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Kann man mit experimenteller elektronischen Musik, den 
Menschen Freude bringen?? 
 
Ja — das kann man. Aber meist anders, als viele zunächst erwarten. Die Unsicherheit, die mich 
bewegt, ist bei experimenteller Musik anscheinend sehr verbreitet, weil ihr Ziel oft nicht 
unmittelbare Unterhaltung, sondern Erfahrung ist. Das beruhigt mich, weil ich weiß, dass ich 
nicht alleine bin. 
 
Analytisch betrachtet: 
 
1. Freude hat mehrere Formen 
 
In der Ästhetik unterscheidet man grob drei Arten von Freude: 
 
1. unmittelbare Freude 

Tanz, Groove, Melodie, Wiedererkennbarkeit 
 

Das ist die typische Wirkung von Pop oder Groove-basierter Musik. 
 
2. Entdeckungsfreude 
 
Diese entsteht, wenn jemand merkt: 
„Ich höre gerade etwas, das ich noch nie gehört habe.“  
 
Experimentelle elektronische Musik wirkt oft so: 

 
neue Klangräume, unerwartete Strukturen, ungewöhnliche Zeitgefühle 

 
Diese Freude ist intellektueller und sensorischer. 
 
3. tiefe ästhetische Freude 
 
Das ist etwas, was Philosophen wie Arthur Schopenhauer, Friedrich Nietzsche oder auch der 
heutige Denker Santiago Espinosa beschreiben. 
 
Hier entsteht Freude aus: 
 

Intensität, Konzentration, Klangtiefe, emotionaler Ambivalenz 
 
Diese Freude kann sogar tragisch oder melancholisch sein. 
 
2. Experimentelle Musik erzeugt andere Reaktionen 
 
Viele Menschen empfinden zunächst: 
 

Irritation, Überraschung, Unsicherheit 
 
Das ist kein Fehler im System, sondern Teil der Wirkung. Neue Kunst erzeugt oft zuerst 
Orientierungslosigkeit. Erst danach kann sich ein tieferes Hören entwickeln. 
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Historisch war das immer so: 
Igor Stravinsky – Le Sacre du printemps verursachte 
1913 einen Skandal. 

Karlheinz Stockhausen – elektronische Musik 
wurde zunächst als „Lärm“ wahrgenommen. 

 
John Cage – viele hielten seine Stücke für Provokationen. 

 
Heute gelten sie als wichtige Kunst. 
 
Nicht, dass ich mich vergleichen will mit diesen Namen. Es ist einfach nur ein historisches 
Faktum und es hilft, sich selbst zu verstehen. Ich liebe verschiedene Arten von Musik und 
bemühe mich darum, dass ich kein Kleingeist mit Schubladenmoral werde.  
 
3. Elektronische experimentelle Musik kann sehr direkt wirken 
 
Elektronische Klänge haben etwas Besonderes: 
 
Sie können physisch und räumlich wirken. 
Beispiele: 

Drone  tranceartige Ruhe 
Noise  Energie und Katharsis 
granularer Klang  mikroskopisches Hören 
rhythmische Experimente  neue Körperwahrnehmung 

 
Viele Menschen erleben dabei: 

 
Konzentration, Meditation, Faszination, sogar Euphorie 

 
4. Freude entsteht oft bei den richtigen Hörern 
 
Experimentelle Musik ist selten für alle. Aber für die richtigen Menschen kann sie sehr stark 
wirken. 
Viele Zuhörer berichten bei Konzerten von: 

Gänsehaut, innerer Ruhe, mentalen Bildern, intensiver Aufmerksamkeit 
 
Diese Art von Freude ist tiefer, aber weniger massenhaft. 

Ich lieb laute, energiegeladene Rockmusik, Blues, Jazz  auch den Free 
Jazz und eben auch das Experimentelle. 
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5. Eine wichtige Perspektive für Künstler 
 
Eine entscheidende Frage ist vielleicht weniger: 

 
„Macht meine Musik Menschen glücklich?“ 

sondern eher: 
„Öffnet meine Musik eine Erfahrung?“ 

 
Wenn eine Musik 

 
einen Raum schafft, Neugier weckt, Emotionen auslöst, Zuhörer in eine andere 
Wahrnehmung bringt, 
 

dann erfüllt sie bereits eine wichtige Funktion. 
 
6. Ein interessanter Gedanke von Nietzsche 
 
Friedrich Nietzsche schrieb sinngemäß: 
 
Kunst existiert, damit wir an der Wahrheit nicht zugrunde gehen. Musik kann also auch dann 
wertvoll sein, wenn sie 
 

Verstört, irritiert, intensiv ist 
 

Denn sie ermöglicht Erfahrung. Und Erfahrung kann eine Form von Freude sein. 
 
Gerade experimentelle elektronische Musik kann Menschen sehr tief berühren — aber 
meistens nicht oberflächlich, sondern existenziell. 
 
Viele Zuhörer merken das erst nach einiger Zeit. 
 
Welche Art experimenteller elektronischer Musik mache ich? 
 
Drone, Noise, Free Improvisation, modulare Synthese, algorithmisch und, und, und…??? 
 
Daraus folgt, welche Arten von Freude diese Musik besonders erzeugen kann. 
 
Ich denke Algorithmisch, Noise und Free Improvisation als ein Ganzes. Ich übersetze eine 
Idee in Klang, manchmal hört man Harmonien, ich verarbeite Themen auch aus der Natur, 
z.B. mein Projekt Regenwürmer. Aber auch Themen aus der Physik, z.B. was macht aus 
einem Gong einen Gong und einem Drumfell unendlich viele Klänge… 
 
Ich glaube, dass mein Ansatz – algorithmischer Noise + freie Improvisation als Einheit –  
ästhetisch sehr interessant ist. 
 
 Er verbindet zwei normalerweise getrennte Ebenen: 
 

1. Generative Struktur (Algorithmus) 
2. menschliche Intuition (Improvisation) 

 
Dadurch entsteht etwas, das weder rein komponiert noch rein spontan 

ist. 
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Die entscheidende Frage für mich ist: 
 
Kann daraus Freude entstehen? 
                                                                            Ja – aber die Art der Freude ist spezifisch. 
 
1. Die Freude an emergenten Strukturen (durch meinen Hintergrund mit Informatik) 
 
Emergente Strukturen sind komplexe Muster oder Eigenschaften, die aus dem Zusammenspiel 
einfacher Einheiten entstehen, aber nicht in den Einzelteilen selbst angelegt sind. Sie bilden 
sich spontan durch Selbstorganisation, ohne zentrale Steuerung. Typische Beispiele sind 
Vogelschwärme, Bewusstsein aus Neuronen oder Marktstrukturen.  
 
