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In Memory of Lindsay Cooper
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,Ratselhaftigkeit [...], manche meinen, das sei das Problem.
Fiir mich ist es die Losung*
Moacyr Scliar

Das Papier, das diesmal im Hintergrund mitraschelt:

Peter Ackroyd - Blake

Friedrich Ani - Totsein verjahrt nicht

Luis Garcia + Victor Mora - Las Crénicas Del Sin Nombre
Luis Garcia - NOVA-2

William Golding - The Paper Men

José Lezama Lima - Inferno. Oppiano Licario

Claire Lispector - Nahe am wilden Herzen

Eduardo Mendoza - Das Geheimnis der verhexten Krypta
David Mitchell - Number 9 Dream

Oskar Pastior - Jalousien aufgemacht

Mercé Rodoreda - Weil Krieg ist

Joao Guimaraes Rosa - Das dritte Ufer des Flusses
Moacyr Scliar - Die Ein-Mann-Armee

Angel Vazquez - Das Hundeleben der Juanita Narboni
Evelyn Waugh - Ohne Furcht und Tadel



"TROUT MASK REPLICA"

So lautet das Passwort. Nicht um beim Wirzburger FREAKSHOW-ARTROCK-FESTIVAL am
27. & 28.09.2013 ins CAIRO reinzukommen, sondern um am Ende ungeschoren und mit
Koffer davonzukommen. Nachdem sich "crazy Russians" und abnormale ltaliener, Franzo-
sen, Amis, Japaner und sogar Belgier und ihre noch veriickteren Fans, meist aus der
weiteren Umgebung von Wiirzburg, wechselseitig repliziert haben. Wie immer abseits der
schnoden Welt.

Den Auftakt machen NOT A GOOD SIGN, eine italienische AltRock-Formation, hochkaratig
angefuhrt von den beiden Yugen-Freunden Francesco Zago an der Gitarre und Paolo Botta
an Keyboards und mit Schmachtgesang von Alessio Caladriello, den man schon in La Co-
scienza Di Zeno horen konnte. Zusammen mit G. G. Colombi am Bass und M. Malacrida an
den Drums bieten sie Old-School-Prog-Pathos, das mir noch drauBen vor der Tir beim
Kassemachen die Zehen in Camembert verwandelt. Sowohl wegen der massiven Laut-
starke ('The Deafening Sound of the Moon'?) als auch wegen der dick aufgetragenen, von
Keyboardsbreitseiten geschobenen, anglagardisch-anekdotisch aufgeblasenen 70s-Re-
miniszensen. Elaine DiFalco (manchen CAIRO-Gangern von Thinking Plague her bekannt)
setzt zwischendurch zwei Zeichen in eine schonere Richtung, bevor Caladriello wieder von
“long shadows"” schmachtet und mit groBer Stimme grofle, wenn auch vage Gefiihle evo-
ziert. Das ist dann aber auch schon alles an Entgegenkommen an die Vergangenheit, die
'unser Charly' heuer auf dem Programm hat. Schliellich sprechen ja schon seine knall-
roten Schuhe eine andere Sprache. Eine andere Sprache sprechen dann auch schon
EMPTY DAYS, DiFalco nur mit Botta & Zago, mit dem wunderbaren 'Was a friend' (Hop-

per / Wyatt), P.J. Harveys 'Slow Drug' und anderen Intimitaten.

I think that "foolishness is much close to cleverness"” ... Eine schlitzohrige Ansicht, aber
bezeichnend fiir das, was DUAMRA nach dieser Pramisse bieten. Eine pfiffige Formation,
mit einem alten Geier in Hawaiihemd und mit Kassengestellbrille an den ganz anderen
Keyboards; einem unscheinbaren, aber dynamischen Drummer, der einmal sogar mit
einem Solo im Moby Dick-Stil heraussticht; einem Saxophonisten, der unheimlich einem
blutjungen Chow Yun-Fat ahnelt; und einer suflen Nudel von Trompeterin mit rotgefarbtem
Bubikopf. Und nicht zuletzt Masaharu Nakakita als dem maRRgebenden Mann am Bass, der
allein schon mit seinen geradebrechten Ansagen dafir sorgt, dass die Freakschar dem
nipponesischen Hihihi- und Kihihi-Faktor erliegt. Die Musik selbst ist jazzrockig, wenn auch
auf eklektische Weise. Das ist seit 20 Jahren so gewolit. Mit kleinen Geschichten wie der
von Naitoh-san, einem unscheinbaren Taxifahrer, der nachts zum Fantomas wird, der die
Reichen bestiehlt und fur Gerechtigkeit sorgt (A Phantom Thief Mr. Naitoh'). Oder mit
einem Kind, das tiber die Strale, Gbers Wasser, in die Luft einem rollenden Ball hinterher
springt ("Ahonoko'). Ein Kinderlied, kapiert. Dazu gibt es die Parodie eines patriotisch-
militarischen Gesangs, die jeden Fuhrerkult auf die Schippe nimmt. Wobei hier vermutlich
mehr auf der Schippe liegt, als uns Langnasen bewusst wird. Alles wird mit derart diebi-
scher Freude prasentiert, dass 'Diebesgut’ eine neue Bedeutung bekommt. Zumindest
bekommen sie massiven Beifall gespendet, der meinerseits insbesondere dem unortho-
doxen Keyboardsonkel und den in keinem Japanfuhrer erfassten Huftwallungen der Trom-
peterin gilt.

Den Freitag beschlieRen POIL aus Lyon, als erste von vier Bands, die am Wochenende
zuvor auch schon auf dem Rock in Opposition-Festival in Carmaux gespielt hatten. Uber
die Art, wie Antoine Arnera als Zappa auf Dada reimender Borat am Keyboard, Boris
Cassone als strapsbestrumpfte Knallschote am Bass und Guilhem Meier mit blinkender
Elton-John-Brille an den Drums die Knallfrosche, die sie mehr oder weniger absichtlich
verschluckt haben, wieder von sich geben, habe ich nach ihrem Gastspiel am 3.5.2013 im
Immerhin schon alles gesagt. Sie bieten beim Wiederhéren nicht mehr und nicht weniger.
Den Freak freut's. Und ich freu mich, wenn sich die Leut freun.



Den Samstag beginnen SYNCOPATED SILENCE aus Moskau. Wobei Olga Nosova, die
Trommel dreschende und zugleich singende Powerfrau in diesem Trio, da sie in Freiburg
studiert, die kiirzere Anfahrt hatte. lhre Verehrung fur den 'wilden' Tatsuya Yoshida von
Ruins und Koenjihyakkai ist ebenso uniiberhérbar wie ihre Geistesverwandtschaft mit der
unbandigen Marylise Frecheville von Vialka. Mit ihrer Energie peitscht sie Fedor Fokin an
der Gitarre und Anton Kolosov am Bass zum Exzessivsten, was zehn Finger auf den Saiten
bewerkstelligen konnen. Nosova kommt zwischendurch mit dem Schweillwischen nicht
nach. Das ist aber auch das einzige, wo sie kaum nachkommt. Als Turbo, so energisch wie
ich noch keine Frau habe trommeln sehen, jagt sie ihre Mitstreiter derart hals- und knie-
brecherisch dahin, dass die sich trotz ihrer ultrarasant arpeggierenden Finger mehrfach
nur in Kaossilatorennoise retten kdnnen, wenn die hochgepitchte Stimme, in Zeuhlmanier
schnelle Silbenfolgen vokalisierend, hinter ihnen her ist wie ein Klaffer hinter Postboten-
hosenbeinen. Da der Stoff 'nur’ fir eine 3/4-Stunde reicht, packt Kolosov, ein Go-Between
zwischen der jazzigen 'Leo'-Szene (A. Lapin) und dem raueren Leftfield (N. Rubanov von
Auktyon), mit eigenem Trio einen Nachschlag drauf. Im Powerrapport mit dem Trommiler
Alexey Bobrovsky, der spater Ginger Baker als ein MaB seiner Dinge verrat. Und mit Fedor
Amirov, einem langmahnigen, den Schnauzer straubenden Keyboarder, der fur sein
intuitives Gefinger und die offenbar ziemlich frei improvisierte russische 'Crazyness’ alle
Russlandklischees mit Wodka und Barenmiitzen von sich weist. Um, dabei mehrfach seine
individualanarchistische Losgeldstheit betonend, umso ungenierter einen Bilderbuch-
Rasputin zu verkorpern.

Danach klingen MIRTHKON umso mehr wie eine gut gedlte Maschine. Das Sextett aus Oak-
land, dessen Rockquartettkern mit den beiden federfuhrenden Gitarristen Wally Scharold
und Rob Pumpelly zwei Blaser komplettieren, wobei Carolyn Walter und Jamison Smeltz
das Klangspektrum von Alto- bis Baritonsax und Bassklarinette durchzucken, kénnte mit
seiner Sophistication und seinem wortgewandten Witz, wie der vom rothaarigen Glatzkopf,
der theoretisch rothaarig ist, eigentlich auch mich bestechen. Tut es aber, trotz der auf-
gekratzten Prasentation ihrer neuen 'Snack(s)’, nicht wirklich. Weil mir Schwachmathiker
ihr schnittig gezacktes, synkopenreich jazzmathrockendes Vielerlei, trotz einiger Anklange
an Dr. Nerve oder sogar U Totem, bald wie Zappa malen nach Zahlen klingt? Weil fur mich
der nasal gepresste Gesang komisch riecht? Andererseits nétigt beispielsweise 'Eat a Bag
of DIX' in seiner dodecahedronischen Eckigkeit und Mehrschichtigkeit absolut Respekt ab.
Wahrend die williger Mirthkonifizierten weiterhin das Hapaxe durch das Osedaxe in dieser
Musik dividieren, also das Einmalige durch die sich von den Knochen toter Wale knabbern-
de Bartwurmigkeit, gonne ich mir drauBen einen Apfel-Snack und denke dabei weder an
Newton noch an Zwergwespen.



Schlagzeug - Gitarre - Bass, seit Cream und Jimi
Hendrix Experience die Essenz von Rock, die
jede weitere Zutat als Luxus erscheinen lasst.
Aber eigentlich ist das ausgereizt bis zum Geht-
nichtmehr. Es braucht schon besondere Anstren-
gungen, um damit noch Augenbrauen hochzu-
ziechen. KOREKYOJINN gelingt das in der aller-
virtuosesten Handhabung der Instrumente, die
sich denken lasst. Aber da sind ja auch die ab-
soluten Kénner am Werk: Tatsuya Yoshida, den
Japans erfahrensten Drummer zu nennen, nicht
Ubertrieben ist. Er hat es mit Ruins, mit Koeniji-
hyakkai auch schon vor Ort, oder mit Painkiller,
um nur die spektakularsten seiner Projekte in
Erinnerung zu rufen, oft genug bewiesen. Auch
Natsuki Kido, von Bondage Fruit etc., hat uns
seine stupende Rasanz schon mit der Kazutoki
Umezu KIKI Band demonstriert. Nasuno Mitsuru,
dessen Bassspiel einst Altered States und Ground
Zero mitpragte, hat Yoshida schon in den Trios
Daimoniji (mit Hoppy Kamiyama) und Sanhedrin
(mit Keiji Haino) begleitet. Mehr Knowhow und
blindes Verstandnis ist von daher kaum vorstell-
bar. Das zeigt sich immer und immer wieder, ob
bei alteren Stucken wie 'Isotope’, '‘Betwixt' und
'Swan Dive' oder bei den neueren Varianten
davon, im vertrackten Ineinandergreifen von ge-
8-telten oder ge-16-telten Beats und Backbeats,
bei denen gern einer der drei auch noch im hal-
ben oder doppelten Tempo die andern kontra-
punktiert. Kido arpeggiert sowohl bluesige als
auch bluesfern abstrahierte Laufe und Repeti-
tionen, dass einem die Augen ubergehen. Der
Bassist blockert, was die Saiten hergeben. Alle
drei verziehen dabei kaum eine Miene. Japani-
scher Stoizismus? Jedenfalls ein Understate-
ment, als ware, was sie da auf die Spitze treiben,
weder ein Kunststuck noch eine Show, gar eine
Freakshow, sondern nur solides Handwerk, halt
auf meisterlichem Niveau. Yoshidas Brillenglaser
beschlagen zwar immer wieder. Aber er trommelt
an sich so locker und unangestrengt, als hatten
Geschwindigkeit und Power nichts mit animali-
schem Schwei} zu tun. Mir ist das fast schon zu
serios. Nach ner Stunde haben auch meine Sy-
napsen und mein Kreuz eigentlich genug. Aber
die sturmisch geforderte Zugabe, ein Jazz-Med-
ley, steckt dann doch nochmal ein Glanzlicht auf.
Als eine nochmal mit Pokerfaces gefetzte Tour de
force von Zitaten. Erst ganz zuletzt verrat ein
leises Lacheln, dass da zwar Perfektionisten und
Maximalisten zugange sind, aber keine Maschinen.



Wie zierlich Kido ist, sehe ich erst, als er vor mir am
Biuihnenrand steht, um zuletzt PRESENT zu bestaunen.
Die Belgier, wieder das Herzstuck des Freakiversums,
setzen dem Wochenende die Krone auf mit einem
Drama aus weitgehend neuem Stoff, der freilich nur
wieder die Present-Essenzen aufschittelt. Zugleich als
schwarze Kissen, auf denen man dystopische Tag-
traume traumt, und als ein samsonhaftes Ritteln an
den Grundfesten von Goétzentempeln. Um sie, die
Tempel mitsamt den falschen Géttern, in einem uber-
strawinskiesken Ritual zu pulverisieren und auf die-
sem Staub einen neuen Tanz des Lebens aufzufiihren.
Ich sage das so pathetisch, weil Kurt Budé an Saxo-
phon & Bassklarinette, Pierre Chevalier als kahler Herr
der Tasten, Keith Macksoud als knorriger Basswerker
und der finster "I am not normal” verkiindende Régi-
nald Trigaux an der Gitarre in ihrem gotzendammrigen
Miteinander einem P!A!T!H!0O!S! in die Schadeldecken
meiseln. Links sitzt Roger Trigaux im Rolistuhl als der
mahnende Geist des Ganzen. Und in der Mitte durch-
blitzt Dave Kerman diese schwarze Brigade, barfuf
und in WeiB, als schillernder Trickster und Garant fiir
Rock'n'Roll-Spirit. Drauende Passagen werden mehr-
fach mit ostinatem Stakkatogehammer zur Eruption
getrieben. Eine Lichtung, elysisch genug, um sich
nachmittaglich faunisch zu rakeln, gibt Kerman die
Idee, ein Becken auf dem Scheitel zu balancieren und
daran zu ticken. Aber es ist lediglich die traumerische,
eine andere Zukunft vorgreifende Ruhe vor Stiirmen,
vor rebellischen und notwendigen, die Not wenden
wollenden Umstiirzen, wie man sie ahnlich zwingend
nur noch von Univers Zero, der Ahnherrin dieser As-
thetik, oder von den geistesverwandten Sleepytime
Gorilla Museum kennt. Eine omindse Passage mundet
im unerwarteten Einstieg von Michéle Fuchs (Les Rei-
nes Prochaines), die / heard all things in the heaven
and in the earth. | heard many things in hell. How,
then, am | mad? raunt, Zeilen aus Poes The Tell-Tale
Heart. Das ist starke, dunkle Poesie, den einen Gift,
den andern Medizin. Einmal weil sich Chevalier uber
alles Donnern mit Fausten und Ellbogen hinaus nur
noch zu helfen, indem er wie ein Troll neben dem
Keyboard tanzt. Reihum zuckt es dazu, als ware diese
Wall of Sound die Klagemauer, dazwischen Lufttromm-
ler und in Verziickung Versenkte. Der ultimative Ex-
zess wird erreicht im infernalischen Overdrive der
Gitarre, in brullender Saxophonkakophonie und bra-
chialstem Gedresche auf die Drums und die Keys. Als
ob genug nicht genug ware, wird auch noch die toben-
de Forderung "“Give the people what they want!" er-
fullt. Ich winschte, man wurde fursorglicher "what
they need!" fordern statt "what they want". Sonst gibt
es irgendwann nur noch Zucker fir die Affen, statt
Perlen fur die Saue.



,Perlen® sage ich in der Hoffnung, vielleicht auch lllusion, dass dieser ,unserer‘ Musik
tatsachlich etwas Besonderes und Wertvolles eigen ist, ein Mehrwert, erzielt durch ein
(musik)geschichts- und materialfortschrittsbewusstes Bemiihen, asthetisch auf Augen-
hohe mit der komplexen Raserei der Jetztzeit zu (inter)agieren, synchron mit dem Geflip-
per von Sachzwangen, Widerspriichen und Insichwiderspriuchen. Ob dann affirmativ oder
kritisch, ist sekundar, nur sich dumm stellen geht gar nicht. Asthetik kommt nun mal von gr.
Aisthésis - Wahrnehmung. Prog, Jazzrock, Art Rock und AvantProg, die Saulen des Freak-
doms boten auch diesmal wieder auf je eigene Art und Weise Wahrnehmungsweisen und
Strategien von 21st Century Schizoid Men:

NOT A GOOD SIGN (Prog) im - nostalgischen? - Ruckgriff auf die Heroenzeit (EL&P, Ge-
nesis, King Crimson, Van der Graaf Generator, Yes) der bildungsbiirgerlichen Erweiterung
von Rock.

DJAMRA (Jazzrock) in eklektisch-ironischer Durchdringung von Dynamik und Kinderspiel.
POIL (AvantProg?) in zapp/anal-dadaesker Beschleunigung und zerrbildhafter Verfrea-
kung von Disco, HipHop etc. Sie wissen genau: Jeder Witz muss schnell sein. (F. Th. Vischer)
SYNCOPATED SILENCE (Zeuhl / Jazzcore) ebenfalls durch extreme Beschleunigung plus
maximalen Einsatz von motorischer Intelligenz.

MIRTHKON fundieren ihre Mathjazzrockquickness mit dem Nachweis, dass Bartwirmer,
Zwergwespen und sonstige Freaks naturgewollt und ein Fall fiir die Wissenschaft sind.
KOREKYOJINN (Progressive Jazz Rock Polyrhythmique) demonstriert in Hochgeschwin-
digkeitsprazision Teamgeist.

PRESENT (Art Rock) schlieBlich inszenieren in ihrer im R.1.0.-Geist von Univers Zero, Art
Zoyd und Art Bears griindenden Asthetik des Erhabenen ein Frilhlingsopferfest in Mordor.
Wir sind die Orks! Eine trotzige Erkenntnis, mit der wir ebenso baff wie euphorisiertin den
Alltag entlassen werden, But | have promises to keep stammelnd und ... and miles to go
before | sleep ...

POIL, DUAMRA und MIRTHKON verbliffen zudem durch die plotzliche Einsichtsmoglichkeit
in unerwartete Zusammenhange - ein klassisches Kriterium fir Komik. Und PRESENT
schwingen ihre schwarzen Pinsel mit so groBartigem Furor und panischem Thrill, dass
einem springteuflisch und kannibalisch wohl zumute wird.

Mehrwert? Verbesserung? Das ,,Womp-bomp-a-loom-op-a-womp-bam-boom*“ von ‘Whole
Lotta Shakin’ Goin’ On’ oder ‘Hound Dog’ lasst sich weder verbessern noch toppen. Alles
andere schon.

Mit Dank an Klaus G., Michael B., Michael G., Thomas D., Friedrich H., Olaf K., Lutz D. und all die andern wunderbaren Freaks
Fotos: Lutz Diehl www.progrockfoto.de



OVER POP UNDER ROCK

GHEDALIA TAZARTES

Ein warmer Sommerabend am See. Ich laufe auf das Gelande der Roten
Fabrik in Zurich. Ein alterer Herr tritt aus dem Gebaude. Fast unscheinbar
geht er am Haus entlang. Allein sein Hut, eigentlich vollig unpassend bei der
Hitze, macht ihn auffallig. Es ist Ghédalia Tazartes. Jahre, wenn nicht Jahr-
zehnte vergingen und Tazartes geisterte als mystische Person tiber die
Plattenteller, eine eingeschworene Fangemeinde wartete auf neue Ton-
meldungen, seine Auftritte waren rar, er galt als kompliziert und schwierig,
verschreckt und unnahbar. Es ist verwunderlich, dass er seit etwa 2010 ofter
auf Buhnen angekiindigt war, in Bern, in Ulrichsberg und ein paar anderen
Orten.

Dabei ist er an diesem Abend entspannt vor dem Auftritt, redet, scherzt mit
Freunden/Bekannten, bewegt sich im Zuschauerraum. Erst kurz vor dem
Auftritt beim 30. Taktlos Festival verschwindet er im Backstage, um schich-
tern auf die Buhne zu treten, sein kleines Equipment zu prifen und das Bei-
spielband in Gang zu setzen. Mit dem ersten Ton gewinnt seine hagere Ge-
stalt an Spannung und zieht das Publikum, oder jedenfalls mich, in seinen
Bann. In seiner eigenwillig eigenartigen Sprache folgt er den Ténen, seine
Korpersprache ist reduziert, es scheint, als ob er mit sich selbst
kommuniziert.

Er prasentiert das Material seiner letzten Veroffentlichungen, viel aus "Ante
Mortem”, harsche Gitarren, fragile Melodien, Klange, die nur schwer zu
entziffern sind, folkloristisches Klangmaterial. Dazu erzahlt er SEINE Ge-
schichten, in einer Sprache, die einer langst verschwundenen Zeit ent-
sprungen zu sein scheint. Das hat die Anmutung von afrikanischen Griots
oder Muezzins, die zu kultischen Handlungen rufen. Aber er ruft niemanden,
seine Sprache ist geheimnisvoll, genauso wie seine Musik. Er fabuliert Giber
das Leben? oder berichtet von Freud und Leid? oder rezitiert eine Speise-
karte? Vielleicht spricht er einfach zu den Anwesenden, uiber Alltagliches,
was bedeutend ware. Tazartes' Stimme ist fuhlbar, seine Stimmung begreif-
bar, aber die Sprache bleibt fremd.

Tazartes Prasenz auf der Buhne ist ergreifend, seine Kérpersprache minimal.
Er versinkt in sich, fingert gelegentlich mit Schellen, Rasseln oder Klangscha-
len - unsicher fast hilflos. Seine Behandlung des Tamburins ist fiursorglich,
wirkt verunsichert.

Er scheint aus einer anderen Zeit zu kommen, einer Zeit, die kein stoffliches
Aufbewahren kennt, die nur die Erinnerung an den Moment kennt, deren
Speicher begrenzt ist, die Konzentration auf das Wesentliche erzwingt. "Ein
Sanger erzahlt" titelte vor vielen Jahren der amerikanische Literaturwissen-
schaftler Albert Lord und berichtete von den letzten lebenden analphabeti-
schen Guslari, die stundenlang singend erzahlen ohne je den Text vor Augen
gehabt zu haben.

Tazartes ist ein AuBenseiter, er ist solitar, er ist eine grofRe Figur.
Sven-Inge Meissel



JACK DUPON

Seit wann und wodurch ist Freakness
eine franzosische Spezialitat? Sebkha-
Chott! Anthurus D'Archer!! Poil!!! Oder
sind das nur populare Formen von Volks-
padagogik? Kaspertheater und Morita-
tengsang? Jack Dupon jedenfalls sind
auf Jésus L'Aventurier (Musea, FGBG
4922) jedenfalls regelrechte Bankel-
sanger und wilde Geschichtenerzahler.
Was den Inhalt angeht, nicht die Form.
Oder doch auch? Das ins Auge sprin-
gende Outfit, die groteske Ubersteige-
rung des Gesangs reihum, das Dreh-
leierhafte der Gitarrenloops von Gregory
Pozzoli und Philippe Prebet, die pikante
Rhythmik von Drummer Thomas Larsen
und Bassmann Arnaud M'Doihoma?

Das sieht man freilich erst live so klar, wie wieder am 4.10.2013 in der Kellerperle (hier in
Wirzburg, wo sonst?). Da erzahlen sie Tall Stories, aber auch so kleine wie das Fisch-
chen, das der Angler auf dem CD-Cover hochhalt als war's ein Riesenfang. Mit Hilfe der
CD wird auch klar, von wem sie da so grof} singen und sagen: Von 'Ulysse’, der schon
alles erlebt an Abenteuern mit Riesen, Ungeheuern und Verfuhrerinnen, und der beides
kennt, drinnen sein und draulen. Von 'Raymond' [Raymond Callemin, Raymond la Science
(1890-1913)], der mit der anarchistischen Bonnot-Bande Paris schockierte, als die ers-
ten, die ihre Uberfille und ihre Flucht im Auto bewerkstelligten. 1968 hat Jacques Brel
Raymond im Kino verkorpert. Dass der zuletzt den Kopf unter der Guillotine verlor,
macht ihn nicht kleiner. 'Butch’ erzahlt die Geschichte von Butch Cassidy [Robert Leroy
Parker (1866-1908)], der mit The Sundance Kid und dem Wild Bunch Banken und Zige
uberfiel, bis sich, bis heute mythenumrankt, in Bolivien ihre Spur verlor. In Patagonien,
wo Bruce Chatwin ihre Spuren aufnahm, waren sie 1906 Corto Maltese und Rasputin
begegnet. Womaoglich wird in 'Grigori' sogar dieser, Hugo Pratts Rasputin, mit dem za-
ristischen verwechselt? Das ist jedenfalls, so oder so, eine der Geschichtchen von Jack
Dupon. Die auch noch erinnern an 'Margaretha' Geertruida Zelle (1876-1917), jener nie-
derlandischen Tanzerin, die als Spionin Mata Hari vor ein franzésisches Hinrichtungs-
peloton gestellt wurde. Corto Maltese war Gibrigens auch dem als Jack London beriihmt
gewordenen 'Jack’' begegnet, in Mukden, wo jener vom russisch-japanischen Krieg Be-
richt erstattete, und noch einmal in Argentinien. '‘Brynhild’ Storset (1859-19087?), genannt
Belle Gunness, war daneben ein ganz anderes Kaliber, gehen auf das Konto dieser
'Schwarzen Witwe' doch wohl zwischen 20 und 40 Opfer. Zu ihrer schwarzen Aura tragt
auch bei, dass, ahnlich wie bei Butch, ihr Tod nie verifiziert wurde. Wie unschuldig und
wie groB in ihrem bescheidenen Mausgrau ist daneben 'Modestine’, die Eselin, mit der R.
L. Stevenson (ja, der, der Die Schatzinsel geschrieben hat) 1878 in den Cévennen gereist
war. Sein AbschiedsgruB entspricht ihrer Denkwiirdigkeit: She was patient, elegant in
form, the colour of an ideal mouse, and inimitably small. Her faults were those of her
race and sex; her virtues were her own. Farewell, and if for ever-- Die Form, die Jack
Dupon all diesen kleinen Denkmalern gibt, ist ihrerseits denkwirdig. Als ein ostinates
Kreisen und Rucken von Loops, die ebenso zum Kopfwiegen wie zum Barentanz einla-
den, untermischt mit Wahwahgitarrentiraden, die meist bluesig und manchmal orienta-
lisch klingen, ohne es zu sein. Angetrieben von in sich eigentlich ganz unrunden Beats.
Und tGiber allem dazu ein Gesang, naselnd, krachzend, verzerrt, zugleich opernhaft thea-
tralisch und clownesk, die Sentenzen x-mal wiederholend. So wird erzielt, was wohl er-
zielt werden soll - eine Lust auf Heterodoxie und Anarchie.



Editions Mego wien)

Bei Leslie Fiedler hieB es Love and Death [in the American Novel] (1960), bei
Eric Lott (1993) und Bob Dylan (2001) Love and Theft. Dieses Love and..., zu-
sammen mit dem, was Elijah Wald tiber Josh White, Robert Johnson, Dave Van
Ronk etc. geschrieben hat, bestimmt A History of Every One (eMEGO 173) als
Sammlung von altbekannten (oder zumindest bekannt gewesenen) Songs. BILL
ORCUTT ist sogar belesen genug, dem ein Zitat aus Gertrude Steins The Ma-
king of Americans beizufiugen. Seine Songwabhl ist dabei wohl ebenfalls mit-
bestimmt durch die Vorstellung von einem Amerika als weitem Feld fiir un-
wahrscheinliche Bettgenossenschaften: 'Solidarity Forever' (R. Chaplin, 1915),
'When You Wish upon a Star' (L. Harline / N. Washington, 1940), 'Black Betty'
(Trad., 1933 erstmals von den Lomaxes dokumentiert), 'The Thousand Men of
Harvard' (A. Putham, 1918), 'Spanish is the Loving Tongue' (B. Simon / C. B.
Clark, 1925), 'White Christmas’ (l. Berlin, 1940), 'Zip A Dee Doo Dah' (A. Wrubel /
R. Gilbert, 1946), 'Black Snake Moan' (Blind Lemon Jefferson, 1927), 'The Ballad
of Davy Crockett' (G. Bruns / Th. W. Blackburn, 1954), 'Onward Christian Sol-
dier' (A. Sullivan / S. Baring-Gould, 1871), '‘Bring Me My Shotgun' (Lightnin'
Hopkins), 'Massa's in the Cold Cold Ground’ (S. Foster, 1852). Arbeiterkampf,
Universitatssport, Kirche, schwarzer Blues und weie Blackface-Musik, ganz
weille Weihnachts- und quietschbunte Disney-Schlager, die nicht nhur dem
Wilden Westen eine lange Nase andrehen. Orcutt erneuert diese eingangigen
und beliebten Songs, indem er sie, ohne Worte, noch alter klingen lasst als sie
je waren. Als waren sie den Fingern uriger Wandermusiker vor wer weil wel-
chem Krieg entsprungen. Bis zur Unkenntlichkeit zerkrabbelt, bis aufs Mark
aufgebrochen, wenn auch nicht mehr ganz so wild wie bei seinem vorausge-
gangenen "B"I"u"e"s"-Trashing. Den Gitarrenstil scheint er den korkenzie-
herfingrigsten Pickern abgeguckt zu haben, so schwefligen Gesellen, dass
selbst Harry Smith und die Lomaxes einen Bogen um sie gemacht haben.
Orcutt unterstreicht sein Spiel mit gesummten und gemaunzten Lauten, wie
man's von Glenn Gould und Keith Jarrett kennt. So leidenschaftlich vollbringt
er seine Liebesakte, die ihm alle Mittel erlauben, dass es manchmal komisch
klingt. Extrem manieristisch und faszinierend ist es sowieso, nicht zuletzt als
Versuch, auch alles Glatte und WeiRe durch Schwarzung, wenn nicht zu
'retten’, so doch zu wiirdigen.
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Welche Muse hat denn da Mika Vainio & Stephen
O'Malley mit bitteren, schwarzen Lippen gestreift?
Als AANIPAA inszenieren sie, mit Diistergitarre,
gespenstischer Fléte und plutonisch knarzenden
Beats, ihre Inspiration als Through a Pre-Memory
(eMEGO 175), als ein Drama, das eher altgriechisch
als finnisch anmutet. Aber die tatsachliche Quelle
sind Texte von Anna Akhmatova, anfangs aus deren
eigenem Mund und dann aus dem von Alan Dubin,
O'Malleys Partner in Khanate. Es sind zuerst Zeilen
aus 'Muza', auf Deutsch: Wenn ich sie nachts er-
warte, hangt mein Leben, scheint mir, an einem
Haar, zerrissen fast. Wie Dubin At night, at night, |
wait for her krachzt, dass jede Hexe, jeder Damon
schreckensblass wirde und einem die Gansehaut
bis Uiber die Knochenhaute prickelt, das tiberschrei-
tet Grenzen. Und darum geht es ja auch bei 'Toward
All Thresholds' und 'Mirror of Mirror Dreams’, um
Spiegel und Schwellen (wo "laut das Schicksal ruft™)
als Einstieg in Abgriinde, und wenn es die im eige-
nen Inneren sind. Akhmatova nannte es "zum Kern
vorstofRen” und erkannte in ihrer Muse jene, die auch
schon Dante seine "Lieder der Holle" vorgesprochen
hat. Alles, fur was der Name O'Malley steht, und da
genugt es, an Sunn 0))) und ZAthenor zu denken,
summiert sich da aufs Knurrigste, als zeitlupiges
Schmieden mit Thors Hammer, von Vainio elektro-
nisch durchgiftet, mit todmatten Drummachinebeats
und dennoch ultimativer Unerbittlichkeit. Die hatte
Akhmatova ja erlebt, in Stalins Lemurenreich, und
sich, wenn schon ein Denkmal, dann eins auf einem
Gefangnishof gewunscht. "Toward All Thresholds' ist
ein drohnendes, dumpf bepauktes Mahlwerk, in das
Gitarrenriffs und sichelnde Hiebe einschneiden.
'Mirror of Mirror Dreams’ beginnt als schnarrendes
Brodeln und setzt dann neu an als uriges Grollen von
elegischen Dunkelwellen aus Orgeldrones und
Gitarrensound, tiber denen dann doch auch helle
Strings zu schimmern und zu sagen beginnen (Ey-
vind Kangs Werk) und ein mechanisches Klacken
klackt. Was sagte Akhmatova uber Musik? Als sich
der letzte Freund langst weggedreht, Da stand sie
noch bei mir in meinem Grabe / Und sang, so wie der
erste Donner dréhnt... Zuletzt schreisingt Dubin
noch einmal bei ‘Watch over Stiliness / Matters
Principle' mit einer Intensitat, die an den jungen
Blixa Bargeld erinnert (dessen Geist womaoglich
noch in den Wanden des andereBaustelle-Ton-
studios anweste, wo diese Aufnahmen entstanden).
Die Musik dazu flackert und zischelt und droht
zeitweise ganz zu verloschen. Wiirde da nicht die
heisere Stimme wieder zu flistern beginnen und
grummelnde Tonspuren knurrig uber die Schwelle
wiederkehren, mit einer Gitarre, der Infernalik von
den Saiten tropft .
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MOONJUNE RECORDS &rookiyn, NY)

Fusion? Dialog? SIMAKDIALOG demonstriert zum 20. Bandjubilaum mit The 6th Story
(MJR56) einmal mehr Fusion als west-6stlichen Konsens. Lektionen, die der Bandleader
Riza Arshad an einer Phalanx an Keyboards und an Synthesizer, der Gitarrenvirtuose
Tohpati und Adhitya Pratama an der Bassgitarre von Return To Forever, Weather Report
und The Zawinul Syndicate ableiten, verschmelzen mit Indonesiens groRem Beitrag zur
Musik der Welt, mit Gamelanpercussion, hier routiniert geklopft von Endang Ramdan,
Erlan Suwardana und Cucu Kurnia an sundanesischer kendang und an assorted metal
percussion. lhre bestandigen Groovemuster aus holzigem Tocken und metallischem Ras-
seln und Sirren, von der brummigen Basslinie auf Kurs gehalten, geben dem Wechselspiel
aus Melodienseligkeit und Fingerfertigkeit, das Arshad und Tohpati ohne Scheu vor ku-
scheliger Flauschigkeit und himmelblauer Harmonik zelebrieren, unverwechselbares
Lokalkolorit. Arshads Vorstellung von einem homogenen GrofRen und Ganzen, mit dem er
mit positiver Spiritualitat konform geht, zeitigt, ich kann mir nicht helfen, mit so ziemlich
das banalste Gedudel, das mir seit Menschengedenken zu Ohren gekommen ist. Daran
andert auch '5, 6' nicht viel, wo Tohpati die Saiten kurz mal strammer zieht.

Ebenfalls aus Indonesien, sind | KNOW YOU WELL MISS CLARA schon ein deutlich an-
deres Kaliber. Allerdings sind der federfiihrende Gitarrist Reza Ryan, Adi Wijiya an Key-
boards, Enriko Gultom an der Bassgitarre und Alfiah Akbar an den Drums, die sich 2009
am Institute of Arts in Jogjakarta zusammenfanden, fast eine Generation jinger. Mit Chap-
ter One (MJRO057), ihrem Debut, zeigt die Formation sich canterburyesk animiert und an-
gekickt durch King Crimson und Mahavishnu Orchestra, auch wenn Ryan solche Anregun-
gen auf bedachtige Weise rezipiert. Zudem macht sich auch seine Neigung zur romanti-
schen Klassik bemerkbar in seinem getragenen, nicht um Angeberei bemiihten Spiel.
'Conversation’ ist dafurr ein guter Titel und 'Reverie #2' ein noch besserer. Aber auch 'Pop
Sick Love Carousel' dreht sich, wenn auch groBspuriger, anfangs downtempo, bevor,
abwechselnd mit Hammondgeorgel, hymnische Glanzlichter aufgesteckt werden. Fur
Musik aus einem Pantherstaat klingt das alles dennoch reichlich graumeliert. Selbst der
Gitarrensound ist samig, versponnen und bei 'Love Letter from Canada’ sogar bis zur
Herzspitze in Melancholie getaucht. 'Dangerous Kitchen' spinnt den melancholischen
Faden weiter, mit kaskadierenden Wellen, denen Pianoklimperei und erstmals auch das
Saxophon von Nicholas Combe einen jazzigen Touch geben, wahrend die Gitarre hier im
Treppenhaus zwei Stufen auf einmal nimmt. Das abschlieRende 'A Dancing Girl from the
Planet Marsavishnu...’ zitiert verehrungsvoll 'Dance of the Maya’', wobei Ryan und erneut
Combe die McLaughlinsche Flamme mit viel Feeling ins Blaue verschieben.

