Festival für aktuelle Musik
XXXI. RANDFEST SPIELE ZEPERNICK

1. Bienale
7.  bis  9. Juli  2023
Sankt-Annen-Kirche
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www.randspiele.de
Bei diesem Festival werden 
Foto-, Film- und Ton-Aufnahmen gemacht.

Durch Ihre Teilnahme und den Besuch erklären Sie 

sich damit einverstanden, dass diese eventuell 

in öffentlich zugänglichen Medien (Presse/Internet usw) erscheinen.
Programmänderungen sind nicht beabsichtigt, 

aber wahrscheinlich nicht zu vermeiden.
"Sicher ist, daß nichts sicher ist. Selbst das ist nicht sicher." 
Joachim Ringelnatz
Eintritt frei!

Spenden für die Deckung der Kosten 
des Festivals werden erbeten.

    Broschürengestaltung: Klaus Schmidt (www.kschmidtberlin.de)


Helmut Zapf    (www.musikwerkstatt.de)

          Redaktionsschluß 27. Juni  2023
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Liebe Musikfreundinnen, liebe Musikfreunde,
der besonderen Atmosphäre des Festivals, genießen Sie neue Musik live und die Begegnung untereinander. noch vor einem Jahr war es kaum zu glauben, dass die Zepernicker Randfestspiele ihr 30. Jubiläum feierten. Viel zu frisch, zu experimentell, zu jung im Geiste, mit vielen jungen Musikerinnen und Musikern, Komponistinnen und Komponisten, bestens besucht, fest im Jahreskalender vermerkt. Wie weiter? Ein bisschen anders, als Biennale, aber das Festival mit seiner Randlage von Brandenburg und Berlin wird auch weiterhin nach allem suchen, was im alltäglichen Hören eher am Rande liegt.  

Die Mauern der fast 900 Jahre alten Feldsteinkirche mit ihrer außergewöhnlichen Akustik haben schon vieles an Klängen aufgenommen und geben sie den Hörern zurück. Es ist schön, dass die Evangelische Kirche nun im 31. Jahr des Festivals einen ersten eigenen Kompositionspreis ausloben konnte, einen Wettbewerb für neue Chormusik, mit oder ohne Instrumente. Vokales rückt in den Mittelpunkt des diesjährigen Festivals - das vertonte Wort, der Gesang zieht sich nahezu durch alle elf Konzerte. Das Motto des Wettbewerbs war das Gebet „In tenebris nostrae“ von Joachim Camerarius (1500-1574): In den Finsternissen und dem dichten Nebel unseres Geistes, wenn in der ganzen Brust kein Rat sich findet, erheben wir verwirrt die Augen unseres Herzens, Gott, zu dir, und deinen Beistand allein erbittet der Glaube. Lenke du mit Weisungen unsere Taten, bester Vater, damit unser ganzes Tun zu deinem Lob diene.

Helmut Zapf, Erfinder und rastloser künstlerischer Motor der Randspiele, sagt: „Dieser Text trifft unsere Ratlosigkeit in heutigem Sein: Krieg vor der Haustür, unsere Umwelt in Nöten...“  Hochpolitisch bereits das Eröffnungsstück „Lady Lazarus“ - für Sopran solo – des britischen Komponisten Darly Runswick, der die gedemütigte Figur des Lazarus aus dem Neuen Testament in einem Gleichnis Jesu auf eine nach Gerechtigkeit schreiende Frau überträgt. Klingender und szenischer Ausdruck des Schicksals von Frauen, die in Diktaturen leben müssen. Im Abschlusskonzert endet das Festival mit der Orgelfantasie Nr. II von Helmut Zapf über den Choral „Verleih uns Frieden gnädiglich.“ Ein Musikfestival als aktuelle Kunst zur Zeit.

Ich freue mich sehr, dass das Land Brandenburg die Randfestspiele – einen uneitel und doch ganz internationalen Klangtreffpunkt von Akteuren neuer Musik - auch in diesem Jahr wieder fördert. Möge es gelingen, dass die 31. Randfestspiele mit dem nun neuen zweijährigen Rhythmus als Biennale ihre Konzertgeschichte in die nächsten Jahrzehnte tragen können. Dafür wünsche ich der Ev. Kirchengemeinde hier vor Ort stetigen Mut, Ausdauer und die andauernde Gewissheit, dass dieser Klangtreffpunkt Zepernick etwas Kostbares und Einmaliges ist.

Allen Konzertbesucherinnen und –besuchern wünsche ich anregende Tage voll mit neuen Klangerlebnissen. Lassen Sie sich anstecken von der Kreativität und
Ihre
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Prof. Dr. Ulrike Liedtke
Präsidentin des Landtages Brandenburg
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Liebe Gäste und Freunde,

die Randfestspiele und Zepernick gehören seit vielen Jahren eng zusammen. Sie sind jedes Jahr ein Höhepunkt im Kulturkalender der Gemeinde Panketal und weit über die Grenzen unseres Ortes hinaus bekannt. Grund dafür ist das qualitativ hochwertige Programm, das von Kulturschaffenden aus unserem Ort auf die Beine gestellt wird. Das erfüllt mich mit Stolz. 

Auch dieses Jahr können sich alle Gäste auf ein abwechslungsreiches Programm freuen. Vom 7. – 9. Juli 2023 erklingen elf Konzerte in der Sankt-Annen-Kirche, dem Gemeindehaus und dem Rathaus. Auch wenn die inzwischen 31. Ausgabe des Festivals ohne Motto über die Bühne geht, haben sich die Organisatoren etwas ganz Besonderes überlegt: Die Kirchgemeinde hatte einen internationalen Kompositionswettbewerb 
ausgelobt und die Preisträger führen ihre Stücke im Rahmen des dreitägigen Festivals auf.

Nach der diesjährigen Ausgabe müssen wir leider zwei Jahre auf die nächsten Randfestspiele warten, denn sie werden zukünftig als Biennale stattfinden. Doch das soll die Stimmung nicht trüben. Ich bin sicher, dass dies der Qualität des Programms keinen Abbruch tun wird und das Publikum 2025 in einen ebenso großen Musikgenuss erleben wird. In diesem Sinne wünsche ich uns allen eine tolle Zeit bei den 31. Randfestspielen im Herzen Zepernicks.

Ihr Bürgermeister
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Maximilian Wonke

Bürgermeister Panketal
Freitag,  7. Juli 

18.00 Uhr – Konzert 1  |  „Lazarus“  
Kirche

Ausführende: 
Karera Fujita - Sopran

Kerstin Petersen - Orgel

Martin Daske - Elektronik

Programm 
Daryl Runswick  “Lady Lazarus“ für Sopran 
Kaspar Querfurth  “das schöne Wasser“  für Orgel und Elektronik (2013-14)
Das Stück entstand im Gedenken an die Stuttgarter Malerin Hilu Zanke (1946-2013) und ist eine musikalische Reflexion verschiedener Elemente, die ich in ihren Bildern gefunden habe; zum Beispiel überlappende geometrische Formen, auf das Bild geschriebene Texte (so auch der Titel dieses Stücks), oder die Veränderungen der benutzten Farben unter dem Licht, welches auf das Bild fällt.
Andreas Tsiartas  “Lamento Turco“ für Sopran 

20:00 Uhr – Konzert 2  |  „Hören & Sehen“
Gemeindehaus
Ausführende:

Anna-Luise Oppelt - Sopran, Erik Drescher - Flöte

Maxim Kolomiiets - Oboe, Damir Bacikin - Trompete
Nikolaus Schlierf - Viola

Karine Gilanyan - Piano

Petros Ovsepyan  “chroma“ (UA) für Piano solo 

In den letzten Jahren sind Klavieretüden als Hommagen an Etüden von Komponisten entstanden, die einen großen Beitrag zum technischen Repertoire des Instruments geleistet haben. - Chopin, Liszt, Skriabin, Debussy, Ligeti, usw. Mich hat es gereizt, den Etüden zu folgen, sie zeitgenössisch zu erweitern und sie für fortgeschrittene Schüler*innen möglich zu machen. 
Die Klavieretüden - Chroma - und - Minimal Control - sind Hommagen an Etüden von Debussy und Philipp Glass. Bei Debussy inspirierte mich seine Etüde - pour les degrés chromatiques, bei Philip Glass war es seine musikalische Sprache.

Friedrich Goldmann  “Solo“ für Oboe 

Der Komponist hat leider keinen Werkkommentar hinterlassen

Sebastian Stier  “Zwei Lieder“  für Knabensopran und Viola (1994)
  
nach Texten von Jan Skácel  (1922-1989)
Die kindlichen Stimmen des Thomanerchores Leipzig mit Bachs Matthäuspassion im Ohr, faszinierte mich der Gedanke, dass die vertonten Texte und ihre Bedeutung vermutlich weit außerhalb des Erfahrungshorizonts der jungen Sänger liegen. Diesen Widerspruch zwischen unschuldig-unwissender Deklamation und schwer-düsterem Inhalt des Textes griff ich in den Zwei Liedern wieder auf: der kindlich-einfachen Melodik der Stimme stellt die Viola die Vielschichtigkeit einer komplexen Welt kommentierend gegenüber.

 
JAN SKÁCEL: Zwei Gedichte aus: DER FEHLER DER PFIRSICHE

in: Wundklee, Übersetzung:  Reiner Kunze,  S. Fischer Verlag GmbH 1982


alles schmerzt sich einmal durch bis auf den eignen grund 


und die angst vergeht


schön die scheune die nach längst vergangnen ernten 


leer am wegrand steht


ein banges sehnen überkommt mich gegen abend und ich fürchte  mich                                                 


sei mir nicht bös ich habe wie ein kleiner junge angst


warum kann ich nicht sagen sie hat so große augen diese angst                                                                      


sie ist wie eine katze im dunkeln sieht sie dich

Helmut Zapf  “L – drei Gedanken über L“ für Trompete solo
Die Solokomposition entstand 2009 für Nathan Plante im Rahmen eines Workshops für zeitgenössisches Trompetentechnik an der HfM Hanns Eisler unter Leitung von William Forman. L meint die zwei wichtigen Faktoren für das Trompetenspiel: Luft und Lippe Das dritte Moment mit L ist die Lust, die Lust zu experimentieren und gestalten zu wollen, welches jeder Instrumentalist besitzen muss.

Susanne Stelzenbach  “weggeschwunden III - ein ohr kein blick“ für Sopran und
     

Altflöte (2003)       (Text: Susanne Stelzenbach)
ein baum_

ein blau_ein punkt_

ein spiel_ein blatt_ein traum_

ein kreis_ein weg_ein raum_ein rot_

ein bild_ein rund_ein see_ein gelb_ein licht_ 

EIN OHR_ein blick_ein boot_ein schnitt_ 

ein baum_ein traum_ein mund_

ein baum_ein traum_

ein blau_

kein blau_

kein baum_

kein blau_kein punkt_

kein spiel_kein blatt_kein traum_

kein kreis_kein Weg_kein raum_kein rot_ 

kein bild_kein rund_kein see_kein gelb_kein licht_ 

kein ohr_KEIN BLICK_kein boot_kein schnitt_ 

kein baum_kein traum_kein mund_

kein baum_kein traum_

kein blau_

Georg Katzer  “über des: …Material für einen höheren Zweck“ für Oboe 

     (Rekonstruktion der verlorengegangene Komposition durch Maxim Kolomiiets)

Der Komponist hat leider keinen Werkkommentar hinterlassen

Petros Ovsepyan  “minimal control“ (UA) für Piano solo 

siehe “chroma“
21:00 Uhr – Konzert 3  |  „folge mir nach“
Kirche
Ausführende:

Karera Fujita - Sopran, 
Damir Bacikin - Trompete, Antje Messerschmidt - Violine
Nikolaus Schlierf - Viola, 
Nadezda Tseluykina - Piano, Martin Daske - Elektronik

Damir Bacikin  “Earworm“ für Trompete minus einen Zug solo 

Inspiriert durch Eres Holz Aufnahme von "Mach" für Solotrompete und die modernen Spieltechniken, die in diesem Stück verwendet werden, hat Damir "EARWORM!" für Solotrompete geschrieben. 
gefördert vom Berliner Senat für kulturelle Angelegenheiten mit einem Arbeitsstipendium 

Jisoon Choi  “Sfumato“ für Viola solo

Meine Zweideutigkeit hat einen kontemplativen Blick, und meine Klarheit hat den Blick eines Beobachters.  Das gibt mir emotionale Stabilität mit der richtigen Harmonie und Balance, wie eine ferne und nahe Landschaft. Wenn sich eine Tür schließt, öffnet sich eine andere; aber wir schauen so oft so lange und so bedauernd auf die geschlossene Tür, dass wir die, die sich für uns öffnet, nicht sehen. 

Jaekyung Lim  “Kubus V”  für Viola (UA)

Als fünftes Werk der "Kubus(  - Rubik's Cube)-Serie" ist dieses Werk mit einem Konzept geschrieben, das persönliche Charaktere mit jeder einzelnen Figur verbindet. Während sich andere Werke der Kubus-Reihe auf einzelne Variablen konzentrierten, wie z.B. "The Moving Sound of Shapes", "The Sound of individual Rhythm or Moving", wurde in diesem Werk jede Form auf ein einzelnes Intervall festgelegt, so dass die Intervalle zu einer Vielzahl von Harmonien zusammengefügt werden konnten. Im Rahmen einer modernen Gesellschaft muss das Individuum einige Zugeständnisse wie Tugenden machen, aber ich hoffe, dass die Einzig-artigkeit des Individuums ohne Zugeständnisse auch in der Musik erhalten bleibt.
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Die Stücke von Jisoon Choi und Jaekyung Lim wurden gefördert durch   

Ralf Hoyer  “ follow me“  für Trompete, Violine und  Zuspiel (2023)
Die Aufforderung zu folgen weckt gelegentlich den Impuls, es gerade nicht zu tun. Ein Ausbruch aus der Gefolgschaft ist nötig, soll Individualität bewahrt werden. Ungeachtet der unterschiedlichen Zusammenhänge, in denen uns diese Aufforderung gelegentlich begegnet  – in diesem Musikstück bezeichnet der Titel sehr direkt den spielerischen Vorgang, die musikalische Entwicklung zwischen den beiden Instrumenten und den Klängen der Zuspielebene. Am Anfang ahnt man nicht, wohin die Reise geht.

Samstag, 8. Juli
Eintritt frei!

Spenden für die Deckung der Kosten des Festivals werden erbeten.

17 Uhr – Konzert 4  |  „Dank“
Gemeindehaus
Ausführende:

Anna-Luise Oppelt - Sopran, Erik Drescher - Flöte, 
Kateryna Vashchenko - Violine, Nikolaus Schlierf - Viola

Lillia Keyes - Violoncello,  Irina Yudaeva - Altsaxophon 

Karine Gilanyan und Nadezda Tseluykina - Piano

Stefan Streich  “Moment und Zustand 3“ für Klavier solo (Nadezda Tseluykina)
Moment und Zustand ist eine Serie von Stücken, die ausschließlich aus winzigen Ausschnitten berühmter Musikwerke der Vergangenheit bestehen. Die Besetzung bleibt original. Der Notentext ist der Blick in ein Inneres durch die Dehnung von Zeit und Proportionen.

Moment und Zustand 3 mikroskopiert den Anfang der Aria aus Johann Sebastian Bachs Goldberg-Variationen.

Johannes K. Hildebrandt  “trilateral“ für Violine, Altsaxophon u. Piano (UA) 

(Nadezda Tseluykina)
Das Stück geht zurück auf mein Stück „Drei“ aus dem Jahr 2009, von dem es bisher zahlreiche Varianten gibt. Trilateral ist die 15. Fassung von „Drei“. Struktur und Idee der Stücke ist gleich, 3 Akteure, die in unterschiedlichen Konstellationen agieren, zu zweit, zu dritt und auch allein. Erst ganz am Ende finden die drei Akteure zu einem gemeinsamen Spiel, um dann doch gleich wieder einzelne Wege zu gehen. Alles Weitere liegt in der Phantasie des Hörers.

Edison Denisov  “Duo“ für Flöte und Viola 

Stefan Streich  “Kontur Grün“ für Sopran und Cello 

Kein Kommentar, der Komponist möchte die Musik für sich sprechen lassen

Shinhye Lee  “Toolbox“ für Violoncello solo (2023)

Werkzeugkästen mit verschiedenen Werkzeugen werden gesucht, wenn eine Panne auftritt.

Ich erkenne die Fehler in mir und öffne meinen eigenen Werkzeugkasten. Ich puste und schüttle den angesammelten Staub ab, klopfe ihn ab und öffne den Deckel. Ich kann meine Fehler mit verschiedenen ineinandergreifenden Werkzeugen lösen.
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Es ist eine Arbeit, die den Prozess des Betrachtens des Werkzeugs und des Herausfindens des Richtigen durch verschiedene Fähigkeiten darstellt.

  

Walter Zimmermann  “Quattro Coronati“ für Viola Solo und mit Stimme  

„Quattro Coronati“ für Violoncello Piccolo (oder Cello ordinario) entstand 1999 in Rom zum 70sten Geburtstag von Dieter Schnebel, in Erinnerung an einen gemeinsamen Besuch des Klosters Quattro Coronati. Das Stück entstand in San Lorenzo fuori le muri, unweit des Friedhofs, auf dem Scelsi begraben wurde.Dieser Stadtteil wurde im zweiten Weltkrieg bombardiert und so war es nicht erstaunlich die empörten Reaktionen angesichts des ausbrechenden Jugoslawienkrieges der Nato zu erfahren.

Der Cellist intoniert den Luthersatz: „Und wenn morgen die Welt unterginge würde ich heute noch ein Apfelbäumchen pflanzen“.

Petros Ovsepyan  “hard cell“ (UA) für Klavier solo (Karine Gilanyan)
Kein Kommentar, der Komponist möchte die Musik für sich sprechen lassen

Anton Safronov  “The house that Jack built“  für Sopran und Violoncello (2011)
 
ein englischer Kinderreim 

Seit langer Zeit interessieren mich traditionelle Texte in verschiedenen Sprachen (Gedichte, Märchen etc.), die nach dem immer gleichen kumulativen Prinzip aufgebaut sind: „aufsteigend“, „absteigend“ oder sonst noch irgendwie. Hier ist die Vertonung des traditionellen englischen „nursery rhyme“, wobei jede weitere Strophe jeweils eine am Anfang hinzukommende Erneuerung beinhaltet, gefolgt von der Wiedergabe der Ereignissen aus jeweils voriger Strophe: so wird jede weitere Strophe länger als zuvor. Stellen Sie sich mal vor: zwei Straßen- oder Wanderkünstler, die diese Geschichte auf einem Bürgersteig singen, spielen und darstellen. Anbei der Text der letzten Strophe:

 
This is the horse and the hound and the horn
That belonged to the farmer sowing his corn

That kept the cock that crowed in the morn

That waked the priest all shaven and shorn

That married the man all tattered and torn

That kissed the maiden all forlorn

That milked the cow with the crumpled horn

That tossed the dog 

That worried the cat

That killed the rat 

That ate the malt

That lay in the house that Jack built.
18.30 Uhr – Konzert 5  |  Kompositionswettbewerb
Kirche
Ausführende:

Irina Yudaeva - Altsaxophon, Megumi Hamaya - Orgel

cappellA (Gesangsoktett), Leitung: Martin Schneuing  
Maria Madalena Guimarães de Oliveira Martins - Sopran,  
Matilde Fratteggiani Bianchi - Sopran, 
Anna Schors - Mezzosopran, Peyee Chen - Mezzosopran, 

     Kyoungloul Kim - Tenor, Pedro Matos - Tenor,

     Kai-Uwe Fahnert - Bariton,  Carlo Schmitz - Bariton

Maxim Kolomiiets - Englischhorn, Nikolaus Schlierf - Viola

Roman Yusipey - Akkordeon

Preiträgerkonzert des 1.Kompositionswettbewerbes der Randfestspiele

Dieser Text von Joachim Camerarius (1500-1574) war Grundlage des Wettbewerbs

 
In tenebris nostrae et densa caligine mentis,
 
cum nihil est toto pectore consilii,
 
turbati erigimus, Deus, ad te lumina cordis
 
nostra, tuamque fides solius orat opem.
 
Tu rege consiliis actus, Pater optime, nostros,
    
nostrum opus ut laudi serviat omne tuae.

