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The aesthetic influence of cross-sensory 
correspondences can also be linked to futurism. At 
the beginning of the 20th century, Marinetti wrote 
the Futurist Manifesto³ in which he rejected all 
sorts of static art and cultural institutions, such as 
museums or libraries. Instead, he glorified progress, 
innovation and originality. Painters, such as 
Russolo and Carrà wrote the Technical Manifesto 
of the futurist painters in 1913, in which Carrà 
speaks specifically about a combination of different 
senses in artwork: hearing (sound, noise), sight 
(colour) and smell. According to him, futurist 
artworks should have all the senses implemented 
in an interactive synaesthetic experience.

In the mid-1970s, the English painter David 
Hockney started working on a series of stage 
designs for the Metropolitan Opera of New York, 
including sets for such works as Mozart’s The 
Magic Flute and Puccini’s Turandot. He claimed 
that when he listened to the music, objects were 
somehow painted automatically, and he actually 
painted his synaesthetic sensations evoked by the 
music of each piece.

In literature and writing in general, synaesthesia 
describes such metaphors as those found in texts 
by Gogol, who was likely the first to use vivid 
coloured descriptions of imagery––such as “the 
sky could be pale green at sunrise”––instead of 
classical ones that literally depict the external 
world (“the sky is blue”, “the clouds are grey,” or 

“the dawn is red”). On the other hand, the Russian-
American writer and scientist Vladimir Nabokov 
did not use his synaesthesia (grapheme-colour) 
metaphorically, but rather literally and autobio
graphically. For example, in the novel The Defense4 
he describes a character who was a writer unable 
to complete a novel because he was so fascinated 
by the letters having colours. Many of Nabokov’s 
characters had a reminiscence of synaesthesia. He 
also made a distinction between letters of different 
languages due to pronunciation. The English a 
had a different colour than the French a. In his 
novel Pnin (1957) he used 238 different terms to 
describe colour from amber to yellow, such as 
amber brown, cadmium red, mahogany mauve, 
etc.

As already mentioned, experiences similar to 
synaesthetic sensations can be caused by the 
consumption of drugs, such as LSD. LSD was 
first used during the 1940s, and gained popularity 
in the late 1960s due to the counterculture move
ment. The counterculture movement, developed 
in the United States, opposed the war in Vietnam, 
race discrimination, and struggled for women’s 

As already mentioned synaesthesia has also been 
connected to the terms such as Gesamtkunstwerk 
(total artwork) or psychedelic rock. Wagner used the 
former term to describe visual, auditory or other 
sensory elements that go into creating one Gestalt 
experience. For him opera was a combination of 
music, theatre and visual arts. Similarly, the artistic 
group Der Blaue Reiter, founded in 1911 by 
Kandinsky and Franz Marc in Munich, executed 
the first synaesthetic experiments on a group of 
painters, composers and dancers, including such 
artists as Münter and Klee. The concept of the 
group was based on the unification of the arts by 
means of Gesamtkunstwerk, as well as freedom of 
expression and spirituality. Wassily Kandinsky was 
believed to have colour-to-sound and colour-to-
smell synaesthesia. His wife claimed that he 
distinguished a particular smell and sound for 
each colour. He associated specific sounds with 
different colours, which he analytically described 
in his book “Concerning the spiritual in Art”². For 
example, bright blue had the sound of a pipe, dark 
blue the sound of a violoncello, and very dark blue 
the sound of a contrabass or organ. He was also 
involved in projects that combined more than one 
art form. For example, in 1909 he started working 
on 4 stage compositions (Bühnenkompositionen) 
that involved colour, movement and singing. Here 
the focus leans on the stage material and not on 
the narrated story. These stage compositions were 
based on 4 main criteria: (1) the stage elements 
(material), (2) the use and the alteration of the 
material (usage), (3) the spatial and temporal 
planning of the material (organisation), and (4) 
the relation between the materials (relation). For 
these pieces Kandinsky worked with composer 
Thomas von Hartmann and the choreographer 
Alexander Sacharoff. Kandinsky took over the 
direction and the script. The first stage composition 
was originally named Bühnenkomposition I Riesen 
but after some years of editing Kandinsky named 
it Der Gelbe Klang, the only published piece of 
these compositions. The other three formed the 
second stage composition which was named 
Violett. Unfortunately, these works were never 
performed due to the World War I. Later, in 1928, 
he participated in an audiovisual representation of 
Mussorgsky’s Pictures at an Exhibition for which 
he painted 16 pictures in an abstract form, based 
on the music. 

piano should be in the centre of the stage. Light 
spots and the projection areas were positioned 
behind the piano. The device area should be 
positioned behind the seated audience and 
included the main plate cameras (4 in total) and 
the mixing table. In his concerts László played 
music from Chopin, Rachmaninoff or Skrjabin 
but he also composed three pieces especially for 
the Farblichklavier: Präludien (Op. 10), Träume 
(Op. 9) and Sonatina (Op. 11). He added 5 new 
systems to the piano score for the part of the 
cameras and the light spots and introduced new 
symbols for controlling the intensity and the 
direction of the light. 

Other composers who were inspired by the 
phenomenon of synaesthesia are Nikolai Rimsky-
Korsakov, Olivier Messiaen, and György Ligeti, 
all of whom are thought to have been synaesthetes. 
Olivier Messiaen used seven modes of limited 
transposition for his compositions. He associated 
these modes with colours, which gave him the 
variety needed to play with harmonies of colour 
and music. According to Messiaen (Bernard, 
1986), three types of induced colours exist: a) 
monochromatic, in which the experience consists 
of one colour, b) a mix of two colours, in which 
they are mixed, or blurred, with each other, and c) 
a mix of more than two colours, which overlap 
with each other in different forms, such as stripes 
or flickers. During his composition classes in Paris, 
Messiaen used the connections between music 
and colour to analyze orchestral works, including 
Debussy’s Pelléas et Mélisande. For example, he 
used colours––such as grey-violet for warmness or 
orange-blue for coolness––to describe the chords 
of the orchestral work. 

György Ligeti had also expressed his affect to 
synaesthetic perception. In an interview (Griffiths, 
1983), he claimed that he associates sounds with 
colours and shapes. He associates major chords to 
red or pink colour and minor chords to green and 
brown colour, but these associations are not based 
on the pitch of the sound but rather on the name 
of chord. For example, C minor is a rusty red-
brown colour and D minor is brown because of 
the letters C and D. Additionally he explains that 
numbers also have colours; 1 is steely grey, 2 is 
orange, 5 is green. However, Ligeti did not explain 
whether he used his associations in order to create 
music or not.

radiate the light behind the orchestra on the stage. 
Responsible for the light design of the performance 
of the work in New York in 1915 was engineer 
Preston Millar who with the years improved the 
device and named it Chromola. Skrjabin added in 
the score a new system to notate exactly the light 
that had to be projected during the concert. The 
part of Luce was noted with an upper and a lower 
voice in the treble clef. The upper voice referred to 
the light projected on the background of the stage 
and created an atmosphere in the concert hall 
whereas the lower voice referred to light spots 
which were placed on the stage and were projected 
above the orchestra. The intensity of the colours 
was dependent on the dynamics of the piece. 

In the same period Thomas Wilfred constructed 
the Clavilux, a mechanical invention for the 
performance of Lumia, a term that Wilfred used 
for visual music. The device consisted of 6 
projectors whose intensity was controlled through 
mixer sliders. Additionally with the use of different 
filters it was possible to project geometrical objects 
in motion. 

Another attempt of combining colour and music 
was the work of the Hungarian pianist and 
composer Alexander László. In 1925 László 
published the book “Die Farblichtmusik” in which 
he explained the unlimited possibilities of 
coloured-music and recorded in detail his concept 
of coloured-music performance. He included 
tables with detailed correspondences between 
colour and sound. Based on the Ostwald’s colour 
system, he made correspondences between major/
minor as well as irregular chords and colours 
according to his preferences. László believed that 
coloured light could enrich the music performance 
and its role could be just as equally important as 
the role of music. For his concept he used the 
Farblichtklavier (colour light piano) a complicated 
set-up for the concert hall including projectors, 
light spots and numerous projection areas. For the 
projection, plate folding cameras (Type Heag III) 
were used which were specially configured in 
order to add different visual effects in the 
ornaments projected, such as fire-, cloud- or 
smoke-like motion. All devices used for the 
performance were connected to a mixing table. 
The mixing table was designed to that a person 
could control all possible effects and dynamics by 
using different sliders. In his book László gives 
specific instructions how the devices should be 
positioned in the concert hall. The concert hall 
was divided into three main parts: the stage, the 
area for the audience and the device area. The 
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Synaesthesia is a rare phenomenon, an 
involuntary process in which a stimulus not only 
stimulates the appropriate sense, but also 
stimulates another modality at the same time. 
However, there are synaesthetic-like phenomena 
which are labelled either as cross-modal 
correspondences, or as intermodal analogies, 
which are reported often by the common 
population. Therefore the term has been used 
either literally to describe involuntary cross-modal 
interactions or metaphorically to describe different 
forms of artistic entity. In the 20th century most 
of the artistic movements, such as Expressionism, 
Futurism, Dadaism or Surrealism, expanded the 
boundaries in music, painting, architecture, drama 
and poetry, by combining different media. Artists 
developed new aesthetics and created conditions 
for a multi-dimensional autonomy, resembling 
synaesthetic experiences and opening new 
frontiers to the artistic experience. 

1	� www.daysyn.com/Types-of-Syn.html  
(Stand: Mai 2015)

2	� The book was first published in 1911

3	� Published in the Italian newspaper Gazzetta 
dell’Emilia in Bologna on 5th of February 1909.

4	� The book was ppublished in Russian in 1930  
and in English in 1964.

rights and experimentation. LSD was mostly used 
to enhance psychedelic experiences and the 
feeling of freedom of expression of the individual. 
The latter had a great impact on artistic work of 
this period, especially on music. The term psyche
delic rock was first used to describe rock music 
which replicated the effects of LSD consumption 
and other hallucinogenic drugs. Most common 
characteristics of this genre were the usage of 
electric guitars with wah wah or fuzz effects, as 
well as studio techniques that included backward 
tapes, phase, and delay effects. The best known 
groups of that period, famous for their psychedelic 
sound, were, among others, the Jimmy Hendrix 
Experience and Pink Floyd. With the illegalization 
of LSD in 1966, Pink Floyd turned to a more 
progressive rock sound, integrating into their live 
performances more audiovisual materials, such as 
videos, flashes or slides. They were featured 
among other musicians, poets and artists in the 
multi-artist event “The 14 Hour Technicolour 
Dream” held in London in 1967. At the time the 
band was known for their long live improvisational 
audio-visual pieces, which resembled psychedelic 
experiences. Over the years they incorporated 
into their concerts laser shows, as well as balloon 
figures (ex: a huge pig used during The Animals 
tour) which floated above the audience. Other 
groups, such as Genesis, assimilated theatrical 
elements into their concerts using extravagant 
costumes and stage sets. Psychedelic and 
progressive rock was inspired by the phenomenon 
of synaesthesia, induced by drugs, which lead to a 
unique multi-dimensional experience for the 
audience, combining sound and visuals in a new 
way.
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In the section of his well known harmony manual 
covering the influence of overtones on the 
construction of chords, Persichetti suggests an 
approach or creating what he refers to as “resonant 
harmony”. He suggests that by reinforcing the 3rd 
and 5th partials of the root note of a chord 
following octave spacing that mimics the overtone 
series, one can create more resonant harmonies 
than if they were to reinforce the weaker, higher 
partials from the same series. He also indicates 
that reinforcing the 7th 11th, 13th and 14th 
partials is “not wholly practicable” since they are 
not available in the tempered scale, although this 
is less of a concern for composers today than it 
was in 1961 for a variety of reasons. Let’s just say 
for argument’s sake we take a small wooden figure 
of Siddh-artha Gautama1, hollow it out and rig it 
up with 5 strings and a finger board and tune 
them to C2 G2 E3 B3 and G#42 (according to 12-
TET). We could then take this “effigy violin” and 
sustain a chord on the open strings to an audience 
of Therevadian bhikkhus and assume everyone in 
the group could confirm that they experienced a 
resonance of some kind. Perhaps even a resonant 
resonance as per Pesichetti’s recommendations. 
But would it resonate with them personally? What 
is this resonant harmony he is speaking of actually? 
Is resonance in the sense that he uses it here 
descriptive of a purely acoustic phenomenon or is 

Persicheti starting to indicate a personal preference 
for particular tone combinations? What if the 
statue were changed to a small effigy of Jesus 
Christ, or the audience to a group of Japanese uni
versity students? Or if the audio of this resonance 
was reinterpreted via spectral analysis and 
algorithmic composition, as the harmonic basis 
for a sax quartet in the harmonic and rhythmic 
style of a popular Finnish black metal group? 
What if instead the pitches from this same spectral 
analysis collections were used to compose a four 
voice setting of a chorale in the style of Johann 
Sebastian Bach to be performed by the Ntaria 
Ladies Choir of Hermannsburg to a group of 
World War II veterans from Sydney, Australia? Or 
we somehow used the same analysis collection to 
determine the key signature of a Venda female ini
tiation song3, with the resultant music performed 
on synthesisers from a sequencer to an audience 
made up of both Venda people and Mahayana 
bhikkhinis? Of course these dramatic changes in 
compositional approach would alter this resonance 
in the acoustic sense alluded to by Persichetti, and 
the spectra produced would be vastly different 
from his original example, but would any of these 
hypothetical audiences assess these changes to the 
instrumentation and orchestration purely through 
their listening, or would this take a back seat to the 
heavily contrasting and evocative connotations 
that these changes could evoke? How do we test 
for the potency of this highly variable category of 

“personal resonance” and how can we expect to 
produce algorithmic music compositions that 
resonate with humans on this level, when this 
essential factor is often allowed to be left up to 
random processes, or mimetically implemented? I 
propose that even if our hypothetical effigy violin 
were just a regular violin, this process would still 
be at play unless the audience were somehow 
acousmaticially isolated from the sound source to 
the extent that they could not identify its origin, a 
situation that is becoming less common in our 
media driven environment.

BENEDICT ERIS CAREY

From Mimetic to  
Memetic Spectralism –  
A model for composing  
with cultural resonances

“Resonant harmony is not formed by seeking higher and 
higher overtones but by using overtones of overtones … 
Basic harmonic materials can be traced to the overtone 
series, but only general facts concerning chordal structure 
and resonance are indicated by the partials”

Vincent Persichetti, 20th Century Harmony, 1961
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ić



106 10713 Jahre MMM Hochschule für Musik und Theater Hamburg

dimension10. When we compose in a purely 
aleatoric fashion, we challenge our audience with 
two important questions (among others): “Am I 
the composer, or are you?” and “Is this in fact music?”. 
Surely we are not doomed to spend eternity 
fumbling around in the dark when it comes to the 
task of algorithmically composing music though, 
nor is that how this discipline is practiced. The 
search for the rules which guide compositional 
practices reveals a plethora of methods, often 
highly idiosyncratic, and we embrace and allow 
for this diversity when designing open systems for 
the assisted composition of music. While aleatori
cism is often utilised in algorithmic composition, 
one thing we tend not to allow for is the inter
vention of the audience in assessing and moulding 
the musical material within the compositional 
process11. Just as how in Alvin Lucier’s composition 

“I am sitting in a room” (2000) where the physical 
resonances of the room are revealed through a 
feedback loop of sorts, maybe when a composer, a 
group of performers and an audience are set into 
a similar feedback loop, one can reveal something 
about the culturally specific resonances present in 
this particular system. This liberal interpretation 
of Persichetti’s statement where ‘overtone of 
overtone’ is taken to mean a quality, implication or 
connotation embodied in a musical performance 
at the level of a single “note proper” event12, 
presents an interesting hypothesis among the 
many questions that it raises. From a compositional 
perspective, we continue to have the option of 
ignoring these considerations and choosing to 
write music within a non-referential framework 
such as is offered by reduced listening as described 
by Michel Chion (1994). In this essay I propose 
an experimental method of composition to ex
plore the opposite phenomenon, which Chion 
refers to as casual listening, what he calls “the most 
common” form of listening consisting of ‘listening 
to a sound to gather information about its cause 
(or source)’. 

Memetic Spectral Music

The practice of mimetic spectral composition13 
involves the imitation of a sound, somewhat 
impressionistically, through representation of its 
component partials on a stave. Another familiar 
way to do this is to use an orchestra to reconstruct 
a sound with musical notation software, as can be 
done with Georg Hajdu’s Macaque14 or Carpentier 
and Bresson’s Orchids15. I wish to extend this kind 
of spectral music composition so as to leave some 
room for the generation and collection of cultural 
metadata within the context of an experimental 
music performance. I call it memetic spectral music. 
It is in essence a simple concept, but complex 
when one looks at it from a technological 
perspective. However, the software and hardware 
materials required to achieve its fundamental 
aims are becoming increasingly accessible, and I 
have personally created systems that make this 
possible in a networked virtual reality setting16.  
In his book The Selfish Gene (2016), Richard 
Dawkins defines one of the modern usages of the 
word meme. It has a similar root word to mimetic, 
the Ancient Greek word μίμημα (mimeme), defined 
as “an imitated thing”.17 Memes are analogous to 
genes in a sense, and the well known phenomenon 
of internet meme culture is an excellent embodi
ment of this aspect of Dawkins’ concept – the 
successful ones spread, are moulded through 
contact with their hosts, then reproduce. The 
unsuccessful ones are forgotten. Memetic spectral 
music seeks to embody an ‘extra-musical object’ 
(something referential to music) with some 
associated cultural information attached, in a 
musical form. For this process to function, one 
requires:

Let’s continue to take Persichetti’s statement out 
of it’s original context, as a simple thought 
experiment. Are these “overtones of overtones” to 
be calculated based on a harmonic series above a 
given fundamental, or could they be thought of as 
more? “a subtle or subsidiary quality, implication, 
or connotation”4 of those tones perhaps … What if 
we somewhat extended this suggestion and 
formulated it as: “Resonant harmony is not only 
formed by using overtones of overtones, but by 
using the extra-musical connotations of those 
overtone combinations”, in order to make it a 
better fit for our question? This suggestion seems 
more scalable in terms of spectral music, where 
macrostructural events are often seen as compar
able to the inner structure of sound events in the 
interest of expressing self-similarity.5 The aspect 
of resonance is two-fold, using our new definition: 
encompassing both a personal, extra-musical 
dimension and a shared musical one, involving a 
descriptive communal language. While tonal 
consonance has been shown to relate to our 
common physiology6, Fritz et al. (2009) suggest 
that cultural preferences play a part in our 
assessment of at least the quality of “pleasantness” 
in musical excerpts.7 How do we access the extra-
musical dimension(s) of these preferences (for an 
individual, or cultural group) so we can use them 
to algorithmically create music specific to this 
audience? Is it possible to speak of a concept 
analogous with the harmonic series when it comes 
to these hypothetical hierarchies of connoted 
cultural resonances? Is there a way to measure an 
individual’s experience of tonal consonance in 
relation to both the concept of critical bandwidth 
and the extra-musical factors that influence their 
experience of consonance? Surely, due to cultural 
and underlying biophysical commonalities it can 

be said that we can “resonate” in sympathy with 
one another through our sense of empathy when 
experiencing musical performance. Do we reson
ate with one another like the pipes of a church 
organ due to our common physical nature, or also 
due to us sharing experiential knowledge?