DEWA BUDJANA schwarmt fur sein Heimatland als Himmelreich auf Erden und fiir den
Weltmusiksound von ECM als die spirituelle Tanzmusik fur himmlische Gefilde. Joged
Kahyangan (MJR059) spielte der indonesische Superstar (mit Gigi) in Pasadena, CA, ein,
zusammen mit Larry Goldings an den Keys, Bob Mintzer an Saxophonen, Jimmy Johnson
an der Bassgitarre und Peter Erskine an den Drums, namhaften Cracks mit Fusionerfah-
rungen bei Scofield, J. Taylor, Holdsworth, Abercrombie, Yellowjackets und Weather Re-
port. Was daraus resultiert, ist im Vergleich mit simakDialog und Budjanas eigenem Dawai
in Paradise sogar halbwegs genieBbar. Zwar durchsetzt mit 70er-Jahre-Harmonikidealen,
und mit dem von Janis Siegel gesungenen 'As You Leave My Nest' als Giberzuckertem
Kuckucksei. Aber Mintzers luftiger Ton erinnert doch auch an Elton Deans Vogelwesen,
und 'Majik Blue' z. B. hat durchaus den dynamischen Schub, der sich fur einen Dank an die
eigene Gitarre gehort. Budjana zupft seinerseits jedoch, mehr noch kompositorisch als
spielerisch, auch allerhand Luftmaschen, die weder durch Hammondgeorgel noch durch
Vogelgetriller wettgemacht werden kénnen. 'Guru Mandala’ ist Larifari aus der unteren All-
Together-Schublade, bevor die Mama in 'Borra's Ballad'’, der Instrumentalversion von '...My
Nest', noch einmal den Prinzen in jedem Mutterséhnchen hervor kitzelt.
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Am | Walking Wrong? (MJR058) lasst mich
nur wenige Takte glauben, ich sei in der fal-
schen Richtung unterwegs, einmal mehr in
primelige Spharen. Aber dann zieht DUSAN
JEVTOVIC schon ganz andere Saiten auf.
Zusammen mit dem 1977 im serbischen Kra-
gujevac geborenen Gitarristen, der seit 2003
in Barcelona lebt, sind Bernat Hernandez an
fretless bass guitar und Marko Djordjevic an
den Drums am Ziehen und am Schieben. Der,
ebenfalls aus Serbien stammend, macht seit
Langem in New York Musik von einiger So-
phistication mit seinem Jazztrio Sveti oder
an der Seite von Sten Hostfalt. Hier treibt er
mit vehementen Kreuz- und Querschlagen
zusammen mit seinem katalanischen Partner
Jevtovic in jene Spharen, in denen der Geist
thront, der etwa auch Bjorkenheim oder Torn
inspiriert. Wie er da mit harten Manschetten
souveran drischt und knattert, das ist naher
bei Palasz Pandi als bei irgendwelcher jazzi-
ger Delikatesse. Jevtovic intoniert bei 'One
on One' mit knurrigen Verzerrungen und stol-
zer, geradezu triumphaler Gestik eine Blue-
siness, die ihr Schema einen Dreck schert.
Jaulende Sounds entspringen ebenso seinen
Fingerkuppen wie glissandierende Verbie-
gungen. Das erwartete Brechen verschiebt
er aber vorerst hinter 'Embracing Simplicity'.
Anfangs vorgetragen mit monotoner Desin-
volture, windet die Gitarre sich jedoch bald in
alle moglichen Richtungen. Auch 'Third Life'
tut zuerst postrockig gelassen und uberla-
gert sanftes Riffing mit welligen Kaskaden.
Uberhaupt sind hier noisige Effekte, Mehr-
stimmigkeit und Richtungswechsel Trumpf,
so dass sich Djordjevic mit simplen Tapsern
im Hintergrund halten kann. Kurz, ostinat
und kniebrecherisch folgt das Tratata von
'Tratatatata’, und mit 'Bluesracho’ ein iro-
nisch eingedrehter Blues, der nonchalant
anklingen lasst, was Jevtovic nicht geniigt.
Lieber steigt er, Uber repetitivem akusti-
schem Klampfen und monotonem Tamtam,
auf der Tonleiter umeinander, um ein paar
handverlesene sangliche Téne zu pfliicken.
Dank solcher Entdeckungen bleibt Moonjune
das spannende Unternehmen, das es ist.
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NORTHERN SPY RECORDS (srookiyn, NY)

Fur Dr. EUGENE CHADBOURNE erfullt Merles Just Want To Have Fun
(NS 046) gleich zwei seiner Wunschvorstellungen. Zum einen hat er mit
BRYAN AND THE HAGGARDS seit Shockabilly in den 1980er endlich mal
wieder eine Jazzband, die in Country & Western zu schwelgen versteht.
Und mit Northern Spy gibt es dazu auch noch ein Label, das so etwas
wunderbar Verriicktes zu schatzen weil’. Fiur unsereinen bringen das
dreckige Dutzend gemeinsamer Merle-Haggard-Songs durch
Chadbournes schrages Dobrogeschrappel und seinen naselnden
Hillbillygesang eine weitere Steigerung ins Ungekdmmte und Ungewa-
schene. Gleich schon fur 'Fightin' Side of Me' und 'Old Man from the
Mountain' muss man auf dem bockenden Gaul den Sicherheitsgurt gut
festschnallen. An Schaukelstuhl oder den Spucknapf zu treffen, ist da
nicht zu denken. Selbst wenn Danny Fischer an den Drums, Moppa
Elliott am Bass, Jon Irabagon und Bryan Murray als saxophonistische
Forke und Jon Lundbom als Chadbournes Buddy an Gitarre & Banjo bei
'Mama Tried' und 'l Take a Lot of Pride in What | am' etwas die Zugel
anziehen, sich eins pfeifen und lassig mit dem Banjo flirren, ist bei
diesen Countrysongs das Hemd falsch geknopft, und im Kopf schwirrt
Zeug, wegen dem sich der Ku Klux Klan formiert hat. Zeug aus dem
Sundenpfuhl der Stadt, Niggerarschgewackel. Mit dem 'Bob Wills
medley' ist man zwar, so wie da gekraht und gegackert wird, eindeutig
auf nem Huhnerhof, aber es geht halt auch zu 'wie auf dem Huhnerhof',
der auch als Tanzboden fiir ne Hochzeit taugt. Wann hat man zuletzt
Gitarristen gehort, denen derart der Hintern hummelt und die Finger
jucken? Und Blaser, die grunzen und pfeifen, dass es die Hute und die
Federn wegfegt. Aber es geht, fast ganz ohne Scheif}, auch besinnlich,
wenn Chadbourne ‘Listen to the Wind' anstimmt. Wobei es doch wieder
hymnisch endet. Was man von 'Stay Here and Drink' nicht sagen kann,
das ist einfach nur hochprozentiger R'n'B. Und da kommen Haggards
Hochkarater erst noch, 'lf We Make it through December’, 'Okie from
Muskogee' und, als Banjo-Duett, das wahre 'The Way | Am'. Mit Gitarren,
die Giber Stock und Stein durchbrennen und sarkastischem Getrote, das
die Frage aufwirft, welche Drogen sich diese Okies denn reinpfeifen.
Haggards Antikriegslied 'That's the News' setzt den perfekten
Schlusspunkt: Politicians do all the talkin': soldiers pay the dues.
Suddenly the war is over, that's the news.
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Wer ARNOLD DREYBLATT als Minimal Compo-
ser im Stromungsumfeld von Pauline Oliveros,
Alvin Lucier und La Monte Young (bei denen er
gelernt hat) kennt, mit einem Aktionsradium
von der Hochschule der Bildenden Kiinste
Saar bis zur Muthesius Kunsthochschule Kiel,
mit vielleicht noch dem Juidischen Museum
dazwischen, den dirfte das hier, ahnlich wie
mich, verwundern. Dreyblatts Klangkorper fur
Appalachian Excitation ( NS 044), durch ihn
selber an Excited String Bass verstarkt, ist ein
das Trio MEGAFAUN, bestehend aus Philip &
Bradley Cook an Banjo, Gitarren, Moog Lap
Steel, E-Bass und Mandoline und Joseph Wes-
terlund an den Drums. Es sind das Burschen,
die durch ihre Aktivitaten mit dem Bon-lver-
Macher Justin Vernon in Mount Vernon und
DeYarmond Edison und mit Horseback oder
Golden Gun in Gegenden Amerikas verwurzelt
scheinen, in die es einen Mann namens Dre-
yblatt nicht einmal dann zieht, wenn man ihm
einen Cowboyhut schenkt. Hochstens viel-
leicht, er verspricht sich ethnomusikologische
Erkenntnisse. Der Titel korrespondiert mit
Nodal Excitation, Dreyblatts erster Einspielung
von 1982, mit seinem Orchestra Of Excited
Strings. Excited heit angeregt, erregt. Und
'Home Hat Placement' ist tatsachlich ein auf-
gekratzter Marsch mit repetitiv geschlagenen
Strings, wie mit der Kurbel gedreht, aber stan-
dig changierendem und zuletzt ganz schrag
einfallendem Licht (wenn ich die Wechsel der
Tonhoéhe mal so bildhaft machen darf). 'Recur-
rence Plot' schleppt sich dagegen langsam
hinkend dahin. Die Strings blinken hell, aber
fahl, iber Geschlagene auf dem Riickzug.
'Edge Observation' wird von langen Drones
durchzogen, sonor schnurrenden und fla-
ckernd schillernden, und dazu auch noch
knurrig angerauten. Dreyblatt vereint also
puls- und drohnminimalistische Tendenzen.
'Radior’ bringt zuletzt wieder einen Marsch-
rhythmus, jedoch unmartialisch aufgelockert
und von immerzu neuen Stringloops gemus-
tert. Das Kriegsbeil ist ein Knochen, das kei-
nen Hund mehr hinterm Ofen vorlockt. Der
wedelt erst mit dem Schwanz, wenn die rocki-
gen Figuren immer unwiderstehlicher zum
Bootstompen einladen. He does stuff down
there to make stuff happen up there, sagt Jim
O'Rourke uber Dreyblatt. Genau, Dreyblatt
lasst keinen Zweifel, wo oben ist.

Harmonie du soir (NS 048) bringt drei
Prachtstiicke von RHYS CHATHAM:
'Harmonie du soir' for 6 electric guitars,
electric bass, and drums wird vom glei-
chen Ensemble intoniert, das Ende 2012
in Paris die Urauffihrung besorgte. Mit
J.-S. Mariage und J.-F. Pauvros waren
auch zwei bekannte Namen beteiligt an
einer geradezu lassigen, heiteren De-
monstration des Chathamschen Tu-
nings, das er aus seinen frihen Erfah-
rungen bei Tony Conrad und La Monte
Young als eigenstandige Variante zu
Glenn Brancas Asthetik entwickelt hat.
Repetitionen, ostinate Stakkatos, ge-
trillerte Figuren und von Gitarre zu Gi-
tarre gereichte Toéne ergeben eine ro-
ckige Serenade, die uber das Dunkel
triumphiert. 'The Dream of Rhonabwy'
for large brass ensemble and percus-
sion entstand gezielt fur Harmonie de
Pontarlier im Kontext eines Dokumen-
tarfilms uber dieses Blasorchester in
der einstigen Absinthdestillerie Pontar-
lier in Franche-Comté. Ein vielstimmiger
Blaserchor uiber einer zwolfhandigen
Trommelphalanx gestaltet ein Stuck,
dessen von zeremonialen Schritten und
Haltetonen getragene Erhabenheit und
von Tubas und Pauken dunkel getonte
keltisch-mythische Archaik mitbestimmt
wurde durch Chathams Lekture des
walisischen Mabinogion. GroRartig, wie
er uber das wallende Dunkel hinweg
plotzlich helle Fl6ten tirilieren lasst.
'Drastic Classicism Revisited' for four
electric guitars, numerous trumpets,
and drums revidiert ein Stiick von 1982,
damals ein Grundstein seiner minima-
listischen Noiserock-Power, indem er
eine Trompetenstimme hinzu fugt. Er
selbst spielt sie im Multitracking, eben-
so wie David Daniell die Gitarren, Ryan
Sawyer trommelt. Jaaaa, so verdammt
hat das einst gerockt! Als Ohrenputzer
im CBGB'S und Max's Kansas City. Als
ostinat moshendes Rempeln mit Head-
bangzwang. Da kommen sie her, Sonic
Youth, die Swans, die Visionen von einer
anderen Welt... Verdammt, wie konnten
danach bloB die Geldsacke derart
triumphieren?
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Auch wenn Lloyd Swanton, der Bassist dieses Langzeittrios,
bei Open (NS 047 / ReR MEGACORP, ReR Necks 11) im Ver-
gleich zum Vorganger Mindset (2011) eine Neigung zum Stillen
und Gedampften fur maRgebend erklart, lasst dieser 68-min.
Trip, den er wieder mit Chris Abrahams am Piano und Tony
Buck an Percussion unternommen hat, keine der Qualitaten,
die man von THE NECKS erhofft und erwartet, vermissen.
Buck lasst Chimes funkeln, Abrahams repetiert eine medita-
tive Notenfolge, gut, das ist traumerisch und verhalten, aber
zugleich auch schon lockend und fesselnd. Durch ein elektro-
nisches Schnurren und Pulsieren, und durch die ersten Noten,
die Swanton nach 11 Min. von den Saiten pfliickt. Auffallig ist
vielleicht, dass oft nur einer oder zwei der drei Laut gibt, und
das tatsachlich auch sehr sparsam, jedenfalls ganz unredun-
dant. Eine gepaukte Tonfolge von Buck klingt da gleich Gippig
neben seinem monotonen einhandigen Klacken und Tickeln.
Das Piano pausiert minutenlang. Trotzdem suggeriert der
Necks-Flow, dass das kein Solo ist, sondern dass die andern
eben nur momentan unhorbare Tone beisteuern, eine vielsa-
gende Stille. Buck mischt vorerst weiterhin singende Chimes,
trockene Clicks und sonore Paukenschlage. Bis das Piano
doch mit lyrischen Repetitionen einfallt und das tagtraumeri-
sche Starren mit hellen Klangfarben begluckt. Sicher, die
Australier haben vielleicht noch nie derart 'nordisch’ geklun-
gen, mit einem Meerblick ins Unbestimmte, wie man ihn aller-
dings auch von Big Sur werfen konnte. Dazu rauschen jetzt die
Cymbals, bevor Buck ganz verstummt, und Swanton lasst zu
Pianoreverie und anschwellendem Orgelschnurren sanft den
Bogen singen. Sublimes Gedrohn wolbt einen Klangdom, den
Buck jetzt wieder silbrig befunkelt und dazu einen Teppich aus
Drumrolls ausrollt. Der Drohnfaktor ist nach einer halben
Stunde jedenfalls hoch. Durch das Rolling der Snare, abgelost
von einem sonor summenden Orgeldrone und einem zweiten,
noch dunkleren und massiveren, mit allerdings hellen Kon-
densstreifen, zu dem sich jetzt wieder Bucksches Sirren
mischt. Dazu Pianogetriller auf breiter Front, als zeitverges-
senes Sichkrauseln des Ocean of Sound. Den Buck jetzt auf-
zischen lasst und durchmisst mit monotonen Cymbalstrei-
chen. Abrahams breitet dazu weiterhin sein wallendes Ge-
krausel, in das Swanton dunkle Basstupfer setzt, auch wenn
das Gekrausel nicht mehr vom Piano, sondern von Wasser-
gewisper herriithrt. Plonkend, klickend und mit wenigen hin-
gestreuten Pianonoten driftet man ins letzte Viertel, bis eine
rumorende Pianospur den Sound andickt, in den jetzt auch
noch Gitarrentone blinken, wahrend Buck den Shaker schiit-
telt und die Becken rauschen lasst. Einem letzten Atemholen
folgt von Drumrolls angedunkelter Buckscher Klingklang mit
Klapperschlangengerassel. Angereichert mit melancholisch
angehauchten Pianolyrismen und Bogenstrichen. So nah am
Lied waren The Necks bisher noch kaum und es fehlt wirklich
nicht viel, um den Gesang zu héren, der da aufs Meer hinaus
schweift. Ein atemberaubendes Feeling.
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OVER POP UNDER ROCK

20.SV The Great Sonic Wave (Ca-
vity CD04): Diese Musik, verpackt
in ein Cover mit subtilem Relief-
druck, hat Osman Arabi gemacht,
ein Libanese, der als Seeker, Yar-
das und auch schon als 20.SV auf
dem finnischen Kassettenlabel
Cthulhic Dawn Productions zu
horen war, oder als Shamanic
Death Trance auf Disease Foundry
Recordings. Damit konnte man ihn
in die gern mit Dark oder Ritual
Uberschriebene Ambient-Ecke
stecken, als einen, wenn auch
exotischen, Munkler und Drohner
im Obskuren. Nicht dass die 28.
Min. hier grundsatzlich anderes
bieten. Aber durch vokale Ein-
sprengsel und uber allem das
Schreien von Alan Dubin, der
Gorestimme einst von OLD und
seit Jahren die hdllische Zunge
von Khanate, bekommt das ganze
das Flair von etwas, dem man
ungern allein und im Dunklen
ausgesetzt ware. Man mochte es
Death Ambient taufen, wenn der
Name nicht schon vergeben ware.
Andererseits ist gerade das Hor-
rende der Reiz dabei, der Nerven-
kitzel durch Anmutungen von Dia-
bolik, Schmerz, Verzweiflung und
einer Wut zum Zerspringen. Und
wo gabe es mehr Schmerz und
Leid als in der Gegend, die Arabi,
statt sie Heimat zu nennen, lieber
mit einer Atombombe ausradieren
wiurde? Wenn die Musik da nes-
selnd und zuckend und Dubin
schreiend in Rage kommen, greift
ein Black-Metal-Fieber und ein
Furor auf einen tber, dem schwer
zu widersagen ist. Die Schwarze
der Musik wird zu einem abgrin-
digen Spiegel, von dem man sich
als infernaler Narziss kaum los-
I6sen kann. REPENT heult Dubin.
Aber Verzweiflung und Zorn sind
jenseits von Gut und Boése. Und
was nutzt Reue, arschtief im
FEUER?

AEDI| Ha Ta Ka Pa (Gusstaff Records, GRAM 1301):
Wer Celeste Carboni in seinen Reihen hat, brauchte
eigentlich keine weiteren Argumente. Die phantas-
tische Sangerin, die auch noch Piano und Farfisa
spielt, macht jedenfalls aus dem auBergewoéhnlichen
Quintett aus San Severino Marche ein herausragen-
des. An sich uberspannt schon das, was Paolo Tica
an Gitarre, Synthesizer und Geige, Jones Piu am
Bass, Claudio Innamorati an Gitarre und Daniele
Gatto als Trommler veranstalten, den ublichen
Rockstumpfsinn. Durch dramatische Arrangements,
mit gepauktem Tamtam und artrockistischen Wen-
dungen wie etwa dem geklimperten Zwischenstopp
bei 'Fohn', nach dem eine donnernde Gitarrend-
rohnwand allmahlich verhalit. Die Glanzlichter setzt
jedoch die Sopranstimme von Carboni, die gleich
schon bei den krachigen Wallungen von 'Animale’
ihre Bandbreite entfaltet, von klaren Satzen uber
wilde Schreie bis zu ulkigen Trillern. 'ldea’, das als
Ritual Drumming beginnt, gibt sie mit tremo-
lierendem Auftrieb und engelsklaren Satzen eine
markante Wendung, vom launigen Farfisahop ganz
zu schweigen. 'Rabbit on the Road' treibt sie von der
hasenfuBBigen, im Wald pfeifenden Unschuld seiner
simpel ostinaten Stampferei und seines zaghaften
Wiederholungszwangs, zu einem theatralischen
Exzess. Bei 'Nero' wispert sie atemlos davon, dass
es zu spat sei, dem Nebel zu entrinnen. Um ploétzlich
mit himmlischer Vokalisation tUber einem Orgel-
halteton zu schweben, wahrend darunter Gitarren
und Drums wihlen und krachen, bis zum final
gehauchten Ha Ta Ka Pa. In glockenheller Unschuld
hebt 'Tomasz' an, nur Piano und Carboni, die klagt,
dass der Geliebte weder ihr Gesicht noch ihren Na-
men kennt, bis die ganze Band mit in diese zitternde
Klage einfallt. Bei 'Yaca' bepaukt Gatto einen dudel-
sackahnlichen Sound, zu dem Carboni singt wie eine
neue grofle Folkrockdiva. Tonight | need your pas-
sion ... 'Prayer of Wind' zieht dann das Tempo an
und im Miteinander von Gitarren und Farfisa alle
folkrockistischen Register. Mit einem gedampft irr-
lichternden Mittelteil aus einem stehenden Farfisa-
ton, rollenden Trommelschlagen und hellster Vokali-
sation mit Echoeffekten. Bis zur wieder tempo-
reichen Reprise und dem Echostimmenchor. Bei
'The Sound of Death' klagt Carboni zuerst allein nur
zur Gitarre / can't take you home | can't take you
home ... Bis es mit immer mehr Stimmen, immer
mehr Volumen, zum hymnischen Gospeln anschwillt.
Wer konnte in dieser Church of Carboni nicht in die
Knie gehen?
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ACQUAINTANCES Acgquaintan-

COPERNICUS L'Etérnité Immédiate (Nevermore,

ces (File 13 / Epitonic, FT82 /
EPTNCO002): Justin Sinkovich,
Gitarrist & Sanger, und Patrick
Morris, der Bassist bei The
Poison Arrows in Chicago, taten
sich zusammen mit Chris Wilson,
Drummer von Ted Leo and the
Parmacists. Dazu kamen mit
Steve Schmidt (von Thumbnail)
und Jered Gummere (von The
Ponys) zwei weitere Gitarristen
und Sanger. Zusammen laden sie
ihren Einkaufswage voller Toten-
kopfe - Mottos: 'Lower Your Ex-
pectations, Increase Your Odds'
und 'Thinking We Are Done Here'.
Sicher, Indierock. Mit guten Tex-
ten und guten Absichten. Aber
doch weitgehend altbekannten
Tonen. Gleich drei Gitarren als
Zapfhahne und Pflugscharen
sagen zwar nur das Richtige
("Say All The Right Things'). Aber
das ist doch seit Jahrzehnten die
Schmusedecke zwischen 14
und ... na ja, heutzutage offenbar
moglichst lange. Wie ware es mit
‘Learn to Let It Go'? Sie fragen
(sich) ja selber: "How many more
years will You be alive?” Da
steckt doch Arnold Stadlers
Stachel drin: Einmal auf der
Welt. Und dann so? Die Band
scheint einstige Postpunkverve
und den eingetrockneten
Grungeschweil mit einer fast
schon melancholisch zu nennen-
den Abgeklartheit aufzuschau-
men, als gebremsten Schaum.
Denn was nutzt die Analyse der
Misere, wenn keine Abhilfe in
Sicht ist? Gehaufter Gitarren-
sound und unverdrossenes Rif-
fing als Rosenbett? Wobei der
gehaufte Molilton entgegen all
den klingelnden Verzierungen
durchaus Zweifel weckt und
schurt.

Inc., NCD2094): Incredible strange! Smalkowski als
Chansonier mit einer ecuadorianischen Schweine-
rockband!! Pathetisch bis zum Anschlag!!! Mehr
Pathos lasst sich kaum vorstellen, als das Vibrato,
mit dem der New Yorker Nihilist die franzésischen
Overdubs der urspriinglich zweimal auf Spanisch
eingespielten Musik durchbebt. Denn diese Songs
wurden zuerst 2001 und ein zweites Mal 2003 in
Guayaquil aufgenommen. Mit der jaulenden Gitarre
von César Aragundi, die Luftgitarristen in den Staub
und in Exstase zwingt, wahrend Copernicus 'La
Humanité Est Belle' und ‘La Vérité Absolute Est
Possible' croont. Dazu wechselt Newton Velasquez
von den Elektrokeys zu Piano, perfekte Begleitung
fur den Brassens und Brel, den Copernicus macht,
mit theatralisch-rockistischem Einschlag, ent-
sprechend seiner Deklarationen, die wieder das
Grofe und Ganze total in Frage stellen. Und das in
der Sprache des Existenzialismus, der Sprache von
Bataille und Camus und von Sacré Monstres wie
Lautréamont, Artaud, Céline und Topor. Er fleht sein
'Libre De Moi' wie nur je ein Libera me gefleht wurde.
Aragundi, der Copernicus danach auch in Hoboken
bei Disappearance, Cipher And Decipher und
Worthless! seinen Zunder lieferte, heult dazu wie
einer von Luzifers Gesellen. Copernicus schwelgt im
Staub, der wir sind, wir, die wir alle zugleich nicht
sind. Denn er ist wie wir alle Inexistenzialist, nur
dass er sich seiner Nichtexistenz bewusst ist. 'Sent
L'Inexistence’ bekommt durch das Saxophon von
Matty Fillou, das sich zu einer funkelnden Synthie-
wolke mischt, eine besondere Note. Ungewohnlich
atherisch liebkost Copernicus das subatomare We-
sen einer Karotte (‘La Carotte'), um bei 'Le Baton’,
von Velasquez' Handen wie von aufgescheuchten
Fledermausen umflattert, wieder durchzustarten mit
einer Geiselung der Ignoranz des Existierens, die,
von den Dinosauriern bis zu Hiroshima, von Millionen
abgetriebener Kinder bis zu Armageddon, die Erde
vergiftet. Weil sich der Mensch von ubrigen Uni-
versium, von der Friedlichkeit des Kohlenstoffs und
des Calciums abgespalten hat, eine Hybris, die
Copernicus im Schmusetakt wegschunkelt. Die
Menschheit hat verspielt. Es lebe - Gong! Schellen-
klang! - ein neues Spiel der Schnee- und Asche-
flocken. Und - wenn das Heulen der Gitarre und das
Getrommel der apokalyptische Reiter verhalit sind -
der Stille.
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DAS SIMPLE In Girum Imus Nocte (En-veux-tu? En
v'la!, vla008): Unsere Nachbarn, die Franzosen,
zeigen sich hier wieder mal von jener seltsamen
Seite, die die Mundwinkel von Freaks nach oben
zieht. Seltsam ist schon der deutsche Name dieser
Zappanale- und Mimi-erprobten Formation aus
Marseilles, der fur sein Gegenteil steht. Seltsam ist
das Miteinander von Kahlkopf Julius an Fuzz-Bass
& Hi-Screams und Normalo Z an den Drums, von
Metallmahne und Bermudashorts (Arnalux & Ra-
mon Kalifa an Gitarren, letzterer nur live). Seltsam
ist das Artwork von Yasmin Blum. Seltsam das
titelgebende lateinische Palindrom, vollstandig: ...
Et Consumimur Igni', das sie von Guy Debord tGber-
nommen haben - In den Lichtkreis gehen wir
nachts und werden von Feuer verzehrt. Der erste
Eindruck - GroRRneffen von King Crimson, Cousins
von Jack Dupon, etwas straighter, deutlich knurri-
ger, aber ebenfalls mit Drehwurmeffekten durch
repetitives Riffing, dazu jedoch auch psychedeli-
schen Schwebklangen, die live mit den Zahnen von
den Saiten genagt werden! Allerdings spielt weder
Gesang noch der Anklang an Jack Dupon im wei-
teren Verlauf die Rolle, die der Auftakt vermuten
lasst. Und die Bandbreite umfasst, neben ganz
lyrisch gezupften und gesummten Passagen, das
Sichhochschaukeln von gerifften Breitseiten und
motorheadschem Headbanging mit rauem Schrei-
gesang, mit harten Manschetten geschlagene
Stakkatos und Uptempo-Crimserei sogar Drum-
machine wie eins bei Godflesh. Ausgerechnet die
treibt bei 'Quand La Chine S'Eveillera Dans Ton
Cul..." besonders wilde Bluten, ebenso die hym-
nisch-heitere Geisterfahrergitarre. 'Tales of the
Galactic Serpent - Pt 3' schlagt danach einen pa-
thetisch groBen Ton an, offenbar als Huldigung an
Ouroboros, den kosmischen Wurm, der im zweiten
Teil in Wallung gerat und, von Drummachine be-
feuert und hymnisch angesungen, zu rasen be-
ginnt. 'Cages’ wirkt danach zuerst wie ein Nach-
glihen, als spektraler Halteton. Bis Z ungeduldig
Action fordert, und sie auch bekommt, mit knurri-
gem Bass, schrillen Gitarren und schreiend auf-
gerissenen Miundern. Da wird gesagt und gerammt,
bis der Kafig gesprengt ist und mit befreitem Oh
Oh Oh die Glieder gestreckt werden, moshend wie
Trolls, die zuerst ihre Kraft und dann ihre Schnellig-
keit austoben, um zuletzt staunend dem Brausen
zu lauschen, mit dem das Feuer an allem zehrt.

MARINA FAGES Madera Metal (Pa-
nai, pana 016): Warum die gestan-
dene Frau aus Buenos Aires, sobald
sie zu singen beginnt, a la Joanna
Newsom zu einer 5-jahrigen mu-
tiert, mit der Tendenz, sich noch
weiter zu verjungen, ist mir ein
Ratsel. Ansonsten wiirde ich nam-
lich ihren Songs, die sie selbst
versiert mit Gitarre oder Charango
instrumentiert und von Freunden
von Fall zu Fall noch mit E-Gitarre,
gestrichenem Bass, Baritonsax,
Klarinette, Banjo und Percussion
orchestrieren lasst, durchaus eine
gewisse Zauberhaftigkeit beschei-
nigen. Das Kindliche ihres spani-
schen Gesangs korrespondiert
womadglich mit dem Comic-Touch
ihres Artworks, 10 Kunstkarten mit
urspriinglich in Ol auf Leinwand
gemalten Seltsamkeiten, die ja-
panischem Geschmack - Panai ist
ein japanisches Label - ahnlich
entgegenkommt wie ihre Stimme
den dortigen Lolicon-Geliusten.
Bisweilen, sehr schon bei 'Buen dia,
te quiero', wo Fages gurgelnde
Laute von sich gibt und zu Blech-
dosenbeats bellt und ihre zwar
weiterhin kleine Stimme doch etwas
uber das Einschulalter anhebt
(sprich: absenkt), uberlistet die
Seltsamkeit meine Aversion gegen
den padophilen Unterton. Funf
Liedchen von ahnlich kleinmad-
chenhaftem Zuschnitt, gemeinsam
beschrammelt mit Charango, Ny-
longitarre oder Banjo und mit per-
kussiver Simplizitat verziert, stam-
men von E/ Poder Oculto, Fages
Duoalbum mit Lucy Patané. Wenn
nicht das Kindliche, so sind doch
Idylle und Unschuld Programm.
Oder verrat sich Fages mit 'La
Sangre en la Boca del Lobo' als
Cineastin mit ernsthaftem Kopf?
Und hinter der scheinbar naiven
Oberflache ist alles ganz anders?
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F.S. BLUMM Up Up And Astry (Pin-
gipung 39): Frank Schiltge
Blumms Hauptinstrumente sind die
akustische und dezente E-Gitarren
und das Studio, in dem er sich und
die Zutaten einer Handvoll Freunde
zu einer virtuellen Band samplet.
Einer Band mit Drums und Per-
cussion, gelegentlich Trompete,
Fliugelhorn, Waldhorn, Bassklari-
nette oder auch mal Cello, Zither
oder Marimba. Durchgangig ist
eine animierte Fragilitat, eine von
Brasilien abgehobene Art von
Bossa Supernova (meist) ohne
Worte. Dafur mit elektronischem
Zusammenhalt, ohne den akus-
tischen Schmelz aufzupolieren.
Manche Zutaten, wie die vom
merkwirdig schnarrenden, glo-
ckenspielerisch verzierten 'Rie-
selgut’, kann ich nicht entratseln.
Was auch nicht notwendig ist bei
dieser Musik, die sich als wie ge-
traumte Muzak horen lieRe, wenn
auf dem Mist enormer Sophisti-
cation Muzak gedeihen wirde. Ins
eifrig klappernde 'Astball' mischt
sich zuletzt Vocalisation von Guido
Mobius, die schwankenden Fort-
Da-Gefihle von 'When You're
Gone' raunt Blumm mit zartbitte-
rem Timbre selbst. 'Speed Of Time'
singt er zusammen mit Madeleine
Jonsson und Ella Blixt, seiner
Partnerin in Bobby & Blumm. Bob-
by & Blumm harmonieren auch bei
'Pull The Plug' zusammen, wo sie
den Neonlichtern der Stadt den
Ricken kehren, um auf dem Land
die Vogel zwitschern zu horen.
Kaum ein Stuck ist hier vom Duk-
tus her nicht upliftend und lebens-
erleichternd, allerdings unauf-
dringlicher und hintersinniger als
das meiste, was da als Popscheil
vom Himmel regnet. Und bei 'Zwi-
schen Zwei' steigt sogar Melan-
cholie deutlich bis uibers Knie.

KROHN JESTRAM LIPPOK Dear Mister Singing Club
(Distillery, still22): Ronald Lippok (von To Rococo
Rot) und sein Tarwater-Partner Bernd Jestram
hatten 2008 Alexander Krohn eigentlich nur zu
einem Gastspiel ins Studio geladen. Aber irgendwie
entwickelte sich daraus ein Krohnsches Liederbuch.
Der Ost-Berliner Dichter, in den 90ern Kopf der
Band Britannia Theatre und Griunder des Labels
Distillery, singt neben eigenen Texten auch andere,
Lippok spielt Schlagzeug und malte das Cover, Jes-
tram spielt Keyboards und Bass. Dazu brachte er
auch noch die Verzierungen an, rhythmische und -
etwa mit Theremin - klanggimmickhafte, die, gern
ein wenig Uberladen, jede Verwechslung mit simplen
Straight-to-the-Heart-Machwerken garantiert durch-
kreuzen, selbst wenn Krohn einfach nur Wann
kommst Du zuriick? fragt. 'Der Zug am Leibe' ist von
Bert Papenfu getextet, andere Lyrics kommen von
Jochen Berg, Stefan Doéring und Clemens Kuhnert,
‘Imagine this' nimmt auf Beckett Bezug, Thomas
Kapielski steuert einen Titel bei. Das palastinen-
sische 'Halalalalija' singt der Filmemacher und
Schauspieler Mohammad Bakri mit Ghédalia-Ta-
zartés-Ton. So ist ein Kaleidoskop von Krohns in-
neren und auBeren Befindlichkeiten entstanden, ein
Schnitt durch seine Gedanken, Interessen und
Querverbindungen, von Berliner Sophistication in
Sprechgesangen bis zur martialischen Amerika-
nistik von 'Imagine this' und dem implizierten En-
gagement im Nahen Osten. Schon beim besinnlichen
Ringelrein 'Red nicht umn Sinn rum' singt Bakri den
Refrain. 'lhr konnt alle bei mir schlafen!" ist ein mit
Vogel- und Kinderstimmen und Xylophon verziertes
Instrumental, 'Uber die Klebrigkeit von Sprengstoff'
wird von Drummachine, Geklapper und Gejaule auf
Trab gebracht, bleibt durch Glockenspiel aber ganz
fragil. 'Unter Bann' fallt durch schrottiges Rumoren
und melancholische Mundharmonika auf, die aber
der Exotica-Harmonik keinen Abruch tun. '‘Gasherd
anzinden' spornt mit Trillerpfeife, mehrstimmigem
Gesang und Saxophon zum Aufstehen an. Im 4/4-
Geklacke von 'Bye Bye Maassalama' bringt Krohn
eine ganze Kurzgschichte unter, bei 'Baby sein’, wo
erst nur eine Gitarre wabert und zu femininer Phan-
tomvokalisation gepfiffen und georgelt wird, wirde
er gern nochmal ein kleiner Schweiger sein, der mit
Knopfaugen interessiert um sich blickt. Tja, sag ich
da nur, und: Knopfauge, sei wachsam.

20



LOS HACHEROS Pilon (Daptone Records):
Wer temperamentvollen Salsa und vor Her-
zeleid triefende Tropical Music liebt, den
wird dieses New Yorker Quintett von den
Socken reiBen oder die Seele mit Mojo
oder 'Azucar', mit braunem Zucker, fiit-
tern. In der alten Tradition von Ray Baret-
to, Manny Ogendo und Arsenio Rodriguez
brauen der Sanger und Congatrommler
Hector 'Papote’ Jimenez und seine mit
Flote, Posaune oder Geige, Bass und Tres
bestickte Truppe nach original-puertori-
canischen und -kubanischen Rezepten
jenen speziellen Sud, von dem man nicht
so recht sicher sein kann, ob er Fieber
dampft oder schirt. Der Sound schmusig
oder feurig bis zum Gehtnichtmehr, das
Timbre des Sangers so zwingend, als ware
Orpheus Kopf nicht nach Lesbos, sondern
bis zur Mindung des Hudson getrieben,
unterwegs sogar den 'Tintorera’, den Blau-
hai, zu Tranen ruhrend. 'Mami Me Gusto'
hat schon Ibrahim Ferrer mit Buena Vista
Social Club gesungen. Wenn Geige und
Flote zuletzt 'Cha-Cha Herzlia' anstimmen,
braucht es keiner Worte. Andere mogen,
mit oder ohne SofRe, einen Clown frih-
stiucken, der israelische Flotist Itai Kriss
scheint lebende Vogel zu verschlucken.

s
—
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=
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THE MARTHA'S VINEYARD FERRIES Mass.

Grave (Africantape, AT046): Chris Brockaw und
Bob Weston konnten zusammen ein Lexikon des
amerikanischen Indierock schreiben. SchlieBlich
hatte Brockaw Ende der 80er bei Codeine ge-
trommelt, danach bei Come Gitarre gespielt und
mitgemischt bei Steve Wynn, Willard Grant Con-
spiracy, Thalia Zedek, Molasses, Dirtmusic und
und und. Weston war mit Volcano Suns noch bei
Homestead und SST gewesen und mit Shellac
dann auf Touch And Go, bevor er weitere Spuren
hinterlie®R bei Rachel's, Gastr Del Sol, Low und
Jim O'Rourke und den 2002 reformierten Mission
Of Burma. Von seiner technischen Assistenz bei
Steve Albini und seiner Arbeit beim Chicago
Mastering Service ganz zu schweigen. Daneben
ist Elisha Wiesner als Leadgitarrist von Kahoots
ein schmales Handtuch. Aber wenn ich mir
dieses derart erfahrene Trio anhore, reicht ein
schmales Handtuch, um Indierock mit derart
eingeschlafenen oder in knurriger Routine
erstarrten Gliedern barmherzig die Brosel vom
sabbernden Mund zu wischen. Die drei bieten
sieben kleine Songs im alten Stil, genauer, einen
Song mit sieben Texten, Texten wie / had sex
with the devil, Titeln wie 'Blonde on Blood' und
'One White Swan'. Nennen wirs einfach mal
'solide’. Nostalgikern gefallt es sicher, wenn es
so knurrig, aber solide klingt wie einst.

MOE Oslo Janus (Conrad Records, CNRD 315):
Oslo ist klar, dort betreibt Guro S. Moe Conrad
Records, dort spielt sie mit Gleichgesinnten wie
Spunk. Aber warum Janus? Vielleicht weil sie
hier ihr anderes Gesicht zeigt? Zwar wieder mit
ihrem Buddy Havard Skaset, aber beide unter
Strom. Dazu das Getrommel von Sveinar Hoff
und von Moe Gesang, wenn man ihr heiseres
Deklamieren, Schreien und Heulen einfach so
Gesang nennen mag. Sie reimt nicht, sie ringt mit
den Worten, die sie als Protestnoten und
Kriegserklarungen ins Mikrophon diktiert. Die
knurrige, postpunkvergorene Verve erinnert
unmittelbar an die frithen Sonic Youth, an den
Biss der Riot Grrris und den Sludgesound von
Saint Vitus und Gore. Das Tempo ist anfangs
noch stiurmisch, dann schwermetallisch
schleppend, schlieBlich sogar doomig. Mit '‘David
Yow' wird der Kopf von Scratch Acid und The
Jesus Lizard als Hero gefeiert. Zuletzt gibt es
nur noch ein noisiges Nesseln ohne Worte und
dariiber dunkle Bassnoten, Reminiszensen an
die psychotischen Unterstréomungen und die
apokalytischen Ahnungen des von Black Sabbath
ebenso wie von Black Flag inspirierten Paint-it-
black-Spirits Mitte der 80er.
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SETTING SUN Be Here When You Get There (Young Love Records):
Setting Sun ist, trotz des Bassspiels von Jen Turner und allem Gefiedel
und einiger Stimmverstarkung drumrum alles in allem doch das
schlappe Geklampfe von Gary Levitt. Der empfindsame Indie-
songwriter und Sanger, der mit Gitarre, Keyboards und Drums den
Grundstock der Songs legt, wird stimmlich zwar noch maskulin von
Turner oder Lawrence Roper und feminin von Erica Quitzow oder Avtar
Khalsa unterstitzt. Aber das andert ebenso wenig am folkig schlaffen,
akustischen Grundton, den Geigen und Cello noch unterstreichen, wie
gelegentliche Tempowechsel. Das mit ein bisschen E-Gitarrenein-
mischung rhythmisch stur geviertelte 'ldiot’ entgeht mit seinem
Ticktack noch am ehesten meiner Unaufmerksamkeit, vielleicht aber
auch nur wegen seines Titels. Bei dem plattgefahrenen Stoffaffchen als
Roadkill auf dem Cover hatte ich mir mehr versprochen.

SHE OWL She Owl (Broken Toys, BRT 002): Jolanda
Moletta, als sie sich nur Jolanda nannte eine dunkle
Diva, gibt, indem sie in einem weiRen Sommerkleid wie
aus praraffaelitischen Bildern vor einem umgestiirzten
Baum posiert, ihrem neuen Projekt She Owl einen
zeitabgekehrten, leicht verirrten Eindruck. Was macht
sie mit so einem Kleid in der Wildnis? Nun, sie gibt so
ihren Songs, die in San Francisco aufgenommen
wurden und ihr Vergleiche mit Bat for Lashes oder,
naherliegende, mit Faun Fables einbrachten, die Aura
des Geheimnisvollen, ein wenig Marchenhaften. Die
Irritation wachst durch ihre erwachsene Altstimme,
wenn sie zu Piano die ersten Zeilen von '"Homewoods'
anstimmt. lhre dunklen Lieder brauchen wenig mehr
als ihren Gesang und ihr sprodes, aber nicht
unkapriziéoses Pianospiel, dazu hier und da ein wenig
Percussion, ein bisschen Kontrabass. 'She Owl' wird
von monotonem Zweifingerklavier und pochenden
Tomtomschlagen bestimmt. Das Pochen ist auch dem
pianistisch und vokal animierteren 'Over The Bones'
unterlegt, das mit einer kurz gezupften Kalimba eine
der effektvollen kleinen Besonderheiten aufweist. Das
auffallig synkopierte 'December' besticht zudem mit
quirligen Pianofiguren und leichtem Tambourinticken.
'Behind The Stars' ist mit verstimmtem Gitarrenpicken,
tubadunklem Brummen und Glockenspiel ein tod-
trauriger Walzer des vergeblichen Winschens.
'Nightingale' folgt als ebenso Trauer tragende
Schwester. 'Fisherman's Queen' kommt in rithrender
Tristesse daher, nur Jolandas Witwengesang zu
monotonem Zupfen und knarrendem Tau. Bis doch mit
Kontrabassgeschrammel ein Tanzchen anhebt mit den
Geistern aus ihren nassen Grabern. Bei 'Hide and
Seek' sucht sie, mit Pianogefunkel, die Liebe als den
verborgensten Schatz. Fur 'Paper Birds' ist die Stimme,
die von "Darkness und lllusion” raunt, kaum mehr als
ein schwarzer Schleier uber Fingern, die dunkle Keys
drucken. Wenn sie zuletzt den Pianodrehwurm 'Belong'
anstimmt, ist man langst schon in ihrem Bann.
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STAER Daughters (Horse Arm, HAR CD10): Nicht von ungefahr sind der
Bassist Markus Hagen, der Gitarrist Kristoffer Riis und Drummer Thore
Warland (durch die Vinylversion auf Gaffer) Labelgenossen von Mats
Gustafsson, Weasel Walter und Bands mit Ausrufezeichen wie MoHa!
und Talibam! Nicht zufallig touren die drei Norweger mit Child Abuse.
Nur logisch, dass jemand wie der bei Ultralyd hartegetestete Kjetil
Mgster fur einen Blowjob dazu gebeten wurde bei ihrem Zweitling. Der
nahert sich leise und wie von weither kommend an, um doch umso
groBspuriger seine eisernen BeiBer zu fletschen (‘Flashing Teeth of
Brass'). Knurrig, mulmig, low-fi, souveran genug, um ohne Hast zu bis
auf die Knochen zu gehn. 'Daughters I' legt dann noch einige Zahne zu,
knatternd, heulend, mit oszillierendem Noise, aber wieder mit massiven
Bassriffs, die mittendrin in einem mehrfach repetierten Motiv zu kreisen
anheben. Bis zur Resprise mit allen noisigen Schikanen. 'Daughters II'
furcht gleich schon zu Beginn seine Loops, urig und brachial, aber mit
nun auch gepitchten Gitarreneffekten. Ein Hagel von Kreuzschlagen
schafft sich Bahn, die Gitarre bohrt und sagt sich ihre eigene. Und heult
da nicht jetzt auch das Saxophon? Was sind das nur fur zwei furiose
Schwestern? 'One Million Love Units' beginnt mit immer wieder
ansetzendem Trommelgetriller. Bis der gekitzelte Sturm in einzelnen
Noiseschiiben sich ergielt, kakophon bis zum Anschlag, mit glihendem
Kopf und nachgliihenden Fransen. 'Neukdlln' schiebt sich mit
Bassrepetitionen und knatternden Drumloops vorwarts. Dariiber setzt
Riis helle Akzente und Tilden, um sie zuletzt zu einem stechenden
Schrillen zu verdichten, wahrend die Rhythmik stoisch knatternd und
schrubbend weiter mahlt. Bei 'Future Fuck' ist zuletzt von Anfang an
Alarm, jaulend und pfeifend, mit hohem Tempo, das Warland auch
aufrecht halt, wenn seine Partner kurz Luft holen, um neu anzusetzen,
geballt quirlend und rasend und wieder saxophonistisch durchwellt und
durchschrillt. Da gehen die Gaule durch, mit brennendem Schweif,
flammender Mahne, den roten Hahn im Nacken.