   
In den Finsternissen und dem dichten Nebel unseres Geistes,
  
wenn in der ganzen Brust kein Rat sich findet,
 
erheben wir verwirrt die Augen unseres Herzens, Gott, zu dir,
 
und deinen Beistand allein erbittet der Glaube.
 
Lenke du mit Weisungen unsere Taten, bester Vater,
 
damit unser ganzes Tun zu deinem Lob diene.“

2.Preis: 
Younghee Kim  “In tenebris nostrae“ (UA) für Chor, Altsaxophon und Orgel 
Das Stück In tenebris nostrae basiert auf der Betonung lateinischer Wörter, und zwar auf dem Text von Joachim Camerarius. Dafür wird die Chorstimme in Solo und Tutti geteilt: bei der betonten Silbe wird der Chor als Tutti gesungen, bei der unbetonten als Solo. Dieses grundsätzliche Konzept läuft durch das ganze Stück ab, und die Orgel und Saxophon begleiten harmonisch bzw. verzieren. Hier spielen die Orgel und Saxophon die unterschiedlichen Rollen: die Orgel begleitet den Chor wie Basso Continuo, und das Saxophon verziert die Chorstimme mit der musikalischen Figur.
Olga Rayeva  “Heldengedicht“ (UA) für Knopfakkordeon solo 

Im Original – auf Russisch – heißt mein Stück „Былина“ („Bylina“), ein altrussisches (später einfach russisches) Volksepos über heroische Ereignisse oder bemerkens-werte Episoden der nationalen Geschichte des 11.-16. Jahrhunderts.
Die "Bylina" ist normalerweise in Tonika-Versen geschrieben, und diese Ausdrucks-form ist auch in meiner Komposition zu spüren.
Das Knopfakkordeon, auf Russisch Boyan genannt, ist der gebräuchliche Name des alten russischen Dichtersängers, der Epen (Bylinen) spielt und singt.
3.Preis:
Niels Beck  “In tenebris nostrae“ (UA)  für Chor und Orgel 

cappellA: 
In meiner Komposition „In tenebris nostrae“ habe ich mich musikalisch mit der Reise von der eher dissonanten Dunkelheit bis hin zum hellen, reinen Chorklang beschäftigt. Das Stück ist somit ein Gleichnis zu den dunklen, unsicheren Zeiten die jeder von uns kennt, auf welche aber in absehbarer Zeit immer auch eine helle, gute Zeit folgt. Das ganze wiederholt sich zyklisch und bestimmt somit das Leben eines jeden Einzelnen in einem ewig wiederkehrenden auf und ab, mal mehr mal weniger.

Georg Katzer  “miteinander gegeneinander“ für Viola und Englischhorn 

In den achtziger Jahren komponierte ich mehrere Stücke für die "Gruppe Neue Musik Hanns Eisler" in Leipzig, das bekannteste Ensemble für Neue Musik in der damaligen DDR. In der politisch absurden Atmosphäre der damaligen Zeit fühlte ich mich durch das Diktum des deutschen Philosophen Georg Friedrich Wilhelm Hegel provoziert. "Was vernünftig ist, das ist wirklich; und was wirklich ist, ist vernünftig", womit der Philosoph schließlich seinen Frieden mit den politischen Verhältnissen seiner Zeit machte. Die beiden Instrumente reagieren auf eine Weise aufeinander, die den Titel des Werkes widerspiegelt, manchmal friedlich miteinander, manchmal aggressiv gegeneinander, und viele Zustände dazwischen. Der zitierte Satz von Hegel, gesprochen von einem der beiden Musiker, wird von dem anderen mit einem Nonsens-Text beantwortet. Am Ende wird das Zitat in sein Gegenteil umgewandelt. "Was vernünftig ist, ist nicht wirklich, und das, was wirklich ist, ist nicht vernünftig.
3.Preis: 
Elisabeth Fußeder  “In tenebris“ (UA) für Chor a cappella  

Kein Kommentar, die Komponistin möchte die Musik für sich sprechen lassen

Max E. Keller  “Aushalten und bewegen“ für Akkordeon solo (1988)


 Roman Yusipey - Akkordeon
Bis auf einige freie Gestalten sind alle Vorgänge aus dem Kontrast zwischen liegendem Klang („aushalten“) und rhythmisch strukturierter Klangwiederholung („bewegen“) abgeleitet. Dabei durchläuft die Komposition wellenförmig Entfernung und erneute Annäherung ans Grundmodell, das aus einem ausgehaltenen Ton und einem eng daneben liegenden, regelmässig pulsierenden Ton besteht, wie es am Anfang exponiert wird. Tenuto und Rhythmus folgen dabei je selbständigen Variationskurven. Gleichzeitig wird der Tonraum wellenförmig durchschritten, wobei öfter Extremlagen aufgesucht werden. Die Komposition lässt sich daher bis auf einige Irritationen weitgehend als Überlagerung von drei unabhängigen, unregelmässigen Wellen verstehen; deren zwei beschreiben den formalen Vorgang des Variierens – sie bewegen und verändern die Struktur des  „Bewegten“ wie auch des „Ausgehaltenen“ - , die dritte ist sinnlich unmittelbarer als Tonhöhenkurve erfahrbar, wobei das „Bewegte“ und das „Ausgehaltene“ im Tonraum bewegt werden.

Anzufügen wäre, das die Begriffe „aushalten“ und „bewegen“ neben der mehr musikalisch-technischen auch andere Bedeutungen tragen.

1.Preis: 
Erik Janson  “In tenebris“ (UA) für Chor, Saxophon und Orgel 

Grundlage meiner geistlichen Komposition "In Tenebris" (2023) für Altsaxophon, Chor und Orgel ist der lateinische Text von Joachimi Cameraii (1500-1574), den der viertstimmige Chor in einzelnen Abschnitten vorträgt. Die Altsaxophonstimme setzt - in dynamischen und klangfarblichen Variationen (Vibratos, Klangfarhen-Bisbigliandi - und triller) -  als Cantus firmus die Melodie des auf Grund des Gebetstextes entstan-denen Gemeindeliedes EG 366 "Wenn wir in höchsten Nöten sein" dem Part von Chor und Orgel gegenüber. Die Saxophonmelodie wird jedoch zeitlich gedehnt und erscheint  in unterschiedlichen Tonlagen. Die einzelnen Abschnitte der Motette werden ebenso strukturiert durch diverse Registrierungen (Klangfarben) im Part der Orgel. Es ergeben sich phasenweise immer ungewöhnlichere Registrierungen (z.B. 2 Fuß- und 16-Fuß kombiniert oder Aliquot-Register und Zimbelklänge gegen das tiefe "Untersatz" (32-Fuß)-Register usw.). Die Orgel antezipiert teilweise einzelne Gesangsabschnitte und -einsätze des Chores. Bei der freitonal konzipierten Komposition orientierte ich mich bzgl. der Textausdeutung durchaus an bekannten und "traditionellen" Vertonungstechniken, wie z.B. die düstere und dissonante Vertonung der ersten und zentralen Worte "in tenebris". Das Werk sollte werden - bzw. wurde m.E. - somit ein sowohl konzertant als auch im Rahmen der evangelischen und katholischen Liturgie gut aufführbares Werk. Nichtsdestotrotz stellt es bzgl. der Stimmlagen und Hörffähigkeit phasenweise recht anspruchsvolle Anfordernugen an die Sänger*innen.
20:15 Uhr – Konzert 6  |  „Hymnus“
Gemeindehaus
Ausführende:

Karera Fujita - Sopran

Karine Gilanyan und Nadezda Tseluykina - Piano vierhändig
Nadezda Tseluykina - Piano solo 
Martin Daske - Elektronik
Johannes Boris Borowski   “But Not To Me“  für Sopran und Klavier (2023) UA
  
Text: Sara Teasdale (1884-1933)

The April night is still and sweet 

With flowers on every tree; 

Peace comes to them on quiet feet, 

But not to me. 

My peace is hidden in his breast 

Where I shall never be, 

Love comes to-night to all the rest, 

But not to me. 

Rainer Rubbert “Essential“  für Klavier vierhändig   

Essentials beschränkt sich auf vier dreistimmige Akkorde; gerade genug, ein drei-, bis vierminütiges Stück zu gestalten.
Thomas Gerwin “BiPol 1“ für Klavier vierhändig und Zuspiel  

Dies ist die 1. einer neuen Reihe von mittlerweile 6 Kompositionen, die sich auf unterschiedlichste Art und Weise inmitten eines Spannungsfelds zwischen 2 starken Gegensätzen 3-dimensional bewegen. Noten beim Verlag Neue Musik.
Maxim Kolomiiets “Hymne“ für Klavier vierhändig   

Hymne – das ist ein Lobgesang zu unerreichbarer Gottheit durch Schmerz und Leid.

Gwyn Pritchard “Abundant Folds“ für Sopran und Klavier  (2023) UA  

ist eine Vertonung eines Textes des Komponisten. Das Stück untersucht die klangliche Qualität des Textes, anstatt zu versuchen, seine Bedeutung auszudrücken; es werden einige unkonventionelle Artikulationen in den Übergängen zwischen den Silben verwendet. Der Klang ist auch für den Klavierpart von zentraler Bedeutung, bei dem die Pedale stark gebraucht werden, insbesondere das dritte Pedal, das Sostentuo-Pedal. Wenn die tiefsten Saiten ungedämpft bleiben, erzeugen bei seinem Gebrauch die höher auf dem Instrument gespielten Staccato-Klänge eine ausdrucksvolle Resonanz, wie beim Klang von tropfendem Wasser in einer großen Höhle.
21:15 Uhr – Konzert  7  |  „Brücke“
Kirche
Ausführende:
Good Mori Ensemble Daegu (Korea)
Yoojeong Cheong - Gayageum, Ahrum Lee - Haegeum, Youngpil Choi - Klavier
Nikolaus Schlierf - Viola und Stimme, Matthias Bauer - Kontrabass
Martin Daske - Elektronik

Xuan Yao  “sie“ für ein Streichinstrument und Zuspiel (Version für Kontrabass (UA)
Text Xuan Yao: Ein Happy End wäre, wenn ich da gewesen wäre. Aber es gibt keins.

Hyeonsuk Park  “Memory of time – Nori“ für Haegeum and Gayageum (2022) 

Das Stück basiert auf Erinnerungen an das Spielen in der Kindheit. Manchmal bauen wir in unserem Leben unsere Frustration ab, indem wir uns angenehme Gedanken ausmalen oder in Erinnerungen schwelgen. Der Anfang dieses Stücks ist der bekannteste und primitivste Ansatz, der musikalisch auf nur vier Noten basiert. Das aus vier Tönen bestehende Motiv wird durch die Kombination von Instrumenten mit unterschiedlichen Klangfarben auf verschiedene Weise ausgedrückt. Diese Musik wurde intuitiv und sinnlich komponiert.

Lorenz Lehmann  “ Le chant du pouvoir“  für Sopran, Klavier und Elektronik
Worte eines machtgierigen Tyrannen, entnommen aus zwei Gedichten von Arthur Rimbaud, werden von Stimme, Klavier und Elektronik seziert, auf ihre Anatomie hin, im Sinne des Sprechaktes untersucht und reflektiert.

Eintritt frei!

Spenden für die Deckung der Kosten des Festivals werden erbeten.

Sonntag, 9. Juli  
Eintritt frei!

Spenden für die Deckung der Kosten des Festivals werden erbeten.

10:30 Uhr   Randfestspiele-Gottesdienst
Predigt: 
Pfarrer Wolf Fröhling

Sopran:  Karera Fujita
Musik: 
Kaspar Querfurth  “Kein wirkliches Dunkel“ für Sopran solo  (2020)
  
auf Texte von Christian Lehnert

kein wirkliches Dunkel ist ein Triptychon aus zwei kurzen und einem langen Gedicht von Christian Lehnert. Lehnerts Texte sprachen mich unmittelbar durch ihren seltsamen, nahezu paradoxen Glauben an; sie sind Gebete, Anrufungen und Beschreibungen eines Glaubens, der sich wandelt, der ins Unklare führt, der sich an eine nicht existierende Gottheit richtet, aber der dennoch Verlässlichkeit, Geborgenheit und Nähe bietet. Dieser Qualität wollte ich in der Vertonung nachspüren: Strukturen, die sich überlagern, sich nach und nach auflösen, und die in der Leere tappen; aber auch — oder gerade dort — ihre eigene Sicherheit finden.
    
14:30 Uhr – Konzert 8  |  „Aria“
Rathaus Panketal
Ausführende:

Good Mori Ensemble Daegu (Korea)

Anne Farahani - Mandoline, Karena Fujita - Sopran

Karine Gilanyan - Piano, Nadezda Tseluykina - Piano 
Caleb Salgado - Kontrabass, Irina Yudaeva - Saxophon
Christine Paté - Akkordeon
“Der Wind weht wie ein Köcher“ –  traditionelle koreanische Musik

Gagok – Urak für Frauenstimme
Yoojeong Cheong - Stimme, Ahrum Lee - Haegeum

Eine der traditionellen Vokalmusiken, Gagok. Urak ist eine Abkürzung für Urak Sijo, was Naksijo von Woojo bedeutet. Es wird häufig sowohl als Männer- als auch als Frauenlied gesungen.

René Kuwan  “relativ antiphon“ für Mandoline solo (UA)

Die Mandoline, Instrument des Jahres 2023, aus diesem Anlass bat mich der Veranstalter zu den XXXI Randfestspielen (1.Biennale) ein Stück für Mandoline und Kammerorchester zu schreiben, worüber ich mich sehr freute und mich hiermit herzlichst bedanke. Im Stück sind die Rollen wie im klassischen Konzert – Solo und Orchester - klar verteilt, was „relativ antiphon“ als kleines Konzert für Mandoline und Orchester definiert. Aus technischen Gründen erklingt aber heute die Fassung für Mandoline solo. „Antiphon“ bezieht sich ebenfalls auf die klassische, in allen Kulturen zu unterschiedlichen Zeiten praktizierte antiphonale Art des Musizierens, bei der musikalische Elemente zwischen mehreren Stimmen oder Instrumenten alternierend erklingen. Dies habe ich nun in einem Solo komprimiert.

Alexandra Filonenko  “Mit Sichel auf Hammer“ für Klavier (Karine Gilanyan) (UA)

Das Stück "MIT SICHEL AUF HAMMER" ist eine Reminiszenz an die künstlerische und historische Periode der 1930er Jahre des 20ten Jahrhunderts, mit einem allmählichen Übergang zu den 40er und 50er Jahren. Das Vorbild waren die monumentalen skulpturalen Objekte, die ein ideologisches und ästhetisches Modell darstellten, das in späterer Zeit zu einem Monument wurde, das die Zeit der Diktatur und des Zusammenbruchs der Macht verkörperte. So, wie ein Monument, die sich bewegende Maschine, die mehrere Veränderungen einschließt (bis hin zu einem Quasi-Choral), sie zerbröckelt wie ein zersplitterter Granit, und auf den Splittern der zerbrochenen musikalischen Muster hören wir das letzte Motiv von "Der Sonne überdrüssig". Ich kann sagen, dass das Stück für mich der nächste Teil einer Trilogie über das 20. Jahrhundert ist, deren erster Teil mein Orchesterstück THE CODE OF MEMORY war.

John Cage  “Aria“ für Sopran 

Arne Sanders  “Etym III“ für Saxophon und Akkorden 

Der ETYM-Zyklus wurde angeregt durch folgenden Text aus Arno Schmidts "Zettels Traum":

»Was ›Worte‹ sind, wißt Ihr – ?«; / (sie nickten so schnell: !) /(GlücklichesVölkchen;mir war’s nich ganzklar.)).: »Also das bw spricht Hoch=Worte. Nun wißt Ihr aber, aus FREUD’s ›Traumdeutung‹, wie das ubw ein eigenes Schalks=Esperanto lallt; indem es einerseits Bildersymbolik , andrerseits Wort=Verwandtheiten ausnützt, um mehrere – (immer aber im Gehirn des Wirtstieres engbeieinanderlagernde ! ) – Bedeutungen gleichzeitig wiederzugeben . Ich möchte nun diese neuen, wortähnlichen Gebilde – die sowohlerzogen der scheinbaren Präzision der Normalsprache dienen; als auch den fehllustig=doppelzüngelnden Amfibolien der›Hinter‹=Gedanken –›ETYMS‹ heißen : der obere Teil des Unbewußten : spricht ›Etym‹.«.

Die bisherigen Werke des Zyklus "sprechen Etym" und sind auch durch "ETYMS" miteinander verbunden.

Lorenz Lehmann  “Szene 1 aus Szenen der Entfremdung“ für Sopran und 

Klavier (Nadezda Tseluykina)
  
Text: Lorenz Lehmann

Zaghafte Suche nach Punkten, die den Schreibenden aus der Isolation heraus, wieder in der Außenwelt verorten. Eine Welt, der er sich entfremdet hat. Zustände der Einsamkeit und des In-sich-Kreisens, sowie Beschaffenheit und Dynamik einer Außenwelt werden durch surrealistische Landschaften, klaustrophobische (Innen)-Räume und Naturszenerien dargestellt, die den Ausgangspunkt für musikalische Bewegung bilden.

Gwyn Pritchard  “Canzonetta Elusiva“ für Mandoline und Kontrabass 

wurde 1996 auf Wunsch einer Freundin, die Mandoline spielte, als Geschenk zum sechzigsten Geburtstag ihres Mannes, der Kontrabass spielte, komponiert. Er hieß Elliott und wurde von seiner Frau Sandy immer „El“ genannt. Der Titel des Stücks ist teilweise eine Anspielung auf seinen Namen, aber auch auf die nicht sehr schwer zu erfassende Anspielung auf „Happy Birthday to You“, aus welchem die Tonhöhen des Werks abgeleitet wurden. Es ist anders als alles andere, was ich geschrieben habe, da es als eine Art „Hausmusik“ für zwei liebe Freunde und Amateurmusiker geschrieben wurde. Dies ist seine erste öffentliche Aufführung.
“Der Wind weht wie ein Köcher“ –  traditionelle koreanische Musik

Ahrum Lee - Haegeum,
Yeongsan Hoesang ist ein koreanisches Hofmusikrepertoire, das aus der buddhistischen Musik stammt. Ursprünglich mit 7 Wörtern gesungen, die „Yeongsan hoesang bulbosal“ sangen, erzählte das Stück laut Lotus Sutra die Predigt des Buddha auf dem Berg Yeongsan, Indien.

16:15 Uhr – Konzert  9  |  „Gedächtnis“
Kirche
Ausführende:

cappellA (Solistenquartett), Leitung: Martin Schneuing
Damir Bacikin - Trompete
Kateryna Vashchenko - Violine,  Lillia Keyes - Violoncello
Martin Daske - Elektronik

Mayako Kubo  “Die Bauhäuslerinnen“ für Vokalquartett (SATB), 2022

Musik und Text: Mayako Kubo

     Maria Madalena Guimarães de Oliveira Martins - Sopran,  
     Anna Schors - Mezzosopran
     Kyoungloul Kim - Tenor, Kai-Uwe Fahnert - Bariton

Die Geschichte des Bauhauses (1919 – 1933) ist die Geschichte Deutschlands; besonders die Geschichte der modernen Frauen. In der Komposition werden 5 besondere Maßnahmen, bzw. Ereignisse der Frauen im Bauhaus behandelt: Die Zahl der Studentinnen, Abteilung Weberei, das Verhalten, Honigkuchen als Kunstwerk und die Verfolgung durch NS-Regime. Die Bauhaus-Studentinnen kämpften für das Recht der Frauen auf Arbeit und Bildung. Vier Solistinnen, SATB, sind nicht die Vertreterinnen des Bauhauses, sondern sie berichten. Ich habe die Texte aus dem von Patrick Rössler und Elizabeth Otto herausgegebenen Buch „Frauen am Bauhaus“ 2019 entnommen und frei gestaltet. Ich bedanke mich bei dem Herausgeber für die freundliche Zurverfügungstellung. 