As composers, it is as important to understand 
our relationship to our audience as it is to under
stand our motivations to write music for them. 
Perhaps conation is a central tenant of how we 
compose and experience music, and by expressing 
our personal relationships to source-bonded8 
musical events together with our audiences, we 
could learn more about how to anticipate one 
another’s expectations through the qualitative 
analysis of aggregates of those relationships. When 
composing, upon experiencing a single sound 
presented before us, we spectral composers are 
driven to add another tone, and then another and 
at some point, when we are satisfied that there are 
enough tones present, we stop adding tones and 
decide that the composition is complete. Compos
ers choose enough similar and enough different 
tones to one another in their mixtures so as to 
express both an individual perspective on a 
musical style, and to produce an original arrange
ment of sound that it may be judged by another 
person to be both music, and an original com
position. This can be done intuitively, based on a 
predefined set of rules, or using a combination of 
both methods, but I suggest that this practice is 
almost always informed by the expectations of 
those who will ultimately hear the music. Yet we 
find that despite having access to such sets of 
rules9, algorithmically generated music still sounds 
just like that somehow: music created based on 
abstract rules. Not that this is necessarily a bad 
thing of course, but purely rule based music often 
stands apart from intuitively composed music 
through its unique aesthetic. Through human 
intervention, music can be easily grounded in a 
system of cultural bias, and given a literal 
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(Ligeti-Saal, HfMT Hamburg, 
Campus Nord)
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a.	�At least one material object18 (any physical  
object) from which to derive the spectral meme

b.	�Technical equipment for the analysis of  
sound and reproduction of that sound as  
music (potentially also with the cooperation  
of live musicians)

c.	�A network of human hosts through which  
the memetic spectral music can spread  
(some kind of audience)

Since culturally specific information is lost in the 
transmission of music from human to human – 
and further, the systems that record its existence 
as discrete parameters – humans are required as 
direct hosts for memetic spectral music. One way 
to achieve this is to perform the act of spectral 
analysis in front of the audience. This way, they 
are acutely aware of the material object used to 
create the musical fragment in question and it’s 
relevance to the social context this is occurring in. 
Another way is with an augmented reality audi
fication system, which allows for this relationship 
to be visually explicated to an audience unfamiliar 
with the concept19. Thus far, the best way for this 
process to be performed has been in Virtual 
Reality or Augmented Reality space, which allows 
for anonymity, and full interactive freedom. 
Hopefully by removing the potentially socially 
intimidating environment of a traditional concert 
setting audience members can be made to feel a 
bit more comfortable with the exercise. It also 
allows the composer more influence over the 
audience’s perception of this music by adding an 
immersive layer to the interaction, and increases 
the composers ability to collect further data about 
the audience’s movements during performance. 
However this is done and regardless of the spatial 
context, I propose the following stages as a guide 
to this process20:

Stage 1 (Priming stage)  
Matter > Material Object.
This occurs through seeing, experiencing, smell
ing, tasting, touching, even hearing or reading 
about the material object (such as in program 
notes), inferring its existence via apparatus such 
as magnifying glasses, computer screens, project
ors, holographic representations, Head Mounted 
Displays, telescopes and so on. Basically every 
method of human inquiry that deepens the 
audiences understanding of the material object 
itself independent of its musical function comes 
here into play. The priming stage optimally takes 
place in a performance space where the composer 
can maximally control the audience’s and per
formers’ interactions with the material object, as 
with interactive spectral music.

Stage 2 (Discretisation Stage)  
Material Object > Source Object
The physical subject of spectral analysis is set to 
resonate in the presence of an audience, and the 
apotheosis begins … in a matter of milliseconds, 
the sound produced is transformed into a source 
object once it has been captured with a microphone, 
converted into a signal, transcribed as a sequence 
of digital data so it may be analysed using some 
form of spectral analysis, and finally stored for 
quick retrieval alongside the analysis data. The 
source object I speak of here is therefore some 
kind of combination of a collection of frequencies 
and amplitudes representing the source audio 
they are derived from, and that audio itself. 
Noteworthy is that everything that occurs in this 
stage can technically happen without any human 
intervention. This data is perfect for composing 
mimetic spectral music as well as audio-based 
composition (Hajdu).

Stage 3 (Mimetic Stage)  
Source Object > Spectral Morpheme
The resulting frequencies and amplitudes are 
interpreted as musically useful pitches by the real-
time composer and performers.21 The real-time 
composer and their ensemble, having made 
decisions as to how to use this data musically, can 
create new related acoustic resonances, or this can 
be done directly with electronically produced 
sounds. This is one half of a form of sound-bond
ing22 that is likely to be controlled by the musicians 
coordinating the performance, but in interactive 
spectral music the audience will also participate 
here. The completion of this stage occurs once the 
recomposed spectrum is transmitted to the 
audience as musical sound.

Stage 4 (Memetic Stage)  
Spectral Morpheme > Spectral Meme 
After the sound has been reproduced through 
musical performance as described in stage 3, the 
audience and the real-time composer have inter
acted with the sound by perceiving it, and made 
some personal associations concerning the music 
they are hearing. These resonances can become 
subsequently linked within the mind of the 
audience to the source object through a predefined 
but unknown cultural resonance, unique to each 
individual in the audience. It is up to the listener 
how exactly they choose to interpret this resonance, 
and express this to the real-time composer whose 

job it is to respond with another musical gesture. It 
is tempting to see this stage as very similar to stage 
1, simply concerning further priming for both 
parties. What distinguishes this stage however, is 
that a unique shared experience has taken place. 
At this stage, cultural resonance can converge 
towards a maximum level among members of the 
audience, the real-time composer and musicians 
participating in the performance, to the point 
where they can exchange ideas about the sounds 
produced through interaction. If the audience are 
able to influence each others interpretations of the 
sounds at this stage this process is more communal, 
and the degree of cultural resonance can increase 
through consensus. The performance space can 
be thought of as a kind of resonance chamber for 
cultural meaning (culturally specific to the space 
itself and aggregate of audience members 
preferences), where a degree of consensus and 
interaction is permitted. The process is ideally 
iterative so that a spectral meme can be thought to 
reproduce23 

 — Figure: The four stages of memetic spectral  
music composition and performance

24. März
Abschlusskonzert:  
Aigerim Seilova  
(Theaterakademie, Hamburg)

2016

7.–8. April
Symposium: ArtSearch  
(Ligeti-Saal, HfMT Hamburg)
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Finish by creating the spectral meme(s):
Listen to the new sound arrangements with the 
audience for the first time! How will the audience 
react to this, and how will you include their 
responses in the compositional process? Once the 
audience perceives the sound a spectral meme is 
born! It is a virus of gestalts, – the question 
remains however, in order for a spectral meme to 
exist, does there need to be some kind of inter
action between audience participants? Will they 
use a touch panel to enter text to convey their 
interpretations? Or will they interact via VR and 
social media to create spectral memes?

Terminology

Material Object – A thing consisting of matter.

Source Object – A combination of a collection of 
frequencies and amplitudes representing the source 
audio they are derived from, and that audio itself.

Spectral Morpheme – A representation of a material 
object, expressed symbolically as music. The author’s 
Notation Sequence Generation and Sound Synthesis in 
Interactive Spectral Music (2013) for a detailed 
definition.

Spectral Meme – Akin to a virus, comprised of a source 
object, interacted with and changed or “evolved” 
through a social network of human hosts. For an examp-
le work see the authors SpectrascoreVR system.

What questions could a composer ask 
themselves when wishing to approach this 
compositional method?

Choose a material object: 
Which kinds of sensory stimulus are relevant – 
Perceived on sight/sound/smell/hinted at/tasted/
talked about?? Are the audience experiencing the 
object first or after the sounding/analysis?

Generate a source object from  
the material object: 
Stage(s) of this process are to be what exactly 
(which equipment, which software solution, Max, 
PD, SpectraScore etc)? Sound production method 
i.e. mallet?, struck?, bowed? Soft? Loud? Continu
ous? Multiple strikes? Karlheinz Stockhausen’s 

“Mikrophonie I” (1964) is an interesting example 
of how one could go about this process, where we 
have a central material object surrounded by 
multiple performers who coax highly varied 
resonances (acoustic) from it. Spectral analysis 
comes next, musical representation i.e. FFT 
analysis, DFT analysis, track spectral centroid or 
spectral flatness for example (or any descriptor 
for that matter, create your own even!).

Create the spectral morpheme(s): 
Then put it on a score (even graphically!!!) with 
MaxScore, Bach, PWGL etc. – but through which 
algorithm? Should HPCP be involved to reduce 
the size of the collection for computation 
efficiency? Resynthesis even? Convert it to MIDI 
or OSC messages? Now it is symbolically music, a 
series of morphemic units… Musicians or tone 
generators read the symbolic information and 
start to create sound. Based on the score the 
performer makes many decisions depending on 
determinism of score etc. Maybe the spectral 
morphemes are purely electronically produced?

Stages 3, 4 and further iteration — Using their head 
movements, the users can navigate around this 
small virtual world, triggering the pitches 
associated with each spectral meteorite as they 
collide with them. The users move around the 
world at will, and try to collide with the coloured 
spheres that produce their favourite tones. The 
tones that currently have the highest running total 
of collisions are played back in a drone-like fashion 
to all users, by another group of users who view 
them as musical notation. They are instructed to 
produce varying amplitudes based on the total 
number of collisions per sphere (more collisions 
corresponding to increased prominence of those 
pitches in the score). Alternately, colliding with 
the spheres while the magnetic button on the side 
of the headset is depressed, results in the sphere 
disappearing and its representation in the score 
dropping in amplitude.

Once users are happy with the sound of this world 
they travel to another world via a portal located on 
the north pole, and the process begins again; they 
have now created a spectral meme. Alternately if 
they wish to abandon this meme they may exit to 
the next world via the south pole, and the meme is 
discarded and all pitches related to this meme are 
removed from the scores of the connected 
ensemble. Once all source objects have been 
played back and interacted with by the users, the 
users are spawned into a final world where all of 
the spectral memes not yet discarded are spawned 
with a regularity based on the initial voting stage. 
The users have to eliminate all memes in the same 
way as they ranked the individual pitches in the 
previous iterations until there is only one meme 
remaining. Once this process is complete the 
recorded composition is published to a web server.

An example memetic spectral music system: 
SpectraScoreVR

SpectraScoreVR allows users to sonically and visually 
immerse themselves inside a musical structure created 
using spectral analysis. The ultimate goal of this 
process is to compose a piece of music as a group, for a 
group of live performers who are connected over a 
network. Voice chat makes communication between 
participants possible, which makes this a collaborative, 
interactive experience.

Stage 1 — Users connect to a central server and 
rank source objects (according to personal pre
ference) from a large selection of short video clips 
(with audio). They are also able to upload their 
own videos of their own source objects to add to 
this collection. Source objects in this case are a 
video recording of a material object being brought 
to resonate.

Stage 2 — Users are spawned onto a virtual world. 
This world is to be thought of as a 3D interactive 
graphical score. The most popular source object 
according to the voting in the previous stage is 
played back to the group. This source sound is 
broken up into its component frequencies using 
FFT analysis and a kind of Harmonic Pitch Class 
Profile, where the most significant component 
frequencies from this analysis are used to spawn 
spherical objects with a colour nominated to 
represent their frequency (pitch class) in the 
virtual world. The most common and loudest 
frequencies from the analysis are spawned into 
the world the highest number of times and the 
least common and least loud are spawned into the 
world the smallest number of times, all at different 
positions above and around the world. They fall to 
this world like little meteorites, and stick to it on 
contact due to the world’s strong gravity. 

11. Juni
Festival: Blurred Edges  
(Produktionslabor der HAW, Hamburg)

2016

26. August–3. September
SMC Summer School, Conference and  
S.T.R.E.A.M. Festival  
(HfMT Hamburg, HAW Hamburg und Kampnagel)
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1	 “the Buddha”

2	 per the example given by Persichetti (1961, pp. 24)

3	� In his book “How Musical is Man?” (1974), John 
Blacking suggests that for the Venda people, unless 
music is performed by people, they do not perceive 
it as such.

4	� Oxford Dictionaries – Dictionary, Thesaurus & 
Grammar (n.d.). Retrieved December 05, 2016, from 
https://en.oxforddictionaries.com/definition/overtone

5	� See Teodorescu-Ciocanea (2003)

6	� See Plomp and Levelt (1965), Sethares (2005)

7	� “…it is likely that the difference in pleasantness 
ratings observed between the original and manipula-
ted musical excerpts in the Mafas was at least partly 
due to a preference for more consonant music 
compared to permanently dissonant music: to the 
Mafas, the spectrally manipulated versions probably 
sounded as if more instruments were playing at the 
same time than in the original versions, and the 
Mafas prefer music in which more instruments are 
played simultaneously because this indicates more 
powerful performances of multiple players” Fritz T., 
Jentschke S., Gosselin N., Sammler D., Peretz I., 
Turner R., Friederici A.D. & Koelsch S. (2009). 
Universal recognition of three basic emotions in 
music. Current biology, 19(7), 573-576.

8	� See Smalley (1997)

9	� Whether derived from studies in the field of historical 
musicology or of self published notes from compo-
sers themselves

10	� If a tree falls in the forest without anyone around 
does it create any sound? Yes it does, it just isn’t a 
material object yet…read on for an explanation

11	� With a few notable exceptions including “No Clergy” 
by Kevin Baird (2005)

12	� It can be said that within the bounds of spectralist 
thinking tone and harmony are one in the same 
concept. See Fineberg (2000) for one enlightening 
discussion of this concept.

13	� See the description by O’Callaghan (2015), or some 
works by composers Lindsay Vickery (2014) and 
Corneliu Cezar among others for some examples 

14	� See Hajdu, Georg (2016). 

15	� See Carpentier, G. and J. Bresson (2010).

16	� See the authors previous work on SpectraScoreVR 
(2016)

17	� See Dawkins, R. (1976). The selfish gene. Oxford 
university press. p. 192

18	� See terminology at the end of this essay for a 
description of the material object

19	 �SpectraScoreVR (2016) explores this concept by 
discretely representing components of a spectral 
analysis procedure as visible, interactive objects in 
the artificial environment.

20	�Some terminology is required to understand this 
process which is outlined at the end

21	� See Hajdu, G. (2008). 

22	�Described in D. Smalley, “Spectro-morphology and 
structuring processes,” The language of electro
acoustic music, pp. 61-93, 1986. and D. Smalley, 

“Spectromorphology: explaining sound-shapes,” 
Organised sound, vol. 2, pp. 107-126, 1997.

23	�Dawkins errs on the side of ambiguity here, does the 
meme reside in the mind of a single audience 
member? Or does it reside somehow between all of 
the members of the group that is engaged socially 
around the object?

12. November
Konzert:  
Austauschkonzert mit WAAPA, Perth, Australien  
(Multimediahörsaal der HfMT, Hamburg)

2016

24. November
Austauschkonzert:  
Connecting the Northern Dots  
(HfK Bremen)
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Seit 2014 ist Ciciliani ordentlicher Professor für Computermusik, 

Komposition und Sounddesign am Institut für Elektronische Musik 

und Akustik (IEM) der Kunstuniversität Graz. Seit 2011 hatte er am 

selben Institut bereits als Gastprofessor gelehrt. Zuvor lehrte er 

auch an der Universität für Musik und darstellende Kunst Wien 

(2010–2014), der FH St. Pölten (2010–2013) und dem Koninklijk 

Conservatorium Den Haag (2009–2011). 

2014 unterrichtete Ciciliani bei den Internationalen Ferienkursen für 

Neue Musik Darmstadt, wo er auch ein Porträtkonzert präsentierte. 

Er erscheint oft als Moderator bei internationalen Konferenzen über 

Computermusik und Medienkunst wie der ICMC, SMC, ICLI, Sonori­

ties und anderen. 

Marko Ciciliani 
(Zagreb, Kroatien) 

ist Komponist, audiovisueller Künstler und Forscher und lebt in 

Österreich. Der Fokus von Cicilianis Werk liegt in der Kombination 

von Instrumenten und Elektronik, häufig in audiovisuellen Kontex­

ten. Licht- oder Lasertechnik sind oft integraler Bestandteil seiner 

Kompositionen. Seit einiger Zeit setzt er auch Live-Videos in seinen 

Kompositionen ein, indem er die Manipulation von Bildern zum Teil 

eines erweiterten instrumentalen Designs macht. Die künstlerische 

Kombination von Klang und Licht war ebenfalls das Thema seiner 

Dissertation, die er 2010 an der Brunel University in London 

abschloss.