TERESA MASCIANA Shine (Top Records, DR 342): "Und was erreicht
man, wenn man gliicklich ist?" fragt Joana, die Protagonistin in Claire
Lispectors Nahe dem wilden Herzen. Und als ihre Lehrerin meint, eines
Tages, wenn Joana alter ware, wurde sie sich amusieren tUber eine
solche Frage, meint sie nur: "Nein." "Was nein?", fragt die Lehrerin
Uberrascht. "Ich amisiere mich nicht gern”, erwidert Joana stolz. Das
kommt mir irgendwie zum 'Have a good time' dieser Italienerin in den
Sinn und ihrem halbgaren Rock-Pop mit ihrer Lifeband | Donatori di
Organo. There is no money for my happiness, jammert sie in 'Crazy’, und
Is flying away your happiness, fragt sie in 'Away', wenn sie nicht fly fly
fly plarrt oder uhuhuh heult und ihre akustische Gitarre klampft. Es sind
nicht zuletzt auch diese sich als alternativ verstehenden Popversionen,
die mich an den Glicksversprechungen von Pop an sich zweifeln lassen,
am Sinn und Verstand der Frauen und tuberhaupt.
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THERE WILL BE BLOOD Without (Ghost Records, GHST048): Mit einem
crossroadbluesigen, swamprockigen Once upon a time in America wartet dieses taffe
Trio aus Varese auf. Mit tall stories aus den Peckinpah und Cormac McCarthy
Counties, gesungen vom Rhythmusgitarristen Davide Paccioretti zum Hufschmied-
drumming von Mattia Castiglioni und dem Gitarrenriffing von Riccardo Giacomin, der
sich einiges von Yattarararura, dem legen-
daren Twister, abgeguckthat ('Twister'). Aber
nicht hoch zu Ross, sondern auf durch-
gelaufenen Sohlen driftet man da uber Stock
und Stein, als vor Wut und Frustration
angefressener Untergeher, der schon die
Schlinge um den Hals spurt (‘Ain't No Places,
No Matter’, 'Kneel To Your Slave', 'My Face
Carved In Stone'). Nur Seelenverkaufer
machen mit einem noch Geschafte, auch wenn
sie einem nur nen Geist in der Flasche
andrehn ('Soul Cart’), oder, mit dem Teufel per
Du, einen faulen Zauber ('Voodoo'). Kaum aber
ist man Driver auf nem 'Truck’, riskiert man
schon wieder ne groRe Klappe, dabei hort
doch der kleine schwarze Hund nie auf, einem
am Herz zu nagen (‘Snout’). Wo man doch so gern der 'Son of the lightning' ware, ein
Blitzkerl, vor dem die andern die Gehsteigseite wechseln. Aber die Helden hier sind
wahrlich keine Brainiacs, stecken bis zum Hals im Sumpf oder sonst nem
Schlamassel ('Swamp’, 'Deepest Well'), pantschen und saufen einen Fusel, der so gut
wie alles kuriert ('"Moonshine'). Das bequemste Bett ist letztlich doch das, auf das
Gott selbst nen Maulwurfshigel hauft (‘Back No more'). Und der letzte Gang, geht,
marsch, marsch, im Schweinsgalopp genau dort hin (‘Last March’).

TWOMONKEYS Psychobabe (Kandinsky Records, KCD1313): Die Bruder
Simone & Michele Bornati bilden zusammen mit Alessandro 'Asso’ Ste-
fana ein Dreimannorchester mit einem Instrumentenpark fir eine kleine
Bigband: Gitarren, Keyboards, Klarinette, Korg, Tapes, Piano, Drumma-
chine, Ebow, Bass, Mellotron, Omnichord, Banjo, dazu Gesang, durchs
Megaphon, im Chor. Damit setzen sie 'Moon'-Walking in Gang, oder
bringen den 'Marshmellow'-Man auf Trab. Mit dem Humor grofer Kinder,
mit groBer Geste, als ginge es um mehr als um 'Fuckfolk’-Belustigung mit
Handclapping und Keyboardsgedudel. Drum'n'Bass im Mashup mit
Slade-SpaR, mit Drive, aber naturlich 'Crazy Drive', mit komischem Unk-
unk-Tamtam zu Banjogeklingel und komischem Hoch-Tief-Georgel, wozu
logischerweise nur komischer Gesang passt. OK OK, ich gebe es zu, es
ist hier nichts nicht komisch. Mit Happy-Flowers-Spirit und alten Parolen
im neuen C&W-Gewand beim banjo-gepuschten 'More space’, bei der
strangulierten Klarinette und dem Gummiscratching von 'Psycho’ mit
seinem Schlumpfgesang beim Damelklaas-Marsch, mit Babygeplarr bei
'Cry', das dann aber a la Scott Walker aufgemotzt wird, wieder mit
Banjogekurbel. 'Melodram' wird mit verzerrter Stimme gerappt, das
Tempo ist aber zum Feuerzeugschwenken. 'Refrain' ist danach noch
etwas mehr dudeli, mit einem Gitarrenurmel auf dem Mond und Singing
in the rain. Und zwei Eruptionen. Bleibt noch der Flustertiitenechogesang
zu Techno- und Knatterbeat bei 'She knows' und franzésisches Getu-
schel, bevor bei 'Sacrifice' sich einer die Eyes ausreiflt, um ins Paradise
zu gelangen, wo ihn ein zu Einfingerpiano zuckender Roboterchor emp-
fangt. Das ist doch mal 'wie vom Affen gebissen' (oder von zwei).
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NOWJAZZ, PLINK & PLONK

|}||||] DJ Sniff & Nikolas Wandt

AWa4dl 01.11.2013 Club W71 Weikersheim - von Sven-Inge Meissel

Das Instrumentarium steht mitten im Raum, ein Tisch mit Plattenspieler, elektronischen
Apparaturen und etwas Vinyl daneben, vis-a-vis ein Schlagzeug mit Tisch, auf dem sich die
Ublichen Utensilien, kleine Trommeln, Becken jeder GroRe oder besser Kleine, Kette,
Gipserspachtel versammelt haben.

Der Club locker gefiillt, mehrheitlich altere Herren, die einen aus Niuirnberg, andere aus
Rothenburg, ein paar Einheimische. Der Mann hinter dem Tresen ist ein lustiger Vogel,
berat einen Gast bei der Weinauswabhl, der Gast will Silvaner, den der Wirt fir nicht so gut
halt und empfiehlit stattdessen Miller-Thurgau, den der Gast nicht mag. Der Kompromiss
ist ein Hefeweizen und die Frage, warum Giberhaupt Wein im Angebot sei, den der Wirt
nicht guten Gewissens empfehlen kdnne, was kurz mit "Mafia" beantwortet wird. Kurze
Nachfrage, ob auch alle geraucht haben, und Norbert Bach blast die Veranstaltung an.

Das Konzert beginnt mit feinen Loops vom (ich habe nachher auf die Platte geschaut) Sa-
xophonisten Evan Parker und wird mehr und mehr zu einem kantigen, mit weichen Linien
(die auch durch die sehr elegant sanften Handbewegungen von DJ Sniff Giber den Platten-
teller sichtbar wurden) unterlegten Soundmosaik, in das Zappelphilipp Nikolas Wandt mit
Gekratze auf den Fellen einsteigt. Er benutzt die Giblichen Handwerkszeuge eines Drum-
mers selten, traktierte seine Trommeln fast wie ein Gipser, aber wenn er mal mit den Sto6-
cken die Becken beruhrte, hatte das richtig Bumms. Derweilen zieht DJ Sniff seine Linien,
tirmte eine Schleife auf die andere, hackte die Tone auseinander und animierte Wandt zu
immer waghalsigeren Soundeskapaden - Krach, Bumm, Quitsch, Schepper, Knirsch, Fib-
Fib, dadumdadum. Mit groRer Geste schwingt Wandt das klingende Becken tiber den Kopf,
eine neue Schleife, Wortfetzen, eine kleine Saxophonfigur, wiederholt, abgekiirzt, lang-
gezogen und wieder gehackseltes Klangmaterial fur den Pelletofen namens menschlicher
Schadel.

Pause

Raus auf die Veranda - rauchen - ein Gast zieht eine Schachtel "Afri" aus der Jacken-
tasche - was ist denn das, wo gibts die denn? meine Frage - die bringt meine Frau vom
Kiosk mit, die lapidare Antwort - ja wo ist denn das Kiosk, meine Nachfrage - ja in Nurn-
bersch, miisste es in jedem guten Tabakladen geben, die Erwiderung - habe ich noch nie
gesehen, meine Unkenntnis offenlegend - habe ich zum ersten Mal im Getrankemarkt
entdeckt und haben mir geschmeckt, meint der Franke - gleich neben Afri Cola, bemerkt
suffisant ein Umstehender.

Zweiter Teil

Inzwischen haben sich zwei junge Menschen eingefunden und gleich wird es geradezu
lyrisch, ruhige Klangflachen laRt DJ Sniff seinen kleinen elektronischen Freunden ent-
weichen, Wandt uibt sich, wenigstens fir einigen Minuten im gesitteten Schlagzeugspiel,
um dann aber, losgelassen, die Spachtel iiber Metall, Holz und Fell zu ziehen. Da will der
Mann am Plattenspieler nicht nachstehen und quietscht gleich mit, verhackstuckt Platten,
die er auf dem Tisch neben sich liegen hat und abwechselnd auf den Teller legt - mit einer
Sorgfalt und Liebe, als seien es hauchdiinne runde Glasobjekte. Mit asiatischer Ruhe und
Abgeklartheit geht er seinem Handwerk nach, dass Wandt zum letzten Mittel greift, die
weilgepunktete, rote Muhbox, muht und muht MuhMuuhMuuuuhMuhMuhMuuhMuhhhMuh
und so weiter, Wandts Utensilien versammeln sich auf dem Boden um ihn herum, wahrend
DJ Sniffs Beistelltischchen aussieht wie nach der Schlacht am Kaffeetisch. KrachBumm
QuitschMuh - Ende. Erschopft der Eine, gelassen mit Hut der andere - Thank You.
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INTAKT RECORDS @zirich)

Dass die Folklore imaginaire groB3 auf der bad alchemystischen Fahne geschrieben steht,
ist fast so alt wie das Intakt Label. Es ist das ein Denk- und Fiihlansatz direkt aus dem
Rock In Opposition-Erbe, angestoRen von Fred Frith und Lars Holmer, den Musiken auf
Ambiances Magnétiques und Arfi Mitte der 80er, lebendig gehalten von RecRec-Acts wie Il
Gran Teatro Amaro oder Nimal und natirlich Klucevsekschen Polkas. Eine Hauptrolle
spielt dabei namlich das von Christoph Wagner zurecht als "erstes Popinstrument” und
"Paradiesvogel" gefeierte Akkordeon, bei Accordions Go Crazy und dem Accordion Tribe,
bei Michéle Buirette, Kahondo Style, Kimmo Pohjonen, Gato Libre, Alec K. Redfearn, Ara-
nis ... Hassler (Intakt CD 212) ist ein Intakt'sches Heimspiel, bei dem HANS HASSLER
akkordeonistisch an den Wurzeln der heimischen Folklore knabbert, unterstutzt von sei-
nen Ta Lam-Kollegen GEBHARD ULLMANN & JURGEN KUPKE an Bassklarinette & Klari-
nette und seinem Landsmann BEAT FOLLMI an Percussion. Sie spielen Biindner-Stiibli-
Destillate, die zuriickgehen auf einen der Stammvater der Bundner Volksmusik, den Kla-
rinette spielenden Holzarbeiter und Postillon Paul Kollegger (1872-1927), und Erfindungen
des Schwyzerorgeli-GroBRmuftis Hans Fischer (1903-1986), der mit dem Klarinettisten Luzi
Briiesch (1866-1946) in der Landlerkapelle Calenda Stock und Stein zum Tanzen gebracht
hatte. Dazu gibt es Eigenes im Geiste und Stile der Genannten, aufgefrischt von Berliner
Luft und franzésischem Esprit und der Sophistication, auch noch die Tippelbrider Viadi-
mir und Estragon auf diesem Tanzboden erscheinen zu lassen. Hassler macht an dem
Stoff, dessen Groove selbst noch dem gréossten Volksmusikmuffel einleuchten durfte,
seine urspringliche Menschenwiirde deutlich. Gespickt mit virtuosen Raffinessen, wird
aus den Landlern, ahnlich wie bei Piazzollas Tangos, intelligente Tanzmusik fur die Myria-
den Beinchen zwischen den Ohren. Ohrwurmige Déja-vus sind aufgemischt mit hinter-
sinniger Arrangierkunst, mit klarinettistischer WeiRclownpoesie, ohne das Zwerche zu
begradigen. Nicht nur '‘Berliner Scarniizzli' und 'Kein Schnee' vermitteln das Gefiihl, dass
von Menschenwiirde heute nicht mehr ohne Melancholie die Rede sein kann. Dazu gibt es
die lange Tradition des Katzenjammers, in der etwa 'Ampf Lumas Unn Tig' steht, wo UlI-
mann als stotternder Vogel hervorsticht. Aber dazwischen erklingen Kabinettstiickchen
wie 'Pfluma-Sunntig-Nachlese' und 'Fallobst’, wo Hasslers Finger wie ein vorwitziges
Mauschen umeinander huschen, und iiberhaupt gibt es da genug hiiftschwingende und
kniebiegende Drehmomente, genug Triller und Zwirbler, die ein Leben auch ohne Bank-
schlieffach als lebenswert feiern.

IRENE SCHWEIZER legte 1984 - Live at Taktlos - den Grundstein fur Intakt (zusammen mit
Baby Sommer, einem weiteren Jubilar, und der unvergesslichen Lindsay Cooper). Live in
Zurich (Intakt CD 228), Destillat dreier Konzertabende in der Roten Fabrik im Marz 2013,
feiert Vieles, nicht zuletzt aber die 47 Jahre, in denen sich die Mutter des Intakt-Feelings
mit PIERRE FAVRE schon austauscht, auch wenn das erst das dritte Zeugnis ihres Kinst-
lerbundes mit dem Trommler aus Le Locle, der Wiege der Schweizer Uhrmacherei, ist.
Zum xten Mal bemalten sie als Zwillinge, die beide am 2. Juni geboren sind, ihre Gesichter
schwarz, weill und blue, um zu spielen, als sei der Himmel noch offen und 'Hiiben wie
druben’. Als seien das Jazz-Age noch golden und Grenzen noch nicht erdacht. Als seien
Harmonie und Tempo so natirlich wie der Flugelschlag von Vogelpulks und Getrappel von
Antilopenherden, und Beriihrungen so sanft wie ein Pelztierchen, das uber Felle tappst
und an Gongs stupst. Das Quirlen und Pochen, Hammern und Klopfen, bereitet als uner-
mudlicher Austausch von Zartlichkeiten ein pulsierendes Feld gut gelaunter, durch und
durch uiberschweizerischer Dynamik, die bei ‘Open Star Clusters' einen Hohepunkt an
Turbulenz erreicht. Am Gegenpol schmust Schweizer allein Irving Berlins 'All Alone'. Aber
gleich geht es schon wieder sprunghaft kapriolend und knatternd weiter, mit Tempera-
menten, die mit Ruhestand und Abendfriede nichts am Hut gaben. Schweizers finaler
'Blues for Crelier' swingt gelassen, aber wie was Echtes aus alten Blue-Note-Tagen, und
da sollte den dritten Zahnen schon mal ein "Rock’'n'Roll!" entschlupfen. Doch dafir sind
die Zuhorer dann viel zu brav und gediegen.
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LEO RECORDS (Kingskerswell, Newton Abbot)

23./124.7.2006: Der Gitarrist Andreas Wil-
lers, Frank Paul Schubert an Alt- & Sopran-
saxophon und Rudi Fischerlehner an den
Drums improvisieren in Berlin den Stoff
des GRID MESH-Debuts (Farai-Records,
2007). 20.6.2009: In Koln entsteht Coordi-
nates (FMR Records, 2010). 17.2.2011:
Beim Hurta Cordel Festival wird Live in Ma-
drid (LR 677) mitgeschnitten, ein furioser
Auftritt, den Johannes Bauer gewohnt ex-
pressiv jumbofiziert. Sein Gebrabbel und
Geschnaube in der 10. Minute, nur von Willi
Kellers betockt, zeigt den Berliner Posau-
nisten bestens animiert. Aber ist mitihm
nicht immer frischfréhliches Ohrensausen
garantiert? Doch Bauer ... Kellers? Richtig,
Grid Mesh hat sich neu sortiert mit zwei
handfesten Krawallmachern. Willi Kellers
schiittelt all seine bei Brotzmann, in Ruf
Der Heimat und Boom Box und zuletzt im
eigenen Trio mit Clayton Thomas und auch
schon F. P. Schubert bewahrten Tricks aus
den Armeln. Hier braucht's keinen Bass,
die Posaune brodelt und knort urig genug,
um, wenn sie nicht Schuberts vogeligen
und quiekenden Kapriolen und dusentrie-
biger Rasanz als eigenwilliger Schatten
folgt, die ganze Chose als Schwenk- und
Schlingerkiel zu stabilisieren und zugleich
sich brunstig an Willers' Gitarrenkrach zu
reiben. Willers selbst aber ist inmitten des
Gekeckers, Gerohres und Gescheppers in
seiner effektvollen Ungeziertheit mit rup-
pigen Schlagen, knurrigem Rumoren, split-
ternden Spaltklangen oder sogar Sirenen-
geheul maBRgeblich dafiir zustandig, dass
man, zwischen allen finger- und lippen-
spitzen Lyrismen und Finessen mit 'grid’
auf einem Feuerrost landet, statt nurin
einem Gitternetz.

Music of Noru Ka Soru Ka (LR 680) ist ein
Projekt des Zuricher Paiste-Drummers
GEORG HOFMANN und seines langjahrigen
Partners, dem New Yorker Gitarristen MIKE
NORD mit der (hier notgedrungen fehlen-
den) Tanzerin Mao Arata und dem vokali-
sierenden Tanzer MAKOTO MATSUSHIMA.
Der japanische Ausdruck meint in etwa: Auf
Biegen und Brechen, und wird hier realisiert
als ein Lob der Biegsamkeit und Geschmei-
digkeit. Teils im ambienten Zusammenklang
von zart rauschender Perkussion, zarten
Electronics und fragilem Gitarrensound.
Andernteils aber auch mit noisiger Gitarre
und hartetestenden, donnerblechernen
Schlagen. Matsushimas Stimme steigt ein
als ein halb kindliches, halb hexen- oder
schamanenhaftes, durch und durch theatra-
lisches Quaken und Zungenreden, das aber
immerhin den Donner besanftig und die Per-
cussion zu einem tonernen Klingklang ab-
dampft. Die Gitarre schwingt wie eine sin-
gende Sage, wahrend Matsushima wieder
kindlich nach Gliuhwirmchen hascht und
Hofmann das Zengartchen kehrt oder mit
Gongs dongt. Nord plonkt Kototdone und
rauscht, Hofmann klimbimt mit Staben und
schittelt Muscheln, wenn Matsushima "Ya-
shi No Mi' anstimmt, ein anno 1901 von To-
raji Onaka vertontes Gedicht von Shimazi
TOson, ltiber einen Landstreicher, einsam
und fortgeschwemmt wie eine Kokosnuss,
und sein Heimweh. So oder so ahnlich evo-
zieren die drei ein kurioses, exotisches Ja-
pan, wo ein frommer Gesang wie 'Prayer’
meckernd klingt und das réhrenglockige,
muschelige und obertondurchhallte 'Calling
the Dark Spirits' gleich ganz gétzendiene-
risch. Und wo ein Stick wie 'Beaucoup' mit
allem Gicks und Gacks in eine Nussschale
passt.
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A Violent Dose of Anything (LR 681)
hort sich wie ein fur IVO PERELMAN
bestimmter Titel an. Vielleicht dachte
der Regisseur Gustavo Galvao das
auch, als er seinen Landsmann bat,
ihm die Filmmusik fur Uma Dose Vio-
lenta de Qualquer Coisa einzuspielen.
Immerhin ist es ein Film voller Drogen,
Gewalt und Perversion, der das einst
wahrend der Prasidentschaft Juscelino
Kubitscheks forcierte modernistische
Selbstbild Brasiliens auf die Probe
stellt. Perelman hatte Galvao jedenfalls
gewarnt, dass er zusammen mit MAT-
THEW SHIPP am Piano und MAT MANE-
Rl an der Viola etwas so vollig Freies
improvisieren wirde wie er das immer
tut. Aber der Regisseur hielt einen
episodisch schweifenden und sich um
Funktionalitat wenig scherenden
Soundtrack durchaus fur genau das
Richtige fur sein Roadmovie, das den
Protagonisten Pedro von der modernen
Hauptstadt Brasilia ins einst goldbe-
rauschte barocke Ouro Preto ver-
schlagt. Perelman ging zwar unabhan-
gig, aber nicht vollig unberihrt vom
Film zu Werke. Schon die Wahl Shipps
und Maneris war von Hintergedanken
an ihre Filmtauglichkeit mitbestimmt.
Und seine eigene, postbopbefruchtete,
von Shipp intellektualisierte und von
der Viola umschillerte Verve auf dem
Tenorsax wiirde bestimmt ebensogut
unkastrierte Vitalitat wie den moder-
nistischen Wagemut Kubitscheks und
des Architekten Niemeyer transpor-
tieren konnen. Die Zweckdienlichkeit
basiert quasi schon auf einer von
Galvao und Perelman a priori geteilten
Vorstellung von dem, was Menschen in
Brasilien antreibt und umtreibt. Unsere
Vorstellungen von Brasilien miissen
jedenfalls ohne jeden Anhauch von
FuBball oder Bossa auskommen.
Rubem Fonseca, statt Paulo Coelho,
Rollins, statt Getz. Perelman spricht,
mit Jodo Guimares Rosa gesagt, wie
gewohnt tartarisch.

In Enigma (LR 683) fugt IVO PERELMAN zwei
seiner basslosen Pianotrios mit MATTHEW
SHIPP zusammen, um in einem Quartett mit
Doppelschlagzeug, namlich mit WHIT DICKEY
und GERALD CLEAVER, einen moglichst dich-
ten Sound zu erreichen. Wobei Dichte fur ihn
wohl eine eigene Bedeutung hat. Denn statt
einer Steigerung der Intensitat seines Power-
trios mit Morris und Pandi gibt es da eher eine
Steigerung der agilen und quirligen Notenhau-
fungen. Insofern ist das tatsachlich eine Ver-
dichtung, indem jeder Quadrant der Raumzeit
mit UberschieBenden und umeinander wirbeln-
den Tonen vollgestopft wird. Gleich beim Titel-
stiick wird diese tenoristisch durchgiekte Dichte
mit einem strammen Joggergroove auf Trab
gebracht. 'Supernatural Life' startet mit einer
ahnlichen Fulle von Tonen, dampft seinen Eifer
dann aber fur ein Duett der Drummer, deren
fiebernde Interaktion so transparent wird. Aber
zwischen solchen sportlichen Ubungen erklin-
gen das lyrische 'Irresistible Incarnation' mit
lediglich rumorenden Drums, abgeklartem Piano
und traumerisch gesungener Tenormelodik.
'Annunciation’ bringt, wie auch 'Gentle As A
Fawn' ohne Drums, klare Pianofiguren, mit Ak-
zent auf dem Bassregister, und Perelman be-
schrankt sich auf gutturale Mittelténe und eine
langgezogen flieBende, nur maRig forcierte Linie
bzw. auf nur halbwegs kecke Zacken und Schnor-
kel. 'Return To Nature' ist nur ein Hauch von ly-
rischster Perelmanpoesie und ganz zart um ihn
herum getupften und geperiten Tonchen. Mit
'Ritual’ bringt diese Poesie sich wieder in Wal-
lung, rollend und melodisch sprudeind, mit ganz
simpler Rhythmik und einer Sangeslust, die
immer mal wieder in hochsten Ténen an die
Decke geht und zwischendurch die beiden
Drummer noch einmal allein wie in Seifenkisten
dahin sausen lasst. 'A Bourgois ldeal' entwirft
uber bluesige Pianofiguren der linken und un-
ternehmungslustige der rechten Hand zu ste-
tem Tocken und Cymbalzischen huschende und
impulsive Tenorexkursionen, die Shipp abwech-
selnd nachdriicklich und quirlig unterstutzt,
wenn nicht sogar fordert. Wobei Perelmans
Temperament nur wenig Zureden braucht.
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GOAT'S NOTES - Bocksgesange? GeilRblatter? Die
vom Pianisten Grigory Sandomirsky und dem Kon-
trabassisten Vladimir Kudryavtsev in Moskau an-
gefuihrte kleine Herde mit der Geigerin Marie Logo-
fet, dem Drummer Piotr Talalay, Andrey Bessonov
an der Klarinette und llya Vilkov an der Posaune
vertiefte sich vor "Wild Nature Executives" (LR 682)
in Derrida und Heidegger. Um sich, durch dessen
Betrachtungen Giber Van Goghs Paar alter Schuhe
angeregt, fur ihre Promenaden und Tanze, ihr Um-
herziehen durch Walder und Auen und uber die
'Oscar Wild Avenue' (sic) diese Schuhe anzuzie-
hen. Um so nicht zuletzt die Bodenstandigkeit und
Handwerklichkeit, das Geschusterte ihrer Musik zu
betonen. Die sich entfaltet als eine Suite aus zwan-
zig Passagen, als Third-Stream-Flow mit vorwie-
gend jazzigem Charakter, den auch noch Tenor-
und Sopransaxophon, Kornett und Gitarre und
Sandomirsky mit Melodica einfarben. Ausgerech-
net 'Shoe Factory' bildet darin eine ausgedehntere
Lichtung, in der Geige, Piano und Posaune, their
shoes doffed to Oblivion, Gott einen guten Mann
sein lassen. Schon 'Big Shoe Nature' bringt danach
gleich einen Ausbruch mit wilder Vokalisation,
wahrend '"Water Path' wieder mit schimmernden
Geigenschraffuren und britender Posaune lyrisch
und traumerisch einschwenkt, 'Jurassic Gallery'
mir ein As-Times-Go-By-Déja-vu anhext und '2nd
Promenade Of The Big Shoe' als eine Art Cha-Cha-
Cha schwoft - eine Art, sagte ich. Das nur als Bei-
spiel fur die Kontraste, durch die einen die Mos-
kauer schlendern und tanzen lassen, als hatte ein
Bock vom Actis-Dato-Typ ihrer Herde seinen ita-
lienischen Samen gespendet. Das nahezu 10-min.
Titelstlick verdichtet noch einmal ausgiebig diesen
Zuchterfolg zu einem animierten Blasergroove,
wenn auch dialektisch ausbalanciert mit slawi-
scher Empfindsamkeit. Sandomirsky und Kudryav-
tsev fugen dem mit 'Paysage’ sogar noch eine
letzte Reflexion an, die den Uberschwang ganz
apollinisch absorbiert.

Roland Dahinden ist bekannt fur seine
posaunistischen Interpretationen (oft im
Verbund mit der Pianistin Hildegard
Kleeb) von Cage, Wolff und Lucier. Seit
er 1992 - 95 an der Wesleyan University
ANTHONY BRAXTON assistiert hat, gilt
allerdings dessem CEuvre seine ganz
besondere Hingabe. Auf Ensemble Mon-
taigne (Bau 4) 2013 (LR 684) fungierte er
daher als kompetenter Gastdirigent ei-
nes jungen Luzerner Ensembles bei der
Einspielung eines Braxton-Potpourris,
bestehend aus Composition no 174 + 96
+ 136 + 94 + 98 + 193 + language music,
Kompositionen, die zwischen 1980 und
1996 entstanden sind. Das Ensembile ist
mit zwei Violinen, Viola, Cello, Kontra-
bass, Floten, Oboe & Englischhorn, Kla-
rinette & Bassklarinette, Fagott und
Horn ausschlieBlich traditionell klas-
sisch bestickt. Da Braxton in den letzten
Jahren immer 6fter drummerlos kompo-
nierte und fur den Braxton-Sound Saxo-
phone zwar ein Usus, aber keine innere
Notwendigkeit sind, transportieren die
funf Blaserlnnen mihelos die braxton-
schen Essenzen. Die komplexen Ver-
zahnungen und intuitiven Montagen, die
vertrackt verwobenen binnenrhythmi-
schen Verschiebungen, die luftigen
Schwebungen im Verbund mit be-
stimmter (im Sinne von dezisionistisch
vs okkasionalistisch), meist gezackt
zuckender Stimmfiihrung, der fixe Ge-
genhalt fur wechselndes Ausschweifen
einzelner Stimmen oder kleiner Stimm-
gruppen etc. Die Strings? Nun ja, sie ge-
ben dieser neutdnerischen Blasmusik
klanglich einen Edelschmelz, strukturell
aber immer wieder auch eine besonders
agile Rasanz und Scharfe. An sich aber
ist der standig in sich fluktuierende Kon-
trast von hellen oder dunklen, dichten
oder transparenten, angehaltenen oder
schnellen, ostinat gebundenen oder
spritzig gestreuten Tonen entscheiden-
der als der Instrumentalklang an sich.
Die Performance ist quasi einsatzig,
spottet aber klassischer Formalistik.
Besser gesagt ist sie ein Kontinuum,
oder, noch genauer, der Ausschnitt aus
einem quasi unendlich variablen brax-
tonschen Kontinuum und endet willkiir-
lich genug, um einem das bewusst zu
machen.

29



MTON MIKROTON RECORDINGS (moskau)

Dass sich ausgerechnet in Moskau ein maRgebendes Forum fir Mikrotonalitat und insbe-
sondere Mikrotonalitat in Echtzeit etabliert hat, ist der Tatkraft eines Mannes geschuldet -
Vlad Kudryavtsev alias Kurt Liedwart. Mit Shifting Currents (mikroton cd 17/18, 2 x CD)
prasentiert er eine Komposition und Installation von BILL THOMPSON aka prof_lofi. Zwei
Versionen sind zu horen, eine vom Huddersfield Contemporary Music Festivalim Novem-
ber und eine vom Le Weekend Festival in Sterling im Mai 2009. Thompson hat dafiir in
Huddersfield, Sterling, Aberdeen und s'-Hertogenbosch Klangmaterial gesammelt, das in
mehr als hundert Spuren im Echtzeitmix erklingt. Dazu improvisierten dann er an Live-
electronics zusammen mit RICK REED an einem EMS Synthesizer und KEITH ROWE an
Gitarre & Electronics mitten im Publikum, das wiederum innerhalb des Lautsprecher-
kreises der Installation platziert war. Das Ganze entfaltete sich als eine feine Sache aus
changierenden Drones und dezenten, quasi perkussiven Gesten, Storungen, Verzierun-
gen, Einwirfen, wie immer man es nennen mag. Hier mal ein metallisches Plinken oder
Knurpsen, da ein Stimmfitzel aus dem Off. Im Gesamteindruck AMM-ahnlich. Keineswegs
meditativ, vielmehr, besonders bei der gedrangteren Stirling-Version, sinnverwirrend und
herausfordernd durch kleine Noiseattacken, durch Saitengeflirr, Gepratze, Kratzer und
sonstiges Hantieren. Alles in allem ein postindustriales Brainstorming durch teils ma-
schinenhafte Bruitistik und groRerenteils erratische Kakophonie. Was ein bisschen ak-
kordeonistische Kirmesstimmung oder ein Klassikradiosample nicht ausschliet. Mensch
und Natur im touristischen und feierabendlichen Sinn bleiben jedoch klein geschrieben.
Dagegen wirde 'Of Memory and Dreams’, der Titel einer anderen Arbeit von Thompson,
auch hier gut als Untertitel taugen.

Mal Des Ardents/Pantonéon (mikroton cd 21/22, 2 x CD) bringt ein Wiederhoéren mit
CATHERINE JAUNIAUX, jeweils bei ihren vokalen Eskapaden umschallt von ERIKM mit
seinen Turntables, Electronics & Livesampling. Die zweite CD bringt einen Mitschnitt vom
Taktlos-Auftritt der beiden im Mai 2000 in Basel. eRikm fungierte als kurioses Einmann-
orchester mit vinylbeprasselten Beatschlaufen und Instrumentalloops etwa von Klarinet-
tensounds, die Jauniaux' irrwitzige Songs und glossolale Zungenschlage als auBerst selt-
same Delikatessen mal wie auf dem Silbertablett, mal wie auf dem Hackbrett auftischen.
Die Belgierin ist Kult geworden mit Aksak Maboul, Des Airs, The Hat Shoes und vor allem
mit ihrem Meisterwerk Fluvial (1983). Genau daran erinnern hier, inmitten der vogeligen
Triller und Pfiffe und durchgedrehten Schnatter- und Zischlaute dieser paradiesvogeligen
Ursonatensopranistin, ihre kleinen Chansons und Balladen. Da kann sie klingen wie eine
Waise vom Stamm, von dem auch Ghédalia Tazartes einer der Letzten ist. Wie konnte man
nicht erzittern, wenn sie, von Gewitter umgrolit, 'La Lenteur Fait Crier Les Amants' an-
stimmt oder, herzensbrecherisch, 'Quand L'Arbre A Perdu Son Ombre'? Gainsbourgs ge-
sprochenes 'Le Canari' untermalt eRikm mit Romantikschwaden, den kessen Outsider-Pop
von 'Alaska Bar's Dance’ kurbelt er mit krummen Beats an. Er kreiselt mit Geigen oder
Gongs, er rumort im Innenklavier als wiirde eins auf der Biuhne stehn. Und plétzlich singt
Jauniaux doch tatsachlich 'Dream’ von Fluvial, um sich bei 'Pantonéon’ fur einen grotesken
Kyogen-Theater-Dialog zu verdoppeln! Definitivere und wahrere Folklore imaginaire als
'Sad Raga' mit seiner Balkantristesse, von eRikm morderisch vertont, und der jiddisch ge-
sungene 'Yiddish Song' lasst sich schwer denken. Auf Mal Des Ardents, zwei von eRikm
abgemischten Konzertausschnitten von 2010, kombiniert Jauniaux ihr stimmbandakro-
batisches Geschnatter, ihr onomatopoetisches Looney-Tuning, ihr Stammeln, Schamanen-
orakeln und Hexeneinmaleins mit Texten von Ovid ("Métamorphose'), Kandinsky ('‘Ne Pas’)
und Duras ('La Mer'). Traum ist ein Baum, ein Glanz der geht, ein Laut... sind Zeilen von
Rilke. eRikm interagiert, bruitistischer als 2000, mit insektoider Agilitat. Obwohl kaum
textarmer, wirkt der 2010er Set experimenteller, reduzierter, mehr itchy & scratchy als
folkloresk, auch wenn er als New-Orleans-Funeral endet. Pantonéon jedoch ist einfach nur
pantokratisch.
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Die Minimal Studies (mikroton cd 24) von HANNO LEICHTMANN sind konzentrierte
und logischerweise minimale Angelegenheiten, aber weder leisetreterisch, noch, von
zwei der zehn Studien abgesehen, Alleingange. Leichtmann, einst auch schon mit Ich
Schwitze Nie oder neuerdings mit Denseland kein Eigenbrotler, setzt Modularsys-
them, Basssynthesizer, Gitarre, Ebow, Orgel, Sampler und Signalprozessoren ein
und mischt in seine Klangflisse noch die Geige von Alex Stolze, die Klarinette von
Kai Fagaschinski, die Trompete von Sabine Ercklentz oder das elektrische Harmo-
nium von Boris Baltschun. Die vorherrschenden Bewegungen sind Flow und Loop.
nicht ohne ein gelegentlich gefiihlvolles Dressing, etwa den Strings bei 'Study Three’',
die den speziellen, weil ja zehnfach variierten Puls hier umschmeicheln. Was Leicht-
mann durchdekliniert - studiert - , sind namlich diverse Beatmuster. Nur reichert er
die auch klanglich so sehr an, dass die rhythmische Strenge, die etwa Techno aus-
zeichnet, in weit weniger einseitige Minimal Music integriert scheint. 'Study Five'
erinnert, obwohl besonders monoton loopend, daher dennoch ein wenig an Philip
Glass & Co. Auch FdW kam in vitalweekly Steve Reich remixed in den Sinn. 'Study Six'
ist durch absteigende Basstone und klappriges Looping recht Gppig geraten, wah-
rend 'Study Seven' ziemlich stur auf der Stelle tritt, freilich mit einem feinen Piano-
klingklang. Ein einfaches Rezept, aber erstaunlich variantenreich und groovy, mit
knurrigem Fuzz und zittriger Melodica bei 'Study Eight', hochfrequent und so nebu-
I16s, dass die Trompete untergeht, bei 'Study Nine'. Und in der letzen Version mit
einem sanft beknackten und mit Gitarre beblinktem Trompetenhalteton, der der
Imagination Fliigel verleiht.

Seltsam, wie schnell ILIA BELORUKOV allgegenwartig geworden ist, auf Intonema,
mit Wozzek, hier, auf Vtoroi (mikroton cd 25), im Zusammenspiel mit KURT LIED-
WART. Der operiert dabei mit ppooll, Feldaufnahmen und irgendwelchem Zeug,
wahrend unser Mann aus St. Petersburg sein prapariertes Altsaxophon mit Kontakt-
mikrophon, Miniverstarkern, Motérchen und Krimskrams von innen und auRen aus-
reizt. Schleifend, schmauchend, hauchend, mit einer Gerauschkulisse, die vage an
eine Zugfahrt erinnert, wenn auch nur auf einer Reise in die Mikrotonprovinz. In eine
Zone des feinen Drohnens und Pfeifens, mit noch feineren Pulskettchen und Well-
chen, nahe am absouten Nullpunkt. Die Mystik der Vordenker der flachen und
schwachen Klangkraft auf Erstwhile, Creative Sources oder Another Timbre ist bis
zur Newabucht gespilt worden. Um auch dort tonarmst zu ploppen, zu zischen, an
der Horschwelle zu pulsieren, wie stilles Wasser zu tonen. Aber erneut fahrt da ein
Zug und stoRt dabei ein Knurpsen an und dunkles Tuten. En plein air. Mit Vogelge-
piepse, Schritten. Abgeschnitten durch komplette Stille. Gefolgt von Gerumpel und
wieder tonlosem Fauchen. Weiterhin demonstrativam Gegenpol zum Rock'n’Roll und
dem roten, entarteten 'Hakenkreuz' auf dem Cover. Wobei zwischen den Extremen
auch Funken uiberschlagen, wenn Belorukov und Liedwart Saure spucken, schrillen
und nesseln, was das Zeug halt. Zuletzt blast Belorukov Trilbsal neben einer Strale.
Tun ist bose? Und Lassen macht traurig?
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Dass als nachstes in Liedwarts Katalog MAR-
GARETH KAMMERER Why Is The Sea So Blue
(mikroton cd 26) fragt, das macht den Reiz bei
HTON aus. Kammerer singt Evergreens wie
'My Foolish Heart', 'Speak low' und 'Every-
time’', allerdings mit eigener Musik zu den Ly-
rics von Ned Washington, Ogden Nash bzw.
Cole Porter. Dazu vertont sie Zeilen von Cole-
ridge ("High') und von E.E. Cummings (‘In Time
of daffodils’, 'mmmm’). Das Titelstiick dichte-
te Tchicaya U Tam'si (1931-1988), ein kongo-
lesischer Dichter. Kammerer selbst schrieb
dazu 'Timeshaped face' und 'This is not a
dream’. Beware, my foolish heart / How white
the ever constant moon/ Take care, my foolish
heart. Mmm, for this time, it isn't fascination /
Or a dream that will fade and fall apart/ It's
love, this time it's love... Wirklich? Warum
klingt Kammerer dann so, als hatte sie Asche
auf der Zunge? Warum ist ihr 'Daffodils'-Duett
mit Christof Kurzmann so Gberrauscht, dass
man kaum noch ein Wort versteht? Nicht nur
ihr Gesang wirkt zerbrechlich, auch die Vibes
von Burkhard Stangl und die Trompete von
Axel Dorner lassen 'Everytime’ fadenscheinig
klingen, geisterhaft wie die spaten Songs von
Chet Baker und Billie Holiday. Holiday hatte ja
auch schon Speak low' gesungen: Speak low
when you speak, love... We're late, darling,
we're late / The curtain descends, ev'rything
ends too soon, too soon. Hier ist dieses Duett
in eine Drohnwolke gebettet wie eine schoéne
Leiche. Fur 'Timeshaped Face' verdoppelt
sich Kammerer, umspielt ihren Gesang mit
Gitarre, Werner Dafeldecker tupft Bassnoten,
Big Daddy Mugglestone (von The Assdroids)
lasst die Cymbals zischen. Und wieder bleibt
nur ein Schweben und Rauschen, um das
traumerische Sehnen zu umwalken. Mit Cole-
ridges altem Seemann teilt sie die Einsamkeit
- alone on a wide wide sea - und a soul in ago-
ny. Und den Wunsch, fliegen zu kdnnen: Fly,
brother, fly! more high, more high. Mit Cum-
mings findet sie am Meer die Einsicht: for
whatever we lose (like a you or a me) / it's
always ourselves we find in the sea. Fur das
finale Meeresblau blast Dérner das blaueste
Blau, das seine Trompete hergibt, und Kam-
merer vereint damit ihr Ohhh und Ohhh zu
einem Sirenenchor, vor dem nur hartgesot-
tene Mikrotonalisten sich die Ohren ver-
stopfen wollten.