Gabriel Santander  “Chronesthesia“ (UA) für Trompete solo und Elektronik

 
Variationen zur Zeitwahrnehmung 
Chronästhesie ist laut APA "eine hypothetische, durch die Evolution erworbene Fähigkeit oder Kapazität des menschlichen Gehirns oder Geistes, die es dem Menschen ermöglicht, sich ständig der Vergangenheit und der Zukunft bewusst zu sein". Sie wurde auch als eine Art "mentale Zeitreise" oder als "bewusste Wahr-nehmung der subjektiven Zeit" beschrieben.
Das Werk nimmt eine Feldaufnahme einer Massendemonstration durch das Zentrum von Madrid im Jahr 2010 auf. Die Trompete verschmilzt mit dem Klang des Protests und taucht in einer Reihe von alternierenden Variationen auf, die auf den Klängen der Feldaufnahme basieren. Die Wahrnehmung des Zeitablaufs wird in diesen Variationen erforscht, indem der "Zeitdruck" des Protests durch die Trompetenklänge verändert wird, wie in einem Kinofilm, der seine Geschwindigkeit ändert.
Das Stück ist das erste einer geplanten Reihe von Werken für Soloinstrumente und Feldaufnahmen und ist dem Interpreten und Komponisten Damir Bacikin gewidmet.
Soojung Park  “And…Coexistence“ für Violine und Violoncello   (2023)

Dieses Werk ist eine Fortsetzung von Coexistence für Sextett, das 2011 veröffentlicht wurde. Ich wollte das innere und äußere Ringen von Objekten mit unterschiedlichen Ideen und Ideologien um den Verbleib am selben Ort musikalisch ausdrücken. War in der vorherigen Komposition Coexistence ein soziales Objekt mit unterschiedlichen Ideologien das Ausdrucksobjekt, so wollte ich es dieses Mal in Form von Individuen und Einzelpersonen ausdrücken. Viele Elemente, die "mich" ausmachen, kollidieren oder vereinen sich als entgegengesetzte Elemente, wenn sie mit "anderen" interagieren, und der innere Kampf um "Koexistenz" wird in der Musik ausgedrückt
  

Samuel Tramin  “self-promotions&desirabilities“ für Gesangsquartett  

     Maria Madalena Guimarães de Oliveira Martins - Sopran,  
     Anna Schors - Mezzosopran
     Kyoungloul Kim - Tenor, Kai-Uwe Fahnert - Bariton

(Selbstvermarktungen und ((Selbst))-erwünschtes)

No.4: „Love is“

No.6: „Welcome to my page“

No.8: „Nicole, 26 – Sehnsucht nach dir“

Der Quartettzyklus verwendet in zehn Stücken triviale Fundstücke an Internettexten, die sich um Selbstdarstellungen und Wunschvorstellungen drehen. Die Aufteilung auf vier Sänger stellt ironische Distanz her, die Kompositionen sind Kommentierungen der Texte, die zwischen belustigender Empörung und doch auch empathischem Verständnis für das „Allzumenschliche“ darin schwanken.

Die drei ausgewählten Sätze verwenden den Text einer amerikanischen Christenwebsite „Love is“, den Begrüßungstext der Website eines Pornodarstellers „Welcome to my page“ und eine Kontaktanzeige  „Sehnsucht nach Dir“.

Tchangsun Ryu  “Dank“ für Streichduo
Diese Musik wurde als Betrachtung des Briefes des Paulus an die Philipper komponiert. Als ich mit vielen schwierigen Umständen konfrontiert war, wollte ich nicht nur ängstlich sein. So dachte ich über den Frieden des Herzens und des Geistes nach, der entsteht, wenn man mit Danksagung vor Gott betet.

"Seid um nichts besorgt, sondern in allem lasst eure Bitten durch Gebet und Flehen mit Danksagung vor Gott kundwerden. Und der Friede Gottes, der alles Verstehen übersteigt, wird eure Herzen und eure Gedanken bewahren in Christus Jesus".

                                                                                                    Philipper 4:6-7 (ESV)

  

Irina Emeliantseva  “Prolog und Improvisation“ für Trompete in C solo  (2022)
Kein Kommentar, die Komponistin möchte die Musik für sich sprechen lassen
Martin Daske  “Bridge:xercises“ (2023)  UA für gemischten Chor oder 
   
Solistenensemble, hier für Gesangsquartett
  
Text: Kurt Johannessen

 Xiaoyu Li - Sopran, Peyee Chen - Mezzosopran
 Patrick Vogel - Tenor, Carlo Schmitz - Bariton

18 kurze A-cappella-Stücke auf Texte des norwegischen Künstlers Kurt Johannessen, z.B.: „Bury an umbrella on a rainy day“ oder „Kiss the Wind“.
  
Ermöglicht durch ein Stipendium des Deutschen Musikrates
18:00 Uhr – Konzert 10  |  „der Traum“
Gemeindehaus
Ausführende:

Good Mori Ensemble Daegu (Korea) 
Yoojeong Cheong - Gayageum, Ahrum Lee - Haegeum, Youngpil Choi - Klavier
Damir Bacikin - Trompete, Nadezda Tseluykina - Piano

Roman Yusipey - Akkordeon

Johannes K. Hildebrandt  “Ferne Nähe“ für Haegeum, Gayageum und Klavier 

Ferne Nähe für Haegeum, Gayageum und Klavier ist das erste Stück von mir, bei dem ich traditionelle koreanische Instrumente verwendet habe, viele weitere folgten. Ihr Klang faszinierte mich von Beginn an, auf der anderen Seite war die Beschäftigung mit den damit verbundenen Spieltechniken eine besondere Herausforderung, ebenso die Verbindung mit bekannten Instrumenten unserer Breiten. In Ferne Nähe setze ich das Klavier nur in präparierter Form ein, gezupft oder gestrichen, um es so dem fernen Klang der koreanischen Instrumente anzunähern.
Aziz Lewandowski “Sonate“ für Trompete und Klavier 

Die Sonate ist 2008, während des "Jugend Komponiert" Workshops in Weikersheim entstanden. Eine Folge von sechs bis zu achtstimmigen Klavierakkorden, die die Sonate eröffnet, bildet den harmonischen roten Faden, der sich durch die vier in einander übergehenden Sätze zieht. Diese wird etwa am Anfang des zweiten Satz wieder aufgegriffen, aber erklingt dieses Mal nicht innerhalb eines Taktes, sondern verteilt auf eine längere Passage, in der die Instrumente mehr in ein Wechselspiel treten. Der dritte Satz ist inspiriert vom Andante aus J.S. Bachs Gambensonate BWV 1027 mit seinen aufsteigenden Sechzehntelketten und experimentell anmutenden Harmonien. Das Werk, ursprünglich für Flöte und Klavier komponiert, führte ich beim Berliner Landeswettbewerb Kompostion auf, wo es den 1. Preis gewann.

Helmut Zapf  “Albedo X“ für Piano (Youngpil Choi)

Die Albedo (weiß), in der Astrophysik und Geologie die Maßeinheit für das Rückstrahlungsvermögen von diffus reflektierenden Oberflächen und Körpern, ver-stand ich in den Stücken als musikalischen Werte, vor allem im Bezug auf das Sich-Wandeln und Mutieren aller beteiligten Parameter. - Bei meiner Arbeit spielen solche Reflexionsvorgänge eine nicht unwesentliche Rolle und sie formen  die  Dramaturgie meiner Kompositionen als eine Art wiederaufbereitetes Abfallprodukt aus allen beteiligten Parametern, das sich jederzeit in andere Richtungen verändern und (ver)formen könnte.
Max E. Keller  “Encounter“ für Haegeum, Gayageum und Klavier (2023) UA

Good Mori Ensemble Daegu
In "Encounter" begegnen sich zwei typische koreanische Instrumente und der typisch europäische Flügel. Während Haegeum und Gayageum auf die (typisch) einstimmige Tradition angelegt sind, ist der Flügel für die europäische Mehrstimmigkeit prädestiniert wie kaum anderes Instrument. Zu Beginn exponiert das 12-saitige Gayageum quasi entgegen dieser Umschreibung ein Glissando über 5 Saiten, eine Art Pseudo-Mehrstimmigkeit, und repetiert dieses Glissando im ersten Abschnitt in kurzen Abständen, indem es zunehmend mehr Saiten umfasst bis zum Maximum von 12-Saiten. Das Klavier antwortet darauf mit melodischen Partikeln, von Akkorden begleitet, die ebenfalls arpeggiando angeschlagen werden. Damit wird deutlich, dass es nicht um eine blosse Gegenüberstellung geht, sondern ebenso stark ums  Verweben von Strukturen, um den befruchtenden Austausch geht. So wird der Bewegungsimpuls des Haegeums aus einem  triolischen Umkreisen eines Tones  zunächst vom Klavier ohne Triolen und sehr bald vom Gayageum wiederum in Triolen aufgenommen, während das Haegeum sogleich in begleitende Liegetöne übergeht. Sie lösen sich in Tremoli auf, zugleich wird das Liniengeflecht dichter - das Ganze bewegt in einem sehr starken, alles vereinigenden Crescendo, das in ein Generalpause mündet. 

Der Schlussteil setzt sehr leise ein und führt über sich überlagernde Rhythmen auf einer gemeinsames Tonhöhe in ein neues Feld, auf dem die drei Instrumente, befreit von ihren Grundmustern, nach zögerlichem Beginn in einen freien Dialog treten. 

Eunsil Kwon und dem Good Mori Ensemble gewidmet

Erik Janson  “Mriya pro myr…  der Traum vom Frieden“ für Akkordeon (2023)
Mrya pro myr... der Traum vom Frieden  komponierte ich für den aus der Ukraine stammenden Bajan-Virtuosen Roman Yusipei für dessen Projekt "Wenn Steine schweigen". Das Werk nimmt - in Solidarität mit den Kriegsopfern des seit mehr als einem Jahr andauernden Krieges und dennoch polit. " unparteiisch" - auf den grausamen Krieg in der Ukraine Bezug, jedoch auf freie, musikalische Art. Die Großform des Werkes soll einen Prozess "vom Dunkel zum Licht" symbolisieren. Es beginnt mit düsteren, tiefen Clustern, mit quasi "Sirenen"-Glissandi. Es soll klingen wie "Bombeneinschläge". Im weiteren Verlauf des beweigten, expressiven Werkes

werden die Registrierungen des Akkordeons immer höher. Bis schließlich "Der Traum vom Frieden" durch polyphone "Gesänge"/Kantilenen in höchsten Lagen des Instrumentes dargestellt wird. Ich widme das Werk allen Opfern von Kriegen und Gewalt und möchte damit ein kleines Zeichen setzen:

Dort wo die Kunst noch frei ist/Statements setzen kann, dort kann man vielleicht zu Dialog, Diplomatie und Friedensverhandlungen noch auf rufen.
Eunsil Kwon  “In-reverse“ für Haegeum, Gayageum, Klavier  und Elektronik
Invers und Revers haben beide die Bedeutung von "entgegengesetzt", aber es sind unterschiedliche Konzepte. Inverse bedeutet, die oberen und unteren Teile zu leiten oder das Innere nach außen zu kehren. Reverse bedeutet, dass man genau die entgegengesetzte Position, Richtung und Reihenfolge ändert.  Es ist, als ob ich mich im Spiegel betrachte. Das eine ist real und das andere virtuell.
19:30 Uhr – Konzert 11  |  „atmen“
Kirche
Ausführende:

cappellA (Solistenquartett), Leitung: Martin Schneuing 
Nadezda Tseluykina - Piano

Damir Bacikin - Trompete, Thomas Noll - Orgel

Roman Yusipey - Bajan
Friedrich Goldmann  “Orgelstück“  

Der Komponist hat leider keinen Werkkommentar hinterlassen

Jinsoo Kim  “Gloria“  für Gesangsquartett und Klavier 

     Xiaoyu Li - Sopran, Peyee Chen - Mezzosopran
     Patrick Vogel - Tenor, Carlo Schmitz - Bariton

Dieses Stück ist eine meiner Messen, "Dona nobis Pacem für Chor und Klavier".

  
Gloria in excelsis Deo


et in terra pax hominibus


bonae voluntatis.


Laudamus te, benedicimus te,


adoramus te, glorificamus te.


Gratias agimus tibi propter magnum gloriam tuam. Domine Deus, Rex coelestis,


Deus pater omnipotens.


Domine Fili unigenite, Jesu Christe.


Domine Deus, Agnus Dei, Filius patris.


Qui tollis peccata mundi, miserere nobis.


Qui tollis peccata mundi,


suscipe deprecationem nostram.


Qui sedes ad dexteram patris, miserere nobis.


Quoniam tu solus sanctus, tu solus dominus, tu solus altissimus, Jesu Christe.


Cum sancto spiritu in gloria Dei patris. Amen.
  

Helmut Peter Lang  “Mobile“ für Akkordeon solo (2023)
Kein Kommentar, der Komponist möchte die Musik für sich sprechen lassen

Charlotte Seither  “sette respiri – Anrufung“ für responsoriale Stimmen  (2017) 

     Xiaoyu Li - Sopran, Peyee Chen - Mezzosopran
     Patrick Vogel - Tenor, Carlo Schmitz - Bariton

Das Stück besteht auf sieben Anrufungen (= sets). Jede Anrufung geht vom selben „Kern“ aus und verändert sich nur an wenigen Stellen. Der Text ist frei erfunden, soll aber wie eine liturgische Sprache anmuten. Die minimalen Unterschiede in Text und Melodie wie auch die Anschlüsse von set zu set im Raum bedürfen besonderer Sorgfalt und bestimmen den sublimierten, wenn auch präzise durchgestalteten Ausdrucksgrad des Stückes. 

Helmut Zapf  “Orgelfantasie Nr. II“ 

Die Komposition entstand anlässlich der 300Jahrfeier der Wagner Orgel im Brandenburger und wurde am 23.Juni diesen Jahres dort uraufgeführt. Das Stück hat den Choral „Verleih uns Frieden gnädiglich“ und die Tonfolge BADH (Brandenburg an der Havel) als Grundmaterial. Gebaut ist das Werk als kleine Suite von kurzen barocken Satzformen: Trio 1 (ostinato) – Choral 1 – Fugette 1 – Toccatina 1 und 2 – Trio 2 – Fugette 2 –  Passacaglia - Choral 2 (toccare) - Finale
Hermann Keller  “Szene für Trompete und Orgel“  (1985)  

Der Komponist hat leider keinen Werkkommentar hinterlassen
Johannes Boris Borowski  “Ich, 3 kurze Liebesgesänge“ für Gesangsquartett (UA)     
    Maria Madalena Guimarães de Oliveira Martins - Sopran,  Anna Schors - Mezzosopran
    Kyoungloul Kim - Tenor, Kai-Uwe Fahnert - Bariton


I     (2. Moses, 3.14)

Ich bin der Ich bin

II    Dû bist mîn  (Unbekannte Dichterin, 12. Jahrhundert)

Dû bist mîn, ich bin dîn.

des solt dû gewis sîn.

dû bist beslozzen

in mînem herzen,

verlorn ist das sluzzelîn:

dû muost ouch immêr darinne sîn.

III   Ich liebe dich .....  (Else Lasker-Schüler, 1942/43)

Ich liebe dich 

Und finde dich 

Wenn auch der Tag ganz dunkel wird.

Mein Lebelang 

Und immer noch 

Bin suchend ich umhergeirrt.

Ich liebe dich! 

Ich liebe dich! 

Ich liebe dich!

Es öffnen deine Lippen sich ..... 

Die Welt ist taub, 

Die Welt ist blind

Und auch die Wolke 

Und das Laub - 

- Nur wir, der goldene Staub

Aus dem wir zwei bereitet:

- Sind!
Eintritt frei!

Spenden für die Deckung der Kosten des Festivals werden erbeten.
Im Gemeindehaus 
ist eine Ausstellung zu sehen 
 des Malers und Grafikers 

Günter Blendiger.
und von
Martin Daske 
eine Klanginstallation 
im Kirchgarten 
zum Motto


"Von Dunkelheiten und anderen Wolken"   
(2023)
Für das leibliche Wohl an den Festival-Tagen 
ist während der Konzertpausen gesorgt. 

Komposition
Damir Bacikin  (Trompete)  geboren 1980 in Zrenjanin/Serbien. Er hat sich in Berlin als ein vielseitiger, versierter Trompeter etabliert. Ob er nun unter Vladimir Jurowski mit dem Ensemble Unitedberlin, dem Rundfunk-Sinfonieorchester Berlin oder mit seiner Band Damir Out Loud spielt, er verzaubert die Zuhörer immer wieder mit seinem einzigartigen und wiedererkennbaren Klang.

Als zweifacher Gewinner des serbischen Nationalwettbewerbs für Trompete zog er 2005 nach Berlin, wo er bei Professor William Forman an der HfM „Hans-Eisler“
studierte. Seitdem hat er als Spieler zahlreiche Stipendien gewonnen und erhielt kürzlich die "Deutsche Schallplatten Kritik" für ein Album mit seinen Arrangements und Kompositionen und mit dem Babylon Orchestra Berlin.  In den letzten fünf Jahren hat Damir seine Lehrtätigkeit ausgebaut und ist nun an der Musikschule Kleinmachnow und der Universität Potsdam tätig.

Im Jahr 2021 erhielt Damir ein Arbeitsstipendium des Berliner Kultursenats, um seine Komposition für Solotrompete fertigzustellen, die auf modernen Spieltechniken 
basiert und sowohl von Studenten als auch von Profis gespielt werden kann.

  









www.damirbacikin.com

Niels J. Beck wurde am 09.07.1995 in eine Theaterfamilie geboren. Früh schon begeisterte er sich für das Theaterspiel und die Bühne. Beides begleitet Ihn lange Zeit.

Nach vielen Theaterpädagogischen Produktionen (Staatstheater Kassel, Staatstheater Wiesbaden, Theater Dortmund) konnte er auch in regulären Produktionen Erfahrung sammeln (Oper Dortmund). Es folgten eine klassische Gesangsausbildung an der Musikschule Béla Bartok im Prenzlauer Berg, sowie Klavierunterricht. Bei Cornelia Heger lernte er die Grundlagen der Dramaturgischen Arbeit und ist nun seit einiger Zeit Kompositionsschüler von Helmut Zapf.

Sein künstlerisches Schaffen ist stark von den vielfältigen Eindrücken beeinflusst von welchen er sich inspirieren lässt, seien das japanische Musicals, Opern Richard Strauß‘ oder aber die Musik John Adams‘.

Johannes Boris Borowski,  Komponist, geboren 1979
John Cage,  1912-1992 John Milton Cage Jr. war ein US-amerikanischer Komponist und Künstler. Mit seinen mehr als 250 Kompositionen, die häufig als Schlüsselwerke der Neuen Musik angesehen werden, gilt er als einer der weltweit einflussreichsten Komponisten des 20. Jahrhunderts.              https://de.wikipedia.org/wiki/John_Cage

Die Komponistin Jisoon Choi (geb. 1974) erhielt ihren Bachelor-Abschluss in der Abteilung für Musikkomposition an der Sookmyung Women's University, ihren Master-Abschluss an der Hochschule für Musik FRANZ Liszt Weimar und ihren Doktortitel an der Sookmyung Women's University.  

Sie gewann den Mendelssohn Bartholdy F. Wettbewerb und den Via nova Wettbewerb und führt ihre Werke aktiv auf. Ihre Werke wurden mehrfach in Auftrag gegeben, so z. B. von Bach in dialog mit neuem aus Europa und dem MDR in Deutschland in großen europäischen Städten. 

Choi präsentierte ihre Werke mit dem Weimarer Kammerorchester beim Festival für zeitgenössische Musik in Jena und gab einen eigenen Liederabend mit dem KARIEN Modernmusic Ensemble. 

Sie führte ihr Orchesterwerk The Fly Toward The Sky mit dem Kammerorchester auf und arbeitete mit Joe Powers, einem Mundharmonika-Spieler, zusammen. Außerdem wirkte sie als Gastkomponistin an einem Orchesterwerk des Kammerorchesters Speranza mit. 

Choi unterrichtet derzeit an der Sookmyung Women's University und führt ihre Werke als Mitglied des koreanischen Komponistenverbands aktiv auf.

CMSS ist ein Verein koreanischer Komponistinnen und Komponisten in Seoul.
In Zepernick waren folgende Mitglieder vertreten: Jaekyung Lim (Generalsekretär), Jisoon Choi, Jinsoo Kim, Shinhye Lee, Soojung Park, Tchangsun Ryu.
Martin Daske,  1962 in Berlin geboren, kompositorische Ausbildung bei

Christian Wolff und Boguslaw Schaeffer. Daske entwickelte neben seinem

„normalen“ kompositorischen Schaffen eine Form dreidimensionaler Notation

("Folianten") und 2010 eine weitere ("Notensetzen"). Zahlreiche Hörspiele und

andere Radioarbeiten, Klanginstallationen, Theater- und Filmmusiken. Seit 1989

einer der beiden künstlerischen Leiter der Konzertreihe "Unerhörte Musik" in

Berlin. Seit 1993 betreibt Daske sein eigenes Produktionsstudio: tribord studio.

