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Programmänderungen sind nicht beabsichtigt, 

aber wahrscheinlich nicht zu vermeiden.

"Sicher ist, daß nichts sicher ist. Selbst das ist nicht sicher." 

Joachim Ringelnatz
    Broschürengestaltung: Klaus Schmidt (www.kschmidtberlin.de)


Helmut Zapf    (www.musikwerkstatt.de)

          Redaktionsschluß 06. Juli 2016
Vorwort

Die Sankt-Annen-Kirche im Winkelangerdorf Zepernick, an der nordöstlichen Peripherie von Berlin gelegen, ist schon seit vielen Jahren zum beliebten Konzertort geworden. Innerhalb der Konzertreihe entwickelte sich ein eigenständiges Festival, die Zepernicker Randfestspiele 

Die 1993 erstmalig durchgeführten RANDFESTSPIELE gingen aus den kirchenmusikalischen Konzertaktivitäten, den monatlich stattfindenden Kirchenkonzerten mit dem Titel Randspiele, hervor. Dieser Titel will den Charakter der Programme betonen: Musik und Darbietungen in Kirchenmauern die auch das zum Klingen bringen, was selten in Kirchenkonzerten zu hören ist. 

Von Anfang an galt der engen Verbindung zwischen Hörer, Musiker und Komponisten ein besonderes Augenmerk, um einer gewissen Anonymität der Musik entgegen zu wirken. 

Was am Anfang in erster Linie auf die Hörer aus der Region ausgerichtet war, hat sich mehr und mehr durch die stetige Erweiterung des Hörerkreises zu einem internationalen Festival entwickelt. 

Die soundtour während des Festivals hatte von Anfang an das Bestreben, mit der Musik aus dem Kirchengelände der Sankt-Annen–Kirche heraus zu gehen, den nördlichen Rand zwischen Brandenburg und Berlin zu sprengen und neue Wege der Vermittlung zu finden. So wurden bisher Ateliers, Werkstätten, Kirchen, Restaurants, Baustellen und Wohnungen im Umland und Berlin auf einer kleinen Entdeckungsreise besucht.

Bei diesem Konzertwochenende laden die kleine Feldsteinkirche mit dazugehörigem Gemeindehaus und Kirchgarten in bis zu 13 Konzerten zu einem Musikmarathon. Hier werden nicht nur Neue Musik, Improvisationen, Freejazz und elektroakustische Musik gehört - die teilnehmende Schar der Interpreten und Komponisten können in den vier Tagen miteinander und mit dem Publikum ins Gespräch kommen, eine Hör-, Gesprächs- und Erlebnisgemeinschaft bilden. Ganz nebenbei kann sich so ein intensiver und enger Austausch zwischen den Hörern, den Musikern und den Komponisten entwickeln.

Helmut Zapf

Grußwort 
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Sehr geehrte Damen und Herren,

ich freue mich, dass Zepernick wieder Gastgeber der inzwischen 24.  Randfestspiele sein darf.

Weit über die Grenzen unserer Gemeinde hinaus, hat sich bei Musikinteressierten herumgesprochen, dass bei dem Festivalwochenende etwas Besonderes geboten wird. 

So dürfen wir uns unter anderen auf das weit gereiste ENSEMBLE  GOOD  MORI aus SüdKorea freuen, welche nicht zum ersten mal gern bei den Randfestspielen dabei sind und mit dem DUEL-DUO 4 aus Kiew und dem NEO QUARTETT aus Danzig den internationalen Rahmen  bilden. Doch genauso wichtig und erfrischend sind die Neuen Kompositionen von den Künstlern zu hören, welche regelmäßig Gast des Festivals sind und worauf die Zuhörerschaft schon gespannt die neuesten Interpretationen erwartet.

Dass das Festival auch andere zeitgenössische Genres mit im Boot hat – Lesungen, eine Ausstellung und eine Klanginstallation - bereichert die Festivaltage und macht sie für Panketal und Umgebung zu einem besonderen Ereignis . 

Ich wünsche uns allen interessante Konzerterlebnisse.

Rainer Fornell 
Bürgermeister der Gemeinde Panketal

Donnerstag,  7. Juli 

Eröffnungskonzert
in der Sankt-Annen-Kirche Zepernick und im Gemeindehaus

20:00 Uhr  Zeitgeist - abgestecktes Gelände 
Teil I - Kirche
Ausführende

Posaunenquartett Tromba Nova
Sabrina Ma - Marimbaphon
Gisbert Naether  »Quartett«  für Posaunen
Das Quartett besteht aus zwei Teilen, der „Fanfare“ und dem „Betrunkenen Jongleur“. Diese Fanfare ist durch kleine rhythmische Elemente geprägt, welche, geblasen von vier Posaunen, sehr an Dominanz gewinnen.

Der zweite Teil besteht aus einem ruhigen Klangsubstrat, welches sich durch langsame Glissandi in ständiger Veränderung befindet. Diese rotierende schwebende  Klangfläche wird zweimal durch aggressive schnelle Teile unterbrochen. Die Möglichkeit, auf der Posaune Töne durch ein langsames Glissando zu verbinden, wird in den ruhigen Teilen zum tragenden Element.

Taymur Streng  »Elektro-Akustische Studie II« 

Die Uraufführung fand im Rahmen der "Intersonanzen 2016" in Potsdam statt.

Die Dauer des Stücks ist ca. 8min, es wurden sowohl "tonale" und  geräuschhafte Klangelemente verwendet, diese sind durch Nutzung von diversen Steuerelementen"manuell " eingespielt u. aufgezeichnet geworden - u.a. sind gewisse Elemente  durch  Resynthese bearbeitet worden, es existieren eine 4-kanalige sowie eine stereophone Version des Stücks, eine Art Einführung zu dem Stück ist in Vorbereitung.

Peter Köszeghy  »REM«  für Posaunenquartett  (UA), 
Arne Sanders  »George Henry and Elizabeth Henry and Henry Henry«

           für Marimbaphon

Der Titel entstammt einem kurzen Theaterstück von Getrude Stein. 
Das Werk besteht aus vier Sätzen.
Gwyn Pritchard »Gravity«  for Tromba Nova UA

Teil II – Gemeindehaus

Ausführende

Sonar Quartett - Streichquartett
Nadezda Tseluykina und Hyo-Jin Chung - Klavier
Andre Bartetzki - Elektronik
Dohun Lee  »Sternennacht«  für Klavier solo (Hyojin Chung - Piano)
Obwohl das Licht eines Sterns in dunkler Nacht schwach erscheint, verschwindet das Licht nicht in der vollkommenen Finsternis des Alls. Es scheint, dass der Stern den dunklen Himmel sogar nach und nach blau beleuchten würde. Diesen Eindruck habe ich Edvard Munchs Gemälde “Sternennacht” entnommen und versucht, dies musikalisch zu verwirklichen. Dieses Werk wurde von dem Freiburger Pianisten Ortwin Stürmer beauftragt und ist ihm gewidmet.

Michael Hirsch  »2. Streichquartett« (mit Zuspielung) (2012)  (UA) 
Georg Katzer  »Aufgrund meiner Verehrung für D. S«  (2001) für Klavier solo (Tseluykina).

Mit seinen Hunderten von "Sonaten" genannten Klavierstücken kann Domenico Scarlatti als einer der Begründer der klassischen Klaviermusik gelten. Mein Klavierstück ist eine Verbeugung, eine "Hommage à" jedoch ohne Zitate oder Stilkopie.
Teil III - Kirche

Ausführende

Tromba Nova – Posaunenquartett

Sabrina Ma – Vibraphon

Friedrich Schenker  »Zeitgeist«  für 4 Posaunen

Markus Bongartz  »An die Vorgeborenen«   für Vibraphon solo (2014) 

denkend an: 

Die Ballade von der sexuellen Hörigkeit 

Der Bitte, ein Stück für Vibraphon zu schreiben, das gesanglich sei und an Kurt Weill anknüpfe, bin ich gerne nachgekommen. Einerseits galt es, das Vibraphon als Gesangsinstrument ernst zu nehmen. Andererseits – in meiner Ausbildung wurde dem politischen Engagement der „Neuen Musik“ großer Wert beigemessen: als Auftrag und Legitimation für zahlreiche Gebote und Verbote, als Grundlage für ihren universellen Anspruch. Die Musik Eislers und Weills in Verbindung mit den Texten Bert Brechts war dafür ein Modell, zeigte aber auch ein Dilemma: Die Fülle an Möglichkei- ten einer musikalischen Sprache auf der Höhe der Zeit wurde liegen gelassen zugunsten der Vers- tändlichkeit einer politischen Botschaft. Der Anlass, mich erneut mit der Musik von Kurt Weill zu beschäftigen, hat daher für mich eine besondere Bedeutung. Sie erscheint mir heute in einem ganz anderen Licht. Beeindruckt bin ich von der Entwicklung, die Weills Musik im Laufe seines Le- bens genommen hat, die so Vieles mit einschließt, bei der sich der Komponist und Mensch Kurt Weill aber immer treu bleibt. Sie zeigt eine Virtuosität im Umgang mit Stilen, für die es im Selbstverständnis der aktuellen Musik heute viel zu wenig Raum gibt. Meine Komposition für Vibraphon entfaltet ihre melodischen Bedürfnisse aus dem Kernintervall der Quinte heraus und mündet in ein Gebilde, das in gewisser Weise von der Weillschen Ballade aus der Dreigroschenoper ausgeht, diese aber überwuchert und umformt. Der Duktus des Stückes ist nicht liedhaft, sondern erzählend. Einzelne Elemente der Ballade tauchen immer wieder auf, aber in ganz anderen Zusammenhängen und sie führen außerhalb von liedhafter Geschlossenheit in scheinbar Unzusammenhängendes, Widersprüchliches und setzen einen musikalischen Diskurs in Gang.

Sebastian Stier  »abgestecktes Gelände« – Studie für vier Posaunen – (Juni 2016)
Immer mehr wird der reale, wie auch der imaginierte Raum eine kompositorische Kategorie für mich. Insbesondere bei solch homogen besetzter Musik entzündet sich an räumlichen Konstellationen und Beziehungen meine Phantasie. So werden die vier Posaunen in meiner Vorstellung zu den vier Eckpunkten eines nahezu unerschöpflichen Spiel- und Experimentierfelds, welches gewissermaßen die Grundfläche eines sich öffnenden Klang- und Denkraumes darstellt.

Eres Holz  »Transmigration«  (2006)  für Tonband

Lothar Voigtländer: TAOismen UA -  für TrombaNova (2016 )
    ( Textcollage: der Komponist )
wer weiß, spricht nicht ,
wer nichts weiß, der spricht, der spricht
(bla,bla,bla,bla,bla,bla,bla,bla) 

Die Sinne verschließen
die Tore verriegeln
ohne Begierde.. durch Ruhe..
die Welt ordnete sich von sich selbst

Was man verengen will, muß man erweitern
Was man schwächen will, muß man stärken
Wo man nehmen will, muß man geben
Was man stürzen will, muß man erheben
Scharfe Waffen zeige man nicht dem Volke !
Freitag,  8. Juli 

19.30 Uhr    Bruchstücke – vergitterte Landschaft…
Kirche 

Ausführende:

Sonar Quartett
Nathan Plante Trompete
Ensemble JungeMusik
Petros Ovsepyan  »3. Streichquartett«  (2016) UA 
Johannes K. Hildebrandt  »Bruchstück VII - Streichquartett 2. Versuch«  

Martin Daske  »Unwritten« (2013)  für Mehrkanal-Live-Elektronik, Bassklarinette
      und Akkordeon

Aus hunderten von Schreibgeräuschen (von der Feder bis zur Tastatur, vom Radiergummi bis zum Schredder) besteht diese fast textfreie Komposition, angereichert mit Gästen (eine Fliege, ein Wolf ...) und ergänzt um Akkordeon und Bassklarinette. 

Stefan Streich  »notturno a tre« für 3 Akkordeons UA
Dong-Myung Kim  »[SU:M]« für Akkordeon Solo (2015) – Solist: Roman Yusipei
[SU:M] ist ein koreanisches Wort und als International Phonetic Alphabet geschrieben. Das also bedeutet die gesamte Atmungen inklusive Ein- und Aus-. 

Als ich um den Park zu Fuß ging, erkannte ich die Unterbrechung der Ein- und Ausatmung. Zugleich spürte ich ein Pulsieren aus dem Herzen. Beide entstehen aus dem Körper heraus und wir haben alle schon. Aber wir können diese nicht einfach bemerken, weil sie natürliche Funktionen in unserem Körper sind.

Ich versuchte, dass  Melodien in Atmungen musikalisch und Rhythmen in Pulse gekleidet werden. Ich konzentrierte mich, die beiden musikalischen Materialien zu synthetisieren. Beim Akkordeon wird diese realisiert, sozusagen “Balgrhythmus”. 

Dadurch hoffe ich, dass wir unsere inneren Klänge aus dem Körper langsam hören, wie Meditation.

Daniel Martinez Roura  »Al límit de l’horitzó«  für Tenorsaxophon (2015) UA
In Al límit de l’horitzó ("An der Grenze des Horizonts")  kommen verschiedene Wege meines musikalischen Imaginariums zusammen, darunter auch gegensätzliche undsogar einander widersprechende.

Das Stück besteht aus drei grösseren Teilen, die durch kleinere Texturen unterbrochen werden, und die zusammen
 mit den immer wiederkehrenden  lauten Atmungen den Titel rechtfertigen. In solchen
 Augenblicken erreicht nämlich die Musik die Grenze der für das Saxo gewöhnlichen Töne
 und betritt eine diffuse Zone von
 Geräuschen 
und Elementen, die  zwar immer auch in der Life-Aufführung mit dabei sind aber nicht an den Fluss des musikalischen Diskurses  beteiligt sind.

Trotz dieser Unterbrechungen besteht das Werk in einem Crescendo und
 einem darauffolgenden Decrescendo der musikalischen
 Spannung. Diese erreicht einen explosionsartigen Höhepunkt im mittleren Teil, der ein Konglomerat aller bis dahin aufgekommenen Ideen
 darstellt, wie in einem unkontrollierbaren Wahn. Am Ende verklingt alles, und nach einer kurzen Erinnerung an den Anfang bleibt nur noch das Atmen als Ende und möglicher neuerAnfang. 

Marc Sabat  » Euler Lattice Spirals Scenery«  (2011/12)  für Streichquartett

     Preludio: Les Quintes Justes

     Pythagoras Drawing (I)

     Harmonium for Claude Vivier

     Harmonium for Ben Johnston

     Pythagoras Drawing (II)
“Euler Lattice Spirals Scenery” (2011) was composed in Villa Massimo (Rome) for the Sonar Quartet and premiered on 20 October 2011. The piece’s title refers to Leonhard Euler’s description of the interlocking structure of harmonic space as a symmetric lattice of intervals. Written in Just Intonation, my musical form evolved from notating and composing subtle differences of tuning between the untempered natural harmonics of each player's open strings. As these harmonies spiral into new consonant relationships with each other, the quartet is drawn ever further away from the tonality of its open strings. The music begins with a precise slow dance of intonation, revealing the microtonal variety produced by tuning consonant intervals. The resulting Pythagorean harmony of the open strings and lower harmonics is presented, followed by the “Harmonium for Claude Vivier”, which sings a long melody played entirely on natural harmonics, including the untempered septimal seventh.  In the “Harmonium for Ben Johnston”, 99 microtonal pitch-classes are woven in a progression of just tuned major and triads connected by common tones; phrases of overlapping tones flow by tuneable intervals from the harmonics. At its halfway point, the journey reaches a tiny enharmonic transition which allows the harmonies to continue “through the looking glass”. The illusion makes a “circle” of true fifths and thirds, circumnavigating the tonal space and returning home to the open strings. In my music, I am interested to discover how subjective experiences perceived in musical listening can emerge directly from the materiality of sound and its inner structure based on time.

ca. 21.30 Uhr  fortsetzen – verzweigen – sammeln – erinnern
Gemeindehaus

Ausführende:

Ensemble Klangfabrik & Goodmori: Jihye Kim – Violine 
Youngpil Choi , Hyojin Chung – Klavier

Yunsuk Eom – Gayageum, Jangu; Yoojeong Chung – Gayageum
Ahrum Lee – Haegeum; Eunsil Kwon – Leitung

Duo Sonoro: Andrii Pavlov und Valeriia Shulga - Violine, Piano
Nathan Plante – Trompete

Biliana Voutchkova – Violine

Nadezda Tseluykina, Antonis Anissegos – Piano
Johannes Boris Borowski  »Miniaturen«  für Klavier solo (2016) UA
                                               Flashback – Classified UA
für Klavier ist eine im Entstehen begriffene Sammlung von kleinen Klavierstücken von jeweils 1-3 Minuten Länge und unterschiedlicher Schwierigkeit. Die einzelnen Miniaturen sind abgeschlossene, kleine Stücke und können als solche im Konzert präsentiert werden (u.a. als Zugabestücke).

Sie verhalten sich aber auch wie Episoden einer Serienstaffel (analog zu Fernsehserien). Je nach Kombination und Konzertkontext entstehen Querbezüge, tun sich neue Perspektiven und Abgründe auf, zeigen sich plötzlich neue Facetten von scheinbar Bekanntem. Die Stücke sind unterschiedlich kombinierbar oder in ein Konzertprogramm einbaubar und eignen sich dazu, unterschiedliche Dramaturgien (Handlungsstränge) zu entwickeln.

Miniaturen entstehen für und in Zusammenarbeit mit der Pianistin Nadezda Tseluykina. Die Titel der einzelnen Stücke deuten Inhalte und verwendete Techniken an (u.a. in Anlehnung an Techniken des Films). Die Musik ist aber nicht darauf reduzierbar - viel zu oft scheint man auf der falschen Fährte zu sein, öffnen sich ungeahnte Welten oder werden feste Überzeugungen erschüttert.
Arne Sanders  »šēru« für einen Spieler  (Fassung für Trompete)
Die ersten Notationsversuche von Musik haben ihrer Ursprung in der sumerischen Kultur. Das Wort šēru heißt auf sumerisch "Melodie".  šēru ist eine Sammlung von Manifestationen einer Urmelodie die eigentlich keine Urmelodie ist, bzw. alle Manifestationen sind gleichzeitig sowohl die Urmelodie als auch eine Variation davon. 
Sebastian Elikowski-Winkler  »Honestly begin to fall«  für Klavier solo
Arne Sanders  »šēru« für einen Spieler  (Trompete)
Bohdan Sehin  »Gamma Bootes«  for violin and piano. (2015)

The light travels through the infinity of the Universe to continue its path in the pupils of our eyes. It reaches hidden, unknown to even ourselves, spaces of our substance. The light of the star never stops. It never fades out. 
Dedicated to my wife Roksolana.

Yoori Kim  »Ariarirang«  für Gayagum und Klavier (2015)
Dieses Stück ist aufgrund von dem Volkslied "Arirang" komponiert. Der Merkmal dieses Stückes liegt darin, dass es nicht logisch, sondern spotan verläuft. Improvisierende Spieltechnik wird gebraucht als ein Mittel, die Interesse zu erwecken, dagegen wird die einfache Liederform geliehen, um die auf der improvisierenden Elemente basierende strukturelle Mangelhaftigketi zu ergänzen. Durch die symmetrische Struktur des Tempos werden die musikalischen Spannungen und Entspannungen ausgedrückt.
Gabriel Irany  »Quatre Mouvements«  für Violine und Klavier 

Der Zyklus Quatre Mouvements für Violine und Klavier entstand 2009. Die Musik ist nicht erzählerisch: sie notiert die Zustände und die Wandlungen der Wahrnehmungen in der Zeit. Im I. Mouvement, Lento enstehen Klangkonstellationen, welche - durch den Wechsel ihre Klangfarben - sich immer neu artikulieren. Das II. Mouvement, Presto e leggiero definiert sich durch seine Polymetrik: Durch asymetrische Überlagerung metrischer Pulsierungen entsteht ein zerbrechliches Balancespiel zwischen Violine und Klavier und - für den Zuhörer - eine Kette nicht vorhersehbare metrische Gruppierungen. Das III. Mouvement, Adagio kontrastiert mit seine ruhig klingende Flächen im Klavierpart und die mal gebundene, mal zerspliterte Gestik der Violine. Das IV. Mouvement, Alegro vivo lässt immer weiter wachsende Spannungen enstehen: Die zum Leben "erweckte" Obertonschwebungen (tonlos blockierte tiefste Oktave, mit III. Steinway Pedal) artikulieren einen differenzierten Klangschicht: der Klagspektrum wird erweitert.
Arne Sanders  »šēru« für einen Spieler  (Trompete)
Johannes Boris Borowski  »Miniaturen« für Klavier solo (2016) UA
                                              Prequel  -  Jump Out
Arne Sanders  »šēru« für einen Spieler  (Trompete)
Anton Safronov  »sentimento - ... CODA« zum Andenken an Edison Denisov
     für Klavier solo (1997/2001)

Dieses Stück ist dem Andenken den im Jahr 1996 verstorbenen russischen Komponist Edison Denisov gewidmet, der mein Lehrer war. Die herrschende Stimmung dieser Musik – Empfindung einer unsichtbaren Gegenwart des Todes, Gefühl der plötzlichen Einsamkeit. Eine Rede, an die Leere gewendet, die nach einem Verscheiden bleibt. Ein zurückhaltendes Nachwort („CODA“) zu einem Durchleben der Gefühle („sentimento“). Und – Stille...
Die heutige Aufführung wird dem 20. Todesjahr des Komponisten gewidmet. 
Samstag, 9.Juli
- soundtour X -   fortsetzen – verzweigen – sammeln – erinnern
13:30 Uhr

VISTÉL'S CelloMusikSalon
Leipziger Str. 61, 10117 Berlin  (www.vistels.com)
Ausführende

Duo Sonoro: Andrii Pavlov (Violine) and Valeriia Shulga (Klavier)
Duo Cello Capriccioso: Douglas Vistel (Cello) und Almuth Krauser-Vistel (Klavier)
Biliana Voutchkova (Violine) und Ernstalbrecht Stiebler (Klavier)

Katia Guedes (Sopran) und Matthias Bauer (Kontrabass)

Witold Lutoslawski  »subito«  für Violine und Piano - Duo Sonoro

György Kurtag   Op.37a (1996/99)
Einige Sätze aus den Sudelbüchern Georg Christoph Lichtenbergs
     für Sopran und Kontrabass  
----------------------

1.Set im Cellosalon

Die Kartoffeln
Die Kuh
…ein Kirchstuhl
Alpenspitzen
Geständnis
Kirchtürme
Ein Liebhaber der klassischen Philologie
Karmella Tsepkolenko »Solo-momento No I« für Klavier Solo  - Valeriia Shulga

Das Stück habe ich während des Klavierfestivals „…antasten…“ bei dem gewährten Aufenthalt in Heilbronn komponiert. Der Direktor des Festival Ernst Helmuth Flammer hat für einige Komponisten, die anwesend waren, vorgeschlagen, ein kleines Stueck zu komponieren.  Es war gerade einen Tag nach der Katastrophe in New York am  11. September 2001.. 

Andrey Merkhel  »scene«  für Violine und Klavier (2013) - Duo Sonoro

The premiere of the work took place at the international festival "Musical Premieres of the Season"

Fabian Zeidler »Klavierstück«   Piano: Valeriia Shulga

Douglas Vistel  »Lamento negro« - Duo Cello Capriccioso 

Ernstalbrecht Stiebler »Moments musicaux tonals II«  für Violine und Klavier  UA
      Biliana Voutchkova (Violine) und Ernstalbrecht Stiebler (Klavier)
Etwas Annäherung an Tradition mit ihrer Viedeutigkeit z.B. in Schuberts Momenten. Tonalität begegnet hier fremdelnd, uneigentlich, collagiert, auch scheinbar "traditionell", aber immer in Anführungszeichen. So entsteht ein Spiel im Spiel, tragen die Töne Masken, was meinen sie eigentlich?
Douglas Vistel » Son lento«  - Duo Cello Capriccioso 

Max E Keller  »Vordergrund – Hintergrund« für Violoncello und Klavier  (2016)  UA

     Duo Cello Capriccioso

Zwei Ideen bestimmen das Stück: ein schroffer Kontrast zwischen einem hauchdünnen Tenuto des Cellos in Extremlagen gegenüber harten, kurzen, aggressiven Klavierakkorden, die das Tenuto abblocken, ja fast zerstören. Im Verlauf des Werkes aber kehrt sich die Rollenverteilung zwischen Klavier und Cello auch um. Das ist der Vordergrund. Im Hintergrund werden die beiden Instrumente und ihre Strukturen durch Modelle in der Tonhöhenbewegung verknüpft, z.B. drei Klänge: grosser Sprung aufwärts - Schritt abwärts. Zuerst bestehen die Modelle aus 2 Klängen, dann aus 3, dann 4 bis zu 7 Klängen, wobei die Passagen mit gleicher Klangzahl immer länger werden. So entstehen imitatorische, aber auch variierende Bezüge und Parallelen zwischen den vordergründig so hart kontrastierenden Akteuren. Sind vielleicht manchenorts harte Gegensätze in der Tiefe durchaus verwandte Pole? In diesem Sinne steht am Ende des Stückes ein leicht ironische Versöhnung der beiden Akteure.  