Im mikrotonalen Gegenzug spielen JOHN
BUTCHER, RHODRI DAVIES & LEE PAT-
TERSON - als COMMON OBJECTS - Live
in Morden Tower (mikroton cd 29). Mit
verstarkten Saxophonen, elektrifizierter
Harfe und elektronischem Wieauchimmer
demonstrieren die drei in Newcastle
Upon Tyne zuerst je einzeln die Unglaub-
lichkeit ihrer Klangzeugung, wobei But-
cher wieder einen ganzen Zoo seinem
Horn entquellen lasst, einen unkenden
Molch, einen trillernden Evan Parker, ein
Schwein, das pfeift. Patterson, ein be-
standiger Wiederganger auf Another
Timbre, lasst Wasser rauschen und wis-
pern, daruiber einen sonoren Halteton
tuten und eine motorische Welle surren,
um das Ganze plétzlich umzukippen in
das Schlagen und Knarzen einer eiser-
nen Tir, Gegonge und Geschnurre. Zu-
sammen beschallen sie lGiber eine 'Breath-
less, Sodden Trash' iberschriebene gute
halbe Stunde lang den alten Stadtmauer-
turm, der seit den 1960ern als Kultstatte
fur Dichterlesungen und unerhorte Musi-
ken dient, mit industrialen Gerauschen.
Freilich ist da soviel Sand im Getriebe,
zerrt soviel Wind an losen Drahten und
fegt durch die Fugen, dass ruinenhafte
und schrottige Assoziationen naheliegen.
Flatternde, wummernde, ploppende, rie-
selnde, dongende Laute werden aber
auch so lyrisch angeblasen, dass diese
kakophone und dysfunktionale Perkus-
sivitat teils einen elegischen Anhauch
und andernteils ein surreales Eigenleben
bekommt. Sonores Gedrohn macht es
einem behaglich, krachzendes und st6h-
nendes Geblase, dunkles Rumoren und
fauchende oder flirrende Laute klingen
schon wieder ominos. Eine vogelige So-
pranoarie zu dunklen Twangs und drah-
tigen und knisternden Gerauschen es-
kaliert in schrillen Pfiffen und kakopho-
nen Kratzern. Gefolgt von Geknister und
knurpsigem und blechdeckligem Han-
tieren, das dunkel umtutet, dem Ausgang
entgegen stapft. Diese 'spuggies’, diese
Spatzen, sind, um es mit Basil Bunting zu
sagen, auf jeden Fall flugge.
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Zwar nicht in der Reihe 'New Jazz Meeting', aber doch unter der
Obhut von Reinhard Kager vom SWR2 entstanden 2009 die Nacht-
lieder (mikroton cd 31) von MICHAEL THIEKE UNUNUNIUM. Es
sind das Lieder ohne Worte und durch das Titelstuck eine Hom-
mage an den vertriebenen und vergessenen osterreichischen
Dichter Theodor Kramer (1897-1958). Als Ouverture spielt ein
StraBRenmuskant in Berlin, bevor Luca Venitucci mit seinem Ak-
kordeon das Ensemble mit Steve Heather und Eric Schaefer an
Drums, Derek Shirley und Christian Weber an Bassen, Martin Sie-
wert an Gitarren und Electronics und dem Leader an Klarinette
und Zither in die Nacht anfiihrt. Trotz des grofRen Aufgebots be-
ginnt eine in sich geschlossene Musik zu drohnen und zu beben.
Ganz ohne Schlage machen sich die Drummer nur durch Klirren
und rauschende Cymbals bemerkbar. Fur 'Silent Bob' klicken sie
mit Steinchen, rascheln metalloid, tropfen als Regentropfen,
gongen Uhrenschlage. Dann setzt wieder das akkordeonistische
Wimmern als Bordun ein, bassumflockt, bis doch auch ein geti-
ckelter Groove einsetzt mit singender Lapsteel, anschwellender
Drohnrock, der in eine perkussiv beklackte, tagtraumerisch blin-
kende und surrende Senke abtaucht. Erst 'The Joy, Joy, Joy Of
Meeting Somebody New', dem kanadischen Regisseur Guy Mad-
din gewidmet und von Thiekes Klarinette durchflackert, braust
wieder auf, prachtig und in Breitwand, bevor 'Insonnia A Termina'
einen in eine turbulente Bahnhofszenerie mitnimmt, um sich je-
doch innerlich der Turbulenz zu entziehen, mit sanft bebenden
Sounds, als wirde man die Umwelt schlafwandelnd oder ge-
dampft wie unter Wasser wahrnehmen. Auf flauschigen Gitarren-
sound wird 'Dear Betty Baby' gebettet und dann mit dunkler Kla-
rinette, sanftem Rasseln und weichen Paukentupfern gewiegt und
von Akkordeon besummt. Zitternde Basslaute und ein schimmern-
der Ton fuhren in 'And Smile', perkussive Unruhe beruhigt sich
wieder, nur fingerspitze Klange sind erlaubt, bis ein sanfter Be-
sengroove einsetzt, hell drohnend und langsam wallend. '‘Remem-
ber' beginnt als gestorter Radioempfang, mit italienischen Uber-
reichweiten in ein erneut wie getraumtes Ambiente, mit tropfeli-
gen Lauten, nur langsam ins Rollen kommendem Drumming und
wieder Lapsteelsingsang, gestort von flirrendem Zwitschern.
Aber da ist genug Groove und eine gewisse Dub-Lassigkeit, um
sich nicht aus der swingenden Ruhe bringen zu lassen. 'Paroles
Sans Papiers' mischt zuletzt Madchenstimmen mit sanft geharfter
Gitarre, noch sanfteren Besenstrichen und traumerischem
Klarinettenhauch. Bleibt nur noch, in Kramers Nachtgesang
einzustimmen:
Allen Paaren auf den Bédnken /
allen Saufern in den Schéanken, /
allen, die in Bann und Acht, /
winsch ich eine gute Nacht.
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rune grammofon (osio)

Nach der groBen Retrospektive und Zwischen-
bilanz der Solidification-Box, ist dem norwegi-
schen Trompeter ARVE HENRIKSEN die Welt
und nur eine der Weltreligionen kaum mehr
grof genug, um ein Erntedankfest zu feiern
mit der Musik von Places Of Worship (RCD
2147). Ist es doch Musik fur eine Welt, die
noch ganz andere Moglichkeiten hatte, wenn
sie sich denn richtig stimmen lieRe. Henriksen
zu Seite fur sein Nada Brahma stehen, nicht
zum ersten Mal, Jan Bang mit Samples und
Erik Honoré mit Samples & Synth Bass. Ge-
legentlich ist der Sound zusatzlich mit weite-
ren Samples und/oder den Klangfarben des
Stahlquartetts, Lars Danielssons Bass, Jon
Balkes Piano oder Ingar Zachs Percussion
gefarbt. Durchwegs aber so Ton in Ton, dass
ganz andere Momente herausstechen. Etwa
wenn Henriksen bei ‘Lament’ und ‘Abandoned
Cathedral' (mit hoher Kopfstimme) als Dom-
spatz singt. Neben diesem christlichen Hauch,
der auch durch 'The Sacristan' weht, rithren
'Adhan’ und das von Eivind Aarsets spani-
scher Gitarre beblinkte 'Alhambra’ an die
Saiten des islamischen al-Andalus, wahrend
in 'Saraswati' einer hinduistischen Gottin ge-
dacht wird und bei 'Bayon' mit mysteriésem
Blaserklang dem verwitterten Lacheln des
Bodhisattva. 'Shelter from the Storm' ist zu-
letzt ein von Erik Honoré zu ganz simpler Pia-
nobegleitung gesungenes Gebet oder Glau-
bensbekenntnis, dessen Gottheit einfach 'Du’
heiBt. You are my signature, the hand that
writes my future, the hidden epitaph, the
words beyond my reach... Dennoch kann man
diesen Ton, den Henriksen von Jon Hassell
tilbernommen hat und von Miles Davis, wo die-
ser am modalsten gestimmt war, bei Sketches
of Spain etwa oder /n A Silent Way, nur dann
glaubig oder fromm nennen, wenn man darun-
ter eine elegische Unbestimmtheit versteht.
Etwas, das wie von unter Wasser her klingt,
wie es 'Le Cimetiére Marin' andeutet. Vom
Trompetenton, pords wie Papier, geht ein
matter Glanz aus, eine scheinbar nur schwa-
che Kraft, aber doch eine hartnackige und
eindringliche. Umhalit wird er von Phantomge-
sangen, von Vogelstimme oder Wasserglucksen,
einem dunstigen Summen, umwolkten Piano-
noten, bei 'Portal’ von Strings und gedampften
Tablabeats. Nein, Religion wie wir sie kennen,
ist da nur noch eine ferne Erinnerung.

In den frihen 1990er, als auf den Ear-
ache-Label in Nottingham neue Extreme
der Klanggestaltung ausprobiert wurden,
von Carcass, Entombed, Godflesh, Mor-
bid Angel, Napalm Death und nicht zu-
letzt Pain Killer mit ihrer ultimativen Fu-
sion von Jazz- & Grindcore, war JAMES
PLOTKIN mit O.L.D. mit dabei. Mit Ste-
phen O'Malley in Khanate und Lotus Ea-
ters und in Jodis zusammen mit Aaron
Turner (von Isis und Mamiffer) setzte er
seither seine gitarristische Wuhlarbeit
fort, die nun in Death Rattle (RCD 2148)
sich selbst mit einer besonderen Heraus-
forderung belohnt. Sein Partner ist nam-
lich PAAL NILSSEN-LOVE, ein geistesver-
wandter Rassler und Wiihler, der Plotkin
erstmals durch eine Scorch-Trio-Scheibe
zu Ohren gekommen war, die ihm O'Mal-
ley auf einer Khanate-Tour vorgespielt
hatte. 2011 war er dann schon Mixmaster
fur Hurgu!, PNLs Trommelclash mit der
Gitarre von Terry Ex. Nun zieht er selber
die gitarristischen Register, bei 'The Skin,
The Colour' anfangs in Handarbeit, und
dennoch unter der wohlténend gerifften
Oberflache schon mit Kippfiguren aus
knurrigen und orgelahnlich pfeifenden
und trillernden Sounds. Beim krabbeli-
gen, von PNL perkussiv aufgemischten
'Primateria’ dann langst mit Loops und
eskalierenden Distortions. Und beim an-
fangs besonders urig angerauten 'Cock
Circus' sogar mit digital forciertem Schrap-
nelldauerfeuer, das aber PNL nur recht
zu kommen scheint, um daran seine Reak-
tionsschnelligkeit als Powersquasher
oder Infinite Jest-scher Tenniscrack zu
demonstrieren. Plotkin ist nun selbst mit
jenem Gepolter und Geknatter konfron-
tiert, das er beim ersten Horen fiur das
Werk von zwei Drummern gehalten hatte.
Dass es den beiden dennoch nicht im
geringsten um Rekorde an Power oder
Tempo geht, zeigt nach mehrfach schon
souveran gegroovtem Tamtam oder auch
mal chinesischem Gegonge das abschlie-
Rende Titelstiick besonders deutlich, das
um entschleunigte Repetitionen noisige
Verzierungungen funkeln lasst. So sound-
und formbewusst klingt Free Rock nur bei
den richtig Guten.
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Joe McPhee (Foto: F. Schindelbeck)

Auf What / if / they both could fly (RCD 2149) ist eingefangen, was
EVAN PARKER & JOE MCPHEE im Juli 2012 beim Jazz Festival im
norwegischen Kongsberg mit- und umeinander bliesen. Der
Leader der Survival Unit, auch einer der X-men im Trio X und ein
sympathisches Surplus in Peter Brotzmanns Chicago Tentet, ist
in den letzten Jahren gefragt wie noch nie. Fur die seltene, aller-
dings keineswegs erste Begegnung mit der Inkarnation der bri-
tischen Improkunst hatte McPhee seine Pocket Trumpet und ein
Sopransaxophon dabei. Parker wechselte daher zum Tenor, was
meiner Ansicht nach immer einen groReren und unbestimmteren
Spielraum bedeutet, als seine dezidierten Tiefenbohrungen auf
dem Soprano. Wie schon bei McPhee/Parker/Lazro (Vand'Oeuvre,
1996) lasst sich kein Unterschied zwischen McPhees Traditions-
bewusstsein und tiefer Spiritualitat und den indirekter gespeis-
ten Formvorstellungen eines Europaers erkennen. Im Gegenteil,
die beiden Senioren sind sich in ihrer geteilten Poesie so nah wie
Zwillinge. Parkers immer wieder auch zirkularbeatmetes Gespru-
del ist erdiger und blecherner, aber nicht weniger beweglich und
kornig als mit dem fir ihn typischeren Soprano. Dennoch schiebt
er sich damit murmelnd und keckernd unter McPhees trompetis-
tische Luftschlangen, sein schrill pfeifendes, gelegentlich fast
tonloses oder komisch forciertes Uberblasen auf dem nur wenig
mehr als handgroBen Trompetchen. Dem er freilich auch plop-
pende Laute entlockt, die nun wiederum Parkers Gekoller leicht
und hell erscheinen lassen. Um letztlich briuderlich um die Wette
zu strahlen, sprudelnd, schmetternd, nuckelnd und flatterzin-
gelnd. Wobei die beiden sich immer wieder Ton in Ton die Klange
zuspielen, mal gedampfte und langgezogene, dann wieder nur
kurz angestupste. Gegen Ende von 'What' evoziert Parker sogar
einen Dudelsack. Wenn McPhee dann bei 'if' zum Soprano greift,
dann nicht um Parker zu imitieren, sondern um gemeinsam
lyrische Linien zu schmusen oder auch gezackte zu krakeln.
Braucht keiner denken, hier kAmen nur Eingeweihte auf ihre
Kosten.
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SCHINDLERS SALON

Seit 2009 ladt UDO SCHINDLER in die BergstraBe 28c in Krailing, in seinen Salon fur
Klang & Kunst. Sebastiano Tramontana hat sich da schon eingefunden, Frank Gratkow-
ski und Hubert Bergmann. Der hat dabei ebenso das Pleyel-Piano bespielt (#13) wie
Hans Poppel (#21) und Claudia Ulla Binder (#40). Dieses Piano ist also eine feste GroRe
bei den Salon-Begegnungen, von denen nun #28 (27.07.12) als Spielzeit Atemzeit Hori-
zontzeit (Unit Records, UTR 4484) mit KATHARINA WEBER nachhorbar ist. Da der Ber-
ner Dichter Franz Dodel Schindlers geteilten Atem mit der Berner Pianistin schon un-
ubertrefflich bedichtet hat, fallt es nicht leicht, deren bereits auch durch drei Intakt-Ver-
offentlichungen gewirdigtes Spiel in ein noch deutlicheres Licht zu riicken. Webers Pia-
nistik unterscheidet sich von der von Irene Schweizer wie Gyorgy Kurtags Musik von den
Ivory & Ebony-Grooves auf den Zugvogelrouten. lhr bedachtiges Spiel hat klassisches
Kammerformat und eine von jazzigen Phrasierungen zwar keineswegs unbeleckte, aber
doch relativ unabhangige Poetik. Die sich dennoch gern Schindlers Flirtversuche als
'Schwarzdornderwisch' auf der Bassklarinette oder als knériger Bajazzo mit dem Kor-
nett gefallen lasst. Da hilft sie seiner Verstopfung mit sprudelndem Geperle auf den
Topf. Schindler gibt sich mit Kontrabassklarinette noch wurzelseppiger, die Schlage, mit
denen ihn Weber auf Trab bringt, sind mehr als bloR DenkanstoRe. Sie stoRt ihn auf of-
fene Horizonte zu, er macht quengelig mit, stébert aber, sopranistisch verschlankt, bald
auch schon vorneweg ins 'sperrgebiet aus windkeilen und pilzringen’, sie bleibt ihm
accelerierend auf den Fersen. Er raspelt Spaltklange, brodelt Spucke, sie spintisiertim
Klavierinnern, pocht aufs Bassregister, plonkt an Holz und Draht. Er ploppt und gurrt,
sie klopft mit einem Stdockchen, harft und pingpongt im Innenklavier. Plétzlich klimpert
sie im hochsten Tempo drauflos um sich auch schnell wieder zu beruhigen, wahrend
Schindler weiterhin an der Wurzel nagt. Um danach auf der Kontrabassklarinette zu
flippern, von Webers Gnomengetrappel umwuselt. Zuletzt kosten die beiden noch den
Kontrast zwischen pianistischer Mondscheintristesse und narrisch verquerem Kornett-
getrote aus. So késtlich lasst sich Zeit nutzen.

Auch Salon #30 (26.10.12) mit ELISABETH HARNIK wird nun als Empty Pingeonhole
(Creative Sources, cs 247) prasentiert. Wie dabei ein Radprofi in den Taubenschlag
kommt, ist mir freilich ein Ratsel. Liesl Harnik ist mir gerade erst mit dem Barcode
Quartet als eine der Freistil-Damn untergekommen, ihre Einspielung mit dem Wild
Chamber Trio ist bei Not Two erschienen. Dass ihr weder Kammer noch Taubenschlag
als Spielraum genuigt, verrat schon das 'wild'. Von den ersten Tonen an werden extented
techniques ausgereizt. Sie harfend, schleifend, glissandierend, rumorend mehr im als
am Klavier, er fiepend und zullend, in sopranistischer Erratik, in zitternder, schillernder
Schieflage. Mit gurrendem Zungenbeben und kontrabassgriindelnd er, sie mit raunen-
dem Saitenbeben und traumerisch gongenden Anschlagen. Sie mit tonarm klappiger
Praparation, er mit sonorem Gerohre, dem sie sich nun klangvoll zuneigt. Bis er nur noch
kraht, wahrend sie schwelgerisch arpeggierend aufsteigt und die Action eine zeitlang
allein bestreitet. Schindler springt ihr aber mit dem Kornett wieder bei, wahrend sie
klingelnd absteigt. Er gepresst und schnarrend, ploppend und ziingelnd, sie hell irrlich-
ternd, sprunghaft huschend und flirrend. Zweiter Set: Sie ratscht und federt, er klappert
und schnaubt. Krimskrams und Spieluhr - Impression: Dammerung. Sie funkelt, klingelt,
pickt, klopft, er flotet dunkel, girrt, heult und murrt als seltsamer Nachtvogel. Lange geht
das so, bis ploppend und aleatorisch tropfend Bewegung ins Spiel zu kommen beginnt.
Ein intuitives Pianonotturno, in das Schindler erst drohnend, dann mit Sopranogequirle
einfallt, wahrend Harnik im Bassregister wihlt. Sie rifft krabbelig, er keckert und schrilit,
beide inzwischen mit harmonischen Bezuigen in ihrer Motorik und Bruitistik. Die finalen
Akzente setzt Schindler mit bassklarinettistischen Bockspriingen, Harnik mit Bassge-
wilhl, das langsam ausloopt. Stark, bis zur n-ten Potenz.
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TROST / THE THING RECORDS wien)

Trost hat sich innerhalb kurzer Zeit zu einer Hochburg fur wil-
desten Freejazz entwickelt, mit dem Schlachthof Wels als Brut-
statte, Peter Brotzmann als Hausgott und, seitdem der mit mehr
als nur einem Bein in Wien lebt, kurzem Draht zu Mats Gustafs-
son. Schi8hof (TR125) entstand 2011 in Wels beim Unlimited 25.
Gut 19 Min. bestreiten (bestritten) DKV allein. Dann stieBen zu
Hamid Drake, Kent Kessler & Kent Vandermark auch noch Mats
GUSTAFSSON, der Zu- & 7k-Oaks-notorische Bassteufel Massimo
PUPILLO und der nicht weniger hollische Drummer Paal NILS-
SEN-LOVE. Schon DKV verkunden jedoch: 'This Building Is On
Fire'. Und Vandermark gibt auf dem Tenorsax entsprechenden
Alarm. Weniger, um das Feuer zu I6schen, als es mit pyromani-
schem Gusto zu schiren und zu besingen wie je ein Nero. Nur
dass er, wie Stockhausen, einer ist, der einen durch Melodien-
seligkeit in die Auferstehung jagen méchte. Als ein Mindblower
ohne Sprengstoff. Dazu gehort, dass nach einigen Minuten Kess-
ler mit Bass- und Drake mit Trommeltupfern die Synapsen mas-
sieren, bevor Vandermark wieder von einem Flammchen zum
nachsten zungelt. Seine ostinaten, nie kopflosen Impulse, vita-
lisierend wie nur was, sind langst ein Markenzeichen, das ihn
unter Gleichen hervorhebt. Drake bekommt Raum fur eines seiner
sonoren Tamtams, dem Vandermark einen hymnischen Gesang
anfugt, der bei aller Glut etwas Zartbitteres an sich hat und der
neben den Gipfeln der Lust nicht vergisst, das All- und Werk-
tagliche ins Rollen zu bringen. Das Sextett zieht auf Anhieb an-
dere Saiten auf, brillend, galoppierend, pluckernd. Eine hollische
Himmelfahrt, auf der Vandermark Gustafssons Baritonrohren
noch keckernd anspornt, bis der ROCK'N'ROLL-Shinkansen die
Schallmauer streift. TausendfuiBlerische Raserei und Geblase,
was das Zeug halt, treiben sich gegenseitig, Nadelohr hin, Kamel
her, in die Auferstehung: "All In"!!! "All Out’ brachte (bringt) nach
diesem Powerexzess, was die sechs sonst noch auf der Pfanne
haben. Pupillos kakophonen Turbo, afroerhitzte Blaser mit Head-
bangerostinatos und einen Drive der Rhythmsection, die eine
Saturnrakete abheben lassen kdnnte. In die plétzliche Lautlosi-
gkeit des Weltalls knurrt Pupillo erst allein, dann fiedelt Kessler,
grummelt das Bariton. Bis das Fieber immer mehr erfasst, der
Flow aber zerfetzt wird durch Stop & Go-Impulse, und dann doch
mit doppeltem, dann kontrapunktischem Saxfuror wieder die
Koépfe und mehr zucken lasst wie The Ex & Brass Unbound in
voller Pracht. Sag einer, Jazzer konnen nicht rocken. Die hier
kénnen's, honigpumpend was die Rohre fassen. Pupillo wirft
nochmal allein seinen Turbo an und gibt doch nur das Signal fur
eine ganz zarte Passage, bei der freilich Gustafsson wie ange-
stochen aufschreit. Niemand klingt angstochener als er. Aber das
Traumerische ringsum besanftigt auch ihn. Es lasst Kessler sag-
en, die Drummer trappeln, Pupillo schnurren, bis PNL wieder die
Hammer schwingt und mit einem lauthalsen kollektiven JAAAA
die Augen und die Gétterfunken uberschieRen. Das finale "Se-
sam..." blast Gustafsson allein. Und spricht doch fir so viele.
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Zusammen mit THE THING rohrt Gustafsson auf
BOOT! (TTR 001) eine Version von ‘India’, die Col-
trane wohl einiges zu denken gegeben hatte. Mit
Basssaxgeknurre sondersgleichen, das Ingebrigt
Haker Flaten mit E-Bassfuror grillt, wahrend das
einzig Indische an PNL seine sechs Arme sein durf-
ten. 'ReBOOT treibt er mit strammen Achteln an,
wahrend die andern erst nur heulen, bevor Gustafs-
sonh am Soprano einen Evan Parker zum verwechseln
hinlegt. Tamtam und Bassschraffuren locken Sono-
res aus dem Baritonsax, das jedoch dann doch auch
aufschreit zum rockigen Groove, der zuletzt das Tem-
po anzieht, als wiirde das Pferd den Stall wittern und
daher Flamenco klappern. Oder wittert es schon den
Hafer aus den himmlischen Gefilden von 'Heaven’',
das Ellington fiir sein 2nd Sacred Concert (1968)
geschrieben hat. Im Bariton und dem schnarrenden
Bass hallt eher das Growling von Cootie Williams
wider als das Engelsziingchen von Gustafssons
Landsmannin Alice Babs. Jenseits von allem was
selbst Albert Ayler gewagt hat, ist dieses Knockin' on
Heaven's Door eines mit dem Sturmbock. Fur Flatens
'Red River' satteln die drei Broncos, denen knochen-
brecherisches Gelande bestens als Spielwiese taugt.
Flaten treibt aufs Kakophonste die Herde an, wobei
PLN wie eine rasende Stampede unzahlige Hufe
knallen lasst. Und Gustafsson rohrt dazu, dass man
bis ins Mark erschaudert. Das Titelstuck verblufft
nach dieser Raserei als eine schlammige Hymne, mit
rauer Zunge, einem Bass, der wie ein Motor schnurrt
und gedampft rollenden Wirbeln von PNL. Gustafs-
son gospelt sich die Seele aus dem Leib zu Drum-
ming, das inzwischen wieder auf volle Touren auf-
dreht. Die Landung ist jedoch sanft, mit zartem
Tickling und einem Boing per Gong. 'Epilog’ walzt
sich zuletzt als Summa summarum der The-Thing-
schen Essenzen wie eine brinftige Riesenechse in
den ScheilRhaufen eines Artgenossen. Alle Fasern
beben und schaudern in einer Verzickung samtli-
cher Glieder. Was sonst als Verziickung kénnte einen
in so einem tapsigen Trancetanz schaukeln lassen?
Vielleicht versteht man da, was Nietzsche im Sinn
hatte, als er diese Zeilen stammelte: Er hat das
Gehen und das Sprechen verlernt und ist auf dem
Wege, tanzend in die Liifte emporzufliegen. Aus
seinen Gebdérden spricht die Verzauberung. Wie jetzt
die Tiere reden, und die Erde Milch und Honig gibt,
so tént auch aus ihm etwas Ubernatiirliches. Als Gott
fuhit er sich, er selbst wandelt jetzt so verziickt und
erhoben, wie er die Gotter im Traume wandeln sah.
Der Mensch ist nicht mehr Kiinstler, er ist Kunstwerk
geworden: Die Kunstgewalt der ganzen Natur, zur
héchsten Wonnebefriedigung des Ur-Einen, offen-
bart sich hier unter den Schauern des Rausches ...
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TZADIK (New York)

* DEVEYKUS: Pillar Without Mercy (Tzadik 8179) ist das Projekt des Posaunisten Dan
Blacksberg, bei dem er in sechs durchwegs langen Stiicken traditionell klassisch chassi-
dische Melodien gitarrenlastig mit metallischer, diisterer Schwere umarrangiert zu ,,word-
less ecstasy”, ganz im Sinne von “Melody is the outpouring of the soul. Words interrupt the
stream of emotions. “(Zitat des Rabbi Shneur Zalmann of Liadi, Einlegeblatt) Sehr statisch
und langsam ist 'Contradiction Of Infinite Light', dem die getragenen Posaunentone eine
positive Ausstrahlung geben, bis die Gitarren Nick Millevois und Yoshie Fruchters zu win-
seln beginnen, dann aber doch nicht von der Leine gelassen werden. 'Vision Of The Cha-
riot', die einzige Eigenkomposition Blacksbergs, beginnt mit verzerrter Gitarre wie ein
schrill pfeifender Teekessel, walzt dann — Posaune und Gitarre im Gleichschritt, dazu
Johnny De Blase mit Drohnbass und Eli Litwin mit kraftvollen Schlagen - in bedachtigem,
ausdauerndem Tempo in breiter Front alles nieder. Vom Tempo her schlieBt 'In The Left
Hand Lies The Great Fire' nahtlos an, allerdings sind jetzt melodische Strukturen deut-
licher herauszuhodren bzw. vorauszuahnen. 'Four Worlds Of Creation Pt 1 and 2' umfasst
mit 23:38 den Rest der Cd. Nach zwei Minuten Bedachtigkeit brechen die Gitarren aus:
industrialartiges Zischen und Kécheln uiber einem brodelnden Bass, Melodie weicht
Sound. Zu Beginn von 'Part 2' zeigen zunachst sowohl Litwin als auch De Blase, dass sie
auch schnell konnen und versetzen den Horer in vergangene Hardrockzeiten. Schliellich
setzen Gitarre und Posaune ein, und es kommt zur kollektiven Improvisation, bis man sich
kurzfristig wieder zu melodischen Strukturen zusammenfindet. Jetzt wimmersingsangt die
Posaune, um schlielllich leisem metallischem Geklimpel zu weichen. Die Gitarristen krat-
zen ihre Seiten. Die Musik entschwebt zuhorens, lasst mich dann doch etwas ratlos und
sprachlos auf Erden zurick. ,,For the songs of the souls, at the time they are swaying in
the high regions to drink from the well of the Almighty, consists of tones only, dismantled
of words.” (2. Teil Zitat Rabbi Shneur).

* Auch auf JON MADOFs Zion 80 (Tzadik 8175) bearbeitet Yoshie Fruchter die Saiten
seiner Gitarre. Wie die Legende berichtet, horte Madof bei der Arbeit die Musik Fela Kutis,
summte auf dem Nachhauseweg einen religiosen Song des Rabbi Shilomo Carlebach
(1925 - 1994), horte am folgenden Tag eine Version des Rabbis von 'Ein K’elokheinu' mit
den Polyrhythmen nigerianischer Musiker und beschloss daraufhin, diese beiden Musik-
stile zu verschmelzen. Zwei Jahre spater veroffentlicht er nun mit 13-képfiger Band, deren
Name Kutis Africa 70 und Egypt 80 in gleicher Weise huldigt, acht Kompositionen Carle-
bachs, der aus einer deutschen Rabbinerfamilie stammt, in Berlin und in Wien aufwuchs,
spater in New York lebte und sich einen Namen als Komponist und Sanger chassidischer,
israelischer und amerikanischer Folksongs machte. 'Ein K'elokeinu' swingt gleich dyna-
misch im Afrobeat los, Brian Marsella orgelt und die Perkussionisten Rich Stein und Marlon
Sobol vermitteln Urwaldfeeling a la Martin Denny. 'Toul Hodot' groovt wie einst Fela Kuti,
mit den Blaserlnnen Matt Darriau (alto sax), Frank London (trumpet), Jessica Lurie (bari-
tone sax, flute), Greg Wall (tenor sax) und Zach Mayer (baritone sax) und Marsellas Key-
boards im Call and Response, dem Shanir Ezra Blumenkranz am Bass und Yuval Lion an
den Drums die perfekte Basis bereiten. 'Asher Bara' klingt zunachst spanisch angehaucht,
es folgt ein jazziges Saxophonsolo, dann darf einer der Gitarristen kurz brillieren, bis an
die Rhythmusgruppe weitergegeben wird, in der zeitweise auch Cyro Baptista tatig ist.
Madofs Eigenbeitrag 'Holy Brother' kann Fela Kutis Einfluss nicht verleugnen. Das dubbige
'Yehi Shalom' hat erstaunlicherweise Ahnlichkeiten mit dem Scorpions-Hit 'Winds Of
Change' - Zufall? 'Pischuli’ ist funky und rhythmusbetont und bietet den drei Gitarristen bei
deutlicher Dominanz der Blaser die seltene Gelegenheit, ihr Kénnen zu beweisen. '‘David
Melech’ besitzt die Lockerheit eines Santana-Stucks. '"Nygun Reprise’ ist der sentimentale
Abschluss einer lebendigen, empfehlenswerten Scheibe.

M. Beck
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Mit Breaking Stone (TZ 9001) wird in der Composer
Series JACQUES DEMIERRE als Komponist vorgestelit.
Als Pianist, ob solo, im Zusammenspiel mit Sylvie Cour-
voisier oder Isabelle Duthoit, im Trio mit Urs Leimgru-
ber & Barre Philips oder als Teil von 6ix ist der Schwei-
zer, dank diverser Releases auf Intakt, Psi, Unit, Insub-
ordinations, Creative Sources, Jazzwerkstatt und Leo,
langst wohlbekannt. 'Three Pieces for Player Piano'
(2012) zeigt den 59-jahrigen als Interpret seiner selbst.
Man darf dabei, da er es selbst als ein Schluisseler-
lebnis deklariert, an den tiefen Eindruck denken, den
Champion Jack Dupree Mitte der 60er auf Demierres
Bubenhirn gemacht hat. Aber wem kame bei einem
Playerpiano nicht zuerst mal Conlon Nancarrow in den
Sinn? Wobei Demierre in das abspulende Stakkato-
gehammer per Pedal so eingreift (eintritt), dass der
rasante Notenfluss stottrig, kontrapunktisch oder in-
terpunktorisch, nur scheinbar aleatorisch, von Bass-
noten betupft und beklopft wird. Im agitatorischen
Duktus sind jedenfalls, gut horbar, wenn auch fur mich
nicht wirklich verstandlich, intuitive Gegenkrafte im
Spiel. 'Sumpatheia’ (2007) fur Violine und Gitarre wird
dargeboten vom Duo Nova (Denitsa Kazakova & J.-C.
Ducret). In Demierres Hinterkopf schwingen da die
Volkslieder mit, die ihm seine Mutter sang, aber auch
das durchscheinende, schmelzende Saitengeschimmer
der 'Eisblumen’ aus Heinz Holligers 'Scardanelli'. Es
geht um ein Verschwimmen von Erinnerungen und das
Anhaften und Aufbluhen genau dieses Schwindens als
neuem Eindruck. Ducrets spitzes, trockenes Picken und
sogar Schlage mischen sich mit schimmerndem Glis-
sandieren der Geige, ihrer immer wieder krakelig er-
zitternden Lautschrift. '‘Breaking Stone' (2011) fur Piano
und Stimme, mit 40 Min. hier das Hauptwerk, wird wie-

der vom Komponisten selbst intoniert, der sich dabei
einmal mehr als saussuresker Gurgelstock erweist. Der
Erzvater der Linguistik, den er auch, zusammen mit
Vincent Barras, bei 'Voicing Through Saussure' ver-
lebendigt, spricht aus ihm als Erreger von muthsam der
Kehle, der Zunge, dem Maulwerk abgerungenen Arti-
kulationen. Vokalen, Silben, Sprachbissen, gestammelt,
gekrachzt, fast gesungen, gekeucht, gerochelt, ge-
zischt. Und dabei immer akzentuiert durch Klange und
Gerausche aus dem Piano, selten geklimperten, haufi-
ger geharften, gepickten, geratschten, geklopften,
geknarzten. Scheinbar ebenso abgerungen wie die
sonoranten oder obstruenten Sprachpartikel, die
Plosive, Frikative und Affrikanten. Dabei oft kongruent.
Als wurden die Finger die gleiche Sprache ertasten,
erklopfen, erkratzen wie Demierres Sprechwerkzeuge,
die am krimgotischen Plasma schlecken, beiRen, kauen.
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UMLAUT RECORDS (paris - stockholm - Berlin)

Ist da bisher noch niemand drauf gekommen? Ich finde die, wie DIE HOCHSTAPLER ja
augenzwinkernd zugeben, auf den ersten Blick etwas hochgestochen wirkende Idee
hinter The Braxtornette Project (ub004, 2 x CD) jedenfalls bestechend. Ornette Coleman
zu kreuzen und zu vereinen mit Anthony Braxton, ist eigentlich nur die Anwendung des
braxtonschen Montageprinzips uber sich selbst hinaus. Pierre Borel (as), Lovis Laurain
(tp), Antonio Borghini (b) & Hannes Lingens [rsp. Tobias Backhaus] (d) fanden den ge-
meinsamen Nenner zuerst einfach mal in ihrer Besetzung, die der gleicht, mit der Or-
nette den Jazz von Gestern aufmischte. Das Umlaut-Quartett mixt 'Peace’, 'Faces and
Places’, 'Free' und 'Change of the Century' mit 'Comp. 23', und 'Good Old Days', 'Euro-
pean Echoes’, 'The Ark' und 'The Empty Foxhole' mit '‘Comp. 40'. Beides Kompositionen,
die Braxton 1973/74 mit Kenny Wheeler, Dave Holland & Barry Altschul gespielt hat,
also ebenfalls in der gleichen Instrumentierung. Im Part lll folgen 'Ecars, 'Joy of a Toy',
'W.R.U.' etc. als braxtonifiziertes Potpourri. Die Musik erscheint, nicht zuletzt durch die
brillante Darbietung, durch und durch braxtornettesk, schneidig, quick, quirlig uber-
schielRend. Dabei fallt es gar nicht so leicht, genau zu bestimmen, wo Braxt- aufhért und
-ornette beginnt. Die Grenzen wirken unscharf, aus Montage wird Fusion, als ware die
Schnittmenge zu hoch. Letztlich ist das aber der hochstaplerische Trick, ihre beiden
Helden mit eigener Geistesgegenwart aufzuladen, statt bloR tongetreu zu kopieren. Part
IV bringt dann in konsequenter Steigerung im Doppelquartett mit zusatzlich Pierre-An-
toine Badaroux (as), Axel Dorner (tp), Joel Grip (b) & Antonin Gerbal (d) eine Verschran-
kung von 'Free Jazz' mit 'Comp. 348'. Das ist eine von Braxtons Ghost Trance Musics
(GTM Iridium) aus der Unterklasse 'Accelerator Whip', 2007 eingespielt mit einem No-
nett, aber auch 2008 in San Sebastian mit einem Septett aufgefiuihrt. Erstaunlich, wie
ungezwungen sich Braxtons dezisionistische Stakkatos mit Ornettes organisch-indi-
vidualistischer Freisetzung verschranken lassen. Fiurs Tempo gentigt die Peitsche im
Augenwinkel. Das Kecke und Kitzlige des Ganzen entfaltet sich von allein.