Diverse CD-Veröffentlichungen und Preise.                             www.tribordstudio.de  
Edison W. Denisov,  1929-1996,  zählt neben Sofia Gubaidulina und Alfred Schnittke zu den bedeutendsten Komponisten der russischen Moderne. Zunächst begann er ein Mathematikstudium, bevor er am Konservatorium in Tomsk bei Wissarion Schebalin und Nikolai Peiko Komposition studierte.

Von 1968 bis 1970 arbeitete Denissow im Experimentalstudio für elektronische Musik in Moskau. Er gab private Unterrichtsstunden in Komposition (seine bedeutendsten Schüler waren Jelena Firssowa und Dmitri Smirnow) und lehrte am Moskauer Konservatorium Instrumentation und Partiturspiel, da man ihm aufgrund seiner avantgardistischen Tendenzen keine Kompositionsklasse anvertrauen wollte. Nach dem Zusammenbruch der Sowjetunion war Denissow eine Zeitlang Sekretär des russischen Komponistenverbandes und Mitbegründer des Moskauer Ensembles für Neue Musik.

Denissow wurde anfangs von Dmitri Schostakowitsch gefördert, sein eigenes Schaffen grenzte sich aber später immer mehr von dessen Einfluss ab, während er sich zunehmend westlichen Vorbildern der Gegenwartsmusik (vornehmlich aus dem französischen Raum) zuwandte. Denissows umfangreiches Werk ist geprägt von freier Dodekaphonie und mikrostrukturellen Verfahren, womit er einen großen Reichtum an atmosphärischen Klangfarben erzielt.                                               www.sikorski.de
Irina Emeliantseva ist eine Pianistin und Komponistin von Orchester-, Kammerorchester-, Klavierstücken und Werken in unterschiedlicher Besetzung. Ihre Orchester- und Kammermusikalische Werke wurden von bekannten Dirigenten wie Juri Serebrjakow, Jonathan Stockhammer, Evan Christ, Jürgen Bruns und anderen dirigiert.

Als Pianistin ist Irina Emeliantseva international gefragt. Bei zahlreichen Festivals und Konzerten in Europa und Russland spielte sie zahlreiche Uraufführungen und russische Erstaufführungen. Sie hat mehrere CD´s (zuletzt beim Bayerischen Rundfunk in München) aufgenommen. 

Seit einigen Jahren leitet sie das Festival "Tage der Neuen Musik" in Tübingen, 
sowie die Konzertreihe "Aktuelle Musik" in Strausberg.        www.irina-emusik.de
Alexandra Filonenko schloss Ihr Haupt- und Aufbaustudium in Komposition bei 
Edison Denisov und Wladimir Tarnopolski im Moskauer Konservatorium  P.I. Tchaikovsky ab. Sie war Stipendiatin: Akademie der Künste Berlin, Schloss Solitude, Casa Baldi (Italien), Künstlerhaus Schreyahn, Musikakademie Rheinsberg. 
Preisträgerin beim Kompositionswettbewerb der Händelfestspiele, „Arbeiten

mit Arditti“, Deutsche Oper Berlin, Zeitgenössische Oper Berlin, Young Euro Classik, Berliner Kompositionspreis Rheinsberg (2018). Ihre Werke wurden aufgeführt vom Ensemble Ascolta, Ensemble Aleph, Kairos Quartett, Arditti Quartett, Neue Vokalsolisten, Solisten der Deutsche Oper Berlin, Studio Neue Musik (Moskau), Maulwerker, KNM (Berlin), Solisten des Musica Aeterna Chor, Musikkollegium Winterthur unter der Leitung von Thomas Zehetmair, Daniel Gloger, Natalia Pschenitchnikova,

Konstantin Manaev, Viktoria Vitrenko u.a. Im Jahr 2016 erschien Ihr erste CD "Nackt" und in 2018 Oper "NOUMEN". 2019/20 erhält Alexandra Filonenko Ihre Komponisten Residenz im Deutschen Studienzentrum in Venedig. Im Januar kam die Aufführung des Musiktheaterstück "Ein Geschäft mitTräumen" in der Tischlerei an der Deutschen Oper Berlin.                                                            

Alexandra Filonenko ist freischaffende Komponistin und lebt in Berlin.

  






alexandrafilonenko.wordpress.com
Elisabeth Fußeder wurde im Jahr 2000 in München geboren. In ihrer Heimatstadt Freising konnte sie bei dem Komponisten Rodolphe Haimann erste Kontakte zum Komponieren knüpfen und erhielt schon bald Auszeichnungen bei den Wettbe-werben fanfare (Spielfeld Klassik), re:compose (Edukationsprojekt des Bayerischen Rundfunks) und Jugend komponiert Bayern. Elisabeth Fußeder wurde mit Auftrags-kompositionen für u. a. den via-nova-chor München, das Ensemble rechérche, den Bundesjugendchor, das Festival code modern und die Mädchenkantorei am Freiburger Münster betraut. Ihre Komposition „may-be-peace“ für fünf Stimmen erhielt 2022 den Sonderpreis des Valentin-Becker-Kompositionswettbewerbs.
Angetrieben von ihrer Leidenschaft für Chöre ist Elisabeth Fußeder Mitglied mehrerer Ensembles, darunter auch Gründungsmitglied des Vokalsextetts "Chiave", das auf Bundesebene mehrfach mit Sonderpreisen ausgezeichnet wurde.
Seit Oktober 2020 studiert sie Komposition bei Prof. Brice Pauset und Gehörbildung bei Prof. Konrad Georgi an der Hochschule für Musik Freiburg.

Thomas Gerwin,  Komponist und Klangkünstler, Werke für Konzert und Radio, Soundscape Compositions, Klang-Installationen und -Objekte; verschiedene, auch internationale Preise und Stipendien, Aufführungen und Ausstellungen weltweit, künstlerischer Leiter verschiedener Ensembles sowie des "intersonanzen"-Festivals Potsdam des BVNM.   





www.thomasgerwin.de
Friedrich Goldmann  geb. 1941 in Siegnar-Schönau (Chemnitz); 1951-59 Dresdener Kreuzchor; Kompositionsstudium in Dresden bei J. P. Thilman und Meisterschüler bei R. Wagner-Regeny an der Akademie der Künste Berlin; 1964-68 Musikwissenschaftsstudium an der Berliner Humboldt-Universität; seitdem als freischaffender Komponist tätig; Professor für Komposition an der UdK Berlin; Mitglied der Akademie der Künste. (seit 1980 auch Meisterschülerausbildung an der Akademie der Künste Berlin, DDR.) Friedrich Goldmann starb am 24 Juli 2009.

              





https://fgoldmann.wordpress.com 
Johannes K. Hildebrandt,  geboren 1968 in Quedlinburg, aufgewachsen in Zeitz, Studium in Weimar, über 150 Kompositionen – Kammermusik, Konzerte, Orchesterwerke, Chorwerke und Filmmusik, 1994 gründete er das ensemble via nova, ist Mitglied im Ensemble MIET+, Vorstandsmitglied des DKV, Vorsitzender der Fachgruppe E-Musik (FEM), Vizepräsident des Landesmusikrates Thüringen, Intendant der Weimarer Frühjahrstage, 2023 Stipendiat Künstlerhof Schreyahn. Interpreten: Jenaer Philharmonie, Staatskapelle Weimar, Loh-Orchester, Orchester des Staatstheaters Brandenburg, Staatsphilharmonie Timisoara, Thüringer Symphoniker, Deutsches Filmorchester Babelsberg, Arditti Quartet, Ensemble FLAME,  Ensemble Suono Giallo, KNM-Berlin, oh-ton-Ensemble, Ensemble Mosaik, Ensemble Insomnio, Ensemble Black Pencil, Ensemble Quillo, Ensemble L’ART POUR L’ART, Lux:NM, Maulwerker, NEO-Quartett, modern art ensemble u.v.a.     
           www.JohannesHildebrandt.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.
www.ralfhoyer.de 
Erik Janson, am 5.12.1967 in Neuss geboren, studierte - während bzw. tw. nach seinem Schulmusik- und Germanistikstudium an der Universität Dortmund, während Referendariat und einer Tätigkeit im Schuldienst als staatl. examinierter Musiklehrer 1989/90-2002 - Komposition, zunächst privat bei Michael Denhoff (1996-98), dann von 1999 an der Hochschule für Musik und darstellende Kunst Frankfurt am Main bei Isabel Mundry (2003 i.V. bei Jörg Birkenkötter), wo er im Herbst 2004 mit Auszeichnung abschloss. Seit 1994/95 werden seine Werke öffentlich, auf mittlerweile einigen Festivals und in Konzertreihen in Deutschland und international aufgeführt. Zu seinen Auszeichnungen gehören u.a.: Stipendien der Frankfurter Künstlerhilfe (Gründung des Lions Club) 2001 und 2002, Einladungen zum Komponistenatelier Romainmotier (CH), Reisestipendien des Deutschen Musikrates, Einladung zu den Weltmusiktagen 2002 nach Hong Kong, Finalteilnahme beim Boris Blacher Preis (2004), Auftragskomposition „Coeur de l éternelle“ für großes Ensemble im Rahmen des Musikfestes „10 jahre roc“ Berlin (UA. in der Berliner Philharmonie). Er arbeitet mit den renommierten Interpreten und Ensembles der Neuen Musik, wie z.B. dem Minguet Quartett, emex-ensemble, <belcanto>, Salome Kammer, sowie mit einzelnen Musikern der Musikfabrik und des Ensebmle Modern. Aktuell bezeugen 1. Preis beim 5. Internationalen OrgelKompositionswettbewerb im Rahmen der Saarlouiser Orgeltage (2008) und der 3. Preis beim Internationalen Kammermusik-Kompositionswettbewerbs der Weimarer Frühjahrstage (beide Mai 2008) sowie Konzerte u.a. in der Musikakademie Rheinsberg, Dresden, Leipzig und bei den Internationalen Ferienkursen in Darmstadt von der steigenden Aufmerksamkeit für sein Schaffen. In 2009 gibt es erneut einige Ur- und Wiederaufführungen seiner Werke an etablierten Orten der Neue Musik-Szene. So beispielsweise im Februar im Konzerthaus Berlin und im Juni im Rahmen der langen Musiknacht der GNM-Münster (in Kooperation mit dem WDR), beim Festival Junge Kunst im Thüringischen Volkenroda sowie ab September 2009 an einigen Orten in der Schweiz (Zürich, Bern, Luzern).                               www.erik-janson.de
Mauricio Kagel,  (1931 - 2008) war ein argentinisch-deutscher Komponist, Dirigent, Librettist und Regisseur. Sein Gesamtwerk umfasst neben Instrumentalmusik und Werken für das Musiktheater auch die Komposition und Produktion von Hörspielen und Filmen; er leistete einen wichtigen Beitrag zur Neuen Musik der zweiten Hälfte des 20. Jahrhunderts.






aus Wikipedia
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 war 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) beschäftigte sich Georg Katzer auch mit  Multimedia-Projekten und Improvisation.  Am 7. Mai 2019 verstarb Georg Katzer nach kurzer schwerer Krankheit.        www.georgkatzer.de
                                                                                                  

Max E. Keller begann als Freejazzpianist in den legendären 68er-Jahren. Ab 1973 schrieb er rund 185 Kompositionen verschiedenster Besetzung sowie elektronische Musik. Oft vertonte er politische Texte, auch in szenischen 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. 

Aufführungen und Sendungen in ganz Europa, in Asien, in Nord- und Südamerika sowie in Australien und Südafrika, insgesamt in 43 Ländern. "Mobile" (2013) z.B. durfte bis heute 34 Aufführungen in 8 Ländern erleben. 

Mehrere  längere Arbeitsaufenthalte in Berlin. Tritt seit 1985 wieder als Improvisierender auf. 

Zahlreiche CDs, u.a. mit zwei Orchesterwerken, interpretiert vom Tonhalle-Orchester Zürich unter David Zinman. Ganz seinen Werken gewidmet sind die CDs "Kammermusik" bei col legno, "Klingen im Gegenwind" (Jecklin Edition), „Max E. Keller“ (Grammont Portrait), die Doppel-CD "wider-wege" (streiffzug SC 1604) mit 11 Werken und 2022 die CD "weitergehen" (SC 2101) mit neueren Werken. Ausserdem:  "Vier politische Kompositionen für Tonband (1976-1979)" 2015 auf dem Berliner Label TOCHNIT ALEPH. 2017 erschien die Improvisations-CD "Blow, Touch & Strike" (hatOLOGY 732) mit Keller am Klavier.                                    www.max-e-keller.ch 

Hermann Keller,  geb. 1945 in Zeitz, studierte in Weimar Komposition bei Johann Cilenšek und Klavier bei Ingeborg Herkomer. Seit 1971 arbeitet er regelmäßig mit Jazzmusikern zusammen. Sein Berliner Improvisations-Quartett bzw. -Trio erreichte internationale Bekanntheit. Seit 1981 ist Hermann Keller freischaffend als Komponist, Pianist und Improvisationsmusiker tätig. Seine Kompositionen wurden u. a. im Gewandhaus zu Leipzig, im Künstlerhaus Boswil, bei der Musikbiennale Berlin, den Berliner Festwochen, dem MDR Musiksommer, dem Ultraschall-Festival Berlin und den Rheinsberger Musiktagen aufgeführt. Zu den Interpreten seiner Werke zählen das Philharmonische Orchester Cottbus, die Sinfonieorchester Jena, die Hallische Philharmonie, das Ensemble Modern, das KNM Berlin, das ensemble mosaik, das modern art sextet sowie Heinz Holliger, Steffen Schleiermacher, Ingo Metzmacher und Vinko Globokar. 
Hermann Keller verstarb am 26. März 2018 nach längerer Krankheit.

Yonghee Kim ist koreanische freischaffende Komponistin und Klavierspielerin. Sie studierte Komposition an der Korea National University of Arts in Seoul und an der 

Universität der Künste Berlin bei Walter Zimmermann. Sie beschäftigt sich mit verschiedenen neuen Projekten, in denen sie sowohl als Komponistin als auch als Interpretin mitwirkt. Sie wohnt in Berlin und ihre eigenen Werke wurden beim Verlag Neue Musik in Berlin publiziert.
Jinsoo Kim (geb. 1969, KOREA) Dr. Kim graduierte 1992 am College of Music der Seoul National University (B.M.), 1996 am Peabody Conservatory of Music (M.M.) und 2001 an der State University of New York in Stony Brook (Ph.D.). Er war Preisträger des 18. Jungang-Musikwettbewerbs in Seoul, Korea, und gewann 1993 einen Preis beim 1. internationalen Kompositionswettbewerb in der Republik Moldau. Sein Orchesterwerk "Gui-Chun" wurde vom Korean Symphony Orchestra im Seoul Arts Center (2001), vom Pusan Philharmonic (2003) und vom Jinju Philharmonic (2006) aufgeführt. Jinju Philharmonic (2006), Thailand National Orchestra (2006) und KBS Symphonic Orchestra (2007) aufgeführt. Außerdem wurde seine Musik beim St. Petersburg Spring Music Festival (Russland, 2004), Tatarstan Contemporary Music Festival (Tatarstan, 2003), Beijing Contemporary Music Festival (China, 2004), Thailand ACL Composers League (Thailand, 2006) aufgeführt. Kishiko International Piano Music Festival (Japan, 2007), Indiana University Concert (USA, 2009) und Randspiele Musikfestival (Deutschland, 2010). Als aktiver Komponist ist er Mitglied der Contemporary Music Society in Seoul, der Komponistengruppe Ji-Eum" und der koreanischen Sektion der ISCM. Von 2002 bis 2015 unterrichtete er an der Konkuk-Universität. Derzeit ist er Leiter des “CMSS Seoul“ und Professor an der Sookmyung Women's University.
  

Maxim Kolomiiets  (Komponist, Oboist, Performer) wurde 1981 in Kiew geboren. Er absolvierte die National Music Academy of Ukraine als Oboist (2005) und als Komponist (2009) und an der Hochschule für Musik und Tanz Köln als Komponist (bei Prof. Johannes Schöllhorn, 2016). Er nahm an der International Young Composers Academy in Tschaikowsky-Stadt (2013) und an Lesungen des Ensemble MusikFabrik teil.

Er ist Gewinner Preisträger der nationalen Wettbewerbe Gradus ad Parnassum (Kyiv, 2000), Step to the Left (Sankt Petersburg, 2012), Skoryk-Wettbewerb (Lemberg, 2021) und 3. Preisträger des Vareler Komponistenpreises (Oldenburg, 2015).

Außerdem wurde seine Musik auf internationalen Festivals aufgeführt: MATA-Festival (New York), Summer New Music Courses in Darmstadt (Darmstadt), Sommer in Stuttgart (Stuttgart), New Talents (Köln), Donaueschinger Musiktage, Warschauer Herbst (Warschau), World Music Days (Leuven).

Zu den Interpreten seiner Musik gehören Wiener Symphoniker, Ensemble MusikFabrik (Köln), Haydn-Orchester (Bozen), Arditti Quartett, Amaryllis Quartett (Hamburg); Ascolta (Stuttgart), KlangForum Heidelberg, notabu.ensemble, Latenze Ensemble (Basel), Lions Gate Trio (U.S. und Europe).

Seit 2015 arbeitet Maxim Kolomiiets auch als Solo-Oboist im Ensemble für zeitgenössische Musik Ukho (Kyiv) und seit 2018 im Kyiv Symphony Orchestra. Mit dem Ukho-Ensemble realisierte er die ukrainische Erstaufführung des Konzerts für Oboe realisierte er die ukrainische Erstaufführung des Konzerts für Oboe Nr.2 von Luca Francesconi, sowie Ensemblestücke von P.Boulez, S.Gervasoni, B.Ferneyhough, L.Berio, G. Kurtag und vielen anderen.

Maxim Kolomiiets ist 2007 Mitbegründer des Ensembles für zeitgenössische Musik Ensemble Nostri Temporis, Gründer des Barockmusikensembles Luna Ensemble (2014) und Musikkurator beim Gogolfest Kyiv (2017).   www.maximkolomiiets.com

Mayako Kubo wuchs in Kobe auf und studierte Piano am Osaka College of Music. Wegweisend wurde ihre Begegnung mit Karl-Heinz Stockhausen und Toru Takemitsu anläßlich der Weltausstellung in Osaka 1970. Nach ihrem ersten Studienabschluß als Pianistin begann sie 1972 ein Kompositionsstudium am Institut für Elektroakustische und Experimentelle Musik an der Wiener Musikuniversität. Ihre Lehrer waren Roman Haubenstock-Ramati, deren Meisterschülerin sie wurde, Erich Urbanner und Friedrich Cerha. 1980 setzte sie ihre Studien bei Helmut Lachenmann in Hannover und Stuttgart fort, drei Jahre später übersiedelte sie nach Berlin. Kubos kompositorisches Werk umfasst mehr als 160 Kompositionen, darunter Kammermusik, Orchesterwerke, Kompositionen für Musiktheater und Performance und mehrere Opern. Sie ist Gründungsmitglied der Gesellschaft für Zeitgenössische Musik „ZeitMusik”. Sie gründete 2008 das „Young Asian Chamber Orchestra Berlin“ (YACOB). Seit 2016 leitet sie zudem die Konzertreihe Mazel Tov, die sich der Erinnerung an jüdische Musiker im japanischen Exil widmet. Mit ihrem Werk „Sanriku Lieder“ (für die Opfer des Tsunami 2011) gewann das Kyoto Philharmonic-Chamber Orchestra den Sagawa Musikpreis 2017. In der Saison 2019/2020 ist Kubo Composer in Residence  des Rundfunk Sinfonieorchesters Berlin. 2020 gewann sie den ersten Preis des Internationalen Komponistinnen Wettbewerbs der Bundes-GEDOK. Sie ist für den Deutschen Musikautorenpreis nominiert.  Sie ist Preisträgerin der Prix Annelie de Man and Black Pencil Prize 2021. 