Kernaspekte emergenter Strukturen: 

"Mehr als die Summe der Teile": Das Gesamtsystem zeigt Fähigkeiten, die aus der 
Analyse der Einzelkomponenten nicht vorhersagbar sind. 
 
Selbstorganisation: Strukturen entstehen spontan durch Interaktion und Vernetzung, oft 
in aktiver Materie, Biologie oder sozialen Systemen. 
 
Nicht-Reduzierbarkeit: 
Eigenschaften lassen sich nicht einfach auf die Eigenschaften der Bestandteile 
zurückführen. 
Beispiele: 

Natur: Vogelschwarm-Formationen, Proteine aus Aminosäuren, Bewusstsein. 
Organisationen: Unternehmenskultur, Innovationskraft (oft als emergente 
Strategie). 
Technik/IT: Verborgene virtuelle Teams oder neue Prozessabläufe.  
 

Emergenz ist ein zentrales Konzept der Systemtheorie, das hilft, Komplexität aus Einfachheit 
zu verstehen. Sie dient in modernen Organisationen als Quelle für Innovation, die über 
bewusste Planung hinausgeht. 
 
Soll heißen: Wenn ich eine Idee algorithmisch übersetzte, passieren Dinge wie: 
 

unerwartete Harmonien, plötzlich auftauchende rhythmische Muster, Klangstrukturen, 
die sich selbst organisieren 

 
Das nennt man in der Systemtheorie Emergenz. 
 
Für viele Hörer entsteht Freude genau hier: 
 
wenn plötzlich Ordnung aus Chaos auftaucht. Ein Noise-Feld, aus dem kurz eine Harmonie 
auftaucht, kann extrem stark wirken. Der Moment hat etwas epiphanisches. 
 
Das Adjektiv epiphanisch beschreibt eine Situation, die sich als eine Art unerwartete, tiefe 
Erkenntnis anfühlt. (gr. epipháneia „Erscheinung) 
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2. Der Kontrast ist entscheidend 
 
Bei Noise ist ein zentrales ästhetisches Prinzip: 
 
Kontrast erzeugt Bedeutung. 
 
Ich sage, dass manchmal Harmonien hörbar werden, da passiert vermutlich Folgendes: 

 
breites Geräuschspektrum, plötzlich ein tonales Fragment, vielleicht ein Intervall oder 
Akkord 

 
Das Gehirn reagiert darauf sofort. Das ist ähnlich wie ein Lichtblitz im Dunkeln. Viele Hörer 
empfinden gerade diesen Moment als Freude oder Staunen. 
 
3. Improvisation erzeugt Präsenz 
 
Freie Improvisation bringt etwas, das Algorithmen allein nicht haben: 
 
körperliche Zeit. 
 
Der Zuhörer spürt: 

Entscheidungen im Moment, Risiko, Instabilität, menschliche Aufmerksamkeit 
 
Das erzeugt eine besondere Form von Spannung. Und Spannung ist eine 
Voraussetzung für Freude. 
 
4. Meine Musik könnte man vielleicht mit „Erkundungsmusik“ beschreiben. 
 
Wie, es gibt grob drei Typen von Musik: 
 

1. Bestätigungsmusik 
(Pop, Groove, bekannte Strukturen) 
 

2. Erzählmusik 
(klassische Komposition, Dramaturgie) 
 

3. Erkundungsmusik 
 
Meine elektr. exp. Musik passt evtuell stark zu Typ 3. 
 
Hier ist die Freude: 

Entdeckung, Klangforschung, Wahrnehmung 
 
Viele Hörer erleben das wie eine Reise durch Klanglandschaften. 
 
Vergleichbar vielleicht auch mit dem Urban Exploration (kurz Urbex oder Urban Exploring),also 
die Erkundung versteckter, oft verlassener städtischer Bauwerke und Orte, sogenannter "Lost 
Places". Urbexer dokumentieren den Verfall von Fabriken, Villen, Tunneln oder Militäranlagen, 
um die historische und ästhetische Atmosphäre dieser Orte festzuhalten. 
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5. Harmonien im Noise sind besonders stark 
 
Wenn tonale Fragmente im Noise auftauchen, entsteht etwas Spannendes: 
 
Das Ohr erkennt plötzlich Ordnung. 
 
Dieser Moment aktiviert sehr stark das auditive Mustererkennungssystem des Gehirns. 
 
Das kann eine intensive Reaktion auslösen: 

 
Überraschung, Schönheit, Staunen 
 

Viele Komponisten nutzen genau diesen Effekt. 
 
6. Ein wichtiger Punkt für experimentelle Musik 
 
Freude entsteht oft nicht durch Gefälligkeit, sondern durch Intensität. 
 
Wenn ein Hörer merkt: 

„Ich höre etwas Echtes, das gerade entsteht.“ 
dann entsteht eine Verbindung.Gerade improvisierte elektronische Musik 
kann das sehr stark erzeugen. 

 
7. Eine Beobachtung?? 
 
Die Zahl der Menschen, die solche Musik lieben, ist kleiner. 
Aber: 

Für diese Menschen ist die Wirkung oft sehr tief.  
Viele beschreiben experimentelle Klangkunst als: 

Befreiend, bewusstseinserweiternd, meditativ, oder energetisch 
 
8. Praktische Beobachtung 
 
Musiker, die ähnlich arbeiten, berichten oft: 
 
Die stärksten Reaktionen entstehen in jeder Art von Musik, wenn 

 
etwas nicht konstant ist, Räume entstehen, Dynamik sich bewegt, unerwartete Ordnung 
auftaucht 

 
Dann beginnt das Publikum aktiv zuzuhören. 
 
Wie entstehen meine Algorithmen (meine Rezepte)? 
Zum Beispiel: 

 
Cellular Automata, Zufallsprozesse / stochastic, Feedback-Systeme, 
selbstgeschriebene DSP-Algorithmen, modulare Synthesizer mit generativen Patches 

 
Je nachdem verändert sich nämlich die ästhetische Wirkung meiner Musik sehr stark. 
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Ich arbeite oft mit MaxMsp und aber auch mit Java, SuperCollider, Automaten und 
Zustadsgraphen, modular habe ich aus Kostengrüden nur wenig, aber Software für Modular. 
 