Es ist charakteristisch für Cicilianis Kompositionen, dass Klang nicht 

nur als abstraktes Material, sondern als kulturell geprägtes Idiom 

aufgefasst wird. Die Untersuchung des kommunikativen Potentials 

eines Klangs steht ebenso im Zentrum seines Werks wie dessen 

objektive akustische Qualität. Cicilianis Werk ist geprägt durch eine 

konzeptionelle Annäherung, in der Aspekte klassischer Kompositi­

on und der sound and media studies eng zusammenspielen.

Die verschiedenen „Genres“, in denen Cicilianis Musik gehört und 

gesehen werden kann, reflektieren seine mannigfaltigen künstleri­

schen Aktivitäten. Seine Musik wurde bereits in mehr als 30 Ländern 

in Europa, Asien, Ozeanien sowie Nord- und Südamerika aufgeführt. 

Sie stand bei Festivals und Konzertreihen elektronischer experimen­

teller Musik wie Experimental Intermedia (New York City), Club 

Transmediale (Berlin), SuperDeluxe (Tokio) oder den NowNow 

Series (Sydney) auf dem Programm, ebenso bei Festivals für 

Instrumentalmusik wie Wien Modern, Huddersfield Contemporary 

Music Festival, Maerzmusik, ISCM World Music Days und vielen mehr.

2005 gründete Ciciliani die Gruppe Bakin Zub, ein Ensemble, das 

sich aus herausragenden Musikern mit Fokus auf dem Einsatz von 

Technologie zusammensetzt. In den Arbeiten für Bakin Zub legt 

Ciciliani die Betonung auf die Kombination von Instrumental­

komposition, Live-Elektronik und Licht-, Laser- oder Videodesign. 

Seit Gründung der Gruppe hat er vier abendfüllende Werke für 

diese Kombination geschrieben, als letztes Heterotopolis, das vom 

ZKM koproduziert und als Teil der ARD Hörspieltage 2012 uraufge­

führt wurde sowie Suicidal Self Portraits, im April 2014 beim Forum 

Neue Musik Deutschlandfunk in Köln uraufgeführt.

2009 erhielt Marko Ciciliani das renommierte Villa Aurora Stipen- 

dium, eine dreimonatige Einladung nach Los Angeles. Ebenfalls 

2009 war er Composer in Residence beim 14. KomponistInnen­

forum Mittersill (Österreich). Er erhielt zahlreiche Projekt-Residen­

zen beim STEIM, ESS, ICST und ZKM.

Veröffentlichungen auf CD & DVD:

CDs – eigene Werke:

2001: Bosch tapped the gas pedal 
and the Caprice moved forward … 
Elektro-akustische Oper (in Zusam- 
menarbeit mit Jeff Kowalkowski),  
62 Min., Label: NoHarmDone  
(New York City)

2003: Tullius Rooms für Klavier, 
Elektronik und Soundscapes, 78 Min., 
Label: Unsounds (Amsterdam)

2006: Voor het Hooren geboren. 
Sechs Kammermusikkompositionen, 
aufgeführt vom ensemble Intégrales, 
71 Min., Label: Coviello Classics 
(Darmstadt)

2008: 81 snapshots in elemental 
order für No-Input Mixer (Mischpult 
ohne Eingänge), 58 Min., Label:  
Evil Rabbit Records (Amsterdam)

2011: Jeanne of the Dark für  
4 Musiker, 49 Min., Label: Ahorn
felder (Hamburg)

2015: Pop Wall Alphabet, trans
mediales Werk, bestehend aus 4,5 
Stunden Musik, 300 Seiten digitaler 
Poesie und 27 Fotos, erscheint als 
Buch bei Edition Echoraum

CDs – Kompilationen:

2003: Improvisation mit Y. Kyria-
kides, L. Capece und Y. Machida, 
veröffentlicht auf der Kompilation 

„Kraakgeluiden, Document 1“, 10 Min., 
Label: Unsounds (Amsterdam)

2004: Pavillion für Streicher
ensemble, 5 Min., veröffentlicht auf 
der Kompilation „Music for Baby“, 
Label: Amorfon (Tokio)

2005: KörperKlang für Viola, 
Saxophon, Klavier und Elektronik, 
13 Min., veröffentlicht auf der  
CD „Young European Generation“, 
aufgeführt vom ensemble Intégrales, 
Label: Zeitklang (Berlin)

2008: Quartz Stalagnat für Block- 
flöte und Elektronik, 18 Min., 
veröffentlicht auf der CD „Jorge 
Isaac Solo“, Label: Elektroshock 
Recordings (Moskau)

2009: Improvisation mit Yoshio 
Machida, 7 Min., veröffentlicht auf 
der CD „Test Tone Anotlogy“, Label: 
Medama (Tokio)

2010: Zwischenraumstudie, 5 Min., 
veröffentlicht auf der CD „Kofomo 
#14“, Label: ein–klang records

2011: Map of Marble, 6-minütiger 
Auszug auf der Kompilation „Antho- 
logy of Dutch Music 1999–2010“, 
Label: MCN & Bastamusic (Nieder-
lande)

2013: Black Horizon, 21 Min., 
veröffentlicht auf der CD „Etude 
Begone Badum“ des Schlagzeugers 
Håkon Stene, Label: Ahornfelder

2013: All of Yesterday’s Parties, 
11 Min., veröffentlicht auf der CD 

„Reciprocity“ des Gitarristen Nico 
Couck, Label: Champ d’Action 
(Antwerpen)

2015: Dromomania (job of dying’s 
done), 10 Min., veröffentlicht  
auf der CD „Palavras e Sons“,  
Label: LMElindo (São Paulo)

DVD:

2011: Alias für elektrische Violine, 
Live-Elektronik, Laser und Licht, 
20 Minuten, veröffentlicht auf der 
DVD „Weapon of Choice“ der 
Geigerin Barbara Lüneburg,  
Label: Ahornfelder (Hamburg) 

Webseite:

www.ciciliani.com

vimeo.com/channels/cicichannel
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Werkliste:

2014

Himmelsmüll – eine Weltraumoper 
Musiktheater für 3 Schauspieler, 
Sopran, Harfe con scordatura, Bass, 
Perkussion und Elektronik

AKKORDeONoff  
für einen Pianisten, Mundharmonika, 
Zylinder & A/V-Elektronik

2013

3___takt___zylinder 
für einen Schlagzeuger & A/V- 
Live-Elektronik

Zanzaretta 
Madrigal mit Gesualdo für Block
flötentrio & Elektronik

2012

Concerto a sei 
per violoncello concertante e 
cinque strumenti

FALL \ STUDIE(n) oder:  
… der ungesicherte Mensch 
für große Flöte/Bassflöte, Klarinette 
in B/Bassklarinette in B, Streichtrio 
con scordatura, Klavier/Keyboard &  
Schlagzeug

2011

[Re: Re: Record a re:] #3 
for bass recorder and computer

Sirènes fumeuses 
Hommage à Fausto Romitelli pour 
trois flûtes-à-becs graves

Sketches for a Postcard to Sirius 
for two pianos and electronics

2010

Bagatelle für Stefan 
Etude für einen Performer &  
Live-Video/Audio

… wie die Machete die Schlange 
zerhackt …“ ou: Aimez-Vous 
Brahms II 
für einen Schlagzeuger und seine 
Doubles

… .to the last syllable of recorded 
time … 
for a percussionist and electronics

L’Horlogerie de Treffort 
pour trois scies musicales, grand 
tambour à corde, guitare électrique 
con scordatura, accordéon &  
clarinette (contre-)basse

… Qi zuò bù néng píng 
Music for Soprano, 14 instrumen
talists & electronics with a poem by 
Li Yu

2009

Tropospheres 
Raumkomposition für 13 Streicher 
und Elektronik

… O a scuola o a sentire i pifferi …“ – 
Coreografia di un burattino

per pianoforte, arpa con scordatura, 
percussione, due orchestre ed 
elettronica

[Re: Re: Record a re:] #1 
for piccolo recorder and computer

[Re: Re: Record a re:] #2 
for alto recorder and computer

Plonk! – Appellation contrôlée 
für Sopran, Klangrequisiten und 
Computer 
Gemeinschaftskomposition mit 
Marcia Lemke-Kern (duo con:fusion)

2008

Pas de deux 
für Bohlen-Pierce-Klarinette, 
Klarinette in B und Computer

Esquisses fumeuses en Rondeau 
chantillais 
pour quintet à vent

2007

Netze spinnen # Spinnennetze 
for quintet.net 
for five laptop musicians & one video 
performer

#Un4Scene# 
for a performer (soprano voice), 
tape, video, live electronics and live 
video 
Gemeinschaftskomposition von 
Marcia Lemke-Kern & Sascha Lemke

Hellerau lesen – 4 persönliche 
Transkriptionsversuche Nummer  
IIb: „ … und ich … … ch … … a …“ 
für Querflöte & Elektronik

Prediger 
Albumblatt für Julia & Till für  
einen Schlagzeuger

2006

kalimBAO 
for one kalimba player & electronics 
with a poem by Daniil Charms

Der Sinnsang vom Sinn 
für Sopran und Tonband frei nach 
Velimer Chlebnikov

… the water-clock was exhausted … 
for 17 instruments & computer ad 
libitum with a poem by Li Yu

Esquisses espagnoles 
für Flöte, Viola con scordatura &  
Gitarre con scordatura

2005

Exquise esquisse saxophonique/
électrique 
für Tenorsax & Computer

Les fées sont d’exquises danseuses 
für Flöte, präpariertes Klavier &  
Streichtrio con scordatura

… and even further conversations 
with myself … 
oder: Dr. Murkes gesammeltes 
Schweigen 
[Exquise esquisse saxophonique/
électrique II] 
für Baritonsaxophon & Computer

Postscriptum 
für Saxophon(e), Ensemble &  
Computer

2004

Trois espaces imaginaires (2002–4) 
3 Stücke für Streichtrio con 
scordatura 
I. Langsam – II. Scherzo mecanico. 
mechanisch präzise wie mehrere 
virtuelle Uhrwerke – III. „ …“ 

Hellerau lesen – 4 persönliche 
Transkriptionsversuche 
Nummer 1: „ … HellerRauM …“ –  
InSchrift I 
für verstecktes Ensemble &  
Live-Elektronik

„Hellerau lesen – 4 persönliche 
Transkriptionsversuche“ 
Nummer 2: „ … und ich … … ch … … a …“ 
für Querflöte & Live-Elektronik

Hellerau lesen – 4 persönliche 
Transkriptionsversuche 
Nummer 3: „ … die Trommeln 
schlagen …“ 
für Klavier, Schlagzeug, Klarinette, 
Akkordeon, Violoncello & Live- 
Elektronik

Hellerau lesen – 4 persönliche 
Transkriptionsversuche 
Nummer 4: „ … ein Wiegenlied,  
ein Wiegen …“ 
für Ensemble & Live-Elektronik

2003

„Music for a Bird“ or: Variations  
on a Theme of W.S. 
für einen Blockflötisten, eine 
Bratschistin, Laptop, Live- 
Elektronik & Videoprojektion

… comme une berceuse … 
pour 65 musiciens

Sascha Lino Lemke 
(Hamburg) 

studierte Musiktheorie, Komposition und Computermusik an der 

Hochschule für Musik und Theater Hamburg, dem EULEC Lüneburg 

und dem Conservatoire national supérieur de musique et de danse 

de Paris (CNSMDP). 

Er erhielt zahlreiche Preise und Stipendien. Während seines 

Studiums war er Stipendiat der Studienstiftung des deutschen 

Volkes. Bei den Darmstädter Ferienkursen 2002 wurde er mit dem 

Kranichsteiner Stipendienpreis ausgezeichnet. 2003 erhielt er 

sowohl das Bachpreis-Stipendium der Stadt Hamburg als auch das 

Dresdner MusikStipendium. Sein Orchesterwerk „ … comme une 

berceuse…“ wurde für die Saarbrücker Komponistenwerkstatt 2004 

ausgewählt und vom Orchester des Saarländischen Rundfunks 

uraufgeführt. Die IRCAM-Auswahlkommission wählte ihn für einen 

Einjahreskurs für Musiktechnologie und Komposition im Zeitraum 

2004/05 aus.

 

Mit seiner Frau Marcia Lemke-Kern gründete er das duo con:fusion, 

das Stücke für Performer und Elektronik interpretiert und dabei 

theatralische Elemente einbezieht. 2007 erhielt das duo con:fusion 

den ersten Preis der „European Competition for Live-Electronic 

Music Projects“ der ECPNM im Rahmen der Gaudeamus Music 

Week für die Komposition #Un4Scene# für Performer, Live-Elektro­

nik und Live-Video. 2009 bekam Sascha Lemke ein Stipendium der 

Accademia Tedesca Roma Villa Massimo für die Casa Baldi in 

Olevano Romano (Italien). 2010 erhielt er den Hindemith-Preis der 

Hindemith-Stiftung im Rahmen des Schleswig-Holstein Musik 

Festivals.

Auftragswerke und Aufführungen bei Festivals wie musica viva 

(München), der Münchener Biennale für zeitgenössisches Musik­

theater, den Darmstädter Ferienkursen, den Klangwerktagen 

(Hamburg), IRCAM (Paris), ICMC (International Computer Music 

Conference), Festival musica (Strasbourg), Forum der Künste 

Hellerau, ZKM Karlsruhe, Gaudeamus Music Week (Amsterdam), 

Musica viva festival (Lissabon), Autumn Festival (Talinn), Nord­

deutscher Rundfunk, Seoul International Computer Music Festival 

(SICMF), dem Shanghaier Frühlingsfestival und in den USA.

Sascha Lemke lehrt Musiktheorie, Gehörbildung, Analyse und 

Multimedia an den Hochschulen in Hamburg und Lübeck. Seit 

Oktober 2011 ist er Künstlerischer Leiter des elektronischen Studios 

der Musikhochschule Lübeck, seit 2016 Professor für Musiktheorie 

in Lübeck. 

Seit 2013 ist er Mitglied der Freien Akademie der Künste Hamburg.
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Sean Reed 
(Camden, Maine, USA) 

ist ein US-amerikanischer Komponist, der über 20 Jahre in Ham­

burg, Dublin und Edinburgh lebte und arbeitete, bevor er kürzlich 

wieder in seine Heimat Neuengland zurückgekehrt ist. Er studierte 

Komposition bei Manfred Stahnke an der Hochschule für Musik und 

Theater Hamburg und promovierte in Komposition bei Donnacha 

Dennehy am Trinity College in Dublin, wo er auch als Dozent Kurse 

in Instrumentation, Instrumentalkomposition und Software für 

elektroakustische Komposition leitete. Sean Reed hat sich auf das 

Gebiet der elektroakustischen Komposition und multimedialer 

Kollaboration spezialisiert. Neben seiner kompositorischen Tätigkeit 

hat er auch als Programmierer an der University of Edinburgh 

gearbeitet und ist regelmäßig als Übersetzer tätig. 

2002

Liebes-Lied für Violoncello und 
Computer

The Bells 
für Klarinette in B, Fagott, Horn, 
2 Violinen, Viola, Violoncello und 
Kontrabass

2001

nicht im Traume 
für Tonband nach einem Text von 
Sonja Oh

Verrückte Fahrt 
für einen Cymbalspieler und 
Computer 
Gemeinschaftskomposition mit 
Valeriu Cascaval

… wo das Licht aufhört … 
für singende Schauspielerin, 
schauspielernden Blockflötisten, 
Computer und Live-Elektronik 
Gemeinschaftskomposition mit 
Marcia Kern nach Texten von  
Sonja Oh

Chutes 
pour piano, percussion et ordinateur 
(MAX/MSP)

Spanische Ouvertüre 
für zwei Violinen mit Skordatura

2000

sieben gesänge den tod zu 
verpassen 
Musiktheater für Sopran, Sprecher, 
Flöte, Oboe/Englischhorn, Klarinet-
te/Bassklarinette, Schlagzeug, 
Violine, Violoncello, Kontrabass und 
Live-Elektronik 
nach Texten von Konrad Bayer und 
Sonja Oh

Lamentations en bois 
für Altblockflöte solo

nicht im Traume 
für Sopran, Tonband und Live-Elekt-
ronik nach einem Text von Sonja Oh

Trois études sur le temps musical 
für Kontrabass und Computer

Brot schneiden 
für eine Sprecherin und  
Live-Elektronik

1999

Fahrenheit 23 
für Blockflöte, E-Gitarre und 
Live-Elektronik 
Gemeinschaftskomposition mit 
Robert Engelbrecht

Klavierstück IV 
(… Ligeti dancing with the girl of 
Ipanema …)

… Gesicht … I 
für Querflöte und Hallgerät

Einklang 
für Sopran, Flöte, Klarinette/
Bassklarinette, Posaune, E-Gitarre, 
Schlagzeug, Klavier, Violine, Viola, 
Violoncello, Kontrabass und 
Live-Elektronik

Ausklang 
für zwei Sopranstimmen, Flöte, 
Klarinette/Bassklarinette, Posaune, 
E-Gitarre, Schlagzeug, Klavier, 
Violine, Viola, Violoncello, Kontra-
bass und Live-Elektronik

1998

Klavierstück III 
(„ … rapelle-toi …“)

Das Gewitter des Schmetterlings 
für Ensemble

Passacaglia 
für Tonband

Improvisation I 
für Tonband

t … o … i …  
für Sopran, Violine und Bass
klarinette (Live-Elektronik ad lib.)