Die Noten sind von Verlag Neue Musik, Ariadne Musikverlag und Breitkopf&Härtel veröffentlicht.   






www.mayakokubo.de
René Kuwan ist ein in Berlin lebender Komponist. Sein Repertoire umfasst Stücke vom Soloinstrument bis hin zum gesamten Orchester, und sein künstlerisches Interesse beinhaltet Werke für alle erdenklichen Kombination akustischer Instrumente; aber auch interdisziplinäre Projekte wie z. B. Musik zusammen mit Videokunst, Literatur, Instrumentalmusik mit Live-elektronik als auch elektroakustische Musik.
Manchmal sind seine Stücke durch andere Kunstformen wie Malerei, Literatur oder sonstige außermusikalische Dinge inspiriert, wieder andere Werke folgen rein musikalischen Absichten und verweisen auf nichts anderes als auf Musik selbst. Sein Interesse an Neuem und Außergewöhnlichem und sein interkulturelles Interesse führten bereits mehrfach zu Kompositionen für Instrumente und Ensembles, deren Ursprung nicht die abendländische Kultur ist.
René Kuwan schreibt Stücke sowohl für professionelle Musikerinnen und Musiker, als auch für Kinder/Jugendliche und junge Ensembles. So wurden seine Stücke bereits bei nationalen und internationalen Wettbewerben von jungen Musikerinnen und Musikern aufgeführt und manches Ensemble mit dem ersten Preis ausgezeichnet z. B. bei „Jugend Musiziert“ und dem „Deutschen Musikwettbewerb“. Kuwan ist des Weiteren auch als Arrangeur klassischer Musik tätig.
Seine musikalische Ausbildung begann im Kindes- und Jugendalter mit Unterricht in Gitarre, Klavier und Gesang, und führte ihn im späteren Verlauf zu Christian Rheber nach Dresden, wo er Unterricht in Tonsatz, Kontrapunkt, Klavier und seit 2011 auch in Komposition erhielt. Ebenso wie später an der Musikschule „Paul Hindemith“ in Berlin Neukölln, wo er von 2013-2016 Teil des studienvorbereitenden Programmes im Hauptfach Komposition war. Seine Lehrer waren unter anderem Steffen Schellhase und Matthias Jann. Seit 2016 studiert er Komposition bei Prof. Hanspeter Kyburz an der renommierten Hochschule für Musik „Hanns Eisler“ Berlin und befindet sich aktuell am Ende seines Masterstudiums. Während seiner Studienzeit besuchte er zahlreiche Seminare, Workshops und Sommerkurse unter unterschiedlicher Schirmherrschaft und hatte zusätzliche Unterrichtsstunden mit verschiedenen Komponisten aus Deutschland und der Welt. Des Weiteren hielt er sich mehrfach für Studien im Ausland – z. B. an der Sibelius Akademie in Helsinki (Prof. Veli-Matti Puumala) und an der Universität für Musik und darstellende Kunst Wien (Prof. Detlev-Müller Siemens) auf.
René Kuwans Stücke werden regelmäßig zum Teil von renommierten Ensembles an prestigeträchtigen Orten aufgeführt und waren bereits Bestandteil namhafter Festivals der zeitgenössischen Musik im In- und Ausland. Ebenso kam es bereits zu CD-Produktionen und Ausstrahlung seiner Stücke im Rundfunk.

Eunsil Kwon geboren 1967 in Busan(Südkorea), studierte 1986-1990 Komposition an der Kei-Myung Universität in Daegu. Diese Studien setzt sie bis 1996 an der Hochschule für Musik und Theater "Felix Mendelssohn Bartholdy" in Leipzig fort und schloss sie mit dem Konzertexamen im Fach Komposition bei Peter Hermann ab. Daneben Meisterkurse bei Nicolaus A. Huber. Zwischenzeitlich ist sie an der Universität Augsburg in Musikwissenschaft eingeschrieben und ausserdem in Komposition am Konservatorium für Musik und Theater in Bern, Schweiz. Von1998 bis 2000 studierte sie Komposition und Theorie bei Reinhard Febel an der Mozarteum Universität in Salzburg, Österreich. Seit 2000 lebt sie in Daegu, Korea. 2010-2015 leitete sie das Daegu International Contemporary Music Festival. 2007 Gründung des Ensembles Good–Mori für traditionelle koreanische Instrumenten mit westlichen Instrumenten. Sie arbeitet mit zahlreichen international bekannten Interpreten und Ensembles zusammen. Ihre Werke werden auf Konzerten sowie auf nationalen und internationalen Festivals gespielt. Seit 2019 ist sie Professor an der Keimyung Universität.




     www.facebook.com/profile.php?id=100093221301241
Helmut Peter Lang (geb. 1974) studierte Komposition, Elektroakustische Komposition und Musiktheorie an der Hochschule für Musik Weimar. 1999 ging er für ein Jahr nach Polen, um an der Musikakademie Lodz seine Studien zu vervollkommnen. Langs Werk umfasst Solowerke, Kammermusik, Vokal- und Orchesterwerke, aber auch elektroakustische Musik sowie Film- und Theatermusiken. Seine Kompositionen wurden vielfach ausgezeichnet (Kompositionspreis der Stadt Lodz, Kompositionswettbewerb des ORB, Symphonikerpreis  der Brandenburger Biennale, Kompositionswettbewerb der Stiftung Wissenschaft & Studium & Kunst, Internationaler Jetelina Kompositionswettbewerb für Akkordeon, Kompositionswettbewerb der Stadt Siegburg u.a.) und er erhielt zahlreiche Stipendien (Studienstipendium der GFPS e.V., mehrfache Künstlerstipendien der Kulturstiftung des Freistaats Thüringen, Aufenthaltsstipendium des Künstlerhofs Roter Ochse, Aufenthaltsstipendium des Landes Sachsen-Anhalt auf Schloss Hundisburg). 2016 wurde ihm der Thüringer Kompositionspreis verliehen. Lang war langjähriger Vorsitzender des Landes-verbands Thüringen des Deutschen Komponistenverbands. Er lebt als Komponist, Pianist, Kurator und Musiklehrer in Weimar und Leipzig.
Die Komponistin Shinhye Lee wurde 1979 in Seoul, Südkorea, geboren.

Sie machte ihren Abschluss an der Sookmyung Women's University und setzte ihr Studium in Deutschland fort. Sie erwarb ein Diplom an der Hochschule für Musik in Weimar und ein Konzertexamen an der Hochschule für Musik und Theater Leipzig.

Derzeit ist sie als Dozentin an der Sookmyung Women's University und der Hansei University tätig.
Lorenz Lehmann,  geboren 1997 studiert seit 2017 Komposition bei Marco Stroppa an der HMDK Stuttgart und Musiktheorie bei Michael Polth seit 2022 an der Musikhochschule Mannheim. Während des Kompositionsstudiums entwickelte er ein großes Interesse für die Verbindung von Elektronischer Klangsynthese mit vokaler und instrumentaler Musik. 2020 präsentierte er seine Arbeiten mit additiver und subtraktiver Klangsynthese auf dem IRCAM Forum in Paris. 2021 erhielt er für sein Stück „Lamento“ den Bruno-Maderna-Award in der Kategorie „Electronic Music“ des Wettbewerbs „Unique Forms“.
Aziz Lewandowski, 1987 in Berlin geboren, studierte Komposition an der UdK Berlin und ist als freiberuflicher Komponist sowie Cellist und Pianist tätig. Er tritt als Interpret zeitgenössischer Musik sowie als Improvisator auf und ist Mitorganisator der monatlichen Veranstaltungsreihe «untergrün» mit Fokus auf improvisierte experimentelle Musik.


  



       azizlewandowski.com
Jaekyung Lim (*1978, Korea) absolvierte das College of Music, Seoul National University (B.M.), die Musikhochschule Saarbrücken in Deutschland (Diplom), die Universität für Musik und darstellende Kunst Wien in Österreich (Diplom) und studierte einen Kurs für elektronische Musik in Forbach in Frankreich. Seine Werke wurden in Saarbrücken, Hannover, Mannheim, Ottweiler und Wien aufgeführt und er wurde an die Universität der Mongolei in China eingeladen und hielt dort Vorlesungen. Er trat auch beim Internationalen Konzert für elektronische Musik, beim "Neue Musik Festival" in Saarbrücken und beim Duo-Konzert in Wien auf und wurde von verschiedenen inländischen Musikorganisationen als Komponist ausgewählt, darunter das Pan Music Festival, die ACL-Korea International Conference, CMSS, Music Nomad und das KOCOA (Korean Composers Associations) Chamber Music Festival. 

Derzeit studiert er an der Chonnam National University, dem Chugye College of Arts und der Universität von Seoul.  Er bemüht sich um die Förderung junger Studenten und ist Mitglied der ISCM, ACL-Korea, CMSS und des koreanischen Komponistenverbandes.
  


Petros Ovsepyan, armenischer Herkunft, wurde 1966 in Baku/Aserbaidschan geboren und ist 1979 in die USA eingewandert. Seine Ausbildung (Bachelor's, Masters und Doctor) machte Petros Ovsepyan in der Manhattan School of Music (New York) und in der Indiana University (Bloomington). 1995 war er mit dem Fulbright Stipendium im Sweelinck Conservatory (Postgraduate Studium) in Amsterdam bei Theo Loevendie. Lehrer waren u.a. Claude Baker, Brian Ferneyhough, Klaus Huber, Harvey Sollberger und Giampaolo Bracali.

Er war featured composer und vertreten bei internationalen Festivals, u.a. Musica Nova (Sofia), Kalv Festival (Kalv-Schweden), MaerzMusik, Singapur Arts Festival, Schreyahner Herbst, Ultraschall, Culturscapes (Basel), Festival Punto Aparte (Spanien), Colón Electronico (Bogota), Gaudeamus Muziektheater Festival (Amsterdam), ISCM Weltmusik Tage (Slovenien), Festival Encuentros (Buenos Aires), Autunnale (Norwegien), Fondation Royaumont (Frankreich), MATA (New York), Gaudeamus Muziekweek und Time of Music (Finnland). 

Seine Werke wurden u.a. aufgefuhrt von: Nieuw Ensemble, Klangforum Wien, Ensemble Mosaik, Ensemble Musikfabrik, Nouvelle Ensemble Moderne, Ensemble Adapter, Sonar Quartett, l'Itenereire, l'Instant Donné, Doelen, Kairos Quartett und Insomnio.
Younghi Pagh-Paan  (* 30. 11. 1945 in Cheongju, Südkorea)  

Von 1965 bis 1972 studierte sie Komposition und Musikwissenschaft an der Staatlichen Universität Seoul. 1974 kam sie nach Deutschland und studierte bis 1979 an der Hochschule für Musik Freiburg Komposition bei Klaus Huber (ihrem Lebensgefährten),  Analyse bei Brian Ferneyhough, Musiktheorie bei Peter Förtig und Klavier bei Edith Picht-Axenfeld.

In ihren Kompositionen versucht sie eine Verbindung von koreanischer Folklore und Avantgarde.

 „...ohne Zweifel stehe ich erst am Anfang einer Entwicklung, deren Ufer ich noch nicht     absehen kann. Ich möchte mich aber auf eines verlassen können: Dass ich keine Musik schreiben werde, die mich von dem entfernt, was mir als Wurzel unserer Kultur bis heute innewohnt.“   –  1983

International bekannt machte sie die Aufführung ihres Orchesterwerkes Sori bei den Donaueschinger Musiktagen 1980. 
Nach Gastprofessuren an den Musikhochschulen in Graz (1991) und Karlsruhe (1992/93) wurde Younghi Pagh-Paan 1994 als Professorin für Komposition an die Hochschule für Künste Bremen berufen, wo sie das Atelier Neue Musik gründete, das sie bis zu ihrer Emeritierung 2011 leitete. Zur Emeritierung wurde ihr die Bremische Medaille für Kunst und Wissenschaft verliehen.

Außerdem erhielt sie    2006 Lifetime Archievement Award der Seoul National University.   2007 Order of Civil Merit der Republik Korea (Süd‑Korea).  
2009 15th KBS Global Korean Award (2009). Im Mai 2009 wurde sie zum Mitglied der Akademie der Künste Berlin gewählt. 2013 erhielt sie den Paiknam Prize (Seoul) für ihr Lebenswerk, 2015 den Preis der Europäischen Kirchenmusik (Schwäbisch Gmünd) und das Ehrenbürgerrecht der Stadt Panicale.

Sie lebt in Bremen und Panicale, Italien.                                      pagh-paan.com
Soojung Park   (geb.1983)  Nach ihrem Grundstudium an der Hanyang-Universität erwarb sie ihren MA und ihren PhD an der Universität von Manchester bzw. der Universität von York im Vereinigten Königreich. Seit ihrer Rückkehr nach Korea hat sie ihre Ensemblewerke bei verschiedenen Musikfestivals vorgestellt, darunter ACL-Korea und ISCM-Korea Contemporary Music Festival. Seit 2016 ist sie eines der Gründungsmitglieder von New Music-Da, wo sie an zeitgenössischen Neuinterpretationen mittelalterlicher Musik und zeitgenössischen Neuinterpretationen traditioneller koreanischer Musik arbeitet, und hat dadurch ein starkes Interesse an der Verwendung verschiedener Stimmfarben in der Musik entwickelt, einschließlich Pansori und Jeongak, die Elemente der traditionellen koreanischen Musik sind.
Hyeonsuk Park,  studierte Komposition an der Yeungnam Universität. 

Im Ausland studierte sie bei Prof. W. Steffens an der Hochschule für Musik in Detmold in Deutschland. Sie komponierte zahlreiche Stücke, darunter auch Orchesterstücke, und gab mehrere Kompositionskonzerte in Detmold. Sie ist Mitglied der Daegu Composers Association, der Youngnam Composers Association, der ISCM, der East-Asian Composers Association. The Hymn Society of Korea und The Korean Society of Women Composers. Derzeit ist sie Dozentin an der Yeungnam-Universität und der Ulsan-Universität.

Gwyn Pritchard (geb. 1948) studierte Cello und Komposition an der Royal Scottish Academy of Music.  Zu seinen Kompositionen gehören Werke für Orchester, Ensembles, Soloinstrumente, Stimmen und Elektronik.  Ein Großteil seiner kompositorischen Tätigkeit findet außerhalb des Vereinigten Königreichs statt, insbesondere in Deutschland, Polen, der Schweiz und Italien, aber auch in vielen anderen Ländern der Welt. Seine Werke wurden auf vielen internationalen Festivals aufgeführt und häufig gesendet.  1982 gründete Pritchard das Uroboros Ensemble, dem einige der führenden britischen Instrumentalisten angehören, und 2013 das London Ear Festival of Contemporary Music.  Er ist Professor für Komposition am Trinity Laban Conservatoire in London und hat Vorträge und Meisterklassen in Europa, Amerika und Asien gehalten.   





      www.gwynpritchard.com
Kaspar Querfurth wurde 1990 in Berlin geboren. Nach erstem Kompositionsunterricht bei Helmut Zapf, sowie erstem Schlagzeugunterricht bei Wolfgang Eger und Claudia Sgarbi, studierte er an der Musikhochschule Lübeck bei Dieter Mack (Komposition) und Johannes Fischer (Schlagzeug), sowie an der Guildhall School of Music and Drama, London, bei Prof. Julian Anderson und James Weeks.

Er nahm an Meisterkursen mit – unter anderen – Brian Ferneyhough, Mark Andre, Kaija Saariaho, Michael Jarrell und Friedrich Goldmann teil. Seine Musik wurde im Rahmen von Festivals wie Time of Music Viitasaari, dem Takefu International Music Festival und Archipel Genève, sowie von Ensembles wie der Birmingham Contemporary Music Group, dem modern art ensemble, dem Neuen Ensemble Hannover, dem Ensemble hand werk sowie dem Orchester des Staatstheaters Cottbus gespielt. Er war Stipendiat der Studienstiftung des deutschen Volkes und des DAAD.

Kaspar lebt in Berlin.

                                               kasparquerfurth.de
Olga Rayeva wurde in Moskau geboren, studierte hier am Tschaikowski-Konserva-torium bei den Professoren Denissow und Tarnopolski und schloss ihr Studium mit der Promotion ab. Ihre Kompositionen wurden schon während ihrer Studienzeit einem breiten Publikum in Russland und im Ausland präsentiert. Zusammenarbeit mit Vladimir Jurowski und dem Staatlichen Sinfonieorchester Russlands, dem Schriftsteller Vladimir Sorokin (Opernprojekt "Minotaurus Träume") und, u.a., mit so herausragenden Interpreten wie dem Arditti-Quartet, Ensemble Modern, Klangforum Wien, Ensemble Recherche, Schönberg-Ensemble bei Festivals und Foren in Russland, Deutschland, Österreich, Frankreich, Holland, USA, Kanada, Brasilien, China, Korea und Israel. Sie erhielt zahlreiche Stipendien: des russischen Kultusministeriums, des DAAD, des Berliner Senats, der Deutschen Akademie Rom, der Villa Aurora sowie viele Preise: grand prix beim Goffredo-Petrassi in Italien, Preis des International Forum Montreal, Preis der Hitzacker Internationalen Musiktage, Bernd-Alois-Zimmermann-Preis der Stadt Köln, Berlin-Rheinsberger-Kompositionspreis. Olga Rayeva ist Mitglied des Russischen Komponistenverbandes und der Gesellschaft für zeitgenössische Musik Russlands. Die meisten ihrer Werke sind für kammermusikalische Besetzung und Orchester entstanden, aber auch Kompositionen für Klavier und andere Soloinstrumente nehmen einen großen Platz in ihrem Schaffen ein. Sie lebt als freischaffende Komponistin in Berlin.                                   www.olgarayeva.com 
Rainer Rubbert  wurde 1957 in Erlangen geboren und wuchs in Berlin auf.

1975-1981 Kompositionsstudium 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 2012 den Premio Città di Fossacesia.

Seit 1989 ist er einer der künstlerischen Leiter der Konzertreihe Unerhörte Musik.

2007 schrieb er die Kleist Oper nach dem Libretto von Tanja Langer.

2013 wurde er mit dem Deutschen Musikautorenpreis ausgezeichnet. 

Er lebt und arbeitet in Berlin. Er lebt und arbeitet in Berlin.    www.rainer-rubbert.de                              
Daryl Runswick, (*1946) ist ein klassisch ausgebildeter englischer Komponist, Arrangeur, Jazzmusiker, Produzent und Pädagoge.
Runswick wurde in Leicester geboren und erhielt seine Ausbildung an der Wyggeston Grammar School for Boys und dem Corpus Christi College in Cambridge. Mitte der 1960er Jahre begann er bei führenden britischen Jazzmusikern Bass zu spielen.
Er hat auch mit der London Sinfonietta, dem Nash Ensemble und The King's Singers, Pierre Boulez, Ornette Coleman, Simon Rattle und Sarah Vaughan zusammengearbeitet.
Von 1983 bis 1998 war er Tenorsänger und Hauskomponist der avantgardistischen elektronischen Gesangsgruppe Electric Phoenix, trat weltweit auf und arbeitete unter anderem mit den Komponisten Luciano Berio, Pierre Boulez, John Cage und Henri Pousseur zusammen.[4]
Von 1995 bis 2005 war er Leiter der Fakultät für Komposition am Trinity College of Music (bemerkenswerte Studenten sind Angie Atmadjaja, Dai Fujikura, Harris Kittos, Nikos Veliotis und Reynaldo Young).
Als Komponist hat er Film- und Fernsehmusik geschrieben. Sein wichtigstes Konzertwerk, Maybe I Can Have an Everlasting Love für Stimme, computergenerierte Elektronik und Orchester, wurde 2005 in den Blackheath Halls, London, uraufgeführt. Seine Werke wurden unter anderem auch von Jeffrey Skidmore dirigiert und vom BBC Symphony Orchestra gespielt.                                                        aus Wikipedia

Tchangsun Ryu  wurde 1983 in Anyang, Südkorea, geboren.

Seine Musik basiert hauptsächlich auf dem inneren Bewusstsein und der Psychologie, die durch die Beobachtung des "Ichs" und der Menschen entdeckt wird. In seinen frühen Werken beschäftigte er sich mit dem Thema der kulturellen Selbstidentität und der Ambivalenz oder gemischten Dualität von Selbst und Mensch. Und dann verfolgte er die freie Einsicht und beschäftigte sich auch mit dem Klang durch etwas pervertierte Fantasien. Allerdings hält er sich mit Anspielungen und Andeutungen eher zurück als mit konkreten Beschreibungen und Entwicklungen. Seit 2015 interessiert er sich für Psychoakustik, Wahrnehmungs- und Kognitionspsychologie und erforscht, wie unsere Sinne und unser Verstand in Bezug auf Klang und Musik funktionieren. 