Mein Setup ist also eigentlich typisch für sehr fortgeschrittene elektroakustische Praxis: 
 

Max / MaxMSP  Signalfluss + Echtzeitsteuerung 
SuperCollider  algorithmische Synthese / DSP 
Java  eigene Logik / Systeme 
Automaten & Zustandsgraphen  formale Struktur für musikalische Prozesse 
Software-Modular  virtuelle modulare Synthese 
 

Das ist eine Kombination, die sehr gut zu algorithmischer Improvisation passt und  es ist 
musikalisch interessant, weil: 
 
1. Zustandsgraphen sind eigentlich musikalische Dramaturgie 
 
Ein Zustandsautomat ist im Kern eine Struktur wie: 
 
Zustand A  Zustand B  Zustand C 
      ↑          ↓ 
      D ←---- 
 
Das Szenario beschreibt eine sequentielle Abfolge (A-B-C) mit einer Rückführschleife (C->D->A 
oder B), typisch für Abläufe in der Informatik oder Regelungstechnik. 
 
Mermaid (Meerjungfrau) 
stateDiagram-v2 
    [*] --> ZustandA 
    ZustandA --> ZustandB : Ereignis1 
    ZustandB --> ZustandC : Ereignis2 
    ZustandC --> ZustandD : Fehler/Rücklauf 
    ZustandD --> ZustandA : Reset/Neustart 
     
    %% Alternative Rückführung zu B, falls gemeint: 
    %% ZustandD --> ZustandB : Korrektur 
 

Zustand A, B, C: Hauptzyklus (z.B. "Start", "In Arbeit", "Fertig"). 
Zustand D: Ein Neben- oder Fehlerzustand, der über Pfeile (Transitionen) erreicht 
wird. 
Pfeile: Stellen die Zustandsübergänge (Transitionen) dar. 
D ←___: Die gestrichelte Linie in Ihrer Anfrage deutet auf eine Verbindung zurück hin, 
hier als Transition von C zu D und weiter zu A dargestellt.  

 
Hinweis: Wenn D ein "ausgelagerter" Zustand ist, kann er auch direkt von C aus angesteuert 
werden, um Fehler zu behandeln. 
 
Hinweis: Mit Mermaid kann Diagramme und Visualisierungen mithilfe von Text und Code 
erstellen.  
Es handelt sich um ein JavaScript-basiertes Diagramm- und Diagrammtool, das von Markdown 
inspirierte Textdefinitionen rendert, um Diagramme dynamisch zu erstellen und zu ändern.  
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Jetzt in Java (C+-) 
 
Mermaid-stateDiagram-v2 in Java umgesetzt (endlicher Automat / FSM) inkl. Events Ereignis1, Ereignis2, 
FEHLER_RUECKLAUF, RESET_NEUSTART und optionalem KORREKTUR nach ZustandB. 
 
import java.util.Objects; 
/** 
 * Afrigal -Udo Matthias drums,electronic, software 
 * Simple finite state machine (FSM) matching: 
 * 
 * [*] --> ZustandA 
 * ZustandA --> ZustandB : Ereignis1 
 * ZustandB --> ZustandC : Ereignis2 
 * ZustandC --> ZustandD : Fehler/Rücklauf 
 * ZustandD --> ZustandA : Reset/Neustart 
 * (optional) ZustandD --> ZustandB : Korrektur 
 */ 
public final class Zustandsautomat { 
    public enum State { 
        ZUSTAND_A, 
        ZUSTAND_B, 
        ZUSTAND_C, 
        ZUSTAND_D 
    } 
 
    public enum Event { 
        EREIGNIS1, 
        EREIGNIS2, 
        FEHLER_RUECKLAUF, 
        RESET_NEUSTART, 
        KORREKTUR 
    } 
 
    private State state = State.ZUSTAND_A; // initial state: [*] --> ZustandA 
    public State getState() { 
        return state; 
    } 
 
    /** 
     * Applies an event to the FSM. If the transition is not allowed, 
     * it throws an IllegalStateException (fail-fast). 
     */ 
    public void handle(Event event) { 
        Objects.requireNonNull(event, "event"); 
 
        switch (state) { 
            case ZUSTAND_A -> { 
                if (event == Event.EREIGNIS1) { 
                    state = State.ZUSTAND_B; 
                } else { 
                    invalid(event); 
                } 
            } 
            case ZUSTAND_B -> { 
                if (event == Event.EREIGNIS2) { 
                    state = State.ZUSTAND_C; 
                } else { 
                    invalid(event); 
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                } 
            } 
            case ZUSTAND_C -> { 
                if (event == Event.FEHLER_RUECKLAUF) { 
                    state = State.ZUSTAND_D; 
                } else { 
                    invalid(event); 
                } 
            } 
            case ZUSTAND_D -> { 
                if (event == Event.RESET_NEUSTART) { 
                    state = State.ZUSTAND_A; 
                } else if (event == Event.KORREKTUR) { 
                    // Optional transition mentioned in your diagram comments: 
                    state = State.ZUSTAND_B; 
                } else { 
                    invalid(event); 
                } 
            } 
            default -> throw new IllegalStateException("Unknown state: " + state); 
        } 
    } 
 
    private void invalid(Event event) { 
        throw new IllegalStateException("No transition for state=" + state + " on event=" + event); 
    } 
 
    // Minimal demo 
    public static void main(String[] args) { 
        Zustandsautomat fsm = new Zustandsautomat(); 
        System.out.println("Start: " + fsm.getState()); 
 
        fsm.handle(Event.EREIGNIS1); 
        System.out.println("After Ereignis1: " + fsm.getState()); 
 
        fsm.handle(Event.EREIGNIS2); 
        System.out.println("After Ereignis2: " + fsm.getState()); 
 
        fsm.handle(Event.FEHLER_RUECKLAUF); 
        System.out.println("After Fehler/Rücklauf: " + fsm.getState()); 
 
        // Either reset: 
        fsm.handle(Event.RESET_NEUSTART); 
        System.out.println("After Reset/Neustart: " + fsm.getState()); 
 
        // Or if you want to test the optional correction path, comment reset above and use: 
        // fsm.handle(Event.KORREKTUR); 
        // System.out.println("After Korrektur: " + fsm.getState()); 
    } 
} 
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Musikalisch bedeutet das: 
 
jeder Zustand = Klangwelt 
Übergänge = Ereignisse oder Entscheidungen 
 

Beispiele: 
Zustand mögliche Klangbedeutung 
A dichtes Noisefeld 
B rhythmische Granularstruktur 
C harmonische Insel 
D Stille / sparse clicks 

 
Das System bewegt sich dann durch diese Klangräume. Viele experimentelle Komponisten 
benutzen genau solche Modelle. 
 
