs" (Minsk, Belarus), "Gogolfest" (Kyiv, Ukraine), "Kiev Music Fest" (Kyiv, Ukraine), "International Forum of Young Composers" (Kyiv, Ukraine), "Nabokov days" (Kyiv, Ukraine), "Ukrainian Avant-garde" R. Kofman's project (Kyiv, Ukraine), "Contrasts" (Lviv, Ukraine), "Music Marine Fest" (Odessa, Ukraine), Summer New Music Courses in Darmstadt (Darmstadt, Germany).
Among the performers of his music are the National Symphony Orchestra of Ukraine (Kiev, Ukraine), Kyiv Chamber Orchestra (Kiev, Ukraine), Syrinx Flute Quartet (Moscow, Russia), Ensemble Nostri Temporis (Kiev, Ukraine), GAM-Ensemble (Moscow, Russia).

Bini Lee (Sopran)  Die aus Südkorea stammende Sopranistin Bini Lee begann 1998 ihr Gesangsstudium an der Hochschule für Musik Hanns Eisler in Berlin und absolvierte es mit Auszeichnung an der Hochschule für Musik und Theater in München. Schon während der Studienzeit nahm sie am Schlossopernfestival Rheinsberg und am Kurt-Weill-Festival in Dessau teil, 2002 war sie Preisträgerin beim Internationalen Gesangswettbewerb der Festspielstadt Passau und erhielt den Preis des Deutschen Akademischen Austauschdienstes (DAAD).

Von 2002 bis 2007 war sie als festes Ensemblemitglied am Theater Vorpommern in zahlreichen Fachpartien zu sehen. Weiterhin gastierte sie im Staatstheater Oldenburg und im Nordharzer Städtebundtheater. Sie trat bei Liederabenden und Konzerten z.B. bei den Darmstädter Residenzfestspielen, bei der Operngala  in Tokyo „Bunka Center“  und dem Silvesterkonzert in der Essener Philharmonie auf. 2008 gastierte sie unter anderem als Cassiopeia in der szenisch uraufgeführten Oper "Andromeda Liberata" von Vivaldi in München sowie beim Offenbach-Festival in Bad Ems.
Im Sommer 2009 feierte sie große Erfolge mit dem selbstkonzipierten Multimedialen Liederabend "Bilder zum Hören, Lieder zum Sehen" mit Bildern von Carl Spitzweg. Und im Sommer 2010 folgte der zweite Teil des Liederabends „Das Rosenmärchen ist erzählt…“. Seit 2009 arbeitet sie regelmäßig zusammen mit der Novoflot Opern-Company (Berlin).
Sabrina Ma wurde 1985 in Großbritannien geboren und wuchs in Hongkong auf. Ihre musikalische Ausbildung im Fach klassisches Schlagzeug erhielt sie in den USA (Michigan) und Deutschland (Freiburg und Karlsruhe). Gewinnerin auf zahlreichen internationalen Wettbewerben, Sabrina Ma tritt regelmäßig als Solistin und Kammermusikerin auf wie z.B. bei dem Warschauer Herbst, den Internationalen Ferienkurse für Neue Musik Darmstadt, der Pfingstwerkstatt für Neue Musik Rheinsberg, der Internationale Ensemble Modern Akademie und dem pyramidale Festival in Berlin. Sie lebt heute in Berlin und Karlsruhe.
Moritz Müllenbach wurde in Zürich geboren und studierte ebenda Violoncello bei Martina Schucan und Roel Dieltiens sowie Komposition bei Isabel Mundry. Seine Faszination für neue und neuste Musik hinderte ihn nicht, auch zum Barockcello einige Liebe zu entwickeln. Nach seinem Konzertdiplom besuchte er ein Nachdiplomstudium mit Schwerpunkt auf zeitgenössischem Repertoire bei Christophe Roy in Paris. In Formationen wie dem Ensemble Phoenix Basel, ecco, dem ensemble Nomos, als Mitgründer des ensembleTZARA und dem fathom string trio, bzw. als Gast bei der Sinfonietta Basel oder des Collegium Novum Zürich arbeitete Moritz mit Komponisten wie Mauricio Kagel, Nicolaus A. Huber, Mischa Käser, Helmuth Oering oder Alfred Knüsel und brachte zahlreiche Stücke zur Uraufführung, dokumentiert von unterschiedlichen Institutionen wie DRS2, Deutschlandradio, WDR, Espace2, Radio LoRa oder dem mazedonischen und ukrainischen Fernsehen. Im Dezember 2009 spielte er mit ecco sein Debüt in der Philharmonie Berlin, im Sommer 2010 folgte ein Portraitkonzert des fathom string trio an den internationalen Ferienkursen Darmstadt. Zur Konzert- und Kompositionstätigkeit treten Konzeption von Veranstaltungen (ignm Zürich, Intendanz Tage für Neue Musik Zürich 2013) sowie Unterricht an der Kantonsschule Wiedikon, in welchem der Bezug zu heutigem Schaffen ebenfalls eine wichtige Rolle spielt.