Anton Safronov 1972 in Moskau geboren. Dort studierte er Komposition am Tschaikowsky-Konservatorium bei Edison Denissow. Es folgten Aufbaustudien bei Walter Zimmermann in Berlin und bei Wolfgang Rihm in Karlsruhe, Meisterkurse bei Beat Furrer, bei Peter Ruzicka, Nachwuchsforum mit dem Ensemble Modern, Auszeichnungen bei internationalen Kompositionswettbewerben, Stipendien (darunter des DAAD, des Berliner Kultursenates, der Heinrich-Strobel-Stiftung des SWR) u.a. Die Werke von Anton Safronov wurden bei zahlreichen internationalen Festivals aufgeführt und vielfach auf CD dokumentiert. Dabei arbeitete der Komponist mit dem Rundfunk-Sinfonieorchester Berlin (RSB), dem Radio-Symphonieorchester Wien (RSO), den Londoner Philharmonikern, dem Belgischen Nationalorchester, dem Russischen Staatsorchester „Jewgeni Swetlanow“, dem Symphonieorchester der St.-Petersburger Philharmonie, dem Scharoun-Ensemble Berlin, dem Ensemble Modern, dem Ensemble UnitedBerlin, der London Sinfonietta, dem Schönberg Ensemble (Amsterdam), dem Ensemble Divertimento (Mailand), den Neuen Vocalsolisten Stuttgart, den Dirigenten Vladimir Jurowski, Reinbert de Leeuw, Matthias Pintscher und anderen namhaften Interpreten zusammen. Neben den eigenen Kompositionen setzt sich Anton Safronov mit Werken anderer Komponisten auseinander: Seine anhand der Original-Skizzen vervollständigte Fassung der „Unvollendeten“ h-Moll-Sinfonie von Schubert, seine Rekonstruktion des verschollenen Ballett-Zwischenspiels aus Mozarts „Ascanio in Alba“ und seine komponierte Übergänge zu Wagners „Ring des Nibelungen“ (für das Theater an der Wien) wurden unter der Leitung von Vladimir Jurowski, Constantin Trinks und Andrey Boreyko aufgeführt. Anton Safronov lebt in Berlin, unterrichtet an der Universität der Künste (UdK), tritt international mit Meisterkursen und Gastvorträgen auf und organisiert Projekte für zeitgenössische Musik.
Arne Sanders, studierte Komposition an der Robert-Schumann-Hochschule Düsseldorf und bei Friedrich Goldmann an der UdK Berlin. An der University of Leeds wurde er mit einer Arbeit über Heterophonie in der Musik des 20./21. Jh.  promoviert. Composer in residence an der Cité des Arts Paris, dem Deutschen Studienzentrum Venedig, Künstlerhäuser Schloss Wiepersdorf und Worpswede. Mehrere Preise und Auszeichnungen. Aufführungen u.a. beim Festival Warschauer Herbst, Wien modern, Schleswig-Holstein-Musikfestival, Klangwerkstatt Berlin, in ganz Europa, in Japan und Südkorea. 2016-2018 unterrichtete er an der University of Leeds, seit 2018 Komposition und Musiktheorie an der Evangelischen Hochschule für Kirchenmusik Halle (Saale).
Gabriel Santander wurde 1978 als Kind argentinischer und spanischer Eltern in Tunesien geboren. Nach seinem Diplom in Komposition am Real Conservatorio Superior de Música de Madrid (2009) gewann er den ersten Preis beim „Flora Prieto“ Kompositionswettbewerb 2010 und in 2013 gewann er den „Clang Cut Book“ Realisierungswettbewerb Preis des Kammerensemble KNM Berlins.

Er nahm an Kompositionskursen mit u. a. K. Stockhausen, B. Ferneyhough, S. Adler M. Jarrell und J. M. Sánchez-Verdú teil, am Sound Studies-Seminar an der Universität der Künste Berlin mit S. Auinger, M. Supper, S. Sanio und R. Henke, an der Klangkunstbühne 2011 mit B. Leitner und gleichzeitig studierte er Komposition bei Peter Ablinger. In 2021 absolviert er seinem Master Studium in Musikforschung an der Universidad Internacional de Valencia (VIU) mit einem Masterarbeit über „Voices and Piano” von Ablinger.

Seit 2018 arbeitet Gabriel Santander als Kompositionsprofessor an staatlichen Musikschulen in Madrid und an der Universidad Internacional de Valencia (Master in Komposition und Musikwissenschaft). Seine Werke wurden von Solistinnen wie u. a. Lina Tur Bonet, Damir Bacikin und Theo Nabicht, sowie von Ensembles wie Kammerensemble für Neue Musik KNM Berlin, Ensemble Komboï, Artwork Ensemble, Grup Instrumental Valencià und Taller Sonoro in Deutschland, Spanien und Argentinien aufgeführt.                           



http://gabrielsantander.com
Charlotte Seither (*1965) ist mit ihren Werken auf internationalen Bühnen zu Gast und arbeitet mit Ensembles wie dem BBC Symphony Orchestra London, dem Tschechischen Rundfunksinfonieorchesters oder dem ASKO Kamerkoor Amsterdam. Sie erhielt zahlreiche Preise und Auszeichnungen, darunter den 1. Preis im Internationalen Kompositionswettbewerb "Prager Frühling", den Deutschen Musikautorenpreis (2014) und den Rom-Preis für die Deutsche Akademie Villa Massimo (2009):
www.charlotteseither.de

Susanne Stelzenbach studierte an der Hochschule für Musik „Hanns Eisler“ Berlin. Ihre Erfahrungen als Interpretin zeitgenössischer Musik haben ihre Einstellung zum Komponieren und ihre  Auffassung von Musik entscheidend geprägt. Ihre Werke umfassen elektronische Musik, Kammermusik, Musiktheater, Orchesterwerke und Texte. Sie werden weltweit von namhaften Interpret*innen aufgeführt,  z.B im Rahmen von: Nam-June Paik Hommage, Prugio Arthall Seoul South-Korea (2022), Festival Cluj Modern, Rumänien (2022), Canberra International Music Festival "Bach on the Mountain" Australien (2019), London Ear - Festival of Contemporary Music (2018). Bei Kreuzberg Records erschienen zwei Porträt-CDs: „KUNST" 2012 und „treiben" 2017.  Von 2002 bis 2021 war Susanne Stelzenbach künstlerische Leiterin des 
Festivals für neue Musik und interdisziplinäre Kunstaktionen  "pyramidale"  in Berlin 
Marzahn-Hellersdorf.                                                  www.susanne-stelzenbach.de
www.youtube.com/@susannestelzenbach-compose8611   
Sebastian Stier, geboren 1970 in Köthen/Anhalt, 

erster Kompositionsunterricht bei Günther Eisenhardt, 

Kompositionsstudium bei Paul-Heinz Dittrich und Hanspeter Kyburz in Berlin, 

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

seit 2007 Gesamtwerk bei der Edition Juliane Klein verlegt

2021 Professur für Musiktheorie an der HfM „Hanns Eisler“ Berlin 
                                                                                                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 und künstlerischer Leiter der interdisziplinären Künstlergruppe WEISS Kunstbewegung. Organisation medienübergreifender Gruppenarbeiten (Konzertreihen, Bühnenprojekte, Ausstellungen).

2003 Rompreis. Einjähriger Stipendienaufenthalt in der Deutschen Akademie Villa Massimo Rom.

1990–1994 Kompositionsstudium bei Helmut Lachenmann an der Musikhochschule Stuttgart. Kompositionskurse bei Boguslav Schäffer, Isang Yun und Gottfried Michael Koenig. Intensive Auseinandersetzung mit Werk und der Ästhetik von John Cage.

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 ensemble mosaik Berlin, Minguet Quartett Koeln, Mouse on Mars, Kammerensemble Neue Musik Berlin KNM, Ensemble Apparat Berlin, Ensemble Adapter Berlin, trio accanto Freiburg, Radiosinfonieorchester Stuttgart, ensemble recherche Freiburg, Ensemble Ars Ludi Rom, Deutsches Streichtrio Muenchen, Ensemble Phorminx Frankfurt/M, elole Klaviertrio Dresden, Ensemble LUX_NM Berlin.

Vorträge und Seminare u.a. an der University of Calgary/CAN, Columbia University New York City, Humboldt-Universität Berlin, Universität Potsdam, Hochschule für Musik Hanns-Eisler Berlin, Universität der Künste Berlin, Musikhochschule Karlsruhe.

Stipendien u.a. Internationale Ferienkurse für Neue Musik Darmstadt, Heinrich-Strobel-Stiftung des Südwestrundfunks Freiburg, Künstlerhaus Schloß Wiepersdorf, Herrenhaus Edenkoben, 1.Preis des Kompositionswettbewerbs der Stadt Stuttgart.

          



             www.stefan-streich.de   
Samuel Tramin studierte Klavier und Percussion an der Hochschule für Musik 
Hannover/Konservatorium Osnabrück und der Hochschule für Musik „Hanns Eisler“ Berlin. Neben dem Studium und der beginnenden Tätigkeit als Pianist schrieb er zunächst Musiken für Theaterproduktionen, die zunehmend von Konzertwerken abgelöst wurden.

Für Atonale e.V., eines Kollektivs Berliner Komponisten, organisierte und leitete musikalisch mehrfach Konzertreihen und Festivals, bisher allein fünfmal in Zusammenarbeit mit der der Staatsoper Berlin. Er ist als Komponist, Interpret und Jurymitglied wiederholt Gast verschiedener Institutionen und Festivals Neuer Musik und schreibt häufig im Auftrag renommierter Interpreten Neuer Musik. 
                                




       www.samuel-tramin.com
Andreas Tsiartas ist einer der vier ersten Preisträger des DYCE-Wettbewerbs (Discovering Young Composers of Europe) unter 143 Bewerbungen für sein Werk Pnoé für Kammerensemble, das vom Cikada Ensemble unter der Leitung von Christian Eggen im Osloer Sentralen aufgeführt wurde. Sein Werk Ìérkos (2019/20), das von DYCE in Auftrag gegeben und von Taller Sonoro (in Sevilla, Spanien), Ensemble U: (in Tallinn, Estland), Divertimento Ensemble (in Mailand, Italien) und dem Cikada Ensemble (in Oslo, Norwegen) im November-Dezember 2020 uraufgeführt wurde, erscheint 2021 auf CD beim Label Stradivarius.

Er hat aktiv an renommierten Kompositionskursen wie den Internationalen Ferien-kursen für Neue Musik Darmstadt sowie an einer Reihe von Seminaren, Meister-klassen und Workshops führender Komponisten teilgenommen, darunter Beat Furrer, Rebecca Saunders, Brian Ferneyhough, Matthias Pintscher und Joshua Fineberg. Außerdem leitete er eine Reihe von Kompositionsseminaren und Workshops für führende akademische Einrichtungen, darunter die Europäische Universität Zypern, die Universität Nikosia und die Open University auf Kreta, Griechenland.    



  


                            www.andreastsiartas.net

Xuan Yao, geboren in China, interessiert sich nicht nur für rein musikalische Stücke, sondern auch für gemischte Ausdrucksmethoden, u.a. für die Musik mit Bewegung. Sie probiert beim Komponieren neben der Musik auch weitere Ausdrucksweisen. 

Von 2017-2019 lernte sie Komposition bei Helmut Zapf in Berlin. Seit 2020 studiert sie Komposition bei Professor Johannes Schöllhorn an der Musikhochschule Freiburg. Sie arbeitet mit dem SWR-Symphonieorchester, dem Randspiel-Musikfestival sowie mit der Zeitgenössischen Musik „intersonanzen“ Brandenburgisches Fest der Neuen Musik zusammen. Ihre Werke umfassen Orchester, Ensembles, Duos und Solos. 





     www.facebook.com/xuan.yao.750

Helmut Zapf am 4. März 1956 in Thüringen geboren, studierte  Kirchenmusik. Während dieser Zeit nahm er an den Ferienkursen für Neue Musik in
Gera (Thüringen) teil. Nach dem Studium war er als Kantor an der Stadtkirche in 
Eisenberg tätig. Bis zu dem Beginn seines Meisterschülerstudiums bei Georg Katzer an der Akademie der Künste der DDR in Berlin (1982–1986) entstanden erste autodidaktische Kompositionen, u. a. die Werke Singender Mann für Flöte solo, Brechungen I und II für Flöte und Streichtrio, Klangetüde II für Orchester, Recitativ für Oboe und Streichquartett.
Seit dem Abschluss seiner Meisterschülerzeit arbeitet Helmut Zapf als Komponist in Zepernick (Panketal) bei Berlin. Seit 2015 ist er Mitglied der Akademie der Künste Berlin. 





 
             www.helmutzapf.com
Walter Zimmermann, (geb. 1949) ist ein ungewöhnlich reflektierter Komponist, der sich von antiker Philosophie ebenso wie von Denkern des französischen Strukturalismus hat anregen lassen und dessen Schaffen von extensiven Studien begleitet wird. Er ist zudem einer der besten Kenner der amerikanischen Musik und wurde insbesondere von John Cage und Morton Feldman beeinflusst. Für Zimmermanns umfangreiches Schaffen ist eine alles Auftrumpfende meidende Zurückhaltung charakteristisch. Viele seiner Kompositionen prägen eine lyrische, teilweise asketische Grundhaltung aus. Dabei strebt er eine neue Form der Tonalität jenseits hergebrachter Festlegungen an.
Ausführende
Damir Bacikin  (Trompete)  




www.damirbacikin.com
siehe unter Komposition

Matthias Bauer  ist Kontrabassist und Komponist, welcher in den Bereichen der improvisierten und zeitgenössischen Musik arbeitet. Als Improvisator gab er neben seinem eigenen Solo für Kontrabass und Stimme zahlreiche Konzerte mit international bekannten Musikern. Auf dem Kontrabass hat er eine Vielzahl von Solowerken zeitgenössischer Musik auf und uraufgeführt und arbeitet als Interpret mit verschiedenen Ensembles. 







       www.bauerbass.de

Die Sopranistin Peyee Chen ist ein Allesfresser, wenn es um ihre Auftritte geht. Sie singt Monteverdi mit Laute und Bassgambe genauso gerne wie Bernhard Lang mit Elektronik und E-Bass. Außerdem interessiert sie sich für Vokal- und Kontaktimprovisation, elektronische DIY-Instrumente sowie Installations- und Performance-Kunst.
Als Solistin trat sie in der Philharmonie de Paris, bei der Münchener Biennale, im Pierre Boulez Saal, im Konzerthaus Berlin, beim Huddersfield Contemporary Music Festival, beim Lucerne Festival, beim Adelaide Festival, beim Spitalfields Festival, beim Big Ears Festival, in der Cadogan Hall, in der Hayward Gallery, bei den GEMdays, beim Club Transmediale Festival, beim Louth Contemporary Music Festival, beim Rewire Festival und beim Tête à Tête Opera Festival auf, Uraufführung von Werken, die Komponisten wie Jürg Frey, Aureliano Cattaneo und Ann Cleare für sie geschrieben haben, mit Ensembles wie dem Ensemble intercontemporain, dem    Ensemble Musikfabrik, dem Klangforum Wien, dem Quatuor Bozzini, dem Ensemble Proton Bern, dem Konzerthausorchester Berlin, dem Lucerne Festival Academy    Orchestra, dem Gavin Bryars Ensemble, dem Goeyvaerts Trio, dem Crash Ensemble und Nico and the Navigators                                                   https://peyeechen.com
Mitglied bei cappellA                            




Yoojeong Cheong (Gayageum und Stimme) Kyungbuk National University B.A. Sukmyung Wo-man University M.A. Abschluss des Studiums / Lehrtätigkeit an der Kyungbuk National University, am Ureuk Young Gayageum Ensemble Mitglied des Daegu City Korea Traditional Orchestra
Mitglied im Ensemble Good Mori

Youngpil Choi (Klavier) Keimyung University B.A. und Graduate School of Arts M.A. Arbeitete als Mitglied des Daegu Philharmonic Orchestra / Lehrtätigkeit an der Daegu Arts University, Gimcheon High School of Arts. Mitglied von KOPT

Mitglied im Ensemble Good Mori

Martin Daske,  1962 in Berlin geboren, kompositorische Ausbildung bei

Christian Wolff und Boguslaw Schaeffer. Daske entwickelte neben seinem

„normalen“ kompositorischen Schaffen eine Form dreidimensionaler Notation

("Folianten") und 2010 eine weitere ("Notensetzen"). Zahlreiche Hörspiele und

andere Radioarbeiten, Klanginstallationen, Theater- und Filmmusiken. Seit 1989

einer der beiden künstlerischen Leiter der Konzertreihe "Unerhörte Musik" in

Berlin. Seit 1993 betreibt Daske sein eigenes Produktionsstudio: tribord studio.

Diverse CD-Veröffentlichungen und Preise.                             www.tribordstudio.de
Erik Drescher  (Flöten) Freischaffender Flötist, lebt in Berlin. Schwerpunkt zeitgenössische Musik. Neben ausgeprägter solistischer Tätigkeit, gastierte er in vielen renommierten Ensembles für Neue Musik. Mitglied im Trio Nexus bis 2014.

Arbeiten, darunter zum Teil mehrfach Anregungen zu neuen Werken und Uraufführungen so unterschiedlicher Komponisten und Musiker wie Peter Ablinger, Maryanne Amacher, Antoine Beuger, Axel Dörner, Sabine Ercklentz, Julio Estrada, Dror Feiler, Friedrich Goldmann u.v.a.

Ein Schwerpunkt ist die neuartige Glissandoflöte, wofür zahlreiche Komponisten neue Werke schreiben herausgegeben in „Glissando Flute Collection Erik Drescher“ beim Verlag Neue Musik Berlin. Konzerttätigkeit weltweit. CD und Schallplattenproduktionen bei Wergo, Mode Records, Edition Wandelweiser Records, World Edition, Stradivarius, GOD Records. Musikkurator im Acker Stadt Palast Berlin.

www.erikdrescher.de   

Kai-Uwe Fahnert  (Bariton) 1964 in Leipzig geboren, absolvierte von 1987 bis 1993 ein Gesangsstudium in Leipzig bei Prof. Gerda Schriever. Weiterführenden Unterricht erhielt er bei Prof. Hans-Joachim Beyer und Joachim Vogt.

1990 gab er sein Operndebüt in Dessau, woraufhin er schnell weitere Verträge mit der Schlossoper Rheinsberg, dem Theater Rudolstadt (1991), der Leipziger Kammeroper, dem Goethe Theater Lauchstädt und dem Theater Nordhausen schließen konnte. Freischaffender Sänger seit 1993 mit Engagements in Konzert, Ensembles und Oper

Sein Repertoire reicht von Mozarts Zauberflöte, Cosi fan tutte und Figaro, über die Fledermaus von Strauss, den Freischütz von Weber und Wagners Tannhäuser bis hin zu Rossini, Humperdinck, Bizet, Janácek, Donizetti aber auch zu zeitgenössi-schen Kompositionen.
seit 2012 organisatorische Mitarbeit bei „Vocalconsort Berlin“

Mitglied bei cappellA

Anne Farahani,  geb. Wolf schloss ihr Studium im Hauptfach Mandoline bei Prof. Marga Wilden-Hüsgen und Prof. Caterina Lichtenberg mit dem Konzertexamen an der Musikhochschule Köln ab und ist Preisträgerin vieler internationaler Wettbewerbe sowie vierfache 1. Preisträgerin beim Bundeswettbewerb Jugend musiziert. Konzertreisen führten Sie nach Japan, Italien, Griechenland, Frankreich, in die USA, die Schweiz sowie nach Russland. Sie hat unter anderem mit dem Konzerthaus-orchester Berlin in der der Berliner Philharmonie musiziert.

Von ihr ist die CD „A Gleam in Winter“ mit Werken für Mandoline Solo von japanischen Komponisten bei Trekel Records erschienen.