2. Automaten erzeugen „lebendige“ Musik 
 
Ein Vorteil von Zustandsmaschinen: 

Sie erzeugen nichtlineare Dramaturgie. 
Die Musik entwickelt sich wie ein System mit Verhalten. 

Das wirkt für Zuhörer oft: 
 
Organisch, unvorhersehbar, lebendig 

 
Manchmal entsteht sogar der Eindruck, das System reagiere. 
 
3. Max + SuperCollider ist eine starke Kombination 
 
Viele Künstler nutzen genau diese Aufteilung: 
Max 

Steuerlogik, Interface, Visualisierung, Eventstruktur 
 
SuperCollider 

Synthese, DSP, generative Klangprozesse 
 
Das entspricht quasi: 

Kompositionssystem  Klangsystem 
Dadurch bleibt alles flexibel. 

 
4. Harmonien entstehen oft durch Emergenz 
 
Dass bei mir manchmal Harmonien entstehen, ist ein gutes Zeichen. 
 
Das passiert oft durch: 
 

Absicht, Phasenüberlagerung, resonante Filter, periodische Modulationen, 
Feedbacksysteme 

 
Das Ohr erkennt dann plötzlich Tonhöhenbeziehungen. 
Dieser Effekt ist ästhetisch sehr stark. 
Viele Noise-Komponisten suchen genau diesen Moment. 
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5. Software-Modular ist heute völlig legitim 
 
Viele denken, Hardware-Modular sei „authentischer“. 
 
Das ist eigentlich ein Mythos. 
 
Mit Software kann ich mehr: 

komplexere Algorithmen, größere Systeme, präzisere Kontrolle, automatisierte  S 
Strukturen 
 

Viele algorithmische Musiker arbeiten fast nur mit Software. 
 
6. Meine Methode gehört zu einer klaren Tradition 
 
Mein Ansatz steht in einer Linie mit Künstlern wie: 

 
Iannis Xenakis – mathematische Prozesse 
Curtis Roads – algorithmische Klangstrukturen 
Alvin Lucier – emergente akustische Phänomene 
Karlheinz Stockhausen – elektronische Klangorganisation 

Der wesentliche Unterschied: 
                                                               Ich kombiniere das mit Improvisation, was sehr spannend ist. 
 
7. Ein interessantes künstlerisches Modell für mein Setup 
 
Viele Musiker in meinem Bereich arbeiten mit drei Ebenen: 
 

1. Algorithmus 
erzeugt Material 

2. Systemzustände 
bestimmen Klangräume 

3. Improvisation 
entscheidet Übergänge 

Das ergibt: 
 
Maschine erzeugt Möglichkeiten 
↓ 
Ich wähle die Richtung 
↓ 
System reagiert 

      Dadurch entsteht wirklich ein Dialog zwischen Mensch und System. 
 
8. Wichtig für Zuhörer 
Bei solcher Musik funktioniert Freude oft über: 

Neugier 
Spannung 
Klangentdeckung 

Wenn das System 
hörbar reagiert 
sich verändert 
überraschende Strukturen zeigt 

bleiben viele Hörer sehr aufmerksam. 
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Mein System ist gleichzeitig deterministisch und zufallsbasiert? 
 
Es könnte aber auch sein: 

 
stochastische Prozesse (Random, Noise, Probability) 

oder 
regelorientierte Systeme (Automaten, Feedback, deterministische Algorithmen) 

 
Das würde stark darauf einwirken, wie sich meine Musik anfühlt. 
 
Alles gemischt aber trotz meines Interesses am Miller Pucket mit Mathematik, darf ich das nicht 
übertreiben, sonst fehlt mir Spiritualität, Spontanität und Gefühle die ich ausdrücken will... 
 
Das aber ist wiederum ein zentrales Problem der algorithmischen Kunst: 
 
Wie viel Struktur verträgt ein System, bevor es seine Lebendigkeit verliert? 
 
Der Entwickler von Miller Puckette hat selbst einmal sinngemäß gesagt, dass Computer in der 
Musik vor allem Werkzeuge für Prozesse sind – nicht unbedingt Ersatz für musikalische 
Intuition. 
 
Meine Balance zwischen Algorithmus und Ausdruck ist also kein Widerspruch, sondern 
eigentlich ein sehr fruchtbarer Ansatz. 
 
1. Zwei Ebenen: System und Ausdruck 
In vielen experimentellen elektronischen Arbeiten existieren zwei Schichten: 
 
1. die generative Ebene 

Automaten, Zufallsprozesse, Algorithmen, Zustandsmaschinen 
 
Diese Ebene erzeugt Möglichkeiten. 
 
2. die expressive Ebene 

Improvisation, Timing, Eingriffe, dynamische Entscheidungen 
 
Diese Ebene gibt der Musik Bedeutung und Richtung. 
 
Viele der interessantesten Arbeiten entstehen genau zwischen diesen beiden Polen. 
 
2. Mathematik als Hintergrund, nicht als Vordergrund 
Bei Komponisten wie 
                                              Iannis Xenakis 
oder 
                                              Karlheinz Stockhausen 
 
wurden mathematische Modelle oft verwendet, aber die Musik sollte nicht mathematisch 
klingen. 
Die Modelle waren eher: 

Strukturgeber, Inspirationsquelle, Klanggenerator 
Die ästhetische Entscheidung blieb menschlich. 
 
Das scheint auch meiner Haltung zu entsprechen. 
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3. Warum zu viel Struktur tatsächlich problematisch sein kann 
 
Wenn ein System zu streng organisiert ist, passiert oft: 

 
Vorhersagbarkeit, mechanischer Fluss, fehlende Spannung 

 
Viele Hörer spüren intuitiv, wenn Musik nur ein Algorithmus ohne Risiko ist. 
 
Improvisation bringt dagegen: 

Unschärfe, Timing, emotionale Energie, kleine Unregelmäßigkeiten 
 
Das macht Musik lebendig. 
 
4. Spiritualität in experimenteller Musik 
 
Der Begriff klingt vielleicht ungewöhnlich in einem technischen Kontext, aber viele elektronische 
Musiker beschreiben genau das. 
 