Thomas Noll  (Orgel) *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.                                       www.organworks.de.

Christine Paté, (Akkordeon) in Lyon geboren, erhielt 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. Immer mehr fühlte sich Christine Paté dem Akkordeon verpflichtet und setzte in den Jahren von 1990-1993 ihre Studien bei Prof. Hugo Noth als DAAD-Stipendiatin fort.

Seit 1994 lebt Christine Paté als freischaffende Musikerin und Musikpädagogin in Berlin. Sie konzertiert international solistisch sowie als Kammermusikerin in den unterschiedlichsten Besetzungen und 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 engsterZusammenarbeit mit den Komponisten.

Nathan Plante, (Trompete) ist in San Diego, Kalifornien aufgewachsen und lebt seit acht 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, Benjamin Schweitzer und Helmut Zapf zu hören.
Meriel Price (Saxophone) ist 1980 in Reading, England geboren. Nach einem Studium am Berkshire College of Art and Design, wo sie auf Skulptur spezialisiert hatte, beschloß sie sich ganz dem Saxophon zu widmen und wurde in die Klasse von Rob Buckland am Royal Northern College of Music, Manchester aufgenommen. Hier arbeitete sie mit zahlreichen Komponisten an neuen Werken für ihr Instrument und 2002 uraufführte das ihr gewidmete Saxophonkonzert "Crazy Diamonds Shining" von Pete Meechan, in London. 2004 schloß sie ihr Studium am RNCM mit einem Bachelor ab und erhielt zudem das "Professional Performance Diploma". Sie ist Preisträgerin des Hilda Anderson Deane Prize. Unterstützt durch ein DAAD Stipendium studierte Meriel Price Konzertexamen in der Klasse von Johannes Ernst an der UdK Berlin. 

Zur Zeit arbeitet sie auf Stimuli, ein multimediales Konzertprogram die neue, für sie komponierte Stücke mit ihr experimentelle Videokunst kombiniert. Das Projekt ist unterstutzt von einem Elsa-Neumann-Stipendium. Sie ist ein viel gefragte Kammer- und Orchestermusikerin und hat u.a mit dem Berliner Philharmonikern gespielt. Als Solist ist sie bei zahlreichen Musikfestivals zu hören.
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 dem Bachelor of Arts abschloss. 2003 wurde sie in Linz in der Gesangsklasse von Prof. William Mason aufgenommen, wo sich im Herbst 2006 ein Diplom mit Auszeichnung anschloss. Im Anschluß war sie Studentin von Prof. Julie Kaufmann und seit 2009 auch von 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) begleiteten ihre Ausbildung.

In vielen Rollen stand sie in Wien, Linz, Stuttgart, Berlin und Salzburg auf der Bühne: “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, in Salzburg die Partie der Friederike in der Kinderoper „Die feuerrote Friederike“ von E. Naske, sie sang bei der BerlinInternationalOpera und den Monbijoufestspielen Berlin , sang und spielte die Luise in der Jubiläumsproduktion „shilla“ im Rahmen des Marbacher Sommertheaters unter der Regie von Stephan Bruckmeier, in der „Sommernachtsopera” (2010 u.a. Norina-Arie, Fiordiligi-Duett, Arie der Marzelline), in der Gipsy Opera (2011 Arie der Norma) und gab die Pamina in Angelika Luz’ Inszenierung der „Zauberflöte” unter dem Dirigat von Carl Burger in Süddeutschland.

Als Filmschauspielerin war Antje Marta Schäffer u.a. auf ARD in der in Berlin unter der Regie von Bodo Fürneisen gedrehten ANTAEUS-RBB-Filmproduktion „Rapunzel“ zu sehen.