Seit 2022 arbeitet sie unter dem Künstlernamen ANiON mit elektronischer Musik und hat kürzlich auf dem renommierten Festival “Superbooth” im Mai 2023 das Eröffnungsset  gespielt.
Die Sopranistin Matilde Fratteggiani Bianchi wurde 1993 in Perugia, Italien geboren. Nach einem Studium der Kunstgeschichte wechselte sie zur Gesangsausbildung und studiert nun seit 2016 in Berlin. Ihre Vorliebe für Barockmusik und die historische Aufführungspraxis führten sie zu Meisterkursen und Festivals in Italien, Deutschland und der Schweiz. Auch beschäftigt sie sich regelmäßig mit neuer Musik, Klassikern der Moderne sowie zeitgenössischen Uraufführungen. Als begeisterte Vertreterin der Interaktion zwischen allen Kunstgattungen gastierte sie schon bei Literaturfestivals, Kunstvorträgen, Theateraufführungen und Video-Art.

Karera Fujita  (Sopran)  geboren 1993 in Aichi/Japan, studierte von 2012 bis 2016 Bachelor Gesang an der Hochschule für Musik und bildende Kunst der Aichi-Präfektur in Japan. Während ihres Studiums besuchte sie u.a. das Internationale Musikseminar in Wien bei Prof. Franz Lukasovsky und nahm erfolgreich an mehreren internationalen Wettbewerben teil, u.a. 2015 am 7. Internationalen Vokalmusikwett-bewerb in Tokyo (Förderpreis für StudentInnen) und am 16. Internationalen Musik-wettbewerb Osaka (Espoir-Preis in der Sektion für Vokalmusik). Im April 2016 belegte sie den 5. Platz des 3. Klassischen Musikwettbewerbs in Japan.

Seit 2016 studiert die Sopranistin in Deutschland, zunächst am Hamburger Konservatorium und seit Oktober 2017 an der Musikhochschule Stuttgart, wo sie den Master Neue Musik / Gesang bei Prof. Angelika Luz und seit Oktober 2018 zusätzlich Master Lied bei Prof. Cornelis Witthoefft belegt. Sie konzertiert regelmäßig als Liedsängerin, u.a. 2018 mit einem Brecht-Programm in Japan. Im Mai 2019 hat sie als Mia in der deutschen Erstaufführung des Musiktheaters Simon von Gerhard Stäbler am Schauburg-Theater der Landeshauptstadt München debütiert.

Im Oktober 2022 wurde sie als Interpretin für das Finalisten-Konzert des internationalen Kompositionswettbewerbs „Unique Forms“ eingeladen.

Im Januar in Leipzig und im März in Berlin 2023 spielte sie bei einem politischen Musiktheater „The Eating Show“ von Hang Su.                    www.karera-fujita.com
Die Pianistin Karine Gilanyan war in den vergangenen Jahren sowohl als Solistin, wie auch mit ihren kammermusikalischen Projekten ausgesprochen aktiv. Dabei zeichnet sie nicht nur ihr breites Repertoire und ihre Offenheit für unterschiedlichste musikalische Strömungen, sondern auch ihre große Liebe und Expertise für zeitgenössische Kompositionen aus.
Geboren in Eriwan, Armenien, stammt Karine aus einer Musikerfamilie. Ihren ersten Unterricht an der „Tschaikowski Musikfachschule für begabte Kinder“ schloss sie mit Auszeichnung ab. Im Anschluss studierte sie bei Prof. Igor Jawryan am Staatlichen Konservatorium Eriwan, erhielt dort ihren Magister ebenfalls mit Auszeichnung, wurde für das Konzertexamen ausgewählt und diplomierte schließlich im Jahr 2005 als Solistin. 2004 zur DAAD-Stipendiatin ausgewählt, setzte Karine ihr Studium zudem an der Lübecker Musikhochschule fort, und absolvierte die Klassen von Prof. James Tocco und Prof. Jacob Leuschner. Sie belegte verschiedene Meisterkurse, u. a. auch die von Jeremy Menuhin, Prof. Gustav Rivinius und Prof. Wolfram Rieger. 

Es folgten mehrfache Auszeichnungen bei nationalen wie internationalen Wettbewerben. Bei Festivals wie dem Sommercampus Rostock (Deutschland), dem Pablo Casals Festival (Frankreich), dem Musikfest Perugia (Italien), dem Moderne Musik Festival (Armenien), dem Monbijou Festival (Deutschland), oder dem Komitas Festival (Deutschland) ist Karine ebenso regelmäßig zu Gast, wie sie international in Ungarn, der Schweiz oder Schweden konzertiert. Als Solistin wurde sie von den Armenischen Philharmonikern begleitet und den Solisti di Perugia. Eine enge Zusammenarbeit verbindet sie mit der Kammerakademie Potsdam, mit der sie unter anderem eine Vielzahl von Uraufführungen erarbeitete.

2012 wurde Karine die Komitas Medaille der Republik Armenien verliehen, für ihre Verdienste um die Förderung klassischer armenischer Musik im Ausland.

In den Jahren 2013 und 2014 gestaltetet sie als Künstlerische Leiterin das Komitas Festival in Prötzel (Deutschland).

Karines Lebensmittelpunkt in Berlin. Dort absolviert sie regelmäßig Auftritte am Konzerthaus Berlin, an der Berliner Philharmonie und in der Deutschen Oper Berlin.

Als Dozentin unterrichtet sie an der HfM Hanns Eisler und an der Internationalen 
Musikakademie Berlin. An der Musikakademie Rheinsberg leitet sie unter anderem zusammen mit Prof. Michael Erxleben und Prof. Fritjof Grabner regelmäßig Workshops zur Kammermusik.  



 
      karinegilanyan.de
Megumi Hamaya (Orgel) wurde in Japan geboren und spielte regelmäßig Harmonium beim Gottesdienst in Kyoto/Japan.

Seit ihrem 18. Lebensjahr studierte sie Orgel. Im März 2009 absolvierte sie ein Orgelstudium bei Kimiko Nakayama an der Doshisha-Frauenuniversität im Hauptfach Musik, Orgel. Ab Oktober 2009 studierte sie Orgel an der Staatlichen Hochschule für Musik in Freiburg bei Prof. Helmut Deutsch und hat 2011 ihren "Master of Music" und 2012 ihre "Advanced Studies" erfolgreich abgeschlossen. Seit 2010 spielte sie mehrere Solo-Konzerte in Freiburg und Berlin.

Danach studierte sie an der Universität der Künste in Berlin bei Prof. Leo van Doeselaar und auch bei Prof. Erwin Wiersinga "Konzertexamen". Im Februar 2014 hat sie den ersten Teil ihres Konzertexamens im Berliner Dom in Zusammenarbeit mit Prof. Paolo Crivellaro und im Juli 2014 den zweiten Teil in der Pauluskirche in Zehlendorf mit großen Erfolg abgeschlossen. 2014 hat sie auch als Solistin mit dem Orchester der Berliner Bach-Gesellschaft gespielt. Seit Oktober 2014 studierte sie bei Prof. Leo van Doeselaar den dritten Teil "Konzertexamen", spezialisiert auf Ensemble/Orchester, und im April 2015 hat sie dieses mit großen Erfolg abgeschlossen.

Im Juli 2015 gewann sie den 2. Preis (Flentrop-Preis) des Internationalen Schnitger-Orgelwettbewerbs in Alkmaar/Niederlande. In September 2020 war sie Finalistin des Internationalen Franz Schmidt Orgelwettbewerbs in Wien/Österreich.

Ihr Repertoire umfasst Werke von der Renaissance bis heute.

Seit Juli 2020 ist sie als Kantorin in der Segenskirche Berlin Reinickendorf tätig.

Megumi Hamaya lebt und arbeitet in Berlin.                  http://megumihamaya.com/de
Lillia Keyes (Violoncello) Lillia Keyes wurde in Poughkeepsie, NY, USA geboren. Ersten Cello Unterricht erhielt sie bei Nanette Koch im Alter von sechs Jahren. Nach dem Abschluss des Jungstudiums an der Juilliard School in New York, studierte sie an der Cleveland Institute of Music. Direkt nach dem Bachelor-Studium wurde sie in die Orchesterakademie der Staatskapelle Berlin unter Daniel Barenboim aufgenommen. Ihr Mastersstudium hat sie an der Universität der Künste Berlin bei Prof. Markus Nyikos erfolgreich abgeschlossen. Wichtige Anregungen erhielt Lillia Keyes außerdem vom Friedemann Weigle (Artemis Quartett), Paul Salaff (Cleveland Quartett) und dem Cavani String Quartet. Sie war Stipendiatin der Aspen Music Festival, Schleswig- Holstein Musik Festival und Zermatt Festival und besuchte Meisterkurse bei Gary Hoffman, Prof. Wolfgang-Emanuel Schmidt, Prof. Wolfgang Böttcher, Stephan Braun und Prof. Elena Cheah. Als Gast spielt Lillia Keyes regelmäßig bei dem Ensemble United Berlin, Deutschen Symphonie-Orchester, Ensemble JungeMusik Berlin, Deutschen Kammerorchester Berlin, der Staatskapelle Berlin und Education Projekte der Berliner Philharmonikern. Sie spielt seit vielen Jahren mit Pianistin Andrea Marie Baiocchi als Duo Nuage und arbeitet mit mehreren Film KomponistInnen zusammen u.A. Dascha Dauenhauer, Carsten Nicolai und Fabian Zeidler.






                                             https://lilliakeyes.com
Der südkoreanische Tenor Kyoungloul Kim sammelte er schon als Kind musikalische und künstlerische Erfahrung im Gwangju National Boys & Girls Choir und erhielt Gesangsunterricht am Musikgymnasium seiner Heimatstadt.

2015 kam er zum Gesangsstudium nach Berlin an die Universität der Künste Berlin, studierte im Bachelor bei Prof. Albert Pesendorfer, anschließend, im Master Oper, bei Prof. Robert Gambill und Prof. Elisabeth Werres. 

In diversen Hochschulprojekten, darunter Opern von Monteverdi, Mozart, Purcell, Ravel, Rossini, Eötvös (Hauptpartie des Prior Walter in „Angels in America“) und der deutschen Erstaufführung von Máté Bellas „Frühling, Erwachen“ (Hauptpartie des Moritz Stiefel) war er bereits in Berlin zu erleben. Neben dem Studium trat er als Remendado in Bizets „Carmen“ bei der Jungen Oper Schloss Weikersheim und am Theater Brandenburg als Bastien in Mozarts „Bastien und Bastienne“ in Erscheinung. Im April 2022 konnte er in diversen Partien bei der Uraufführung von Paula Fünfecks Oper „Drachen“ mit dem Preußischen Kammerorchester auf sich aufmerksam machen. Anschließend war er als Lehrbube in der Neuproduktion von Wagners „Die Meistersinger von Nürnberg“ an der Deutschen Oper Berlin engagiert und bei den Opernfestspielen Oper Oder Spree in der Tenorhauptpartie in Händels „Der Triumph von Zeit und Wahrheit“ zu sehen. 

Darüber hinaus ist er regelmäßig als Oratorien-, Konzertsolist und Performer aktiv, zum Beispiel als Sänger bei „Sonic Blossom“ von Lee Mingwei im Rahmen der Berliner Festspiele im Martin Gropius Bau.

2019 war er Stipendiat der Yehuidi Menuhin Initiative Live Music Now Berlin e.V.  Er ist Preisträger des Gesangswettbewerbs der Kammeroper Schloss Rheinsberg 2022. 
Mitglied bei cappellA
Maxim Kolomiiets (Oboe, Englischhorn) 

siehe unter Komposition
Ahrum Lee (Haegeum) Mokwon University B.A. Kyungbuk National University M.A. Abschluss des Studiums / Schülerin der Nr. 1 des koreanischen Nationalschatzes Musikerin / Mitglied des Daegu City Korea Traditional Orchestra
Mitglied im Ensemble Good Mori

Xiaoyu Li  (Sopran)  wurde 1997 in Guangdong, China, geboren. 2012-2015 studierte sie an der Nanhai Arts High School (China), 2015-2019 am Xinghai Conservatory of Music (China), 2020 bis heute studiert sie an der Hochschule für Musik Hanns Eisler (Deutschland) bei Prof. Ewa Wolak. 
2015 wirkte sie in der Oper „La Traviata“ als Zigeunermädchen mit. Und im selben Jahr hat sie an der ganzen Oper „Die Zauberflöte“ an der Hochschule teilgenommen und spielte den ersten Knaben. Im Jahr 2016 sang sie im Opernchor von Verdis großer Oper „Aida“ mit. Im selben Jahr nahm sie am Wettbewerb des Internationalen Musikfestivals in Hongkong teil und gewann die Goldmedaille für herausragende Leistungen in der Gruppe zwischen 16 und 20 Jahre. Im selben Jahr wirkte sie an der groß angelegten symphonischen Dichtung „Unser Sun Yat-Sen“ des Komponisten Li Haiying mit, die in der Sun Yat-Sen Memorial Hall und im National Centre for the Performing Arts in Peking aufgeführt wurde. Und sie wirkte in Beethovens Chor "Missa solemnis" mit. 2017 nahm sie an einer kulturellen Aufführung in Hongkong teil, um den 20. Jahrestag der Rückgabe Hongkongs an China zu feiern. Ein Jahr lang wirkte sie auch an der neuen Originaloper "Marco Polo" des deutschen Komponisten Enjot Schneider in Zusammenarbeit mit dem Guangzhou Grand Orchester mit, die im Guangzhou Grand Theatre und im Beijing Tianqiao Art Centre uraufgeführt wurde und auf Tournee ging. Im Jahr 2018 wurde sie von Professor Nanan Xie eingeladen, als Solistin in einem Konzert aufzutreten. Und im selben Jahr wurde sie eingeladen, die Oper „Turandot“ mit dem Shenzhen Symphony Orchestra in der Shenzhen Symphony Hall aufzuführen. Im Jahr 2019 gründete sie mit ihren Mitschülern den A-cappella-Chor „Alles“, nach seiner Gründung absolvierte der Chor den ersten Auftritt in der Xinghai-Konzerthalle, bei dem sie auch als Sopranistin fungierte. Im Jahr 2020 kam sie nach Deutschland, um in Berlin zu studieren und wurde an der Musikhochschule zugelassen. 2021 gab sie im September ein Konzert als Mitglied der Musikgesellschaft "Chinese Art" in Hamburg. Im selben Jahr nahm sie an einem Meisterkurs von Professor Martin Bruns in Belgien teil. Im Jahr 2022 nahm sie an einem Meisterkurs bei Prof. Britta Schwarz in Tübingen teil. Im selben Jahr nahm sie an einem Meisterkurs bei Prof. Anna Korondi in Berlin teil. Ebenso spielte sie die Tytania in der Oper „Ein Sommernachtstraum“ (Musiktheater-Werkstatt). Und Ende 2022 die Cleopatra in der Oper „Giulio Cesare.“ (Musiktheater-Werkstatt). Im Juni 2023 arbeitet sie in der Masterklasse beim Dirigenten Will Humburg an der Oper „Rigoletto“ als Gilda.

Mitglied bei cappellA

Pedro Matos (Tenor), geboren in Torres Vedras, Portugal, ist ein multidisziplinärer Sänger und Gitarrist, ansässig in Berlin. 2014 schloss er ein Gesangsstudium an der Hochschule für Musik Lissabon bei Prof. Sílvia Mateus ab, sowie ein Studium in klassischer Gitarre im Jahr 2016 an der Universität von Évora bei Prof. Dejan Ivanovitch. Im Jahr darauf zog er nach Berlin, um Gesang weiter zu studieren. Momentan studiert er privat bei Sami Kustaloglu (Stimmbildung), Michael Smallwood und Tim Ribchester (Korrepetition). Seit Oktober 2021 absolviert er zusätzlich einen Masterstudiengang Historischer Gesang bei Yosemeh Adjei an der Hochschule für Musik und Theater “Felix Mendelssohn Bartholdy” Leipzig. In Deutschland und Portugal tritt er als Ensemblesänger mit renommierten Ensembles wie Vocalconsort Berlin, Cantus Thuringia, Officium Ensemble, Chor “Casa da Música” Porto, Lautten Compagney, Capella Angelica, Kammerchor Stuttgart, Vokalensemble sirventes Berlin und Orchester XXI auf. Als Solist spezialisiert er sich im Renaissance- und Barockrepertoire, mit Aufführungen als Eneas (Dido und Eneas, Purcell), Oronte (Alcina, Händel), Damon und Alvar (Les Indes Galantes, Rameau), San Giovanni (La Ressurezione, G.F.Händel) aber auch Basilio/Don Curzio (Die Hochzeit des Figaros, Mozart). Er hat an mehreren Meisterkursen mit Sängern wie Yvonne Minton, Kai Wessel, Geert Berghs und Pierre Mak teilgenommen. Als vielseitiger Musiker und Künstler interessiert sich Pedro für Volksmusik und Originalkompositionen (Barettino Project) und für Fado und portugiesische Musik (Serenata Portuguesa), Beatbox und Tanz. 








www.pedro-matos.com
Mitglied bei cappellA

Antje
Messerschmidt  (Violine)  wurde 1970 in Zeulenroda in Thüringen geboren und stammt aus der klassischen Musiktradition. Mit 6 Jahren begann sie, Geige zu spielen, bald kam das Klavier dazu. Nach Absolvierung einer Spezialschule für Musik studierte sie in Weimar klassische Violine. Schon währenddessen entwickelte sich ihr Interesse an Neuer komponierter Musik und Jazz. Seit 1992 lebt sie in Berlin als 
Musikerin und Lehrerin für Violine, unterrichtet an verschiedenen Musikschulen der Stadt und privat, konzertiert und arbeitet auf verschiedenen musikalischen Gebieten und ist immer dafür offen, sich neue Instrumente zu erschließen. Eine lange Zusammenarbeit verband sie mit dem Komponisten Hermann Keller, dessen neuere Werke für Violine sie uraufführte. Sie spielte im In- und Ausland u.a. mit Indie-Bands wie „Poems for Laila“, im Bereich Jazz mit Musikern wie Jürgen Kupke, Conny Bauer, Lee Konitz. Im Bereich Neue Musik trat sie u.a. bei Festivals wie Musikbiennale Köln, Intersonanzen Potsdam, Randspiele Zerpernick auf
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 
Die Berliner Mezzosopranistin Anna-Luise Oppelt ist als Konzert- und Opernsängerin international tätig. 

Zu Anna-Luise Oppelts vielfältiger Konzerttätigkeit zählen Auftritte bei den Thüringer Bachwochen und dem Festival Güldener Herbst Gotha. 2022 war sie als Alt-Solistin in der Markuspassion von Bach-Boysen mit Musica Poetica in Den Haag und Arnstadt zu hören. 2020 war sie Solistin der Akademie der Bachwoche Stuttgart. 2019 sang sie die Altpartie in einer szenischen Aufführung von Bachs Johannespassion unter der Leitung von Marcus Creed im Radialsystem Berlin. 2018 war sie als Solistin mit der Karajan-Akademie der Berliner Philharmoniker im Kammermusiksaal der Berliner Philharmonie zu erleben. 

Eine enge Zusammenarbeit verbindet sie im Bereich der zeitgenössischen Musik mit der Stiftung St. Matthäus Berlin und der Guardini Stiftung, in deren Förderprogramm #sogehtsauch sie 2020 aufgenommen wurde.

Als Opernsolistin war sie u.a. als 3. Dame in Mozarts Zauberflöte, als Tante Wimpel in Der Vetter aus Dingsda von Künneke sowie als Mrs. Peachum in Brittens Beggar´s Opera zu hören. 2023 stellte sie die Bradamante in Händels Alcina mit dem Ensemble OrQuesta in Hastings/UK dar. Mit der Opera Incognita war sie 2022 in der Partie der Lola in Mascagnis Cavalleria Rusticana in München zu erleben. In der gleichen Spielzeit sang sie Szenen der Waltraute aus Wagners Götterdämmerung sowie der Charlotte aus Massenets Werther mit dem Theater Werkmünchen. 2017 trat sie in der Uraufführung der Oper Trip to the Moon von Andrew Norman unter der Leitung von Sir Simon Rattle mit den Berliner Philharmonikern im Großen Saal der Philharmonie auf. 

Anna-Luise Oppelt ist Stipendiatin des Deutschen Musikrats und von Neustart Kultur. Sie ist Gründerin und Tourenleiterin von Bach by Bike, musikalischen Radwandertouren entlang der Lebensorte J. S. Bachs. Bach by Bike wurde 2021 mit dem internationalen Music Cities Award in der Kategorie Best Use of Music to Drive Tourism und 2022 mit dem OPUS KLASSIK Innovationspreis für Nachhaltigkeit ausgezeichnet. Das Bach by Bike Ensemble trat 2022 u.a. bei den Weserfestspielen, dem MDR-Musiksommer und den Bachfesttagen Köthen auf.