Douglas Vistel  »Cuban Kitsch«   Duo Cello Capriccioso 

György Kurtag
2. Set

Dank
Koan
Gebet
…an die aufgehende Sonne
Ein Mädchen
Dreistigkeit
Die Hände
Verlorene Mühe
Ein Gourmand
Helmut Zapf  »Romanze« - Duo Sonoro: Andrii Pavlov and Valeriia Shulga
Die Romanze schrieb ich auf Anregung von Marianne Böttcher 1994 für meine Tochter Susanne, die bei Frau Böttcher zu dieser Zeit am Julius-Stern-Institut der UdK Violine studierte.
17.00 Uhr   zeitlos – gefüllt – gefaltet – gezogen
Sankt-Annen-Kirche Zepernick
Ausführende:

NeoQuartet – Streichquartett (Baltic New Music Spectrum)

Katia Guedes – Sopran

Matthias Bauer – Kontrabass

Thomas Noll – Orgel
Volker Freidel »Surreal Rhapsody« (2016) für Orgel solo

Der Titel bezieht sich auf die Stilistik das Stückes, welches, im strengen Sinne, weder tonal noch atonal ist und sich stattdessen in einer Zwischen- oder Überrealität bewegt.  Obwohl orgeltypische Elemente wie Fugato und Orgelpunkt bei der Komposition Verwendung fanden, sind diese aber rhapsodisch an- und ineinander gesetzt, sodass das Stück eine eher freie Form hat, welche durch ein beinahe ostinates, viertöniges Motiv zusammengehalten wird.
Helmut Zapf  »3. Streichquartett«  (2008/2010) UA   NeoQuartet
      Auftragswerk des Deutschlandfunk
Ausgangspunkt für das Quartett war der Wunsch, dass ich für das Sonar Quartett Berlin ein neues Stück schreiben wollte. Dabei fand ich folgendes Zitat über das Sonar:  „Wenn Du ein Rohr in das Wasser tauchst und das andere Ende an Dein Ohr hältst, kannst Du Schiffe auf sehr große Entfernungen hören.“ 

Dieser passive Sonareffekt wurde von Leonardo da Vinci im Jahr 1490 erstmals erwähnt. Ob dies je erfolgreich angewendet werden konnte ist fraglich, weil damals Schiffe ohne Motor, im Gegensatz zu heute, natürlich nur wenig akustische Abstrahlung hatten. Aber vielleicht war es ja möglich, den Trommelschlag des Taktgebers für die Ruderer, das rhythmische Eintauchen der Riemen oder das Knarzen des Holzschiffskörpers insgesamt auf die Weise zu hören.

In der Fantasie ein klanglich reizvolles Element, welches mich inspirierte ein paar Sonarfetzen als  3. Streichquartett aufzuschreiben. 

C. René Hirschfeld  »Weltlich Ehr und zeitlich Gut« (op. 126 / 2015) UA  für Orgel

György Kurtag
3. Set - Zepernick

…und eine neue Welt
Eine wichtige Bemerkung
Franklin, der Erfinder
Der gute Ton
Rainer Killius  »x=3=1« für Orgel (2015 / UA)  

Choralfantasie über "Der du bist drei in Einigkeit"  
Rei Munakata  »Pleats«  (2016)  for string quartet

Pierogi are delicate Polish dumplings based on unleavened dough filled with variety of ingredients, and are the timeless symbol of families and friends gathering together. Every pleat and corner of the pierogi sealing seem to have folded in something familiar from the past. Intimate and fragile - almost Chopinesque.
Bernd Lauber  » Alle Menschen müssen sterben« für Orgel (2016 / UA)
Nach einer Choralmelodie, erstveröffentlicht in "Auserlesenes Weimarisches 
Gesangbuch" (Weimar 1681)
György Kurtag
4. Set

Touropa
Ein merkwürdiger Gedanke
Bernd Lauber  »Schmücke Dich, o liebe Seele«  für Orgel (2016 / UA) 

Nach einer Melodie von Johann Crüger (1598-1662)

Helena Tulve  »nec ros, nec pluvia …«     NeoQuartet 
Neither dew nor rain have mercy on the sunburn on stones.

Voiceless wisp of sand makes the wind visible.

Muteness of the desert rejects the light, drives away water and life.

Invisible traces lead to the other end of loneliness, to the bleakness of the night.

Fog passes. Sleep falls.
19.00 Uhr  Ausflüge mit Abkürzungen – schwarz und sichtbar
Gemeindehaus

Ausführende:

Hendrik Jackson – Lesung
Ensemble Klangfabrik  & Good Mori: 

Jihye Kim – Violine; Youngpil Choi – Klavier; 

Yunsuk Eom – Gayageum und Jangu
Yoojeong Chung – Gayageum; Ahrum Lee – Haegeum
Mitglieder des Art Ensembles: Klaus Schöpp – Flöte, Art Oliver Simon – Piano
Trio Noiri (Zhifeng Hu – Pn., Christoph Lindner – Perc.,  Sebastian Lange – Saxph.)
Katharina Hanstedt – Harfe
Andre Bartetzki, Ludger Kisters - Elektronik
DaeSeob Han  »Schwarzer Atem«  (2016)  für Kayageum, Haegeum, Janggu, 
     Violine und Klavier 

Hyperrealismus - Realismus Werke fesseln das Auge durch eine extrem realen Darstellung der Wirklichkeit, das über die Grenzen des menschlichen Sehens hinausgeht. Wenn man die erstaunlich kunstvolle Wirklichkeit anschaut, muss man sich im Gegensatz zu dem Reiz dass vom Original vermittelt wird, zu einer unrealistischen und abstrakten Welt der Gefühle ergeben. Christopher David White ist ein Pionier eines neuen Gebietes, der den Mensch und die Natur und die Beziehung zwischen Wahrnehmung der Umwelt erkunded. In dem er neues Leben in die kontaminierte Ökologie bringt, appelliert er an die Bedeutung der Umwelt in einer paradoxer Weise. Seine Skulptur "Asphyxie" sieht aus als ob es wirklich aus Holz geschitzt worden ist. Aber in der Tat ist est aus Keramik. Dieses Werk, das einwandfrei detailliert wie richtiges Holz aussieht, wirkt durch die reale ungefilterte Darstellung des Materials und Gesichts fast schockierend. Ich sah die schwarze Flüssigkeit aus dem Mund des Stückes fließen und stellte mir den schwarzen Atem vor, das die Atmosphäre untergrabt. Das durch die Klänge in die Luft einsickern des schwarzen Atem, fuellt, unseren Sinnen unbewusst, die Atmosphare und erschuettert unsere Gefuehle in einer erstickender Weise.
Max E. Keller  »autonomia e dialogo«  für Flöte und Klavier, (2015) Art Ensemble
Der Titel benennt die Grundidee des Stückes: zwei autonome, in sich gefestigte Individualitäten treffen aufeinander und treten in Dialog, wodurch sie sich allerdings verändern. Sie reagieren aufeinander, nehmen Rücksicht, opponieren, verschmelzen, ignorieren einander, weichen aus, pausieren, stützen einander, entwickeln sich, regredieren. Konkret musikalisch gesagt: Beide Instrumente wiederholen eine eigenständige, prägnante Sequenz, die zunächst über eine Minute lang ist, sich aber im Verlauf des Stückes in 12 Schritten auf etwa eine Viertelminute verkürzt. Zwar sind die Sequenzen nicht zuletzt auch infolge der sehr unterschiedlichen Instrumente völlige verschieden, aber ihre Längen sind genau gleich, auch im 12-stufigen Abbau, allerdings sind sie verschoben und auch dies jeweils unterschiedlich. Die Sequenzen werden teils wörtlich wiederholt, teils in mancherlei Hinsicht variiert, aber so, dass eine innere Verwandtschaft spürbar bleibt. Und bei beiden Instrumenten bleibt am Ende der Schlussabschnitt übrig.
Lesung 
Rainer Rubbert  »3 shortcuts« für Harfe solo  (2010)
Charlotte Seither »Visible thoughts« (2005) für Tenorsaxophon, Klavier und
     Schlagzeug

Drei Instrumente, die eigentlich wenig gemeinsam haben: Ihre Annäherung ergibt sich, indem ihre traditionelle Zuordnung weitgehend aufgehoben wird. Nicht selten agiert das Klavier nun als „Schlagzeug“, das Saxophon als „Harmoniegeber“ und das Schlagzeug als "Melodieinstrument“. Die Funktionen wechseln, überlappen sich oder bleiben in der Schwebe. Mehrdeutigkeit – auf verschiedenen Ebenen - versetzt das Trio dabei stets neu in Bewegung. Es ist die Aufspaltung des Materials, aus der dieses sich schließlich auf einer neuen Ebene zu „sichtbaren Gedanken“ zusammen zu schließen. 
Lesung

Georg Katzer  »excursiones 2«  (2016) für Sax., Perc., Piano 
habe ich für das Trio Noir komponiert, die UA fand  im Februar in Schwerin im Kunsthaus Ataraxia statt.
Martin Christoph Redel »Meditation« op.83  für Harfe solo
Diese kleine Komposition ist der geistlichen Musik „Im Anfang“ entnommen. Sie sollte im Rahmen der Abendmahlszeremonie erklingen. Anfang und Ende der Komposition zeigen den allmählichen Abstieg aus „himmlischen Gefielden“ in „irdische Niederungen“. Dazwischen breitet sich die Lebendigkeit des Lebens aus – einschließlich einiger Zitate aus dem ersten Teil der Komposition „Im Anfang“ zu den Textstellen „Im Anfang war das Wort, und das Wort war bei Gott“.
Art-Oliver Simon  »Ein Liedchen für Anja«  (2014) für Bassflöte und Klavier mit
     Melodica  /  Art Ensemble - 

Ludger Kisters  »Prelude« und »Prelude II« (UA)  für Ensemble Good Mori
    2 Gayageum, Haegeum, Violine, Klavier und Zuspielband 
Die Kompositionen wurden durch den „Brandenburgischen Kunstförderpreis 2016“ gefördert.
21.00 Uhr  atmend – gezogen – metallig  – aktiv
Kirche

Ausführende:

NeoQuartet – Streichquartett (Baltic New Music Spectrum)
Nathan Plante – Trompete
Matthias Müller – Posaune
Andreii Pavlov – Violine
Christine Paté und Roman Yusipei – Akkordeon
Andre Bartetzki – Elektronik
Aleksander Kosciow  »String Quartet nr 10« (2012)          NeoQuartet
Sofia Borges  »Retratos III« für Trompete und Elektronik
Retratos III is the third piece of the cycle Retratos - the Portuguese word for „Portrait“. This cycle consist of several solo pieces with electronics, written for specific performers to which each piece is dedicated to.

Many years ago after reading a biography of the painter Paul Cézanne I learned he painted the Mont Sainte-Victoire dozens of times. Sometimes, since then, I wonder what would be the equivalent of painting the same landscape over and over for a composer. Would it be writing several pieces based on a certain harmonic field? The question is still open and probably has no definitive answer.

Driven by this question, the idea of Retratos III was to create several perspectives of the same sound, in this case the note “F”. The first step was the spectral analysis of that tone played by the trumpet. Afterwards several algorithms were used to manipulate the results of the spectral analysis and to generate more material. The output of these procedures was a set of raw scores that were intuitively and spontaneously selected and combined.  

Vitaly Kyiansytsia  »Capricce«  (2012)  für Geige solo

Johannes Bauer   »Brass / Breathe / Brisk«  für Posaune solo
Susanne Stelzenbach  »Stresstest« für 2 Akkordeone
Inmitten einer turbulenten Zeit Ruhe zum Komponieren finden, einem unterschwelligen Druck Keine Chance geben, locker bleiben,sich nicht verrückt machen, nicht zu viel auf einmal wollen, den Druck in kreative Energie umwandeln: Stresstest. 

Anna Arkushina  »Modellen« (2016) für Violine und Zuspielung
Das Stueck ist nichts anderes als Variationen. Die elektronische Stimme wurde auf dem klanglichen Material der Violine aufgebaut und umgekehrt.

Stepha Schweiger  »asphodels 1-7«  (1999)  für Trompete solo

asphodels sind aufeinanderfolgende kurze Stücke, die für jeweils eine nicht existierende Blume stehen. Der Vorgang imaginiert das Betrachten einzelner Blumen einer Asphodelenwiese. 

Anton Safronov  »Репка (Repka) / Das Rübchen« 

russisches Volksmärchen, erzählt und gespielt von einem Streichquartett 
     (2012/16)  UA der neuen Fassung

2012 Entstand die Urfassung für das Sonar Quartett. 

2015/16 habe ich das Stück für Baltic New Music Project überarbeitet.

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. Bei Umsetzung für ein Streichquartett des russischen Kindermärchens «Репка» (“Repka“ = „Das Rübchen“ auf Deutsch) dachte ich vor allem an den berühmten Satz von Goethe, der das Ensemble als „Unterhaltung zwischen vier vernünftigen Leuten“ sah. Der Text kommt in bekannter deutscher Übertragung, davon die ersten Zeilen lauten:

Großvater hat ein Rübchen gesteckt.

Das Rübchen ist riesengroß herangewachsen.

Großvater geht, das Rübchen rauszuziehen:

Er zieht und zieht – 

kann's nicht herausziehen…
Sonntag, 10.Juli  

10:30 Uhr   Randfestspiele – Gottesdienst

Predigt: Pfarrer Wolf Fröhling 
Ralf Hoyer  »Fünf Sätze zum Vierten« für Sprecher, Orgel, Tenorsaxophon und Elektronik
und Improvisationen von Andrei Lakisov (Saxophon) und Helmut Zapf (Orgel)

Ausführende : 
Christian Steyer  Sprecher
Andrei Lakisov Saxophon
Lothar Knappe / Helmut Zapf  Orgel
Ralf Hoyer  Elektronik 
Auftragswerk der Guardini-Stiftung Berlin zum 4. Gebot für das DEKALOG-Projekt in Kooperation mit der Stiftung St. Matthäus, anlässlich des Reformationsjubiläums 2017. Uraufführung am 03. November 2014 im Rahmen einer ökumenischen Vesper in der Kathedrale St. Hedwig in Berlin

Die Fehldeutung dieses Gebotes, nicht zuletzt durch die Auslegung Luthers im kleinen Katechismus, hatte und hat fatale Folgen: Kinder sollen ihren Eltern, Vorgesetzten und der Obrigkeit überhaupt gehorsam leisten und ihnen dienen. 

Doch richtete sich dieses Gebot nicht an kleine Kinder oder Jugendliche, sondern an die erwachsenen Israeliten. Thema ist der Umgang mit der alt gewordenen Elterngeneration. Gemessen an der seinerzeit üblichen Praxis, die Alten zu töten oder in der Wüste auszusetzen, wenn sie wegen ihrer körperlichen oder geistigen Gebrechen zur Last fielen, stellt das 4. Gebot eine Art Generationenvertrag dar. Nur unter der Voraussetzung, daß die Fürsorge für die altgewordenen Eltern von den erwachsenen Kindern geleistet wird, die dann ihrerseits auf die Zuwendung ihrer Kinder hoffen können, wenn sie alt sind, ergibt die Verheißung „ …auf daß es Dir wohlergehe und Du lange lebest auf Erden“ einen Sinn.

Luther beantwortet an anderer Stelle übrigens die Frage, wie man sich verhalten solle, wenn die Forderungen der Obrigkeit nicht gottgefällig sind eindeutig: da hört die Pflicht zum Gehorsam auf!
15:00 Uhr  neblig – vorbeigehend – andeutungsweise
Gemeindehaus

Ausführende:

Katrin Schmidt – Lesung
Susanne Fröhlich – Blockflöten
Klaus Schöpp – Flöten
Andreii Pavlov – Violine
Sabrina Ma – Marimbaphon
Andre Bartetzki – Elektronik
Thomas Gerwin  »e-scape No.4" (2007) für 2 Schlagzeuger und 
     Live-Elektronik, elektroakustische Version 

Das erste Stück dieser Werkreihe entstand im Auftrag des Festivals „An Ear to the Earth“ und wurde am 12. Oktober 2006 in New York 8-kanalig im „3-Legged Dog“ uraufgeführt. Es besteht aus verschiedenen Soundscapes, Samples und Aufnahmen von zwei verschiedenen Live-Performances des Komponisten mit Live-Malerei und mit Tanz, dazu wurden live auf dem Sampler Soundscape-Kompositionen aus Gerwins „KlangWeltKarte“ sowie Objekt-Perkussion im Raum gespielt. 

Die vorliegende Version wurde im elektronischen Studio aus den Materialien und Aufnahmen neu komponiert, auch, indem immer wieder Live-Elemente dazukamen. Mittlerweile ist die Stückfamilie auf insgesamt 8 unterschiedliche Versionen angewachsen, die in verschiedenen Formaten aufgeführt werden können.
Lesung - Kathrin Schmidt

Gwyn Pritchard  »in passing« für Flöte und Marimbaphon 
Georg Katzer  »Steinelied 2« 
Seit 1995 habe ich mit einem von mir entwickelten Computerprogramm ein sich selbst organisierendes Syntheseverfahren entwickelt, das in Echtzeit Klangereignisse generiert.  Über mehrere aleatorische Würfe und ein Netz von "if - then" Steuerungen kommt der Computer zu einer Entscheidung für ein bestimmtes Klangergebnis .  Die eigentliche Arbeit des Komponisten bestand  darin, aus dem vorliegenden Material eine Auswahl zu treffen und die Form des Stückes zu montieren.

UA 2008 Berlin, Klangkunstfestival

Lesung 

Maxim Kolomiiets  »Saklas-Tango«  für Violine solo

The blind sparks of primordial energy were scattered about universe’s remote corners. They don’t remember own origin. They grow through us and become ugly and eyeless. Through us, who moves through the viscous darkness of own consciousness. Their only path to perfection and completeness they due through the awakening our consciousness, get rid primitive and raw nature, created by evil and spoilt deity.

Saklas creates out of emptiness and pain. He dances on the pedestal being held our swarming bodies and doesn’t even know about our existence
Lothar Voigtländer  »Attack«  elektroakustische Komposition
“Attack ( einst als „maschine!“ konzipiert ), - ein monochrom-ratterndes Stück voll technischer Monotonie und stupider Besessenheit nach vorn oder nirgendwohin....

„Attack“ ist Teil der „ missa electroacustica„ ( in 2001 im Studio der ADK entstanden ) und stellt zu den benachbarten Komposition ( „fanatic“„ hara“ und „lament „) den entsprechend harten Widerpart dar.

Veit-Lup , der dazu (auch  in 2001)  ein Video creierte, schreibt dazu :

Der Hochgeschwindigkeitsverschluß der Videokamera reißt scharfe Einzelbilder aus der Unschärfentiefe der Geschwindigkeit und setzt sie neu zusammen. Die Böschung rast. Die Landschaft gleitet. Die Gleisbettsteine brodeln und vibrieren auf der Stelle. Die Bahnschwellen durchlaufenden langsam als vertikale Rasterlinien das Bild. Einzig die Schienen scheinen fast still zu stehen und halten als solide Strukturen das Bild zusammen.

Und zu alldem schrubbt und schreddert gnadenlos Lothar Voigtländers Musikexpress.( Kommentar Veit Lup )

Lesung 

Lutz Glandien »Im Nebel« für Küng-Subbassflöte und Zuspiel 

Das Gedicht "Im Nebel" schrieb Hermann Hesse im Jahre 1905. Ein Aufnahme des Gedichtes, von ihm selbst gesprochen, bildet die Grundlage für die Komposition und erklingt zusammen mit einer Subbassflöte und einem Zuspiel, welches unter anderem Töne eines Dishphones verarbeitet, welches ich 2014 entwickelt und gebaut habe.

Text:

Seltsam, im Nebel zu wandern!  Einsam ist jeder Busch und Stein,
Kein Baum sieht den anderen,  Jeder ist allein.

Voll von Freunden war mir die Welt,  Als noch mein Leben licht war;
Nun, da der Nebel fällt,  Ist keiner mehr sichtbar.

Wahrlich, keiner ist weise,  Der nicht das Dunkel kennt,
Das unentrinnbar und leise  Von allem ihn trennt.

Seltsam, im Nebel zu wandern!  Leben ist Einsamsein.
Kein Mensch kennt den andern,  Jeder ist allein.

17:00 Uhr  Linien - in der Wiederholung  verborgen - verbunden …
Gemeindehaus
Ensemble Klangfabrik & Good Mori; 

Trio Noiri (Zhifeng Hu – Pn., Christoph Lindner – Perc.,  Sebastian Lange – Saxph.)
Katharina Hanstedt, Harfe; 

ArtEnsembleBerlin (Klaus Schöpp, Flöte; Art Oliver Simon, Piano)

Lesung: Hendrik Jackson
Henry Mex  »Pulse Machine« für Kammerensemble, 2016

     für Bassklarinette, Violine, Viola , Violoncello, Akkordeon und Klavier mit 
     mitspielendem Assistenten

“Pulse Machine” ist eine Weiterentwicklung meiner Raumkomposition “Pulse Waves” für sechs Spieler in Distanz (2015) dessen Grundkonzept die Anordnung durch den Raum ziehender Impulse und Impulswellen sowie verschiedener sich örtlich verlagernder Klangsituationen ist. Das Publikum befand sich zur Uraufführung zwischen den Musikern sitzend, in mitten des Klanges und der hin und her streichenden Wellen. Bei “Pulse Machine”, das dieses Jahr zu den "Intersonanzen" vom Ensemble JungeMusik Berlin-Brandenburg uraufgeführt wurde, habe ich dieses Konzept in eine Konstruktion aus treibenden und ineinandergreifenden Figuren und Stimmungen weiterentwickelt, sodass sich zeitweise die Assoziation ergibt, man befände sich im Innern einer Maschine. Zu den Randfestspielen erleben wir das Stück zum ersten Mal in einer kompakten Ensembleversion. 
Andreas Staffel »Aprèludes Nr. 1«  für Sextett

Susanne Stelzenbach »In der Wiederholung verborgen« (2016)

     für Gayageum, Violine und Klavier - mit Good Mori

Max E.Keller  »Die Schwestern« (Christian Morgenstern 1871 – 1914 ; Nachlese 
zur  Galgenpoesie)  für Sopran (Katia Guedes) u Kontrabass (Matthias Bauer)   2011 

Die Kanone sprach zu Glocke:

„Immer locke, immer locke!“

Hast dein Reich, wo ich es habe,

hart am Leben, hart am Grabe.

Strebst umsonst, mein Reich zu schmälern,

bist du ehern, bin ich stählern.

Heute sind sie dein und beten

Morgen sind sie mein und – töten.

Klingt mein Ruf auch unwillkommen,

keiner fehlt von deinen Frommen.

Beste, statt uns zu verlästern,

lass uns einig sein wie Schwestern!“

Drauf der Glocke dumpfe Kehle:

„Ausgeburt der Teufels-Seele,

wird mich erst der Rechte läuten, 

wird es deinen Tod bedeuten.“

In einem Dialog zwischen einer Glocke und einer Kanone weist die Kanone auf ihre schwesterliche Nähe und metallene Herkunft hin: "bist du ehern, bin ich stählern. / Heute sind sie dein und beten / Morgen sind sie mein und – töten." Zwar weist die Glocke die Verwandtschaft mit der Kanone vehement zurück. Aber hat die Kanone wirklich Unrecht? Sind und waren Religion und Krieg nicht zu oft verschwistert? Die Vertonung akzentuiert einerseits den Gegensatz zwischen Sopran und Kontrabass, arbeitet aber auch innerhalb der beiden Partien mit extremen Kontrasten. Andererseits steigt der Kontrabass ab und zu in die luftigen Höhen des Soprans auf und verschwistert sich gleichsam mit der Stimme.