Der Drummer HANNES LINGENS ist ein einschlagiger Umlautler (siehe oben). Der
Gitarrist HANNES BUDER erweist sich als ein langjahriger Spielpartner, der sich solo
oder mit dem Shotgun Chamber Trio selber schon einen Namen gemacht hat. [ro]
(ub005) zeigt die beiden in improvisatorischer Bewegung. In vier 'Movements'. Hin-
gefiuihrt auf die Musik wird man durch ein Zitat von Wsewolod Petrow (1912-1978), der
durch seine 2006 erst ins Deutsche uibersetzte Novelle 'Die Manon Lescaut von Turdej’
posthume Aufmerksamkeit auf sich zog. Die beiden Musiker scheint das zeitflichtige
Moment der Erzahlung anzusprechen, Satze wie "Als wére ich von mir selbst wegge-
fahren und héatte angefangen, ein namenloses Leben zu leben." Zeit erscheint dabei als
etwas, das, indem es selber vom Weg abkommt, einen zur Seite lenkt. Als hatte Ablen-
kung, eine bewusste Zeitabkehr, mehr fiir sich, als der Betrieb an die grofRe Glocken
hangen moéchte. Buder beginnt mit Saitenschlagen, die wie Glocken ténen, twangt wie
Bill Orcutt in Zeitlupe, wahrend Lingens die Zeit zermahilt, mit verbeultem Blech dongt
und mit Motorchen Giber Kanten schnurrt. Was fir ein Schrottplatzblues, was fur ein
schoner Kontrast aus Feeling und quietschendem Krach. Helle Schraffuren und brum-
mige Drones mischen sich, mit fiir das jeweilige Instrument randstandigem Sound, zu
'2nd Movement', wobei Buder auch noch feine Tropfen und wieder schimmernde Glis-
sandos einstreut. Beim dritten Anlauf umspielt Lingens zeitvergessenes Picking mit
wieder grollendem Donnerblech und schleifenden Klangen, wahrend der vierte an den
zweiten anknupft. Wummernd und schnurrend, Motor (oder Ventilator) und Feedback.
Der Motor beginnt an der Leistungsgrenze zu wiirgen, Bewegungsdrang stoft auf
Widerstand, es knarzt und flattert. Und ploétzlich dringt doch geharfte Saitenpoesie
durch, mit etwas Mihe und mollbeladen, aber doch. Und wenn es noch so knarrt und
pfeift, auf dem Boulevard Solitude.
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veto-records (neukirch)

Was da auf Ay° (veto-records 013) so afri-
kanisch anhebt, ist ein Projekt des Schwei-
zer Drummers Vincent Glanzmann - KHA-
SHO "Gl getauft - und ein weiterer Beleg
dafir, dass es da einen Alpentunnel direkt
zum Schwarzen Kontinent gibt. Wobei es zu
geniigen scheint, dass es ihn gibt, quasi als
Notausgang. Glanzmann macht namlich in
einem an der Hochschule Luzern geschlos-
senen Verbund mit Hans-Peter Pfammatter
(von Christy Doran's New Bag) an Synths &
Wurlitzer, Manuel Troller (der mit Sophie
Hunger gespielt hat) an der Gitarre und Andi
Schnellmann (der mit Troller in Schneller-
tollermeier und mit Pfammatter in Kaama
zugange war) am Bass neben kurzen Zitaten
von 'Negermusik' doch ziemlich andere. Ob-
wohl, 'Unagi Burger' behalt trotz aller elek-
tronoisigen Verzierungen einen unschwei-
zerischen Groove bei, auch wenn der in Key-
boardsrepetitionen zunehmend verunklart
und einen klingenden Draht ins Kakophone
heill werden lasst. Um schlieBlich, schwer
angeschlagen, nur noch zu krummen Beats
dahin zu stolpern und in einem schrillen
Dauerton zu versacken. Ganz anders kur-
beln danach '"Goecticoculus' und, noch et-
was knurriger, 'Loegotecnie’ an der krachi-
gen Rockmiihle. So weit da drauBen ist Afri-
ka nur noch ein Geriicht. Auf 'Orm-Uus’, ei-
ne Miniatur von 1:44 mit wieder afrikani-
schem Ethnogesang, folgt schliellich noch
'llical lolence’, 24:54 voller repetitiv rocken-
der, schnell drehender Loops, offenbar aber
virtuos von Hand gespielt. Nach sechs Minu-
ten kommt Larm ins Getriebe, die Bewegung
erlahmt zu einzelnen Schlagen. Das Ganze
mutiert zu verzerrtem Klingklang, der schlieR-
lich wieder Tempo aufnimmt fir erneutes
Kreiseln und ein lautstarkes Stampfen, mit
erneutem Break fur ein knatterndes Glanz-
mann-Solo und schrottiges Rumoren. Bis
zur Wiederkehr eines Rockloops, der aber
abreiflt fur erneutes solistisches Tamtam.
Eigenwillig, aber klasse gemacht.

Wenn man eines der wie immer augenfal-
ligen Veto-Scheibchen vor sich hat, kann
man ziemlich sicher sein, dass darauf
CHRISTOPH ERB Freunde aus oder in Chi-
cago trifft. Hier bei Duope (veto-records /
exchange 008) wieder in. Und in auferst
ungewohnlicher Besetzung. Denn neben
Erb spielt auch KEEFE JACKSON Bass-
klarinette & Tenorsaxophon in einem Vie-
rer mit zwei Cellos, gestrichen, geklopft
und gezupft von FRED LONBERG-HOLM,
einem alten Bekannten, und von TOMEKA
REID, die sich ihren Namen nicht zuletzt in
Mike Reed's Loose Assembly, Nicole Mit-
chell's Black Earth oder Living By Lanterns
gemacht hat. Jackson seinerseits zeigte
mit seinem Project Project und mit Fast
Citizens sein Konnen auch schon als Lea-
der. Zusammen mit dem Dauerbesucher
aus der Schweiz stimmen sie eine Musik
an, die grummelnd und knarzend stébert,
kratzt und grabt, um zwischendurch immer
wieder ins Helle zu stirmen und zum Him-
mel zu schreien. Was gerade noch gruble-
risch oder bohrend klang, hort sich im Hand-
umdrehen und nur leicht verandertem Zun-
genschlag plotzlich tbermitig an und tur-
bulent. Spielende Baren kommen da in den
Sinn, die an Knochen nagen oder an Schmacht-
fetzen zerren, von Bienen gestochen wer-
den, oder einfach so ein Tanzchen tapsen.
Die Cellos konnen dabei nicht nur sonor,
sie konnen ahnlich 'geblasen’ klingen wie
das kommunizierende Réhren. Und wun-
dert man sich da noch uber die Nahe unter
so Verschiedenem, pfeifen und schrum-
meln, schnurren, rohren, knoren und schril-
len schon wieder die grossten Hell-Dunkel-
und Spitz-Rund-Kontraste harlekinesk um-
einander. Die Schattenspiele und die helle-
ren Flecken ringen in diesem von barigen
und bienigen Molekularverwirbelungen
dampfenden Esperanto-Treibhaus ums
okologische Gleichgewicht. Und scheinen
es doch langst gefunden zu haben.
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... NOWJAZZ, PLINK & PLONK ...

THE ASTRONOMICAL UNIT Super Earth (Gligg Re-
cords, gligg 071): Hier gluht er wieder, der heiRe Draht
des saarlandischen Gligg-Labels zur Hauptstadtszene.
Der durch das Posaunenglanzterzett und Rupp-Muller-
Fischerlehner vergliggte Posaunist Matthias Miuller
hatte am 16.3.2012 Christian Marien, seinen Drummer-
buddy in Superimpose, und den Bassisten Clayton
Thomas ins Saarbriicker 'Theater im Viertel' mitge-
bracht. Die drei fronen gerauschverliebt der aktuellen
Imbruit-Spielform, ohne einem gelegentlichen Groove
aus dem Weg zu gehen. Mit schnaubend und puffend
dampfender Lautgebung von Miller, mit Marien als
einem rumorenden Tupfler und Pinger und Thomas als
einem Ausbund an Plinkplonkerei, der mit extremer
Bogentechnik rappelt und schnarrt. Miller wechselt
dazu von metalloid gedampftem Gezirpe zu blubbern-
den Atemkreisen, was Thomas zu federnden Schlagen
anstiftet und Marien zu feiner Schaumschlagerei mit
dem Schneebesen. Es entstehen so ganze bruitistische
Felder, in permanenter Fluktuation aus Cymbalkling-
klang, Arcobeben und britendem Tuten. Irgendwann
rollt der Wagen sogar als klappernde Seifenkiste dahin,
so rasant, dass die Posaune begeistert mit aufspringt
und die Hemdzipfel flattern. So in allen Scharnieren
klappernd und mit herrlichen Bauchgefuhl wird nach 23
Min. das erste Etappenziel erreicht. Bei der zweiten
Passage wird zuerst ein nebliges Bild von einer klang-
lichen Drift durch Rossbreiten gemalt. Gedampftes
Gegonge und Paukengrummeln, brummige Posaune,
Bassstriche. Bis eine leichte Brise an Wanden, und
Planken zu zingeln, zu lecken, zu pusten beginnt und
Taue anfangen zu vibrieren. Zirkularbeatmetes Gemiil-
lere setzt schlielllich die trage Masse schleifend in Be-
wegung. Thomas streicht helldunkel Uber die Verstre-
bungen, Marien kratzt an den Blechen, die Posaune
flattert und rohrt, als wirden Untiefen gestreift. Der
Bass warnt als Nebelhorn und schabt zugleich als Kiel
durch Schlick. Wem das zuviel Seemannsgarn ist, der
kann sich dieses plastische Miteinander gern einfach in
Plinkplonkterminologie vorstellen. Als zwischenzeitlich
melancholisch berauntes Tamtam, gefolgt von Bass-
haltetonen und einem mundgemalten kleinen Lalula,
Hontraruru und Siri Suri der Posaune und jetzt mecha-
nischem, aber irgendwie doch launigem Geklacke, das
die letzten der 28 Min. bestimmt.

CHRISTIAN BAKANIC'S TRIO
INFERNAL Tangarta (Session-
work Rec., SWR 57/13): Das
Trio positioniert sich ungefahr
dort, wo schon Beefolk die
lllusion vermitteln wollte, dass
die Steiermark gemeinsame
Grenzen nicht nur zum Balkan,
sondern auch zu Island hatte.
Und zu Argentinien. Denn der
Akkordeonist Bakanic hatte
zuvor schon zusammen mit
dem Drummer Jorg Haberl
und dem Bassisten Christian
Wendt in Beefélk den Duft der
schonen weiten Welt auf dem
Programm. Nur verbreiten die
drei auf piazollaschen und gal-
lianoschen Wellen Wellness,
Dynamik und eine glatt po-
lierte Harmonik, wie sie wohl
in Kreisen Anklang findet, wo
ich mich hoffnungslos de-
platziert fuhlen wirde, falls ich
mich je dorthin verirren sollte.
Typisch fur diese Wucht aus
der Energy-Drink-Dose ist 'JZ',
wo Wendt per Bassgitarre
pluckert und Bakanic die Ak-
kordeonknopfe gegen Ham-
mondkeys tauscht. Nicht weni-
ger typisch ist die flotte Me-
lodienseligkeit mit Schmacht-
bass und Muzakbeigeschmack
bei 'The Ildea of Time'. Wenn
dann noch Saties totgenudelte
'Gymnopedie Nr. 1' einmal
mehr genudelt und zuletzt
auch noch 'Know Your Enemy’
von Rage Against The Machine
gecovert wird, muss ich mich,
wenn auch nur aus bemuhtem
Anstand, bremsen, um nicht
heftig zu nicken.
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BRASS MASK Spy Boy (Babel Label,
BDV12121): Das Oktett von der briti-
schen Insel macht Blasmusik, dreifach
bestickt mit Saxophonen und (Bass)-
Klarinetten, zwei Trompeten und Po-
saune und einer Tuba als mobilem
Bass neben der Percussion. Vorbild fur
Tom Challenger (Ex-Outhouse, nun
Dice Factory) und John Blease sind
namlich neben Henry Threadgill vor
allem die Marching Bands des Mardi
Gras in New Orleans. Im Verbund mit
George Crowley, Dan Nicholls, Rory
Simmons, Alex Bonney sowie Nathaniel
& Theon Cross blasen und trommeln
sie so, dass selbst im Regen schon
wieder die Sonne aufgeht und die
Musik zu schillern beginnt. In Putins
Zarenreich wiirde sowas Priigel und
Knast riskieren. Selbst uber das
wunderbar growlige 'l Thank You
Jesus' wurden die Orthodoxen wohl die
Stirn runzeln. Die Melodienseligkeit hat
aber genug Haare auf der Brust und
nicht nur bei 'Francis P, das seltsam im
Tempo changiert, genug Drive und
Quirkyness, um ubellaunigen Zeit-
genossen Paroli zu bieten oder leicht
und locker ein Schnippchen zu schla-
gen. ‘'Indian Red' ist eine Hymne mit
'Coming for to carry me home'-Anklang
und bringt den typischen Umschwung
in aufgekratzte Frohlichkeit. Bei 'Wi-
zards' werden alle Brass-Raffinessen
suitenartig kaleidoskopiert, ein Bild
von urbanem Trubel drangt sich auf,
wenn auch vielleicht anno 1920, als
noch Pferdehufe in den Stadten klap-
perten, aber auch schon wild gehupt
wurde. 'Israfil' bringt erst noch lichte,
dann zunehmend dammrig gedampfte
Tone. ‘Indians’ wird von einem keck
klackenden Beat bestimmt, das noch
einmal ausgedehnte 'Don't Stand Up’
durch gedampfte Repetitionen, aus
denen heraus es sich klappernd in
Bewegung setzt, mit einem tubabe-
pulsten schnellen westafrikanischen
Sabar-Groove, zu dem die Blaser
tanzerisch brillieren. Der Ausklang ist
dann aber abendlandisch und fast ein
wenig melancholisch.

GALLIO / STREULI Road Works (Percaso 28/29,
CD + DVD): Road Works ist, wie schon Hits /
Stills (2007), ein audiovisuelles Gemeinschafts-
werk des Day & Taxi-Chauffeurs und Rosen-Fur-
Alle-Kavaliers Christoph Gallio mit dem Foto-
grafen und Videokiinstler Beat Streuli. lhren
gemeinsamen Nenner finden die beiden in dem,
was Gallio Soziale Musik genannt hat, und was
bei Streuli das zentrale Motiv ausmacht:
Passanten im offentlichen Raum, herausge-
zoomt aus der urbanen Anonymitat. Im Auftrag
von MaerzMusik Berlin und dort beim gleich-
namigen Festival im Marz 2011 uraufgefihrt
entstand ein Mosaik aus 72 Miniaturen, intoniert
von Andrea Neumann, die mit dem grof3en
Sozialarbeiter S.-A. Johansson eine Garten-
ausstellung organisiert und auch mit Gallio
schon Musik sozialisiert hat, an Inside Piano,
Mixer & Piano, mit dem Mosioblo-erprobten Ex-
UnknownmiX-Mann Ernst Thoma am Synthe-
sizer, Dominique Girod (von Day & Taxi) am
Kontrabass, Julian Sartorius (mit seinen Er-
fahrungen bei Sophie Hunger und Co Streiff) an
den Drums und dem Komponisten selbst an Alt-
& Sopransaxophon. Schnitt und Kontrast sind
Programm, jede Miniatur ist ein eigenes
elektroakustisches Klangobjekt. Zusammenhalt
stiftet weniger ein direkter Bildbezug, denn
Streulis Alltagsszenen und die musikalischen
Skizzen haben ihren je eigenen Flow, als
vielmehr Gallios Handschrift, die seit Jahr-
zehnten auf konsistente Weise einen sozialen
Raum skizziert, der von Eleganz, Leichtigkeit
und Serenitat gepragt wird. Gallio scheint fur
Abwechslung und spielerischen Umgang
miteinander zu pladieren. Mit gelegentlich
seltsamen Samples (a song is not what it
seems ... with a tongue flap you can be
musical ...), exotischem Einschlag oder lacy-
eskem Anklang wirbt er fur ein Laissez-faire bei
milder Betriebstemperatur und fir ein Am-
biente, das von Coolness und sanfter Technik
bestimmt wird. Streuli zeigt dazu Autos,
Fassaden und Multikultimenschen, im Detail,
gespiegelt, in Zeitlupe und mit Standbildern,
asthetizistisch, farb- und formbewusst. Viel
Oberflachenglanz und Design, auch im Un-
scheinbaren und Gebrauchsgegenstandlichen.
So konnte es gehen, Mit- und Nebeneinander, so
geht es ja auch oft genug in den besseren
Vierteln. Dass mir aber keiner muckt, wenn es
halb Afrika dorthin zieht.

44



DIE GLORREICHEN SIEBEN Keep On Rockin' In

The Free World (Boomslang Records): Zuerst ist
das mal mein Einstieg in die faszinierende Welt
des Voralberger Drummers Alfred Vogel, derer
AuBerordentlichkeit durch Projekte garantiert
wird wie sein Trio mit Bond & Lucien Dubuis
(Hang Em High), sein Duo mit Kevin Shea (the
Big Béng!!!) und naturlich die Reihe Vogelper-
spektive. Deren Vol. 2 gibt als Best of Western-
Ritt auf den Klangspuren von Morricone, Bonan-
za und Winnetou bereits einen Vorgeschmack
auf dieses Tribute to Neil Young, weil dabei
schon die gleichen 4/7 beieinander waren:
Vogel (links) und Christian Lillinger (rechts)
trommelnd, beselnd und scharrend, Flo Goétte
am Bass und Kalle Kalima an der Gitarre. Zwei
der Sticke sind abgespecke Vogel-Kalima-Duos
im Geiste von Young, aber ohne direkte Anlei-
hen. 'Zimtmadchen' jedoch und das als 'Welt,
rocken' ebenfalls eingedeutschte Titelstuck,
'Heart of Gold’, 'Ready for the Country’, 'After
the Gold Rush' und 'Like a Hurricane' vertiefen
sich improvisatorisch in diese groBen Songs des
Kanadiers. Mit extraordinarem Gitarrenfuror von
Kalima und bei 'Welt, rocken' nicht weniger fu-
rioser Bassarbeit von Gotte, so dass die Drum-
mer samtliche Hufe fliegen lassen missen, um
nicht unterzugehen. Andererseits bestechen die
durch Feinarbeit, die einen hohen perkussiven
Klapper-, Zisch- und Flirrfaktor mit einschlieft.
Zwei mogliche Herangehensweisen waren, Ka-
limas Umgang mit dem Original zu hinterfragen
oder einfach nur wieder mal Everybody Knows
This Is Nowhere, Tonight's The Night, Dead Man
und Sleeps With Angels aufzulegen. Eine dritte,
Kalimas Spiel, das ja hinterfittert ist mit cineas-
tischer Imagination wie der von Kubriks Shining
oder dem Finn Noir-Feeling in Das Leben der
Bohéme und der Komisario Palmu-Reihe seiner
Landsmanner Kaurismaki und Waltari, als exem-
plarisch fur groRRe gitarristische Herzbewegung
mit nichts zu vergleichen, sondern einfach nur
zu lauschen.

PHILIPPE LAUZIER Transparence

(Schraum 18): Dieser Alt- & Sopran-
saxophonist und Bassklarinettist aus
Montreal ist durch Releases auf Am-
biances Magnétiques, und mit Sub-
surface im Trio mit N. Ostendorf & P.
Zoubek auch schon auf Schraum, kein
Unbekannter in BA. Die Schraum-Ma-
cher gehen mit ihm das Risiko einer
Soloeinspielung ein, uberzeugt, damit
ein bemerkenswertes Beispiel fur ge-
genwartige Musik zu bieten. Lauzier
spielt alle seine Instrumente unver-
starkt, die Bassklarinette einmal auch
mit Verstarkung bzw. mit Feedback,
ebenso wie das Alto. Zweimal blast er
eine half-bass clarinet, einmal schich-
tet er vier Bassklarinetten ubereinan-
der. Als Abschluss uberrascht er mit
motorized bells. Da hat man dann
schon seine extented techniques und
seine Effekte, eins wie das andere
unangeberisch gehandhabt, in ihrem
explorativen Auskosten der Klang-
tiefen- und -biegungen seiner Rohre
mitverfolgen kénnen. Seine schabende
oder ploppende Mundmalerei, die be-
dachtig und introspektiv Verbluffendes
zutage fordert. Schnarrend und be-
bend gibt die Bassklarinette verbor-
gene Phantomklange frei, zirkularbe-
atmet beweist das Soprano, dass in
ihm ein Vogelschwarm nistet. Eine
ganz andere Bassklarinette schleicht
sich dem auf Katzenpfoten an, hat aber
genug damit zu tun, sich nicht in ein
Grinsen aufzulosen. Als halbe Portion
hat sie mit Stotttern zu kampfen, als
Quartett wiegt sie kaum mehr als
alleine. Mehrfach wecken die Klange in
mir Zweifel, ob die Nummerierung und
Instrumentation so stimmen. Das finale
Geklingel ist jedoch eindeutig und
zweifelsfrei kurios.
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* WOLFGANG PUSCHNIG For The Love Of It (Col
Legno WWE 1CD 30007): Musik aus Slowenien
war’s, wenn Vater mit den Oberkrainern zu
Hause den Ton angab und uns damit in die
Flucht schlug. Unerklarlich, dass sich heute die
Jungen mit atzendem Alpenpop der Dirndljager
und Schirzenspatzen in Stimmung - aber
welche? - bringen lassen. Umso erstaunlicher,
wie Professor Wolfgang Puschnig (Mitbegriinder
des Vienna Art Orchesters, Zusammenarbeit
u.a. mit Carla Bley und Jamalaadeen Tacuma,
Blasmusik Jazz Funk mit Alpine Aspects) im
Verein mit der mit slowenischen Wurzeln in
Buenos Aires geborenen Mezzosopranistin
Bernarda Fink, dem Violinisten Mark Feldman,
Mike Richmond am Kontrabass sowie dem Mannerquartett schnittpunktvokal und
den Vienna Flautists U und E lUbereinanderlegt. Indem er kartnerisch/slowenische
Gedichte mit Klassik und Jazz mixt, kreiert er eine hochemotionale, lustvolle Musik,
die einen vom tonalen Alptrauma heilt. Bezeichnend der Untertitel: “... das Gegen-
einander ist langst Geschichte...” In 'Pod Klanckom' setzt Fink, die schon Konzerte
mit den Londoner, Wiener und Berliner Philharmonikern gegeben hat, sehr stim-
mungsvoll den traditionellen Text in ihrem Gesang um: Unter dem Hang trafen wir
uns, / sahen einander recht zéartlich an. / Trdnen standen in unseren Augen. / Das
alles macht die Liebe... Das 18minitige 'Zwa Sternlan' beginnt als ruhiges Wiegen-
lied: Zwei Sterne stehen am Himmel, / die leuchten wunderschén. / Und am Morgen,
wenn die Sonne aufgeht, / kann man sie nicht mehr sehen... Das Stiuck geht in
freieres Spiel uber, immer wieder durchzogen von folkloristischen Zitaten. Mike
Richmond, der u. a. mit Miles Davis, Stan Getz und Richie Havens musiziert hatte,
beginnt 'Summalang' mit einem Basssolo, hinter das sich mehrstimmige Gesangs-
harmonien schieben, bis fast andachtig: Einmal der Wind sein, / iber die Felder
wehen / den Sommer lang, sommerlang ... aber da ruhrt sich kein Liftchen, selbst
wenn Puschnig mit dem Saxophon einsetzt, sondern ... Nur mehr ein Lied sein, / (iber
die Blumen dahin, den ganzen Sommer lang. Entsprechend primitiv und vorausseh-
bar stadelmaRig vertont wiirde das Traditional 'Glockle vom Hamattal' nicht nur rbds
FuBnagel aufrollen, ondulieren und mit Camembert ilberbacken. So kommt es aber
wie ein Choral ohne jeglichen musikalischen Schmalz aus: Oh Gléckle vom Hamat-
tal, / Kling mir doch noch a letztes mal. / Es is ja so lang schon her, / dass | di nimma
hear. Schon die ersten Takte des Violinsolos bei 'Kaj Ti Je, Deklica' lassen uns
kongenial die Wehmut verspuren, welche ein Madchen ilberkommt, das trauert, weil
sein Bursche im Krieg ist. Weitergesponnen von der Geige, verzehrt sich das Lied im
Schmerz: Ich trage ein schwarzes Gewand, / weil das mein Bursche war, / weil das
mein Bursche war, / der jetzt tot daliegt, wobei zum Ende hin neuer Lebensmut
aufzukeimen scheint. Das instrumentale '"Nimbus' heitert mit seinen Durflétenklangen
auf. Auch das Saxophon und, nach all der Langsamkeit, der Drive des ,,Zigeunerjazz*
der Violine verspriihen Energie. Der Ful beginnt zu wippen und zum ersten Mal gibt’s
— zwar kein Gutesiegel Rock'n'Roll — aber den Applaus des Livepublikums. Puschnigs
Saxophon umkreist die Violine, die Floten steigen ein in den Wirbel, bis dieser in eine
Jazzbalade einmiindet. Das andachtig mehrstimmige Finale bringt uns /ba die Stapf-
lan, aufe zan Bet’n / Iba die Stapflan, aufe zan Andarn, / Wo ana liegt, muafit ihn
tragn, / Iba die Stapflan (Stufen), aufe zan Bet’n. / Was is und was sein wird, tragt das
Wort ,,Amen“.... Fir manchen werden die sehr intensiven, knapp 69 Minuten, wenn
keine (textliche) Zumutung, so doch sicher eine Herausforderung an das Durchhalte-
vermogen sein. Was beim ersten Hoéren verunsichert, wirkt beim wiederholten
Abspielen aber zunehmend faszinierend.
MBeck

46



THE REMOTE VIEWERS Crimeways (The Remote Viewers, RV11): Schon nach we-
nigen Takten stellt sie sich ein, eine Stahlnetz- und Noirstimmung, evoziert von der
Phalanx aus vier Saxophonen, von knurrigem Kontrabass, knatternd pro-
grammierter Rhythmik und elektronischem Gezwitscher. Sogar Regen fallt schon
gleich ins Titelstuck. Die Blaserformation aus David Petts, Caroline Kraabel, Sue
Lynch und Adrian Northover eilt schneidig zum Einsatz, allerdings in eine
Schattenwelt aus scharfen und neurotischen Kontrasten, ein Labyrinth aus Fritz-
Langschen und Graham-Greeneschen Korridoren. Mit Bars, in denen Bob
Graettinger und Typen, wie sie Ray Milland verkorpert hat, dem Blick ausweichen.
Bass und Beats sind die Sache von John Edwards, Rosa Lynch-Northover spielt
schillernde Keyboardsounds und kléppelt und rasselt kryptische Andeutungen. Der
Arm des Gesetzes muss da abgebriht nach Lésungen suchen, aber doch auch mit
einer Quickness, die sich von den Tonspriingen uber samtliche Instrumente bei 'On
a Quiet Front' - von wegen - nicht abhangen lasst. Drum'nBass, Bass'n'Drum, wer ist
Hase, wer Igel, wer Igel? Fuhrt Sonoritat weiter bei 'A Strayed Riveter', oder das
nahezu hysterische Gequieke, das heisere Knarren oder das wieselflinke Plonken
der Bassfinger? Die Blaser und die Vibes tuten und klimpern in einem Code,
aulerlich synchron, innerlich zerrissen von einem fieberhaften Pulsschlag, den die
Electronics verraten. 'Woken by Water' groovt in seriosen 4/4, aber die Keys
schimmern wie Schmeif}fliegen. Die Blaser betonen hartnackig ihre Harmlosigkeit,
kommen jedoch ins Schleudern, als der Beat mit exotischem Anklang begraben
Geglaubtes aufreilt. Da peitschen Schisse, bellen Hunde, und der Bass sprudelt
vor Geschichten uber, die zuletzt auch die Saxophone herausschreien, eine
omindse Beinahestille ausléosend und aufgeregten Funkverkehr. 'Three Faces West'
wird von Nebelhérnern gelotst, das Piano gibt sich nach AuRen hin sorglos. Die
Blaser blasen aber lang gezogene Vektoren, die mehr und mehr in eine bestimmte
Richtung weisen. Seltsame Percussion lasst zudem nichts Gutes ahnen, und das
Piano hat entsprechend Mihe, sein unschuldiges Getue aufrecht zu halten.
Plotzlich scheint die Gefahr voruber, der Bass flustert verschworerisch. Aber
Gefahren sind nie voruber. 'New Statue’' loopt und groovt so entschlossen, als
konnte nichts schief gehen, auch wenn man bei diesem Job uiber 3 hinaus zahlen
konnen muss. Eins der Saxophone schert aus der kollektiven Geometrie aus, bis
wachsende perkussive und elektronische Unruhe ihm an die Gurgel geht. Knarrend
offnet der Bass 'Vague Boxes', verfangt sich aber in Schlaufen, wenn Glockenspiel
und Piano zu pingen beginnen. Die Blaser zeichnen ihre scheinbar so gut
berechneten Figuren, aber der Bass vertraut in diesem Shuffle auf seine stoische
Routine, mit der er dem Soprangetriller stand halt. Glockenspiel, perkussives
Geriesel, Innenklaviertricks und holziges Tocken rufen bei 'Mass Isolation' den
schnarrenden Bass und zugleich fiependes und sonores Geblase auf den Plan,
versuchen aber dennoch ihr eigenes Ding
durchzuziehen. Das Piano ist da ganz
bestimmt: So und so, da, da und da.
Elektronische Stérungen werden ignoriert, der
erhobene Zeigefinger der Blaser ebenso. Doch
plotzlich wird es hektisch, die Blaser klingen
alarmierter, besorgter, auch wenn sie sich nur
wiederholen und die Attacken der Drum-
machine abschiitteln. Das Finale, ein unheim-
liches Keuchen. Wohl wieder eine Rechnung,
die nicht aufging. Musikalisch aber schon. Sehr
sogar, im Petts-typischen Schwarzweifl, mit
dem er auch mit diesem zweiten Teil der mit
City Of Nets (2012) begonnenen Trilogie
wieder das menschliche Elsterwesen offenlegt.
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Jubelheft fur Baby / Dedicated

to Baby (EUPHORIUM Books,
EUPH 042, Book + CD): Zur,
wohl in Reminiszenz an das
rosa Elb-Krokodil, rosaroten
Festschrift zum 70. Geburtstag
Gunter Sommers, herausgege-
ben von Dr. Oliver Schwerdt,
dem unermudlichen Raum-
pfleger und Babysitter des
Dresdner Winterpalaststir-
mers und La-Paloma-Tromm-
lers, hat u. a. auch meine We-
nigkeit etwas gefestschriftet,
das ich mit 'Vom Widerstandi-
gen und vom Friktionalen'
Uberschrieben habe. Um mich nicht der Werbschleichung verdachtig zu machen,
verweise ich unter all den namhaften Gratulanten und Anektédchenlieferanten
(von Biermann, Blobel, Beins & Heinz, Irene und weiteren Schweizern uber Kassap
& Maupin, Lewis, Lindberg & MacDonald bis Petrowsky, Schoof & Schonfeld)
chronistenpflichtgemaR einfach auf die erfreuliche Tatsache als solche.
Hervorheben mochte ich aus den Beitragen ad personam diejenigen ad rem: Der
selbst involvierte Journalist Michael Ernst expliziert in 'Musik wider ein Massaker'
noch einmal Sommers Kommeno-Projekt und die deutsche Schandtat, die ihm
zugrunde liegt. Sebastian Klotz, Schwerdts Doktorvater, analysiert Sommers
Schlagzeug als ein 'exzentrisches hapto-epistemisches Objekt'. Thomas
Dworschak, Doktorand am Institut fur Philosophie der Uni. Leipzig, hort Sommers
Musik mit Hegelschen Ohren als 'entabsolutierte Musik', die kraft ihrer
schlagzeugerischen Dialektik leibliche Handlungen und stoffliche Gerausche
musikalisiert, den Musik-Raum zum Welt-Raum hin tUberschreitet und dabei die
Raum-Zeiten des weltlichen und des musikalischen Tuns doppelgesichtig vereint.
Uber, neben und unter all dem schieBt freilich der Herausgeber selber der Fliege
den Apfel aus der Krone mit seiner hannibalischen Lektorierung, Vervorwortung,
BefuBnotung und schwerdtschen Bezapfhahnung der universalpoetischen
Altmannersommerfeier und nicht zuletzt seiner akribischen Analyse des 'Zentral-
quartetts' von Oktober 1973 an als wandelbaren Transformator und Dynamo der
Sommerschen 'Dynamisierungs- und Fragmentierungsprozesse' des 'Symbol-,
Instrumental- und Handlungsraums'.

Foto: Klaus Miimpfer

Fiir eine besondere Uberraschung sorgte der Dresdner Saxophonist Hartmut
Dorschner. Er stellte ein 11-kopfiges, mit 2 Vokalistinnen, 2 Trompeten, Sitar, Po-
saune & Flote, Basstuba, 2 Cellos, Gitarre und Drums bestiicktes Ad-hoc-Ensemble
zusammen, das, erstmals mit Sommers brandneuem Intakt-Solo Dedications - Hér-
musik 1V im Kopfhoérer, dazu drauflos spielte. Der Witz besteht nun darin, die bei-
den Platten zusammen zu spielen/héren. Dass dabei der gute Gunter Heinz
mitmischt, ist allein schon eine Freude. Aber das ferngetraute Klangstiick erweist
sich als tatsachlich ausnehmend lunaires, immer wieder maximales harmonisches
Gerassel, wobei mir der sitarbetwangte GruR an Favre und der von Sommer mit
Okarina und Schalmei beblasene Groove der ersten 'Art Goes Art'-Halfte ausneh-
mend babylonisch vorkommen. Mit wachsendem Kollektivgefiihl lI6sen sich die EIf
aber als spontanes DIO, als Dresden Improvisers Orchestra (analog zum GIO), zu-
dem ja mit eigenem Drummer vor Ort, vom Beat im Ohr und inszenieren ihren
eigenen Groove. Das verfehlt ein wenig den Clou, ist musikalisch aber als unver-
hofft tolle elbflorentinisch-bombayische Psychedelic mehr als OK. Sommer wird
die Rolle als Lotse in die groRe weite Welt allemal freuen.
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SPALTKLANG in between (AltrOck, ALT-037):
Markus Stauss hat Spaltklang runderneuert. Ge-
blieben ist lediglich der Drummer Rémy Strauli,
neu sind der allgegenwartige Bassmeister Chris-
tian Weber, Richard Koch (Olaf Ton, Odd Shot)
an der Trompete und Staussens Zauss-Partner
Francesco Zago (Yugen, Not A Good Sign). Nach
dem jazzigen Auftakt, bei dem Stauss swingend
und groovy die Farbwechsel zwischen seinem
Tenorsax und der Trompete auskostet, bringt
das Titelstick durch die Gitarre zuerst einen
rockistischen Schub, um die Erwartung jedoch
gleich wieder auszubremsen mit von Strauli be-
tocktem, von Weber bestrichenem ambienten
Klangschimmer. Geradezu programmatisch wird
der Zwischenraum ausgemalt zwischen den
Schubladen, mit einem zarten, folkloresk ange-
hauchten Adagio von Sopranosax, Trompete und
Gitarre. Bis hin zu einer gitarristischen Eskala-
tion vor bluesigem Background. Eklektisch und
bizarr, mit einem flotten Finale. Spur- und Rich-
tungswechsel sind Trumpf, Sonoritat - Stauss
hat nun wirklich einen vollmundigen Ton drauf -
wird durch Quertreiberei nur noch schéner. Za-
go darf bei '4 Elements' wieder ausrasten, wah-
rend Stauss und Koch Sonne und Wonne impor-
tieren, um sie uber uns Halblinge auszugiefen,
wie einst The Blue Notes. Oder denkt an Nu-
cleus. Strauli ruhrt eine Marschtrommel oder
gibt einen 3/4-Takt vor zum melodiésen Hinund-
her zwischen sl und zartbitter, von bluesig zu
keck. 'A Suite' presst zuerst Luft durch einen
schmalen Spalt, sucht und findet dann aber
schnell eine, fast hatte ich gesagt: fromme Me-
lodie, jedenfalls eine, die zugleich taufrisch und
wie von Alters her klingt, wobei Staussens So-
prano die Taufrische zum Leuchten bringt. Die
Trompete fiuihrt sanft durch eine gedampfte Pas-
sage ins wieder Freie, wo allgemeines Swingen
und Tanzen anhebt, bis nur noch Stabchen klap-
pern und Dammerung einsetzt. Auch 'Ural Frag-
ment' landet nach dem Intro in einem Zwischen-
reich aus sanfter Hymnik und feinem Gefunkel.
Bis Stauss das Tenorsax als Fackel schwingt,
und das Tempo anzieht. Zago befeuert ray-russel-
lesk den Fortgang bis zu einem Zwischenstop.
Strauli setzt danach den ersten Akzent, Koch
den zweiten, bis sich alle in einem Downship-
swing vereinen, um zuletzt, zu dunklem Bass-
gesumm, eine doch wieder elegische Wendung
zum Ausklang hin zu nehmen. Aus dem Kréah-
winkel der Progszene betrachtet ... fast schon
irrelevant. Fur schubladenfrei denkende Hérer
andererseits ... (ich konnt's nicht besser sagen
als der babyblaue Seitling).

SPANIOL4 The Trip (Klang Raum Re-
cords, KRR - 066): Der Bassklarinettist
& Tenorsaxophonist Frank Spaniol ist
schon wieder ein neuer Name, obwohl
er mit UIf Kleiner an Fender Rhodes &
Space Echo, Markus Bodenseh am
Kontrabass und Sebastian Merk an den
Drums schon seit elf Jahren zugange
ist. Komisch, da gibt es allein schon
hierzulande mehr Kulturdiinger, als ich
aufnehmen kann. Und trotzdem ist der
kulturelle Gesamtzustand von Elend
nur schwer zu unterscheiden. Dabei
machen Spaniol mit seinem samtig
coolen Ton, der sich zuruckfihren
lieBe bis zu Lester Young, und die Stu-
cke, die diese 4 reihum sich ausden-
ken, nichts als gute Vorschlage zur
Gite. Zugegeben, die Musik hat eher
etwas Traumerisches als Forderndes.
Aber an indolenten Ohren prallen ja
auch ganz andere Sachen ab. Warum
also nicht von der 'Coexistence Of
Hope And Desease' ausgehen, mit
wunderbar beredtem Bass, elegischem
Geblase und fragilen Einwiirfen von
Rhodes und Percussion? Kleiner
macht mir SpaB, weil er fast immer
virtuos perlende Figuren zugunsten
einer poetischen sein lasst. Uberhaupt
versuchen die 4 den Sound jener coo-
len Sophistication Ende der 50er/An-
fang der 60er auch aufnahmetechnisch
aufzugreifen. In 'The Glow' scheint so-
gar ein Phantomchor mit nachzugli-
hen. Nichts klingt hier hart, scharf,
funky. Was zu einem Balanceakt wird,
um nicht ins bloR Gefallige und Schmu-
sige zu verfallen. Da hilft manchmal
einfach Tempo und energievolles
Drumming, wie bei 'Circles'. Aber Spa-
niol halt durchwegs der zungenmilden
Raffinesse von Paul Desmond, Jimmy
Giuffre & Co. die Treue. Bis hin zur
lllusion, diese Musik fur weit alter zu
halten als sie ist. Und fiir etwas, das in
Universitatskreise signifikante Aner-
kennung genieBen musste. Zur Finesse
von 'Lightyears' gehort Spieluhrklang,
der bassklarinettistischen Quirligkeit
von ‘Invention 17' gibt ein stoischer
Pferdetrott des Basses das gewisse
Etwas. 'Retrofuturistisch' ist zwar ein
zweifelhafter Begriff, aber der Trip hier
hat einiges davon.
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SULT Harm (Bocian Records, CD-R): Ein
Wiederhoren mit dem kalifornisch-nor-
wegischen Kontrabassdoppelmoppel
von Bark (2012). Mit auf der einen Seite
den Basshaters, wie sich das Bass-Per-
cussion-Duo aus Tony Dryer & Jacob
Felix Heule nennt. Und auf der anderen
den Blue Faced People, die Bass-Gitar-
ren-Dyade von Guro Skumsnes Moe &
Havard Skaset, die auch 2/3 von MoE
und 1/3 von Sekstett bildet. Zu viert sind
sie eingeschworen auf ein mit perkussi-
ven Gerauschen und Gongtupfern durch-
setztes Saitenspiel, dessen dunkle Laute
die wenigen hellen der akustischen Gi-
tarre uberwiegen und das mit knarzigen
und plonkigen, geklopften und gekratz-
ten Gerauschen die Vorstellung von fei-
nen Saiten mit der von rostigen Drahten
und wettergegerbten Tauen Gbermait. In
improvisatorischer Bruitistik mischen
und kreuzen sich bedachtige Gesten mit
heftigen und sogar tumultarisch rumo-
renden, so dass sich Aquivalenzen zu
Action Painting einstellen ebenso wie die
zu detailversessener Pinsel- und Spach-
telarbeit. Bei allem Zirpen, Knurpsen
und Scharren, Achzen, Flickern und
Flattern, Pochen, Reiben und Tropfen
scheint es mir so, als wollte da klinstle-
rische Asthetik aus ihrer nichtalltag-
lichen Absonderung zuruckfinden ins
Naturliche und Handwerkliche. Als Wind
und Regen, der mit Holz und Metall
spielt, als raue Hande, die feilen, klop-
fen, zerren und schrubben. Aber Sult
heift Hunger und bringt uns neben der
Hungerkunst noch gezielter zu Old King
Nut Hamsuns “Gewisper des Blutes und
Flehen des Knochenmarks".