Seit 2004 gestaltet sie eigene Programme im Bereich Chanson, Kabarett, Oper, Operette und Lied, singt Galakonzerte (Vogtland Philharmonie, Berliner Kammerorchester etc) und im Oratorienfach (Bach Weihnachtsoratorium in  Berlin, Johannespassion in Stuttgart u.a) Im Bereich Zeitgenössische Musik interpretiert sie Werke von Friedrich Schenker, Helmut Zapf, Lothar Voigtländer, Georg Katzer, Matthias Bauer, Winfried Michel, Lothar Lämmer und Friedrich Goldmann, u.a. bei den Zepernicker Randspielen.                                                       www.antjemartaschaeffer.de    

Christian Steyer (Sprecher)  ist auch Musiker und Schauspieler. Desweiteren schreibt er, leitet mehrere Chöre und unterrichtet.

Als Sprecher feiert er seinen bisher größten Erfolg immer freitags um 19:50 Uhr in der MDR-Fernseh-Serie »Elefant, Tiger & Co.«, dem Original der vielfach kopierten Zoo-Doku-Serie mit mehreren Millionen Zuschauern. Seine unabhängig davon entstandenen Tiergedichte »Vom kleinen Storch der Vater«, die Christian Steyer auf der beiliegenden CD selbst liest, erschienen 2007. Für »Amazonien«, das weltgrößte 360°-Panorama von Yadegar Asisi, schrieb er alte indianische Legenden um, die in der Ausstellung in Leipzig zu hören sind. Das Hörbuch erschien zur Leipziger Buchmesse im März 2011.

Prodromos Symeonidis (Piano) Nach dem Gewinn von insgesamt sieben Preisen beim „Concours Olivier Messiaen piano contemporain“ (Paris) und beim „Concours International de piano d'Orléans“ nahm Prodromos Symeonidis den Platz eines wichtigen Interpreten in der Welt der zeitgenössischen Musik ein. Sein Spiel hat oft bei großen Persönlichkeiten und Kritiker Begeisterung und Lob hervorgerufen... „un grand artiste“, „un roi du piano“ (Yvonne Loriod Messiaen), „an outstanding technique and a superb musical sensitivity“ (Kent Nagano), „geistig wie manuell eindringliches Spiel“, „außerordentlich anschlagsvariabel“ (FAZ), „einer der herausragenden Interpreten zeitgenössischer Musik“ (Piano News).Er wurde 1972 in Thessaloniki, Griechenland, geboren und lebt seit 1990 in Deutschland, wo er den Hochschulen für Musik Köln und Hanns Eisler Berlin ein pianistisches Haupt- und Aufbaustudium bei Michael Endres,  Karin Merle und Georg Sava absolvierte. Parallel dazu arbeitete er mit Yvonne Loriod-Messiaen, Claude Helffer und Dimitri Bashkirov. Seinen internationalen Wettbewerbserfolgen folgten Soloauftritte in zahlreichen Konzertsälen und Musikfestivals weltweit, Aufnahmen für den SWR2, France Musique, RCF Orléans und Radio Bremen, sowie von vier CDs für das deutsche Label telos music. seiner Tätigkeit als Interpret ist er auch als Pädagoge und Komponist tätig. Seine Kammermusikwerke wurden in Deutschland und Frankreich mit Erfolg aufgeführt. 2008 gründete er zusammen mit Ya-ou Xie das Ensemble „Berlin PianoPercussion“, dessen künstlerischer Leiter er ist.

Roman Yusipey (Akkordeon) wurde 1979 in der Ukraine geboren. Nach erfolgreichem Abschluss der Musikfachschule, studierte er an der Nationalen Musikakademie in Kiew. Seit 2009 studiert er in Hannover, im Kurs Neue Musik für Akkordeon von Prof. Elsbeth Moser. Roman Yusipey ist zweiter Preisträger des ersten internationalen Wettbewerbs Golden Akkordeon 2001, in New York. 2003 gewann er den 1. Platz des neunten internationalen Wettbewerbs Premio di Montese, in Italien. Seit 2010 ist er Stipendiat der Yehudi Menuhin-Stiftung "Live Music Now".

Als Solist gab Roman Yusipey über 50 Konzerte mit Kammer- und Sinfonieorchestern. Unter Anderem spielte er im Kammerorchester Kiew, unter der Leitung von Roman Kofman, im Kammerorchester „Kiewer Solisten“ mit dem Dirigenten Bogodar Kotorovich, im nationalen Sinfonieorchester mit Viktor Zdorenko als Dirigent und im internationalen Sinfonieorchester mit dem Dirigenten Gungrad Mattes. Neben der Ukraine, gab Roman Yusipey Konzerte in Deutschland, in Italien und in Japan.
In reger Zusammenarbeit mit zahlreichen zeitgenössischen Komponisten, wie Gia Kantschelli, Jacqueline Fontyn, Dmitri Kourladski, Victoria Poleva, Oleksandr Schetynskyj, Alexander Grinberg, Alla Zagajkevitsch, Sergij Zaschytko, Sergij Piljutikov, war er Interpret der Uraufführungen ihrer Werke.