Helmut Zapf »다리  -  '파선 DARI II  - paseon« (2016)  
     für Haegeum, Gayageum, Violine und Piano 
Dari bedeutet Brücke und der Untertitel paseon heisst gebrochene Linien.

Es ist mein zweites Stück mit ein Beziehung von koreanischen Instrumenten, also eine Brücke zwischen unseren europäischen und den asiatischen Instrumenten wollte ich bauen, eine Klangverschmelzung schaffen, die wie eine Brücke, beides verbindet und doch die von einander getrennten Ufer beibehält. Auf dieser kleinen Klangstraße verbinden sich gebrochene Linien für kurze Momente zu zusammenwachsenden „Melodien“.

Daniel Martínez Roura  »Drei Wege, um neu anzufangen« (2015) 
     für Tenorsaxophon, Akkordeon, Violine, Kontrabaß,·Klavier
Der Titel bezieht sich auf die Struktur des Werks, das sich in drei Hauptteile und ein Schlussteil gliedert, der als Zwischenglied für einen hypothetischen neuen Anfang funktioniert.Jeder Hauptteil besitzt seinerseits zwei Sektionen, in denen ein Fortgang von der Asynchronie zur Synchronie stattfindet, der letzlich zu verschiedenen Akkorden in tutti führt, wie das auch in meinen  Werken “Sólidolíquido”  und “Elipsis” geschah. Das  Werk  enthält  zwei  aufeinander  gelagerte  Narrativdiskurse.  Im  ersten  geschehen  die bereits  erwähnten  Prozesse,  während  im  zweiten  zunächst  das  Klavier  eine  Akkkordenreihe zeigt, danach der Akkordeon, dann wieder das Klavier. Sie folgen einander, anscheinend ohne direkte Beziehung mit dem ersten Diskurs.Beide Ebenen tauschen sich im Laufe des Werkes deren harmonisches Material untereinander. Dieses  Material  besteht  in  einem  Fortgang  von  der  totalen  Chromatik  (Atonalität)  bis  zu Quarten- und Quintenharmonien, die eine Art Vortonalität symbolisieren, und zurück. Ziel dieses Werk ist die Erforschung der Formwahrnehmung durch die Auswahl einer Struktur, die  vor  der  Komposition  und  unabhängig  von  jeder  musikalischen  Idee  festgelegt  wird.  Es handelt  sich  um  eine  ausgesprochen  einfache  Struktur  A-B-C-D,  in  der  jeder  Teil  ausser  D dieselbe Anzahl von Takten enthält, und nur die Tempi sind verschieden. In den Teilen A-B-C sind die Fortgänge identisch, aber es wechseln ausser den Tempi auch Dichte, Dynamik und Harmonie.  Ich versuche dadurch herauszufinden, wie sich die Wahrnehmung beim Zuhören von  sehr  ähnlichen  Prozessen  ändert  oder  entstellt.  Im  Schlussteil  D,  etwas  kürzer  als  die Hälfte der anderen, reduziert sich die Dichte der Ereignisse drastisch, und das Tempo wird sehr langsam, was wieder ein Spiel mit der  Wahrnehmung der Form erzeugen soll. 
Friedrich Goldmann »Wintermusik«  für Klavier solo, Flöte , Oboe, Harfe,
     Violine, Violine, Viola, Violoncello
ca. 19:00 Uhr  Idyll in Balance … 
Gemeindehaus

Ausführende:

Thomas Noll – Orgel
Katia Guedes – Sopran
Andrei Lakisov – Saxophon
Matthias Jann – Posaune
Matthias Bauer – Kontrabass
Ensemble Klangfabrik & Good Mori

Andre Bartetzki, Ferdinand Breil – Elektronik
Ferdinand Breil  »Men Moet« für Orgel und Gesang und Tape

Das Stück Men Moet habe 2009 ich im letzten Jahr meines Studiums geschrieben. Ich hatte die spannende Gelegenheit für die Orgel der Nicolai Kirche in Utrecht zu schreiben. Ich war sehr fasziniert von der Möglichkeit der mechanischen Orgel die Register langsam zu ziehen und auf die Weise langsam den Klang zu modulieren. So basiert das Stück in erster Linie auf langen, gehaltenen Noten die an- und abschwellen und deren Charakter sich fortwährend wandelt. Hierauf gebettet folgt die Stimme der Orgel mit langen Bewegungen. Die Elektronik erweitert die Möglichkeiten diese Klänge zu modulieren, auch auf mikrotonaler Ebene, beschränkt sich aber nicht nur darauf.

Das Gedicht 'Men Moet' vom Niederländischen Autor Toon Tellegen formt den inhaltlichen Ausgangspunkt des Stückes. Er spricht darin von der Unmöglichkeit eine Balance zwischen glücklich sein und Traurigkeit zu finden. Auch die Form des Stücks leitet sich von der des Gedichts ab.

Rainer Rubbert  »Idyll 1«  für  Viola und Violoncello
Eunsil Kwon  »Balance«  für  2 Gayageum, Haegum und Violine
Ich beschäftige mich in meiner Musik - die sich zwar auf koreanischem Musikempfinden aufbaut, aber die Entwicklung der europäischen Kunstmusik unseres Jahrhunderts so wach wie möglich zu reflektieren versucht - das Problem der Gleichwichtig in ihrem Verhältnis zum Suchen und Auffinden immer neuer, wenn möglich frischer Veränderungen.
Rainer Rubbert  »Idyll 2«
Seungwoo Paik  »PAN III« for Haegum, Violin and Gayageum 

PAN III attempts to express the deep emotional feelings of the korean cultur by using the timbre of the 2 traditional instruments. Grace notes that are common to korean traditional instruments are important components in the first and last parts. The long notes are intended to express the implied sounds of internal breathing in human beings.

Rainer Rubbert  »Idyll 4«
Andre Bartetzki  »Begegnung mit Korea« (eine Improvisation)
Johannes Bauer  »Komposition 2« für 4 Instrumente
Korean Traditional Music   

* "supportet by the Daegu Foundation Art and Culture" 
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Anschließend  Speis  und  Trank  (koreanische  Küche) 

Am gesamten Wochenende gibt es
eine Ausstellung
von

Lidia Beleninova
"der falsche film"
Die Künstlerin möchte ihre ausstellung nicht kommentieren,
die Werke sollen für sich sprechen
Der Tonkünstler 
Andre Bartetzki 
verwöhnt die Zuhörer im
Kirchgarten mit seiner Installation 
"Steinschlag"
Eine autoaktive Klanginstallation am Gemeindehaus 

mit Schieferplatten und Vibrationsmotoren
Für das leibliche Wohl sorgen wärend der Festival-Tage
Said und Said

von

"Kolbe-je Amu"

(Onkels' Hütte)
mit iranisch inspirierten Speisen
Komposition

Anna Arkushyna  wurde 1989 in Lutsk, Ukraine geboren und lebt in Graz.

Sie begann mit dem Klavierunterricht und dem Kompositionsstudium im Alter von sechs Jahren. 2005   Studium der Komposition und Musiktheorie an der Kyiv Lysenko Specialized   Secondary Music School unter A. Zagaykevych.

2009   Kompositionsstudium an der Tchaikovsky Ukrainian National Musical Academy unter E. Stankovych.

Arkushyna erhielt zahlreiche Auszeichnungen in Kompositionswettbewerben in der Ukraine und war Finalistin beim "A Step to the Left 4"-Wettbewerb 2011 in St. Petersburg. 2014 gewann Arkushyna den "Special Award" bei der Pre-Art Composers Competition in der Schweiz. 

Sie nahm an Workshops unter Pierluigi Billone, Mark Andre, Klaus Lang und Franck Bedrossian an der "International Composers Academy" mit dem "Moscow Ensemble of Contemporary Music". Ihre Kompositionen wurden in der Ukraine und in anderen Ländern aufgeführt.

Seit 2013 studiert sie an der Kunstuniversität Graz bei Beat Furrer (Masterstudium Komposition) und seit 2015 bei Marko Ciciliani (Computermusik, Bachelor). 

Zahlreiche Aufträge von Ensemble Nostri Temporis, Ensemble JungeMusik Berlin, Amsterdam Collage Ensemble, Moscow Contemporary Music Ensemble, ensemble MusikFabrik und Kwartludium ensemble.

Andre Bartetzki  siehe Ausführende 
Johannes Bauer  1954 geboren in Halle/Saale 1963-67 erster Posaunenunterricht bei Hans Baake in Sonneberg/Thür. 1971-1977 Musikstudium in Berlin/DDR an der Hochschule für Musik „Hanns Eisler“, Spezialklasse der Musikschule Berlin – Friedrichshain, seit 1972 Mitglied im Manfred Schulze Bläser Quintett, 1972-77 spielt er Tanzmusik mit College Formation, Manfred Schulze Formation, Klaus Lenz Big Band, 1978 Stabsmusikkorps Berlin (Wehrpflicht) seit 1979 freischaffender improvisierender Musiker, lebt in Berlin Leiter verschiedener Workshop Ensemble 

1981 gründet DOPPELMOPPEL mit Konrad Bauer, Uwe Kropinski und Helmut Joe Sachse  seit 1988 Duokonzerte mit Konrad Bauer (BAUER BAUER) 

erste Konzerte mit Ampio (Max E.Keller, Dietrich Petzold) 

seit 2005 BAUER 4 mit Konrad Bauer, Matthias Bauer, Louis Rastig | Mitglied des Peter Brötzmann Chicage Tentet  seit 2007 Trio „Sydney Graz Berlin“ mit Elisabeth Harnik & Clayton Thomas  2008 Gründungsmitglied iTi (mit Ken Vandermark, Paal Nielssen-Love, Thomas Lehn)  2009 spielt mit Joe McPhee Brass Ass | Mitglied von SOL12 | Mitglied von GRID MESH  seit 2010 „Bouge“ mit Isabelle Duthoit und Luc Ex 2014 neues Quartet mit Lotte Anker, John Edwards & Paul Lovens 

2016 gestorben am 6ten Mai in Berlin

Markus Bongartz, geboren am 29.08.1963 in Mönchengladbach, studierte zunächst Violine an der Folkwang Hochschule bei Helmut Hoever und Adolphe Mandeau, bevor er sich von 1986-92 dem Kompositionsstudium bei Nicolaus A. Huber widmete. 1990-92 folgten vertiefende Studien der Elektronischen Musik und neuen Medien bei Dirk Reith. 1993 schloss er sein Studium in Essen mit der künstlerischen Reifeprüfung ab. 1995 ermöglichte ihm ein Stipendium des DAAD einen neunmonatigen Studienaufenthalt an den ATELIERS UPIC in Paris. In dieser Zeit erlebte er die Atmosphäre an der Université Paris VIII, wo er Kurse über Computermusik an de bei Horacio Vaggione besuchte. Es folgte 1996 Einladung zur Session de Composition in Royaumont/Paris, geleitet von Brian Ferneyhough, Klaus Huber und Xu Shuya, mit Unterstützung der Stiftung Kunst und Kultur des Landes NRW. Diverse musiktheoretische Arbeiten belegen sein Interesse an der Musik als einer Kunst, die in übergreifende gesellschaftliche und politische Diskurse eingebunden ist: so der Vortrag Struktur und Intuition, Versuch einer Anwendung von Sprachtheorien auf die musikalische Analyse zur Charakterisierung von musikalischen Sprachstilen (1991) und die Arbeit über Musik und Politik bei Hans Werner Henze und Luigi Nono aus dem Jahre 1999. Markus Bongartz erhielt zahlreiche Preise und Auszeichnungen: u.a. 1993 den Sonderpreis der Jury für das Orchesterstück …durch die Reinheit der Substanz ist es, was es ist, Wege zu suchen… beim FESTIVAL INTERNATIONAL DE MUSIQUE DE BESANÇON und 1994 den ersten Preis des „Musikpreis des NDR“ für das gleiche Stück. 2003 wirkte er mit am Projekt „Die Exotik des Anderen“ in Tokyo und war Gast am Yoshiro Irino Institute of Music. Seit 2011 ist er Mitglied Gruppe für experimentelle Musik und Medienkunst (GEMART) in Hannover. Er arbeitete mit zahlreichen renommierten Ensembles und Interpreten zusammen, darunter Ensemble L’itineraire, Ensemble Köln, NDR Sinfonieorchester, Deutsches Sinfonieorchester Berlin, der Posaunist Mike Svoboda, die Geigerin Hae-Sun Kang, die Sopranistin Katia Guedes u.a.. Markus Bongartz lebt in Berlin als freischaffender Komponist und Musikerzieher.                                                                   www.markus-bongartz.de
Sofia Borges, in Lissabon geboren, studierte zunächst Schlagzeug und Perkussion am Nationalen Konservatorium in Lissabon sowie am Hot Clube de Portugal (Luís Villas-Boas Jazz School). Später studierte sie Komposition an der Escola Superior de Música de Lisboa bei Sérgio Azevedo, Luís Tinoco und João Madureira. 2009 bis 2012 setzte sie ihre Studien an der Hochschule für Musik und Theater in Hamburg bei Peter Michael Hamel (Komposition) und bei Georg Hajdu (MA in Computer Music und Multimedia) fort.

Ihre Aktivitäten als Schlagzeugerin, kombiniert mit ihren musikenthnologischen Interessen, führten sie zur Teilnahme an CD-Produktionen und an Konzerten und Festivals gemeinsam mit international bekannten Künstlern in vielen verschiedenen Ländern Europas, in Taiwan, Macao, Brasilien, Australien und Neuseeland.

Ihre Kompositionen - Solostücke, Duos, Trios, Ensemble-, Chor- und Orchesterwerke sowie elektronische und interaktive Musik - wurden in Europa und den USA aufgeführt. Neben reiner Konzertmusik engagiert sie sich in zunehmendem Maße auch in interdisziplinären Projekten und komponiert für Theater, Tanz, Video und Installationen.

Sofia Borges hat seit 1997 in diversen Bildungsprojekten pädagogische Arbeit geleistet. Zwischen 1999 und 2002 war sie Mitglied im Pädagogenteam des Projekts Tocá Rufar (Portugal). Später entwickelte sie multimediale Arbeiten für in Deutschland lebende, portugiesischsprechende Kinder und ist seit 2015 Gastkomponistin bei der Klangradar Berlin - Kompositionslabor Schule."

Johannes Boris Borowski  (*1979) studierte Komposition bei Hanspeter Kyburz und Marco Stroppa sowie Musiktheorie bei Jörg Mainka. 2007-14 unterrichtete er Tonsatz, Gehörbildung, Analyse und Instrumentation an der Hochschule für Musik Hanns Eisler Berlin.

Borowski hatte mit vielen bedeutenden Ensembles und Orchestern Aufführungen und Projekte, so z.B. mit dem Ensemble Modern, Ensemble Intercontemporain, International Contemporary Ensemble, Chicago Symphony Orchestra, Lucerne Festival Academy Orchestra sowie mit Dirigenten wie Pierre Boulez, Susanna Mäkki, George Benjamin und Daniel Barenboim.

Seine Kompositionen wurden u.a. mit dem Hanns-Eisler-Preis Berlin und dem Kompositionpreis der Landeshauptstadt Stuttgart ausgezeichnet.
Ferdinand Breil  geboren 1985, studierte von 2005 bis 2009 Komposition & Musik Produktion an der Utrecht School of Arts. Neben klassischer Komposition war Filmmusik ein Schwerpunkt seines Studiums. Darüber hinaus weckten schon während des Studiums grenz- und genreübergreifende Projekte sein Interesse. So arbeitete er beispielsweise mit Jugendlichen an Mini-Opern. Es folgten verschiedene ungewöhnliche Projekte, wie zuletzt 'Word Up?!' bei dem er mit zwei Rappern zusammen arbeitete. Elektronische Klangbearbeitung und Verfremdung spielen bei vielen seiner Werke eine Rolle, auch in Form von rein elektronischer Musik und Klanginstallationen. Gelegentlich wird er auch selbst als Live-Performer der Elektronikparts tätig.

Ferdinand Breil lebt in Berlin.                                        www.ferdinandbreil.de
Martin Daske  ist freischaffender Komponist, Autor, Regisseur und Produzent in Berlin. Kompositorische Ausbildung in den USA am Dartmouth College bei Christian Wolff, in Krakau und am Mozarteum Salzburg bei Boguslaw Schaeffer. Daske entwickelte neben seinem „normalen“ kompositorischen Schaffen (z.B.:  Quarks sind äußerst ungern allein (2015) für Orgel und Zuspiel) eine Form dreidimensionaler Notation ("Folianten") und 2010 eine weitere ("Notensetzen"). 2002 Gründung des Duos „Die Klangschürfer“ mit dem Sprachkünstler Rainer Rudloff. Zahlreiche Hörspiele und andere Radioarbeiten (z.B.: „Thinking of something I don't know“ (2015)). Klanginstallationen, z.B. „Heim@klingt“ (2015), Kinderhörspiele, Theater- und Filmmusiken (z.B.: "Lunik" (2006/2007)und "Je voudrais être légère" (Tanztheater, Marseille 2008/2009). Seit 1989 einer der beiden 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, au.diom.at und beim Klangscheiben Verlag. Von 2006 bis 2012 auch Geschäftsführer der Initiative Neue Musik e.V. Berlin.

Ehrungen und Preise:  2016  3.Preis Grand Prix Nova 2016  in der Kategorie "short forms" für "Thinking of something I don't know" |  2016 Kompositionsstipendium des Berliner Senats  |  2016 Deutscher Hörbuchpreis (Bestes Sachhörbuch) für "Deutschland. Erinnerungen einer Nation" (hr/Hörverlag)  |  2015 "selected works" für "Thinking of something I don't know" beim Wettbewerb "presque rien"  |  2013 2. Preis in der Kategorie „Radiophone Klangkunst“ im Wettbewerb „Wär‘ ich ein Ton“, des Vereins Jean Paul 2013 in Kooperation mit der Redaktion Neue Musik/Klangkunst des Hessischen Rundfunks (hr2-kultur)  |  2011 KOFOMI, Mittersill  |  1990 - 93 mehrfach „artist-in-residence“ im ZKM Zentrum für Kunst und Medientechnologie  |  1993 Lobende Erwähnung beim Prix Europa für „Abfahrt“.  |  1990 und 1999 Kompositionsstipendien des Berliner Senats.                                                 www.tribordstudio.de 

Sebastian Elikowski-Winkler  studierte Komposition bei Friedrich Goldmann in Berlin, Marek Kopelent in Prag und Vladimir Tarnopolski in Moskau. Zusätzlich Studium der Musikwissenschaft, Kunstgeschichte und Architektur in Berlin. Für seine überwiegend kammermusikalischen Werke erhielt er verschiedene Preise und Auszeichnungen, Stipendienaufenthalte führten ihn u.a. nach Moskau, Paris und Venedig.

Volker Freidel studierte in Berlin Düsseldorf und Leipzig Komposition, Liveelektronik und Klavier. Schwerpunkte der Kompositorischen Arbeit sind "neue musik" und Kammermusik. Seit 2000 lebt und arbeitet er als freischaffender Komponist und Klavierlehrer in Potsdam.

Thomas Gerwin, klassisch ausgebildeter Komponist und Klangkünstler, kam sehr früh zur elektroakustischen Musik, arbeitet seit 1990 außerdem intensiv im Bereich „Soundscape Composition“ und radiophone Kunst. Hauptsächlich in seinem Berliner Atelier inter art  project komponiert er instrumentale und (live-) elektronische Werke für Konzert und Performance, inszeniert experimentelle Hörstücke und kreiert Klang- und Video-Installationen. Er wurde mit  einigen nationalen und internationalen Preisen und Stipendien ausgezeichnet, seine Werke werden weltweit aufgeführt und ausgestellt. Gerwin ist künstlerischer Leiter des „Kammer-Ensemble ad hoc“ sowie der Konzertreihe „KlangWelten ad hoc“ und des jährlichen „Internationalen Klangkunstfest Berlin“.                                                                 www.thomasgerwin.de

Lutz Glandien  studierte Komposition an der Hochschule für Musik und der Akademie der Künste in Berlin. Nach dem Studium schuf er Werke für Soloinstrumente und Ensembles. Er erhielt Kompositionspreise und Stipendien in Frankreich, Schweden, Japan und Deutschland. Ab Mitte der 90er Jahre etablierte er sein eigenes Studio und realisierte vorwiegend Musik zu Hörspiel-, Videoprojekten sowie Dokumentarfilmen und schuf mehrere Klanginstallationen.

Seit 2000 komponierte er Musik zu internationalen Tanztheaterproduktionen für die Tanzcompagnie Rubato (Berlin), Jin Xing (Shanghai) und Akira Kasai (Tokyo). 

2002/03 erschienen seine CDs „The 5th Elephant“ und „Lost in Rooms“ (virtualectric stories) bei RER Megacorp London. Seit 2007 beschäftigt er sich intensiv mit dem Bau von Saiteninstrumenten. 2013 wurde seine Kinderoper „Der Ring“ am Gewandhaus zu Leipzig erfolgreich uraufgeführt.                               www.lutzglandien.de
Friedrich Goldmann  geb. 1941 in Siegnar-Schönau (Chemnitz); 1951-59 Dresdener Kreuzchor; Kompositionsstudium in Dresden bei J. P. Thilman und Meisterschüler bei R. Wagner-Regeny an der Akademie der Künste Berlin; 1964-68 Musikwissenschaftsstudium an der Berliner Humboldt-Universität; seitdem als freischaffender Komponist tätig; Professor für Komposition an der UdK Berlin; Mitglied der Akademie der Künste. (seit 1980 auch Meisterschülerausbildung an der Akademie der Künste Berlin, DDR.)

Friedrich Goldmann starb am 24 Juli 2009.

DaeSeob Han absolvierte das Vordiplom, Diplom und Konzertexamen an der Hochschule für Musik FRANZ LISZT Weimar.

Er ist Preisträger zahlreicher Wettbewerbe, einschließlich dem Internationalen Kompositionswettbewerb für Orchester der Weimarer Frühjahrstage für zeitgenössische Musik, dem Hochschulwettbewerb der Rektorenkonferenz der Musikhochschulen in der Bundesrepublik Deutschland, der Camillo Togni’ International Composition competition in Italien, der Molinari Quartet's International Composition Competition in Kanada, dem National Creative Music Festival und dem Pan Music Festival in Korea. Seine Musik wurde weiter von ACL Conference and Festival inJapan, Hwaum project festival, Meetingpoint Music Messiaen, Donaueschinger Musiktage im Rahmen der Jungen Komponisten aufgeführt.
Johannes K. Hildebrandt wurde 1968 in Quedlinburg geboren, studierte Komposition, Tonsatz und Klavier in Weimar. Bisher liegen über 80 Kompositionen vor – Kammermusik, Konzerte, Orchesterwerke, Chorwerke und Filmmusik, die in Europa, Asien und den USA aufgeführt wurden. Er ist Preisträger verschiedener Wettbewerbe. Neben Rundfunkproduktionen gab es mehrere CD-Veröffentlichungen. Hildebrandt ist auch als Pianist und Performer und in den letzten Jahren in der bildenden Kunst aktiv. Er ist mehrfacher Stipendiat von Stiftung Kulturfonds und der Thüringer Kulturstiftung, hat mehrere Lehraufträge, ist Dozent bei „Jugend Komponiert“ und darüber hinaus seit vielen Jahren sehr aktiv im Bereich der Musikvermittlung. 2009 war er Gründungsinitiator des Landesjugendensembles für Neue Musik Thüringen. Er ist Vorstandsmitglied des Deutschen Komponistenverbandes, Vorsitzender der Fachgruppe E-Musik (FEM) und Intendant der Weimarer Frühjahrstage für zeitgenössische Musik.                                                     www.JohannesHildebrandt.de

Michael Hirsch, geb. 1958, lebt in Berlin. Neben Instrumentalmusik, Vokalmusik und musique concrète liegt ein besonderer Schwerpunkt seiner kompositorischen Arbeit beim Musiktheater, zwischen traditioneller Oper und experimentellen Musiktheaterprojekten, sowie verschiedenen genreübergreifenden Mischformen. Aufführungen bei den Donaueschunger Musiktagen, Festival Ultraschall, Maerz-Musik, Eclat-Festival Stuttgart, Musica Viva München, Wittener Tage für neue Kammer Musik, Dresdner Tage für zeitgenössische Musik, Oper Bielefeld, Staatsoper Hannover, Stuttgarter Staatsoper u.v.a. Michael Hirsch erhielt den Elisabeth-Schneider-Preis für Komposition und den Busoni-Kompositionspreis. 

www.hirschmichael.de / www.editionjulianeklein.de

C. René Hirschfeld  wurde 1965 in Wernigerode geboren und erhielt an der dortigen Musikschule im Alter von 5 Jahren seinen ersten Violinunterricht. 1982-87 studierte er an der Hochschule für Musik ”Carl-Maria von Weber” Dresden Komposition (bei U. Zimmermann und W. Krätzschmar) und Violine (bei Chr. Redder) sowie Klavier und Dirigieren; 1987-89 setzte er das Studiums als Meisterschüler fort.