TARANA The Laden Soul Desires the Sun EP

(Plasma Torus Records, EPCD): Wo Tarana
draufsteht, ist garantiert der aus Mumbai
stammende, in Formationen von Sabir Mateen
profilierte Brooklyner Electrodrummer Ravish
Momin am Werk. Im Trio Tirana mit S.E. Blu-
menkranz & J.K. Hwang, als Ravish Momin's
Trio Tirana zu viert mit Oud, Tuba & Violine.
Hier ist der effektvoll elektrifizierte Posaunist
Rick Parker an seiner Seite, der z. B. in 9 Volt
Circuistry und in Beninghove's Hangman mit
Eyal Moaz und in 4Limones mit Tim Berne
spielt, oder aber als Leader seines eigenen
Collectives. Mit 'Azeem O Shaan' spielt er
einen von Momin prachtig arrangierten Hit von
A. R. Rahman, zwar nicht aus Slumdog Millio-
naire, aber aus Jodhaa Akbar (2008). Mit
sehnsuchtsvoll elefantésem Getrote als Auf-
takt- und Endmotiv und einem elektroper-
kussiven Groove mitsamt Vokalsamples und
klatschendem Beat, den Parker geschmeidig
bepustet, als hatte Rico Rodriguez ihm sein
Rezeptbuch vermacht. Bollywood vereint mit
Wareika, ein Tenderfoot-Marsch bringt Wal-
fische zum Singen und Tanzen. In Momins
eigenes 'Disposable’, das auf einem nord-
indischen Volkslied basiert und noch getra-
gener und feierlicher daherkommt, ist sopran-
helle Vokalisation eingemischt, der die Po-
saune als Sonnenschirm dient, bevor sie
selbst die Hauptrolle Ubernimmt und dabei das
Tempo anzieht. Die Drums tickeln und klopfen
dazu im 3/4-Takt, die Sopranstimme schmiegt
sich der Posaune an und der Drive legt mit
Drummachinegestampfe noch einen Zahn zu.
Eine faszinierende Transformation. Aber ‘fas-
zinierend' und 'Transformation' sind Worter,
die im Zusammenhang mit Momin o6fters an-
gebracht sind.
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MICHAEL THIEKE / BILIANA VOUTCHKOVA

MICHAEL VLATKOVICH QUARTET

You're too dimensional. (pfMENTUM

Already There (Flexion Records, flex_006): Auch
die New Yorker Geigerin Voutchkova gehort zu
den Neuberlinern. lhr kiinstlerischer Horizont
wird sehr schnells deutlich, wenn man sich nur
ihre neueren Projekte vor Augen fuhrt - 'Rhein-
goldResonanzen’', eine zusammen mit der Cho-
reografin Louise Wagner, ihrer Partnerin im
Open Sound & Movement Collective OSM, reali-
sierte musikalische Soundinstallation in Bewe-
gung; 'Dem Weggehen zugewandt', Musiktheater
der Komponistin Manuela Kerr Giber das Altwer-
den, inszeniert mit dem Solistenensemble Kalei-
doskop; diverse Instant Composition Sound/Mo-
vement-Performances mit Grapeshade; die Auf-
fuhrung von 'Hundeschule’, einem Work-in-Pro-
gress von @yvind Torvund, als Mitglied des Split-
ter Orchester. Zusammen mit Thieke an der Kla-
rinette dringt sie, quasi schlafwandlerisch, ein in
eine jener Szenereien aus Sand und Schnee im
Niemandsland zwischen Ton und Ton. Dem Korn
an Korn und WeiB in Weil dort kommt besonders
'was' nahe, die vierte Passage eines aus 'as’ - 'if'
- 'nobody’ - 'was’' - 'awake' geformten Fortgangs
von Klangereignissen. Mit Haltetonen Ton in Ton,
gemeinsam bebendem Vibrato und zuletzt
Geigenschraffuren uber einem klarinettistischen
uuuu. Davor und danach erklingen luftig ausge-
haltene Schmauch- und Hauchtone, ein Pfeifen
wie um nicht zu pfeifen, ein Streichen, wie um
nicht zu streichen, sondern nur zag zu surren
und glissandierend sich hinzubreiten und anzu-
wesen. 'If' beruhigt sich nach anfanglich schnel-
len fieberhaften Gesten zu traumerischem Gei-
genschein, dessen schneidene Scharfe von der
Klarinette zu einem vereinten Halteton gedampft
wird. Vor 'as' werfen die beiden eine kopflose
Miinze und gewinnen so, triftend, schwebend,
Zugang in das bebende Innere einer drohnenden
Klangwolke, um dort an Protonen zu schnuppern,
an Neutronen zu kratzen. 'Nobody' funkelt kris-
tallin, sie schabt, er ploppt und lutscht nahezu
lautlos an einer Mundvoll Luft. Die pluckernd,
schillernd und dunkel flétend gewellt wird. Dazu
flustert Vouchkova wie fir sich, was einen Klang-
riss auslost, ein Stille, die Thieke nur noch tonlos
anblast. Ich fuhle mich dabei wie ein Hase, dem
man vergessen hat die Welt zu erklaren.

CDO077): Der Posaunist von der West-
coast, der lange vor allem als Team-
spieler in groReren Formationen zu
horen war (Vinny Golia Large Ensem-
ble, Jeff Kaiser Ockodektet, Mark
Weaver Brassum), hatte dann bei
Across 36 Continents (2005) und An
Autobiography Of A Pronoun (2011)
eigene 'Ensemblios' prasentiert. Mit
ALiveBUQUERQUE (2003/07), dem
Tryyo von Pershing Woman (2010/12)
und einem wieder anderen Trio bei
three3 (2007/20) und Succulence of
Abstraction (2011/13) konzentrierte er
sich jedoch auf kleinere Besetzungen.
So auch hier im Verbund mit dem
Trompeter Jim Knodle, Phil Sparks,
einem Veteranen der Seattle-Szene,
am Kontrabass und Greg Campbell mit
seinen Erfahrungen mit Mike Bisio und
Wally Shoup an den Drums. Auf Knod-
les Website fallen gleich mal die Na-
men Lesli Dalaba und Amy Denio, be-
zeichnende Freundschaften dieses
Grenzgangers, der, ebenfalls in Seattle,
mit Michael Owcharuk ukrainischen
Punk-Jazz spielt, mit The Fred Roth
Revue sarkastischen Retro-Wave und
sogar mit KMFDM. Es macht SpaR, ihn
hier im coolen alten Mulligan-Baker-
Format im animierten, von 'mOOn
jOOiia' (was immer das sein mag) be-
didelten Wechselgesang mit Vlatko-
vich zu horen. Mit 'der merkwiirdigen
Intensitat eines auftauenden Kihi-
schranks' und als 'blauer Pieper', um
nur zwei von dessen ulkig hochgesto-
chenen Titeln aufzugreifen. Das Ziel
dieser Musik: Einen aus dem Gleich-
gewicht in ein anderes zu schubsen,
und kleine Monsterchen freizusetzen.
Viatkovich hat wieder alles kompo-
niert, was allerdings nur den Swing nie
schmalspurig werden lasst, ohne des-
wegen zu gangeln. Das ist das abolute
Gegengift bei Anfallen von Antiseattle-
ismus.
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SOUNDS & SCAPESINDIFFERENT SHAPES

B2k (Pound Ridge, NY)

Da beide zu Kontemplation und Zuriickgezogenheit neigen und
RYUICHI SAKAMOTO im nahen New York lebt, hat sich die Zu-
sammenarbeit mit 12k-Macher TAYLOR DEUPREE in den letz-
ten Jahren verstarkt. Disappearance (12K1076) ist erstmals
jedoch eine Duoeinspielung, die im Studio des Pianisten ent-
stand, wo auch ihr Konzert am 27.4.2012 vorbereitet wurde,
von dem 'This Window' als Mitschnitt zu horen ist. Sakamoto
lasst wenige Pianonoten, bei '‘Ghost Road' aber auch Klange
aus dem Innenklavier, auf einem elektronischen Flow driften,
den Deupree mit Synthesizern, Tonbandern und Loops speist
und tont. Steinige und metalloide Granulationen und schim-
mernde Glitches schaffen in ihrer drohnminimalistischen Sanft-
mut einen naturnahen Denk- und Fuhlraum, auch wenn diese
Natur alles andere als natirlich ist. In "'This Window' mischen
sich seltsame Vogelrufe, Sakamoto klopft Noten wie mit dem
Eispickel, aber spielt auch ganz dunkle und melancholische
Toéne. Auch schon 'Frozen Fountain' legt Bilder von Frost und
Eis nahe, als musste man erst den Kopf abkuhlen, um innerlich
zur Ruhe zu kommen. Bei 'Curl To Me' wird jedoch ein Herz zum
Hauptdarsteller, der Herzschlag von Ichiko Aoba, die die har-
monische Emanation von Wellness auch noch mit ganz zarter
Vokalisation anhaucht.

Fur ihr zweites Album als MOSKITOO wahlte Sanae Yamasaki
den Titel Mitosis (12K1077), was Zellkernteilung bedeutet.
Glitchende und flirrende Klangspaltungen, gelegentlich mit
keyboardistischem Duktus, dirigieren die Phantasie damit in
die Mikrodimensionen, wo Chromatiden tanzen und sich DNA
vervielfaltigt. Einerseits. Andererseits richtet sie, mit 'Astra’
und "Vulpecula', das ist das Sternbild Fuchs, den Blick auch
himmelwarts. Sich wellender und zitternder Klingklang mischt
Fluktuationen von Wellen und Teilchen auf einem dunkel dréh-
nenden Fond. Oder sie mischt ihre eigene Stimme mit ein, als
madchenhaftes oder auch geisterhaft verhuschtes Element,
umzirpt von elektronischen Impllschen, die ihr insektoides,
zellulares, subatomares Eigenleben fuhren. Bei '"Vulpecula' und
'Who Lives In The Skin Burn?' gibt es dann zu Lyrics auch eine
akustische Gitarre bzw. eine Drummachine und Pianoloops.
'Night Hike' ist ein minderjahrig gehauchtes Liedchen mit
Glockenspiel und zart gepickter Gitarre, 'Fungi' offeriert das
eigentlich schon nicht mehr nétige Aphrodisiakum, 'Fragments
Of Journey' ein kaum noch unschuldig zu nennendes Ge-
schmachte von "Close to You"s. Taxonomisch betrachtet, gibt
es also Flichschen, Pilze und Lolitas. Wie naiv soll ich das denn
horen, um mir nicht als dirty old man vorzukommen? 'Astra’
fuhrt zuletzt dann doch lGber das Zwielicht junger Madchen-
blute hinaus in die Abgriinde eines Laptops.
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AAGOO RECORDS (New Jersey)

Das Label, von dessen Releases sich vor allem die von Philippe Petit bei mir einhakten
(neben weiteren Merkwiirdigkeiten von AU, Father Murphy etc.), stellt mit Crows & Kitti-
wakes Wheel & Come Again (AGO062) in der von Bas Mantel kuratierten Rev-Labora-
tories-Reihe CONNECT_ICUT vor. Der Namen, den sich Samuel Macklin in Vancouver
gegeben hat, hort sich fur mich wie eine Variation von Cut & Paste an. Ob er so arbeitet?
Moglich war's. Er hat jedenfalls Klangflusse geschaffen aus quecksilbrig kullernden und
silbrig glitchenden Molekilketten, die er mit Vocoderstimme durchraunt oder murmeliger
Perkussivitat durchsetzt. In sonorer Downtempo-Melodik schiebt er den kaskadierenden
Flow von ‘'Imperial Alabaster' mit brummigem Synthiesound an. Pfeifende und klapprig
verhallende Klange verzieren den dunklen und etwas schwammigen Groove von 'Port
Shale’, die Soundwellen scheinen von Klangschalengekloppel durchschimmert. Macklin
inszeniert dabei aber eine stiurmische, keine meditative Szenerie. Auch das untergrundig
zeitvergessene Sichwellen von 'Fading Twice' wird uberdeckt von einer surrealen, weil
zugleich vogelig piepsenden und aquatisch quallenden Unruhe, zumal auch noch Stor-
impulse als regelmafiges Band daruber hinweg zucken. Erst 'Carrion Pecking' ist un-
gestort windspielerisch und nahezu statisch, ein traumerisches Keyboard verbreitet
etwas Elegisches. Vogeliges Zwitschern, zu einem Zischen verdichtet, und ein wie ge-
harftes Flirren gehen bei 'Practice Rot' nahezu im eigenen Rauschen und schimmernden
Gedrohn unter. Ein Flow setzt erst durch untergriindige Pulsschlage ein und fuhrt, von
keinen Einwirfen mehr zu bremsen, zu opulent anschwellender Synthiepracht. 'Again
Now (for Matt)' drohnt zuletzt nochmal mit Halteténen lber einem schleppend langsa-
men, von feinem Knacksen umloopten Basspuls.

W Bevin Kelley, als Vogelfreundin bekannt, zeigt
mit Emblem Album (AGO 064) einmal mehr ihr
eigenes vogeliges Wesen als BLEVIN BLECTUM
(nicht zu verwechseln mit Kevin Blechdom, ihrer
Partnerin in Blectum from Blechdom). Das, was
die zwischenzeitliche Doktorantin der Brown
University in Providence, Rl da fabriziert, lasst
sich nicht wirklich als D'n'B festmachen, auch
wenn die wild zuckenden Pegelausschlage und
das Tempo in die Richtung gehen. 'Deathrattle-
snake' wird von einer Computerstimme zuletzt
als Rock'n'Rock deklariert, aber auch das will
nicht wirklich woértlich genommen werden. BB
macht Rhythmic Noise, Sonic Fiction aus Broken
Beats und Glitches. Nicht ganz zufallig stammte
ja die Coverkunst ihres letzten Albums Gular
Flutter (2008) vom Fantasyautor China Miéville,
dessen New Weirdness hier Titel wie 'Nanofancier' und 'Sycamore Scarab’ evozieren,
wobei 'Goth Botch' noch ihre eigene spielerische Selbstironie verrat. Jedenfalls gibt es
Uberdrehte Klangspuren, weirde Schichtungen und schlingernde Loops, mit plunder-
phonisch gewonnenem, tppig aufgetragenem Klassikbeigeschmack bei 'Harpsifloored'.
'Goth Botch' 'pfuscht’' mit monotonem Techno- und druckfrischem Maschinenbeat, unter-
knurrt und uberzuckt von Tourette-Rhythmik. 'Manners Melting' dreht ein cyberbarockes
Cembalo- & Stringsmahlwerk, bis der Sound ganz durchscheinend wird und durchlassig
fur domspatzigen Phantomgesang und Amselarien. Das abschlieBende 'Sycamore Sca-
rab' deutet an, it's a jungle out there, zumindest eine Voliere voller schrager Vogel, flat-
terhaften Wesen, die seltsame Tdne von sich geben, an denen Heuschrecken schmatzen.
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KK NULL ist eine verlassliche GroRe der Sound-
art, ob mit The Noiser auf Monotype oder hier, bei
Incognita (AGO 066), mit ISRAEL MARTINEZ und
LUMEN LAB. Martinez ist bereits bei Aagoo ein-
gefiihrt, hinter Lumen Lab steckt sein Bruder
Diego, mit dem zusammen er auch in Zapopan,
Mexiko, das Label Abolipop betreibt. Die Kolla-
boration mit Kazuyuki Kishino begann mit einem
Datenaustausch, wahrend Israels Aufenthalt in
Berlin 2012. Der erste gemeinsame Track, 'Terra
Incognita’, steht fur Vinyljunkies zur Verfiugung.
Die vier CD-Tracks warten mit einer Dramatik auf,
die kaum Zeit lasst, in der Nase zu bohren. Nach
einem erhaben rauschenden, fein flattrigen Intro
setzen gewaltige Herzschlage wie aus dem Erd-
inneren ein. Ein dumpfes Pauken, nach dem man
im tockenden und zischenden Sekundentakt hi-
nein driftet ins Unbekannte, eine Drift, die in ei-
nem Wasserbecken endet, in dem sich ein wilder
Kampf abspielt, von einem stereophonen Ende
zum andern. Nach dessem Ende, auch wenn es da
in der Tiefe noch endlos weiter rumort, fangt eine
Amsel zu singen an, diese schwarze Primadonna
unter den Voégeln. Nachste Szene - Verkehrs-, Ma-
schinen-, Meeresrauschen? Eine Symphonie der
Brausens und Sausens mitten durchs Hirn, mit
Dopplereffekten, Motor- und Bohrgerauschen
...rauschen, sonor schnurrend, froschig knarrend,
zirpend, pressluftbehammert und metalloid fun-
kelnd. Eine Kompression aus industrialem und
insektoidem Furor. 'Incognita IlI' mischt Noise mit
Noise, anfangs ohne spezifisch zu werden. Sir-
rend, wummernd, rauschend, mal Bahnhof (vage),
mal Hubschrauber und Rasenmaher (schon kon-
kreter). Pl6tzlich Stille (beinahe). Jedenfalls nur
ein feines Sieden und Trillern. Das mit leisem
tamtamtam wieder anschwillt zu einer sausend
eskalierenden Kakophonie. Bei 'lV' gibt es hinter
(Gber) allem Larm und Chaos eine seltsame me-
lodioése, gesangliche, fast hymnische Schicht, als
eine Art Phantomfreude (anlog zu Phantom-
schmerz) inmitten des Gebrodels und Gezisches,
das hier mit seinem Drive diese alte Schonheit
womaglich gar nicht braucht. Und ist nicht der
wahre Noiser einer, der sich bei allem Krach eins
pfeift, mit Flaschen scheppert und auf Pferde-
hufen ins Unvermutete davon klappert?
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ATTEN UAT'ON Cl RCU lT (Augsburg)

Unsere Augsburger Freunde prasentieren in ihrer AC Mini Series mit dem Basken
MIGUEL A. GARCIA (Xedh) einen umtriebigen Wirbler in der spanischen Audio Art.
Hiztun! (ACM 1008, 3" CD-R) entstand fiirs Webradio als eine Art Hommage an das
Medium und seine Pionierzeit. Das Rauschen im Ather wird zum Leitmotiv, zu Basis-
material, dem Botschaften aufgezwungen oder entlockt werden. Die wichtigste Bot-
schaft ist dabei schon das Medium als solches, das verrat: Ein neues Zeitalter hat
begonnen. Es ward Licht, nun werde Ton. Dass Radiowellen Stimmen ubertragen
konnen, ist zu reizvoll, als dass Garcia das nicht zwischen allem Zischen und Knacken
feiern wollte. Mit einem Gewirr erregter Stimmen, wobei es wahrscheinlich um FuBball
geht. Drahtige Klange kommen dazu, das Blinken von Saiten, aber auch nur ein Klopfen
und Hantieren damit. Als Urform von Plinkplonk, abrupt tibertént von einem Brausen
oder Summen, dem ein Bastler Ubertragungsfahigkeit abzunétigen versucht. Eine
Mannerstimme singt wie fiir einen Soundcheck und wiederholt zuletzt nur immer wieder
tras - tras - tras ... Den Schlusspunkt setzt, mit einem rhythmischen Klopfen und einem
'spanischen’ Gitarrenakkord, der Urknall des Flamenco.

Der Schwede Per Ahlund, der sich als Soundartist DISKREPANT nennt, bringt mit A_
Captive of Oxygen (ACM 1014, 3" CD-R) die Fortsetzung zu Through The Odious Frame-
work (ACM 1013, 2012). Die elementaren und natiirlichen Prozesse von Wasser, Eis und
Schnee, wie sie ihn in Skare, seinem Duo mit M. Josefson (von Moljebka Pvise) faszinie-
ren, scheinen auch hier das Klangbild zu bestimmen. Als Tauchgang ins nasse Element,
mit aufsteigenden Luftblasen, Brandungsgeplatscher und dumpfen Lauten, wie tief
unter Wasser gehort. Wieder an Land, hért man, wenn man durchs Gras schlurcht und
Uber Kiesel knurscht, Vogel zwitschern. Zu diesen konkreten, in diesem Moment fast
idyllischen Gerauschen kommen aber noch Klange, die einem fir andere unhorbar
durch den Kopf gehen. Ein nicht ganz geheures, Unbehagen bereitendes Rumoren, das
nicht weggeht, wenn man sich wascht. Gegen das Unbehagen hilft sonores Surren in
harmonischen Schiiben, wobei ein dunkles Ticktack die Beruhigung durch seinen Se-
kundenfral gleich wieder unterhohlt.

Es ist gar nicht abwegig, wenn mir zu Rainmaking (ACM 1019, 3" CD-R) von JACOB
BRANT, "you don't need a weatherman to know which way the wind blows" in den Sinn
kommt. Denn wenn zuerst auch 'Rainmaker' an einen Schamanen denken lasst und die
Widmung 'to those who protect us' an Schutzengel, lasst 'Whistleblower' kaum noch
einen Zweifel, dass der Brite sehr wohl noch alle Tassen im Schrank hat. Sein Sarkas-
mus entziindet sich an denen, die uns so gut behiiten und mit Sonnenschein versorgen:
It was inspired by months of anger and frustration at the world and the people who keep
it turningtrudgingtoward oblivion. Statt jedoch dagegen anzugiften, baut er sich seinen
eigenen Klangschirm aus einem himmlisch brausenden harmonischem Orgelsound,
gelegentlich durchsetzt mit Sprechstimmen, halbwegs klaren, bis zur Unerkenntlichkeit
verzerrten, die als Sand im Getriebe wirken, auch raunend oder schreiend singenden.
Der zweite Track wellt sich heller und sirrender dahin, wie von Trillern und himmlischem
Chorgesang durchlichtet. Aber auch mit dunkel anbrandenden und brausenden Schii-
ben und pelzigem Bassgebrumm. Denn wie singt Gustav so treffend tiber die da oben
auf der Narrenschiffbricke?

... ein Menschenleben weg genligt nicht, es miissen Gottesleben sein.

Wir uberwinden jede Hélle, ob Hagel, Blitze, Feuer, Glut.
Verwandeln klagliche Gesénge, in Harmonie und neuen Mut.

Lass den Kopf nicht hdngen sweetheart, es wird alles wieder schén,
halt die Ohren steif my darling und unser Gliick wird in Erfillung gehn.
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EMERGE versetzt einen mit seinem Desecrate (ACM 1020, 3" CD-
R) in den Dschungel. Zu exotischen Vogelrufen mischen sich droh-
nende und tutende Sounds, wie von Nebelhornern oder dunklen
Orgelpfeifen. Tatsachlich liefern eine Kirchenorgel, Gitarrenfeed-
back und vogelige Feldaufnahmen das Klangmaterial. Wieweit
Sascha Stadlmeier den Akzent vom Abstrakten ins Konkretere
verschiebt, hangt letztlich davon ab, ob sich die Imagination
durch dieses Dreamscapeambiente in magisch-realistische Ge-
filde locken lasst. Der Titel Desecrate - schanden - befrachtet
meine Einbildungskraft immerhin derart, dass ich zwischendurch
Kirchenglocken hore, aber wie vom Grund eines Staudammes.
Oder dass mich motorisches Brummen an Maschinen denken
lasst, die sich in den Regenwald fressen. Mit etwas Phantasie
passt dazu dann das Sausen von Whirlies und Rieseln von Rege-
nmachern. Doch welcher Schamane hatte schon die Zauber-
macht eines Gandalf mit seinem ";NO PASARAN"?

EMERGE selbst ist es auch, der mit Oneirism (ACZ 1001, 10" EP)
eine weitere Vinylreihe auf AC startet. Um einen Traumzustand zu
suggerieren, scheint Stadlmeier an das schamanistische Dréhnen
und Pfeifen des Desecrate-Finales anzukniipfen. Wobei noch hal-
luzinatorische Chorstimmen wie aus einer groRen Hohle dazu
kommen. Ein pfingstliches Brausen, aber wie aus Katakomben
oder einem verlassenen U-Bahn-Tunnel, in dem sich die Anhan-
ger eines unterdriuckten Kultes versammeln. Fur ein Ritual, das
einen gottlichen Wind heraufbeschwort, der die Unglaubigen und
die Frevler wegfegt. Die zweiten 12 Min. steigen noch einige
Traumstufen tiefer. Mit dunklerem und langsamerem Gedrohn, in
dem der Alarmismus beruhigt scheint und die zuvor aufgerisse-
nen Augen geschlossen sind. Hoffnung und Wut scheinen auf-
gehoben in einem Summen und Raunen, das nicht mehr ein
groRes Ausfegen erfleht, sondern den Erhalt der Dinge des
Lebens.
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AN GrroRrRT
~or Memory

El(g;lg
.

In der besonders hiibsch aufgemachten Eco Series tat sich MYSTIFIED
mit MARTYN SCHMIDT zusammen fir An Effort of Memory (ACE 1002,
CD-R). Eco wie Oko, nicht wie Umberto, nehme ich mal an. Und Me-
mory wie in Holderlins '"Andenken’, das mit den beriihmten Zeilen
endet Es nehmet aber / Und gibt Gedéchtnis die See, / Und die Lieb
auch heftet fleiBig die Augen, / Was bleibet aber, stiften die Dichter.
Geraunte und gesungene Poesie, wobei wohl auch Thomas Park,
Mister Vapor oder Mystified, wie sich der ungemein produktive
Amerikaner am haufigsten nennt, in den Singsang mit einfallt, gibt
dem dréohnminimalistischen Lob des Meeres und der Liebe Wellen den
traumerischen Tiefgang. Wobei diese Musik ganz schwebend daher
kommt, als kaum mehr als ein schimmerndes Sich-Krauseln von sanf-
ten Drones, durchloopt von hintergriindigem Cymbalsirren und mit
elegischem Blaser-Adagio. Zeitvergessenheit ist hier das einzige
Vergessen. Alles andere wird dem langen Atem der Dichter anvertraut
und den langen Wellen von Drones und zartem Blaserklang, in denen
zeitlupig gedehnte, bisweilen nahezu tonlos gehauchte oder gekeuch-
te Vokalisation und manchmal wie im Traum gesprochene Worte mit-
schwingen. Kleine Impulse wie von einer lebenserhaltenden Maschine
interpunktieren das standige leichte Changieren. Und auch der 'Ge-
sang' changiert, bis hin zu einem dudelsackahnlichen Schillern. Der
Stifter dieser Musik ist natuirlich La Monte Young mit etwa seinem The
Second Dream of The High-Tension Line Stepdown Transformer
(1962) und The tortoise, his dreams and journeys (1964 -). Die Riesen-
schildkrote, die da Giber versteinerte Walfischknochen hinweg ihre
Bahn durch den Ocean of Sound zieht, kommt also nicht von ungefahr.

Sollten ANIMAL MACHINE & EXEDO je etwas von La Monte Young
gehort haben, dann hat das in ihrem Alice in Rottenland (ACE 1004,
CD-R) keine erkennbaren Spuren hinterlassen. Auf dem Exedo-Titel
Excrescent ausrutschend, kann man sich schon eher einen Reim
machen auf ihren morderischen Power Electronics Trash, der einen
mit seinem wabhrlich nicht zimperlichen Sandstrahlbrausen, Trillern,
Zischen, Splattern und Rotieren ahnlich begliicken kann wie ein
Rachenputzer, bei dem zuletzt Kakerlaken auf dem Flaschenboden
sichtbar werden, mit durchgorenem Exoskelett.
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Zan Hoffman hatte Spd Kid Spd Rcr 1988 auf ZH27 herausgebracht, als zweieiigen
oder gar eineiigen Zwilling von Tuf Kld Spd Rcr. AC legt zur Vierteljahrhundertfeier
dieses C30-Schatzchen von KRYNGE nun erneut als CD-R auf (ACR 1012). Und
lasst damit ein Mahlwerk aus Stampfen und Jaulen, aus Schlagen und Rauschen
sich in die Gehorgange bohren. Als umschnurrte, von Sirenen umheulte Loops, die
in Noisemulm dahin marschieren. Stimmen mischen sich ein, verzerrtes Looney
Tuning, Klingklang, stampfende, knurschende Beats. Scherzhaft gesagt: Beat-
poetry, Chaos, nicht als Theorie, sondern als frohliche Praxis. Locher reiRen auf,
werden aber mit einem gekrachzten "This is not a drop-out” gestopft. Danach
wieder Tick-, Trick- 'n' Tracking und Speed Racing, dass die Ghosts of Chrome
trillern und quietschen. Das Medium als Message, strght n yr fc.

Am 22.11.2013 konnte ich Emerge und Gerald Fiebig personlich mal an den Busen
driicken. Sie spritztourten namlich von Augsburg nach Wiirzburg, um das Introitus
zu spielen bei (endlich wieder mal) einem Taubenschlag-Abend im CAIRO: mit
B°TONG und JIKU55 aus Osaka. Chris Sigdell prasentierte gewohnt souveran sein
Cinema pour l'oreille, mit seinen kleinen Gesten, mit denen er effektvoll ein Glis-
sando als Antenne auszieht oder mit dem Geigenbogen eine Schwingung von einer
Metallkante streicht. Maria Jiku und ihr Partner Go Tsushima, der sich hinter raben-
fransigem Peek-a-boo in seine Gitarrendrones versenkt, futtern bei ihrem Desoxy-
ribo-nucleic Acid-Trip den Sehsinn spektakularer. Zu bewegten Bildern von Krebs-
zellen und Zahlencodes, verschlungenen Fingern und Koérperknaueln, Atombusen
und Atompilzen beginnt Jiku als Domina in schwarzem Latex mit Spacewhispers.
Ahnlich wie einst Gilli Smyth, nur mit der harteren Psychedelik eines kalten Wave-
Chills. Danach Elektrobeats und Drones als an- und abschwellendes Brainstorming.
Und zuletzt lasst sie als Domina die Peitsche knallen. Was mich neben dem Sado-
masoaspekt ein wenig auch an den Keisaku-Effekt denken lasst, den stimulieren-
den Aufweckstock beim Zen.

Auf dem Heimweg hatte ich natiirlich neuen AC-Stoff dabei, u. a. Split (ACV 1002,
LP) von IF, BWANA /| GERALD FIEBIG. Al Margolis legt mit 'Recorders in Augsburg'
& 'Fie's Big Organ’ seine Klangquellen offen, Blockfléten und Orgel, verwoben zu
schillernd und wummernd, orgelnd und pfeifend drohnendem Geblase. Der orgel-
pfeifende Chor diinnt aus auf eine einzige Stimme, und schwillt wieder an mit
changierenden Haltetonen, wobei nicht einmal die Heilige Cacilia unterscheiden
konnte, wo da die groRen Pfeifen floten oder die kleinen schillern und beben in
spektralem Mattglanz. Fiebig mischt bei seinem 'Sustained Development’ den-
selben akustischen Floten- und Orgelklang mit elektrifizierten Sounds von E-Gitarre
und Keyboards sowie Feldaufnahmen per - Wortspiel als Methode - Recorder. Die
ruhige Klangwelt blast und 'atmet’ wie fur sich, als ein akustisch-elektrisch droh-
nendes Zwitterambiente, in das kurz auch noch eine akustische Gitarre hinein
kaskadiert. Zuletzt wird aus dem unbestimmten Drohnambiente ein halbwegs kon-
kretes, mit Vogelstimmen, wie sie allerdings so wohl kaum in Augsburg piepsen.
Aber warum sollte man sich nicht ein E fur ein A vormachen lassen?

Beim kleinen Téte-a-Téte mit Emerge im Cairo griff Fiebig eben dieses Material auf.
Da mutet es anfangs wie omindse Sonic Fiction an, als drohnende Weltraumtris-
tesse bis hin zu pulsierenden Alieneiern. Bis wassrige Klange und zuletzt die
Vogelstimmen die bisher vage, aber stimmungsvolle Desorientierung in eine
konkrete verwandeln. Die mir nicht selbstverstandlich genug vorkommt. Ahnlich
wie mir danach bei B°tong aufgesetztes Gelachter nicht ganz einleuchtete. Aber
mein Kopf ist letztlich nur das MalR meiner Dinge, nichts sonst.
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Gerald Fiebig - Phonographies

Phonographie, das ,,Schreiben von Klang“, ist nicht einfach irgendeine Metapher fir den
Prozess der Schall(platten)aufnahme. Denn die Entstehung der Aufnahmetechnik hat das
enge Verhaltnis von Schrift und Klang, wie es in der westlichen Welt vorher jahrhunderte-
lang durch die Praxis schriftlicher Noten-, Literatur* bestand, grundlegend verandert. Die
Partitur als Musik-Schrift wurde durch die elektrische Aufnahme potenziell tiberflissig.
Deshalb haben Komponisten im Lauf des 20. Jahrhunderts so viele alternative Notations-
systeme ersonnen, um die Partitur zu retten — als den Schrein, in dem das auratische Ori-
ginal eines musikalischen Werks seinen Ort hat. Meine Phonographies befassen sich aber
aber eher am Rande mit dem Verhaltnis von Schreiben und Musizieren, sondern mehr mit
der Beziehung zwischen Schreiben und Sprechen sowie zwischen Poesie und Unsinn. Die
gedankliche und klangliche Briicke zwischen den Polen ist dabei stets das ,,Gerausch®,
durchaus auch im Sinne der Genrebezeichnung ,,Noise“. Gerausch/Noise und Poesie ha-
ben viel gemeinsam, wobei sich die Poesie zur Alltagssprache verhalt wie Gerausch /
Noise zur Musik. Der Semiotiker Umberto Eco hat die Ansicht vertreten, dass das, was in
der Alltagskommunikation (stérendes) Gerausch ist — Zweideutigkeit, die Méglichkeit meh-
rerer widerspruchlicher Bedeutungen, ein uniublicher Gebrauch von Kommunikations-
codes usw. — gerade die Grundlage der poetischen Kommunikation bildet. Denn diese er-
offnet einen sprachlichen Raum vielfaltiger Bedeutungen, in dem die Leser_in die Freiheit
hat, ihren eigenen Weg zu finden. Auch das ist nicht einfach eine Metapher, die mit den
informationstheoretisch-semiotischen und akustischen Aspekten des Begriffs ,,Gerausch”
spielt. Denn ganz ahnlich wie ein Gedicht oft mehr potenzielle Bedeutungen anbietet, als
eine Leser_in (beim ersten Lesen oder iberhaupt) erfassen kann, also einen Uberschuss
an Bedeutungen, so ist auch das Gerausch (besonders wenn es die Gestalt von weillem
Rauschen annimmt, aber auch in diversen Spielarten von ,,Noise Music“) ein Zuviel an
akustisch-musikalischer Information, mehr als die Ohren und das Gehirn beim ersten Kon-
takt dekodieren konnen: ein Uberschuss an potenzieller Musik; Musik, die jede Horer_in fur
sich selbst finden darf, so wie die Leser_in eines Gedichts dessen Bedeutung fiir sich
(er-)findet.

'Die AuBRenseite der Musik' basiert auf Gerauschen, die beim physischen Manipulieren
einer Tonbandspule, einer Schallplatte, einer CD und einer Minidisc (jeweils ohne Ab-
spielgerate) entstanden. Jener materielle Aspekt des Tontragers, der eben nicht Ton oder
Musik, ja nicht einmal Information ist, wird hier eben doch zum Klangereignis und unter-
streicht so die materielle Dimension jeglicher Schreib- und Aufnahmepraxis: Sie ist un-
trennbar von dem Medium, in dem sie stattfindet.

'de composition’ basiert auf dem Text eines weniger bekannten, aber fur das Thema Ge-
rausch/Musik Giberaus einschlagigen Slogans aus dem Pariser Mai 1968 (,,Man komponiert
nicht in einer zerfallenden [sich dekomponierenden] Gesellschaft®). Der Satz wird von
seinem Inhalt ,entleert”, indem er standig wiederholt und dann das Sprechen alimahlich
auf Gerausche reduziert wird.

'Emptied Words' folgt einer ahnlichen Methode, aber im Unterschied zum knackigen Polit-
Slogan war der hier verwendete Text von vornherein auf semantische Leere angelegt. Es
handelt sich um einen Cut-up-Text, den ich in einer Spam-E-Mail fand und so zu lesen ver-
suche, als hatte er eine Satzstruktur. (Es wird ein Code angewendet, der bei dem Text nicht
wirklich funktioniert, deshalb entsteht aus der Beziehung von Code und Text eben ,,Ge-
rausch®.) Der Text ist als weilRes Rauschen intendiert, als eine mit stochastischen Mitteln
konstruierte Zusammenstellung von Wortfeldern, mit deren Hilfe die Mail Spam-Filter
Uberlisten soll, die nach bestimmten Wortern oder Wortkombinationen suchen. Dass die
dabei entstandene Collage hochst poetische Assoziationsketten hervorbringt, ist ver-
mutlich gegen die Absicht des Absenders. Aber diese Grenziiberschreitung vom Gerausch
zur Bedeutung wird auf der klanglichen Ebene auch wieder dadurch unterlaufen, dass die
Stimme ins Gerausch ubergeht.
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'Noise Poetry' kombiniert Fragmente meiner Stimme, die eines meiner Gedichte
liest, mit anderen Noise-Praktiken. Damit wird der Ansatz von Emptied Words
erganzt: Das Sprechen als Gerausch (da nicht einmal klar wird, in welcher Sprache
der fragmentierte Texte abgefasst war, kann man die Fragmente auf keinerlei
semiotischen Code beziehen) wird Teil eines Klangkontinuums, in dem Sprache nur
eine von vielen Spielarten des Gerauschs ist.

'Espéce d’écriture’ basiert auf einer Word-Datei, die als Klangdatei ausgelesen
wurde. Es handelte sich um den Text einer Ausschreibung des Institut de Musique
Electroacoustique de Bourges zum Thema Phonographie, auf die das Stlick
reagiert. Das klangliche Ausgangsmaterial wurde remixt, indem die Maus mit
Schreibbewegungen der Hand uiber die Benutzeroberflache der Soundsoftware
gefiihrt wurde.

'Optophon Palimpsest' geht aus von Aufnahmen einer Performance der Kunstlerin
Barbara Proksch. In ihren Performances unter dem Titel Optophon macht sie die
gestischen, korperlichen Aspekte des Schreibens horbar, indem sie die Flache, auf
die sie schreibt, mit Mikrofonen und Verstarkern versieht. Die vermeintlich stille
(oder zumindest leise) Praxis des Schreibens offenbart dadurch einen gerausch-
haften, extrem physischen Charakter. Ich remixte die Aufnahme einer ihrer Per-
formances, indem ich mehrere Male hintereinander alle Buchstaben des Alphabets
mit dem Finger auf das Kontrolifeld eines KAOSS-Pad-Multieffektgerats schrieb. So
entstanden zufallige Klangeffekte aus einer hochst kodifizierten Form des Schrei-
bens. Indem der Code vorgefuhrt wird, der dem Schreiben zugrunde liegt — das
Alphabet -, entsteht Gerausch bzw. Noise.

Barbara Proksch
OPTOPHON
Papier als Datentrager

PAPIER ist optisch wie akustisch mein Botenstoff.

... mit all seinen Transparenzen ... Oberflachen ... Starken ...

seiner Spannkraft und seiner launischen Prasenz.

Jede Beruhrung mit dem Stift etc. temperiert auf jeder Oberflache die
Strichsetzung neu.

Jede Heftigkeit wird zu einem Lauschangriff.

Das Ohr hort die Linie ab — befindet sich in einem Rededuell mit der Aufzeichnung.
Ein Prozess zwischen Schrift & Sprache.

Wenn ich diese Wahrnehmungen uiber Mikrophone verstarke,

erwacht zwischen Auge und Ohr ein Dialog.

Das Ohr lernt sehen — das Auge lernt die Geduld des Ohres auszuhalten,

die Zeit im gewohnten Ablauf des Sehens anders zu justieren.

Ich erlebe ein Echo.

Es fordert meine Gangart des Handischen in einen Rhythmus,

dessen ROHTON-Palette mich tiber das Ohr in die Gestik der Zeichnung zurickfihrt
als Dolmetscher .... ohne Manipulation.

»Der Klang kommt von dem Ort zu mir, auf dem ich bestimmen kann, wo ich hin will”
(Godard)

www.geraldfiebig.net
www.barbara-proksch.com



frattonove (Italien)

Fratto9 propagiert seit 2005 Musik als universale Sprache, mit Beispielen von
Oren Ambarchi, Fausto Balbo, Lawrence English, Francisco Lopez, Steve Ro-
den, Luca Sigurta. Auch AIRCHAMBER 3 spricht auf Peripheral (fratto023)
universal. In diesem elektroakustischen Verbund mit Luca & Andrea Serrapiglio
entpuppt sich Andrea Ferraris als durchaus kein ganz Unbekannter. Gehort er
doch, neben seinem Engagement mit den Kraut-Industrialisten Ur und den
Experimental-Psychedelikern Luminance Ratio, auch noch zu Ulna, die einem
auf Karlrecords die Knochen durchnumeriert haben. Hier wird, mit einem aus
Gitarre, Bass, Laptop, Drums, Saxophon, Bassklarinette, Windcontroller,
Synthie, Theremin, Cello, Casio, iPad und Stimme gebiindelten Klangfacher,
wenn auch ganz anders, etwas Ahnliches geboten: Ein 'Funeral March for a
Brain Cell’, ein 'Dopamine Yuppie Dub', eine 'Central Nervous System Drug
Delivery'. AuBerlich nach der Pramisse: 'A Body is a Map of Bruises', innerlich
bis zum doppelt und Sternchensehen, bis zum vélligen Erinnerungs- und Zeit-
verlust. Klanglicher Mulm lasst einem mulmig werden. Aber allmahlich werden
doch auch Blaserklang, Cellotwangs und elektroperkussiv angeschlagener und
getriggerter Klingklang deutlicher, so dass sich das weite Feld von Improvisa-
tion und Jetztmusik auftut. Und in der nachsten Szene pumpender Noiserock
mit eingeblendeten Filmdialogen. Der cineastische Touch geht von einer Lein-
wand aus, die sich, als ware sie die Haut eines lumineszenten Lebewesens,
standig verandert. Als wiirde dessen Befindlichkeit die Bilder und den Sound-
track steuern, psychotroper als Suspiria oder Aura. 'Recollecting Pieces of
Tresured Memories' bringt dunkles Raunen von Vincenzo Vasi (ein gern gese-
hener Gast auch bei Capossela, Patton und Zeno De Rossi). Ubers Telefon singt
Barbara de Dominicis, eigentlich eher als Anti-Gone denn als eine Florence
Nightingale bekannt, ihr Heilesegen uber blaue Flecken. 'Temporal Line Mantra'
knarzt und zerrt an den Nerven, bevor einen 'Year of Hypothermia'in eine
tropfende Hohle entrickt und einen Orakel- oder Geisterstimmen umraunen.
Was ist das? Argento-Spirit in Pillenform? Eine Uberdosis Dylan Dog?