Passacaglia 
für Streichquintett, präpariertes 
Klavier und Percussion

1997

Cher – ein Hör-Spiel 
für drei Chorgruppen nach  
einem Gedicht von Sonja Oh

Life & Time of Claudius –  
ein Musiktheater 
für Tenor, zwei Flöten, Streich
quartett, Klavier und Tonband und 
diverse Schauspieler 
in Zusammenarbeit mit dem 
Regisseur Dirk Schattner

Der Tod und das Mädchen 
für mikrophonierte Bratsche

1996

Klavierstück II 
(… schönberg lesen … – Epilog)

Miroirs 
für Klavier

die möglichkeit 
nach einem Theaterstück von  
Sonja Oh 
für zwei Schauspieler, Violine, 
Klavier und Tonband

Canto per Viola sola

Miroirs 
für Tonband

1995

Klavierstück I

Medea-Pentagramm –  
Ein Musiktheater 
nach Texten von Euripides, Seneca, 
Grillparzer, Anouilh und Jahnn 
für Alt, sechs Schauspieler, Klavier 
und Tonband 
in Zusammenarbeit mit Dirk 
Schattner

Wenn ich traurig bin … 
für Sopran und Streichquartett  
nach Stefan George

1994

Sie reden … 
für Sopran, Streichquartett und 
Klavier nach Peter Härtling

Schnee 
für Sopran und Streichquartett nach 
Frank Bubenheim

„Licht und Schatten“ oder:  
Gratulationsversuche eines 
Blockflötenspielers 
für Altblockflöte solo

Webseite:

www.saschalinolemke.de

Werkliste (Auswahl):

The Imperium of Koom-Posh  
for multichannel or stereo fixed 
audio playback (2014)

Orion for multichannel or  
stereo fixed audio playback (2011)

Return Through the Beautiful 
Sopping Mountain for large 
orchestra (2010)

Wistling Dixie for 12 instruments 
(2010)

More Than Is Wise for multichannel 
or stereo fixed audio playback 
(2009)

Interminable Delirium for xylophone, 
harpsichord, viola, cello, bass and 
stereo, fixed audio playback (2008)

Oracle Sequences 1–16 for stereo 
fixed audio playback (2007)

Thriambos for trombone and 
8-channel fixed audio playback 
(2008)

Words Like Smoke for string trio 
(2008)

Bedlam for stereo fixed audio 
playback (2005)

Inr n wdh (Stone of the kind  
which flows) for bass clarinet and 
multichannel live-interactive 
computer sound (2001)

Music for Three Players No. 2  
for 4 soloists and pitch-to-MIDI 
controlled video/graphics (1998)

Preise (Auswahl):

2005: Erster Preis beim Wett
bewerb „Hören und Sehen“ des 
Zentrums für Kunst und Medien 
Karlsruhe (ZKM) und des Instituts 
für Neue Musik und Musikerziehung 
Darmstadt (INMM)

2002: Erster Preis für Computer-
kunst für die audio-visual collabora-
tion Noemata No. 1 mit Robert 
Darroll beim Asolo Art Film Festival, 
Italien

2002: ISEA (Inter-Society for  
the Electronic Arts), Nagoya: 
Collaborative digital audio-visual 
composition BTD x (mit Claudia 
Westermann) ausgewählt zum 
screening

2001: Audio-visuelle Kollaboration 
Noemata No. 1 (mit Robert Darroll) 
gezeigt beim screened at the 
Dresden CYNETart festival

2001: Erster Preis beim Kompo
sitionswettbewerb des Zentrums für 
Kunst und Medien Karlsruhe (ZKM) 
und des Kulturkreises des Bundes-
verbands der Deutschen Industrie 
(BDI)

1998: Als einer von vier Komponis-
ten ausgewählt für Aufführungen im 
Rahmen des Nachwuchsforums der 
gesellschaft für neue musik (GNM) 
durch Solisten des ensemble 
modern 

Webseite:

www.seanreed.ie 
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Meistens beginnt die Arbeit mit zahllosen Experimenten, 	

denn ohne einen ausgeprägten Forscherdrang wären viele 

musikalisch-künstlerische Entdeckungen nicht möglich. 	

Neugierde macht mich als Komponisten aus! Dabei hilft mir 	

der Computer, auf dem ich Programme schreibe, die mich mit 

bestimmten musikalischen oder klanglichen Problemen spielen 

lassen und mich bei meiner Suche nach „unerhörter“ Schönheit 

unterstützen. Keine Musik entsteht jedoch ohne den Menschen 	

in mir – und den formt das Leben selbst.

Martin von Frantzius 
(Pforzheim)

Vor seinem Violinstudium bei Christiane Edinger an der Musik­

hochschule Lübeck war Martin von Frantzius längere Zeit Mitglied 

des Bachorchesters Pforzheim sowie der überregional bekannten 

Folk-Punk-Band AcrosstheBorder. Nach Filmvertonungen, Theater­

musik und ersten kammermusikalischen Experimenten nahm er 

2002 sein Kompositionsstudium an der Hochschule für Musik und 

Theater Hamburg bei Peter Michael Hamel (akustische Komposition) 

und Georg Hajdu (multimediale Komposition) auf. Weitere Studien­

aufenthalte führten ihn 2006/7 nach Prag (HAMU) und Lyon 

(CNSMD), wo er mit Marek Kopelent und Robert Pascal arbeitete.

Nach seinem Diplom an der HfMT verbrachte Martin v. Frantzius 

2011 ein halbes Jahr als Stipendiat der Hamburger Kulturbehörde 

und des Beauftragten für Kultur und Medien des Bundes an der  

Cité Internationale des Arts Paris.

Neben der Komposition rein akustischer Werke interessierte sich 

von Frantzius zunehmend für die erweiterten Klangmöglichkeiten 

computergesteuerter Live-Elektronik, die er in viele Werke  

integrierte und in seinem Zyklus sidetracks sogar zum virtuellen 

Duo-Partner machte. In zahlreichen Soloperformances mit Violine 

und Computer (z.B. 2011/12 beim Dimanche Rouge, Paris) lotet  

er fortwährend Interaktionsmöglichkeiten zwischen Mensch, 

Instrument und Maschine weiter aus. Dabei wurde der Computer  

zu seinem zweiten Instrument, das auch auf äußere Faktoren wie 

z. B. Bewegung reagieren kann und neben Musik auch Video oder 

Licht steuert (siehe violinsidetracks).

Seine zahlreichen Interessen brachten ihn ab 2007 zudem als 

Berater in die freie Wirtschaft. Er sammelte dort interessante 

Einblicke in eine fremde Welt. Seit 2013 arbeitet er neben seinen 

Kompositions- und Performance-Projekten als Entwickler für 

softwarebasierte Musikinstrumente für e-instruments.

Künstlerisches Statement:

Der Gedanke, Musik nicht nur zu konsumieren, sondern selbst 

eigene Klangwelten formen zu können, Musik entstehen zu lassen, 

die mir bisher fehlt, die ich mir in meinem Innersten erträume, 

bewegt mich sehr. Ich denke, Musik kann Gedanken oder Gefühle 

nicht nur beschreiben, sondern auch emotional erfahrbar machen. 

Wäre es nicht wunderbar, wenn meine HörerInnen durch meine 

Stücke in Stimmungen versetzt oder in Gedanken verwickelt 

würden, die sie so noch nicht an sich kennen? Mein Publikum soll 

sich nicht langweilen – ich möchte es gern in Atem halten und auf 

verschiedene Weise ansprechen: emotional/körperlich, ohne 

dabei Klischees zu bedienen, und intellektuell, ohne die Musik aus 

den Augen zu verlieren.

Wichtige Werke:

Interaktive Elektronik:  
z. B. sidetracks Zyklus. violin
sidetracks für Violine, interaktive 
Bewegungssteuerung, Live-
Elektronik und fünf LED-Schein
werfer (2014–16, präsentiert bei  
der SMC 2016, Hamburg),  
kontra! sidetracks (2016, Meßmer 
Momentum, Hamburg), marimba­
sidetracks (2013, Greatest Hits 
Festival, Hamburg)

Interaktive Installationen:  
z. B. Archives Vivantes, entstanden 
2012 anlässlich des 50. Jubiläums 
des Goethe-Instituts Paris (Besucher 
konnten per Bewegung das Audio- 
archiv des Goethe-Instituts in Klang 
und Musik transformieren.)

Raumkompositionen mit mehreren 
Tempoebenen: inside out für fünf 
SängerInnen (2011, Hamburger 
Klangwerktage), inflectivetrans­
actions für drei Schlagzeuger, 
Bassklarinette und Kontrabass  
(2010, Hamburger Klangwerktage)

Auf der Suche nach einer neuen 
Harmonielehre: nowhere für 
Ensemble (2009, Festival Musica, 
Strasbourg)

Ensemble mit Live-Elektronik:  
im Schatten geblendet (2008,  
opera stabile der Hamburgischen 
Staatsoper)

Musiktheater: Orangen (Einakter) 
nach Texten von Dea Loher für  
eine Sängerin, einen Schauspieler 
und Ensemble (2008, Akademie
theater München im Rahmen der 
Münchener Biennale)

Violine solo mal anders:  
farbige Wolken für Violine solo 
(2003, HfMT Hamburg)

Preise und Stipendien

Halbjahresstipendium für die  
Cité Internationale des Arts Paris, 
2011, gefördert vom Beauftragten 
für Kultur und Medien des Bundes 
und der Kulturbehörde Hamburg

Erasmus-Stipendium  
2006 (HAMU Prag) und  
2007 (CNSMD Lyon)

Annemarie und Herrmann Rauhe-
Preis für neue Kammermusik 2006

Webseite:

www.MartinVonFrantzius.net
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Werkliste (Auswahl):

2015–2016

Konzert für Solo Violine und 
Kammerensemble  
(BP-Digitalklavier, Kannel, doppeltes 
Streichquintett), Dauer: 40’ 
komponiert im Bohlen-Pierce (BP) 
Tonsystem

2014

(Er-)Lösung 
für BP-Digitalklavier (2014),  
Dauer: 12’ 
komponiert im Bohlen-Pierce 
Tonsystem

2014

Drei Fragmente 
für BP-Blockflöte, BP-Klarinette und 
BP-Digitalklavier, Dauer: 13’ 
komponiert im Bohlen-Pierce 
Tonsystem

2012

2012! Algorithmische Komposition 
für Flöte, Klarinette, Violine, 
Violoncello und Klavier, Dauer: 6’31’’

2005

Lainetus (Wellen…) 
elektronisches Stück, Live-
elektronische Version mit Video  
für Quintet.net, Dauer: 6’19’’

Webseite:

www.schoenberg.ee/ 
hansgunterlock

Hans-Gunter Lock 
(Halle an der Saale) 

ist Komponist und Musikwissenschaftler und lebt seit 2000 in 

Estland. Sein kreatives Werk besteht hauptsächlich aus elektro­

nischer Musik oder Kombinationen mit akustischen Instrumenten. 

Er spezialisiert sich auf die Produktion elektronischer Musik in 

Echtzeit, indem er Live-Performance-Umgebungen schafft, die mit 

akustischen Instrumenten verbunden sind oder von elektronischen 

Performern gesteuert werden. Er experimentiert auch mit ver­

schiedenen Arten, musikalische Ideen durch physische Darstellung 

auszudrücken, zum Beispiel elektromechanische ferngesteuerte 

Anlagen wie die Disklavier-Technologie und alternative Kontroll­

umgebungen, die Sensoren und Motion Tracking verwenden. Er 

interessiert sich für Kollaborationen mit verschiedenen Multimedia- 

und Performancekünstlern und neigt dazu, zusätzlich zu seinem 

eigenen kreativen Output über die Sphäre der Traditionen von 

Musikperformances hinauszugehen. 

Hans-Gunter Lock studierte von 1994 bis 2000 Musiktheorie bei 

Hans-Wilhelm Hösl und Komposition bei Dimitri Terzakis. An der 

Hochschule für Musik und Theater „Felix Mendelssohn Bartholdy“ 

Leipzig studierte er elektroakustische Musik bei Eckhard Rödger. 

Seine musikwissenschaftliche Studien setzte er bei Mart Humal an 

der Estonian Academy of Music and Theatre (EAMT) fort und 

belegte dort mehrere Kurse am Studio für elektronische Musik.  

Von 2004 bis 2006 vertiefte er seine Studien an der HfMT 

Hamburg in Multimedialer Komposition bei Georg Hajdu.  

Seit September 2008 promoviert er im Bereich Komposition bei 

Margo Kõlar an der Estonian Academy of Music and Theatre.

Von 2002 bis 2008 war Hans-Gunter Lock Assistent am Studio für 

elektronische Musik der EAMT, seitdem lehrt er auf verschiedenen 

Gebieten, die mit elektronischer Musik verknüpft sind, so Klang­

darstellung, Sonogrammanalyse, algorithmische Komposition, 

Live-Elektronik und interaktive Komposition, Analogsynthese und 

ein Seminar zu elektronischer Musik. Seit einigen Jahren ist er 

künstlerischer Leiter des Konzerts für elektronische Musik der 

EAMT beim Festival NYYD, das alle zwei Jahre stattfindet. 2007 

wurde er Head des New Media Lab im New Media Department  

der EAMT.

Hans-Gunter Lock interessiert sich sowohl für estnische Volks- und 

Kunstmusik. Für seine Forschungsreise zu den Setu im Südwesten 

Estlands bekam er 2002 den Estonian Heritage Prize vom estni­

schen Präsidenten. Er ist Mitglied des estnischen Komponisten­

verbandes, der estnischen Gesellschaft für Musikwissenschaft,  

der Arnold Schoenberg Society und der Lepo Sumera Society.

Stipendien (Auswahl):

2003 Auftragskomposition der 
Reemtsma Stiftung

2004–2007 Leistungsstipendien 
von BWG und Oscar und Vera-Ritter 
Stiftung, Stipendium aus Landes
mitteln der Stadt Hamburg, 
DAAD-Betreuungsstipendium

2013 DAAD-Stipendium und 
Studienaufenthalt in Bogotá, 
Kolumbien.

Donghee Nam 
(Seoul, Südkorea) 

studierte Komposition und multimediale Komposition an der Seoul 

National University und an der Hochschule für Musik und Theater 

Hamburg. Fortsetzung des Studiums seit 2011 an der Kunsthoch­

schule für Medien Köln im postgraduierten Programm.

Ihre Arbeit bewegt sich in Kompositionen der experimentellen 

Musik (auch für Filme), Interpretationen zeitgenössischer Musik  

mit Instrumenten und Stimme, Medienkunst in audiovisueller 

Kommunikation und verschiedenen Rollen als Performerin.

Außerdem arbeitet sie als Musiklehrerin und nach ihrer Weiter­

bildung von 2009 bis 2012 in kontemplativer Psychologie als 

Karuna-Coach.

Nach einem halbjährigen Aufenthalt in Kolumbien lebt sie in 

Frankfurt am Main. Ihre jüngste Arbeit ist ihre im Dezember 2014 

geborene Tochter.

Aufführungen und Ausstellungen in zahlreichen Städten Europas, 

u. a. ZKM Karlsruhe, Kampnagel und Ernst Barlach Haus in 

Hamburg, KHM und Simultanhalle in Köln, Kulturhaus Abraxas in 

Augsburg, Kunsthalle in Budapest und matique matique in Bogotá, 

Kolumbien.

Interdisziplinär, intermedial, interkulturell. Nams Arbeiten reichen 

von der klassischen Komposition bis zum Experimentellen, Inter­

disziplinären. Ihre Ideen realisiert sie in intermedialen Live-

Performances, AV-Installationen und neu definierten Raum-/

Konzertsituationen. Dadurch entsteht eine gattungsübergreifende 

Zusammenführung. Vor allem werden Musik und bildende Kunst als 

eine ineinander verschmolzene Form produziert.

Aus der Aufmerksamkeit der Momentaufnahme entstehen ihre 

vielschichtigen Arbeiten; die Transformation des Alltagslebens.

Eine ihrer Quellen entstammt ihrem ‚nomadischen‘ Lebenswandel. 

Sie sammelt die sich überkreuzenden Kulturelemente und baut sie 

zum eigenen Haus; dies ist Suche, aber auch Trost der Heimat. 

Durch ihren spielerischen Umgang des Entstrickens und Wieder-

Strickens zwischen Kultur und Identität entsteht ein Zwischen­

planet, der diesen interkulturellen Charakter aufweist.

Das ‚All-ein-sein‘ lässt sie ihre ‚EinFrauProduktion‘ ermöglichen, 

aber auch Kollaborationen mit anderen Künstlern auf dem Globus.

Zur Zeit arbeitet sie an der Serie vibration – vibration III, der 

Raum als instrumentgenutzte Performance, an einer Oper für 

Blinde und Gehörlose und an einer Performance mit binauralen 

Beats unter vier Ohren.
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Werkliste (Auswahl):

2016

Think 
Fünfteilige Komposition  
für eine Tanzchoreographie  
von Fernanda Ortiz

2015

États intermédiaires 
für Stimme und elektronische Mittel, 
zusammen mit Ignacio Méndez

2015–2017

365 mil días y una noche  
Drei Szenen für Solostimme

2013–2017

No es importante lo que canto 
Liederzyklus für Solostimme und 
Live-Elektronik

2010

Canal Reprise  
für Stimme und Live-Elektronik

Webseite:

soundcloud.com/moxi-beidenegl

Künstlerisches Statement:

Hans-Gunter Locks Schaffen reicht von elektronischer Musik über 

Kammermusik bis hin zu interdisziplinären Kunstprojekten und 

Klanginstallationen. Unter Verwendung von bisweilen auch Licht, 

Video, Text und Tanz/Bewegung steht eine kreativ-experimentelle 

Vorgehensweise im Vordergrund, welche traditionell-künstleri-

sche Aspekte wie Narrativ, Harmonie und klassische Formvorbil-

der weder glorifiziert noch konsequent meidet, sondern diese in 

neue Zusammenhänge stellt. Seit einigen Jahren interessiert er 

sich vor allem für mikrotonale Tonhöhenorganisation, wobei die 

theoretische und kompositorische Beschäftigung mit dem aus der 

Bohlen-Pierce (BP) Skala abgeleiteten Tonsystem einen besonde-

ren Stellenwert einnimmt. Im Mittelpunkt stehen dabei die 

faszinierenden Möglichkeiten der Harmoniegestaltung in diesem 

unter anderem Dreivierteltöne enthaltenden Tonsystem, was dazu 

führt, dass traditionell bekannte Prinzipien plötzlich in einem 

neuen Licht erstrahlen. In diesem Zusammenhang steht auch die 

Suche nach spieltechnisch gangbaren Möglichkeiten für akusti-

sche BP-Instrumente (u.a. Streichinstrumenten-scordatura, 

modifizierte Blockflöten). Für viele algorithmische Strukturpro-

zesse verwendet Lock computerunterstützte Kompositionsmetho-

den, welche auch für die Berechnung der unterschiedlichen 

Transkriptionen der BP-Instrumente unabdingbar sind.