Zeitgleich studierte er autodidaktisch Tanz und Tanztheorie, wobei Begegnungen mit Gret Palucca, Kazuo Ohno, Patricio Bunster und Thomas Hartmann für ihn wesentliche Impulse gaben.

Hirschfeld ist Preisträger mehrerer nationaler und internationaler Kompositionswettbewerbe und Stipendien (u.a. Weber-Preis 1984, Eisler-Preis 1986, Mendelssohn-Stipendium 1988/89, Göttinger Kompositionspreis für Gitarre 2000).

Sein Wissen gab und gibt er auch lehrend weiter, so z.b. mit Lehraufträgen an den Musikhochschulen Dresden und Berlin (1987-94), als Kammermusikdozent im Auftrag der ACMP Foundation New York und als Leiter von Workshops für die Interpretation zeitgenössischer Musik.

1985-95 war Hirschfeld auch als Tänzer und Performance-Künstler tätig; als solcher gastierte er neben verschiedenen Arbeiten im Off-Theater bei Musik- und Theaterfestivals und an Stadttheatern. In den 90er Jahren trat Hirschfeld neben seiner Haupttätigkeit als Komponist auch als Pianist und Liedbegleiter auf. 

1994/95 lebte und arbeitete Hirschfeld in Schweden, seither als freiberuflicher Komponist und Musiker in Berlin.

Hirschfelds umfangreiches Oeuvre umfasst Musiktheater, Sinfonik, Tanztheater, Kammermusik, Lieder, Solowerke und  Chormusik. Der internationale Durchbruch gelang ihm 1991 mit der erfolgreichen Uraufführung seiner Kammeroper „Bianca“ zu den Salzburger Festspielen. Seither erlebten seine Werke Aufführungen in nahezu ganz Europa, Asien und den USA sowie zahlreiche  Rundfunksendungen im In- und Ausland. Verlagsausgaben sind erschienen beim Hofmeister Musikverlag, Verlag Neue Musik, Boosey&Hawkes, Verlag 4‘33“ und befoco verlag.

Als Geiger konzertiert er vornehmlich mit Musik des Barock und des 20./21.Jahrhunderts, aber auch Tango und Musik der Romantik gehören zu seinem Repertoire.                                                                          www.renehirschfeld.de
Eres Holz wurde 1977 in Israel geboren. 1998-2002 studierte er Bachelor der Komposition bei Ruben Seroussi an der Tel-Aviv-Universität. 2004 Kompositionsunterrichte bei Helmut Zapf. 2004-2012 studierte er Diplom- und Masterstudium der Komposition bei Hanspeter Kyburz an der Hochschule für Musik Hanns Eisler Berlin, an der er seit 2009 Lehrbeauftragter für algorithmische Komposition tätig ist. 2005, 2008 und 2010 wurde er beim Hanns-Eisler-Preis ausgezeichnet. 2012 wurde er für den Deutschen Musikautorenpreis in der Kategorie ''Nachwuchsförderung'' nominiert. 2013 erhielt er das Aufenthaltsstipendium an der Cité Internationale des Arts in Paris. 2013, 2014 und 2015 erhielt er Kompositionsstipendien des Berliner Senats.

Holz' Werke wurden in Deutschland und International in renommierten Festivals und Konzertreihen aufgeführt.

Mehrere Radiosendungen u.a im DLF, DLR, SWR2, HRF, RBB und Kol Ha Musica.

2015,2016 ist er Jurymitglied der Initiative neue Musik Berlin e.V..

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

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, 2010-2013 Vorsitzender der Berliner Gesellschaft für Neue Musik / 2002 Mitbegründer 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. Rom-Stipendium der Bundesregierung für die Casa Baldi/Olevano Romano 2015

 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, geb. 1935 in Habelschwerdt, Schlesien, studierte Komposition bei Rudolf Wagner-Regeny und Ruth Zechlin  in Berlin 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 K. 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, Puppenspiele) beschäftigt sich K. auch mit   Multimedia-Projekten und Improvisation.           www.georgkatzer.de

Max E. Keller begann als Freejazzpianist in den legendären 68er-Jahren. Ab 1973 schrieb er über 160 Kompositionen verschiedenster Besetzung, auch elektronische Musik. Oft vertonte er politische Texte: Erich Fried, Jürg Weibel, Kurt Marti, Bertolt Brecht, Franz Hohler sowie eigene Texte und Collagen. Die abendfüllende szenische Kantate "Fontamara" (Ignazio Silone) wurde in Brüssel, Gent, Essen und Zürich aufgeführt; die Miniaturoper "Egon – aus dem Leben eines Bankbeamten" erlebte 29 Aufführungen in 2 Inszenierungen. Seine Kompositionen sind in ganz Europa, in Asien, in Nord - und Südamerika sowie in Australien und Südafrika aufgeführt und gesendet worden, insgesamt in 31 Ländern. Mehrere Arbeitsaufenthalte in Berlin. Tritt seit 1985 wieder als Improvisierender auf, auch mit Berliner Musikern. 2010 CD „accent-figure-layer“(www.dreamscape.ch), ein Projekt zwischen Improvisation und Komposition. Die CDs "Kammermusik" bei col legno und "Klingen im Gegenwind" (Jecklin Edition) und „Max E. Keller“ (Grammont Portrait) sind ganz seinen Werken gewidmet; 2011 bei NEOS (München) eine CD mit drei Kammermusikern und einem ein Orchesterwerk (Tonhalle-Orchester unter David Zinman). "Die Schwestern" in der Aufnahme mit Katia Guedes (Sopran) und Matthias Bauer (Kontrabass) ist als wichtige Schweizer Uraufführung des Jahres 2011 auf CD erschienen. 2015 sind seine "VIER POLITISCHE KOMPOSITIONEN FÜR TONBAND (1976-1979)" vom Berliner Label TOCHNIT ALEPH TA134 (www.tochit-aleph.com) herausgebracht worden.

Verschiedene Auszeichnungen, u.a. Kulturpreis der Stadt Winterthur sowie vom Kanton Aargau Berlin-Stipendium und Beiträge ans künstlerische Schaffen.

Von 2007-2010 war er Präsident der ISCM Switzerland, in deren Vorstand er weiterhin tätig ist. Von 1985 bis 2014 gestaltete er Musikprogramme im Theater am Gleis Winterthur. 1999 gründete er die Reihe musica aperta Winterthur, die er seither leitet.

   www.max-e-keller.ch
Rainer Killius, geboren 1969, lyrischer Bariton, nahm parallel zum Studium der Querflöte und Musiktheorie an der Hochschule für Musik in Freiburg/Br. zusätzlichen Unterricht in Gesang bei Heidemarie Tiemann.  1996-1999 Kompositionsstipendium "Mozart-Stiftung von 1838" Frankfurt/Main  1995-1997 Studium an der Hochschule für Musik und Darstellende Kunst bei Prof. Müller-Hornbach in der Künstlerischen Ausbildung Komposition. Frankfurt/Main  1994 Stipendium zur Teilnahme an den Darmstädter Ferienkursen für neue Musik  1991-1994 Studium an der Staatlichen Hochschule für Musik Zunächst Lehramt, dann Diplommusiklehrer mit den beiden Hauptfächern Querflöte und Musiktheorie bei Prof. Peter Förtig. Freiburg  1984-1988 Privatunterricht in Musiktheorie bei Cornelius Schwehr Freiburg

In Berlin setzte er 1999 seine Ausbildung in Gesang bei Verena Rein fort.
Der Koreanische Komponist Dong-Myung Kim (* 1985) studierte Komposition B. A. bei Young-Min Jin an der KNU (Kyungpook National University) in Daegu, Südkorea. Er zog nach Berlin und machte Kompositionsunterricht bei Helmut Zapf und M. A. bei Marc Sabat und Daniel Ott an der UdK Berlin. Er bekam Preise bei mehreren Kompositionswettbewerben, wie young korean composers 2016, organisiert von 2e2m mit Universal Music (Paris), Yeongnam (Daegu),  Hyanhsinhui (Busan), ACC-Ion-Sonora (Spanien).Sein Stück wurde auch im Repertorium der Carl-von-Ossietzky-Kompositionswettbewerb in Deutschland ausgewählt.

Seine Stücke werden bei verschiedenen Festivals aufgeführt, wie Randspiele, Auditorium Marcel Landowski (Paris), Daegu international Festival für zeitgenössische Musik, Tongyeong International Musicfestival, Daejeon zeitgenössisches Musikfestival, Haus Quillo für junge Musiker(Plenzlau), Zoomfocus (Berlin), Quiet Cue Video and Alte Musik Projekt (Berlin), Rezital bei Pianist Hyojun Kim (Mainz), Akkordeonist Nikola Tanaskovic (Spanien) usw.

Er lebt seit 2012 in Berlin.

Yoori Kim  geboren 1963 in Busan, Korea) studierte im Fach Komposition an der Katholishen Universität in Daegu und schloss 1993 ihr Studium mit Diplom bei Prof. Dr. Friedhelm Döhl an der Musikhochschule Lübeck ab. Während ihres Studiums in Lübeck hat sie mit dem Streichorchestra “Sori(Klang)“ den ersten Preis im Possehl Wettbewerb gewonnen. Außerdem Sie konzertierte in Deutschland, Grossbritanien, Rußland, China, Poland und Japan.

Sie war der Musikdirektor DCMF (Deagu International Contemporary Music Festival) und der Präsident von Daegu Komponisten Verband und sie ist zur Zeit Vizepräsident von Youngnam Komponisten Verband, Vizepräsident von Daegu Komponisten Verband und Direktor von Modern Ensemble. Außerdem sie ist tätig als Lehrende an der Katholishen Universität in Deagu, der National Universität in Andong
Ludger Kisters  studierte Komposition bei  Michael Obst in Weimar und bei Jack Body in Wellington, wo er sich intensiv mit traditioneller Maori-Musik beschäftigte, sowie elektroakustische Komposition bei Robin Minard in Weimar und Germán Toro-Pérez in Zürich. Während dieser Zeit besuchte er verschiedene Kompositionskurse, u.a. am IRCAM und in Royaumont bei Brian Ferneyhough. 

Kisters war Stipendiat des Freistaat Thüringen, des DAAD, des Künstlerhof Schreyahn und der Künstlerförderung Schleswig-Holstein, außerdem Composer-in-Residence am ICST Zürich und Gastkomponist an der TU Berlin. 

Das Werkverzeichnis umfasst elektroakustische, instrumentale, vokale und multimediale Kompositionen, welche durch Zusammenarbeit mit Interpreten wie dem Ensemble Modern, dem Arditti quartet, Carin Levine, der Staatskapelle Weimar und dem MDR-Sinfonie-Orchester aufgeführt wurden.

Auszeichnungen (Auswahl)

1.Preis im internationalen Kompositionswettbewerb des Freistaates Bayern 2000

Franz-Liszt-Preis Weimar 2003,  Wellington City Council Music Prize 2004

Prix Residence Bourges  Publikumspreis und 2.Preis der Jury im Kompositionswettbewerb der Weimarer Frühjahrstage für Zeitgenössische Musik 2012

Preisträger im ZKM-Wettbewerb für den Hörraum: Atmosphären 2013 mit der elektroakustischen Komposition Der Garten

Kunstförderpreis des Landes Brandenburg 2016
Maxim Kolomiiets  wurde 1981 in Kyiv/Ukraine geboren. 
Er hat die Nationale  Musikakademie der Ukraine im Jahr 2005 als Oboist und 2009 als Komponist absolviert, ist Gewinner von Kompositionswettbewerben in Kyiv, St.Petersburg und Oldenburg und besuchte als Oboist Kurse in Freiburg, Darmstadt und Graz. Seit 2014 studiert er Komposition an HFMT Köln bei Johannes Schöllhorn. In Kyiv ist er Mitbegründer des "Ensemble Nostri Temporis" und des "Luna Ensemble" und ist Oboist des "Ukho Ensemble".
Aleksander Kościów  b. 1974, in Opole. In 1993-1998, he studied composition under the direction of Marian Borkowski, and in 1994-1998, viola in the class of Błażej Sroczyński at the Academy of Music in Warsaw. In 2007, he obtained the degree of Doctor of Arts in Composition (Marian Borkowski, advisor). He writes music for: chamber ensembles, choirs, symphonic orchestras, ballets, and  theatres. He collaborated with: NeoQuartet, ProModern, Hybrid Ensemble, London Sinfonietta, Orkest de Ereprijs, and Kronos Quartet (he is the composer-participant of Fifty for the Future project established by Kronos Quartet). Works by Aleksander Kościów have been performed in Poland and abroad ( Germany, England, Scotland, Russia, Ukraine, France, Italy, Japan, South Korea, and the United States). Since the academic year 1998-1999, he is faculty member at the Academy of Music in Warsaw. In addition, he lectured in San Diego (United States), Wikersheim (Germany), and Daegu (South Korea). Since 1999, he collaborates continuously with the socio-cultural bi-monthly Strony (Jan Feusette, chief editor). He is the author of musical writings (published in magazines: Strony, Perspektywy, and Scontri), three novels and short stories. He received scholar grant from Fulbright Foundation in 2005 and is a member of Phonographic Academy, Polish Composers Association (ZKP), and Association of Authors and Stage Composers (ZAiKS).
Peter Köszeghy  1971 in Balassagyarmat (Ungarn) geboren, 1985-89 Studium am Béla Bartók Konservatorium in Miskolc (Ungarn) im Fach Querflöte, 1989-92 Studium an der Franz Liszt Musikhochschule, Pädagogische Fakultät in Györ (Ungarn), 1993-99 Kompositionsstudium an der HfM Hanns Eisler Berlin bei Paul-Heinz Dittrich und Andre Bartetzki, 1999 Diplom im Fach Komposition, seitdem lebt er als freischaffender Komponist in Berlin

Er gewann mehrere Preise, Auszeichnungen und Aufenthaltsstipendien

Seine Werke wurden aufgeführt bei: Dresdner Tage für zeitgenössische Musik, Darmstädter Ferienkurse, Ultraschall-Festival Berlin, ADevantgarde-Festival München, Schreyahner Herbst, Ensemblia Mönchengladbach, Weimarer Frühjahrstage, Tongyoeng International Music Festival Korea u.a.

Von: Helsinki Philharmonic Orchestra, Ensemble Musikfabrik, KNM Berlin, ensemble recherche, Prague Modern, Les Trois en Bloc, e-mex ensemble, Ensemble Neue Flötentöne, Camilla Hoitenga, modern art ensemble, Kymi Sinfonietta, Carin Levine, Moritz Ernst u.a.                                                                         www.koeszeghy.de
Györgi Kurtág  * 1926 in Lugos (heute Rumänien) ist ein ungarischer Komponist und Pianist
Eunsil Kwon, geboren 1967 in Busan(Südkorea),1986 -1990 studierte 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 siean 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 .

Seit 2000 Lehraufträge für Komposition, Tonsatz und Musik Geschichte an der an der Kei-Myung Universität, Young-Nam Universität und Ul-San Universität. 2007- 2009 Professor für Komposition und Tonsatz an der an der Kei-Myung Universität. Seit 2013 ist Sie Professor an der Ul-San Universität. Seit 2000 leitet sie Daeu Internatinal Contemporary Music Festival. 2007 Gründung des Ensembles Good –Mori für traditionelle koreanische Instrumenten mit westilchen Instrumenten. 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, Österreich, Italien, Japan, China, der Schweiz und Poland gespielt.
Vitaliy Kyianytsia  (b. in 1991) is young Ukrainian composer and pianist. He has been born in the city of Kyiv, having started his musical education at the age of 6. As of this moment he is an Assistant Postgraduate at Kyiv National P. Tchaikovsky Music Academy as composer (in the class by Professor G.I. Lyashenko) and as a pianist (in the class by Professor O.P.Lysokon). Vitaliy has received awards from the juries of several International competitions such as Orleans Piano Competition 2016 (Andre Boucourechliev Prize), "Masterpiece Management Composition Competition 2016" (Cologne, Germany), Karl Filtch International Piano Competition 2009 (Sibiu, Romania), Anton Rubinstein Competition for perfomers-composers (St. Petersburg, Russia, 2009) in the nominations of both pianists and composers as well as the Stipend by the Wagner Society (in 2010) with the rights of attending Bayreuther Festspiele 2010 (in Germany) and of performing his own works. Vitaliy was Composer in Residence in Druskininkai (Lithuania, summer 2012). In 2014 he took part in Klangspuren Ensemble Modern Academy during Klangspuren Schwaz Tirol New Music Festival and performed there works by Boulez, Lindberg, Andre, Saariaho, Mitterer and Serocki. In 2015 Vitaliy attended Impuls Academy for New Music in Graz and had several lections and consultations with major contemporary composers and pianists. Vitaliy's music performed in Poland, Italy, Lithuania, Germany, Romania, Rus sia at the famous festivals and concert halls. He is a permanent participator of major Ukrainian Festivals and concerts as a composer and pianist. He is one of the founders of SED CONTRA Ensemble (Kyiv), being its pianist as well. This ensemble is specialized on the performing of music of XXI century, the music of young composers as well as masterpieces of middle and end of XX century. In his capacity of a composer, Vitaliy has so far authored near 30 vocal and cameralinstrumental oeuvres, as well as Concert for Piano with Orchestra, which premiered in 2013 accompanied by National Stage-Symphonic Orchestra of Ukraine and Symphonietta for chamber orchestra. Vitaliy has participated in the Master Classes by Dmitry Kourliandsky, Carola Baukholt, Sergey Newsky, Gerhardt Stebler, Martin Smolka, Hans Abrahamsen, Czaya Chernowin, Klaus Lang, Wolfgang Mitterer, Philippe Manoury, Simon Steen-Andersen, Jurgen Kruse (Ensemble Modern) and others. As a pianist he performs free jazz both solo and with ensembles and orchestra, also Vitaliy is specialized on New Improvisational Music and had a great experience in this genre. Vitaliy's repertoire is wide and included masterpieces of contemporary music of 20-th century (Messiaen, Murail, Sciarrino, Nono, Boulez, Stockhausen, Silvestrov, Isang Yun), pieces of 21 century (Mark Andre, Beat Furrer, Dusapin) and pieces of young Ukrainian and European authors. In April 2014 Vitaliy had a solo recital in Odessa Philarmonical Hall at the XX Two Days and Two Nights of New Music Festival, perfoming works by Sciarrino, Nono, Andre, Zagaykevych and own pieces. In 2015 Vitaliy was in residence "Gaude Polonia" in Warszawa, where with profesor Zygmunt Krauze he improved his composition and piano technique and learnd masterpieces of Polish Contemporary Music. In 2015 Vitaliy had several solo concerts around Poland (Warszawa, Wroclaw, Lodz) where he performed contemporary piano music (Sciarrino, Andre, Silvestrov, Krauze, Murail) as well as his own compositions. In October 2015 Vitaliy made with a big success solo recitalduologue dedicated to great composers from Ukraine and Poland – Valentin Silvestrov and Zygmunt Krauze during "Kiev Music Fest-2015". Recently Vitaliy constantly performs with his ensemble "Sed Contra" chamber contemporary music, including works by masters of XX century and young composer's music.  

To listen some recordings - https://soundcloud.com/vitaliy-kyianytsia

Email to contact - vitaliy-bjoerndalen@mail.ru
Bernd Lauber  Kompositionsschüler von Helmut Zapf.

Mitbegründer der Experimental- und Popularmusik Ensembles Berlin & Göteborg String Theory.
Dohun Lee wurde 1979 in Südkorea geboren. Musik hat ihn schon als kleines Kind fasziniert. Mit 5 Jahren erhielt er den ersten Klavierunterricht. 1995-1998 besuchte er die Gyungbuk Künste Oberschule (musisches Gymnasium) in Daegu, wo er Unterricht in Komposition als Hauptfach erhielt. 1998 ging er nach Seoul und setzte er sein Kompositionsstudium an der Seoul National University fort, wobei er 2002 seinen Bachelor of Music ablegte. 2003 kam er nach Deutschland. 2004-2008 studierte er beim Prof. Wolfgang Rihm an der Hochschule für Musik Karlsruhe (Diplomabschluss 2006, Solistenexamenabschluss 2008). Sein Abschlusskonzert im Rahmen des Solistenexamens wurde vom Prof. Wolfgang Rihm ausgezeichnet. 1999 gewann er 2.Preis des DongA Musik Wettbewerb in Seoul und im Jahr 2000 hat er 1.Preis des JoongAng Musik Wettbewerb in Seoul und 2. Preis (ohne 1. Preis) des 5th Tokyo International Competition of Chamber Music Composition gewonnen. Im Frühling 2003 folgte die Uraufführung von ´Musik im Gegensatz´ für Trompete, Violoncello, Kontrabass, Schlagzeug und Klavier bei der ´Nachtklänge´ (im Rahmen der Neuen Musik Serie der Badischen Staatskapelle) durch die Mitglieder der Badischen Staatskapelle und der Studierenden der Karlsruher Musikhochschule. Und 2007 wurden sein revidiertes Klavierstück ´approximate´ im Rahmen der ´Klangfarben - Farbklänge´ bei der Karlsruhe städtischen Galerie und ´Antwort ohne Antwort´ für Trompete und Klaviernachklang im Rahmen der Arbeitstagung der Musik Journalismus & Neue Musik (Veranstalter: Deutscher Musikrat) in Karlsruhe uraufgeführt. 2011 wurden ´Narziss Fantasie´ für Trompete, Schlagzeug und Klavier beim Schlagzeugrezital von Adrien Perruchon in Seoul uraufgeführt. 2011 wurde das Klavierstück ´approximate´ von der koreanischen Pianistin Sooyeon Lim in Seoul, Frankfurt und Paris aufgeführt.
Nach der Uraufführung von ´Minifiction' für 5 Instrumentalisten 2012 beim Klangspurenfestival in Schwaz, Österreich wurde sein Stück in der Süddeutsche Zeitung erwähnt. 2013 wurde 'Die unterbrochene Brücke´ für Klarinette und Violoncello vom Ensemble Phorminx in Tübingen und Darmstadt aufgeführt. ´Mong´ für Sopran, Klarinette, Schlagzeug und Streichorchester wurde beim Daegu International Contemporary Music Festival uraufgeführt. Im Feb. 2014 und im Sep. wurde sein Klavierstück ´approximate´ im Rahmen der Klaviermusik aus Korea und Österreich beim Schonberg Center in Wien und beim Neue Musik Festival Randspiele in Zepernick aufgeführt. Im Jahr 2015 wurden seine Werke bei 27th the international festival of Krakow composers, the House Concert in Seoul, New sound of Daegu mit Daegu Symphony Orchestra, 10. Jubiläumskonzert von Colorado Korean Chorus, Klavierabend UNIVERSUM von Ortwin Stürmer und 3. Koreanisches Musikfest in Deutschland. Bis Wintersemester 2013/2014 war er Lehrbeauftragter im Fachbereich Sprach- und Kulturwissenschaft an der Johann Wolfgang Goethe Universität Frankfurt und er ist seit 2013 künstlerischer Leiter des koreanischen Musikfests in Deutschland. Er ist Mitglied von FGNM und GNM. Er lebt und arbeitet seit 2009 in Frankfurt am Main.
Witold Lutosławski  * 25. 1. 1913; † 7. 2. 1994 in Warschau war ein polnischer Komponist und Dirigent.
Daniel Martínez Roura  wurde am 13. Mai 1981 in Besalú (Gerona, Spanien) geboren.Er studierte Klavier und Korrepetition bei Sophia Hase, Eduardo Ponce und Javier San Miguel an der Musikhochschule Salamanca. Er wohnt in Berlin, wo er den Bachelor in Komposition bei Manolis Vlitakis an der UdK absolviert hat. Zur Zeit studiert er ebendort den Master in Komposition bei Prof. Elena Mendoza. Er hat an verschiedenen Festivals und Konzerten als Solist und als Kammermusiker gespielt. Zusammen mit der Flötistin Angeliki Sousoura hat er das Duo Kontrapunkt gebildet, das sowohl klassisches Repertoire als auch gegenwärtige Musik anbietet. Als Komponist ist er mehrmals mit Preisen ausgezeichnet worden, und seine Musik wird in Spanien und Deutschland aufgeführt. Sein Werk als Komponist umfasst Solisten-, Kammer und Orchesterstücke, darunter: "Fragmentos del olvido" für Barrockvioline, Barrockcello und Cembalo; "Duo I" für Klarinette und kleine Trommel; "Kaleidos" für Flöte, Klarinette, Schlagzeug, Klavier und Streichquartett; "Sólidolíquido" für 6 Instrumente; "Momentos y Objetos" für Oboe solo, und "Serigrafías de un espacio inacabado". Er hat sich auch mit elektronischer Musik befasst, mit Werken wie "Fotosound" und "Um Kaleidos".
Andriy Merkhel  (born in 1986) was a student of Yevhen Stankovych in his composition class at the National Tchaikovsky Music Academy and has written numerous works for ensemble, chamber and symphony orchestra and for the stage. In addition, he works as a performer with different creative groups and art-formations. His music was performed by ensembles such as “Ricochet”, “Ensemble Nostri Temporis”, „Senza Sforzando“ „Molot Ensemble“ and „Kiev Kamerata“, State orchestra of popular and symphonic music and Symphony Orchestra of the Tchaikovsky Music Academy. Andriy Merkhel is the co-founder and curator of the “Sed Contra Ensemble”. He coordinates international artistic projects. Composer has repeatedly participated in international festivals and workshops and is a fellow of the Polish education programme “Gaude Polonia”.