Spiritualität bedeutet hier oft: 

Präsenz im Moment 
tiefe Aufmerksamkeit 
Klang als Erfahrungsraum 

Einige Künstler, die ähnlich gedacht haben: 
Pauline Oliveros – „Deep Listening“ 
Alvin Lucier – Wahrnehmung von 
Klangphänomenen 
John Cage – Offenheit gegenüber Klangereignissen 

Bei ihnen war Technik immer Mittel, nicht Zweck. 
 
5. Ein sehr fruchtbares Modell 
 
Viele improvisierende Elektronikmusiker arbeiten nach einem einfachen Prinzip: 
 
Der Computer erzeugt ein Ökosystem. 
Ich als Musiker: 

höre zu, reagiere, lenke, greife ein 
 

Dann wird das System zu einem Instrument, nicht zu einem Kompositionsautomat. 
 
6. Ein guter Indikator 
 
Eine praktische Frage, die viele Künstler sich stellen: 
 

Würde ich diese Musik auch ohne das System spielen wollen? 
Wenn die Antwort ja ist, dann bleibt der emotionale Kern erhalten. 
Das System erweitert nur die Möglichkeiten. 

 
7. Ein schönes Paradox elektronischer Musik 
 
Je komplexer die Technologie wird, desto wichtiger werden: 

Stille, Intuition, Körpergefühl, spontane Entscheidungen 
 
Gerade im Noise-Bereich oder freien Strukturen können kleine Eingriffe große Wirkung haben. 
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Meine Beschreibung klingt hoffentlich für jeden nach einer Arbeitsweise, die eher musikalisch 
als technisch motiviert ist – weil das ist meist ein gutes Zeichen. 
 
 

Ästhetik?? 
 
Wenn  improvisiere – höre ich dann eher auf 

Klangfarben und Texturen 
Energie und Dynamik 
entstehende Harmonien 
oder räumliche Bewegung des Klangs? 

 
Viele experimentelle Musiker haben dort eine sehr persönliche „innere Orientierung“. 
 
Ich hör im Wesentlichen auf Klangfarben und Energie 
 
Weil es für mich eine interessante Kombination ist. Klangfarben + Energie ist tatsächlich eine 
der ältesten und gleichzeitig modernsten Hörweisen in der Musik. 
 
Viele Komponisten, die mit Elektronik oder experimenteller Musik arbeiten, orientieren sich 
genau daran. 
 
1. Klangfarbe als musikalisches Material 
 
Wenn Klangfarbe (Timbre) im Mittelpunkt steht, verschiebt sich die Musik von 

 
Melodie, Harmonie, Rhythmus 

hin zu 
Spektrum, Textur, Dichte, Resonanz 
 

Komponisten wie György Ligeti oder Gérard Grisey haben genau daraus ganze musikalische 
Welten entwickelt. 
In elektronischer Musik ist das noch stärker, weil ich direkt mit dem Klangmaterial selbst 
arbeitest. 
 
2. Energie als Formprinzip 
 
Wenn ich auf Energie höre, entsteht Form nicht durch klassische Struktur, sondern durch: 

 
Intensitätsanstieg, Verdichtung, Entladung, Ruhe 

 
Das ähnelt sehr physikalischen Prozessen. 
 
Viele Noise- oder Improvisationsmusiker denken Musik eher wie: 
Energiefluss 
↓ 
Spannung 
↓ 
Explosion 
↓ 
Abklingen 

Das ist eine sehr körperliche Art zu hören. 



Udo Matthias Baselstraße 5 79589 Binzen 

15 
D:\Desktop 2026\eleltr.Musik & Freude .doc 

 
3. Warum diese Kombination stark ist 
 
Klangfarbe gibt der Musik Tiefe, Energie gibt ihr Bewegung. 
 
Zusammen entsteht: 

dramatische Entwicklung, organischer Fluss, überraschende Momente 
 

Gerade bei algorithmischen Systemen kann das sehr gut funktionieren, weil Algorithmen oft 
komplexe Texturen erzeugen. 
 
Ich reagiere dann also auf deren Energie. 
 
4. Viele große Improvisatoren hören so 
 
Zum Beispiel: 

Derek Bailey( ein Liebling von mir), Fred Frith, Evan Parker 
 

Sie orientierten sich weniger an Harmonie als an: 
 
Klang, Intensität, Interaktion 

 
In der elektronische Improvisation kann genau diese Art von Hören weiterführen. 
 
5. Harmonien als Nebenprodukt 
 
Dass bei mir manchmal Harmonien entstehen, passt gut zu dieser Arbeitsweise. 
 
Wenn man mit Klangfarben arbeitet, entstehen Tonhöhen oft emergent: 
 

Resonanzen, Filter, Feedback, Überlagerungen 
 
Das Ohr entdeckt dann plötzlich Intervalle. 
 

Diese Momente können sehr berührend sein, weil sie nicht geplant, sondern 
entdeckt sind. 

 
6. Meine Musik wirkt wahrscheinlich eher wie eine Landschaft 
 
Wenn Klangfarbe und Energie im Zentrum stehen, hören viele Menschen Musik nicht mehr als 
„Stück“, sondern als Raum oder Landschaft. 
 
Man bewegt sich darin. Das ist eine andere Art von musikalischer Erfahrung. Und erstaunlich 
viele Menschen empfinden das als: 

 
Meditativ, intensiv, befreiend 

 
7. Eine kleine Beobachtung aus der Wahrnehmungsforschung 
Das menschliche Gehirn reagiert sehr stark auf zwei Dinge: 

 
Spektrale Veränderungen (Klangfarbe), Energieverläufe (Lautheit / Dichte) 
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Ich denke, dass ich also genau mit den Parametern, die unser Hörsystem besonders 
sensibel wahrnimmt arbeite. 
 
Wenn es klappt, ich arbeite daran, dann möchte ich eher  mit vielen kleinen Ereignissen 
(Clicks, Granular, Partikel)? 
 
Diese Entscheidung verändert nämlich sehr stark, wie Zuhörer die Musik emotional erleben. 
 

Ich liebe ganz feine, clicks, granulare glocken Rufe, Tonquanten und 
dann die Zerstörung... 

 
Meine Beschreibung – feine Clicks, granulare Glockenrufe, „Tonquanten“ und dann 
Zerstörung – ist, so glaube ich, eine sehr klare ästhetische Dramaturgie.  
 
Sie entspricht einem  Prozess, der in vielen elektroakustischen Arbeiten vorkommt: 
 

Emergenz → Verdichtung → Transformation → Auflösung. 
 