SERGIO SORRENTINO ist, wie ich mir sagen lasse, sowohl als Interpret an der
Gitarre wie als Komponist fiir sein Instrument eine erste Adresse. Sein Reper-
toire umfasst Sticke u. a. von Brouwer, Lucier, Mureil, Reich und eigene.
Vignettes (fratto024) enthalt weniger Stiicke, als vielmehr improvisatorische
Skizzen, Ideen und Entwiirfe, die Rutger Zuydervelt aka MACHINEFABRIEK
elektronisch aufbereitet. Ganz im Dienste eine Ideals von Gitarrenharmonie,
ganz im Geiste einer traumerischen Suggestion und einer Perzeption, die sich
offnet fur flieRende und mitnehmen lasst von schwebenden Klangen. Zuydervelt
punktiert die kurvenden FlieRformen gelegentlich mit kleinen Clicks, auch
schichtet er immer wieder mal zwei oder mehr Stimmen oder lasst den Sound
surren und kaskadieren. Die einzelnen Ideen sind durchwegs in zwei, drei, vier
Minuten ausgeformt und scheinen sich dabei noch Zeit zu lassen, sogar Zeit zu
spenden. Kontinuitat steht entschieden tiber Kontrast. D. h. so gut wie alle
Stuicke sind schwebend, undramatisch, inoffensiv. Sie wollen anziehen, ein-
beziehen, nicht iiberwaltigen. 'Transformazione / Transformatie' ibt am ehesten
noch so etwas wie Druck aus, rauschend und wabernd, aber verfeinert mit
engelhaft in der Hohe schwingendem Phantomgesang.
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kaiCO (Tokyo)

Zugleich technoid und atmospharisch ist das, was der junge
YOKOTSUKA YUUYA aus Tokyo auf seinem Debutalbum To
you after two years (kc005) anbietet. Schwer zu sagen, ob er
klare Muster gerauschhaft verunklart, oder ob er Noise in
repetitive und pulsierende Formen zwingt. Allerdings ist es
Noise der ungarstigen Sorte, einfach nur verwischte und
unscharfe Klange, so dass sich keine klare Formgebung
ergibt. Statt dessen eine pulsierende Vitalitat und pumpende
Zutraulichkeit. Wobei Yuuyas feminine Spielgefahrtin bei
'Moon' doch sehr kiinstlich klingt. Aber ganz offensichtlich
mochte der Japaner, dass seine Automaten 'menscheln’. Sie
durfen, sie sollen stottern, hyperkomplex zucken. 'Circle'
lauft daher betont unrund, 'The Piece Which Was Rusted’
kommt als schlenkernder Blechmann mit unkalkulierbaren
Tics daher. Mit einer Hand in einer pianistischen Vergangen-
heit, die bei 'Past’ Ringelreihen klimpert, und einem Bein in
Oz, jenem 'Distant Place' jenseits eines Meers kaskadieren-
der Pianoriffs und kratzender Loops. 'A Foul Wind' sind
wiederum nur animiert geklimperte Repetitionen, an denen
nur feine Nasen etwas Fauliges wittern. Bei 'Explanation Of
Air' wird Atmosphare wissenschaftlich erklart, ein kesser V-
Effekt inmitten eh schon ausgepragter Sophistication. Nicht
weniger kess ist das simple Einfingerpiano bei 'Scene’. Yuu-
yas kinderspielerische Ader lasst sich nicht einmal durch
'Lullaby’ einlullen. Allerdings ist es dafir auch viel zu flirrend
und das Piano noch zu aufgekratzt, bis es endlich mude wird
und im Gedrohn untergeht. Es gab schon langweiligere
Debuts.

Gibt es wirklich eine unendliche Nachfrage nach balsami-
schem Gedrohn? Das Angebot ist jedenfalls riesig und
kommt bei Between Spaces (kc008) von LIGHTS DIMWITH
GALLERY SIX von Marek Kaminski, einem synthieseligen
Polen, im Eiapopeiaverbund mit Hidekazu Imashige aus
Hiroshima. Mit den Titeln 'Dancing Beneath The Ocean’, 'Sea
Of Tranquillity’, 'All Went Quiet' und 'We Could Finally Rest'
laden sie zur Immersion in ozeanischer Harmonie. In einer
Schnittmenge aus weihrauchbenebelter Inbrunst und vom
Heiligen Aquarius gesegneter Allumfassung steuern die
beiden 'Voyagers' ihren Kurs durch die Tiefen unter und tber
dem Himmel. Kein Beat, kein 'falscher’ Ton trubt die gele-
gentlich pianistisch betupfte, perkussiv hochstens mal ein
wenig gestreichelte und elektronisch nur zart bezirpte und
beknarzte Drohnung. Selig sind die Sanftmitigen? Hoppla ...
denn sie werden das Erdreich besitzen? Zu welcher Sekte
gehoren und auf welcher Mission sind die denn?
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Yoshihiro Furuya wird vorgestellt als Landei, das, nach dem Studium
in Tokyo geblieben, als FRYADLUS “rainbow colored bedroom music"
macht. Sein Debut Pocket Fantasy (kc009) beginnt als Marsch in eine
Spielzeugwelt, mit Spielzeugtrommel, falschen Flétchen und Toy-
piano, aber dem Schneid fir eine grolRe Rasselbandenparade. Key-
boarddiktate und ebenso stramm wie knattrig programmierte Beats
mustern die Synthiewolken mit neobarockem und melodischem Duk-
tus, so flott, als stiinden dem wirklich Entschlossenen alle Tiiren offen
(‘door’). Ein Fenster zum Hof ist jedenfalls offen, man hort dort Vogel
zwitschern. Denn womaoglich denkt und tont hier nur jemand, der sich
seine groRe Welt im winzigen Wohnzimmer auf der Gitarre erzupft,
Uber seine Verhaltnisse hinaus. In der Phantasie ist er ein prachtiger
Maestro, der von Triumph zu Triumph marschiert, nur mit dem Him-
mel als Rahmen (‘frame’) fur sein Feuerwerk (‘hanabi') und seine
Wasserspiele (‘shiranami' = weile Welle). Im Miniaturformat mag das
leicht komisch wirken, aber mitreiBend ist es doch, unstoppable und
koniglich, mit Glockenschlag und zuckenden Formationen, die wie
aus Disneys Fantasia ausschwarmen. Kein Beatwirbel, kein Bossa-
gitarrenriff, der nicht vital, kein Piano- und Glockenspielklimbim, kein
swinglesingerisches Dudelu oder Handclapping, das nicht den Ver-
haltnissen einen regenbogenfarbenen Schurrbart verpasst. Tempo ist
Trumpf und etwas klopfend Ostinates, auch wenn Fryadlus dazu gern
nur eine einzige Taste bespechtet oder eine kleine Welle loopt. Etwas
intimer ist nur das sakamotoesk geklimperte 'yakouro' mit seinen
verzerrten Vocals, wobei auch da die Finger bald hyperkinetisch zu
flattern beginnen. Fryadlus fehlt nur noch der Anruf des richtigen
Filmstudios, und ein Gewasser, breit genug, um seine Phantasie
richtig bombastisch vom Stapel zu lassen.

WATARU ABE zieht mit Phenomena (kc010), erstmals unter eigenem
Namen, auch neue Register. Zuvor hat der Mann aus Tokyo, nach sei-
nem Studium am Berklee in Boston, schon mit murr*murr und Ruibyat
ganz poppig gesauselt. Nun aber schwelgt er in chaosfunktionaler
D'n'B-Rhythmik, mit friktionaler und polynomialer, also vielgliedriger
Impulsschleuder, um temporeich umeinander zu zischen, zu tuckern,
zu eiern und zu piepsen. Nicht an sich aggressiv, einfach nur hyper-
kinetisch zuckend und pixelnd. Raumlich erdacht und prazise be-
rechnet groovt man mit ins Unendliche des Differentialen, soweit die
Nerven es mitmachen. Denn die Gefahr besteht schon, dass einer der
unzahligen algorithmischen Tics auf die eigene Befindlichkeit Giber-
springt, dass es nicht bei tangentialen Schmauch- und Schleifspuren
bleibt, bei prophylaktischen Einspritzungen und feiner, heilsamer
Synapsenpunktierung. Sogar der Waschzettel verschweigt nicht,
dass suchtig machende Effekte moéglich, wenn nicht sogar gewollt
sind. A la Man muss noch Chaos in sich haben, um eine neue Idee zu
ertanzen. Als hyperkinetisch mobil gemachtes, lustvoll moshendes
Teilchen unter spielerisch umeinander schieRenden, zischenden,
pushenden Teilchen.
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MonotypeRec. - CAT|SUN warszawa)

Einmal mehr an die wilden Noiserockjahre von KK NULL zu erinnern, ist
im Falle von KK Null + The Noiser (mono 054) durchaus angebracht. Da
ist namlich die Fortschreibung (mit anderen Mitteln) von Kazuyuki Ki-
shinos Noiseophilie, wie er sie in den friihen 80ern mit YB02 und Geva
Geva (beide mit Tatsuya Yoshidas damals noch ruinésem Drumming)
entfaltet und spater mit Zeni Geva gepflegt hat, relativ gut erkennbar.
Die anderen Mittel sind Computer & kaospad. Auch sein Partner hier,
der mit Formanex (und geistesverwandten Projekten wie PizMO und
N:Q) bekannt gewordene Julien Ottavi aka THE NOISER, setzt kaospad
& machines ein. Zusammen machen sie bruitistisch ungenierte und
noch ungenierter pulsierende Elektroakustik. Die akustischen Klange,
etwa Piano oder das tabladahnliche Tamtam im 6. Track, sind dabei aus
Speichern abgerufen, um sie, wie Relikte aus einer andern Kultur, der
burgerlich-romantischen oder einer ethnisch-exotischen, ein- und
aufgehen zu lassen in eine maschinelle und automatisierte Industrie-
asthetik. Wo sie um- und uibertont werden von zuckenden, zwitschern-
den und rauschenden Impulsen, von tickenden und pochenden Puls-
ketten und Rotationsmustern, von schnarrenden und fauchenden Woo-
shes. Immer wieder in einer brachialen Dysfunktionalitat, in der auch
menschliche Schreie verwurstet sind. Ich wiirde es gerne Détourne-
ment nennen, was die beiden Noiser da praktizieren, ein Ummiunzen
der Raison d'étre des Maschinellen und Produktiven in ein Spiel, in dem
sogar wieder Vogel zwitschern. Mit einem pianistischen Allegro bar-
baro und ploppenden 'Regen’-Tropfen, die knatternd zu steppen be-
ginnen. Die Dinge (die Maschinen, die Maschinisten) missen wieder
Chaos in sich haben, um zu tanzen und zu funkeln.

Es ist nicht so einfach, CHARLES-ERIC CHARRIERE vor die innere Ka-
mera zu bekommen. Fotos zeigen den graumelierten Mann in Nantes
als Jemanden, zu dem zwar MAN und Oldman passen und meinetwegen
auch Projekte mit Sid Touré oder M. Delplanques Lena & The Floating
Root Orchestra. Aber die Klangbilder von C6 GIG (mono 059)? Fur die
hintergrindigen Szenerien, ahnlich irritierend dezent wie freilich auch
schon bei Silver (Experimedia, 2011), greift Charriere aber dann doch
auch zur Bassgitarre, um von den Saiten eine gedampfte, introspektive
Bluesiness zu pflicken, die das innere Auge ebenso auf einen Sonnen-
untergang im Westen des Westens oder auf Wolken uiber dem Mittel-
meer lenken kdnnte. Darum herum erklingen perkussiv getonte Am-
bientsounds, getupfte Gongs und Feedbacktupfer. Nur selten rauscht
der Gongsound mal auf. Alles spielt sich piano ab, intim, da aber fines-
senreich. Ein puffender Loop, ein nadelig pingender, dazu klosterliche
Glockchen, eher fernostlich als christlich, von Feedback durchwellt.
Charriere sieht sich dabei als Krikelkrakel einer anderen Macht (at the
service of something that surpasses me). Bassdrones mischen sich mit
orgeligen Wellen, Holz klappert, wieder wischen Loops, noch einmal
sirrt und zwitschert es, ein letztes Mal dongt der Gong. Obwohl Char-
riere nichts als einen feinen duinnen Schleier webt, kann man sich
‘dahinter'? 'darunter'? versenken bis liber die Haarspitzen.
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RLW & SRMEIXNER scheinen sich bei Just Like A Flower When Winter Begins
(mono 060) darin einig, Heintje und Heino und wie die Heinis alle heilen, die
Muttiherzen hoher schlagen lassen, Paroli zu bieten. Ist denn die Welt, zumindest
der deutsche Ausschnitt davon, ein einziges Gummidorf, ein einziges Dussel-
boot? Konnten sie nicht wenigstens dann dort mit ihrer Prachtjungenseligkeit fir
sich bleiben, statt die lieber etwas weniger Seligen mit ihren Ersatzgefuhlen zu
traktieren? Aber nein, Prachtjungen und "Gelle-gern" zur Primetime. Schlagen
Herzen umso héher, je tiefer Kultur und Menschenwiirde sinken? Wehowsky und
Meixner (Stichwort: Contrastate) versuchen sich, geristet mit Adornos Waffen
der Kritik, als 'SpaBbremse’, womit sie Unheilbremse meinen. Schlager kommen
bei ihnen in den ReifRwolf und werden als der Schweinefrall verdeutlicht, der sie
sind. Im Austausch ihrer Gedanken und Bander listet RLW einschlagige Herz-
tropfenschleudern - von Gott bis Gitte. Sie raunen ein /It ain't necessarily so, sie
machen durch Marschmusik deutlich, auf welchem Blut & Boden diese Blumen
sprieBen. Das nimmt Horspielform an, im Wechselspiel von verhacksticktem O-
Ton und rezitierten Analysen, die zum Teil Computer- und Vocoderstimmen an-
vertraut sind. Gegen die harmonienselige Verblendung wird freilich solches Kraut
weder Augen noch Ohren 6ffnen. Heinos Sonnenbrille war immer schon ein Indiz
fur das Diktarorische und den Autismus der bei Schlagerhitparaden Mitmar-
schierenden. Allerdings operieren RLW & Meixner, wie sie so den Konvertierten
predigen, ebenfalls selbstreferentiell. Mit von P16.D4 Anfang der 1980er Jahre
entwickelten und von Contrastate Ende der 80er aufgegriffenen Mitteln: Cut-up,
Dekonstruktion (mit Betonung des De-), verabsolutierter V-Effekt.

Nach ihren Clashes als PRSZR mit Peter Votava (Pure) auf Equilibrium (Hinter-
zimmer) und mit Z'EV bei Collusion (ldiosyncratics) inszenierte HATI mit Wild
Temple (mono 062) einen weiteren besonderen Zusammenklang. Namlich den mit
ihrem Landsmann Stawomir Ciesielski, einst Percussionist der polnischen New-
Wave-Kultband Republika. Danach hatte er einige Male bei den in Wave- und
Gothkreisen popularen Made in Poland gastiert, bevor er mit Kije ein eigenes
Projekt auf die Beine stellte, mit dem er 2002 bei der Gedenkveranstaltung zum
ersten Totestag von Grzegorz Ciechowski (1957-2001) debutierte, dem einstigen
Frontmann von Republika. Er bereichert das Zweimanngamelanorchester von
Rafat Iwanski und Rafat Kotacki, ihr Tamtam aus Gongs und Trommeln, aus
Donnerblech, Glockchen, Rasseln, Hornern und Pfeifen mit Narimba, Granit-
steinen, Kuhglocken, Cymbals und Timpani so Ton in Ton, als hatte er in seinem
Stammbaum ebenfalls Schamanen oder tibetanische Méonche. Man kann das als
Ritual ohne Kult (oder eines unbekannten Kultes) horen, als einen Versuch, die
Verhaltnisse wiederzuverzaubern, um, wenn nicht der Géttervergessenheit, so
doch der Entgeisterung etwas entgegen zu setzen. Oder man lauscht da einfach
einem Fullhorn orchestraler Perkussion, mit pseudoethnischen und genuin
brutistischem Anklang. Mit ja tatsachlich zauberhaftem Klingklang und Dingdong,
mit feinem Rieseln, Rascheln und Fl6ten. Eigentlich klingt das dann doch uiber-
haupt nicht 'primitiv'. Vielmehr immer wieder, wenn vielleicht auch intuitiv und
von der langen gemeinsamen Erfahrung bestimmt, ausdifferenziert fur feinklang-
empfangliche Klangraume. Dazu mag dann der innere Kompass in den zen-ge-
pragten Fernen Osten weisen ('Sen'), oder zu den Kénigsrgabern am Nil (das
pyramidal in die Unterwelt tanzende 'Last Breath of Ra'). Ob in Tempel ("Wild
Temple') oder Hohlen (das groovige 'The Cave'), ob ans Ufer des Ocean of Sound
("Ocean’) oder an den Rande der Hélle (‘Limbus'), egal wohin sich die Imagination
verspekuliert: Uber den Verlust der Gottesschau helfen Mumpiz und Schabernack
nicht hinweg. Alles andere aber auch nicht.



Gau (mono 065) ist das Produkt
von CMKK. Gau steht fur das fries-
landische Dorfchen Gauw (Sitz des
Landscape-Studios) und im dorti-
gen Dialekt fur 'schnell’, C steht fur
Celer (Will Long), M fur Machine-
fabriek (Rutger Zuydervelt), KK fur
Jan & Romke Kleefstra (von Piipts-
jilling). In von Long und Zuydervelt
mit Laptops, Samples, Pedals,
Tapes und Objects und von Romke
K. mit Gitarre getonte Drohnfelder
raunt Jan K. sechs Gedichte in
friesischer Sprache. Das Gedrohn
#8) ist erhaben. Sublim, nicht bombas-
Romke und Jan Kleefstra tisch, das Geraune nicht barden-

haft predigend, sondern wie fir
sich gemurmelt, wie etwas, das nicht fur alle Ohren bestimmt ist. Nicht weil es geheim
ware, sondern weil den meisten Ohren das Fassungsvermogen fehit. Kleefstra raunt von
Wildschwanen im Nebel, von barfiuBigen Seherinnen, von schwarzem Wasser und Schilf, in
dem Poesie ausgebritet wird. Die reimlosen Zeilen von verflussigtem Klang in Miicken-
korperchen, von Bernsteinperlen, die durch dein Falterhirn schweifen, gehen auf Sofia
Gubaidulina zuriick. Eine japanische Frauenstimme 6ffnet ein weiteres Feld. Aber immer
wieder dringt Natur, dringen Spinnweb und Wiesenblumen unter die Schadeldecke, nisten
dort Feldspatzen und Méven. Mit klammem Wind in den Adern, dem Geruch alter Buchen
in der Nase, spurt Kleefstra das Leben ins Dunkle schwinden, und tGber dem Kopf eine
Hand, die sich nicht greifen lasst. Seine Schritte, seine Worte, werden nicht mehr Spuren
hinterlassen als Nebel und Laub, nur ein paar Knicke im Schilf. Nein, das ist keine Idylle,
weder das spurlose Vergessen unten noch das von Passagiermaschinen durchkreuzte
Oben ... de taast net mear as in hanfol bléden ...

Mephista gibt es schon. Aber fur Medusa's Bed (mono 067) hat sich mit LYDIA LUNCH,
ZAHRA MANI & MIA ZABELKA ebenfalls ein Trio Infernale gefunden. Lunch raunt und
knarrt eigene Texte und Texte von Jack Sargeant, Autor von Deathtripping, Herausgeber
von Guns, Death, Terror und ahnlichen Verbeugungen vor den Abgriinden. Zabelka mit
Geige, Electronics und ihrer Stimme und Mani mit Kontrabass, Gitarre, Fieldrecordings
und Electronics erschaffen dazu einen Soundtrack aus flirrrenden, prickelnden und
ominds drohnenden Maandern, dunkel flieRenden Wellen, die das psychische Aquivalent
suggerieren zu Titeln wie 'Bloodlust & Oblivion’, 'Mystical Psychosis' und 'Medusa's Ghost'.
Das hat eine innere Verwandtschaft mit Twist of Fate, Lunchs Kollaboration mit Philippe
Petit, und mit The Crying of Lot 69 und Last of the Dead Hot Lovers, dessen Thrillern mit
Eugene S. Robinson. Lunch nimmt einen mit in die Schattenzonen und imaginaren Land-
schaften, in denen Begierde, Rausch, Wahn und Raserei ihre Bliten treiben. Mani, 1978 in
London geboren, seit 2002 Zabelkas Mitnachtschwester in der One Night Band, zaust
diese Bliten mit dem Bora, dem Nordostwind, wie er daheim bei ihr in Istrien und im Karst
weht. Dazu klackern und kollern Steine, als ware beim Versuch, eine Leiche in einem alten
Steinbruch loszuwerden, ein nicht enden wollender Steinschlag losgetreten worden.
Neben Sargeants Schriften ware da auch Slavoj Zizeks The Pervert's Guide to Cinema von
einigem Nutzen, wenn man in Blutstrom, der, von Zabelkas Geige schmeif}fliegig umsirrt,
unaufhérlich dem Hals der Medusa entquillt, keine nassen FiiRe bekommen will. Wenn
Lunch bei 'Clean the Blood' zu reimen und keckernd zu zungenreden beginnt, erreicht die
infernalische Dramatik einen Hohepunkt, der auch noch 'Autoscopy' mit kaskadierenden
Geigenglissandos und brausendem Gedrohn daueralarmiert. Uber das Blut ihrer Schwes-
ter hatten Stheno und Euryale ihre mit Flichen gewiirzte Threnody angestimmt. Hier hallt
etwas davon wider, als hauntologischer Latenightschauer.
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Alessandro Bosettis Sprach-Melodik hat
etwas siichtig machendes an sich. Ich
freue mich jedenfalls auf jede neue Ver-
offentlichung, speziell die mit THE TRO-
PHIES, um sie meiner Sammlung einzu-
verleiben. Da fugt sich You Wait To Publish
(mono 068) augenfalig neben Royals
(2010), weil Kati Heck wieder bemerkens-
werte Coverkunst beigesteuert hat. Neu ist
die Erweiterung des Klangbildes aus Tony
Bucks Drumming und Kenta Nagais Gitarre,
die Bossetti Stimme (& Electronics) sprach-
rhythmisch immer an den Lippen hangt,
durch die Posaune von Hilary Jeffrey oder
das Vibraphon von Els Vandeweyer. Andy
Moor schwarmt fiir die Musik als besonders
autobahntauglich, was meiner Ansicht
nach aber insbesondere nur fiir den enor-

SIIHdDHL

L M, a e ‘_"‘ men Drive des instrumentalen Drehwurms
% ﬂ* 'l Have Been Looking' zutrifft. Wenn Bosetti
VNS WERE Geschichten wie 'Matta Clark’ erzahlt, Gber

Marco Ferreri und ein gigantisches Loch in Paris, und dabei mehr und mehr sprech-
singt, empfiehlt es sich, einen Parkplatz anzusteuern, um nicht ins Schleudern zu
kommen. Was sagt er da bei 'Ruota di Maggio': ...Lubrificato di merda. Pellicola
infinita...? Und Buck klackt dazu einen hinkenden Beat zu verbeulten Twangs der
Gitarre. Fur 'What Happens to Break this Cup', wo er um Dresscodes in Nightclubs
und Discos geht, pitcht er seine Stimme in schwuchtelige Aufgeregtheit, und der
Drive ist auch da wieder, nicht zuletzt durch trillerndes Georgel, ganz enorm. Im
Gegensatz dazu gestaltet Bosetti, nach einem bedachtigen Gitarrenintro, 'Imperial
Bath' als zartes, cymbalumflirrtes Bad im Blaulichen, mit Gesang, der in dieses Blau
eindringt, eintaucht, als ware darin ein Wurmloch in eine bessere Welt. So gelingt
ihm eine erneute Variation seines Grundrezeptes, die erneut Lust auf mehr macht.

CM von Hausswolff brauche ich wohl kaum vorzustellen, schon gar nicht, nachdem
die Mainstreampresse versucht hat, dem umtriebigen Konzeptkiunstler wegen seines
Majdanek-Aschenbildes einen Zacken aus der Elgaland-Vargaland-Krone zu bre-
chen. Auch Joachim Nordwall ist, ob als iDEAL-Macher oder mit The Skull Defects,
langst etabliert als zentrale Figur der schwedischen Soundart. Und Jason Lescalleet,
der dritte im Bunde von ENOUGH!!!, lasst mich nur kurz im Gedachtnis kramen, um
auf Npering und Demonstrationen seiner Tonbandkunst auf Erstwhile Records zu
stoRen. Auf Enough!!! (mono 069) buindeln die drei ihr Knowhow als Klangbeschwo-
rer und Noisebandiger zu einem Drohnfluss, der lange minimalistisch und harmlos
scheint. Um nach 20 der insgesamt 49 Minuten dann doch anzuschwellen und
pulsierend und stechend dahin zu brausen. Als Drohnwelle, die prickelnde oder
schleifende Impulse in ihrem tuckernden Vorwartsdrang einfach so integriert. Nach
30 Min. haufen sich knarzige und holzige Anmutungen, die die Pulsfrequenz zuerst
beschleunigen und dann ganz abflachen. Das Knarzen kénnte man als Stérung oder
Gestortsein interpretieren, wie Radioempfang oder eine verschliffene Tonbandspur,
die kaum noch erkennen lasst, ob es Musik ist, die da transportiert werden soll.
Dieses Nichtdurchdringenkénnen von etwas Melodischem, vielleicht auch Gesun-
genem, lasst sich kaum kaltschnauzig abtun. Es setzen fast reflexhaft jene Gedanken
und Gefihle ein, die der Anblick von Ruinen, von etwas Verbrauchtem, Verschlisse-
nem, Zerstortem, auslost. Flattrig setzt der Puls wieder ein. Das FlieRen flieRt, das
Stechen sticht. Ohne Ricksicht auf Verluste.
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Nein, auf Miami Vice oder Zombiefilme kame ich nicht von
allein, wenn ich mir Rite Of Passage (cat15) anhore. Aber
zugegeben - das Gemalde, das Tomek MIRT firs Cover ge-
malt hat, das zeigt zwei zombieahnliche Gestalten, die in ein
Auto einsteigen. Und zwei kurze Samples aus alten Zombie-
oder Horrorstreifen, wie sie mit Boris Karloff oder Bela Lu-
gosi mal am FlieBband gedreht wurden, die gibt es auch.
Aber doch eingebettet in Modularsynthiesound und Beats,
die althergebracht, ja fast mittelalterlich anmuten. Vor allem
wegen des altertumlichen Tamtams, aber auch durch die
Getragenheit des Synthiepulses, der wie durch eine Staub-
oder Zeitschicht ans Ohr dringt, wird die Gegenwart durch-
lassig fur Vergangenes und Vergessenes. Mirt mischt
schnurrende und verzerrte Sounds zu kristallinen und wass-
rigen, wenn dabei auch stumpfen und triben. Schwarzweil}
und leicht unscharf ist es auf jeden Fall, was da die Imagi-
nation mitnimmt mit einem hauntologischen Swing. Um
plotzlich auf einen Froschteich zu stoRen, der vor geilem
Gequake uberquillt. Danach geht es mit quirligerer Per-
cussion weiter, erst steeldrum-, dann drummachineahnlich
und durchsetzt mit einer Anmutung von orchestraler Tanz-
und Marschmusik. Musik wie aus dem Plattenkoffer von The
Caretaker, die sich zunehmend in den Vordergrund loopt,
ohne dabei klar und deutlich zu werden. Zuletzt blast eine
staubige Flote zu Exoticamusik, zu lethargisch und locked-
groove-monoton, um dazu zu tanzen. Aber sie lasst einem
doch dammern, dass es mal so etwas wie Tanzen gab.

Wie Tomek Mirt war auch TER Teil von Basil & The Gallow-
brothers Band gewesen, als anonyme Galgenschwester. Sie
hat ihre Synthiesounds auch schon Mirts Soloreleases bei-
gemischt, wie umgekehrt nun jener ihr einen Affen auf Fin-
gerprints (cat16) gemalt hat, ihr Debut, zu dem er auch noch
eine Sylo-Synthspur beisteuert, wahrend der Perkussionist
Zale eine Spieluhr kurbelt (1), sein Cymbaltickling verstreut
(2) oder Balaphonbeats klopft (3). Ahnlich wie bei Mirts Rite
Of Passage verbreiten TERs Mixturen aus Modularsounds
und sowohl automatischen wie handgespielten Beats ein
Feeling der Abkehr vom urbanen und gegenwartigen Be-
trieb. Etwas nostalgisch einer vergangenen Zeit Zugewandtes,
etwas eskapistisch einer Folklore von anderswo Zugeneig-
tes wird da evoziert. Was eine verhuschte Drum'n'Bass-
Spur nicht ausschliefit, vor allem wenn sie wieder einher
geht mit schwammig getragenem Synthiebassgewalle (4).
Etwas elegisch Gedampftes verbindet sich mit surrealen
Schnorkeln zu einem Groove zum Grashalm kauen, mit
Beats, so tonern, diinn und schlapp wie unser Zeitalter im
Vergleich selbst zum silbernen (5). Tonerner Klingklang,
schwammige Synthiewellen und marschahnliches Tamtam
dringen in eine Savanne vor, in der ein seltsamer Vogel
knarrt und kristallines Gras zittert (6). Wie dem konster-
nierten Affen auf dem Cover dammert uns die Erkenntnis,
dass wir nur noch auf gut Gliick von einem Baum zum
andern irren.
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M U S | CA M O D E R NA (Berlin / San Vendemiano)

TREE (MMO008) enthalt zwei elektroakustische Improvisationen im 'Ambient'-Stil, live
mitgeschnitten im Dezember 2011 im Vivaldisaal Berlin. Ich wei nicht, womit der
sonst beschallt wird. CHRIS ABRAHAMS, mit DX7 & Analogsynthesizer im ersten Set
bzw. Pump Organ im zweiten, BURKHARD BEINS mit Percussion, Krimskrams &
Zither bzw. Analogsynthesizer & Live-Electronics sowie ANDREA ERMKE an Sam-
ples & Fieldrecordings verwandelten ihn jedenfalls in einen bruitistischen Spiel-
raum, in dem sich pochende, zirpende, scharrende und flirrende Phanomene tum-
meln. Glockchenklingklang wirkt dabei schon wieder absurd musikalisch, nachdem
doch die Sinne ganz auf Gerauschverlaufe und sub- oder metamusikalische Natur-
nahe umgepolt sind. Rollende und schleifende Gesten, Dingdong und Klimbim,
weitgehend Beins zuzuordnen, ummalen ein Blubbern wie von einem Schlammtopf.
Auch Grillen oder Klickern mit Kies verbreiten inmitten von metallischem Sirren
Freiluftfeeling und versetzen die Wahrnehmungen, ohne jetzt alles auf eine pro-
grammmusikalische Karte zu setzen, nach DrauBen, ins utopisch Imaginare. Das
leider nicht ohne Autos auskommt. Danach unterlegt Abrahams Vogelgezwitscher
mit einem Harmoniumdrone, wahrend ein Konstrukt aus Brettern zerlegt, mit Me-
tallstiicken gekullert, iber Laubwege gestapft, mit Steinchen geklopft und gekrims-
kramst wird, wahrend Regen niederrauscht oder platschend tropfelt. Da wir schon
im Vivaldisaal sind, nenne ich diesen schizophonen lllusionismus mal einen klassi-
schen Fall von You don't have to call it music.

CLAUDIO ROCCHETTI, der sich mit Veroffentlichungen auf Bar La Muerte, Bowindo,
Creative Sources, Die Schachtel oder Soleilmoon und in den Projekten 3/4HadBeen-
Eliminated und In Zaire Beachtung erworben hat, ist, zusammen mit Matteo Castro,
auch einer der Macher des kleinen feinen Labels Musica Moderna. Zweiflerische An-
wandlungen luber den anachronistischen Unsinn der Cassetten-Kultur veranlassten
ihn zu einer Umfrageaktion unter einschlagigen alten Chromern. Auf The Fall Of
Chrome (MMO0O07, book + Cs edition of 300) versammelt sind nun deren Reaktionen in
Text- und in Bildform. Visuelle Reflektionen zum mehr oder weniger untergegange-
nen Medium lieferten u. a. Jérome Noetinger & Liz Racz, Maurizio Bianchi, Joseph
Hammer, Dj Insultor, Marcel Turkowsky, John Olson (American Tapes), Matteo Cas-
tro (als Kam Hassah) und Ralf Wehowsky. Brendan Murray (Hell Hoarse, Taps) schil-
dert autobiographisch seine Infektion schon als Sechsjahriger; Daniela Cascella
meditiert iber Memory und Madness, tiber Larm und wie man ihm lauscht und wie
auf der Chromspur mit jedem Horen etwas schwindet; Mattin & Ray Brassier ziehen
sich mit einem hyperkritischen Rasonement uber Noise als Waffe der Kritik immer
mehr ins Schwarze zuriick; Howard Stelzer (Intransitive Recordings) erweist dem
Medium kritischen Respekt, zieht aber CDs vor; Rinus van Alebeek notiert Impres-
sionen als Cassettenreisender; Yan Jun berichtet Erstaunliches vom Dakou=Cut-out-
Phanomen in Lanzhou und Beijing; Lionel Marchetti steuert ein faszinierend illus-
triertes Poem bei; Harold Schellinx lasst eine Autobiographie als 144567-stindiges,
10t schweres, 12.500 km langes C60-Lebensdokument der Jahre 1984 - 2004 ir-
gendwie glaubwiirdig erscheinen. Das ultimative 1:1 von Spiel- und Lebenszeit, wie
von Borges erdacht. Rocchetti sammelte seinerseits eine groRe Menge x-belieber
Cassetten von Flohmarkten etc. und verarbeitete das gefundene Audio-Higgledy-
Piggledy zu einer 3-std. Komposition, mit der er 300 der gefundenen Cassetten
Uberspielte, jede mit einem anderen Ausschnitt, der nun mit dem O-Ton interagiert.
Cascella nennt dieses vielschichtige Konzeptwerk sehr schon eine 'eulogy to
decaying sound’ und ein "aural portrait of the fall of chronos'. Ein vergangenes
Medium als Medium des Verganglichen.
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SUBSTANTIA INNOMINATA (gremen)

'Antiphona’ bedeutet Wechselgesang, Call-and-Response, ‘Introitum' meint den Einzug von
Priester und Ministranten zu Beginn einer Messe und war urspriinglich ein gesungener
Psalm mit refrainartigem Antiphon. Beides geht also zusammen und beides bezieht sich
auf etwas Christliches und Kirchliches. Nicht gerade das, was man von COLUMN ONE
erwarten wirde, die dennoch AntiphoNA (SUB-18, 10") mit diesen beiden Titeln bestiickt
haben. Allerdings erweist sich das Titelstlick als eine gewohnt bizarre Collage, an der
Andrew Loadman, Antoine Chessex, Jurgen Eckloff, René Lamp und Robert Schalinski
(mit voice, source donation, sax, zither, gongs, saw, acoustic instruments, field recordings ...)
mitgefetzt und mitgemischt haben. Vokale Fitzel, komische, affische und tatsachlich kurz
auch kirchengesangliche, neben wiederholtem 'demnachstdemnachst....", neben Zahlen,
Satzfetzen, Gehaspel und Gekicher auf Helium, kollidieren mit perkussiven und wild
gezitherten, omindse Stille wechselt mit ebenso ominésen Lauten, mit Saxophon oder
Vogelstimmen. 'Introitum’ dagegen zeigt Peter Hollinger mit einem moénchischen, von
Schalinski aufbereiteten Klangschalenvibrato in der Sibirischen Zelle (2004/05 Column
Ones 'erste antidadaistische Loge' am S-Bahnhof Greifswalder Strale in Berlin). Dem
alten Kampen von Gestalt Et Jive, Slawterhouse und Uludag hier zu begegnen, verwun-
dert etwas weniger, wenn man weiB}, dass er auch schon Column Ones Klangstifter fur
Die Truhe Im Fluss (2002) gewesen ist. Er kloppelt und flirrt so rasant, dass eine Drohn-
wolke aufquillt. Diese sublime Monotonie scheint dem heterophonen 'ex pluribus’-Call von
'Antiphona' mit seinem 'unum' zu antworten. Und scheint damit ein Motto, eine Gnosis,
aufzugreifen, die bis auf den Heiligen Augustinus zuriickgeht und weiter noch bis zu
Heraklits Verbindungen sind: Ganzes und Nichtganzes, Eintracht, Zwietracht, Einklang,
MiBklang und aus allem eins und aus einem alles. Dem Cover, eine Collage des irischen
Kunstlers Sean Hillen, geniligt im Titel 'No evidence of a 757 near the ha'penny bridge' eine
Zahl, um zu den nichtsahnenden Passanten den Crash einer Boing 757 zu evozieren, ja,
09/11... Uberlingen. Das ist Brainstorming (‘Aufklarung durch Irritation'?) mit einem
hintersinnigen boingBoingboingboinggggg...

Das von Mal Hoeschen gestaltete Cover von Two Cha-
racters (SUB-19, 10" in blaulich-schwarz-milchig ver-
schliertem Vinyl), von dem einen unter dem Namen
BRUME aus abgeschabtem Braungrau ein einzelnes
Auge anblickt, schirt auf kongeniale Weise die Er-
wartungen, die Christian Renou mit den Titeln 'Zaklas-
ta-Re, The Beautiful' und 'Glaziitiik, The Dreamer' weckt.
Und schon und traumerisch ist diese Musik tatsachlich.
Zuerst als das schwerlose Driften eines (t)Raumgleiters
zum Mond, mit, von einer bluesigen Mundharmonika
gefuhlvoll umschlierten, melancholischen Ruckblicken
auf die schrumpfende Erde. Oder tagtraumerisch
skeptischen Ausblicken auf eine ungewisse Zukunft,
der man in langgezogenen, helldunkel summenden
Wellen entgegen schwingt. Der Ton wird zuletzt rauer,
ein zeitlupiges Stampfen, das die lunare Vision von
Hohe in etwas Unterweltliches, etwas Unterbewusstes
umkehrt. 'The Dreamer’ spielt mit einer seufzenden Tur
und aufgeldsten, teils kaskadierenden vokalen Lauten.
Man wird iber Wasser gerudert, zu schneidenden
Drones, aber auch harmonischen Schwingungen und
sogar 'flotenden’ Spharenklangen, wie man sie den
himmlischen Gefilden zuschreibt. Allerdings ist das
Finale unruhiger, als man es 'dort' erwarten wirde.
Aber Brume ist nicht 'man’, und wir ebensowenig.
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... sounds & scapes in different shapes ...

HANS CASTRUP_ Shadowplay (Karl-
records, KR 012): Die Spur fuhrt nach
Osnabruck, zu den Poison Dwarfs (->
BA 73). Castrup ist ein Urzwerg neben
Giftzwerg R.-D. Dlubatz, heute aber
vorwiegend als bildender und tonen-
der Allroundkiinstler zugange. Akus-
tisch produziert er kurze Horsticke,
zuletzt Eine mechanisierte Unschérfe-
beschreibung (2011), eine pfiffige
Collage von Stimmbandern & Band-
stimmen. Das 12-teilige Schattenspiel,
kreiert mit Synthesizer, Effektgeraten,
Computer, Feldaufnahmen und Band-
maschine, gehort, obwohl auch da
Collagen und Schichtungen eine Rolle
spielen, in eine andere Kategorie. Eine,
in der statt Stimmen, Aha-Effekten und
witzigem Erkenntnisgewinn flieBende
und manchmal fast psychedelische
Klangfarbverlaufe dominieren. Wobei
da Pianogeklimper, akustisches Gi-
tarrengeblinke oder Orchestermusik-
fetzen als Treibgut mitschwimmen.
Das ist, in serieller Variation, intelli-
gente, sprich, auf Kopfhoérer abzielen-
de Nichttanz-Electronica. Castrup malt
Ubrigens farbstarke Abstraktionen mit
industriellen und urbanen Anmutun-
gen, die manchmal wie Standbilder
von Katastrophen wirken, wie erstarrte
Explosionen. Seine Klangbilder sind
zwar gelegentlich auch, aber nie
gewaltsam bewegt. Es sind kleine
Movies, die in urbane Turbulenzen
hinein zoomen. Castrup hat zu allen
zwolf Tracks tatsachlich Videoclips
angefertig, unerwarteter Weise in
Schwarzweil und ultrazeitlupig, mit
Pflanzen- und Tiermotiven neben
konkreten Mustern, einer Motte bei
'prophecy ilo', disteren Reiseerin-
nerungen bei 'from here to...". Die
Musik bekommt dabei unheimliche und
symboltrachtige Zuge, die Imagination
wird auf andere Gleise gefiihrt.