Anna-Luise Oppelt schloss ihr Studium 2018 mit dem Master für Operngesang an der Hochschule für Musik Weimar ab. Ein Studienjahr in Utrecht/Niederlanden sowie Meisterkurse bei Ingeborg Danz, Christa Ludwig, Teresa Berganza, Anke Vondung, Lioba Braun und die Bachakademie Stuttgart ergänzen ihre vielseitige Ausbildung. 

  







www.annaluiseoppelt.com
Maria Madalena Guimarães de Oliveira Martins  (Sopran) Die 1999 geborene Portugiesin begann ihre musikalische Ausbildung bereits mit 11 Jahren am „Instituto Gregoriano de Lisboa" in den Fächern Klavier und Gesang. Anschließend studierte sie Gesang an der „Universidade de Aveiro" bei Professorin Isabel Alcobia. Seit 2020 studiert Madalena Oliveira Martins an der Hochschule für Musik „Hanns Eisler" bei Professorin Ewa Wolak. Sie ist mehrfache Preisträgerin zahlreicher internationale Wettbewerbe und absolvierte Gesangs-Meister-kurse in denen sie mit Thomas Quasthoff, Anna Samuil und Ulrich Messthaler gearbeitet hat.
Mitglied bei cappellA
Christine Paté, (Akkordeon) in Lyon geboren, erhielt neben Ihrem Klavier- und 
Violinenunterricht am „Conservatoire National“ ihrer Heimatstadt eine umfassende musikalische Ausbildung. 
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“. Christine Paté konzertiert international solistisch sowie als Kammermusikerin in den unterschiedlichsten Besetzungen. 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 hundert Uraufführungen erklingen.









www.klariac.com
Kerstin Petersen ist freischaffende Organistin. Sie lebt in Hamburg und konzertiert international als Solistin. Ihre besondere Vorliebe gilt dem Repertoire des 20. und 21. Jahrhunderts. Außerdem ist sie Spezialistin für Pedalsoli, Werke jüdischer und verfemter Komponist*innen. Kerstin Petersen ist Widmungsträgerin zahlreicher Orgelwerke und tritt regelmäßig mit Uraufführungen solo - ensemble - sinfonisch auf. Als Interpretin und Ideengeberin erschließt sie neue Facetten und Spielweisen der 
“Königin der Instrumente”.                                                    www.kerstin-petersen.org

Caleb Salgado (Kontrabass) nordamerikanischer Komponist und Produzent, lebt in Berlin. Er wurde als Kontrabassist in klassischer Musik, Jazz sowie elektroakustischer Komposition ausgebildet. In den letzten Jahren verschob sich der Fokus von rein akustischen Idiomen hin zu Veröffentlichungen und Aufführungen elektroakustischer Solokompositionen unter dem Namen Perfect Deleted Futures. Das jüngste Werk bewegt sich zwischen Momenten der Musique Concrète, kybernetischen Kompositionen, Post-Techno-Texturen, Neo-Mittelalterlichem und der Strenge von Industrial- und Minimal-Musik. Demnächst erscheint eine selbstbetitelte EP, bestehend aus einer 21-minütigen elektroakustischen Suite mit ausgedehnten Kontrabasszonen zwischen komponierter und improvisierter Komposition mit psychoakustischen     Texturen.  






               ww.calebsalgado.com
Nikolaus Schlierf, (Viola) Aufgewachsen im bayerischen Wald, erzogen bei den Regensburger Domspatzen, beschäftigt sich gern mit Musik aus allen Jahrhunderten. Mit Stimme , verschiedenen Violen (Barock, Klassik, Carbon), einem mittelalterlichen Dudelsack, vielen Flöten, Maultrommel etc. ist Nikolaus stets auf Klangreisen:
Viola Studium in Nürnberg, Frankfurt und Freiburg, Basel bei H. Kohlhase, J. Heyer, J.Lüthy ,Garth Knox und Walter Levin.
1995 bis 2006 Solobratscher beim Ensemble Resonanz, 2006 bis 2021 im SonarQuartett Berlin, Seit 2005 Mitglied bei Ostravska Banda 
Kammermusik Partner sind Andrew Digby Posaune, R.M.Santorsa Guitarre, Kelly Watson Woelffer Flöte, Theo Nabicht KBKlarinette, Biliana Voutchkova Violine
Gern gesehener Gast bei allen Berliner Ensembles für zeitgenössische Musik (KNM Berlin, Ensemble Mosaik, Adapter Ensemble, Trickster Orchestra, Asian Art Ensemble, LuxNM...) 
Bei der Barockformation Il Giratempo bin ich seit Sommer 2016 dabei.
2001 Uraufführung des Requiem für Viola Solo (B.Guckelsberger) beim Fringe Festival in Edinburgh 
2003 Erster Preisträger des Hanns Eisler Wettbewerbs für Interpretation zusammen mit M. Schlabes Trompete und H.Koloska Fagott    
Seit 2000 lebe ich in Berlin. Als Dozent bin ich bis jetzt nur im „Osten“ unterwegs beim Cohar Orchester Gjumri (Armenien), an der Musikhochschule Almaty (Kasachstan) und im Gesellschaftshaus Magdeburg.                https://nikolaus-schlierf.rocks 
Der Bariton Carlo Zaccaria Schmitz studiert derzeit er an der Hochschule für Musik Hanns-Eisler Berlin bei Prof. Britta Schwarz und zuvor bei Prof. Arnold Bezuyen und Prof. Martin Bruns. Ersten Gesangsunterricht erhielt er bei Hans-Joachim Straub.
2022 gab Carlo sein Debüt an der Deutschen Oper Berlin sowie bei der Münchener Biennale in der Uraufführung von Bernhard Ganders Oper „Lieder von Vertreibung und Nimmerwiederkehr“. In der Spielzeit 2021/22 war er Akademist beim Rundfunkchor Berlin, wo er seitdem als Aushilfe tätig ist. In der Spielzeit 22/23 ist er Akademist des RIAS Kammerchor Studios.
An der Hochschule tritt er regelmäßig mit Ensembles wie dem Kammerchor der Hochschule und solistisch bei Musiktheater Projekten auf, darunter eine Opernproduktion von Ravels „L’enfant et les sortilèges“ (Die Standuhr/Die Katze) und eine Musiktheaterwerkstatt von Händels „Giulio Cesare in Egitto“ (Achilles).
Carlo ist Stipendiat der Giovanni Omodeo Stiftung, der Keller-Budenberg Stiftung und Preisträger des 31. Internationalen Gesangswettbewerb der Kammeroper Schloss Rheinsberg.

Mitglied bei cappellA     


  

www.carloschmitzbaritone.de
Martin Schneuing  Studium Klavier und Percussion an der Hochschule für Musik Hannover/Konservatorium Osnabrück und der Hochschule für Musik „Hanns Eisler“ Berlin. Neben dem Studium und der beginnenden Tätigkeit als Pianist schrieb er zunächst Musiken für Theaterproduktionen, die zunehmend von Konzertwerken abgelöst wurden.

Für Atonale e.V., eines Kollektivs Berliner Komponisten, organisierte und leitete ermusikalisch mehrfach Konzertreihen und Festivals, bisher allein fünfmal in Zusammenarbeit mit der der Staatsoper Berlin. Er ist als Komponist, Interpret und Jurymitglied wiederholt Gast verschiedener Institutionen und Festivals Neuer Musik und schreibt häufig im Auftrag renommierter Interpreten Neuer Musik.

Die Berliner Mezzosopranistin Anna Schors kombiniert ein Herz für klassische Klänge mit einem Kopf für künstlerische Experimente. Auf dem Festival Aix-en-Provence entwickelte sie die Straßen-Performance Opéra De-Ci De-Là , trat an der Staatsoper Berlin als Gastsolistin in einer modernen Oper von Claude Vivier auf und war an der Deutschen Oper Berlin in zwei Uraufführungen zu erleben. Sie ist Mitglied des 1781 Collective für innovative und interdisziplinäre Konzertformate. Sie veran-staltet Gesprächskonzerte mit bisher unveröffentlichtem Liedrepertoire u.a. für das Robert-Schuman-Haus, das Heinrich-Heine-Institut und der Carl-Löwe-Gesellschaft. Seit kurzem co-produziert sie den Kunstlied-Podcast “Ein like für Clara – musika-lische Widmungen an Clara Schumann“ und ist Co-Moderatorin des Podcasts Musikgespräch.
Ihre Gesangsausbildung absolvierte Anna an der Hochschule für Musik Hanns Eisler und der Universität der Künste in Berlin. Sie ergänzt ihr vielseitiges künstlerisches Profil als freiberufliche Autorin mit Schwerpunkt auf Musikjournalismus. So schreibt sie unter anderem für die Magazine Crescendo, VAN, Opernwelt und die TAZ.

Mitglied bei cappellA  





www.annaschors.com
Nadezda Tseluykina (Klavier)  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, z.B. Bregenzer Festspiele.
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" 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, Eres Holz, Georg Katzer, Johannes Boris Borowski, Beat Furrer Chaya Czernowin, (u.a Ensemble JungeMusik und Ensemble KNM Berlin bei Festivals wie Klangwerkstatt Berlin, Wittener Tage für neue Kammermusik, Randspiele Zepernick), darunter zahlreiche Ur- und Erstaufführungen. 

Kateryna Vashchenko (Violine)  wurde 2003 in Kiew, Ukraine, geboren. Im Alter von vier Jahren begann sie mit dem Geigenspiel an der Kiewer Musikschule, 2022 machte sie ihren Abschluss an der Reinhold Gliere Musikhochschule (Prof. Vadim Kozin). Außerdem verbesserte sie ihre professionellen Fähigkeiten durch die Teilnahme an Meisterkursen und Akademien in der Ukraine, Polen, Deutschland, Italien und Frankreich. Derzeit ist Kateryna Studentin an der Universität der Künste Berlin in der Klasse von Prof. Mo Yi. 

Während ihres Studiums nahm Kateryna an vielen Wettbewerben in der Ukraine und im Ausland teil und spielte mit Orchestern wie dem Nationalen Symphonieorchester der Ukraine, dem Kiewer Symphonieorchester, dem Akademischen Symphonie-orchester Tschernihiw, dem Orchester der Staatlichen Akademischen Oper und des Balletttheaters Charkiw und dem Kammerorchester Mantua. Heute ist Kateryna als Solistin tätig und wirkt in Kammerensembles und Orchestern mit.

Patrick Vogel (Tenor) studierte Gesang bei Snezana Brzakovic und Roman Trekel an der HfM »Hanns Eisler« in Berlin. Er gehört dem Ensemble der Oper Leipzig an, wo er u.a. als Leander (»Die Maskerade«) und als Erik (»Der fliegende Holländer«) sowie als Alfredo (»La traviata«) debütiert. Weitere Partien an der Oper Leipzig umfassen zudem Narraboth (»Salome«), der Prinz (»Rusalka«), Tamino (»Die Zauberflöte«), Pang (»Turandot«), Nick (»La fanciulla del West«), Graf Elemer (»Arabella«) und Hans (»Die verkaufte Braut«). Gastauftritte führten ihn mit dem »Lied von der Erde« u.a. an die Hamburgische Staatsoper. 2019 gab er sein Debüt bei den Salzburger Osterfestspielen als Ulrich Eißlinger (»Die Meistersinger«) unter Christian Thielemann. Bei den Salzburger Sommerfestspielen war er zu hören. Als Victor de St. Auban (»Santa Chiara«) debütierte Patrick Vogel am Staatstheater Meiningen. An der Semperoper war er bereits als Graf Elemer sowie als Walther von der Vogelweide (»Tannhäuser«) zu Gast. Mitglied bei cappellA

Die Saxophonistin und Saxophonpädagogin Irina Yudaeva lebt und arbeitet in Berlin und gestaltet mit ihren Kammermusikensembles deutschlandweit Konzerte. Ihr musikalischer Schwerpunkt liegt dabei auf der Musik des 19. und 20. Jahrhunderts, aber auch die Arbeit mit Komponisten und die Uraufführung zeitgenössischer Werke stehen im Fokus ihrer Arbeit. Als Diplom-Instrumentalpädagogin gibt sie ihr Wissen an Musikschulen in Berlin und Brandendenburg weiter und leitet den jährlich stattfindenden Klassik-Saxophon-Workshop im Eichsfeld.
1991 in St. Petersburg, Russland, geboren und mit fünf Jahren nach Deutschland umgesiedelt, begann sie mit dem Saxophonspiel bei Thomas Zander an der Musikschule in Hannover und erzielte daraufhin beim Bundeswettbewerb „Jugend Musiziert“ in den Jahren 2009 und 2010 einen 2. Preis. Es folgte das Förderstipendium „Note um Note“ der Sparda-Bank Hannover-Stiftung und eine CD-Aufnahme im NDR Sendesaal. 2010 spielte sie das Saxophonkonzert von Alexander Glazounov mit dem Jungen Sinfonieorchester Hannover.
​2011-2016 studierte sie an der Universität der Künste Berlin in der pädagogischen Ausbildung (Abschluss mit Diplom) und in der künstlerischen Ausbildung (Abschluss mit Bachelor) bei Johannes Ernst und war Stipendiatin des Vereins „Yehudi Menuhin – Live Music Now“. 2012 folgte ein 2. Preis beim Alice-Samter-Kammermusikwettbewerb mit dem Lumex-Quartett. 2013 wurde sie Semifinalistin des internationalen Saxophonwettbewerbs in Odessa.
2016-2019 absolvierte sie an der Hochschule für Musik, Theater und Medien Hannover den künstlerisch-pädagogischen Master bei Jan Schulte-Bunert. 2019 wurde sie Preisträgerin des internationalen Wettbewerbs in Chieri in der Kategorie Kammermusik.
Irina Yudaeva vertiefte ihre Instrumentalkenntnisse bei nationalen und internationalen Meisterkursen, u. a. bei Daniel Gauthier, Gilles Tressos, Masataka Hirano, Koryun Asatryan, Jean-Denis Michat, Christian Wirth, dem Habanera Quartett und dem Rascher Quartett. Sie spielte in unterschiedlichen Orchesterprojekten und Kammermusikformationen mit wie dem Adumá Saxophonquartett, dem c/o chamber orchestra, der Jungen Kammerphilharmonie Berlin, der Jungen Norddeutschen Philharmonie und dem Berliner Ensemble für zeitgenössische Musik "work in progress".        

 www.irina-yudaeva.de
Der Akkordeonist Roman Yusipey wurde in der ukrainischen Stadt Kherson geboren. Er studierte an der Nationalen Musikakademie in Kiew, Hannoversche Hochschule für Musik, Folkwang Universität der Künste in Essen und Hochschule für Musik und Tanz Köln. 

Neben der Ukraine und Deutschland, gab Roman Yusipey Konzerte in Frankreich, Polen, Niederlanden, Belgien, Litauen, Schweiz, Kasachstan, Malta, Italien und in Japan. In 2013 war er als Gastprofessor bei Kasachische Nationalkonservatorium in Almaty eingeladen. In 2015 hat Roman Yusipey eine CD „For every city – Ukrainische Musik des 21. Jahrhunderts für Akkordeon“ aufgenommen. Als Solist gab Roman Yusipey über 70 Konzerte mit Kammer- und Sinfonieorchestern. In reger Zusammenarbeit mit zahlreichen zeitgenössischen Komponisten, wie Sofia Gubaidulina, Giya Kancheli, Helmut Zapf, Victoria Poleva, Dmitri Kourliandski, Oleksandr Schetynskyj war er Interpret der Uraufführungen ihrer Werke.

Ensembles
cappellA (Gesangsoktett, 2 Solistenquartette)

.... das Ensemble fand sich für dieses Projekt über den Kurs Neue Gesangsmusik Korondi/Schneuing der Hochschule "Hanns Eisler" zusammen.  Zum Teil aus Studenten*innen und ehemaligen Student*innen des Kurses, zum Teil aus frei arbeitenden Sänger*innen. Einstudierung und Leitung übernahm Martin Schneuing
Mitglieder: 

Maria Madalena Guimarães de Oliveira Martins - Sopran,  Xiaoyu Li - Sopran, 
Matilde Fratteggiani Bianchi - Sopran
Anna Schors - Mezzosopran, Peyee Chen - Mezzosopran, 
Kyoungloul Kim - Tenor, Pedro Matos - Tenor, Patrick Vogel - Tenor
Kai-Uwe Fahnert - Bariton,  Carlo Schmitz - Bariton
Good Mori Ensemble Daegu

Die koreanische Variante des Wortes 'Good' bezieht sich auf eine traditionell schamanische Zeremonie der koreanischenKultur. 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 dasGayageum (koreanische Wölbbrettzither) und das Haegeum (zweisaitige koreanische Röhrenspießgeige) und das Daegeum (koreanische Bambus Flöte). Das 2007 vonEunsil 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 ihrem geheimnisvoll koreanischen und guten Rhythmus wird das Ensemble Good Mori sicher auch die Zuhörer in der Schweiz und in Deutschland begeistern.
Mitglieder: 

Yoojeong Cheong (Gayageum und Stimme) 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

Youngpil Choi (Klavier) Keimyung University B.A. and Graduate School of Arts M.A. Worked as member of Daegu Philharmonic Orchestra Present / Teaching at Daegu Arts University, Gimcheon High School of Arts. Member of KOPT
Künstler der Ausstellung
Günter Blendiger, geboren1945 in Meuselwitz, Maler und Grafiker.

Bereits während seiner Schulzeit in Meuselwitz besuchte Günter Blendinger einen Zirkel für künstlerisches Volksschaffen, wo bereits die Grundlagen für seine spätere künstlerische Tätigkeit geschaffen wurden. Auch in der Zeit seiner Ausbildung als Maschinenbauer 1961 bis 1963 und als Berufskraftfahrer 1966 nahm er an einem Zeichenzirkel im Berliner Haus der jungen Talente teil. Dieses Engagement setzte er im Grafik-Zentrum-Pankow fort, dessen Leiter er nach dem Studium wurde.

Angeregt von ersten künstlerischen Erfolgen absolvierte Günter Blendinger von 1969 bis 1974 ein Kunststudium an der Kunsthochschule Berlin-Weißensee, Fachrichtung Grafik. Sein Lehrer war dort zunächst Arno Mohr, später auch Werner Klemke und Axel Bertram. Das Diplom schloss er mit einer Reihe von Plakaten ab.

Nach dem Studium wurde er 1974 Mitglied im Verband Bildender Künstler der DDR, Sektion Malerei und Grafik und blieb es bis zur Auflösung des Verbandes 1991. Seitdem arbeitet er freiberuflich in Berlin und Zepernick.

Studienreisen führten ihn u. a. nach Rumänien, Bulgarien, in die Sowjetunion, später nach Frankreich, Spanien und immer wieder nach Italien in die Toskana.

aus Wikipedia
Die Texte zu den Kompositionen und die Biographien stammen von den Komponisten oder Interpreten selbst.
Sie mussten teilweise minimal geändert werden. 
Dies geschah ohne den Sinn zu verändern oder zu entstellen.

Bei fremden Texten sind die Verfasser genannt.

Fremdsprachige Texte wurden übersetzt mit   www.DeepL.com/Translator 

Immer mehr Musiker schreiben keine Werkkommentare, denn:
Schreiben über Musik ist wie Tanzen über Bücher  (Laurie Anderson)

Klaus Schmidt / Helmut Zapf

-----------------------------------------------------------------------------------------------------
Eintrittspreise 
Eintritt frei!

Spenden für die Deckung der Kosten des Festivals werden erbeten.

 

Gerne auch auf unser Konto:
KKVA Barnim: IBAN DE48 5206 0410 0003 9017 42
Verwendungszweck: Konzertreihe Zepernick
Spendenbescheinigungen werden auf  Wunsch ausgestellt

Die Randspiele sind eine Veranstaltung der evangelischen Kirchengemeinde Zepernick.
Wir danken den privaten Spendern und nicht zuletzt den Institutionen und Stiftungen:

Land Brandenburg MWFK     

Landkreis Barnim       
 Gemeinde Panketal

Kulturstiftung der Sparkasse Barnim   

private Sponsoren
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Eintritt frei!

Spenden für die Deckung der Kosten 
des Festivals werden erbeten.