Henry Mex, geb. 1962 in Berlin-Ost, spielte in den 80igern als Bassist in Jazz- und Rockbands, studierte an der Hochschule für Musik „Hanns-Eisler“ Berlin. Während des Studiums Hinwendung zur freien Improvisation und zur Neuen Musik; Kompositionen für Filme und Tanztheater entstanden. Er begründete die „Kryptonale“ (Erschließung der Wasserspeicher in Berlin-Prenzlauer Berg  für Kunst-projekte und Konzerte) und war deren künstlerischer Leiter von 1994 bis 2004. Im Spannungsfeld raumbezogener Künste und Neuer Musik schuf er zahlreiche Klanginstallationen und Kompositionen; Zusammenarbeit, international, mit Künstlern aller Sparten. Orchesterwerke wurden von verschiedenen Orchestern in Deutschland und Frankreich aufgeführt. In den letzten Jahren ist er Kurator der Kunststiftung Sachsen-Anhalt, Vorstandsmitglied der BGNM und bei „Musik 21“ in Düsseldorf, musikalischer Leiter der Shakespeare-Company Berlin und er hatte Aufenthalts-stipendien in Ahrenshoop und Wiepersdorf.                                                                         www.henry-mex.de     

Rei Munakata  wurde 1976 in Yokohama geboren und lebt zur Zeit in Stockholm. Er arbeitet als Dirigent und Komponist
Gisbert Näther wurde in Ebersbach/Sachsen geboren. Nach dem Abitur studierte er in Dresden an der Hochschule für Musik „Carl-Maria-von-Weber“ die Fächer „Horn“ und „Komposition“. Nach dem Staatsexamen wurde er als Solo-Hornist an die Jenaer Philharmonie verpflichtet. Zwei Jahre später ging er aus privaten Gründen an das  Potsdamer Hans-Otto-Theater. 1981 wechselte er zum DEFA-Sinfonieorchester, jetzt Deutsches Filmorchester Babelsberg. 

1992 entstand sein erstes Werk für großes Orchester, das „Concertino für Tuba und Orchester“. Es folgten weitere Orchesterwerke, uraufgeführt unter anderem von der Deutschen Oper Berlin, von den Berliner Symphonikern und dem Deutschen Filmorchester. 

2013 Uraufführung der Oper „Konrad oder das Kind aus der Konservenbüchse“ im Theater im Revier Gelsenkirchen. 2014 Aufführung der „Prinzensuite - Der Kleine Prinz“ vom Gewandhausorchester Leipzig, Sprecher Rufus Beck und im Oktober die Uraufführung vom „Konzert für Trompete und Orchester“ in Campinas/ Brasilien.

2015 wurde sein „Stabat Mater“ für Sopran, Bariton, Chor und Orchester in der Potsdamer Erlöserkirche und Berliner Gethsemanekirche uraufgeführt.

Petros Ovsepyan  armenischer Herkunft, wurde 1966 in Baku/Aserbaidschan geboren. Seine Ausbildung (Bachelor's, Masters und Doctor) machte Petros Ovsepyan in der Manhattan School of Music (New York) und in der Indiana University (Bloomington). Lehrer waren u.a. Claude Baker, Brian Ferneyhough, Klaus Huber, Harvey Sollberger und Giampaolo Bracali.

Er hat zahlreiche Preise gewonnen u.a. das Berliner Kompositionsstipendium, BMI und ASCAP. 1995 war er mit dem Fulbright Stipendium im Sweelinck Conservatory in Amsterdam bei Theo Loevendie.

Er war featured composer und vertreten bei internationalen Festivals, u.a. Kalv Festival 2011 (Kalv-Schweden), MaerzMusik (Berlin, 2009), AmBul8 (Sofia, 2008), Singapur Arts Festival (2008), Schreyahner Herbst (Deutschland, 2007), Ultraschall (Berlin, 2007), Culturscapes (Basel, 2005), Festival Punto Aparte (Spanien, 2005), Colón Electronico 2004 (Bogota), Gaudeamus Muziektheater Festival (Amsterdam, 2004), ISCM Weltmusik Tage (Slovenien, 2003), Klangwerkstatt (Berlin, 2003), Randspiele (Berlin, 2002, 2003, 2005), Festival Encuentros 2002 (Buenos Aires), Autannale (Norwegien, 2001), Musica Nova (Sofia, 2001), Fondation Royaumont (Frankreich, 2000), Virginia Waterfront International Arts Festival (Norfolk, VS, 2000), MATA 2000 (New York), American Music Week (Sofia, 1999), Gaudeamus Muziekweek (Holland, 1996, 1998), Time of Music (Finland 1998), und "Words and Music" Latin-American Festival (Bloomington/IN, VS, 1994).

Stipendien: von der Deutschen Akademie Rom Casa Baldi (2012), New Music USA (2011), Bogliasco Foundation (2005), Rockefeller Foundation, (2002), Netherland-America Foundation (2002), "International Ferienkurse für neue Musik" Darmstadt (1998), Fondation Royaumont (1996, 1997), Norfolk Chamber Music Festival (1995), und Latin-American Music Festival (1994). Seine Werke wurden u.a. aufgefuhrt von: Nieuw Ensemble, Klangforum Wien, Ensemble Mosaik, Nouvelle Ensemble Moderne, Kairos Quartett, Pierrot Ensemble Wien, l'Itenereire, l'Instant Donné, QNG-Quartet New Generation, Sonar Quartett, Doelen, Empyrean Ensemble, Amstel Saxofoon Kwartet, Duometrie und Insomnio.
Seungwoo Paik  graduated from Seoul National University and also studied composition at Heidelberg-Mannheim School of Music. His various works have played in numerous festivals and concerts at Seoul, the United States, Germany, China, Japan, Belgium, Ukraina, Russia and Luxemburg World Music Days (2000).

Among his awards are the YE-EUM Prize(1996), and the 19th Korean National Composer's Prize(2000).

Commissioned by the International Mandolin Association and Mannheimer Woodwind Ensemble in 1992, Prof. Paik presented his music to the public. Also, in 1993 he held a concert featuring his various works at Mannheim. He is an active composer involved in many composer's groups  such as the Contemporary Music Society of Seoul.

He is president of ISCM korean section, the artistic director of Pan Music Festival and a professor of composition at Gachon University since 1996.
Gwyn Pritchard  (b.1948) studied at the Royal Scottish Academy of Music. Much of his compositional activity has been based outside the UK, most notably in Poland, Switzerland, Italy and Germany. His works include pieces for orchestra, ensembles, solo instruments, vocal works and pieces with electronics.  They have been performed and broadcast around the world, and have been included in international festivals including Warsaw Autumn, Wien Modern, Huddersfield, ISCM World Music Days, Weimar Frühjahrstage, Zepernicker Randspiele, in Berlin at Klangwekstatt and Pyramidale festivals, Daegu (S Korea) Southampton International New Music Week, and numerous others.

In 1982 he founded Uroboros Ensemble which includes some of Britain‘s leading instrumentalists. He has composed several pieces for the group, and as their conductor has performed and broadcast with them throughout Britain and on European tours. In 2003 he founded the Reggello International Festival of Music in Italy, and in 2013 the London Ear Festival.

He is a professor of composition at Trinity Laban Conservatoire, London, and has given lectures and masterclasses at many academic institutions in Europe, America and Asia. He has written, introduced and participated in programmes for the BBC, and contributed to a variety of musical publications. Pritchard’s music is published by Verlag Neue Musik, Berlin..                                           www.gwynpritchard.com

Martin Christoph Redel wurde am 30. Januar 1947 als Sohn des Flötisten Kurt Redel und der Pianistin Erika Redel-Seidler in Detmold geboren. Er studierte an der Nordwestdeutschen Musikakademie Detmold Schlagzeug bei Friedrich Scherz sowie Komposition bei Rudolf Kelterborn, Giselher Klebe und Johannes Driessler. Anschließend ging er an die Musikhochschule Hannover zu Isang Yun.

Seit 197 ist er Dozent für Musiktheorie und Gehörbildung und seit 1979 Professor für Kompositionslehre an der Hochschule für Musik Detmold, die er zwischen 1993 und 2001 als Rektor leitete. Von 1996 bis 1998 stand er der Rektorenkonferenz der Musikhochschulen in der Bundesrepublik Deutschland vor. Mit Kollegen der Hochschule bildete Martin Christoph Redel zwischen 1974 und 1984 das „Ensemble Kontraste“ zur Pflege zeitgenössischer Musik, und seit 1974 leitet er die von der Jeunesses Musicales Deutschland durchgeführten Kurse und Wettbewerbe „Jugend komponiert“ und „Treffen junger Komponisten“ auf Schloß Weikersheim. Seit 1992 ist Redel Bundesvorsitzender der Jeunesses Musicales Deutschland. Er ist weiterhin solistisch als Schlagzeuger tätig. 

Für seine Werke, die in vielen Ländern der Welt und bei verschiedensten Rundfunksendern zur Aufführung bzw. Produktion gelangten, wurde der Komponist mit zahlreichen Preisen ausgezeichnet, darunter ein Spezialpreis beim „Rassegna Internazionale Ginu Marinuzzi per Giovani Compositori“ (San Remo), der Kompositionspreis der „Sommerlichen Musiktage Hitzacker“ sowie eine „Mention d’Honneur“ beim Prix Arthur Honegger (Paris).                    www.martin-redel.de  www.boosey.de/Redel

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 Musik der Akademie der Künste, 2003 das Villa-Serpentara-Stipendium, 2007 den Carl-von-Ossietzky-Kompositionspreis und 2013 den Deutschen Musikautorenpreis.

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

Canadian composer Marc Sabat (*1965) is based in Berlin since 1999. He makes pieces for concert and installation settings, drawing inspiration from investigations of the sounding and perception of Just Intonation and of various music traditions — folk, experimental and classical. He is a frequent collaborator, seeking fruitful interactions with other musicians and artists of visual and literary modes to find points of shared exploration and dialogue between various forms of experience. Sabat studied composition, violin and mathematics at the University of Toronto, at the Juilliard School in New York, and at McGill University, as well as working privately with Malcolm Goldstein, James Tenney and Walter Zimmermann. Together with Wolfgang von Schweinitz he has developed the Extended Helmholtz-Ellis JI Pitch Notation and is a pioneer of music written and performed in microtonal Just Intonation. He teaches composition and the theory and practice of intonation at the Universität der Künste Berlin. Scores and artist editions are available under a creative commons share-alike non-commercial license through Plainsound Music Edition.
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 Moskau und in Besançon (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 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 Festival „Another Space“ der Moskauer Philharmonie, dem „Moskauer Herbst“ aufgeführt. Seine Portraitkonzerte fanden in Rom (mit Ensemble UnitedBerlin) sowie in Freiburg und Baden-Baden (mit Ensemble Aventure) statt. Anton Safronov vertrat sein Heimatland im Rahmen des russisch-französischen Jahres an der Cité de la musique in Paris, des russisch-deutschen Jahres im Konzerthaus Berlin sowie an einen der jährlichen Musiktagen der Internationalen Gesellschaft für Zeitgenössische Musik (ISCM) in Stuttgart.

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. Außerdem trat er als Gastdozent in Finnland, Lettland, Italien, Brasilien und Kasachstan auf und organisierte internationale Projekte für zeitgenössische Musik in seinem Heimatland (u.a. „GAMEnsemble: Young Russia – Young Europe“ im Jahr 2012-13).

Arne Sanders  wurde 1975 in Leer geboren, studierte zunächst Musikwissenschaft, Germanistik und Philosophie in Göttingen und von 1997 bis 2002 Komposition an der Robert-Schumann-Hochschule Düsseldorf bei Prof. Manfred Trojahn. Von 2003 bis 2006 war er Meisterschüler von Prof. Friedrich Goldmann an der Universität der Künste Berlin. Er nahm an zahlreichen Kursen und Meisterkursen teil, u.a. bei Mathias Spahlinger, Chaya Czernowin, Steven Kazuo Takasugi und Richard Barrett.

Stipendien erhielt Arne Sanders u.a. von der Stiftung KulturFonds, dem Brandenburgischen Ministerium für Wissenschaft, Forschung und Kultur, vom Land Niedersachsen sowie der Bundesrepublik Deutschland; Aufenthaltsstipendien u.a. in Schloss Wiepersdorf, den Künstlerhäusern Worpswede, der Cité Internationale des Arts Paris und dem Deutschen Studienzentrum Venedig. 2004 war er Preisträger des 7. Kompositionswettbewerbs des Göttinger Symphonieorchesters, 2009 der Viola-Stiftung Walter Witte.

Aufführungen erfolgten durch Instrumentalisten und Ensembles wie James Avery, Rüdiger Bohn, Edith Salmen, Janne Rättyä, Stockholm Chamber Brass, Ensemble adapter, Ensemble SurPlus, NotaBu-Ensemble u.a. 

Seit 2003 war Arne Sanders mehrfach Gastdozent für Musiktheorie (Schenkerian Analysis) und Komposition an verschiedenen Universitäten und Hochschulen in Deutschland; darüber hinaus hält er Vorträge und veröffentlicht Texte zur Musik des 20./21. Jahrhunderts.
Friedrich Schenker  lernte bereits als Kind Posaune und Klavier und unternahm schon im Alter von 10 Jahren erste Kompositionsversuche. An der Hochschule für Musik „Hanns Eisler“ Berlin studierte er von 1961 bis 1964 Posaune bei Helmut Stachowiak und Komposition bei dem Eisler-Schüler Günter Kochan. Neben dem Studium eignete er sich autodidaktisch die Technik der Dodekaphonie an und wirkte in einer Jazz-Band mit. Nach dem instrumentalen Staatsexamen 1964 folgte eine Anstellung als Soloposaunist im Rundfunk-Sinfonieorchester Leipzig (bis 1982). Seine Kompositionsstudien setzte er im Abendstudium an der Leipziger Musikhochschule bis 1968 bei Fritz Geißler fort. 1970 gründete er mit dem Oboisten Burkhard Glaetzner und sechs weiteren Musikern aus dem Rundfunk-Sinfonieorchester und dem Gewandhausorchester Leipzig die Gruppe Neue Musik Hanns Eisler..Seit 1982 war Schenker als freiberuflicher Musiker und Komponist sowie Berater für Neue Musik am Leipziger Gewandhaus (bis 1989) tätig und erhielt Lehraufträge für Komposition und Improvisation an der Hochschule für Musik und Theater Leipzig. Seit 1990 lebte er in Berlin. Von 2000 bis 2002 war er Theaterkomponist am Staatstheater Kassel. Friedrich Schenker starb am 8. Februar 2013 nach schwerer Krankheit in Berlin.
Stepha Schweiger  ist Komponistin in der neuen Musik und 
Keyboarderin/Singer/Songwriterin in der Experimentellen - und Indie- Szene.

Kompositionsstudium mit Meisterschülerexamen Hochschule der Künste Berlin 2002, IRCAM-Jahr 2000/01.

Vorträge und Lehrtätigkeit u.a. University of New Mexico, USA, Institut für Neue Musik und Hochschule für Musik Hanns Eisler,  Berlin, Hochschule für Medien, Köln.

Kompositionsaufträge und Aufführungen Neuer Musik. Text-Veröffentlichungen. Tonträger-Releases. 

Stepha verfolgt ausgewählte Band - und Songprojekte. 

Stationen: Bayern, New York, Paris, Den Haag, Berlin.
Bohdan Sehin  Born in 1976 in Western Ukraine.

A composer, and project coordinator, Bohdan Sehin graduated from the Lviv Lysenko National Music Academy, and has studied composition with M. Skoryk. He took compositional advice from A. Pärt, B. Furrer, A. Shchetynsky, J. Beer, and Y. Shaked. He has been a two-time participant (2003, 2006) in the Gaude Polonia scholarship program sponsored by the Polish Ministry of Culture and has studied composition with Zb. Bujarski in Krakow and Z. Krauze in Warsaw; a scholarship recipient of the Warsaw Autumn Friends Foundation (2003); and a Gulliver Connect (2008), and Ukrainian Presidential (2008-2010) grant recipient.

Beginning in 2009, Bohdan has worked on a number of projects in Kyiv. 2009 was also the year when he began coordinating projects for the Ensemble Nostri Temporis, becoming its director the following year. Founder and artistic director of the International Master Classes of New Music COURSE and Ukrainian Biennale for New Music. From 2012 he is the commercial director for the new music development of Lviv Philharmonic Society and executive director of the Contrasts International Contemporary Music Festival.
Charlotte Seither (* 1965 in Landau/Pfalz) studierte Komposition, Klavier, Musikwissenschaft und Germanistik in Hannover und Berlin. 1998 promovierte sie mit einer Arbeit über Luciano Berio und ist eine gefragte Jurorin und Kuratorin in internationalen Gremien. Sie ist Gast auf internationalen Festivals wie Wien Modern, Biennale Venedig, ISCM Weltmusiktage Tongyeong oder Gaudeamus Amsterdam. Als Stipendiatin lebte und arbeitete sie in der Cité des Arts Paris, im Deutschen Studienzentrum Venedig, in der Villa Aurora Los Angeles und im ArtLab Johannesburg, 2009 war sie Stipendiatin der Deutschen Akademie Villa Massimo in Rom. Sie erhielt zahlreiche Auszeichnungen, u.a. den 1. Preis im Internationalen Kompositionswettbewerb Prager Frühling (1995) und den Förderpreis des Ernst von Siemens Musikstiftung (2002). In 2010 wurde sie mit dem Praetorius Musikpreis des Landes Niedersachsen ausgezeichnet. Im August 2013 kam ihr Orchesterstück Language of Leaving bei den BBC Proms in London zur Uraufführung. Charlotte Seither ist Preisträgerin des Deutschen Musikautorenpreises 2014.
Andreas Staffel  erhielt seine Kompositorische Ausbildung bei Bojidar Dimov (Robert Schumann Hochschule Düsseldorf) und Prof. Manfred Trojahn, Wilfried Maria Danner (Köln). Meisterkurs bei Wolfgang Rihm und bei Henri Dutilleux, Paris. Besuch der Darmstädter Ferienkurse für Neue Musik. 

Klavierstudium bei Prof. Andreas Maier Herrmann (Musikhochschule Frankfurt a. M.) und in der Meisterklasse bei Prof. Oleg Maisenberg (Musikhochschule Stuttgart). Meisterkurse bei Pierre-Laurant Aimard (Köln), Pi-Hsien Chen (Buckower Musikwerkstatt), Vitali Margoulis (Freiburger Klavierkurse).

Kompositionen für Soloinstrumente, diverse Kammermusikformationen, Ensemble, klein und groß besetztes Orchester. Werke für Soloinstrumente mit Orchester, Vokalkompositionen, Chor und Bühnenwerke, Werke mit Live Elektronik und Zuspielband. Pianist mit Soloprogrammen und Ensemblemusiker.

Unterrichtet als Gastdozent an den Musikhochschulen in Tiansing und Hangzouh (China), Akademie Schloss Rheinsberg, Akademie Ohrpheo (Berlin), städtische Johann-Sebastian-Bach Musikschule Potsdam.
Susanne Stelzenbach, geboren in Reudnitz (Thüringen), lebt als freischaffende Komponistin und Pianistin in Berlin. Ihr Schaffen umfasst kammermusikalische Kompositionen, Audioart, Musiktheater, Konzertinstallationen, Hörspielmusik und Texte. Sie ist künstlerische Leiterin des Festivals für Neue Musik und interdisziplinäre Kunstaktionen „pyramidale“ in Berlin Marzahn-Hellersdorf und Leiterin des Festivals „intersonanzen“ 2012/2013 und 2016 in Potsdam. Susanne Stelzenbach erhielt zahlreiche Kompositionsstipendien, Aufträge und Preise u.a. 2006 via nova Kompositionspreis Weimar, 2006/2008  ausgewählte elektroakustischen Kompositionen für das „international women’s electroacoustic listening room project“ in Kalifornien, 2008 Preisträgerin des Internationalen Komponistinnenwettbewerbs in Unna, 2009 Miriam Gideon Composition Award USA.

2012 erschien bei Kreuzberg Records ihre Porträt CD – KUNST. Ein Teil ihrer Werke sind verlegt bei Verlag Neue Musik, Berlin. Im Mai 2011 wurde ihre Unter-Wasser-Oper „Das Alter der Welt“ im Jugendstilbad Stadtbad Neukölln mit großem Erfolg uraufgeführt, zahlreiche Aufführungen und Gastspiele folgten. 2013 erhielt sie ein Berliner Kompositionsstipendium. Im Mai 2015 wurde ihre Komposition "Luftspiel" in fünf Teilen für großes sinfonisches Blasorchester (Auftragwerk des FBOB) im großen Sendesaal des RBB uraufgeführt.                           www.susanne-stelzenbach.de
Ernstalbrecht Stiebler  geboren 1934 in Berlin. Kompositionskurs bei Karlheinz Stockhausen 1959 bei den Darmstädter Ferienkursen. Bachpreisstipendium der Hansestadt Hamburg 1966.1969-1995 Musikredakteur beim Hessischen Rundfunk. 1991 Teilnahme und Preis beim Kompositionsseminar "Stille Musik" im Künstlerhaus Boswil. Zahlreiche nationale und internationale Aufführungen.
Sebastian Stier,  geboren 1970 in Köthen/Anhalt 

erster Kompositionsunterricht bei Günther Eisenhardt

Kompositionsstudium bei Paul-Heinz Dittrich und Hanspeter Kyburz in Berlin

einige Preise, Aufträge und Stipendien

seit 2004 Hochschullehrer für Tonsatz und Analyse an der HfM „Hanns Eisler“
Berlin

seit 2007 Gesamtwerk bei der Edition Juliane Klein verlegt
Sommersemester 2012 Professurvertretung an der Musikhochschule Mannheim  (Sidney Corbett)                                                           www.editionjulianeklein.de
Stefan Streich  geboren 1961 in Schwäbisch Hall/D. Lebt und arbeitet in Berlin.

Seit 2009 künstlerischer Leiter der Klangwerkstatt Berlin - Festival für Neue Musik.

1997-2002 Mitgründer der interdisziplinären Künstlergruppe WEISS

Kunstbewegung. Organisation und künstlerische Leitung medienübergreifender Gruppenarbeiten (Konzertreihen, Bühnenprojekte, Ausstellungen). 1990–1994 Kompositionsstudium bei Helmut Lachenmann an der Musikhochschule Stuttgart. Kompositionskurse bei Boguslav Schäffer, Isang Yun und Gottfried Michael Koenig.

1982–1990 Studium an der Städtischen Akademie für Tonkunst Darmstadt (Gitarre bei Wilfried Senger, Komposition bei Toni Völker), Lehrtätigkeit im Fach Gitarre an der Musikschule Crailsheim und privat.