Moxi Beidenegl  
(Buenos Aires, Argentinien) 

studierte Gesang und Soziologie in Buenos Aires sowie Multi­

mediale Komposition in Hamburg. 

Als Sängerin und Performerin tritt sie in eigenen Stücken mit  

den Schwerpunkten Gesang und Live-Elektronik auf sowie mit 

verschiedenen Ensembles wie Tangente, Nelly Boyd, TonArt  

und anderen. Außerdem widmet sie sich der Musik ihrer Heimat­

stadt, dem Tango (Duo Flores Salvajes, Ensemble Tangente, 

Locos … locos …).

Als Komponistin hat sie Originalmusik für Tanzperformances, 

Klanginstallationen und Film geschrieben und musikalische 

Hörspiele erarbeitet.

Künstlerisches Statement:

Abstand, Distanz. Ein Thema, das mich ständig in meiner künst

lerischen Laufbahn begleitet. Auf der Suche nach einer Brücke, 

die meine verschiedenen Welten, meine verschiedenen Ichs in 

Verbindung bringt, habe ich die komplexe Welt und Sprache der 

Medialität befunden. Ein Werkzeug, das es mir erlaubt, den 

physischen, spürbaren Abstand zu diesem anderen Ort, der meine 

erste Identität prägte, zusammenzufügen mit meinem aktuellen 

Standort, der mich heute tagtäglich ernährt und ihn so künstle-

risch auszudrücken. Sich in dieser neuen „Mediensprache“ 

hervorzubringen, ist eine komplexe Aufgabe: verlangt er doch, 

eine ganz klare Vorstellung von den Bedeutungen und Befangen-

heiten jeder Art von benutzter Sprache zu haben.
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Werkliste (Auswahl):

Spektrenspiel  
für Kammerensemble 

Ollecello 
Konzert für Cello und Orchester

Urban alchemy 
für Sopran, Ensemble, Tape, Live- 
Elektronik, Video und Live-Video 

Piano Interactions 
für Sensoren, Klavier und Elektronik 

AquAcusTectonium 
eine Wasser-Audio-Installation 

Publikationen (Auswahl):

The special perspectives in the new 
music. In: Zeitschrift “Muzica”,  
hg. v. UCMR; Nr. 3/2010, 2010

Implementing sensors technologies 
in new music. Hg. v. MediaMusica 
AMGD; Cluj-Napoca 2013 

Musical technology between good 
and bad. In “Synthesis studies 
MIDAS”, hg. v. UNM; 2013

EEG-based Interactive Stage Music. 
Autoren: Alexandru Berceanu und 
Grigore Burloiu, hg. v. MediaMusica 
AMGD; Cluj-Napoca 2015 

Das Buch „From the sinus sound  
to the anatomy of shadow. 
Technological perspectives in the 
new music“ enthält Framgente der 
Doktorarbeit und eine Serie von 
Artikeln, die in den letzten Jahren 
geschrieben wurden. Hg. v. UNMB 
und Vellannt; 2015

Webseite:

www.catalincretu.ro

Werkliste (Auswahl):

The Last Ball of  
Margarita Nikolayevna  
für Symphonieorchester 

Lonesome Skyscraper 
für Symphonieorchester und 
Elektronik 

PlayWithMe 
interaktive Installation

Mr. Moroni’s Catapult 
für Kammerensemble

Ship In Embraces of The Endless 
Dark Ocean 
für Klavier und Elektronik 
veröffentlicht auf der CD  

„Play“ mit Joanna MacGregor  
am Klavier 
Label: enja records

Ivana Ognjanovic  
(Ruma, Serbia)

schloss ihr Studium der Komposition an der Fakultät für Musik  

der Belgrader Universität der Künste ab, bevor sie ihren Master in 

Multimedialer Komposition an der HfMT ablegte. Sie promoviert im 

Bereich Komposition an der Universität der Künste Belgrad. Ivana 

Ognjanovic arbeitete mit Künstlern und Musikern wie Joanna Mac 

Gregor, Jennifer Hymer, Ana Sofrenovic, Julia Hening, Marek 

Chołoniewski, dem Philharmonischen Orchester Belgrad, dem 

Ensemble für Neue Musik „Gradilište“ und vielen anderen zusam­

men. Ihre Musik wurde in Griechenland, Großbritannien, Serbien, 

Lettland, Mazedonien, Ungarn, Deutschland, Japan, Finnland und 

den USA aufgeführt. Sie ist erfahren im Umgang mit Multimedia, 

künstlerischen Interaktionen, Webprogrammieren, angewandter 

Musik und Performance. Einige ihrer Projekte sind die Musik­

theaterprojekte FalschegelD und Coda, die interaktive Installation 

PlayWithMe, die Straßeninstallation Lipanj, Klang und Musik für 

Nonobject Book – iPad application (MIT-Press), Musik für die 

Dokumentarfilme Judenlager Semlin and Anhaltelager Semlin, 

Piece for orchestra and electronics, electronic, chamber ensemble. 

Ivana kam zum ersten Mal 2003 mit Quintet.net in Kontakt, als sie 

ihr erstes Stück, TalkToMe, für diese Umgebung schrieb. Zwei Jahre 

später wurde sie Mitglied von EBE, mit denen sie zahlreiche Stücke 

komponierte und performte sowie in vielen weitere Kollaborationen 

mit anderen Künstlern mitwirkte. Sie lebt in Belgrad.

Cătălin Cret,u 
(Petrosani, Rumänien )

Cătălin wurde am 8. September 1971 in Petrosani in Rumänien 

geboren. Er komponiert überwiegend Werke für Orchester, 

Kammerbesetzung, Chor, Klavier, Elektro-Akustik und Multimedia, 

die in Konzerthallen, Theatern und auf Ausstellungen in ganz 

Europa aufgeführt werden. 

Cret,u studierte von 1990–95 Elektromechanik an der Technischen 

Universität von Petrosani, anschließend von 1993–95 Musik­

pädagogik an der Western University von Timisoara und von 

1995–98 Pädagogik an der National University of Music in Bukarest. 

Am UNMB studierte er von 1996–2001 Komposition bei Dan 

Dediu und Adrian Iorgulescu und promovierte 2008 bei Octavian 

Nemescu. 2001–09 war er als ERASMUS-Student bei Peter Michael 

Hamel an der Hochschule für Musik und Theater in Hamburg und 

studierte von 2005–07 Multimedia Composition bei Georg Hajdu. 

Er studierte ebenfalls am Institute for Advanced Study of the 

New European College in Bukarest von 2004–05, am Český 

Krumlov im Jahr 2000 sowie 2001 in Bayreuth und 2002 in 

Darmstadt. 

In 2009 erhielt C. Cret,u eine Residenz am Cité Internationale des 

Arts in Paris, gefördert durch ein George Enescu Stipendium des 

Rumänischen Kulturinstituts. Er arbeitete von 2002-08 als Sekretär 

in der Musikabteilung an der National University of Music in 

Bukarest und leitet dort seit 2008 das Zentrum für Elektro-Akustik 

und Multimedia. Im März 2012 schloss er seine MIDAS-Studien als 

Postdoktorant am UNMB mit einer Dissertation und einem Konzert 

ab, welches sich mit dem Implementieren von Sensor-Technologie 

in Zeitgenössische Musik befasste. 

Künstlerisches Statement:

Ich spreche mit meinem Schatten, mit meinen Masken, mit 

meinen Verdopplungen, ich bewege mich zwischen Realität und 

Traum, ich stehe vor einer filmenden Kamera und gleichzeitig 

hinter ihr, vor einem Mikrofon und an der Tastatur meines 

Computers, ich bin die letzte Reihe in der Konzerthalle und auf 	

der Bühne, ich spiele ein Instrument und gleichzeitig dirigiere 	

ich, die Welt transformiert in einen multimedialen Raum meiner 

eigenen Verdopplungen, Instanzen der Zeit, die Spektren von 

Klang werden, die aus Lautsprechern kommen oder als visuelle 

Projektionen auf den Bildschirmen tanzen.
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Werkliste (Auswahl):

2016

Mar de Fuegos 
für Toy Piano und Elektronik	  

2016

Mein Brot schmeckt mir anders	 
Musiktheater, Abschlusskonzert 
Master Multimediale Komposition 
2008

2015

Die Kleine Meerjungfrau  
(Auschnitte) 
Musiktheater von Anna Mikolaikova 
und Sergio Vásquez Carrillo 
uraufgeführt im Theater Am Goethe- 
platz in Bremen 

2014

Meine Träume erzähle ich Ihnen 
nicht 
Hörspiel, Auftrag von ORF, 
nominiert zum besten Hörspiel des 
Jahres

o.J.

STIMMimpressionen 
Musiktheater mit Daniel Gezenberg 
und Lisa Schmalz 
Regie Vendula Novakova 
gefördert von der Hamburger 
Kulturbehörde durch Stimme X

Webseite:

soundcloud.com/ser-cah

www.youtube.com/user/sergiohera1

Konstantina Orlandatou 
(Athen, Griechenland) 

studierte Musiktheorie, Komposition, Klavier und Akkordeon am 

Konservatorium „Nikos Skalkotas“ in Athen. Gleichzeitig bekam sie 

Gesangsunterricht am Nationalen Konservatorium und war Mitglied 

in verschiedenen Chören. Sie nahm mehrmals an Chorfestivals teil 

und gewann 1993 den 2. Preis beim 3. Gesamtgriechischen Chor- 

wettbewerb. Zwischen 2003 und 2005 war sie tätig als Musiklehre­

rin an der französischen Privatschule „Lycée Leonin“ in Athen.

2006 kam sie nach Hamburg und studierte Multimediale 

Komposition bei Georg Hajdu an der HfMT. 2009 schloss sie ihr 

Masterstudium erfolgreich ab und wurde im selben Jahr als 

Doktorandin im Fach „Systematische Musikwissenschaft“ an der 

Universität Hamburg angenommen. 2013 schloss sie ihre Promotion 

(Dr. phil.) mit dem Titel „Synaesthetic and intermodal audio-visual 

perception: an experimental research“ erfolgreich ab. Zwischen 

2008 und 2013 war sie als wissenschaftliche Mitarbeiterin an der 

HfMT tätig. Zurzeit ist sie Post-Doc-Stipendiatin im Rahmen des 

Europäischen Förderprogramms „Pro Exzellenzia“. Ihre Forschung 

konzentriert sich u. a. auf die Synästhesie, auditiv-visuelle Wahrneh­

mung und Intermediale Musik. 

Als Komponistin hat sie mehrere Werke für Ensemble, Streich­

instrumente, Klavier u. a. sowie auch elektronische Musik und Musik 

für Dokumentarfilme komponiert. Außerdem hat sie Klang- und 

interaktive Installationen präsentiert. Ihre Komposition Speechless 

wurde 2003 von dem Ensemble „Kamerata“ in der Athener 

Konzerthalle unter der Leitung von Theodoros Antoniou uraufge­

führt. Andere Werke wurden bei verschiedenen Festivals in Europa 

(Blurred Edges, Hamburger Klangwerktage, Next Generation – ZKM, 

KurzFilm, Global Village, Klub Katarakt u. a.) aufgeführt. Durch ihre 

Kompositionen will sie eine bestimmte meditative Atmosphäre 

schaffen und dem Zuhörer (bzw. das Publikum) ein angenehmes 

Hörerlebnis bereiten.

Sergio Vásquez Carrillo  
(Bogota, Kolumbien) 

ist ein kolumbianischer Komponist. Seit 1993 setzt er sich intensiv 

mit Musik auseinander. Dem Gitarren- und Klavierunterricht	

folgte seit 1998 auch Kompositionsunterricht. Von 2006 bis 2008 

studierte er Multimediale Komposition bei den Professoren Georg 

Hajdu und Peter Michael Hamel an der HfMT (Master of Arts 2008). 

Während seines Kompositionsstudiums legte er einen Arbeits­

schwerpunkt auf die Auseinandersetzung mit Live-Elektronik und 

beschäftigt sich überdies intensiv mit den Bereichen Theater, Tanz 

und Performance.

Zahlreiche Projekte führten ihn unter anderem nach Deutschland, 

Österreich, Spanien und Ungarn. 2008 inszenierte Sergio Vásquez 

sein Master-Abschlussprojekt Mein Brot schmeckt mir anders im 

Forum der im Rahmen des Eigenarten Festivals. 2009 wurde diese 

Multimedia-Performance mit Schauspiel, Musik, Tanz und Video  

auf den Hamburger Klangwerktagen wiederaufgeführt. Seit 2010 

arbeitet Sergio als freiberuflicher Komponist. Jüngste Projekte  

u. a. Tormenta für Flamenco Performance, Internationales Sommer­

festival Kampnagel, Eigenarten Kulturfestival, Klub Katarakt 

Hamburg, Das Leben ein Traum für das Spieltriebe Festival 

Osnabrück, Meine Träume erzähle ich Ihnen nicht im Auftrag des 

ORF Wien, Steirischer Herbst Graz. Letzteres ist nominiert als 

Hörspiel des Jahres beim ORF.

Künstlerisches Statement:

ELA 1 oder ELA 5

2006. Nicht so lange her. Doch, es ist eine Ewigkeit. Es gab 

damals nur drei Räume im grünen Keller der Hochschule für uns: 

ELA 1, 3 und 5. Die geraden Zahlen für Schulmusiker und für die 

Lehrkraft (oder?). Es gab keinen Transponder pro Kopf, den 

Schlüssel mit dem Anhänger aus Holz holst du dir beim Pförtner. 

Es musste also sein, diese drei ungeraden Zahlen für uns im 

Multimedia-Studiengang. Im Multimedia.

Wir waren auch so ungerade, zumindest als solches angesehen 

von den anderen in der geraden und schönen Musikhochschule. 	

In der geliebten HfMT. Im Foyer. Aber nur wenige wussten, was 	

da unten lief: Das Yamaha Disklavier im ELA 5. Es war ein Luxus, 

dieses Monster im Raum mit dem Blick auf die Alster zu haben. 

Oft waren wir, die Multimedialen, in ELA 5, um zu üben, zu proben, 

zu plaudern, zu essen, Kaffee zu trinken, Projekte zu entwerfen, 

von Projekten zu träumen, auf die Alster zu blicken. Und (auch,) 

um Unterricht zu bekommen. Dort haben wir ALLES gelernt, bei 

Georg, Jeremy, Oliver, Peter, Herrn Erdmann. Der hexagonale 

Tisch kam später. 

Im ELA 3, Ella Drei, verriet sich die Vorgeschichte des Studien-

gangs: klassische Keyboards, neue Synths, komische Module, 

gefundene Mikros, alte Drucker, kleine und große Mischpulte, ein 

Kabelsalat, waren unsere Landschaft beim Arbeiten. Ich glaube, 

da war das Ganze, bevor ich nach Deutschland gekommen bin, bis 

zum Ende meines Studiums: Dort ist mein Abschluss konzipiert. 
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Werkliste (Auswahl):

2014

Lateral Escape  
für Pauke und Elektronik 

2013

Resilience für Snare Drum

2010

Chronos für 2 Perkussionisten,  
Electronik & Animation

2009

Lossless für Marimba

2008

Composition  
interaktive Installation

Constant Flowing 
für Vibraphon & Elektronik

Publikationen (Auswahl):

Van Dyck, E., Burger, B. &  
Orlandatou, K. (gedruckte Fassung): 
The communication of emotions  
in dance. In: „Embodied music 
interaction“, hg. v. M. Lesaffre,  
P-J. Maes & M. Leman; Routledge

Orlandatou, K.: Sound  
characteristics which affect 
attributes of the synaesthetic  
visual experience. In: „Musicae 
Scientiae“, Vol. 19, 2015, 389–401.

Müller N. L., Orlandatou K., Hajdu, G.: 
Starting Over – Chances Afforded 
by a New Scale (Bohlen Pierce).  
In: „1001 Microtones“, hg. v. Safari 
S. & Stahnke, M.; Bockel 2014

Orlandatou, K.: Synaesthetic and 
intermodal audio-visual perception: 
an experimental research.  
Dissertation, Hamburger Staats- 
und Universitätsbibliothek, 
Hamburg 1014

Orlandatou, K. (2011): Synästhesie 
und auditiv-visuelle Wahrnehmung. 
Ein Überblick. In: „Musik-Kontexte“, 
hg. v. T. Phleps & W. Reich; Fest-
schrift für Hanns-Werner Heister, 
Band II, Verlagshaus Monsenstein & 
Vannerdat, S. 653–661.

Webseite:

soundcloud.com/dinaorla
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Geradeaus, dann rechts. 

Im ELA 1 war das Universum. Frank und seine Seminare („ich 	

weiß nicht, wo der Beamer ist!!“), die uns die Augen mehr als die 

Ohren öffneten. 

An der Seite, im Regal, landeten die neuen unausgepackten 

Geräte. Dort konnte man mehr Kabelsalat essen: die Kabelkiste, 

die XLR-Kiste, Die Cinche-Kabelkiste, die Netzteilekiste, die 

Bedienunganleitungskiste. Da gab es Percussion Pads, kleine 

Tastaturen, dicke Adapter, mehr Kabelsalat. Quer, gegenüber der 

Tür, der weiße Tisch mit dem weißen Beamer, hinter Frank die 

weiße Leinwand. Und dahinter, in den Schränken, Kaffee. Von 

Frank.