Außerdem ist Roman Yusipey aktiv beteiligt an internationalen Festivals, wie dem Music Word in Italien, im Gogolfest, Kiew Musikfest, Musikalische Premieren der Jahreszeiten und Forum der Musik der Jugend in Kiew, im Kontraste in Lviv, in Zwei Tage und Zwei Nächte in Odessa und im Festival der Modernen Geistlichen Musik in Uzhgorod.
Er ist auch Schöpfer vieler eigener Konzertprojekte: ONLY YOUsipey (Musik der Genreparadoxe), Sieben Tango (Musik von Astor Piazzolla), De Profundius (Werke von Sofia Gubaidulina), Extremes mit Akkordeon und Bajan mit allen Variablen.
Darüber hinaus ist Roman Yusipey seit 2002 engagierter Kolumnist für Feuilletons der ukrainischen Presse.

Helmut Zapf  (Elektronik)  Biographie siehe unter Komponisten

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

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

Seit 1985 arbeitete  er genreübergreifend, erst hauptsächlich als Jazzmusiker, später beschäftigte er sich  vorwiegend mit der Aufführung zeitgenössischer  und  improvisierter Musik.

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

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

In den letzten Jahren steht die Kontrabassklarinette im Zentrum seines Schaffens. In verschiedensten Duo Formationen (Fosil -  mit Alexandre Babel, Vessels – mit Werner Dafeldecker, im Duo mit Susanne Zapf) aber auch solistisch versucht er das Klangspektrum des Instrumentes zu erweitern.

Susanne Zapf (Violine) in Thüringen geboren, wurde von Ilan Gronich in Berlin, Grigory Zhislin in London und Keiko Wataya in Amsterdam ausgebildet.

Die besondere Liebe zur Kammermusik, das Spielen im Sinfonieorchester und ihr Einsatz im Sonar Quartett haben sie zu einer vielseitigen Musikerin gemacht.

Die Aufführung Klassischer/Barocker Musik, freier Improvisation und multimedialer Projekte, sowie das Interpretieren Zeitgenössicher Musik in enger Zusammenarbeit mit Komponisten stellen in ihrem Schaffen keinen Gegensatz dar. Sie hat zahlreiche Solo- und Kammermusikwerke zur Uraufführung gebracht und ist regelmäßiger Gast bei renommierten Festivals in Deutschland, Holland, Frankreich, Belgien, England, österreich, Griechenland, Spanien, Tschechien und Korea. 2002 gewann sie den Kranichsteiner Musikpreis.

Susanne Zapf konzertiert in verschiedenen Kammer- musikbesetzungen, wie dem Duo 10 mit dem Gitarristen Hubert Steiner und ist Mitglied des Thürmchen Ensembles Köln. Sie hat verschiedene Projekte bei Wergo, Mode Records, Cybele und Kairos Records eingespielt.                                                   www.susannezapf.com

Ensembles

Das Sonar Quartett wurde im Jahr 2006 gegründet, seit 2011 spielt es in der jetzigen Besetzung mit Susanne Zapf und Wojciech Garbowski (Violine), Nikolaus Schlierf (Viola) sowie Cosima Gerhardt (Violoncello). Mit ihrer Konzentration auf die Musik des 21. Jahrhunderts haben sich die Musiker 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, das Radialsystem oder die Akademie der Künste in Berlin ebenso wie Galerien, ungenutzte Schwimmbäder oder Jazzclubs.