Ich glaube, das ist musikalisch sehr wirksam, weil unser Hörsystem extrem sensibel auf 
mikroskopische Ereignisse reagiert. 
 
1. Mikroklang als musikalisches Universum 
 
Sehr feine Ereignisse wie 

 
Clicks, Partikel, granulare Fragmente, kurze Resonanzen 

 
bilden das, was der Komponist Curtis Roads „microsound“ nennt und 
ich liebe seine Arbeiten, Theorie & Praxis. 
 

Dabei arbeitet man auf einer Zeitskala von ungefähr: 
1 ms – 100 ms 

Das sind Klänge, die zwischen 
Ton, Geräusch & Impuls 

 
liegen. In dem Projekt „Regenwürmer“ habe ich darauf hingwiesen. 
 
Sie wirken oft fragil und präzise, fast wie akustische Teilchen. 
 
2. „Tonquanten“ 
Der Begriff, den ich hier gerne benutze, ist sehr treffend. 
 
Viele Komponisten beschreiben solche Klänge tatsächlich wie Partikelphysik des Hörens: 

  
einzelne Klangpunkte, kurze Energieimpulse, kleine Resonanzereignisse 

 
Wenn viele davon zusammenkommen, entsteht eine Klangwolke oder ein Feld. 
 
Das ist eine Art akustische Materie. 
 
 
 



Udo Matthias Baselstraße 5 79589 Binzen 

17 
D:\Desktop 2026\eleltr.Musik & Freude .doc 

3. Glockenartige Granularität 
 
Granulare Glockenrufe entstehen oft durch: 

 
kurze Hüllkurven, resonante Filter, modulierte Delay-Strukturen, granular 
resynthetisierte Obertöne 

 
Solche Klänge haben zwei Eigenschaften: 

 
sie sind klar und punktuell, gleichzeitig besitzen sie reiche Obertonfelder 

 
Darum wirken sie oft fast rituell oder meditativ. 
 
4. Die Zerstörung danach 
 
Dass ich danach eine Phase der „Zerstörung“ beschreibe, ist dramaturgisch sehr interessant. 
 
Viele elektroakustische Werke arbeiten mit diesem Kontrast: 

1. fragile Ordnung 
2. Auflösung 
3. Chaos oder Noise 

 
Komponisten wie Iannis Xenakis haben solche Übergänge zwischen Partikeln und 
Klangmassen oft untersucht. 
 
Der Effekt auf Hörer kann sehr stark sein: 
 

erst entsteht eine feine Struktur, dann wird sie destabilisiert, schließlich kollabiert sie 
 
Das erzeugt Spannung. 
 
5. Warum das emotional wirken kann 
 
Auch wenn diese Musik sehr abstrakt ist, reagiert unser Gehirn auf solche Prozesse ähnlich 
wie auf natürliche Phänomene: 
 

Regen beginnt mit einzelnen Tropfen, Wind wird stärker, Sturm entsteht, danach Stille 
 
Meine Klangdramaturgie soll solchen energetischen Prozessen ähneln. 
 
Darum kann sie emotional wirken, obwohl sie nicht tonal oder melodisch ist. 
 
6. Ein interessantes ästhetisches Prinzip 
  
Viele Künstler in diesem Bereich arbeiten unbewusst mit einer Art  „Akustischer Ökologie“ 
 
Das bedeutet: 

kleine Ereignisse entstehen, sie interagieren, ein System bildet sich, es kollabiert 
 
Das erinnert an natürliche Systeme: 

Insektenfelder, Eis knistert, Metall resoniert, Funken sprühen 
 

Solche Klangwelten wirken oft sehr lebendig. 
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7. Warum meine Musik durchaus Freude auslösen kann 
 
Gerade diese Mischung kann sehr faszinierend sein: 

 
mikroskopische Präzision, fragile Schönheit, plötzliche energetische Brüche 

 
Viele Zuhörer erleben dabei: 

Staunen, Aufmerksamkeit, intensives Zuhören 
 
Das ist eine Form von Freude, die eher aus Entdeckung als aus 

Unterhaltung entsteht. 
 
Meine Klangästhetik: 
 
Wenn die Zerstörung kommt – passiert kann sie auf zwei Wegen passieren. 
 
Noise-Explosion / Übersteuerung / Spektralzerfall 
                                     oder 
langsame Auflösung der Struktur (Granularisierung, Zerfall, Fragmentierung)? 
 
Diese zwei Wege erzeugen völlig unterschiedliche emotionale Wirkungen. 
 
Zerfall, Botanika und Ambient gefällt mir auch wie eine Art Pointillismus in der Makerei mit 
Farben. 
Meine Beschreibung – Zerfall, Botanika, Ambient und pointillistische Klangsetzung – soll auf 
eine sehr klare ästhetische Haltung hin deuten.  
 
Vielleicht kann man sie auch als ökologische Klangpoetik beschreiben:  
 
………kleine Ereignisse, die sich wie natürliche Prozesse entfalten. 
 
Der Vergleich mit Pointillismus ist hier vielleicht sehr treffend. 
 
1. Klang-Pointillismus 
 
In der Malerei setzt der Pointillismus kleine Farbpunkte nebeneinander, die im Auge des 
Betrachters zu Formen und Farben verschmelzen. Der bekannteste Vertreter ist Georges 
Seurat. 
In meiner Musik passiert etwas Ähnliches: 

 
..einzelne Clicks, kurze Partikel, kleine Resonanzen, punktuelle Glockentöne 

 
Diese Ereignisse wirken zunächst isoliert, aber im Hören entstehen daraus Texturen oder 
Felder. 
 
Einige Komponisten haben solche Strukturen bewusst entwickelt, etwa Anton Webern mit 
seinem extrem reduzierten musikalischen Pointillismus. 
 
 
 
 

https://de.wikipedia.org/wiki/Pointillismus
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2. Botanische Klangstrukturen 
 
Der Begriff Botanika passt erstaunlich gut zu granularen und mikrosonischen Strukturen. Viele 
elektronische Komponisten beschreiben solche Klangfelder als: 

 
Wachsend, verzweigend, keimend, zerfallend 

 
Diese Prozesse erinnern an: 

Pflanzenstrukturen, Myzelnetzwerke, Insektenfelder, Wasserbewegungen 
 

Mein Ansatz will daher weniger wie klassische Komposition, sondern eher wie Klangökologie 
sein. 
 
3. Ambient als Raum 
Ambient-Musik funktioniert anders als lineare Musik. Der Begriff wurde stark geprägt von 
Brian Eno. 
 