Zahlreiche Aufführungen und Radioaufnahmen im In- und Ausland, Medienübergreifende Projekte, Theaterarbeit, Performances. Zusammenarbeit u.a. mit Minguet Quartett Köln, trio accanto Freiburg, ensemble mosaik Berlin, ensemble recherche Freiburg, Kammerensemble Neue Musik Berlin KNM, Deutsches Streichtrio München, RSO Stuttgart, Ensemble Ars Ludi Rom, Ensemble Phorminx Frankfurt/M, elole Klaviertrio Dresden, Ensemble LUX_NM Berlin, Ensemble Apparat Berlin.

Vorträge und Seminare u.a. an der Columbia University, Department of Music New York City, Humboldt-Universität Berlin, Universität Potsdam und an der Musikhochschule Karlsruhe.

Stipendien Deutsche Akademie Villa Massimo Rom, Internationale Ferienkurse für Neue Musik Darmstadt, Heinrich-Strobel-Stiftung des Südwestrundfunks Freiburg, Künstlerhaus Schloß Wiepersdorf, Herrenhaus Edenkoben, 1. Preis des Kompositionswettbewerbs der Stadt Stuttgart u.a.                              www.stefan-streich.de

Taymur Streng, geb. 5.7.1962  

erste Versuche und Experimente mit el.-akust. Musik ab 1981 (u.a. Selbstbau von Geräten etc.)  1988 Mitbegründer der Dark Wave Band "Neun Tage"

1988, 1989 Teilnahme am Ferienkurs f. Zeitgen. Musik in Gera, Thür. Klasse: El-Akust.Musik geleitet v. L. Voigtländer

1991 erste Probeaufnahmen mit S. Schöning (DIN-A-Testbild) und R.Glofke (9 Tage)

1995 Mitbegründer des "Ens. Kunstkopf" (D.Specht, P.Laschet, M.Machlitt, T.Streng)

ab 1995 Tonsatz und Gehörbildung bei Helmut Zapf

seit 1996 Teilnahme an der "NoiseFactory" des Hörbar e.V. Hamburg

ab 2002-2003 Klanginstall. u.a. beim Festival  "Randspiele" in Zepernick

in den verg. Jahren div. Aufführungen beim Festival "Intersonanzen" Potsdam 

www.taymurstreng.de 

Karmella Tsepkolenko Born in 1955 (Odessa, Ukraine), she graduated from Odessa State Prof. P. S. Stoljars’kyj Special Secondary Music School as a pianist (Prof. H. Buchyns’kyj, lecturer O. Pannikova) and as a composer (Prof. A. Kogan). She continued her education at the Odessa State A. V. Nezhdanova Conservatoire (now National Music Academy) as a composer under Prof. O. Krasotov and as a pianist with Prof. L. Ginzburg (1979). She got her PhD at the Moscow Pedagogical Institute (with Prof. G. Tsypin). She visited composers’ master-courses in Germany (Darmstadt, 1992, 1994; Bayreuth, 1993). She has been awarded diplomas and prizes at Soviet All-Union and international composers’ competitions. She got creative residences, grants and scholarships from the Heinrich Böll Foundation (Germany, 1995), DAAD (Germany, 1996), Brahms-Haus Foundation (Germany, 1996), the ArtsLink scholarship from the International Renaissance Foundation (Ukraine) and National Endowment for the Arts of the USA (New York, USA, 1996), and resident grants from the Künstlerhof Schreyahn (Germany, 1998), Worpswede Künstlerhäuser (Germany, 2000), Die Höge (Germany, 2002, 2003). The International Renaissance Foundation (Ukraine), KulturKontakt Association (Austria) and Pro Helvetia (Switzerland) granted her creative and cultural projects. She is author of more than 100 music works, most of which have been produced on 12 CDs, and recorded by radios in many countries. She is the conception author, founder and Artistic Director of the annual International Festival of Modern Art Two Days and Two Nights of New Music. She is the initiator, a founder and the Head of the Board of the International Public Organization Association New Music – the Ukrainian Section of International Society of Contemporary Music/ISCM. She is Professor of composition at Odessa National A. V. Nezhdanova Music Academy, Secretary of the Board of the National Ukrainian Composers’ Union (since 2005). She was awarded the B. Ljatoshyns’kyj Prize (2001), chevalier of the Chapter Journal “Ji” (2012), Laureate of “Honorary Distinctions” of a Head of the Odessa Regional State Administration (2014) and titled the Honoured Arts Worker of Ukraine (2006).

Helena Tulve  (b. 1972) is Estonian composer whose music is characterised by constant change and continuous processes. Her music grows out from simple primary impulses, being influenced by natural patterns, organics and synchronicity. No sound can be excluded from Tulve’s music: it can always find its meaningful time and place. Besides composition she has thoroughly studied Gregorian chant and various oral musical traditions are still her subject of interest. 

Helena Tulve has been commissioned by Estonian Philharmonic Chamber Choir, Deutschlandradio, ISCM, ensemble diferencias, the Netherlands’ Chamber Choir, Munich Chamber Orchestra, Seattle Chamber Players, et al. 

Helena Tulve has co-worked with video artists, written film music and released three albums : “Sula” (Estonian Radio, 2005), “Lijnen” (ECM, 2008) and “Arboles lloran por lluvia”  (ECM, 2014)

Since 2000 Helena Tulve has lectured on composition at the Estonian Academy of Music and Theatre

Douglas Vistel  siehe Ausführende
Lothar Voigtländer, geb. 1943,  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. 

weitere berufliche Stationen: 1984 Gründung und Vizepräsident der „Gesellschaft für elektro-akustische Musik“;  7 Jahre Leiter einer Kompositionsklasse bei den Geraer Ferienkursen;  1992-2002 Gründung und Leiter der „ Langen Nacht der elektronischen Klänge“;  1992 Gastprofessur an der Universität Paris VIII; „Erasmus“-Projekte in Liverpool, Chester, Manchester, Barcelona und Paris. 

Nach dem Mauerfall 1990-96 Vorsitzender des Komponistenverbandes, zunächst Berlin-ost, später Vereinigung der Berliner Berufsverbände und Begründung der „Mauerkonzerte“ u.a. Konzertreihen, - später Mitglied des Bundesvorstandes des Deutschen Komponistenverbandes.

2001-2008: Meisterklasse/Professur für Komposition an der  Musikhochschule Dresden;  2000-2006 Werkausschuß der GEMA; 2006-2016 Aufsichtsrat der GEMA; 2012/13 Präsident des DKV; 2015 Verleihung des Bundesverdienstkreuzes.

Zahlreiche internat. Preise und CD´s (davon 6 Preise in Bourges). Arbeiten in internatationalen Studios:  Bourges, Zürich, Basel, Hilversum, Studienaufenthalte in Freiburg (WDR); Budapest; Bratislava.  Bündelung der internat. Aktivitäten in der  „Langen Nacht der elektronischen Klänge „; zahlreiche Projekte mit Malern, Bildenden Künstlern und Choreographen in multimedialen Events.

Das Hauptwerk gliedert sich in: 3 Sinfonien, diverse. Orchestermusiken, Oratorien, Orchesterlieder, div. Kammermusiken in unterschiedlichen Besetzungen wie z.B.  Solo-Lied (Sopran), Harfe, Schlagwerk, Text-und Recital-Collagen; zahlreiche Kompositionen für Orgel; Schaffensschwerpunkte liegen von 1975-90 im Bereich der elektroakustischen Musik, u.a. Hörspiel, Text-und Recitalkompositionen; über das gesamte Schaffen erstreckt sich  ein umfangreiches Oevre für Chöre - mit einem besonderen Akzent im Kinderlied-Bereich.                      www.lothar-voigtlaender.de

Helmut Zapf wurde 1956 am 4. März in Rauschengesees (Thüringen) geboren.

Ersten Klavier - und Orgelunterricht beim Ortspfarrer Gerhard Voltz. 

1974-79 Studium der Kirchenmusik in Eisenach und Halle (Orgel bei Gottfried Preller und Hans-Günter Wauer, Tonsatz bei Johannes Petzold). 

Während dieser Zeit  besuchte er regelmäßig den Ferienkurs für Neue Musik in Gera, besonders die Kurse bei Prof. P.- H. Dittrich und Prof. 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 bei ihm, mit Unterbrechung durch die Zeit als Waffenverweigerer (sogenannter Bausoldat 1982-84) bis 1986. 

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

1992 Gründung der RANDSPIELE in der Sankt-Annen-Kirche Zepernick  

seit   1995 Leitung  JugendKomponiert  an der Bundesmusikakademie Rheinsberg

1987  Hanns-Eisler Preis von Radio DDR

1987  Valentini Bucchi Preis der Stadt Rom

1992  Kunstförderpreis der Akademie der Künste Berlin / Brandenburg

1994  Ehrengast der Villa Massimo Rom (Deusche Akademie)

1997  Arbeitsstipendium an der Cite´ des Arts (Paris)

1998 Stipendium der Konrad-Adenauer-Stiftung

2000  Arbeitsaufenthalt im Künstlerhof Schreyahn (Niedersachsen)

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

2009 Dozent im Russian/German Window of Contemporary Music   

          (gefördert durch das Goethe Institut Deutschland)

2010 composer in residence beim ContemporaryMusicFestival Daegu (Süd Korea)

2011 Arbeitsstipendium im ICST Zürich (Institut für Computer und Sound Technology)

2012 Interstip des MWFK Brandenburg für die Zusammenarbeit mit dem           

          Good-Mori-Ensemble Daegu (Südkorea)

2013 composer in residence des Gothe Institutes für das ENT Kiew 

          (ensemble nostri temporis Kiew)
2015 Mitglied der Akademie der Künste Berlin
www.helmutzapf.com
Fabian Zeidler  wurde am 10. April 1991 in Berlin geboren. Er absolvierte die studienvorbereitende Ausbildung im Fach Komposition an der Musikschule Friedrichshain-Kreuzberg bei den Dozenten Stephan Winkler und Helmut Zapf. Seit 2012 studiert Fabian  an der Universität der Künste Berlin bei Dr. Manolis Vlitakis und Prof. Elena Mendoza Komposition.

In der Zeit der Studienvorbereitenden Ausbildung  und des Kompositionsstudiums erhielt er den 1. Preis, wie einen Sonderpreis beim  Kompositionswettbewerb Jugend Komponiert Brandenburg 2012 und hatte Aufführungen bei  u. a. den Randfestspielen, der Pyramidale_REFLEX, im  Creshendo-Festival und beim Hanns Eisler Komponisten Forum  und Aufführungspreis. 
Seine Musik wurde  u.a. von Mitgliedern  des Ensemble JungeMusik, vom Landes-jugendensemble Neue Musik Berlin, dem SonarQuartett sowie vom Ensemble Kuraia gespielt.
Ausführende

Antonis Anissegos  (1970) lebt als freischaffender Komponist, Pianist, Improvisator und elektronischer Musiker (alias unu) seit 1998 in Berlin. Konzerte in Europa, Asien und Amerika. 

Erster Kompositionskurs im Sommer 1990 bei György Ligeti im Béla Bartók Festival in Szombathely (Ungarn). 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 bei Prof. Walter Zimmermann an der UdK Berlin. Während des Aufenthaltstipendiums “Franz Liszt” für Komposition in Weimar (1999) entstand sein Singspiel “Spellbähn - Das zweite Gesicht”, das in Troisdorf-Sieglar im gleichen Jahr aufgeführt wurde. Seine Kammeroper “Hundeherz” (M. Bulgakow) wurde aufgrund des 1. Kompositionspreises im Jahr 2000 in der Neuköllner Oper Berlin 15 mal aufgeführt. Weitere Aufführungen von Solo-, Kammermusik-, Orchesterwerken ua. von: Ensemble Modern, Ensemble Piandaemonium, Ensemble Mosaik, Ensemble Cornucopia, Ensemble DissonArt, Staatliches Orchester von Thessaloniki, Farbenorchester in Athen, Junge Philharmonie Thüringen. Mit dem Theater Thikwa arbeitete er an mehreren Produktionen seit 2004. Weite Bühnenerfahrungen am Theater Münster (2012), und am Staatstheater Braunschweig mit der Werkgruppe 2 (2015). Er war als Komponist Mitglied vom Tanzprojekt adLibdances (2007-11) und arbeitet seit 2006 mit der Butoh-Tänzerin Yuko Kaseki zusammen. Im November 2016 wird seine neue Orchesterkomposition “Der Pass” von der Magdeburgische Philharmonie uraufgeführt. Darüber hinaus gibt es über 40 CD-Veröffentlichungen, als Komponist, Pianist und Elektronischer Musiker.                                                             www.enstase.com
         enstase.wordpress.com/compositions / soundcloud.com/antonis-anissegos
Der Japanische Dirigent Musashi Baba, geboren in 1989 Yokohama, hatte Musikalische Ausbildung als Posaunist an der Toho-Gakuen Tokio und HfM Berlin. Orchestererfahrung sammelte er bei Asian Youth Orchestra, Brandenburgischem Staatsorchester Frankfurt, Göttinger Symphoniker u.a..

Während des Studiums hatte er mehrmalige Dirigate mit studentischen Ensembles, darunter 15 Uraufführungen. Er assistierte Prof. Manuel Nawri (Echo-Ensemble, "Neue Szenen II" und "Sensor" Deutscher Oper Berlin , "Long Now 2016" bei Maerzmusik) und Stefan Rauh (Mendelssohn"Paulus"und Weihnachtsoratorium mit dem Chor der Johanneskirche). Im Juni 2016 erhielte er den 1.Preis „Hanns-Eisler-Forum" für Interpretation Neuer Musik mit dem Klavierkonzert "Sonsuzluğa bir taş at..." von Mert Morali.

Erste Zusammenarbeit mit Ensemble Jungemusik Berlin von Helmut Zapf hatte er im Nov.2016 beim Wanderkonzert "Wege im Haus" im Rahmen des "Klangwerkstatt Berlin". Im November 2016 wird er Dirigierpartie bei dem Neuproduktion "Gunfighter Nations" von Evan Gardner, Opera Lab Berlin. Im Dezember 2016 wird er Musikalische Leitung von Doppelabend "L'histoire du Soldat/Pierrot Lunaire" übernehmen, im Zusammenarbeit mit den beiden Regisseurn David Merz und Frederike Hoffmann, wo sein Ensemble "Klangkollegium Berlin" debütieren wird.

Seit 2015 ist Musashi Baba Dirigent der Jungen Philharmonie Berlin, im Kooporation mit "Mit Musik zum Erfolg" nach einer Idee von Dr.Alexander Saier.

Matthias Badczong (Klarinetten)  Studium an der Hochschule für Musik „Carl Maria von Weber“ in Dresden bei Prof. Joseph Oehl, weiterführende Studien in Berlin bei Prof. Heiner Schindler seitdem als freischaffender Musiker, in Berlin lebend, tätig

1997 gemeinsam mit der Akkordeonistin Christine Paté Gründung des Ensembles klarinette - ak-kordeon plus, umfangreiche Konzerttätigkeit, eigene Konzertreihe, mehr als 40 Uraufführungen

Mitglied in den Ensembles work in progress und Junge Musik, Gast bei den Ensembles Mosaik, Modern Art Ensemble, Kammerensemble Neue Musik Berlin, United Berlin u.a. Orchestermusiker u.a. bei der Deutschen Kammerphilharmonie Bremen, Deutsches Kammerorchester, Brandenburger Symphoniker, Anhaltische Philharmonie Dessau, Kammerakademie Potsdam u.a. solistisch mit Ensembles wie Solistenensemble des DSO Berlin, Solisten der Deut-schen Kammerphilharmonie tätig

Deutsche Erstaufführung des Konzertes für Bassklarinette und Orchester „Meere“ von Helmut Oehring in Dessau, zahlreiche Festivals mit unterschiedlichen Ensembles wie Ultraschall Berlin, Biennale Venedig, Bachfest Leipzig, Maerzmusik Berlin, Pan- Hellenic Festival Athen, Impulsfesti-val u.a. jährliche Teilnahme an den lokalen Festivals „Klangwerkstatt Berlin“, „Intersonanzen Potsdam“ sowie den „Randspielen Zepernick“

Opern- und Theatermusiker, u.a. Mitglied der Zeitgenössischen Oper Berlin, Neukölln Oper,  Berli-ner Ensemble, Hebbeltheater, Volksbühne Berlin

zahlreiche CD Produktionen (u.a. klarinette- akkordeon plus, Enno Poppe, Oliver Schneller, Gabriel Iranyi, Sebastian Claren, Johannes Wallmann, Mark Andre)

seit mehreren Jahren aktives Jurymitglied bei verschiedenen Wettbewerben

seit 1993 auch umfangreich pädagogisch tätig.                          www.klariac.com
Andre Bartetzki 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.  2009-2012 leitete er gemeinsam mit Volker Straebel das Elektronische Studio der Technischen Universität Berlin. 

Seit 1990 arbeitet er als Programmierer und Klangregisseur im Bereich Neue Musik, Klang- und Medienkunst und gibt weltweit Workshops und Vorträge über elektroakustische Komposition, Live-Elektronik und Programmierung. 

Seit nunmehr fast 20 Jahren realisiert er eigene künstlerische Projekte, vor allem elektroakustische, audiovisuelle und instrumentale Kompositionen und Improvisationen sowie Klang- und Videoinstallationen, oft in Zusammenarbeit mit anderen Musikern und Ensembles, Tänzern und Bildkünstlern. Seine Arbeiten wurden auf vielen internationalen Festivals für zeitgenössische Musik, Computermusik und Medienkunst präsentiert. Stipendiat und Gast beim ZKM Karlsruhe, im Künstlerhaus Ahrenshoop, in der Denkmalschmiede Höfgen sowie im Composers Centre Visby.

      www.bartetzki.de
Matthias Bauer  Kontrabass/ Stimme - Improvisation, Interpretation, Komposition;

Neben seinem 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 unitedberlin, Ensemble mosaik, Ensemble Junge Musik, Asian Art Ensemble.

Er spielte auf Festivals wie MaerzMusik Berlin, musica viva München, Ultima Oslo, Biennale Venedig, Nuova Consonanza Rom, Donaueschinger Musiktage, Wien Modern, Festival Angelica Bologna/Italien.

Er realisierte Bühnenmusiken und Konzepte für improvisierende Musiker.

.                                                                                   www.bauerbass.de

Hyojin Chung  (Klavier) geb 1974, hat Piano an der: Hochschule für Musik Franz Liszt Weimar studiert und danach als 외래교수 (Professor) bei 경북대학교 (Kyungpook National University)   und als Dozent am Peter-Cornelius-Konservatorium Mainz gearbeitet.
Susanne Fröhlich  (geb. 1979 in Passau) studierte Blockflöte am Conservatorium van Amsterdam bei P.T. Leenhouts und erhielt 2004 nach dem Konzertdiplom ihr Masterdiplom mit Auszeichnung. Es folgte ein Studium Konzertexamen bei Prof. G. Lünenbürger an der Universität der Künste Berlin, das sie im Juni 2008 ebenfalls mit Auszeichnung abschloss. Im April 2015 folgte ein einjähriges künstlerisches Aufbaustudium mit dem Schwerpunkt Helder Tenor Blockflöte bei J. Fischer an der Akademie für Tonkunst in Darmstadt und seit Oktober 2015 ist sie künstlerisch-wissenschaftliche Doktorandin an der Kunstuniversität in Graz.

Susanne gibt regelmäßig Konzerte und Workshops inner- und außerhalb Europas. Als ehemaliges Gründungsmitglied des Blockflötenquartetts QNG – Quartet New Generation, tritt sie sowohl als Solistin als auch in verschiedenen Formationen, sowie in mehreren Musiktheaterproduktionen auf, u.a. andcompany&Co, Constanza Macras/dorkypark und Opera Lab Berlin. Sie wirkte bei zahlreichen Uraufführungen in weltweit renommierten Konzerthäusern und Festivals mit, u.a. mit Ensemble Adapter, Collegium Novum Zürich,  Figura Ensemble,  Ensemble ICTUS  und  Neue Vokal-solisten.

Susanne ist Preisträgerin zahlreicher internationaler Wettbewerbe und Stipendien in Berlin, Darmstadt, Göttingen, Krakow, New York und Rotterdam. Seit Sommer 2004 lebt und unterrichtet sie in Berlin und hat seit April 2010 einen Lehrauftrag an der Universität der Künste inne.                                        www.susannefroehlich.com

Wojciech Garbowski  (Violine) studierte in Krakau, Mainz und Berlin. Er war Primarius im Faust Quartett und spielt u.a. bei den Berlin Chamber Players, dem Ensemble Modern und dem Ensemble Courage. Er gewann den 1.Preis beim Yfrah Violinwettbewerb in Mainz(1999) sowie beim Valentino Bucchi in Rom (2002).

Cosima Gerhardt  (Cello)  Nach ihrem Studium in Prag, Bremen und Berlin wendete sie sich immer mehr der zeitgenössischen Musik zu. Sie ist Mitglied des Kammerensembles Neue Musik Berlin und spielt als Gast u.a. in der MusikFabrik NRW. 

Die Sopranistin Katia Guedes wird international als eine der profiliertesten Sängerinnen des zeitgenössischen Musiktheaters geschätzt. Sie war bisher in zahlreichen Opernproduktionen in Brasilien und Deutschland zu erleben, u.a. als Königin der Nacht, Gilda, Lucia de Lammermoor und Morgana („Alcina“), sowie in der Partie der Gabrielle in "Die Teufel von Loudun" von W. Penderecki unter W. Jurowski und Harry Kupfer an der Semperoper Dresden. Ihr Können bewies sie in zahlreichen Uraufführungen zeitgenössischer Musiktheaterproduktionen, u.a. in „Heinrichs Fieber. Eine Kleist-Vision“ (Gerald Humel), „verzeihung, der Kopf“ „a taste of 2001“, „KLIMA_vorher.sagen“, „KLIMA_gefilde.vermessen“ (Susanne Stelzenbach / Ralf Hoyer), „zwei etagen, keine treppe“ (Klaus Lang), „Destino das Oito“ (Chico Mello), „La philosophie dans le labyrinthe“ (Aureliano Cattaneo, Münchener Biennale und Wien), „Der Sonne entgegen“ (Lucia Ronchetti, in Gelsenkirchen und Berlin), „niebla“ (Elena Mendoza, in Hellerau, Berlin und Madrid) „die architektur des regens“ (Klaus Lang), „Amazonas“ (Münchener Biennale und Wien), „keyner nit“ (Mathias Steinauer, Luzern/Zürich) sowie „Lezioni di Tenebra“ (Lucia Ronchetti, in Berlin, Hannover, Rom  und Salzburg). Darüberhinaus entfaltet Katia Guedes eine intensive internationale Konzerttätigkeit in Zusammenarbeit mit namhaften Ensembles und Orchestern, u.a. „ensemble mosaik“, „Kammerensemble Neue Musik Berlin“, „Modern Art Sextett“, „United Berlin“,„resonanz“, „work in progress“, „courage“, „Berliner Symphoniker“, „Orchester des Kulturradios São Paulo“, Staatsorchester São Paulo“, „Staatsphilharmonie Rheinland-Pfalz“, „Staatsphilharmonie Reutlingen“, „Lauten Compagney“, „nieuw ensemble amsterdam“ und „Klangforum Wien“.

Katia Guedes wurde in Santo André bei São Paulo in Brasilien geboren. Nach ihrem Studium der Fächer Oboe, Gesang und Komposition an der Universität São Paulo erhielt sie ein Stipendium der Konrad-Adenauer-Stiftung für ein Gesangs-Aufbaustudium in Deutschland, das sie in Stuttgart an der ”Hochschule für Musik und Darstellende Kunst” und in Berlin an der HfM „Hanns Eisler” bei Inge Uibel absolvierte. In Meisterkursen bei Ileana Cotrubas und Elio Battaglia vervollkommnete sie ihre Technik. Ihre Studien der Musikwissenschaft (Helga de la Motte) und Theaterwissenschaft (Erika Fischer-Lichte) in Berlin schloss sie mit dem Magister ab. Katia Guedes lebt in Berlin.

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.

Elena Kakaliagou startete ihre Reise durch Europa vom Griechenland aus, erst um in Österreich und Finnland Horn zu studieren und dann weiter Musik zu machen. Seit 2010 konzentriert sie sich in neue Musik, Kammermusik und frei Improvisation mit Focus auf der Berliner, Österreichische und Finnischen Szene.