 Um seine 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 die vier Musiker 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 beim Label NEOS in Zusammenarbeit mit dem Deutschlandfunk. Die Einspielung der drei Streichquartette von Georg Katzer wurde im Januar 2011 mit dem Preis der Deutschen Schallplattenkritik ausgezeichnet. Anfang 2011 folgte eine Einspielung von Werken Walter Zimmermanns bei Mod Records sowie von Ursula Mamlok bei Bridge Records.           www.sonarquartett.de
Das Ensemble JungeMusik  entstand 1992 unter der Leitung von Helmut Zapf mit Schülern und Preisträgern 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 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.
Erik Drescher - Flöte, Matthias Badzcong - Klarinetten, Meriel Price - Saxophon, Elena Kakaliagou -Horn, Theodor Flindell - Violine, Thilo Krigar - Violoncello, 
Matthias Bauer - Kontrabass,  Sabrina Ma - Percussion, 
Christine Pate und Franka Herwig  - Akkordeon 
Antonis Anissegos -  Klavier
Die Maulwerker sind Vokalensemble, Musikperformer, Musiktheatermacher, Komponistenkollektiv. Sie sind Spezialisten in den Schnittmengen von Musik und Theater, Musik und Sprache, in der Durchdringung von Musik und Raum, von Klang und Stille.   Neben den Klassikern der Neuen (Vokal-)Musik und des Experimentellen Musiktheaters – wie Schnebel, Cage und Fluxus – bilden jüngere Tendenzen den Schwerpunkt der Arbeit und damit die rege Zusammenarbeit mit zeitgenössischen Komponist/innen, Hörspielautor/innen, Klangkünstler/innen und Regisseur/innen, einschließlich Werke der Ensemblemitglieder selbst.

Die Maulwerker wurden Ende 1977 gegründet, traten in den folgenden Jahren in fluktuierenden Besetzungen auf und kamen 1988/89 in ihrer jetzigen Besetzung zusammen. Das Ensemble bestritt die Uraufführungen der wichtigsten musiktheatralen Werke Schnebels, die entweder im Probenprozess mit den Maulwerkern entstanden oder ihnen, wie die Schau-Stücke oder die Kafka-Dramolette, auf den Leib 
geschrieben sind. Schnebels Grundlagenwerk moderner Vokalmusik – die Materialkomposition Maulwerke – realisierte das Ensemble in verschiedenen, auch szenischen Versionen. Die Maulwerker kommen aus den unterschiedlichsten künstlerischen Bereichen wie Gesang, Komposition, Performance, intermediale Kunst, Instrumentalspiel, Schauspiel und Regie. Alle Maulwerker sind neben ihren Aktivitäten im Ensemble auch solistisch tätig und verstehen das Ensemble als einen Zusammenschluss einzelner Künstlerpersönlichkeiten.

Michael Hirsch, Ariane Jessulat, Henrik Kairies, Christian Kesten, 
Katarina Rasinski, Steffi Weismann

Unsere Gäste aus Korea
Ensemble Good-Mori 

The pronunciation of "Good" in Korean is from Korean traditional shamanism ceremony and it also shares meaning of a favorable character in English. The meaning of "Mori" is Rhythm or Rush Forward in Korean. Good-mori group is focusing on discovering various Korean traditional music and remaking, experiencing and trying to make new tradition based on its own characteristic Korean music. They are doing many concerts around Korea focusing on Modern Korean traditional music.

Yun-Suk Eom (Gayageum)
Kyungbuk National University B.A. and M.A. 

Kyungbuk National University Doctoral degree Completion of Course work

Present / Teaching at Kyungbuk National University lifelong Education Center, 
Kyungbuk art high school, Songjung women's middle school and Guchang Culture education center

Ah-Rum Lee (Haegeum)
Mokwon University B.A. 

Kyungbuk National University Master's degree Completion of Course work

Pupil of No. 1 Korean National Treasure Musician

Present / Member of Daegu City Korea Traditional Orchestra
Sang-Chul Ryu (Sogeum, Daegeum)
Kyungbuk National University B.A., Kyungbuk National University M.A

Worked as member of Kyungsang Korea Traditional Orchestra

Present / Member of Daegu City Korea Traditional Orchestra

Young-Pil Choi (Klavier)
Keimyung University B.A. and Graduate School of Arts M.A.

Worked as member of Daegu Philharmonic Orchestra

Present / Teaching at Daegu Arts University, 

Gimcheon High School of Arts. Member of KOPTA

Young-Min Choi (Schlagzeug)  
Keimyung University B.A., Appearance at Global New Media Festival, 

China-Korea exchange music concerts

Present / Member of Daegu City Korea Traditional Orchestra 

Teaching at Daegu Arts University

Modern Ensemble Founded in October 1998 with the goal of performing the repertoire written by contemporary composers, the Modern Ensemble chooses two or three Korean composers each year to feature on a program devoted to his or her music.