Man kann alle Dreiklangsakkorde des diatonischen Systems mit 

dem Fingersatz 1–3–5 am Klavier spielen. Wir konnten unsere 

neuen Stücke in diesen drei Räumen gestalten. Wir konnten, wir 

mussten, wir liebten unsere Zeit für den Unterricht, für das Lernen, 

für die Arbeit in ELA 1, 3 und 5. Oder 5, 3, 1, als die ich sie 

entdeckt habe. Oder 3, 1, 5. Eine ungerade Welt im grünen Keller 

der Hochschule. 

Musik für die Spannung.

Eine Bühne wird gebaut, auf der Wiese im Park.

Es ist Sonntag. Der Weihnachtsbasar findet heute Abend statt.

Die kleine Bühne ist schon fertig, drauf hin kommen langsam 

Objekte, die ich noch nie hautnah, lebensgroß gesehen habe: 	

zwei große Trommeln, viele kleine Schlagobjekte, eine oder zwei 

alten Trompeten. Eine goldene Posaune, ein Saxophon. Und 

Mikros. Ich sag’ nichts, ich gucke nur. Ein enormer E-Bass und 

eine rote E-Gitarre. E-Piano kommt dazu. Ich kenne alle die 

Objekte, ich habe sie nie hautnah gesehen … Ich beobachte nun, 

wie die Musiker ihre Sachen auf die Bühne hinstellen. Es kommen 

dazu die schwarze verstaubte Kabeln. Sie sind schon fertig.

Sie spielen jetzt, sie sprechen über den Klang, aber ich verstehe 

davon nichts. Der E-Bass spielt und verursacht eine Windewelle, 

die ich nicht erwartete. Es brummt alles. Mein Herz brummt damit 

auch. Ich weiss es noch nicht, dass es ein Salsa Orchester spielt. 

Ich möchte gern, eins von den Instrumenten berühren, riechen, 

anfassen. Ich ich sag’ nichts, ich beobachte nur und höre. Ich bin 

absolut verliebt in die Musik.

Sie ist die Chronik meiner ersten, bewussten Erfahrung mit Musik. 

Ich war fünf. Dieser Moment bleibt seither im Kopf. es bleiben die 

Gefühle die in mir durch die Musik weckten. Es bleibt diese Musik, 

die ich damals live erfuhr, die mich in meinen Kompositionen 

begleitet. Mal Salsa, mal Rock, mal Son, mal Cumbia, die Folklore 

Musik Kolumbiens prägt sehr was in meinen Stücke erklingt.

Und seitdem versuche ich, in jedem Stück, sei es im Theater, 	

sei es mit einem Tonband, sei es mit instrumentaler Musik, dieses 

Kind in mir und in den Zuhörern, mit dieser Aufregung noch 

einmal in diesem Park vor dem Salsa Orchester zu werden.

Publikation:

Die Klanginstallation: Ein interdiszip­
linäres Versuchslabor zwischen 
Kunst, Musik & Forschung. Dissertati-
on, Universität Hamburg, Verlag 
Dr. Kovac̆, Hamburg 2014

Webseite:

www.jacobsello.de

Jacob Sello  
(Buchholz i. d. Nordheide) 

erlernte seit seinem vierten Lebensjahr unterschiedlichste Musik­

instrumente. Dabei konnte er sich lange Zeit nicht entscheiden, ob 

er später einmal Musiker, Künstler, Erfinder oder doch lieber Lehrer 

werden wollte – heute ist er all dieses. 

Nach dem Abitur besuchte er zunächst eine Schule für Ton­

studiotechnik (SAE Hamburg) und eignete sich dort die Fertig­

keiten an, um seine musikalischen Ideen festzuhalten. Anschließend 

nahm er das Studium der Systematischen Musikwissenschaft an der 

Universität Hamburg auf, das er 2008 mit dem Magister abschloss. 

Zwischen 2007 und 2010 absolvierte er den Master-Studiengang 

„Multimediale Komposition“ an der HfMT Hamburg. Im Jahr 2012 

erfolgte die Promotion an der Universität Hamburg im Fach 

Systematische Musikwissenschaft zum Thema Klanginstallation 

(Publikation der Arbeit 2014).

Seit Mitte der 1990-er Jahre widmet sich Jacob intensiv den 

vielfältigen Möglichkeiten der elektronischen Musik. Er war an der 

Produktion diverser Tonträger und Hörspiele beteiligt, wirkte bei 

mehreren Theaterproduktionen als Komponist mit und war Mitglied 

in verschiedenen Hamburger Bands. Heute entwickelt er vor allem 

intermediale Bühnenkompositionen und interaktive Klanginstallatio­

nen, bei denen die Grenzen zwischen akustischem Instrument und 

Computertechnologie durch den Einsatz komplexer Live-Elektronik 

und selbst entwickelter Sensorik-Systeme verschwimmen. Seine 

Werke wurden u. a. im ZKM (Karlsruhe), beim Greatest Hits Festival 

auf Kampnagel (Hamburg), NIME (Oslo), Guthman New Instruments 

Competition (Atlanta), in der Hamburger Kunsthalle und auf dem 

Fusion-Festival (Müritz) zur Aufführung gebracht.

Derzeit leitet er ein von der Behörde für Wissenschaft und 

Forschung Hamburg gefördertes, künstlerisch-wissenschaftliches 

Forschungsprojekt an der HfMT Hamburg mit dem Ziel, innovative 

Hybridinstrumente zu entwickeln und deren künstlerisches 

Potential zu erproben. 

Künstlerisches Statement:

Häufig führt das spielerische Zweckentfremden von bestehenden 

Technologien und das Infragestellen traditioneller Aufführungs- 

und Rezeptionsformen zu neuen Werken. Derartiges intuitives 

Experimentieren verstehe ich als Vehikel zum Hervorbringen 

künstlerischer Innovation. Diese wirkt der Langeweile entgegen, 

die dann entsteht, sobald ich mich selbst (oder andere) wieder

hole. Künstlerische Routine und etablierte Hörgewohnheiten 

lehne ich ab; ganz entscheidend ist hingegen, dass die Aufmerk-

samkeit des Publikums über die gesamte Aufführungsdauer 

gefesselt ist und dass sich der Rezipient in die Performance 

eingebunden fühlt. Doch erst, wenn sich der Spaß und die Freude 

vermitteln, die der Komponist wie auch der Interpret vor und 

während der Aufführung eines Werkes verspüren, lässt sich 

hoffen, dass ein Stück entsprechend der künstlerischen Intention 

erlebt wird.
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Werkliste (Auswahl):

2016

Black Mirror 
einstündige Konzert-Installation 

2016

Solid State  
Audio- und Licht- Installation

2015

Supramodal Parser  
Programm für viert Stücke für 
Sänger, E-Gitarre, Saxophon, 
Perkussion, Klavier und Elektronik 
(sowie Nebel und Licht)

2015

Star Me Kitten 
für Sänger, flexibles Ensemble, 
Video und Elektronik 

2014

Sensate Focus 
für E-Gitarre, Bass-Klarinette, 
Violine, Perkussion, Live-Elektronik 
und Licht 

Preise (Auswahl):

2013: Giga-Hertz-Preis

2012: ECPNM Wettbewerb Preis

2010: Stipendium Darmstädter 
Ferienkurse

2009: Bourges IMEB Preis

2009: Preis Wettbewerb JTTP

Webseite:

alexanderschubert.net

www.youtube.com/user/ 
AlexanderSchubert

www.facebook.com/ 
alexander.schubert.composer

soundcloud.com/ 
alexander-schubert

Alexander Schubert  
(Bremen) 

studierte in Leipzig Informatik und Kognitionswissenschaften. 

Parallel dazu war er als Musiker und Komponist in verschiedenen 

Kontexten tätig. Nachdem er ein Jahr am ZKM in Karlsruhe am 

Institut für Musik und Akustik gearbeitet hatte, studierte er bis 2010 

bei Georg Hajdu und Manfred Stahnke Multimediale Komposition 

an der HfMT Hamburg. Seitdem ist er Doktorand im Themenfeld 

sensorgestützter elektroakustischer Performance, unterrichtet an 

der Musikhochschule Lübeck und ist als freischaffender Komponist 

tätig.

Grundsätzlich beschäftigt er sich genreübergreifend mit der 

Schnittstelle akustischer und elektronischer Musik. Formal notierte 

Live-Elektronik-Kompositionen und Tonbandwerke gehören 

genauso zu seinem Arbeitsfeld wie der Entwurf von Software-

Setups und sensorbasierte Erweiterung von Instrumenten für eine 

intuitive Bedienung im improvisierten Kontext (z. B. Weapon of 

Choice). Ein anhaltender Schwerpunkt ist die Kombination von 

improvisierter und notierter Musik – sowohl auf struktureller wie  

auf ästhetischer Ebene (z. B. Superimpose-Zyklus). Diverse Werke 

weisen multimediale und grafische Elemente auf – so bei Stücken 

für Solisten und Live-Video (z. B. Laplace Tiger) und bei interaktiven 

Installationen (z. B. Some forgotten Patterns).

Neben seiner Tätigkeit als Komponist ist er als Improvisator in 

verschiedenen Ensembles tätig, beispielsweise im elektroakusti­

schen Free Jazz Quartett „Emder“. Schubert hat zu zahlreichen 

szenischen Projekten als Musiker, Komponist und Programmierer 

beigetragen (z. B. für die Wiener Festspielwochen, die Berliner 

Staatsoper, den MDR und den SWR). Alexander Schubert betreibt 

das Ahornfelder-Label für experimentelle Audio- und Buch­

veröffentlichungen. 

Am ZKM in Karlsruhe war er 2008 als Gastkünstler eingeladen. 

2009 wurde er mit dem Bourges-Residenzpreis ausgezeichnet, war 

Preisträger des internationalen JTTP-Wettbewerbs und erhielt ein 

ICMC-Stipendium in Montreal. 2010 war er Residenzkünstler an der 

University of Birmingham und Stipendiat der Darmstädter Ferien­

kurse.

Kompositionsaufträge erhielt er unter anderem vom Internatio­

nalen Musikinstitut Darmstadt, dem NDR/Ensemble Resonanz, 

IRCAM Paris und dem Ensemble Intégrales. 

Aufgeführt wurden seine Werke unter anderem vom Ictus 

Ensemble, Nadar Ensemble, Ensemble Intégrales, Ensemble Mosaik, 

Barbara Lüneburg, John Eckhardt und dem Decoder Ensemble.

Seine Werke wurden in über 20 Ländern aufgeführt, darunter: 

IRCAM Paris, NIME Sydney, ICMC, ZKM Karlsruhe, Darmstädter 

Ferienkurse, Steinhart School New York, Essl Museum Wien, 

Deutschlandfunk Köln, SMC Porto, MDR, Wiener Festwochen, 

KomponistInnenforum Mittersill, TU Berlin, Kunsthalle Hamburg, 

Akousma Montreal, Klangwerktage Hamburg, EMM Kansas, ARD 

Hörspieltage, Ljubljana, USA, England, Spanien, Tunesien. 

Werkliste (Auswahl):

2016

Knot an Opera!  
für drei Soprane, Baritin, Klavier, 
Elektronik, 3-Kanal Video 	  

Chapter 31, pages 415–926 
für Streicher-Oktett und Video 

2015

A Basic Piece in Constant Beat 
für Schlagzeug, Akustik-Gitarre, 
Kontrabass, Elektronik und Video 

Fromforms 
für Cello, Live-Elektronik und 
Live-Video 

2011

Deadline 
für Kammerorchester,  
Live-Elektronik und Video 

Preise (Auswahl):

2015: Department of Music Chair’s 
Award for Excellence in Teaching, 
Stanford University 

2013: Alejandro and Lida Zaffaroni 
Fellowship, Stanford University 

Webseite:

www.constantinbasica.com 
(Video- und Audiomaterial)

Constantin Basica  
(Bukarest, Rumänien) 

ist ein rumänischer Komponist multimedialer Werke. Er schloss 

zwei Bachelorstudiengänge in klassischer Komposition und 

Dirigieren an der Nationalen Musikuniversität Bukarest ab, wo er  

bei Dan Dediu, Doina Rotaru, Nicolae Coman und Bogdan studierte. 

Als Erasmusstudent erhielt er ein Jahr lang Kompositionsunterricht 

bei Fredrik Schwenk und Peter Michael Hamel an der HfMT 

Hamburg. Basica kehrte nach Hamburg zurück und nahm den 

Studiengang Multimediale Komposition auf, den er mit dem Master 

abschloss (Betreuer: Georg Hajdu und Manfred Stahnke). Derzeit 

promoviert er an der Stanford University in Kalifornien, wo er bei 

Jaroslaw Kapuscinski, Brian Ferneyhough und Erik Ulman Kompo­

sition studiert. Daneben unterrichtet er als Teil seines Stipendiums 

mehrere Musikkurse. Basicas musikalische Interessen sind sehr breit 

gestreut und reichen von einer Dirigierprofessur an der Musik­

oberschule „George Enescu“ in Bukarest bis hin zu Konzerten mit 

seiner Elektro-Band „Rezistența Materialelor“. Seine akustischen 

Kompositionen beinhalten Stücke für Soloinstrumente, Kammer­

ensembles und Orchester und wurden in Rumänien, Deutschland, 

Irland und den USA aufgeführt. Einige seiner Stücke wurden in 

Rumänien mit Kompositionspreisen ausgezeichnet. Seit ein paar 

Jahren konzentriert sich Basica auf elektroakustische und algo­

rithmische Komposition, indem er audiovisuelle Werke für Live­

publikum kreiert.

Künstlerisches Statement:

Als Versuch, einen Beitrag zu den verschiedenen Kulturen, in 

denen ich lebe, zu leisten, schaffe ich audiovisuelle Live-Narrative, 

die meine subjektiven Meinungen zu aktuellen Themen vermitteln 

sollen. Einige meiner multimedialen Arbeiten beschäftigen sich 

mit Umweltproblemen, sozialem Bewusstsein oder den Auswir-

kungen der Globalisierung; andere setzen den Akzent auf die 

digitale Welt, alte und neue Medien oder die Stellung der Musik 

heute. Ich ändere meinen Kompositionsstil von einem Stück zum 

anderen, erforsche verschiedene Arten von Ausdruck und 

ästhetischen Optionen sowie Möglichkeiten, digitale Technolo

gien einzubinden. In meinen Werken halte ich es für essenziell, 

sich den verschiedenen Medien auf kritische Weise anzunähern, 

um ihre Beschaffenheit und ihr künstlerisches Potenzial besser 

begreifen zu können. Indem ich mich an die menschlichen 

visuell-auditiven Sinne richte, versuche ich, den Menschen im 

Publikum eine eindringliche Erfahrung zu bieten und sie zu 

emotionaler Beteiligung zu animieren.



134 13513 Jahre MMM Hochschule für Musik und Theater Hamburg

Werkliste (Auswahl): 

2016

Musik für die Tanzchoreographie 
Relational Masquerade

2015

Wagner Sucht 
Musik and interaktive Audio-
Installation für das Musiktheater 

„Wagner Sucht“

Der Lautsprecher Chor 
Elektronik für Piramo und Tisbe 	

2010

Grrr 
für Flöte und Live-Electronik	  

2009

Sueños de un murciélago 
für Tonband

Publikationen:

The rite of a concert.  
Abschlussarbeit des Masters 
Multimedia Composition, 2012

Webseite:

www.darioquinones.net 
(Video- und Audiomaterial)

Dario Quiñones  
(Bucaramanga, Kolumbien) 

schloss ein Kompositionsstudium in seiner Heimatstadt ab. 2008 

zog er nach Deutschland, um elektronische Musik am European 

Live Electronic Centre (EULEC) in Lüneburg zu studieren und zu 

erfahren. 2012 schloss er den Masterstudiengang Multimediale 

Komposition an der HfMT Hamburg ab.

Seit Jahren ist er interessiert an, ja sogar besessen von Elektronik 

und Geräuschen. Außerdem interessiert er sich für Interaktion, 

musikalische Kommunikation und Theatermusik. 

Künstlerisches Credo:

Ich würde mich als einen kunstschaffenden Alltagstechniker 

beschreiben. Obwohl ich es vermeide, Dinge zu zerdenken, 

konzentriere ich mich oft auf die Neuinterpretation gewöhnlicher 

Klänge, so dass ich ihnen einen neuen Lebensraum in der 

Gesellschaft geben kann. Humor ist wohl meine Lieblingsform 	

in der Kunst.

Werkliste (Auswahl):

2016 

Schrei 
für 12 Stimmen	  

Brilho 
für Elektronik 

2015

L’Homme Machine 
für „twelve tune music box-o-phone“ 
(selbstgebautes Instrument) und 
Elektronik 	

2014

Kein Wiegenlied 
für Flöte, Tenor-Saxophon,  
Violine, Elektronik, Musikboxen und 
„twelve tune music box-o-phone“ 
(selbstgebautes Instrument) 	

Abstract Blurred Background 
für Alt-Saxohpon und Klavier 

Webseite:

www.sofiaborges.com

Sofia Borges  
(Lissabon, Portugal) 

studierte zunächst Schlagzeug und Perkussion am Nationalen 

Konservatorium in Lissabon sowie am Hot Clube de Portugal  

(Luís Villas-Boas Jazz School). Ihre Aktivitäten als Schlagzeugerin, 

kombiniert mit ihren musikethnologischen Interessen, führten sie 

zur Teilnahme an CD-Produktionen und an Konzerten und Festivals 

gemeinsam mit international bekannten Künstlern in vielen 

verschiedenen Ländern Europas, in Taiwan, Macao, Brasilien, 

Australien und Neuseeland. 

Später studierte sie Komposition an der Escola Superior de 

Música de Lisboa (BA) bei Sérgio Azevedo, Luís Tinoco und João 

Madureira. 2009 bis 2012 setzte sie ihre Studien an der HfMT 

Hamburg bei Peter Michael Hamel (Komposition) und Georg Hajdu 

(MA in Computer Music und Multimedia) fort.