Auf ihren Wegen traf und arbeitete sie mit inspirierenden interdisziplinären Künstlern und Musikern wie Riikka Innanen (FI), Ingrid Schmoliner (AT), Hilary Jeffery (UK), Matias Guerra (CH/IT), ihre Professoren H. McDonald (BA) und E. Joukamo-Ampuja (MA),  die Komponisten Phill Niblock, CC Hennix, H.Zapf, Salvatore Sciarrino, Eliane Radigue, Simon Steen-Andersen, David Toop und Ensembles wie KNM Berlin, Ensemble Linea, Ensemble Garage, Opera-Lab.

 Sie gastierte in Festivals wie Musica Nova (FI), Kontraste (AT), Ultima (NY), Artacts (AT), Ultraschall (DE), März Musik (DE), Klangwerkstadt (DE), Musica (FR), Tour de Babel (FR), Tampere Biennale (FI) ua.

 Sie ist Gründerin der Gruppen Rank Ensemble in Finnland, PARA trio in Österreich und  Mittglied bei Zinc & Copper in Berlin und der Kollektive „Multiversal“.

    www.elenakakaliagou.com

Matthias Jann ist als studierter Posaunist, Komponist, Dirigent und Musiktheoretiker breitgefächert beruflich tätig. In seiner pädagogischen Arbeit unterrichtert er Schüler aller Alters- und Leistungsstufen von der Musikschule Neukölln über die landeseigene Musikakademie bis zu den beiden Berliner Hochschulen, sowie auf weiteren Workshops. Seine Kompositionen erklingen auf verschiedenen Festivalls. 

Als Interpret, vor allem der Neuen Musik, ist er weltweit als Kammermusiker und   solistisch und tätig.   

Lothar Knappe ist Organist und Leiter der Musik an St. Matthäus, Kirche der Kulturstiftung der Evangelischen Kirche Berlin-Brandenburg-schlesische Oberlausitz im Kulturforum an der Berliner Philharmonie (www.stiftung-stmatthaeus.de). Als Organist gastierte er in den meisten Ländern Europas, in Israel, Japan, Hong Kong und Kanada. und spielte zahlreiche Aufnahmen für Schallplatte, CD und Rundfunk. Er erarbeitete mit verschiedenen Chören und Ensembles sehr vielseitige Konzertprogramme und machte Rundfunk- und Fernsehaufnahmen. 2006 gründete er das Berliner Frauen-Vokalensemble. 

Almuth Kraußer-Vistel,  (Klavier)  begann mit 4 Jahren Klavier zu spielen und erhielt ihre musikalische Ausbildung an der Spezialschule bei Prof.Galina Iwanzowa und später an der Hochschule für Musik „Hanns Eisler“ in Berlin bei Prof. Renate Schorler und in der Meisterklasse von Prof. Dieter Zechlin. Sie gewann 1. Preise beim Bachwettbewerb in Leipzig, dem Hanns-Eisler-Wettbewerb in Berlin, sowie dem Franz-Liszt-Wettbewerb in Weimar. Weitere Preise bei nationalen und internationalen Wettbewerben in der CSSR, Polen und Deutschland folgten. Aufgrund ihrer zahlreichen Erfolge begann die Künstlerin schon während ihres Studiums im In- und Ausland zu konzertieren. Während eines zweijährigen Zusatzstudiums am Tschaikowskij-Konservatorium in Moskau widmete sich die Berlinerin neben ihren solistischen Aufgaben auch kammermusikalischen Studien und nahm erfolgreich an internationalen Meisterkursen für Klavier-Solo und Kammermusik teil, u.a. bei Prof. Vera Gornostajewa, Prof. Rudolf Kehrer und Prof. Menahem Pressler. Beim Internationalen Kuhlau-Wettbewerb für Kammermusik in Uelzen errang Almuth Kraußer-Vistel den 2. Preis. Zu ihrem künstlerischen Werdegang zählen zahlreiche Rundfunk- und Fernsehauftritte sowie CD- Einspielungen. Während Ihrer langjährigen Lehrtätigkeit an der Hochschule für Musik „Hanns Eisler“ Berlin begleitete sie u. a. die Klassen von Prof. Tabea Zimmermann, Prof. Boris Pergamenschikow und Prof. Josef Schwab. 

Als unverzichtbarer Teil des Projekts „Cello Capriccioso“ und „Herz“ von VISTÉL’S CelloMusikSalon ist es ihr ein besonderes Anliegen, den Reichtum der Cellomusik einem breiten Publikum nahezubringen.

Felix Kroll,  (Akkordeon)  geboren 1986 in Berlin, setzt sich intensiv mit einer großen Bandbreite von Werken der Neuen Musik auseinander. Seine künstlerische Ausbildung absolvierte er bei Prof. Margit Kern, Claudia Buder, Mikko Luoma (Finnland) und Prof. Geir Draugsvoll (Dänemark). Er ist Preisträger verschiedener Wettbewerbe und Stipendiat der Oscar-undVera-Ritter und der Pradé Stiftung.

Kurz nach seinem Studium erhält er bereits 2014 einen Lehrauftrag der Hochschule für Musik und Theater Rostock.

Als junges Talent engagiert er sich aktiv in der Neuen Musik Szene, bringt regelmäßig neue Werke zur Uraufführung und pflegt eine enge Zusammenarbeit mit namhaften Komponisten wie Helmut Oehring, Georg Katzer, Sidney Corbett, Younghi Pagh-Paan u.v.m. Für zahlreiche Produktionen wurde er als Solist auf Bühnen wie der Staatsoper Hamburg, Leipziger Schauspiel, Konzerthaus Berlin, Theater Lübeck, oder der Bundeskunsthalle Bonn engagiert. Internationale Konzerte führten ihn durch ganz Europa, nach Russland und Korea. Daneben gastiert er regelmäßig in diversen Formationen, wie dem RundfunkSinfonieorchester Berlin, Oh ton-ensemble, Reflektion K., Zafraan und Junge Musik Berlin.

2012 gründet er das „RADAR ensemble“, das sich durch einen Brückenschlag zur

Performance, Improvisation und multimedialen Konzepten in der Neuen Musik positioniert.

Seit 2009 spielt Felix Kroll in der erfolgreichen Band „Die Grenzgänger“, die das fast vergessene Volksliedgut für die heutige Zeit wieder zugänglich und erlebbar machen. Stilistisch bewegen sie sich dabei zwischen Folk/Chanson, über Blues/Rock, bis zum Swing/Jazz.

Mehrfache Fernseh- und Rundfunkaufzeichnungen – etliche CD-Produktionen, die unter anderem durch den Deutschen Schallplattenpreis ausgezeichnet wurden, dokumentieren sein Schaffen. Felix Kroll lebt in Berlin.               www.felix-kroll.de

Andrey Lakisov  ist am 30. Juli 1983 in Baranowitschi (Weißrussland) geboren. Seine musikalische Ausbildung begann er bereits mit vier Jahren. Schon 1994 bekam er die ersten Auszeichnungen: Den 1. Preis beim Landeswettbewerb für Holzbläser in Baranowitschi und den 3. Preis beim Weißrussischen Holzbläser-Wettbewerb. Mit 15 Jahren kam der erste Internationale Erfolg: Er wird Diplomand bei dem internationalen Wettbewerb "Musikhoffnung" in Gomel. Von 2001 bis 2003 studierte er an der Musikfachhochschule "Glinka" in Minsk.

Im Jahr 2003 machte Andrey Lakisov seinen Abschluss in Minsk mit Auszeichnung und bestand die Aufnahmeprüfung für das Studium an der Hochschule für Musik "Hanns Eisler" Berlin. In Berlin wurde die Patenschaft für das Junge Talent von dem Mathematiker und Komponist Horst Peter Wilke übernommen. Als Gegenzug machte Lakisov Uhraufführungen von Kompositionen seines Bürgschafters. Manche davon sind Andrey Lakisov gewidmet.

Im Jahr 2006 war Andrey Lakisov Preisträger des Yamaha -Wettbewerbs in Mannheim und machte 2009 sein Diplom an der HfM "Hanns Eisler" Berlin. Seit 2009 befindet er sich im Aufbaustudium an der Universität der Künste Berlin bei Professor Detlev Bensman. Während seiner Studienzeit arbeitete er unter anderem mit der Kammersymphonie Berlin, der Komischen Oper Berlin, dem Origen-Festival, dem Blasorchester der Hochschule für Musik in Minsk, dem Bensmann Saxophonquartet, und Sequencesax zusammen.

Neben dem klassischen Studium widmete er sich auch dem Jazz und der Weltmusik. Er beherrscht neben verschiedenen Holzblasinstrumenten auch Gitarre, Klavier und hat sich als Sänger in der russischen Dichter- und Liedermacherszene einen Namen gemacht. Er nahm an den großen russischen Liedermacher-Festivals in Bielstein, Wuppertal, München und Bielefeld teil, was seine musikalische Vielfältigkeit endgültig unter Beweis stellt.

2010 gründete Andrey Lakisov zusammen mit Timofey Sattarov das Ensemble Laccasax. Das Ziel dieses Ensembles ist es, das Potential der verschiedenen Einflüsse und Genres auszuschöpfen und in ihren Konzerten zu komprimieren. Das Motto: improvisieren, arrangieren, bearbeiten, komponieren und die Persönlichkeiten beider Instrumente virtuos und voll entfalten.

Außerdem ist Andrey Lakisov  Mitglied bei der Ensebble Junge Musik Berlin und Gastmusiker bei der Lauten Company Berlin . Bandmitglieder bei Ska-Folk-Pop Band "Skazka Orchestra" und  MirMix Orkeztan . Er spielt in einem festen Duo mit der Pianistin Nadezhda Zelujkina und Ulugbek Palvanov..                              laccasax.de

Sabrina Ma  (Marimbaphon, Vibraphon)  (geb. 1985) ist eine leidenschaftliche Schlagzeugerin, die ihr Studium in den USA und in Deutschland absolvierte und seit 2007 in Berlin lebt. Die intensive Zusammenarbeit mit Komponisten unterschiedlicher Alter und Herkunft, die häufige Teilnahme als Solistin und Kammermusikerin an den verschiedensten Festivals und die rege Konzerttätigkeit auf internationalen Bühnen zeichnen Sabrina Ma als eine engagierte Musikerin aus und tragen zu einer vielseitigen und lebendigen Künstlerpersönlichkeit bei.  
Matthias Müller (Posaune) 1971 im niedersächsischen Zeven geboren, begann das Posaunenspiel im Alter von zehn Jahren im örtlichen Posaunenchor. Von 1994 bis 1999 studierte er an der Folkwang Hochschule in Essen und beschäftige sich erstmals mit vollkommen frei improvisierter Musik. Seine 2004 erschienene CD „Bhavan“ wurde von dem Musiker und Journalisten John Corbett aus Chicago produziert. Im selben Jahr zog er nach Berlin. Seitdem spielte er mit einer Vielzahl herausragender Improvisatoren wie John Edwards, Mark Sanders, George Lewis, Johannes Bauer, Jeb Bishop, Tobias Delius, Olaf Rupp, Paul Lovens, Toshimaru Nakamura, Clayton Thomas, Michael Vorfeld, Axel Dörner u.v.a. Er ist Mitglied im „Splitter-Orchester“, dem 24-köpfigen Ensemble der Berliner Echtzeitmusik-Szene und spielte viele Jahre im „Deutsch-französischen Jazzensemble“ unter der Leitung von Albert Mangelsdorff. Neben der improvisierten Musik tritt Müller auch als Interpret von Neuer Musik in Erscheinung. Er arbeitete u.a. mit diversen Berliner Ensembles wie „Xenon“, „Work In Progress“ und „Zinc & Copper Works“, nahm an den Aufführungen und der CD-Produktion von Mark Andre’s Oper „...22, 13...“ teil und war Solist bei Orm Finnendahl’s „Gegenüberstellung für Solo-Instrumente und Elektronik“. Konzertreisen und Festivals führten ihn nach Afrika, Asien, Nordamerika und diverse europäische Staaten. Mit seinen eigenen Projekten hat er bisher mehr als 20 CDs auf international bekannten Plattenlabels veröffentlicht.
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, (Akkorden) in Lyon geboren, erhielt neben Ihrem Klavier- und Violinenunterricht am „Conservatoire National“ ihrer Heimatstadt eine umfassende musikalische Ausbildung. Als mehrfach erste 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 Sie sich dem Akkordeon verpflichtet und setzte in den Jahren von 1990-1993 ihre Studien bei Prof. Hugo Noth als DAAD- Stipendiatin fort.

Ein Schwerpunkt Ihrer Arbeit liegt in der Kammer- und elektroakustischen Musik; Sie gründete unter anderem mit dem Klarinettisten Matthias Badczong das Ensemble „klarinette - akkordeon plus...“und mit der Cellistin Valérie Dulac das Ensemble „ Duo a Due“. 

Ersteres Ensemble war im Jahr 2006 „ensemble en résidence“ der GRAME in Lyon, an die sich eine anhaltende gemeinsame Arbeit anschloss.

Christine Paté konzertiert international solistisch  sowie als Kammermusikerin in den unterschiedlichsten Besetzungen, zum Beispiel mit dem „Ensemble Orchestral Contemporain“, „Ensemble Mosaik“, „United Berlin“ und in zahlreichen Orchesterproduktionen, so etwa mit der Lyoner Oper, dem Deutschen Symphonie-Orchesters Berlin, der Staatskapelle Berlin sowie der Zeitgenössischen Oper Berlin. 

Mit besonderer Intensität widmet Sie sich der Literatur der Neuen Musik. Oft in engster Zusammenarbeit mit den Komponisten, ließ Sie in Europa, Asien und Amerika bisher  mehr als siebzig Uraufführungen erklingen.

Seit 1994 lebt Christine Paté als freischaffende Musikerin und Musikpädagogin in Berlin.                                                                                            .www.klariac.com

Andreii Pavlov  (Violine) Duo Sonoro 

Nathan Plante  (Trompete) ist in San Diego, Kalifornien aufgewachsen und lebt seit 2004 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 freien Musikszene Deutschlands.

Nach dem Studium hat Nathan ein besonderes Interesse für zeitgenössische Musik entwickelt. Er spielt als regelmäßiger Gast beim Ensemble musikFabrik NRW in Köln, Klangforum Wien, Ensemble Mosaik, und Kammerensemble Neue Musik Berlin. Nathan ist Gründungsmitglied des Berliner Quintetts für zeitgenössische Blechblasmusik „Ensemble Apparat“ und Ensemblekollektiv Berlin. Er hat mehrere wichtige Solo-Werke für Trompete uraufgeführt und ist auf CD-Aufnahmen von Elena Mendoza-Lopez, Helmut Zapf und Benjamin Schweitzer zu hören. In 2012 gründete er einen Verlag für Neue Musik, Edition Plante, in dem er Komponisten und ihre Musik fördert und unterstützt. 

Nathan ist seit 2013 Solotrompeter der Kammerakademie Potsdam.

Nikolaus Schlierf  (Viola) studierte u.a. bei Jörg Heyer und Garth Knox. Er spielt auch im Anubis Trio und als Gast bei dem Kammerensemble Neue Musik Berlin, der Ostravska Banda und dem Klangforum Heidelberg. Nikolaus Schlierf ist erster Preisträger des Hanns-Eisler-Wettbewerbs für Interpretation.
Art-Oliver Simon (Klavier)  geboren am 13. Dezember 1966 in Hamburg, schloss 1993 sein Studium an der Musikhochschule Berlin (heute UdK) in den Fächern Komposition, Dirigieren und Klavier in den Klassen von F.M. Beyer und Witold Szalonek ab. Im gleichen Jahr wurde ihm der Kompositionspreis der Stadt Berlin und 1994 der Boris-Blacher-Kompositionspreis verliehen. 2007 erhielt er ein Arbeitsstipendium am Herrenhaus Edenkoben und 2009 ein Arbeitsstipendium der Stiftung: kunstraum sylt:quelle. Von 1993 bis 1995 lebte Art-Oliver Simon in Paris (Frankreich) und besuchte dort am Institut de Recherche et Coordination Acoustique/Musique (IRCAM) den cursus annuel de composition. Seit 1998 lebt er ständig in Berlin-Prenzlauer Berg, organisiert Konzerte und tritt als Musiker, Dirigent verschiedener Ensembles oder auch als Liveperformer in Erscheinung. Zahlreiche seiner Werke wurden bei größeren internationalen Festivals uraufgeführt: rendez-vous musique nouvelle in Forbach (2002), auf dem Musikfestival Usedom (2004), Konzertreihe white islands Stuttgart (2011), Herbstmusik Berlin (2005/2006), SOUNDWAYS St. Petersburg (2009), Westival Stettin (2009), Sendesaal Bremen (Pro Musica Nova 2012, 2014), Festival Hindemith 2013 (Avellino/Italien), STB-Berlin-Graz-Event (Graz, 2015). 2015 veranstaltete er zum ersten Mal OaarWurm – das etwas andere Berliner Tonkunstfestival. Er produzierte auch in eigenen Stücken und Improvisationen Musik für Kinder (Lauschen und Lesen, Buch + CD, 2008).

Klaus Schöpp (Flöten)  Studium in Saarbrücken und Berlin bei Roswitha Staege und Karlheinz Zoeller. Er wirkte in zahlreichen Orchestern und Kammermusikensembles mit und war 2001/2002 Flötist im Berliner Sinfonie Orchester. Mitwirkung in wichtigen Ensembles für Neue Musik (Berlin Improvising Composers Ensemble BICE, Ensemble UnitedBerlin). Konzertreisen führten ihn durch ganz Europa, in die USA, nach Kanada, Brasilien, Japan, China und Korea. Er hat zahlreiche Solo- und Kammermusikwerke uraufgeführt. Er hat eine Solo-CD mit Werken zeitgenössischer Berliner Komponisten veröffentlicht ("Cry of Medusa", kreuzberg records), darüber hinaus liegen zahlreiche weitere CD-Einspielungen und Rundfunkaufnahmen vor. Er ist Organisator des modern art ensembles. Für seine Kompositionen für Soloinstrumente und Kammermusikbesetzungen konsultiert er seit 2009 regelmäßig den Komponisten Conrado del Rosario. Sie wurden international aufgeführt (in den USA, in Kanada, Korea und Polen).
Der Sprecher Christian Steyer feiert 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.

Als Musiker komponiert er seit 1972 für viele Kinofilme (»Das Leben ist eine Baustelle«, »Zugvögel … einmal nach Inari«), darunter auch viele Kinderfilme (»Die Blindgänger«, »Die vertauschte Königin«). Ebenso schreibt er die Musik für zahlreiche Fernsehproduktionen (»Tatort«, »Polizeiruf 110«) und vertonte vor 1990 viele – im Osten Deutschlands inzwischen legendäre – Litera-Märchenhörspiele (»Das kalte Herz«, »Das Märchen vom Zaren Saltan«, »Die Schneekönigin«), deren Neuauflage geplant ist. Sein Chorzyklus »Alte Weihnachtslieder Neu« erfreut sich einer jährlich wachsenden Fangemeinde.

Als Schauspieler machte er sich in einer Vielzahl von Kino- und Fernsehfilmen einen Namen. Populär wurde er schon Anfang der 70er Jahre durch Rollen in »Die Legende von Paul und Paula« und »Für die Liebe noch zu mager?«.

Nadezda Tseluykina, geboren 1979 in Saratow/Russland, studierte Komposition am staatl. Konservatorium in Saratow, daran schlossen sich ein Klavierstudium an der Gnessin Musikakademie in Moskau sowie am Vorarlberger Landeskonservatorium Feldkirch/Österreich und der Musikhochschule „Hanns Eisler“ Berlin an. Sie war Stipendiatin des Russischen Komponistenverbandes und der Richard-Wagner Stipendienstiftung Bayreuth und erhielt mehrere Preise und Auszeichnungen, u. a. den Bösendorfer- und Steinway-Förderpreis und einen DAAD-Preis. Konzerttätigkeiten als Solistin und Kammermusikerin führten sie durch ganz Europa, wo sie mit Dirigenten wie Ud Joffe und Kirill Petrenko zusammen arbeitete, ebenso mit namhaften Orchestern bei internationalen Festivals, wie den Bregenzer Festspielen.

Nadezda Tseluykina arbeitet daneben auch im Theaterbereich, so war sie z.B. musikalische Leiterin (inklusive Arrangement) bei diversen Musiktheaterprojekten (u.a. "Carmen" am "Theater Rampe" in Stuttgart, Wagners Ring für Kinder an der Musikakademie Rheinsberg, Zusammenarbeit mit dem "Lwowski-Kronfoth-Musiktheater-kollektiv",  "Lulu" in den Sophiensälen Berlin und am "Schwere Reiter" München, Macbeth an der Neuköllner Oper).

Ein weiterer Schwerpunkt ihrer Arbeit bildet die regelmäßige enge Zusammenarbeit mit Komponisten wie Helmut Zapf, Chaya Czernowin, Eres Holz, Georg Katzer, Chaya Czernowin, Johannes Boris Borowski, Beat Furrer (u.a. mit dem Ensemble JungeMusik und dem Ensemble KNM Berlin bei Festivals wie Klangwerkstatt Berlin, Wittener Tage für neue Kammermusik, Randspiele Zepernick), darunter zahlreiche Ur- und Erstaufführungen.

Douglas Vistel (Violoncello) Geboren und aufgewachsen in einer stark von Salsa -und Latinjazz geprägten Umgebung und ausgebildet in strenger klassischer Tradition, trägt der kubanische Cellist die Gene und das Erbe verschiedener Kulturen in sich, die vor knapp 500 Jahren in Kuba aufeinander prallten. In seinem Lebenslauf finden sich alle Stationen einer erfolgreichen Cellistenkarriere - Preisträger von Cellowettbewerben, Solocellist in Kammer -und Sinfonieorchestern, Auftritte bei Kammermusikfestivals, Gastprofessuren, CD -und Fernsehproduktionen. Auf seinem musikalischen Weg sammelte der geborene Grenzgänger, der sein Studium am Moskauer Tschaikowsky-Konservatorium mit Auszeichnung absolvierte, außerdem Erfahrungen in fast jeder Musikrichtung - von Alter Musik bis zur Avantgarde, ebenso im Latin, Pop, Rock und Jazz. 

Das Duo mit der Pianistin Almuth Kraußer-Vistel bildet die musikalische Heimat des Musikers, außerdem ist Douglas Vistel der erste kubanische Cellist, der die 6 Solosuiten von J.S. Bach im Konzert aufführt. Auch als Komponist macht das Multitalent Douglas Vistel von sich reden, so wurden mehrere Kammermusikwerke von ihm in der Kammerkonzertreihe der New Yorker Philharmoniker im November 2011 uraufgeführt.  

Heutzutage schafft der erste selbsternannte „BERLINERSTADTCELLIST“ mit Projekten wie „Cello for One“, „Guerrilla-Konzerten“ oder „Berliner:CelloMusik:Sommer“ ein neues Verständnis für die klassische Konzertmusik und insbesondere für die Cellomusik.

Die Geigerin Biliana Voutchkova ist Solo und Kammermusikerin. Mit großer Hingabe interpretiert, komponiert und improvisiert sie vor allem im Bereich der Neuen Musik und in experimentellen Klang und Bewegungs-Projekten. Biliana war bereits weltweit auf zahlreichen Festivals zu hören ( wie "Pèlerinages" Kunstfest Weimar, Huddersfield Contemporary Music Festival, März Musik, Borealis, Holland Festival, KunstFestSpeiel Herrenhausen, Reheat/Kleylehof, Rainy Days, Tanglewood, ) und trat in vielen Konzertreihen und auf verschiedenen alternativen Bühnen auf, wie u.a. am Carnegie Hall und Knitting Factory/New York, Jordan Hall/ Boston, RADIALSYSTEM V und Ausland/Berlin und Suntory Hall/Tokyo. Sie lebt in Berlin und arbeitet mit Tänzern, Komponisten, Bildenden Künstlern, solo und mit verschiedenen musikalischen Partnern zusammen, wie zB. mit dem Solistenensemble Kaleidoskop, dem Splitter Orchester, dem Ensemble Modern, dem Ensembles United Berlin und LUX:NM, Grapeshade, Voutchkova/Thieke Duo ua.         .www.bilianavoutchkova.net 

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. Seit 2013 studiert er in Folkwang Universität der Künste in Essen bei Prof. Mie Miki.

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 60 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
G. Kantschelli, V. Poleva, D. Kourliandski, S. Khismatov, V. Rannev, A. Khubeev, M. Kolomiietz, B. Segin, A. Shmurak, O. Schetynskyj, A. Grinberg, A. Zagajkevitsch, S. Zaschytko, S. 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.