In 2002 in cooperation with the Women Composers’ Coterie, the ME performed works written by women composers. The ME was also invited to perform by 'Yeollim.' In 2001, the Six Critic Group awarded the Modern Ensemble the prize of the contemporary musicians. The group gave performances at Daegu International Contemporary Music Festival (DCMF), The East-Asian contemporary music Festival, New music festival 2011 in Hanyang University, and Korean Music Expo. It also introduced Korean contemporary works during invited performances in China (Beijing, Yanji, and Shanxi) and RANDSPIELE Festival für zeitgenössische Musik in Germany.
The ME is made up of the following musicians: 

Yang Wonyun (soprano), Hwang Hoy-jung (flutes), Kim Hun-il (clarinets), 
Kim Ji-hye (violin), Lee Dong-yeul (cello), Lee Ha-young (cello), 
Choi Sook-yung (piano), Lee Soo-jung (piano), and Choi Young-min (Percussion).

Soo-Jung Lee (Piano)
Graduated from Kyungbuk National univ.

Graduated from Stuttgart musik hochschule in Germany.

Currently, a lecturer of Kyungbuk , pohang arts highschool.

a member of modern ensemble.
Dong-Yel Lee (Cello) 
Kyung-bulk art gynasium abschluss
Keimyung univaesitet abschluss 
Robert schumann hochschule diplom
Dae-gu nationaleducation univaesitet,
Kyung-bulk art gynasium dozent

Ji-Hye Kim (Violin)
Jihye Kim began her studies in the preparatory course at the St.petersburg State Conservatory in Russia and followed through her studies at same conservatory till she completed her B.Mus. M.A. Ph.D. Also she received a degree in the Art of Teaching. She had 10 times Solo Recitals and performed with St.Petersburg TV&RADIO Symphony Orchestra,Koreans Festival Orchestra,Suseong Philharmonic Orchestra and others. Performed in the many contemporary music festivals and plays baroque to contemporary music,computer music also jazz and Korean traditional music to have wider experience in music. Presently, She gives many concerts in Korea, China, Russia, Germany and England as a solo performer and leader of the Oneness Ensemble,the principle Violinist of Suseong Philharmony Orchestra and Multi Media Art Ensemble ARS. Member of Modern Ensemble and Nouveau Ensemble. She teaches in the Kyungbook Art High school,and Deagu Polytechnic College(music department) and also an adviser for the 1318 Counselling club.
Byungl-Yul Lee (Soprano) 

She graduated from music college of Yonsei University(B.A.)and Karlsruhe Musik Hochschule in Germany(K.A.) Especially, she was interesting about the contemporary music and she has been participating actively as a soloist at many kinds of international contemporary music festivals: Seoul Music Festival, PAN Music Festival, Yeung-nam Contemporary Music Festival, Daegu International Contemporary Music Festival, Mini Festival (Hungary) and A.Berg Tage( Karlsruhe, Germany. Exchange Music Concert (Taipei), Exchange Music Concert between America and Korea(America). Zepernick Music Festival(Germany) 

In 1998, she was invited as a main soloist of K. Penderecky's "TE DEUM" by Penderecky Music Festival and performed with Krakow Philharmonic Orchestra and choir at Philharmonic hall in Krakow city, Poland.In 2001, she was invited as a soloist by Tokyo Phil. and performed special concert "Anthem for the New Century"with Tokyo Phil. in Tokyo.

In 2007, she was invited by Luxembourg Sinfonietta and performed the special concert with Luxembourg Sinfonietta.

At present, she is teaching at Sung-gyul University, music college as a professor and working as a president of VECM(Vocal Ensemble of Contemporary Music).
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

Eintrittspreise

Festivalpass  
40,- € / erm.  30,- €

Tageskarte für 3 Konzerte
15,- € / erm.  10,- €

        am Donnerstag, Freitag, Sonntag


Tageskarte für  4 Konzerte  
20,- € / erm.  15,- €

        am Sonnabend

Einzelkonzertkarte: 

  8,- € / erm.    5,- €


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:


Förderungs- und Hilfsfonds des Deutschen Komponistenverbandes
Ernst von Siemens Musikstiftung

GEMA-Stiftung   

Land Brandenburg,  Landkreis Barnim,  Gemeinde Panketal 

E-Studio der Akademie der Künste

Musikschule Neukölln

Schweizer Botschaft,  Pro Helvetia

INM Berlin,  Deutschlandfunk

Team-Druck Zepernick
Daegu Foundation Art and Culture
Logos der Sponsoren der XX. Randfestspiele
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