Ihre Kompositionen – Solostücke, Duos, Trios, Ensemble-, Chor- 

und Orchesterwerke sowie elektronische und interaktive Musik – 

wurden in Europa und den USA aufgeführt. Neben reiner Konzert­

musik engagiert sie sich in zunehmendem Maße auch in inter- 
disziplinären Projekten und komponiert für Theater, Kurzfilm, Tanz, 

Video und Installationen.

Sofia Borges interessiert sich besonders für die Kombination 

unterschiedlichen Materials, wie etwa traditioneller portugiesischer 

Musik mit experimentellen und zeitgenössischen Techniken, 

Elektronik und Multimedia, ebenso wie für die Integration theatra­

lischer und literarischer Elemente. Interdisziplinarität ist charakteris­

tisch für ihre gesamte Arbeit, sowohl als Komponistin als auch als 

Musikerin.

Künstlerisches Statement:

Wie die meisten heutzutage aufgewachsenen Komponisten 

unterliegt meine Arbeit vielfältigen Einflüssen.

Diese Einflüsse und meine künstlerischen Interessen haben 

mich in verschiedenste Richtungen geführt. Dennoch scheint es 

eine Art roten Faden in meiner Musik zu geben: Neugier auf 

Klänge und Formen ungeachtet ideologischer oder stilistischer 

Grenzen und Komponieren basierend auf dem Erfahrenen und der 

Welt um mich herum.

Meine Arbeit mit akustischen Musikinstrumenten, selbstent

wickelten Instrumenten, Elektronik und Technologie ist durch 

genau die gleiche Neugier bestimmt. Jedoch geht es darin nie 	

um Technologie selbst. Vielmehr ist die Verwendung neuer 

Technologien ein Mittel zur Erforschung bestimmter Aspekte von 

Klang, Komposition, Dramaturgie und Erzählung, die mich gerade 

interessieren – immer getrieben von der Überzeugung, dass das 

Ziel kompositorischer Arbeit die Gestaltung der zeitlichen 

Wahrnehmung für den Hörer ist.
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Werkliste (Auswahl): 

2015 

Longing  
für Flöte, Schlagzeug, Elektronik 
und Video

2014 

Felsen in der Brandung 
für Sopran, Klarinette, Violoncello, 
E-Zither, Klavier, Schlagzeug und 
Elektronik 

2012 

Der Mond in Wogen 
für eine Tänzerin, Schlagzeug,  
Djster und Kinect 

Was soll ich hier tun? 
für Stimme, Harfe, virtuelle Harfe 
und Live-Elektronik

2011 

Jiao & Cuo 
für Cello, Quintet.net und Video

Stipendien:

2014–2015: BWF, Hamburg 
Promotionsstipendium

2016: Pro Exzellenzia Promotions
stipendium

Webseite:

www.fuxiao.de

Fu Xiao  
(Zhengzhou, China) 

Xiao Fu, Multimedia-Komponistin und Sound-Designerin.  

Sie wurde in Zhengzhou, China geboren und begann im Alter von  

7 Jahren mit dem Klavierunterricht bei ihrer Mutter. Nach ihrem 

Bachelor-Abschluss im Fach Elektronische Komposition an der 

Musikhochschule in Wuhan bei Prof. Liu Jian arbeitete sie als 

Musikjournalistin und Redakteurin beim Rundfunksender Henan. 

Dort war sie Leiterin einer Musikkolumne, schrieb und editierte 

mehr als 3000 Programme. 

Vom April 2010 bis März 2013 studierte sie im Masterstudiengang 

Multimediale Komposition an der Hochschule für Musik und Theater 

Hamburg bei Peter Michael Hamel und Georg Hajdu. Zur Zeit 

promoviert sie in Musikwissenschaft und Komposition bei Manfred 

Stahnke, Beatrix Borchard und Jacob Sello ebenfalls an der HfMT 

Hamburg.

Im Bereich der akustischen und elektronischen Musik beschäftigt 

sie sich besonders mit Gesture Control von Instrumenten und 

Sound-Installationen. Ihre Kompositionen (Solo- und Kammermusik 

mit Live-Elektronik) wurden bei verschiedenen Musikfestivals  

im In- und Ausland aufgeführt, z. B. Contemplation II bei den 

Hamburger Klangwerktagen 2010; Jiao & Cuo bei dem  

next_generation Festival (zkm, Karlsruhe) sowie der EMW 2013  

in Shanghai und dem NYCEMF 2014 und 2016 in New York;  

Der Mond in Wogen bei der ICMC 2014. 2012 machte sie das Sound 

Design für die Oper 20.000 Meilen unter dem Meer von Jan Dvorak. 

Seit 2012 arbeitet sie zusammen mit der Architekturabteilung der 

Hafencity Universität Hamburg (HCU) an mehreren Raum­

installationen, z. B. 1000 strings (2012) auf Kampnagel Hamburg 

und Hero_s (2013) an der HCU. Seit 2013 ist sie als Klangregisseurin 

für das Duo Soie tätig. 

Künstlerisches Credo:

John Cage: „Ich habe nichts zu sagen und ich sage es.“

Publikation:

New Tendencies in the Digital Music 
Instrument Design: a progress 
report. Proceedings of the Sound 
and Music Computing Conference. 
Porto 2009.

Preise und Stipendien:

2009: 5 Klangaktionen in der 
Auswahl für den Internationalen 
Wettbewerb für elektroakustische 
Musik Bourges

2010–13: Stipendium der Phonos 
Stiftung Barcelona, Universitat 
Pompeu Fabra

2013: honorary mention von 
STUDY_V beim 6. Internationalen 
Wettbewerb für elektroakustische 
Komposition und visuelle Musik

2013: Erster Preis beim Inter
nationalen Wettbewerb für elektro- 
akustische Musik und Multimedia 
Jekaterinburg für untitled_7

2014: Förderung durch Stimme 
X – neues Musiktheater für Hamburg

Webseite:

cargocollective.com/ 
danieldominguez 
(Video- und Audiomaterial)

Daniel Dominguez Teruel  
(Stuttgart) 

Daniel Dominguez Teruel arbeitet im Grenzbereich zwischen  

Musik, Performance, Videokunst und Szenographie. Er studierte  

ein Jahr lang Musikwissenschaft und europäische Ethnologie  

an der Albert Ludwigs Universität Freiburg im Breisgau und 

wechselte dann zur Hochschule für Musik in Karlsruhe, wo  

er einen Bachelor in Musikwissenschaft und Musikinformatik 

abschloss und drei Jahre als Tutor im ComputerStudio der  

Universität arbeitete. Als ERASMUS-Student studierte er ein  

Jahr lang Sonologie am Escola Superior de Música de Catalunya  

in Barcelona. In den Jahren 2010 bis 2015 studierte er bei  

Prof. Dr. Georg Hajdu den Master Multimediale Komposition  

und promovierte 2014 an der HfMT Hamburg. 

Künstlerisches Credo:

Im Prinzip ist es das ständige Sein in einem Zustand, der der 

Schwerelosigkeit ähnelt, aber mit sehr intensiver Dynamik, der 

einen jederzeit auf unbekanntes Gelände führen oder sogar 

schleudern könnte. Dieses Taumeln und der fast hypothetische 

Aufprall ist das, wofür ich mich interessiere.
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Werkliste (Auswahl): 

A-IV-9

inside out

cellotron

seventyhree

Webseite:

www.youtube.com/user/florianvitez

www.florianvitez.com

Florian Vitez  
(Erlangen) 

Nach einer klassischen Musikausbildung in Klavier und Musiktheorie 

studierte er von 2006 bis 2011 an der Hochschule für Musik in 

Karlsruhe Musikwissenschaft und Musikinformatik. Ab 2011 setzte  

er sein Studium im Masterstudiengang Multimediale Kompositon an 

der HfMT in Hamburg fort. Seit Herbst 2013 lebt Florian Vitez 

wieder in Karlsruhe und arbeitet als freischaffender Komponist, 

Klangregisseur und Tontechniker. Außerdem betreibt er seit 2010 

sein eigenes Musiklabel reposit.records.

Florian Vitez’ künstlerische Interessen gelten besonders der 

elektroakustischen Musik, der Inszenierung von Klang sowie der 

Film- und Theatermusik. Daneben wirkt er regelmäßig an 

Forschungsprojekten mit, zuletzt bei disembodied voice an  

der ZhdK in Zürich.

Künstlerisches Statement:

In meiner eigenen Arbeit als Komponist habe ich mich intensiv 

mit der Inszenierung von Musik auseinandergesetzt. Für mich 

steht das visuelle Erlebnis eines Konzertes gleichberechtigt 

neben dem auditiven. Eine strikte Trennung zwischen dem 

sogenannten „Musiktheater“ und einem „konventionellen“ 

Konzert halte ich für schwierig, da jede Konzertsituation etwas 

Performatives, Theatralisches innehat. Gerade in der elektro

akustischen Musik stecken meiner Ansicht nach viele Möglich

keiten, eine Neu- und Umgestaltung des Raumes, wie sie 	

Piscator und Gropius mit ihrem Totaltheaterkonzept für das 

Theater planten, auch in konventionellen Aufführungsräumen 

umzusetzen. Durch die Veränderung der Position des Interpreten 

im Gesamtgefüge, vom Reproduzenten zum Produzenten wird 

der Musiker zum Performer. Auf diese Weise entsteht eine 

Einzigartigkeit der Aufführung, die eine Annäherung an die 

bildende Kunst, besonders an die Performancekunst bedeutet. 

Gleichzeitig verschiebt sich so der Werkbegriff weg von der 

Partitur hin zur Aufführung.

Carlos Andrés Rico  
(Bogota, Kolumbien) 

studierte in Bogotá Musik mit dem Schwerpunkt Komposition. 

Parallel arbeitete er als Koordinator im Kulturradio und als Musik­

lehrer an verschiedenen Schulen. Sein Katalog beinhaltet Werke für 

unterschiedliche Besetzungen (z. B. Orchester, Kammerensembles, 

Solisten und Live-Elektronik) in den unterschiedlichsten Stilen  

(z. B. zeitgenössische, elektronische und traditionelle Musik). Seine 

Kompositionen wurden für Kurzfilme, Tanzstücke, Performances 

und Webpages benutzt. Seit April 2011 studiert er an der HfMT 

Hamburg.

Künstlerisches Credo:

Finde einen Mittelweg zwischen Technik und Ausdruck; 	

stelle sicher, dass das klangliche Ergebnis auch wirklich das 

anfängliche Werkkonzept widerspiegelt.

Werkliste (Auswahl): 

2016

Pacha 
für Akkordeon, Gitarre und 
Elektronik – Erkundung von noch 
lebender, traditioneller Musik aus 
den Anden und ihrer Verbindung 
zu Protestbewegungen

2015

Nacido en el Valle, el Rio y la 
Montaña (geboren im Tal, im Fluss 
und im Berg) 
für Akkordeon und Elektronik –  
Das Stück erkundet die Beziehun-
gen zwischen der Vallenato-Musik 
und der Landschaft sowie der Kultur 
der nördlichen Region Kolumbiens. 

Relatos Reales (Wahre Märchen) 
für Flöte, Schlagzeug und  
Live-Elektronik – Das Stück ist 
inspiriert von lateinamerikanischen, 
vorspanischen Märchen, Im Auftrag 
der Elektronischen Musikwoche des 
Musikkonservatoriums in Shanghai 

2014

¡Salsita!  
eine einstündige Multimedia Salsa 
Party für Tänzer, Salsa Band, Video 
und Live-Elektronik 

2013

Desde la Ventanta (Von dem 
Fenster) 
für Klavier und Live-Elektronik –  
inspiriert von der sozialen Ungleich-
heit in der Hauptstadt Kolumbiens 

Preise:

2013: Zweiter Platz im inter
nationalen Kompositions- 
Wettbewerb der Electronic Music 
Week in Shanghai

2013: Stipendium für das  
Komponieren Zeitgenössischer 
Musik mit dem Tanz- und 
Musikprojekt Salsita durch das 
Kolumbianische Kulturministerium 

2010: National Award for  
Young Composers.  
Colombia Ministry of Culture.

Webseite:

www.carlosandresrico.com
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Johann Niegl 
(Freiburg im Breisgau)

Aufgewachsen, zur Schule gegangen, ohne nennenswerte 

Vorkommnisse. Studierte Medienkunst in Weimar bis zum Bachelor­

abschluss und zog 2012 nach Hamburg, um dort bei Professor 

Georg Hajdu im Master Multimediale Komposition zu studieren.

Sein kreatives Schaffen ist geprägt von der Auseinandersetzung 

mit dem Schaffensprozess an sich, der Diskrepanz zwischen 

Kreation und Rezeption sowie einer intensiven Reflektion eigener 

und fremder Wahrnehmung. Als Material dienen Elemente, die 

während des Arbeitsprozesses zufällig entstehen oder auch solche, 

die von vornherein Voraussetzung für die Entstehung waren. In der 

Regel handelt es sich dabei um Dichotomien. Durch die bewusste 

Herbeiführung eines Kontrollverlustes wird ein Zustand angestrebt, 

der Kontemplation und Intuition miteinander verbindet. Das 

Ergebnis ist ein geladenes Spannungsverhältnis zwischen den 

Versprechungen der ursprünglichen Konzeption und dem tatsäch­

lichen ästhetischen Eindruck.

Werkliste (Auswahl):

2016 

Soundscape 
für Ensemble 
(UA im August 2016 in Tanglewood, 
MA, USA)

Insight 
multimediales Musiktheater für 
Saxophon, Kontrabass, Tänzer, 
Perkussion und Elektronik 
(UA im März 2016 in Hamburg)

2015

Ante Lucem 
für 12 Stimmen und Streichorchester 
(UA im Juli 2015 in Moskau)

Aria 
für Kontrabass, Klavier und 
Live-Elektronik 
(UA im Juli 2015 in Hamburg)

Pendulum. Evaporation 
für Cello (solo) und  
Symphonieorchester 
(UA im Oktober 2015 in Hamburg)

Webseite:

soundcloud.com/aigerim-seilova 

www.youtube.com/channel/
UCU2cgYx_PzACtu95hZWNEEA 

Aigerim Seilova  
(Astana, Kazachstan) 

begann ihre musikalische Ausbildung im Alter von fünf Jahren an 

der Jugendmusikschule in Karaganda. Sie besuchte bis zu ihrem 

Abitur im Jahr 2005 die Kasachische Nationale Musikakademie  

ihrer Heimatstadt.

Ihr Kompositionsstudium bei Prof. Leonid Bobylev schloss sie 

2010 ab. Daran anschließend absolvierte sie ein Aufbaustudium bei 

Prof. Yuri Kasparov am staatlichen Tschaikowsky Konservatorium  

in Moskau, das sie 2012 abschloss. Seilovas Werke wurden von 

Künstlern wie dem Studio für Neue Musik (Moskau) oder dem Sonar 

Quartett (Berlin) aufgeführt und bei Festivals wie dem „Blurred 

Edges“ (Hamburg), „Nauryz XXI“ (Almaty), FIMU (Belfort), “next_

generation 6.0” (Karlsruhe) und anderen vorgestellt. Im Jahr 2016 

wurde sie als Composition Fellow zum Tanglewood Music Center 

des Boston Symphony Orchestra eingeladen. Derzeit ist sie Master 

Studentin im Studiengang Multimediale Komposition bei Prof. Dr. 

Georg Hajdu und Prof. Elmar Lampson an der HfMT Hamburg.

Künstlerisches Statement:

Wie die anderen Künste spiegelt Musik die zeitgenössische 

Realität wider, und die Aufgabe eines Künstlers oder eines 

Komponisten besteht darin, diese Realität zu reflektieren. Ich 

habe in den Realitäten des 21. Jahrhunderts gelebt und wurde 

sowohl von den russischen und den deutschen Kompositions

schulen beeinflusst. Ebenfalls habe ich mir meine Verbindungen 

zum Reichtum, der Einzigartigkeit und Authentizität der kasachi-

schen Kultur, besonders der Traditionen und Musik bewahrt. 	

Ich erwarte, dass sich all dies in meiner Musik widerspiegelt.

Meiner Meinung nach gibt es zwei Kriterien, die zeitgenössische 

Musik als solche ausmachen. Das eine ist die Relevanz der Musik 

für die gegenwärtigen Realitäten, wie sie die moderne Welt und 

unser Leben in einer globalen und diversen Umwelt widerspiegelt. 

Das muss sich nicht unbedingt in einer logischen Aufzeichnung 

oder skandalösen Titeln ausdrücken; man sollte den Spirit unseres 

modernen Lebens im Klang solcher Musik fühlen. Das kann als 

subjektiv kritisiert werden, doch die Interpretationen von Zeit

genössischem kann bei unterschiedlichen Menschen voneinander 

abweichen. Das zweite Kriterium ist Innovation in der Organisa

tion des musikalischen Materials. Es ist objektiver und entspricht 

allgemein einer Kompositionstechnik. In der Tat folgt jede 

Komposition ihren eigenen Prinzipien, was Form und Entwicklung 

angeht. Die bedeutendsten Komponisten haben ihre eigenen 

Prinzipien aufgebaut, basierend auf der riesigen Erfahrung ihrer 

Vorgänger. Und heutzutage, im Bestreben, neues und einzigarti-

ges musikalisches Material zu schaffen, trachten Komponisten 

danach, musikalisches Material mit Elementen von Wissenschaft 

(Mathematik, Physik und anderen) und Kunst anzureichern. Ich 

halte die Idee der Neuheit (enthalten im musikalischen Material 

selbst) und den Vorgang ihrer Entfaltung für die tragenden 

Säulen einer zeitgenössischen Komposition.
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Werkliste (Auswahl):

2016

Grenzenlos 
für Akkordeon, Ensemble und 
Live-Elektronik, in Kooperation  
mit dem TonArt Ensemble

2015

Free Fall 
für Sängerin und Klavier,  
Text von Pauline Schönleben

2014

Call of Jhebbal Sag 
für Akkordeon, Live-Elektronik  
und analoge Synthesizer  
in Kooperation mit Henning Rietz

2013

Scream  
für Akkordeon (solo) 

2012/13

Without a Title (Songs of home) 
Hörspiel, Gedichte geschrieben von 
Snežana Nikolić

Webseite:

www.goranlazarevic.com

www.youtube.com/user/cpu088

soundcloud.com/goran_lazarevic

Webseite:

hamburg-sound.de

lohreyundbenz.de

soundcloud.com/stevelohrey

soundcloud.com/lohreyundbenz

Steffen Lohrey  
(Gießen) 

begann im Alter von 6 Jahren mit privatem Klavierunterricht.  