Susanne Zapf (Violine) studierte in Berlin und Amsterdam bei Ilan Gronich und Keiko Wataya. Sie ist auch Mitglied der Kammerakademie Potsdam und spielt als Gast vor allem in der MusikFabrik NRW. 2002 wurde ihr der Kranichsteiner Musikpreis für Interpretation zuerkannt.

Ensembles

Art Ensemble Berlin  Mitglieder sind Klaus Schöpp - Flöte/Bassflöte und
Art-Oliver Simon - Klavier/Melodica
Duo Cello Capriccioso  Der kubanische Cellist Douglas Vistel und die Berliner Pianistin Almuth Kraußer-Vistel stehen seit 25 Jahren gemeinsam auf der Bühne. Als „Duo Cello Capriccioso“ haben die Musiker es sich zur Aufgabe gemacht, Musik außerhalb des Konzertbusiness auf höchstem Niveau zu bieten, den Reichtum des Cellorepertoires gemeinsam mit dem Publikum zu genießen und einen einfachen Zugang zur Welt der Cellomusik zu ermöglichen!

Um diesen Traum zu verwirklichen, hat das Duo mitten in Berlin VISTÉL'S CelloMusikSalon erschaffen - einen „Cellomusiktempel“, der innovative Formen der Kommunikation zwischen Künstler und Publikum ermöglicht. Unverwechselbar und einmalig machen das „Duo Cello Capriccioso“ vor allem seine „Privatkonzerte“ und Konzerte „á la carte“, die eine völlig neue Dimension im Konzertleben darstellen.

Das „Duo Cello Capriccioso“ begeistert besonders durch sein hohes künstlerisches Niveau, seine unprätentiöse Virtuosität und seine natürliche Ausstrahlung. Die persönliche Atmosphäre in seinen Konzerten, die entspannte und dabei immer hochprofessionelle Art und Weise seines Vortrags, lassen jedes Konzert zu einem unvergleichlichen Ereignis werden.

Das deutsch- französische Duo klarinette-akkordeon plus mit Christine Paté und Matthias Badczong musiziert seit 1996 zusammen. Aus dem sich stetig entwickeldem gemeinsamen Interesse an den seltenen und überaus vielschichtigen Klangmöglichkeiten von Akkordeon und Klarinette wurde schnell eine regelmäßige Zusammenarbeit.

Die intensive und experimentierfreudige Klangforschung mit beiden Instrumenten, verbunden mit der Neugier auf andere heutige Kunstformen, wie beispielsweise der Bildenden Kunst, ergab ganz automatisch die zeitgenössische Musik als Hauptbetätigungsfeld der beiden Protagonisten. Gleichzeitig behielten sich beide eine breit gefächerte Offenheit gegenüber vielen Facetten der Musikgeschichte, über Genre- und Generationsgrenzen hinweg, bei. So entstehen Programme mit Improvisation, mit der Einbindung theatralischer Elemente oder auch der Verknüpfung mit Objekten der Bildenden Kunst. Die Beschäftigung mit den allerneuesten Tendenzen des Musikschaffens, aber auch mit den Wurzeln der verschiedensten Strömungen sowie der klassische Hintergrund Ihrer Ausbildung lassen immer wieder Programme entstehen, in denen nach einer dramaturgisch sinnvollen Verbindung von Alter und Neuer Musik gesucht wird.

Neben zahlreichen Duo Programmen entwickelte sich 1998 die Idee einer eigenen Kammermusikreihe mit dem Titel klarinette- akkordeon plus …. Zu dieser werden die verschiedensten Solisten und Ensembles eingeladen und regelmäßig Auftragskompositionen aufgeführt.

Für die Realisierung der Programme konnten hervorragende Interpreten zeitgenössischer Musik sowie eine Reihe namhafter bildender Künstler gewonnen werden; die ungewöhnlich enge und außerordentlich fruchtbare Zusammenarbeit mit den verschiedensten Komponisten ließen das Ensemble gemeinsam mit seinen Gästen zahlreiche Uraufführungen entstehen.

Duo Sonoro  Young Ukrainian musicians, violinist Andrii Pavlov and pianist Valeriia Shulga collaborated for the concert first in 2007. Creative personalities with excellent individual skills, they mastered a large duo repertoire from classical period to modern music under the guidance of Professors Vadim Kozin, Anatolii Gudko and Tatiana Arsenicheva  in   P. I. Tchaikovsky National Music Academy in Kyiv.  

The first awards of their duo, named “Sonoro”, were prizes of International Competition “XXI Century Art” ( 3rd prize) and D. Bortniansky International Chamber Music Competition ( 2nd  prize ) in Ukraine. In 2014 they won the  3rd prize and also Special Prize “For the best interpretation of classical   sonata” at     Stasys Vainiunas International Chamber Music Competition   in Vilnius, Lithuania. One year later,  in 2015 Duo Sonoro got the 3rd prize of  Johannes Brahms International Competition in Poertschach, Austria.  

During  the last years Duo Sonoro has a concert activity in Ukraine and abroad. Their concerts became a part of such festivals in Ukraine as “Gogolfgest” and “Two days and two nights of new music”, “MonteLeon chamber music  festival” in Spain,  “Zeist Music Days” and “Grachtenfestival”   in Netherlands. Duo has played in such venues as National Philharmonic of Ukraine in Kyiv, Odessa Philhamonic, Lithuanian National Philharmonic in Vilnius and Hermitage Museum in Amsterdam.   In 2014 Andrii and Valeriia were invited to give master classes and to play recital in the Tehran Conservatory (Iran). 
Duo had opportunities to improve their skills with renowned musicians as  Marc Danel, Krzysztof Smietana, Andrej Bielow, Alexander Pavlovsky, Philip Setzer, Robert Kulek.
Ensemble Good-Mori & Klangfabrik
Die koreanische Variante des Wortes 'Good' bezieht sich auf eine traditionell schamanische Zeremonie der koreanischen Kultur. Neben diesem Element des Mysteriösen enthält das Wort auch die englische konnotation eines guten Charakters. 'Mori' lässt sich sowohl mit "Rhythmus', als auch mit 'Losstürmen' übersetzen. Hierzulande bilden koreanische Komponisten einen festen Bestandteil unserer zeitgenössischen Musikszene, Weit weniger im Fokus stehen jedoch koreanische Instrumente : Zum festen Bestandteil des Ensembles gehören neben Klavier, Violine und Schlagzeug das Gayageum(koreanische Wölbbrettzither) und das Haegeum(zweisaitige koreanische Röhrenspiessgeige) und das Daegeum(koreanische Bambus Flöte).

Das 2007 von Eunsil Kwon gegründete musikalische Kollektiv hat es sich zum Ziel gesetzt, klassische-koreanische Musik verschiedenster Strömungen einzustudieren und dadurch eine ganz eigene, neue Tradition Moderner Musik zu begründen. Dazu gehören auch Neuvertonungen und Experimente, welche dabei jedoch immer einen typisch koreanischen Klang behalten. Mit diesem konzept haben die Musiker bereits Erfolge in ganz Korea und Europa gefeiert, und mit ihten geheimnisvoll koreanischen und guten Rhythmus wird Ensemble Good Mori sicher auch die Bühne der Zepernick Randfestspiele stürmen.

Yunsuk Eom (Gayageum)
Kyungpook National University, Department of Korean Traditional Music, M.A.

Kyungpook National University, Department of Korean Traditional Music, B.A.

Kyungpook National University, Department of Korean Traditionnal Music, Complete the doctor′s course.

An initiate of The Royal Ancestral Ritual in the Jongmyo Shrine and its Music (an important intangible ultural heritage No.1).

Give lectures at Kyungpook National University, Chinju National University of Education , the Academy of Lifelong Education at Kyungpook National University.

Lecturer, Kyungbuk Arts High School, Korea arts and curture education service.

Member of Modern Korean Traditional Music Ensemble 'GoodMori', Modern Ensemble, ONENESS, Music Society of Kyungye (Association of Cultural Music Exchange among Korea, Japan and Taiwan)
Yoojeong Cheong (Gayageum)
Kyungbuk National University B.A

Sukmyung Woman University M.A degree Completion of Course work

Present / Teaching at Kyungbuk National University, at Ureuk Young Gayageum Ensemble

Member of Daegu City Korea Traditional Orchestra
Ahrum 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
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,
Hyojin Chung (Klavier) geb 1974 hat Piano an der: Hochschule für Musik Franz Liszt Weimar studiert und danach als 외래교수 (Professor) bei 경북대학교 (Kyungpook National University)   und als Dozent am Peter-Cornelius-Konservatorium Mainz gearbeitet.
Jihye Kim (Violine)

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.

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.

Matthias Badczong (Klarinetten) 

Christine Paté, (Akkordeon) 

Roman Yusipey (Akkordeon) 

Antonis Anissegos (Piano) 

Nadezda Tseluykina, (Piano) 

Biliana Voutchkova (Violine) 

Matthias Bauer (Kontrabass/ Stimme)

Vladimir Reshetko (Cello)

Erik Drescher (Flöte) 

Maksim Kolomiiets (Oboe)
Andrey Lakisov (Saxophon)

Dietrich Petzold (Viola)

Biographien siehe unter Ausführende

NeoQuartet  is the Polish string quartet focused on performing contemporary classical music. Members of NeoQuartet  (Karolina Piątkowska-Nowicka - 1st Violin, Paweł Kapica – 2nd Violin, Michał Markiewicz – Viola, Krzysztof Pawłowski – Cello) are great enthusiasts of modern art, therefore, they very often combine contemporary classical music with visual arts, modern dance, and electronics.  NeoQuartet`s aim is to collaborate with contemporary composers and  to make their music familiar to the wider audience.

In NeoQuartet`s repertoire there are the compositions by Reich, Crumb, Schnittke  and Penderecki (to name a few). Moreover, the pieces by Stulgińska, Czerniewicz and Kościów (young Polish composers) were premiered by this ensemble.

In 2009, NeoQuartet participated in the Gaudeamus International Competition in Amsterdam, the Netherlands. Achieving the Semi-Final Stage, NeoQuartet became one of the ten best contemporary music ensembles of that edition.

In 2010, NeoQuartet recorded their debut album released by DUX. This CD represents a diversity of contemporary classical music: eclectic String Quartet by Lasoń, sonoristic Floral Fairy by Hosokawa and minimal-music Streepjes by Janssen. Two other compositions on this CD written by Stulgińska and Czerniewicz were dedicated to NeoQuartet.

In 2012, NeoQuartet was nominated to the Sztorm Roku Award, the Pomeran Artistic Award, and the Fryderyk Award (Polish Grammy Award) for the debut recording.In 2014, NeoQuartet recorded three CD albums with music of: Dosia McKay (USA – Gavia Music), Aleksander Kościów (Poland – DUX Records) and Joanna Bruzdowicz (Poland - Acte Prealable).

NeoQuartet is the organizer of the NeoArte Festival named the New Music Spectrum. The main idea of this annual event is to popularize the contemporary classical music among wide range of audience.  For this festival, renowned composers, artists and young talented musicians meet together to provide a new musical perspective of our times.

The first edition of the New Music Spectrum took place in October 2012 in Sopot, Poland, featuring great Polish composer Pawel Szymanski as the guest of honor.

In 2013 Elzbieta Sikora and in 2014 Cezary Duchnowski were festival’s composers - guests of honor.

As far as the artists are concerned, during the New Music Spectrum there already played:  Motion Trio, Kwartludium, Szabolcs Esztenyi, Ensemble Nostri Temporis,  Kuba Kapsa Ensemble, and Agata Zubel.

Since 2013 festival’s formula has been gradually expanded incorporating workshops for composers, workshops for contemporary improvisation and workshops for children.

NeoArte – association established by NeoQuartet regularly commissions works  by Polish and foreign composers.  The list of composers who dedicated their compositions to NeoQuartet already includes:

Slawomir Kupczak, Jakub Polaczyk, Bohdan Sehin, Aleksander Kosciow, Oleksij Shmurak, Jerzy Kornowicz, Agnieszka Stulginska, Marek Czerniewicz, Dariusz Przybylski,  Xiaogang Ye, and Gabriel Paiuk.

Sonar Quartett Sonar ist Spanisch für klingen. Sonar bezeichnet aber auch ein Verfahren zur Distanzvermessung unter Wasser. Schallimpulse werden in den unbekannten Raum geschickt. Ihr Echo gibt Aufschluss über Nähen und Entfernungen. Im Profil des 2006 gegründeten Sonar Quartett vereinen sich diese scheinbar unverwandten Wortbedeutungen: Die sinnliche Ebene verbindet sich mit einer des Suchens und Forschens im noch unerschlossenen Raum. Für die vier jungen Berliner Musiker ist dieser Raum die aktuellste zeitgenössische Musik. 

Das Sonar Quartett scheut bei seiner Mission kein Risiko und hat sich damit einen festen Platz in der Welt der Neuen Musik erobert. Neben Auftritten bei den Berliner Festivals Ultraschall und MaerzMusik, dem Forum Neuer Musik Köln, dem Young China Festival Frankfurt und dem Siemens Arts Program u.a., führt es seine Konzerttätigkeit vermehrt auch zu Festivals ins Ausland, darunter London Ears, Gaudeamus Utrecht, Présences Paris, Ostrava Days, Pan Music Festival Seoul. Zentrum seines Schaffens aber bleibt Berlin, wo sich die vier Musiker als integraler Teil eines Organismus’ verstehen. Sie beleben die hauptstädtische Musikszene mit Kompositionsaufträgen und lassen sich beim Aufspüren von unentdecktem Kreativpotential auf Wagnisse aller Art ein. Nicht selten verlassen sie die Wohlfühlzone herkömmlicher Konzertformen, kollaborieren als Interpreten oder Improvisatoren mit Künstlern aus E- wie U-Musik und wandern die Grenzen zwischen Konzert und Performance ab - in Konzertsälen ebenso wie in Clubs, Galerien, Fabrikgebäuden oder Schwimmbädern.

Das Neue fördern heißt auch: dem Neuen Kontexte schaffen. Noch nicht Gehörtes zum Klingen zu bringen jenseits aller Kommerzialisierbarkeit – dieses Ziel verfolgt das Sonar Quartett in seiner Konzertreihe „Berlin im Quadrat“. Es lässt das Publikum den „Klang des Möglichen“ hören und so an der Repertoirebildung der Zukunft mitwirken. Nicht selten stoßen die Spieler in der jungen Berliner Komponistenszene auf außergewöhnliche neue Werke, die durch das Sonar-Repertoire den Weg an eine breitere Öffentlichkeit finden. Bei den „Sonar Sessions“ lädt das Quartett zu informellen Hauskonzerten ein, die im kleinen Rahmen Einblick in den Erarbeitungsprozess neuer Stücke und Raum für Gespräche mit Quartett und Komponisten gewähren. Neuste Kompositionen bringt es in einen Dialog mit Werken aus Moderne, Nachkriegsavantgarde, Postmodere wie auch des klassischen Repertoires und eröffnet so auch einen frischen Zugang zu Werken der Vergangenheit.

Susanne Zapf  Violine,  Wojciech Garbowski Violine,

Nikolaus Schlierf  Viola,  Cosima Gerhardt Violoncello
Das Trio Noir - Zhifeng Hu (Klavier)  Christoph Lindner (Schlagzeug)  Sebastian Lange (Saxophon)  -   ist ein Berliner Ensemble, bestehend aus Studierenden der Berliner Hochschulen. In der Absicht mit dieser doch ungewöhnlichen Besetzung die vielfältigen Klangmöglichkeiten der einzelnen Instrumente zu einem neuen Klangkörper zu etablieren, bringen die drei Musiker ihre zuvor als Solisten und Kammermusiker  in verschiedensten Stilistiken gesammelten Erfahrungen zusammen.

Trotz des kurzen Bestehens des Trios seid 2015 haben sie schon mit namhaften Komponisten wie Steffen Schleiermacher, Mauricio Sotelo, Charlotte Seither oder Georg Katzer gearbeitet. Letzterer schrieb Ende 2015 auch ein Werk direkt für das Trio Noir.

Als Solisten, Orchestermusiker und Kammermusiker sind alle drei regelmäßig in den Berliner Konzertstätten wie Beliner Philharmonie, Konzerthaus Berlin, Deutsche Oper oder bei Festivals wie Klangwerkstatt Berlin, Klangzeitort Berlin, Originaltöne Neukölln, Maerzmusik oder den Mecklenburger Festspielen zu Gast. 

Bei dem  „Alice Samter Wettbewerb für Kammermusik 2015“  erhielt das Trio einen 2. Preis.

Tromba Nova Posaunenquartett 

Das Ensemble TromboNova setzt sich mit zeitgenössischer Posaunenkammermusik auseinander. Es führt bestehende Werke der Avantgarde auf, vor allem aber engagiert es sich für die Entstehung neuer Kompositionen. Auf diese Art und Weise konnten Werke namhafter zeitgenössischer deutscher Komponisten wie Siegfried Matthus, Friedrich Schenker oder Siegfried Thiele uraufgeführt werden. In internationaler Zusammenarbeit entstanden unter anderem Werke von Karen Ananyan, Kian Geiselbrechtinger, Péter Köszeghy, Andrès Maupoint, Aya Okajima, Jakub Polaczyk, Hyun Jung Shim oder Stepan Sukasyan für das Ensemble. TromboNova ist seit 2003 aktiv.  Es trat unter anderem in der Akademie der Künste Berlin, in der Oper Leipzig, im Zeche-Zollverein Essen oder im Händelhaus Halle auf. Es spielte auf Festivals und Konzertreihen Neuer Musik wie der »Unerhörten Musik« im Berliner BKA-Theater, dem »Now!«-Festival in Essen, den »Intersonanzen« in Potsdam und Brandenburg, den Hallischen Musiktagen oder dem Cottbuser Musikherbst. Bei den »Randfestspielen« Zepernick ist TromboNova nunmehr zum dritten Mal zu Gast. Künstlerische Zusammenarbeit gab es unter anderem mit dem dem Gitarrenquartett »Cuarteto Apasionado«, dem Ensemble Ruhr, der Sinfonietta Leipzig, den Thüringer Symphonikern Saalfeld-Rudolstadt, dem Schauspieler Thomas J. Hauck sowie mit den Regisseuren Bert Bredemeyer und Peter Konwitschny.
Matthias Jann, Hendrik Reichardt, Stefan Gruner, Hans-Martin Schlegel

Künstlerin der Ausstellung und Künstler der Installation

Lidia Beleninova  geboren am 04.01.1980 in Moskau / Russland, studierte 1998 bis 2001 Modedesign an der Moskauer Staatlichen Universität. Nach dem Umzug nach Leipzig  2003 folgte von 2005 bis 2010 ein Studium Freie Kunst an der Hochschule für Kunst und Design Burg Giebichenstein/Halle, Diplom für Bildende Künste.

seit 2011 lebt und arbeitet sie in Berlin

Regelmäßig ist sie bei Einzel- und Gruppenausstellungen in Deutschland vertreten. Objekte, Keramiken, Graphiken und Zeichnungen sind ihre bevorzugten Ausdrucksmittel.

Andre Bartetzki studierte Tonmeister an der Hochschule für Musik »Hanns Eisler« Berlin. Während des Studiums begann er dort mit der Einrichtung eines Studios für elektroakustische Musik, das er bis 2002 leitete. 1999-2004 lehrte er am elektro-nischen Studio der Weimarer Musikhochschule und an der Bauhaus-Universität Weimar. 2009-2012 leitete er gemeinsam mit Volker Straebel das Elektronische Studio der TU Berlin. 

Er arbeitet als Programmierer, Sounddesigner und Toningenieur für Klangkünstler, Musiker, Komponisten und Veranstalter im Bereich Neuer und experimenteller Musik.

Seine eigenen künstlerischen Projekte umfassen elektroakustische, audiovisuelle und instrumentale Kompositionen und Improvisationen sowie Klang- und Video-installationen, oft in Zusammenarbeit mit anderen Musikern, Tänzern und Bild-künstlern. Teilnahme an zahlreichen internationalen Festivals für zeitgenössische Musik, Computermusik und Medienkunst (neben Deutschland u.a. in Seoul, Hsinchu, Lissabon, Barcelona, Marseille, Riga, Odessa, London, Huddersfield, Birmingham, Rom, Göteborg, Kopenhagen, Toronto, Mexiko-City, Bogotá)         www.bartetzki.de
Lesung

Hendrik Jackson  geboren 1971, lebt als freier Autor, Übersetzer und Herausgeber (www.lyrikkritik.de) in Berlin. 

Er veröffentlichte die Bände brausende Bulgen – 95 Thesen über die Flußwasser in der menschlichen Seele, edition per procura 2004, Einflüsterungen von seitlich, Morpheo Verlag 2001, und als Übersetzer aus dem Russischen Marina Zwetajewas Poem vom Ende/Neujahrsbrief, edition per procura 2003. Zuletzt erschien der Gedichtband Dunkelströme, kookbooks 2006.

Hendrik Jacksons Gedichte wurden unter anderem mit dem Rolf-Dieter-Brinkmann-Stipendium 2002, dem Wolfgang-Weyrauch-Förderpreis 2005 und dem Hans-Erich-Nossack-Förderpreis 2006 ausgezeichnet.

Kathrin Schmidt, geb 1958 in Gotha, wuchs ab 1964 in Waltershausen auf. Nach dem Abitur studierte sie von 1976 bis 1981 Psychologie an der Universität Jena. Nach Abschluss des Studiums war sie von 1981 bis 1982 als wissenschaftliche Assistentin an der Universität Leipzig, anschließend als Kinderpsychologin am Kreiskrankenhaus Rüdersdorf sowie beim Kinder-und-Jugend-Gesundheitsschutz Berlin-Marzahn tätig.  Kathrin Schmidt begann bereits als Jugendliche zu schreiben und zu veröffentlichen  1986/1987 absolvierte sie ein Sonderstudium am Literaturinstitut „Johannes R. Becher“ in Leipzig. Seit 1994 ist sie freie Schriftstellerin. Sie ist Mitglied des PEN-Zentrums Deutschland.

Kathrin Schmidt zog mit ihrem Mann fünf Kinder auf und lebt in Berlin-Mahlsdorf.
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.

Bei fremden Texten sind die Verfasser genannt.

Immer mehr Musiker schreiben keine Werkkommentare, denn:

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

         Klaus Schmidt / Helmut Zapf


Eintrittspreise

Ermäßigung für: Studenten, Azubis,  ALG Empfänger, Rentner & Schwerbeschädigte

 

 

TAGESKARTE:      
18,- Euro / erm. 14,- Euro
 

Soundtour: Einzelkarte

Samstag, 13:30 Uhr  
07,- Euro 

--------------------------------------------------------------------------------------------------
WOCHENENDKARTE 

4 Tage :  Donnerstag-Sonntag:    
50,- Euro / erm. 35,- Euro

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

Einzelkonzertkarte:   
10,- Euro / erm. 07,- Euro

Kinder und Schüler zu allen Konzerten frei 

 

 

Die Randspiele sind eine Veranstaltung der evangelischen Kirchengemeinde Zepernick.

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


 Deutscher Komponistenverband Stiftung
GEMA-Stiftung   

Land Brandenburg,  Landkreis Barnim,  Gemeinde Panketal 

INM Berlin

Deutscher Musikrat

Logos der Sponsoren der XXIV. Randfestspiele
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 Vorankündigungen
Samstag, 01. Oktober 2016, 18 Uhr, Kirche Zepernick
Sonderkonzert – Konzert außer der Reihe
improcontra 
Jugendensemble für Neue Musik Schweiz / Leitung Egidius Streiff

Werke von Daniel Ott 
25. September 2016, 17 Uhr, Kirche Zepernick
Duo Goldrausch (Klarinette und Akkordeon)

Werke von Astor Piazzolla und J.S.Bach

Sonntag 30.Oktober 2016, 17 Uhr, Kirche Zepernick 
Moskauer Ensemble für Zeitgenössische Musik – MCME

Werke non Johann Seb. Bach, Carl Ph. E. Bach, Mikhail I. Glinka
             Georg Katzer, Olga Rayeva,  Alexander N. Skrjabin und Helmut Zapf

Sonntag, 20. November 2016, 17 Uhr,  Kirche Zepernick
Duo Brilling – Mahnken (Gitarre und Akkordeon)

Werke von J.S.Bach und Helmut Zapf – UA (Messa per due strumenti)

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

Die 
XXV. Randfestspiele
sind geplant für das Wochenende

vom  
6. bis   9. Juli   2017
Für ihre Notizen und Erinnerungen
1
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