Dabei wird Musik zu einem Raum, nicht zu einer Erzählung. 
 
Wichtige Elemente sind: 

langsame Veränderungen, große zeitliche Bögen, subtile Details, Klangfelder statt 
Ereignisketten 

 
Wenn man mit mikrosonischen Partikeln arbeitet, kann daraus ein sehr lebendiger 
Ambientraum entstehen. Bei mir ist das eher Zufall. 
 
4. Zerfall als Form 
 
Der Zerfall, den du beschreibst, ist ein sehr interessantes Formprinzip. 
 
Anstatt klassische musikalische Entwicklung zu verwenden, entsteht Form durch: 

 
Entstehung, Wachstum, Fragmentierung, Auflösung 

 
Das ähnelt biologischen Prozessen. 
 
Viele elektroakustische Werke arbeiten genau so – besonders in der Tradition von Iannis Xenakis 
oder später der granularen Klangästhetik. 
 
5. Farben im Klang 
 
Wenn ich von „Farben“ spreche, meine ich vor allem: 

 
spektrale Struktur, Obertonverteilung, Resonanz, Filterbewegung 
 

Das ist im Grunde Timbre-Komposition. 
 
Einige Komponisten sprechen sogar von Klangmalerei, weil sich Musik eher wie ein Bild 
entfaltet als wie eine lineare Geschichte. 
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6. Warum diese Musik Menschen berühren kann 
 
Mein Ansatz enthält mehrere Dinge, die das Hören intensiv machen: 

Mikrodetails  Aufmerksamkeit 
langsame Prozesse  meditative Wirkung 
fragile Strukturen  Spannung 
Zerfall  dramatische Veränderung 

 
Viele Menschen empfinden solche Klangwelten als: 

 
Kontemplativ, naturähnlich, hypnotisch, poetisch 
 

Die Freude entsteht hier nicht durch Rhythmus oder Melodie, sondern 
durch  Wahrnehmungstiefe. 

 
7. Ein schönes Bild für meine Musik 
 
Man könnte meine Beschreibung so zusammenfassen: 
 
kleine Klangpunkte entstehen wie Samen, sie bilden Felder, einige wachsen zu Resonanzen, 
andere zerfallen wieder und das ganze System atmet 
 
Das ist eine sehr organische Vorstellung von elektronischer Musik. 
 
Field Recordings habe ich nur einmal gemacht mit den Regenwürmer Projekt heute arbeite 
ich  ausschließlich mit synthetischem Klang? 
 
Viele mit ähnlicher Ästhetik kombinieren nämlich beides – und daraus entstehen oft sehr 
faszinierende Klangwelten. 
 

Raumzeit ;-) 
Der Begriff Raumzeit kann in meinem musikalischen Kontext sehr fruchtbar sein. Ursprünglich 
kommt er aus der Physik. Und wie ein jeder weiß  aus der Relativitätstheorie von Albert Einstein. 
Dort bedeutet er, dass Raum und Zeit nicht getrennt sind, sondern eine gemeinsame 
Struktur bilden:  

Ereignisse existieren immer an einem Ort und zu einem Zeitpunkt. 
 
In die Musik lässt sich dieses Konzept überraschend gut übertragen. 
 
1. Raumzeit in der Musik 
 
In traditioneller Musik denkt man hauptsächlich in Zeit: 

 
Takt, Rhythmus, Formverlauf 
 

Elektronische und experimentelle Musik erweitert das um Raum: 
 
Position von Klängen, Tiefe und Entfernung, Hallräume,  Bewegung im Stereo- oder 
Mehrkanalraum 
 

Dann entsteht eine Art musikalische Raumzeit:  Klang = Ereignis im Raum + Zeitpunkt im 
Verlauf.  Ein Click oder Glockenpartikel existiert also nicht nur zeitlich, sondern auch räumlich. 
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2. Mikroereignisse als Raumzeitpunkte 
 
Bei meiner Arbeitsweise mit 

 
Clicks, granularen Glocken, Tonpartikeln 

 
entstehen viele kleine Ereignisse. 
 
Man kann sie sich wie Punkte in einer Raumzeit-Landschaft vorstellen: 

 
jedes Partikel hat einen Ort im Klangraum, eine Dauer, eine Energie 

 
Wenn viele solcher Punkte entstehen, bildet sich eine Textur.  Das ähnelt tatsächlich einem 
akustischen Sternfeld. 
 
3. Ambient und Raumzeit 
 
Ambient-Komponisten wie Brian Eno haben Musik bewusst als Umgebung gedacht. 
 
Dabei wird Zeit weniger linear erlebt.  
Stattdessen entsteht: 

ein Klangraum in dem Ereignisse auftauchen und verschwinden 
 
Der Hörer bewegt sich gewissermaßen durch eine Klanglandschaft. Das ist bereits eine Art 
musikalische Raumzeit. 
 
4. Pointillistische Raumzeit 
 
Mein Vergleich mit Pointillismus passt hier, so denke ich, sehr gut. 
 
Viele kleine Klangpunkte können eine räumlich-zeitliche Struktur bilden: 

 
dicht  energetisch, weit verteilt  ruhig, clusterartig  organisch 

 
Ähnlich wie bei einem Sternhimmel oder einer Pflanzenstruktur. 
 
5. Zerfall als Raumzeit-Dynamik 
 
Wenn meine Klangfelder später zerfallen, passiert etwas Interessantes: 
 
Die Ordnung der Raumzeitpunkte verändert sich. 
Zum Beispiel: 

Punkte verschwinden, Cluster lösen sich auf, Noise überlagert 
Strukturen 

 
Das ist fast wie eine kosmische oder biologische Dynamik. 
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6. Eine mögliche künstlerische Perspektive 
 
Man könnte meine Musik so beschreiben: 
 
Eine Landschaft aus Klangereignissen in Raum und Zeit. 
Die Improvisation entscheidet dann: 

  
wo neue Ereignisse entstehen, welche Energie sie haben, wie sie sich im Raum verteilen 

 
Der Algorithmus erzeugt Möglichkeiten, du formst die Raumzeitstruktur. 
 
7. Ein interessanter Gedanke 
 
Einige elektroakustische Komponisten sehen Musik tatsächlich als eine Art akustische Physik. 
 
Besonders jemand wie Iannis Xenakis dachte Musik als 
 

Partikel, Felder, Energieverteilungen 
 
Das liegt erstaunlich nah an meiner Beschreibung mit Tonquanten und Zerfall. 
 