Ab seinem sechzehnten Lebensjahr war er als geprüfter Organist  

in mehreren Kirchengemeinden tätig. Während seines Bachelor- 

Studiums im Fach Digitale Medien/Sound an der Hochschule 

Darmstadt arbeitete er dort am Institut für Medien und Kommuni­

kation an der Entwicklung interaktiver Installationen. Seit Oktober 

2013 studiert er Multimediale Komposition an der HfMT Hamburg 

bei Georg Hajdu und Fredrik Schwenk. 

Seine Musik wurde unter anderem auf dem FIMU Festival 

International de Musique Universitaire (Belfort, Frankreich) und 

dem Fringe Festival Madrid aufgeführt. Zurzeit arbeitet er außer­

dem an mehreren Installations- und Performance-Projekten, unter 

anderem zusammen mit dem Medien- und Klangkünstler Martin 

Schöne (Berlin) und ist als freiberuflicher Sounddesigner tätig.

Goran Lazarević  
(Kragujevac, Serbien)

stammt aus Serbien, wo er klassisches Akkordeon bei Prof. Radomir 

Tomić studierte. 2013 zog er nach Hamburg, nahm ein Kontaktstu­

dium „Neue Kompositionstechniken“ bei Prof. Helmut W. Erdmann 

auf und begann anschließend ein Masterstudium in Multimedialer 

Komposition bei Prof. Dr. Georg Hajdu und Prof. Dr. Manfred 

Stahnke.

Sein Hauptinteresse gilt der Live-Elektronik, mikrotonaler  

Musik, freier Improvisation und Computermusik ebenso wie brain- 

computer musical interfaces (BCMI) und der Kognitionswissen­

schaft. Seine Werke wurden in Hamburg, Hannover, Bayreuth, 

Karlsruhe, Tübingen und Lüneburg aufgeführt.

Neben seiner Arbeit als Komponist, ausübender Künstler und 

Hobbyforscher ist Goran Lazarević auch als Akkordeon- und 

Klavierlehrer tätig. Er nahm bereits mehrere Male als Kompositions­

lehrer an Projekten von „Klangradar 3000“ teil und ist derzeit am 

Projekt „Hamburg Open Online University“ (HOOU) beteiligt.

Goran ist stolz darauf, Mitglied des Live-Elektronik-Ensembles 

Hamburg-Lüneburg sowie der Band Oublie Loulou zu sein und mit 

Ensembles wie der Hamburger Camerata und TonArt sowie mit 

Künstlern wie Manfred Stahnke, Michael Schröder, Alejandro 

Gomez, Henning Rietz, Martín Donoso Vera, Dirk Schattner, Adnan 

Fathallah, Mateo Ojeda, Jelena Dabić und weiteren zusammen­

gearbeitet zu haben.

Künstlerisches Statement:

Musik hat meiner Meinung nach (und ich weiß von vielen Künst-

lern, die hier widersprechen würden) mehr als alle anderen 

Künste das Potential, den emotionalen Gehalt am direktesten 	

zu vermitteln. In vielen meiner Werke bemühe ich mich, diese 

spezielle Eigenschaft des Mediums selbst einzusetzen.

Ich will einfache, direkte und robuste Stücke kreieren, die schon 

mit weniger Übung funktionieren und mehr auf der Musikalität 

und der Vorstellungskraft der Aufführenden aufbauen als auf 

ihren technischen Qualitäten wie Geläufigkeit oder Präzision. 

Erzählung und Klarheit sind weitere wichtige Aspekte meiner 

Musik, und zusammen lenken diese beiden die Struktur. Wenn 

Tonhöhen notiert sind, tragen diese eine besondere Bedeutung, 

aber in den meisten Fällen ist Zeit ein wichtigerer Faktor in 

meinen Stücken als die Tonhöhen selbst.

Für mich ist Musik einfach die Organisation von Klang in Zeit.

Ich spiele gerne mit Klangfarben und damit, das Augenmerk auf 

die kleinen und zerbrechlichen Toneigenschaften zu legen, aber 

mir sind auch explosive Energieausbrüche nicht fremd – in allen 

Bereichen meines Lebens und meiner Arbeit strebe ich danach, 

die Zwischenwelten zu bewohnen und den Grat zwischen Licht 

und Finsternis zu beschreiten.

So seltsam es auch klingen mag – meine Musik wurde von 

anderen oft als „romantisch“ beschrieben. :)
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Webseite:

www.stefantroschka.de

Alessandro Anatrini  
(Florenz, Italien) 

Komponist und Technologe aus Florenz. Im Jahr 2007 schloss  

er zunächst an der Universität von Bologna in talien sein Studium 

der Musikwissenschaften und Pädagogie, im Jahr 2012 sein 

Kompositionsstudium an dem “Conservatorio G.B. Martini” in 

Bologna mit Auszeichnung ab. Zurzeit absolviert er das Master­

programm in “multimedialer Komposition” an der Hochschule für 

Musik und Theater Hamburg unter Prof. Dr. Georg Hajdu und  

Prof. Fredrik Schwenk. Während seiner Studien arbeitete er u. a.  

mit dem Royal Liverpool Philharmonic Orchestra, Klangforum Wien, 

Ensemble Intercontemporain und Hamburger Symphoniker 

zusammen, er nahm an Festivals teil wie z. B. dem ManiFeste 2015 

und 2016 – ircam/Paris, Tempo Reale Festival – Firenze, Impuls –  

Graz, Huddersfield Contemporary Music Festival. Sein Hauptinter­

esse liegt auf computerunterstützter und algorithmischer Kom­

position wie auch in dem Entwickeln von Tools für Musikerziehung.

Künstlerisches Credo:

Ich bin mehr am Klang als Phänomen interessiert 	

als an der Musik selbst. 

Stefan Troschka  
(Plauen) 

lebt und arbeitet als Sound Designer und Medienkünstler in 

Hamburg. Er studierte bis 2013 Medientechnik und Zeitabhängige 

Medien/Sound – Vision mit dem Fokus auf experimenteller Klang­

gestaltung in Verbindung mit 3D-Audio. 2012 erhielt er für das 

3D-Sounddesign zum Kurzfilm Monoman den 1. Preis in der 

Kategorie Klangkunst auf dem Koordinaten-Festival der räumlichen 

Medien in Kiel. Seine Abschlussarbeit Der Bau – Eine audiovisuelle 

Installation wurde 2014 mit dem Karl H. Ditze-Preis der HAW 

Hamburg ausgezeichnet.

Seine Arbeiten wurden u. a. auf dem Greatest Hits – Festival für 

zeitgenössische Musik, dem Klub Katarakt – Festival für experimen­

telle Musik, dem Next Generation Festival am ZKM in Karlsruhe und 

dem Blurred Edges Festival präsentiert und aufgeführt.

Seit 2015 Folgestudium der Multimedialen Komposition an der 

HfMT Hamburg in den Klassen von Prof. Dr. Georg Hajdu und 

Prof. Frederik Schwenk. Sein besonderes Interesse gilt den Berei­

chen Live-Elektronik, Sensorik in interaktiven Installationen und 

Videomapping.

Werkliste (Auswahl): 

2015

Gancio Cielo 
für Fagott und Live-Elektronik 

o. J.

Ohne Titel 
für Orchester und Elektronik,  
im Auftrag der Hamburger 
Symphoniker

Outlines 
für Klavier zu vier Händen 
(Gewinner des „Neue Musik und 
China“ Kompositionswettbewerbs)

Il profilo delle nuvole 
für Ensemble 

Forbite Fantascienze 
für Fagott und Live-Elekronik,  
im Auftrag der Akademischen 
Manifeste 2015 

Eilhe 
für Ensemble, im Auftrag des 
Huddersfield Contemporary Music 
Festival

Preise:

2016: Neue Musik und China 
Kompositionswettbewerb 

2012: Stipendium European 
Composers’ professional  
development programm –  
Royal Liverpool Philarmonic 
Orchestra 

2009–11: Stipendium  
„Fondazione Zucchelli“ Bologna 

Publikationen:

The state of the art on the  
educational software tools for 
electroacoustic composition –  
Proceedings of SMC 2016

MaxPiccolo: a prototype for the 
study of early computer-based 
music education in schools –  
not yet revised
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Werkliste (Auswahl): 

2016

Behind The Mirror 
für bundlose E-Gitarre, Tape-Musik 
und -Video

2015

Broken Legend  
Elektroakustische Musik und 
Vietnamesische Perkussion

2014

Black Moon _ SAVAKA Vol. 11  
Elektroakustische Musik

Porous Borders 
Klanginstallation

2011–2013

Black Circle  
Klanginstallation

Preise und Auszeichnungen: 

2016: Erstes Album Illusions ist mit 
zwei Stücken zum “Album of The 
Year” von Avant Music News (AMN) 
gekürt worden (San Francisco,  
US 2017)

2015–2018: Stipendium von 
Deutscher Akademischer  
Austauschdienst (DAAD)

2014: Veröffentlichung der 
Komposition Tò Vò von Urban Arts 
Berlin auf dem Album Synthesis 
Vol. 1; Zusammenstellung von 
Klangwerken weiblicher Komponis-
tinnen weltweit

2003: Yamaha Music Association, 
Japan-Excellent Scholarship

Webseite: 

soundcloud.com/huetrinhluong

Dong Zhou  
(Shanghai, China)

ist Komponistin und Medienkünstlerin. Ihren B. A. absolvierte sie am 

Shanghai Conservatory of Music (Fachgruppe Music Engineering). 

Während ihres Studiums der elektroakustischen Komposition fokus- 

sierte sie sich hauptsächlich auf Klangkunstformen, die mehrere 

Klangquellen beinhalten, wie Hörspiele und Soundscape-Komposi­

tionen. Von diesen Kunstformen beeinflusst, versucht sie ihre 

musikalische Vorstellungskraft durch unterschiedliche Stereobilder 

und Klangschichten auszudrücken.

Für ihre exzellenten Leistungen auf diesem Feld gewann sie 

mehrere Auszeichnungen, unter anderem die ersten Preise im 

Wettbewerb „Sound of Shanghai“ für Soundscape-Aufnahmen und 

bei der „Sound of World“ Microsoft Klingelton-Kollektion.

2015 komponierte sie das Theaterstück 2o15, ein Multimedia-

Musical, das vom Shanghai International Art Festival in Auftrag 

gegeben wurde.

Zurzeit absolviert sie ihr Master-Studium im Fach Multimediale 

Komposition an der HfMT Hamburg.

Künstlerisches Credo:

„ … Gehen Sie in sich. Erforschen Sie den Grund, der Sie schreiben 

heißt; prüfen Sie, ob er in der tiefsten Stelle Ihres Herzens seine 

Wurzeln ausstreckt, gestehen Sie sich ein, ob Sie sterben müßten, 

wenn es Ihnen versagt würde zu schreiben …“ (Rainer Maria Rilke)

Luong Hue Trinh 
(Hai Duong city, Vietnam) 

studierte 1998 bis 2010 an der Vietnam National Academy of Music 

und schloss ihr Studium des Jazz-Keyboard mit Auszeichnung ab. 

2003 wurde sie als herausragende Studierende von der Association 

of Yamaha Music (Japan) ausgezeichnet. 2010 begann sie auf dem 

Gebiet der elektroakustischen Musik zu arbeiten, auf dem seitdem 

ihr Schwerpunkt liegt. Seitdem wird sie von dem Komponisten und 

traditionellen Perkussionisten SonX (Nguyen Xuan Son) in Hanoi 

angeleitet, und ihre Musik ist stark von ihm beeinflusst. Außerdem 

nahm sie an zwei Kursen am Musikzentrum DomDom in Hanoi teil. 

Seit 2015 hat sie ein DAAD-Stipendium, um an der HfMT Multi­

mediale Komposition bei Georg Hajdu zu studieren. 

Sie hat mit Künstlern in verschiedenen Kunstformen zusammen­

gearbeitet, arbeitete als Schöpferin im geolokativen Audioprojekt 

Echoes und veranstaltete einen Workshop mit Studierenden an der 

Universität Roskilde in Dänemark. Ihre Werke wurden ausgestellt, 

übertragen und aufgeführt in Vietnam, Thailand, Malaysia, Kambod­

scha, den Philippinen, Indonesien, der Türkei, den USA, Tschechien, 

Deutschland, Norwegen, Australien und Großbritannien.

Ihr Werk wurde vom Goethe-Institut Hanoi im Rahmen von „River- 

scape in Flux“ ausgestellt, das 2011 bis 2013 durch fünf südostasiati­

sche Länder tourte. Ihre Klanginstallation Porous Borders war 2014 

in der Ausstellung „‚The Roving Eye‘ – Contemporary Art from 

SouthEast Asia“ im ARTER/Space for Art in Istanbul zu erleben. 

Vom Shanghai Rockbund Art Museum und dem Banye Art Hotel in 

Hangzhou (China) wurde sie eingeladen, um beim „Asia Experi­

mental Music Current Project – Artist of the Month July, 2014“ zu 

sprechen und zu performen. Live-Performances beim Asian Meeting 

Festival 2015 (geleitet von Otomo Yoshihide), dem Japan Founda­

tion Asia Center beim Asahi Art Square in Tokio, dem Goethe-

Institut in Kyoto und beim Punkt Festival 2015 in Kristiansand 

(Norwegen). Ihr Werk wurde von Urban Arts Berlin auf Synthesis 

Vol. 1, einer Kompilation von Soundworks von Komponistinnen aus 

verschiedenen Ländern, veröffentlicht.

Künstlerisches Credo:

Für mich ist Musik meine individuelle Stimme, die von meinen 

inneren Gedanken kommt, vielleicht über meine privaten 

Angelegenheiten, auch über soziale Angelegenheiten … etc. … Je-

doch habe ich nur ein Wort darüber zu sagen: Aufrichtigkeit. Ich 

mache oft mit dieser Haltung Musik, weil ich mich selbst 	

nicht anlügen kann; außerdem will ich meine reale Emotion so 

aufrichtig wie möglich erfassen.

Werkliste (Auswahl): 

2017 

Grinding 
wird im Rahmen des New York City 
Electroacoustic Festival aufgeführt 

2016 

Schizophonic 
aufgeführt auf der SMC 2016  
in Hamburg 

2015 

2o15 (Two O Fifteen) 
im Auftrag des Shanghai  
International Art Festival 

2014 

Klingelton Nightingale 
ausgewählt für die Microsoft Mobile 
Ringtone Collection „the Sound of 
World“

Nominierungen: 

2016: nominiert für den Phil Winsor 
Young Composer Award

Publikationen:

Qin, Yi Zhou, Dong Wang, Yu: 
Drama CD – another form of 
animation 
veröffentlicht auf „road resistance 
and long – meditation and 
exploration of the humanities 
animation“, 2012 

Zhou, Dong: Soundscape 
composition and perception –  
Hildegard Westerkamp’s works as 
example. Bachelor-Abschlussarbeit, 
hg. v. dem Journal des Shanghai 
Conservatory of Music Graduate 
Students Association; 2015

Qin, Yi Zhou, Dong Weng, Ruolun: 
“City Maze”: The Embodiment  
of “Virtual-Reality” Sound Space. 
CSMT(Conference on Sound and 
Music Technology) 2016, Nanjing, 
China

Zhou, Dong: Interactive 
Environmental Sound Installation  
for Music Therapy. 
WOCMAT(Workshop on Computer 
Music and Audio Technologies) 
2016, Taoyuan, Taiwan

Webseite: 

soundcloud.com/shimo_zhou
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Werkliste (Auswahl): 

My shadow and I 
Elektronische Musik für  
Violine (solo) 

The sword of winter sweet 
Musik für bewegtes Bild 

Cellollusion 
interaktive elektronische Musik  
für Leap-Motion und Cello 

Synchronisation 702 
für zwei Leap-Motion Spieler 

Taizhi Shao  
(Shanghai, China) 

begann 2007 sein Kompositionsstudium (Hauptfach Music Design) 

am Musikkonservatorium in Shanghai bei Professor Chen Qiang­

bing und schloss es 2013 ab.

2016 begann er sein Studium der Multimedialen Komposition bei 

Georg Hajdu an der Hochschule für Musik und Theater Hamburg.

Künstlerisches Credo:

Musik macht das Leben gut.



150 15113 Jahre MMM Hochschule für Musik und Theater Hamburg



152 15313 Jahre MMM Hochschule für Musik und Theater Hamburg



154 15513 Jahre MMM Hochschule für Musik und Theater Hamburg

Herausgeber: Georg Hajdu

Veröffentlicht durch das ZM4

HfMT Hamburg (ZM4)

Harvestehuder Weg 12, 20148 Hamburg

Email: zm4.hfmt@gmail.com

Redaktion: Goran Lazarević, Petra Eisenhardt
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Sascha Lino Lemke, Konstantina Orlandatou, 

Jacob Sello, Manfred Stahnke.

Gastbeiträge von Ilja Stephan

Dr. Ilja Stephan, geboren 1969 in Hamburg. 

Studium der Musikwissenschaft und Philosophie 

in Hamburg. Seit 1999 arbeitet er als freier 

Musikpublizist und Dramaturg; im Zentrum  

seines Interesses steht die Musik des 20. und  

21. Jahrhunderts.

Gastredakteurin Petra Eisenhard 

Petra Eisenhardt ist eine deutsche Musikwissen­

schaftlerin mit Wohnsitz in Hamburg.
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