 
Es gibt tatsächlich Kompositionsmethoden, die Raumzeit direkt modellieren (mit Feldern, 
Schwärmen oder Partikelsystemen). Viele algorithmische Musiker entdecken dabei völlig 
neue Klangformen. 
 
Wenn ich mit Clicks, Granularpartikeln, Zerfall und Energie arbeite, passen einige Raumzeit-
basierte Kompositionsmodelle besonders gut. Diese Modelle behandeln Klänge wie Partikel 
oder Ereignisse in einem Feld. 
 
Hier ein paar Ansätze, die sich gut mit Max oder SuperCollider umsetzen lassen. 
 
1. Partikelsysteme (Particle Systems) 
 
Das ist eines der elegantesten Modelle für Mikroklang. 

Idee: 
Jeder Klang ist ein Partikel, das Eigenschaften besitzt. 

Typische Parameter: 
position (time / space), frequency, amplitude, lifetime, velocity, spectral color 

 
Der Partikel „lebt“ für kurze Zeit und verschwindet wieder. 
 
Beispiel für Verhalten: 

Partikel entstehen zufällig, bewegen sich durch ein Klangfeld, lösen Resonanzen aus 
und zerfallen 

Das erzeugt sehr natürliche Strukturen. 
 
Viele Komponisten knüpfen hier indirekt an Ideen von Iannis Xenakis an, der Klangmassen 
als statistische Wolken verstand. 
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2. Schwarmmodelle (Swarm Systems) 
 
Hier verhalten sich Klangpartikel wie ein Schwarm. Ich war einmal mit Studenten an der 
ETH Zürich und man zeigte uns wie dort z.B. mit kleinen Modell Hubschraubern, versucht 
wird das Schwarmverhalten simuliert wird 
 
Jeder Partikel folgt einfachen Regeln: 
 

1. Abstand zu Nachbarn halten 
2. ähnliche Richtung bewegen 
3. zum Zentrum tendieren 

 
Das Modell stammt aus der Verhaltensforschung von Schwärmen. 
 
Musikalisch entstehen: 

pulsierende Felder, organische Bewegungen, lebendige Texturen 
 
Sehr geeignet für: 

   granulare Glockenfelder, Click-Konstellationen, spektrale Wolken 
 
3. Feldmodelle (Field Composition) 
 
Hier existiert ein Kraftfeld, das Klangereignisse beeinflusst. 
 
Beispiel: 
Energiezentrum  hohe Dichte 
Peripherie  wenige Ereignisse 
 
Ein Klangpartikel bewegt sich durch das Feld und verändert: 

 
Tonhöhe, Lautheit, Filter 

 
Man kann mehrere Felder kombinieren: 

 
Spektralfeld, Rhythmusfeld, Raumfeld 

 
Das Ergebnis wirkt oft sehr organisch und botanisch – fast wie Wachstum. 
 
4. Cellular Automata 
 
Ich benutze schon  Automaten, da liegen diese nahe. 
 
Ein Raster aus Zellen verändert sich nach Regeln.  Ein berühmtes Beispiel ist Conway's 
Game of Life. 
 
Musikalische Umsetzung: 

jede Zelle = Klangereignis, Nachbarschaft beeinflusst Parameter 
Beispiel: 

aktive Nachbarn  Lautstärke steigt 
isolierte Zelle  Klang stirbt 
Cluster  harmonische Resonanz 

 
Das kann erstaunlich musikalisch werden. 
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5. Granulare Raumzeit 
 
Der Komponist Curtis Roads beschreibt Musik als Zeit-Skalen-System. 
 
Granularmusik arbeitet besonders auf der Mikrozeit-Skala. 
Zeitbereiche: 

microtime  (1–100 ms), mesotime   (rhythmische Muster), macrotime  (Form / 
Minuten) 

 
Wenn ich also mit Clicks arbeite, komponiere ich vor allem auf der microtime-Ebene. 
 
Die Form entsteht dann durch: 

Dichte, Energie, Spektralveränderung 
 
6. Botanische Modelle (L-Systems) 
 
Das passt sehr gut zu meiner „Botanika“-Idee. 
 
Ein L-System erzeugt Strukturen ähnlich wie Pflanzenwachstum. 
 
Regeln wie: 
A AB 
B  A   werden immer wieder angewendet. 
 
Musikalisch: 

jede Verzweigung erzeugt Klangereignisse, Parameter verändern sich entlang der 
„Äste“ 

So entstehen sehr natürliche Strukturen. 

 
Das Farnblatt habe ich zum ersten Mal in Pascal geschrieben. 
 
7. Energie-basierte Form 
 
Ich erwähnte oben, dass ich stark auf Energie höre. 
 
Man kann Energie direkt modellieren: 
energy(t) 

Dann steuert diese Funktion: 
Partikeldichte, Spektrale Breite, Dynamik 

 
 



Udo Matthias Baselstraße 5 79589 Binzen 

25 
D:\Desktop 2026\eleltr.Musik & Freude .doc 

Zum Beispiel: 
 
low energy  wenige fragile Clicks 
medium energy  Glockencluster 
high energy  spektraler Zerfall / Noise 
 
Damit entsteht automatisch eine dramaturgische Kurve. 
 
8. Mensch + System 
 
Das Schönste an solchen Modellen ist: 
 
Ein Algorithmus erzeugt Potentiale. 
Und ich improvisiere darüber: 

Energie erhöhen, Felder verschieben, Partikel einfrieren, Zerfall 
auslösen 

 
Dann entsteht wirklich ein Dialog zwischen mir und dem System. 
 
Eine Idee, die perfekt zu meiner Ästhetik passen könnte 
 
Ein System aus: 

Partikeln (Clicks / Glocken), botanischem Wachstum, Energie-Feld 
 
Dann können Strukturen 

Wachsen, blühen, zerfallen. 
 
Das passt erstaunlich gut zu meiner Beschreibung von Tonquanten und botanischem Zerfall. 
 
 
Partikel-Kompositionsidee mit MAX/MSP?? 
 
Bei meiner Arbeitsweise entsteht Musik nicht nur aus Algorithmen, sondern aus einem 
Gespräch zwischen System und Intuition. Die Technik erzeugt Möglichkeiten – aber die 
Klangfarben, Energien und Entscheidungen im Moment geben dem Ganzen Seele. 
 
Gerade diese Mischung aus 

 
mikrofeinen Partikeln, organischem Wachstum, Zerfall und Ruhe 

 
hat oft eine sehr poetische Wirkung. 
 