G*PARK Sub (23five 018, 2 x CD): G*Park, das
ist Marc Zeier, fuir den zu Buche steht, dass er
vor Jahren in Vehikel & GefaR (& Ventilator),
einem Schimpfluch-Projekt mit Joke Lanz &
Rudolf Eb.er involviert war. Jungere Arbeits-
nachweise lieferte er zusammen mit Luigi
Archetti fur Ultimate Records oder als G*Park,
zuletzt 2008, mit der Tochnit-Aleph-LP Reuters.
Die elf klanglichen Sub-Szenerien ambient zu
nennen, geht eigentlich nicht. Dafiir ist schon
'White' zu dramatisch, zu actionbetont, auch
wenn dabei unklar bleibt, ob da Skifahrer vorbei
sausen, oder Zige. Dass die Schweiz oder das
benachbarte italienische Piemont Schauplatz
der Ereignisse ist, etwa des kullernden Stein-
schlags bei 'Stone’, das machen erst die Dank-
sagungen klar. Sie gelten, neben einer ertrin-
kenden piemonteser Wespe ("Wasp') und gefro-
renen Seen in der Ostschweiz (‘Ice), glucklichen
Schweinen in Chants (‘Swine'), Drahten in Alt-
schen, Krahen in Lantsch, Amdener Baumen,
Winzern in Berschis. Das sind lauter Orte in St.
Gallen und Graubunden. Plastisch wird dabei
jedoch kaum etwas touristisch Verwertbares.
Zeier geht und lauscht vielmehr ins Detail,
schwingenden oder pulsierenden Gerauschen,
krachzenden oder summenden Lauten, uber
denen die Wipfel rauschen. Ofters aber geht es
um Konkreteres, um Elementareres als Baume,
namlich um den Wind, um Steine, Wasser. Oder
um Bewegungen, Flugelschlage, sich dehnen-
des Eis, sausendes Kreiseln, klopfende und
hackende Gesten. Bei 'Purge' greift er in die
Innereien eines Bliuthner Flugels. Wobei Zeier
seine Klangquellen auch mischt. Mehr als die
Dinge als solche scheint ihn deren Eigen- und
Innenleben zu faszinieren, von dem er Eindriicke
vermittelt, wie man sie so genau vielleicht gar
nicht wissen will. Aber auch schon 'Stack' mit
seinem Brausen wie beim Fahren durch einen
Autotunnel hat etwas Beklemmendes, ebenso
wie 'Stridor' Zweifel schirt, dass die Natur auto-
matisch ein freies Atmen ermdoglicht. Statt
‘ambient' sollte man diese Musik besser taktil
nennen, anfassend, eindringlich und um-
fassend.
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JASON KAHN Things Fall Apart (Herbal
International 1302): Diese, im Andenken
an Chinua Achebe (1930-2013), den Autor
von Things Fall Apart (1958, dt. Okonkwo
oder Das Alte stiirzt), besonders enga-
gierte Musik von Kahn entstand im
Zuricher Kunstraum Walcheturm, den ehe-
maligen Stallen einer einstigen Kaserne.
Ein Raum mit ganz besonderer Akustik,
den Kahn aber nur am 14.4.2013 nutzen
konnte. Woran ihn stundenlang larmende
Pferdekutschen hinderten, die davor
warteten, um sich in den Sechseliauten-
Umzug einzureihen. Endlich abgezogen,
begann im benachbarten Restaurant eine
tamilische Hochzeit mit Musik. Bevor nun
aber Kahns Plane ganz zu zerfallen
drohten, begann er eine Reihe von Impro-
visationen, mit fauchender Stimme, mit
scharrenden Stiihlen, virtuos trommeind
und tickelnd, wie man es lange von ihm
nicht mehr gehoért hat. Fur 'Message For'
und 'Speaker 13' moduliert er brausende
Radiowellen, verrauschte Stimmen,
pratzelnde und zischende Impulse. Beim
rappeligen 'We Fall' und zum rasenden
Drumming von 'Wait' hért man ihn sogar
zart ein Kirchenlied anstimmen. Er
schaukelt und bedongt eine Klangschale
und zerrt Krimskrams tiber den Boden,
mit sonor-kakophonen Kippeffekten. Bei
'Split Hum' mischt er gezielte Stérimpulse
und Radionoise mit rumorendem Gepauke.
Wenn er den Raum mit Rufen auslotet,
heift das naturlich 'Calling’. Bei 'Semb-
lance' krimskramst er mit Metallstiicken,
wie ein Dagobert Duck mit seiner ersten
oder letzten Handvoll Talern, bei 'An Arc'
mit Metall und Plastiksacken, wie ein
Obdachloser mit 'n paar Habseligkeiten.
Bei 'Last Drum' klickert und zwitschert
Kahn mit Metall, setzt zwischenhinein
einen heftigen Schlag und ein auf-
rauschendes Crescendo. Nur um weiter
wahlerisch zu krimskramen. Beim finalen
'Night' singt er noch einmal mit groRem Oh
und Ho den Raum aus. Darum geht es
doch, Lebensraume und Spielraume, und
wie sie prekar werden und zu zerfallen
drohen. Kahn signiert seinen Tag in
diesem Raum mit einem "I".

LUCRECIA DALT Syzygy (Human Ear Music,
HEMKO0032): Lucrecia Perez, The Sound Of
Lucrecia oder einfach Lucrecia, die mit
ihrem Debut Acerca (2005), mit Congost
(2009) und endgiiltig mit Commotus (2012)
als "pop luminary” uUber Barcelona zu
strahlen begann, deutete dabei schon mit
Titeln wie 'Saltaciéon’, 'Escopolamina’ oder
'Batholith' an, dass sie uber derartiges Lob
und billigen Glanz hinweg zu funkeln
gedenkt. Inzwischen lebt sie in Berlin, liest
Benjamin und Calvino, schaut sich Filme von
Antonioni und Bergman an, und kann sogar
Worter wie 'Ursprung’ und Zungenldser
oder -brecher wie 'Glosolalia’ und 'Solilo-
quios'. Mit 'Inframince’ knupft sie an Du-
champ an (der damit synasthetische Ver-
weise durch ganz feine Anmutungen
meinte). Mit 'Levedad' an die Leichtigkeit
von Kundera und Calvino. Sie operiert mit
Spiegelschrift, lllusionen, Tauschungen. Sie
pickelt kristalline Beats, setzt Basspunkte
und Bassstriche, spinnt Synthiefaden. Und
flustersingt dazu spanisch, katalanisch und
englisch. Man hoért ihr Herz schlagen, ihre
Zunge rihrt an Mimesis und Amnesia,
digitales Gemurmel zweifelt am e und o
ihres Egos. Sie turmt lieber multiple uuus,
oder reiht multiple Beats auf pfeifenden
Sound und véllig unchaotische Gitarre. Was
oder wen konnte 'Vitti', auch wenn es noch
so brodelt, anderes meinen als Monica?
Verkleidet als Morriconica, versenkt in einen
Wassertank. 'Levedad' schleppt schwer an
sich. In 'Volavérunt' drehen sich die Wind-
muhlenarme von Phantomen und lllusionen.
Statt Liebeslyrik singt Lucrecia philoso-
phische Gedanken, an denen sich Key-
boardwellen stoBen. Fir 'Edgewise' mit
seinem "uuu” beginnen Drums zu ticken,
schnell abgelést von einem pfeifenden
Halteton, und gefolgt vom joggenden Ge-
triller von '‘Murmur' und dem zu einem
Harmoniumbordun hinkenden Tocken von
'Mirage'. Da kommen der Gesang und die
Lyrics einem Song noch am nachsten:
| approach and you vanish away away ...
bis zum Beinahe-Crescendo von
... terrifying beauty possessed by
the goddess of this illusion.
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MARCUS MAEDER topographie sinusoi-
dale (domizil 38): Musik klingt sanft, hart,
suB, gelb, traurig, hoch und tief. Und es
sind das doch alles bloR Metaphern fir
kurze oder lange Wellen, schnelle oder
langsame Oszillationen. In Maeders Fall
von Sinuswellen, mit deren Morphen er,
sowohl im physikalischen wie im meta-
phorischen Sinn, die spatiale Dimension
von Klang auskostet. Durch drohnminima-
listische Klangmodulationen entsteht ein
Soundscaping der allerfeinsten Sorte. Der
Klang besteht quasi buchstablich nur aus
den fein schwingenden Sinusfaden, die,
Weill auf Grau, das Booklet durchwellen.
So feinstofflich klingt das, dass der ohren-
arztliche Aspekt schnell einer zauber-
hafteren Metaphorik weichen muss. Einem
Angeruhrtwerden der Sinne durch Etwas,
fur das in Generationen, die noch nicht
vom Virtuellen desillusioniert waren,
Engelsflugel oder Heiligenscheine ima-
giniert wurden. Oder ein goéttlicher Atem,
der noch lange genug ausreichte, Nagel-
lack zu trocknen. In den spiritistischen und
paranormal empfanglichen Dekaden hatte
man da wenigstens eine unschuldige Seele
singen horen. Freilich, wer sagt denn, dass
unsere entgeisterten Milieus sich mitsamt
der Geistesgegenwart auch noch der
Poesie entschlagen missen? Taucht im
ephemeren Schimmern der sinusoidalen
Schwingungen nicht doch noch etwas
anderes auf als ein Traumjob als Heu-
schrecke, Krokodil oder Ameise bei der
Credit Suisse, bei E.ON oder Foxconn?

NITON Niton (Pulver & Asche Records): Die
Labeladresse fiihrt einen nach Chiasso, die
Kollaboration von Xelius, El Toxyque (alias
Enrico Mangione aka Mr. Henry) und Zeno
Gabaglio ist offenbar ganz im italienischen
Teil der Schweiz verankert. Gabaglio, 1979
in Mendrisio geboren, ist einer, der einen
Release schon mal 'Gadamer' nennen kann,
schlieBlich hat er neben Cello auch noch
Philosophie studiert. Hier sorgt er fur den
akustischen Part einer Elektroakustik, die
ambiente und improvisatorische Ingre-
dienzen quasi cineastisch aufbereitet als
eine Grauzone fir die Imagnation, der sich
im nur scheinbaren Grau in Grau span-
nende Facetten auftun. Spannend, weil
geheimnisvoll, vage, atmospharisch, subtil.
Ist da eine dunkle Flote im Spiel? Selbst als
synthetisches Double sorgt sie fur einen
lyrischen Saum entlang der sich ver-
zweigenden Pfade in dieser Grauzone,
dieser zwielichtig sanften Dammerung aus
Schwebklangen, Drones, Cellostrichen.
Granulare, téonerne und metallophone
Percussion leitet hinein in 'K'lamp' als einen
leicht fernéstlich getonten Elektrogroove,
der aber mit pseudogitarristischer Verve
crescendierend aus dem -trum, dem
-trifugal, jetzt hab ich's, aus dem Zenkreis
levitiert und sich, sirrend und schnurrend,
auf Harmonikawellen lange in der Schwebe
halt. Im -it. '"ASNA' vereint knurrige und rau
schnarrende Sounds mit allerfeinstem
Perlen. Aufgespannt durch eine feine Welle
rohrt da Brunft oder Inbrunst wie aus der
GieBkanne, verstummt aber, um elegischem
Cellopizzikato den Ausklang zu uberlassen.
-u...-son ... Ach was ... -fekt.
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ORPHAX De tragedie van een liedjes-

PACIFIC 231 + LIEUTENANT CARAMEL «AUNT

schrijver zonder woorden (Moving
Furniture Records, MFR013): Ob es fur
Sietse van Erve wirklich eine Tragodie
ist, dass seinen Liedchen die Worte
fehlen, darf bezweifelt werden. Einer,
der sein Label mit 'Kapotte Muziek by’
startet und Zeug von Freiband (Frans
de Waard) und Jos Smolders heraus-
bringt, scheint Worte eher fur tber-
flussig oder sogar hinderlich zu hal-
ten. Smolders (Ex-THU20) hat das,
was van Erve auf direktere Weise
erzahlen moéchte, gemastert. Es sind
drohnminimalistische Klangstrome,
mit kleinen knarzenden und prickeln-
den Lauten impragniert, und bestimmt
von der Suche nach Orientierung, die
den in Amsterdam lebenden Tilburger
zwischen dem Studienabschluss und
einer ungewissen Zukunft umtrieb,
angegriffen noch dazu von einer noch
nicht diagnostizierten Krankheit. Titel
wie 'Geluiden Van De Eerste Dag' und
'Winterslaap In De Zomer' ruhren
daher, und gelten einer Soundwelt, die
sich nur wenig uUber Low-Fi-Niveau
erhebt, und wenn, dann mit einem
zitternden und melancholisch geton-
ten Drohnen und Wummern. Anderer-
seits wirkt das orgelige Gedréhne und
Gepfeife schon auch entschlossen, zu
Uberdauern und sich zu erheben,
staunend uber das Polarlicht (‘Under
Het Noorderlicht'), gestarkt dadurch,
nicht allein zu sein ("Zamen Aan Het
Water'). Bei 'Ochtendgloren Boven De
IJzige Vlakte' breitet sich die Harmo-
nik erhaben brausend uber die mor-
gendammrige Ebene und drohnt bei
'Het Bos' hubschraubernd uber die
Zipfelwipfel von Drohnzwergen hinweg
(um Smolders' schéne Erfindung
'Drone Gnome' aufzugreifen). Bis ein
Vogelchen zuletzt den Wald wieder fir
sich hat.

SALLY» (Alone At Last, AAL[5]): Das auf-
wandige Faltcover enthalt Fotos, die Philippe
Blanchard in Beirut gemacht hat. Blanchard ist
der, der sich auch Felipe Caramelos und vor
allem Lieutenant Caramel nennt. Zusammen mit
Pierre Jolivet alias Pacific 231 war er im
Februar 2012 tatsachlich im Libanon gewesen,
'Yellow House in Beirut' entstand vor Ort. Low-
fi, mit dumpfer Percussion, kratzenden
Gerauschen und einer deklamierenden Stimme.
Die Musik ist aber durchwegs roh, 'primitiv',
theatralisch und quasi-rituell, voller heftiger
Larmschube, angestaubter Samples. Bei 'Birolo’
kehrt die Stimme der alten italienischen
Schauspielerin (?) wieder, Eisen schlagt auf
Eisen, Tiere grunzen, Madchen kichern. Sind
wir da mitten in Satyricon? Die Archaik und
Barbarik erinnern an Pasolinis Medea und Der
Schweinestall, an Artauds Theater der Grau-
samkeit. Verzerrte Gitarre mischt sich mit
jaulend sagendem Scratchen und lasst mich an
den bruitistischen J.-F. Pauvros denken.
Zerscratcht wird da eine Stimme, die komischen
Effekte sind sicher nicht ungewolit und paaren
das Pathetische mit Groteskem. Der Gesamt-
eindruck ist langst ein voéllig deliranter, die
hexenhaften Zauberspriiche zeigen Wirkung.
Ein Gewitter setzt ein, Klaviersaiten werden als
Gamelan gekloppelt, das Ritual wird jetzt aber
hintergriundiger, stiller, die Gitarre pluckert
zwar, aber nun akustisch, Finger springen tber
Pianotasten. Ein blasender Nichtton maandert,
ein Hahn kraht. Mit nasalem Getrote bleibt es
exotisch, ware da nicht wieder die italienische
Rezitation. Aber so kann es Verzauberten
gehen, dass sie elliptisch durch Raum und Zeit
irren. Mit einem Bein in fernostlichem Trubel,
das andere in den Klauen einer Striga. Mit
'L'Autre Massacre', das als Heimspiel fur Jolivet
in Dublin entstand, kehren Noise und Chaos
zurick. Mit einer furiosen Gitarre, die sich
durch jaulenden und froschig knarrenden Larm
frast. Zum Grotesken braucht es da weniger als
ein Handumdrehen.
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SPACE CAPSULE Space Capsule

FRANCK VIGROUX Prisme (D'Autres Cordes records,

(Dissolving Records, Henge 009,
CD-R w/ A3 poster): Thomas Shrub-
sole ist einer, der im Himmel wie
auf Erden zugange ist, unten als
Sub Loam und In the Field, oben
als Jesus on Mars oder Space
Capsule. Wobei sein Oben Kopf-
sache ist, nicht eine Frage von
Hightech oder Weltabkehr. Drei In-
strumetalstimmen mischen sich,
umgarnen sich: Das schreitende
und repetierte Klimpern eines
Pianos, die Klangspuren eines
Keyboards, die traumerischen und
kaskadierenden Tonfolgen eines
Sopransaxophons, bisweilen ge-
folgt von seinem Echo oder Dou-
bles. Das mischt sich vielschich-
tig, um nicht zu sagen mehr und
mehr chaotisch. Klingt aber dann
doch nicht so (so chaotisch), weil
alle Stimmen dezent, luftig, ver-
sponnen weder unter sich um die
Oberhand ringen, noch auf Auf-
merksamkeit pochen. Es geht da
eher eine schleichende Eindring-
lichkeit von diesem Klanggeflecht
aus. Eine atherische, liquide, psy-
chedelische Suggestivitat, wie sie
fur gewisse weltoffene und luftige
Formen von Jazz der Hippiejahre
nicht untypisch gewesen ist. Erst
als crescendierendes Finale wihlt
sich das Piano cecil-tayloresk in
samtliche Gehirnwindungen. '‘Space
Capsule 2' beginnt mit einem pri-
ckelnden Gerausch und von feins-
ten Keyboardsounds umschweif-
tem Einfingerpiano. Ein hubschrau-
berndes Wummern mischt sich
leise ein und Ubertragt dem Key-
board sein Wummermotiv. Die Fin-
ger klopfen dazu erratische und
dissonante Noten, in zunehmender
Haufung, raunend, trillernd kaska-
dierend. In der 10. Min. setzt auch
das Soprano ein, mit wieder trau-
merischen und kaskadierenden
Wellen. In einer Wellenlange, nicht
weit von denen auch Evan Parkers
elektroakustische Abenteuer
schwingen. Und fallt der Blick
nach oben, ziehen da Wolken,
faszinierender als jedes Ufo.

DAC2090): Vigroux vielseitig oder multimedial zu nen-
nen, macht nur Sinn, wenn man damit, dass er als
Gitarrist, Turntablist, Elektronikperformer, Improvi-
sierer, Komponist von Neuer Musik oder Horspiel-
macher auftritt oder seine Musiken mit Tanzern, Vi-
deoinstallationen oder Texten von Philippe Malone,
Kafka und Zamjatin verbindet, nicht verwischt, dass
das alles nur Mittel sind, denen die Ausrichtung, eine
StoRrichtung, gemeinsam ist. Beim powerelektroni-
schen Camera Police nannte ich es etwas Aufge-
brachtes und einen alarmierten, aggressiven Ton, bei
Broken Circles, seinem Ensemblestiick, verstérend
und mindblowing, bei seinem Live-Clash mit dem
Drummer R. Loubatiére KRACH in hoher Beschleuni-
gung, der Kakerlaken noch aus den hintersten Ritzen
jagt, beim wieder elektronischen We (nous autres)
ein ABC zeitgeméBer Alarmiertheit und eine Fort-
schreibung von Industrial mit allen notwendigen
Mitteln. So dass mir Vigroux zuletzt anlasslich seiner
powerelektronischen und gitarristischen Perfor-
mance Live at the Cole Mine Museum - Entrailles als
Priester eines Industriekults in einer Church of Noise
erschien, der maBgebende Verwandlungen unserer
westlichen Lebensgrundlagen nachvollzieht. Prisme
gehort in die noisige Reihe mit Camera Police und We
(nous autres) und wurde live in Interaktion mit Video-
kunst von Fabien Zocco inszeniert. Mit industrial
schnurrenden Sounds und brachialen Beats, Sand-
strahlimpulsen und weiteren Ohrenputzern, ohne
sich dabei in solchen alarmierenden Effekten zu er-
schopfen. Da bitzelt es auch auf Mikroebenen, aller-
dings saurehaltig, und weitere Detonationen und Si-
renengeheul lassen nicht lange auf sich warten. Mir
ist es so, als wirde Vigroux eine zugleich dystopische
und erhabene Vorstellungswelt mit Kaspar Toeplitz
und Richard Pinhas teilen, speziell dessen von den
Cyperpunkimaginationen Maurice G. Dantecs ange-
regte Sonic Fiction. Wobei er die Babylon A.D.-Zu-
kunft asthetisch quasi im Inneren zu erfassen ver-
sucht. In den Stromkreisen der Maschinen und dort,
wo ihre Impulse die Sinne, die Synapsen, direkt an-
greifen als brausender und zischender Saurefral, als
heulender Partikelsturm und synkopisch pochendes
Beatgewitter. Als ware da der Sacre de Printemps in
einer Version fur Terminatoren und futuristische Ork-
replikanten visioniert. Abgelost von einer gedampfteren
Passage, einer Morgendammerung, in der die Sonne
aufgeht wie das Aaah eines femininen Chors. Wobei die
keimende Hoffnung schnell wieder ubertont wird von
krachigen Impulsen, Stromschlagen und krummen
Beats. Das Finale wirkt fast so, als seien die Maschinen
nun selbst schon erschopft und darin gespalten, ob sie
auf die Notsignale achten oder den letzten Saft fur
ein letztes Tamtam verschwenden sollen.
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BEYOND THE HORIZON

AHORNFELDER (Hamburg)

HAKON STENE kann man sicher auch von anderswoher kennen, ich
kenne ihn ein bisschen durch einige Rune-Grammofon-Scheiben von
Jono El Grande oder auch Nils Gkland. Er war auch involviert in Lars
Petter Hagens Arrangement und Auffihrung von Elements of Light,
einem groRglocknerischen Klimbim von Pantha Du Prince & The Bell
Laboratory. Beide, Stene und Hagen, spielen nun Hauptrollen in Etude
Begone Badum (AH25), Stene als Interpret von Marko Ciciliani, Alvin
Lucier und Michael Pisaro, Hagen mit drei elektroakustischen 'Studies
in Self-Imposed Tristesse', die als Intro und als Interludes fungieren.
Stenes Performances sind Teil seines Projektes "Ceci n'est pas un
tambour”, mit dem er Entwicklungsmaoglichkeiten fir einen multidis-
ziplinaren Performer untersucht. Fur Cicilianis 'Black Horizon' (21:26)
spielt er Tabletop-E-Gitarre, wobei sein Spiel mehrspurig geschichtet
und gamelanesk aufbereitet ist. Als metalloider Klingklang mit per-
kussivem Duktus, schlieBlich ist das Stiick urspriunglich fur zwei Pia-
nos & Electronics 2009 fur das Schlagquartett Kéln entstanden. An-
gereichert mit Drones und konkreten Gerauschen von bréckelndem
Gestein oder Meeeresbrandung, mit dramatischen Twangs und Kris-
tallfeinem Blinken. Sogar Stimmsamples sind eingeblendet. Fur Lu-
ciers 'Silver Streetcar for the Orchestra' (11:03), 1987 fur den Per-
kussionisten Brian Johnson geschrieben, dengelt Stene mit gleich
bleibendem Tempo eine verstarkte Triangel. Die Schlage sind ein-
gebettet in das Rauschen und Dréohnen des metalloiden Halls. Ein
Meisterstuck konzeptioneller Simplizitat plus Durchhaltevemoégen.
Pisaros 'Ricefall (1)' (17:42) besteht aus dem Klang von Reiskoérnern,
die auf (kontaktmikrophonierte) Objekte (wohl aus Glas, Metall, Karton
etc.) 'regnen’. Spielerische unendliche Vielfalt, die anschwillt zu einem
dramatisch verstarkten Prasseln und Hageln. Wenn es immer so
klange, wenn in China ein Sack Reis umfallt ...

Auf Bone Alphabet (AH26, CD Single) fiigt HAKON STENE dem noch
die Auffuhrung des von Brian Ferneyhough 1991 fur Solo Percussion
geschriebenen Titelstiicks (11:46) hinzu. Als ein, wie sollte es anders
sein, Konstrukt, das Anhanger des 4/4-Taktes geradezu lustvoll mit
dem Ferneyhough-spezifisch 'pratentiosen’ Anti-Groove konfrontiert.
Stene performt dieses Tamtam, das am Gegenpol zu Luciers Simpli-
zitat knochentrocken aus den Hohen der Mathematik tockt und klackt,
mit regenmacherischem Gusto. Ausgerechnet davon fertigte Sir Du-
perman einen - ha - 'Wizard & Os' benamsten Remix, der, fast hatte ich
gesagt: os-tentativ, die schamanistischen Untertdne hervorhebt. Wo-
bei er nach gut der halben Spieldauer, anfangs fast unmerklich, hinu-
ber gleitet in elektronisches Getropfel und Gepixel und in sowohl re-
gelmaligere als auch schnellere Beatkaskaden, als sie Ferneyhough
im Sinn hat. Um zuletzt doch wieder sich dem originalen Duktus an-
zunahern.
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chmafu nocords (Graz)

Schon ein kurzer Blick in ihren Terminkalender 2013 zeigt die Bandbreite von MANON-LIU
WINTER als Pianistin ohne Grenzen: Im Juni war sie zusammen mit Franz Hautzinger beim
Open Form Festival in Kopenhagen, im Oktober zusammen mit der Schlagwerkerin Jaro
Gregorovic im Stadttheater Bruck a. d. Leitha; im November performte sie beim shut up
and listen!-Festival in Wien "ASLSP" von Cage; dazwischen war sie, ebenfalls in Wien, mit
dem Trio deepseafish¥ beim Open Culture Festival und bei der Viennale, um improvisato-
risch - und im zweiten Fall sogar als Livesoundtrack zu Dokumentarfilmen - von Keys hoch
K abzutauchen ins Innere der Instrumente und ins Innere der Toéne. In die gleiche Innen-
welt fuhrt sie die Imagination auch bei Stones No. 2 (CD-R in runder Metallbox), zuerst mit
dem gleichnamigen puren Klaviersolo und sodann bei 'Insite 4/3a’' mit zusatzlichen Zu-
spielklangen. Uber knurschenden Kies und knisterndes Laub filhren Pfade in einen Zau-
bergarten, in dem der Wind und die staunenden Finger an Blatter aus Metall streifen, in
dem sie neugierig an Pflanzen aus merkwurdigem Holz mit Trieben aus Draht stupsen und
klopfen. Was sie flirren und federn, kristallin klirren und rieseln oder auch, bei allzu hefti-
gen Schlagen, gewaltig brummen und rumoren lasst. Kraftiges Harfen und Ritteln 16st
zuletzt ein Charivari aus, bei dem Blatter wie Teller und Dachziegel runter hageln und
zerdeppern. Kurz gesagt, Winters so faszinierend aufrauschende Klangwaldpoesie ent-
springt, ahnlich wie der pianistische Wildwuchs von Sophie Agnel oder Magda Mayas,
Cageschem Samen, wobei sie noch Earle Browns Fragilitat einkreuzt, und ihre Wege
andererseits an Ustwolskajaschen Monumenten vorbei fihren.

Spricht etwas dagegen, ELISABETH SCHIMANASs Sternenstaub (CD-R in rechteckiger Me-
tallbox) Programmmusik zu nennen? Das 3-teilige Mehrkanalstiick fiir Solo-Live-Elektronik
evoziert, angeregt durch die Lektire von Stephen Hawkins Eine kurze Geschichte der
Zeit, auf klangmetaphorische Weise eine Kosmogonie als Dreisprung aus 'Pulsieren’, 'Im-
plodieren' und 'Explodieren’'. Pulsierend entstanden die Sterne, die Sonnen, kontrahierend
und expandierend quallt Etwas ins Nochnicht. Rauschend treibt der Sonnenwind Partikel-
staub als aufbliihende Raumzeit ins Dasein. Die Innsbrucker Komponistin, die zuletzt mit
Manon-Liu Winter den Max-Brand-Synthesizer als Héllenmaschine angeworfen und zu-
sammen mit Gernot Tutner im Dope Beat Rosengarten getanzt hat (beides ebenfalls schon
auf chmafu nocords), lasst in ihrer Sonic Fiction mehr Weltall prickeln, brodeln und zwit-
schern, als es SF-ublich ist. Wahrend die Sternenkrieger ungern tiber Pferdeopern und
Big-Bang-Landsertum und tiber Mozart und Richard Strau hinaus phantasieren, lasst
Schimana Sinusschwingungen und Granularsynthesen auf unspektakular realistische
Weise kocheln, rieseln, '"atmen’'. Explosionen ereignen sich in Nanodimensionen oder hal-
len aus der Tiefe der Zeit nach. Von Supernovaeexplosionen blieb nur die Asche, der
Staub, aus dem wir selber sind. Schimana, die Grinderin des Instituts fur Medienarchao-
logie IMA, ist auch hier Archéaologin, stellare Archaologin. Kosmologen und Astronomen
sind ja 'Archaologen des Universums', die, chemochronologisch, ins primordiale Wasser-
stoff-Helium-Lithium-Wolkenmeer 'hinab’ bis zu HE 1523-0901 graben und 'tiefer’, zur
'Stunde Null' vor ca. 13,7 Milliarden Jahren. Schimanas vom Sonnenwind eingeschenkter
Elementen-Cocktail ist, je unpompdoser, stiller und feiner, desto fundamentaler.
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In Kooperation von chmafu nocords und dem IMA entstand MAX BRAND: IMA focus (CD-
R), die 'Ausgrabung' von Arbeiten, die Brand in seinem Elektronikstudio auf Long Island
zwischen 1959 und 1965 schuf. Der 1896 im ukrainischen Lwiw geborene Komponist, der
sich 1929 mit seiner Oper Maschinist Hopkins zwischen die konservativen und progres-
siven Stuhle gesetzt hatte, war via Prag und Rio De Janeiro 1940 in die USA emigriert.
Trotz der Auffuhrung seines szenischen Oratoriums The Gate (1944) und der sinfonischen
Dichtung The Wonderful One-Hoss-Shay (1950) hatte er nach moderneren Formen fur
seine theatralischen Ambitionen und seine Maschinophilie gesucht. Was er erfinderisch
fand, waren, auch wenn Titel wie 'Jungle Drums’, '"Nocturno Brasileiro’, 'French Folk Song'
und 'Stormy Sea’' das nicht gleich vermuten lassen, industriale Ritual-Tamtams, die un-
willkirlich die expressionistische Moderne von Fritz Langs Metropolis oder die neusach-
liche Montage von Walther Ruttmanns Berlin - Die Sinfonie der GroBSstadt vors innere Auge
fuhren. Rauschend, zwitschernd, klopfend, stirmisch brausend und jaulend. Mit Werbe-
spots fur Opel, Kopfschmerztabletten und Okra demonstrierte Brand daneben die Ge-
brauchsfahigkeit seiner Sounds. Das alles sind aber letztlich nur Zugaben zu den beiden
Hauptwerken, die hier im Fokus stehen, The Astronauts (1962) und /ILIAN (1965/1973).
Letzteres, angeregt durch Robert Ranke-Graves' Mythopoesie, zeigt Brands mythophile
Seite. In einer Synthese aus archaischer Thematik und audioklastischer Hypermoderne
gibt er Strawinskis Friihlingsopfer eine matriarchalische und persénliche Wendung (ILIAN
ist ein Stiick von Max-imilian). Sein Gegenentwurf ist heiter, skurril und denkbar unurig in
seinem Trillern, Zwitschern und Tupfeln, das, statt die Erde mit Blut zu dungen, eine
luftige Fluchtigkeit feiert. The Astronauts feiert John Glenns dreifache Erdumkreisung am
20.2.1962. Brand integriert den Funkverkehr zwischen Mercury-Atlas 6 und der NASA-
Bodenstation, das Donnern der abhebenden Atlas-Rakete, das andachtige Staunen, das
er durch raunenden Gesang noch betont. Unterbrochener Funkverkehr und zage Sounds
unterstreichen das Risiko des Unternehmens. Eine mahnende Stimme und erst trauriger
Kindergesang, dann ein pathetischer, dramatisch verzerrter Trauermarschchor beschwo-
ren die Opfer des Fortschritts und der Technik. Sarkasmus darf hier kaum vermutet wer-
den, Brand hielt Technik nicht ohne Grund fir eine Verbesserung dessen, was er als
menschlich am eigenen Leib hatte erfahren miissen.

Die DAMN! freiStil-Samplerin #3, entstanden in bewahrter Kollaboration von chmafu no-
cords & den freiStil-Magazin-Macherinnen in Wien, die parallel ihre #50 als Lesestoff auf-
legten, regt einmal mehr zum Nachdenken daruiber an, ob die unbewussten Jungs-Seil-
schaften in der Musik nicht doch der Rede wert sind. lhre Handgranaten in den Eierkorb
legten diesmal: die Linzer Geigerin Irene Kepl (im Duo mit dem Drummer Mark Holub,
ihrem Partner auch in Verso, einem Ensemble fir gegenwartige Musik, und im experimen-
tellen Jazzquartett Lobster); Isabelle Duthoit, nur Stimme inmitten grillender Zirpen und
einer knarrenden Krahe; Liz Albee postpunkt mit Voice, Trumpet & Synthesizer in ihrem
wilden Projekt Le Flange du Mal; Ingrid Schmoliner lasst Zwerginnen tiber ihr prapariertes
Klavier wuseln; Ingrid Laubrock & Kris Davis werden beim erst spitz und schragt tonen-
den, dann auf einmal elegisch lyrischen Andenken an Mat Maneri von Ralph Alessi & Tom
Rainey unterstutzt; Dorothea Schirch lasst mit Thomas Lehn an der Zwitschermaschine
ihre Gosche schlabbern, das Stichwort 'LSD’ dazu erklart einiges, aber nicht alles; die
Bandoneonistin Ingrid Eder (vom Trio Tango La Boca und Tango Cuarteto Viena) spielt mit
M. Ottl an der Gitarre 'Nostalgias’, einen Tangoklassiker von Juan Carlos Cobian; die
Pianistin Elisabeth Harnik, Alison Blunt an der Geige & Annette Giesriegl als Rohrspatz
bilden zusammen mit dem Drummer Josef Klammer das aufgedrehte Barcode Quartet;
Tanja Feichtmair betreibt Altosaxakrobatik; und Ushi Reiter dreht an Plattenteller und
Spieluhr. In der #50 findet Schiirch inspirierte Worte fir den Kontext ihrer Stimmkunst.
Nina Polaschegg stellt in der Hall of Femmes Charlotte Hug vor. Dazu werden Worte ge-
wechselt mit den garstig coolen Burschen von Bulbul, mit dem NDR-Bigband-Veteranen,
Jandl-Vertoner und Hobsbawm-Leser Dieter Glawischnig, mit Jacques Oger (von Potlatch)
und mit Stian Westerhus, und Lichter gerichtet auf Heiner Goebbels, Klaus Lang und das
Schlippenbach Trio ... Well, I'll be damned (mit Freuden und Gewinn).
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l NTO N E MA (St. Petersburg)

Act 5 (int008) ist mit seinen 5 x 40 Min. definitiv ein Opus magnum, nur
relativiert durch die hohe Wahrscheinlichkeit, dass dem auch schon Act 1 -
4 in wer weiB welchen Dimensionen vorausgingen. Act IV, das noch im
Quartett mit Pavel Medvedev entstanden und 2011 bei Opposing Music
erschienen ist, wurde jedenfalls von James Plotkin gemastert. llia
Belorukov ist dabei der gro Denkende in einem WOZZEK getauften
Projekt, tatkraftig unterstitzt von Mikhail Ershov an der Bassgitarre und
Alexey Zabelin an den Drums. Belorukov setzt fiir seine durch Texte von
Beckett und eine intensivere Befassung mit den Arbeiten von Radu
Malfatti, Lucio Capece und Evan Parkers Soloeinspielungen konzeptuell
beeinflusste GroRkomposition Synthesizer und ipod touch ein. 'Act 5.1'
exekutiert in 120 BPM mit metronomisch gesteuertem 11/8 - 15/8-Riffing
und mit Belorukovs Oszillationen von Tremoloeffekten ein Monster an
repetitiver Loopologie. Deren Accelerieren sind Filmtonspursamples mit
Al Pacinos Stimme, Schreien und Gelachter unterlegt. Zunehmend
verdichtet sich dieser streng strukturierte Klangverlauf durch bloRRe
Schichtung des Stimmengewirrs und Geschreis zu einem Chaos aus
Ordnung und wilder Panik. Das dicke Booklet enthalt eine Fllle von
Partiturausziigen und dazu Belorukovs minutiése Erlauterungen seines
Konzeptes, die weitere Reflektionen von King Crimson bis Anton Webern
verraten sowie den Einsatz von Kartensignalen a la John Zorn, um das
Shiften von einem Muster zum nachsten zu initiieren. '56.2" beschleunigt
auf 140 BPM und ist sequenziert durch die Kreiszahl Pi, also 3/4 - 1/4 - 4/4 -
1/4 - 5/4 - 9/4 ... - konsequent mit einem stillen 0/4 in der 32. Sequenz.
Zabelin triggert die Kickdrum in durchlaufenden Achteln (40 Min. !) und mit
links die strikten Patterns auf Hi-Hat und Snare. Belorukov, der diesen
Kraftakt noch mit geloopten Schreien intensiviert, verweist dafur auf
Lightning Bolt, Jazkamer und Merzbow als Anregungen und Parallelen.
Was gut nachvoliziebar ist. Die 40 Min. von '5.3", das urspriinglich 'Black
Metal' hieB, sind per Stoppuhr strikt strukturiert in 40 x (30 gitarristisch
verBurzumte, aktionsreiche Sekunden + 30 Sekunden Nichts). Wobei in
diese Stille hinein der Nachhall in den Ohren klingelt, so wie hinter den
Lidern ein schwarzer Fleck nachbrennt, wenn man in die Sonne geblickt
hat. '5.4' entschleunigt auf 30 RPM! Die 40 Min. sind entlang der aufstei-
genden C-Dur-SkalaC, D, E, F, G, A, B, Cin 8 x 5 Min. gegliedert, mit ent-
sprechenden Bassnoten von Ershov und von Belorukov diesmal Orgeltone
via MIDI Keyboard. Er sollte vielleicht mal mit Slobodan Kajkut nach ihren
Ahnen forschen, es konnte da einen gemeinsamen tartarischen Samen-
spender geben. Die rhythmische Struktur dieses scheinbar simplen Kon-
strukts stellt sich wieder als besondes vertrackt heraus. Die live mitge-
schnittene Urauffiihrung zeigt ebenso wie die Liveversion von '5.3' die
dazu nétige extreme Spielkunst und Hingabe des Trios, wobei ich bei Za-
belin mit dem Staunen nicht nachkomme. '5.5' besteht zuletzt wiederum
aus 40 Parts von 60 Sekunden, die in sich geteilt sind in einer Reihe von
30:30, 20:40 ... bis zuletzt 1:59, wobei der erste Teil nur von Belorukov und
Zabelin angestimmt wird, der zweite von allen dreien. Nach dem Vorge-
schmack in BA 78 ist das jedenfalls ein Opus, das St. Petersburg, nach
Belys Petersburg und Bitows Das Puschkinhaus, mit einer weiteren
geistesklaren Denkwirdigkeit bereichert.

79



Less is less. Music for Flying and Pendulating
Speakers (INT009) gibt wieder, was sich von
einer Klangperformance einfangen lieB, die
LUCIO CAPECE beim Zoom In-Festival 2012
im Berner Dom inszeniert hat. In Verehrung
fur Barnett Newmans 'Who's Afraid of Red,
Yellow and Blue’', dem Monstre sacré des
visuellen Minimalismus, lie er einen roten,
einen gelben und einen blauen Heliumballon
im Kirchenschiff schweben und daran an
Schniiren befestigte Lautsprecher schwin-
gen. Aus zwei dieser Lautsprecher schallten
Sinuswellen, aus dem dritten Feedback.
Sechs Assistenten veranderten systematisch
die Position der Ballons, Capece spielte
wahrenddessen noch Analogsynthesizer und
einmal bewegte er sich Sopransaxophon
blasend durchs Publikum. Welche Rolle dabei
noch Tune Bugs und Kartons spielten, ent-
zieht sich meiner Auffassungsgabe. Zu horen
ist jedenfalls ein changierendes Dronen mit
horbarer Raumlichkeit. Sonores Summen
mischt sich mit spitzem Fiepen. Von Sinus-
wellen durchwellt, scheint ein groRRer Bienen-
schwarm im Kreuzgewolbe zu surren. Dazu
kommen Blaslaute wie von geodffneten Ven-

tilen, aber auch im Geiste von 4:33 billigend in

Kauf genommene Publikumsgerausche, wenn
man spielende Kinder zum Publikum zahlen
kann. Manchmal klingt es mehr nach einer U-
Bahnstation als wie in einer Kirche. Die Ber-
liner und die Amsterdamer Versionen von
Newmans 'Werk eines Anstreicherlehrlings’,
wie eine gewisse deutsche Presse hetzte,
bedrohte zwei Betrachter so sehr als 'big bad
wolf’, dass sie sich 1982 bzw. 1986 zu Not-
wehrmafnahmen genétigt sahen. Der mit
einem Farbroller (!) verpfuschte Restaura-
tionsversuch des Amsterdamer Bildes ver-
schlang uibrigens, und letztlich vergebens,
eine Unsumme. Ein Grund mehr, es gelassen
zu nehmen, wenn Robert Irwin, ein Gesin-
nungsgenosse von Newman, ein minimalis-
tisches Koan wie In the realm of the pheno-
menal, less is more only when less is the sum
total of more schwurbelt und damit Capece
das Motto fiir seine Intentionen liefert. Ich
treffe dazu einfach mal zwei Feststellungen:
1. In Kirchen gehe ich nicht gern. 2. Manche
Stunden dauern mehr als 60 Minuten.

Phill Niblock

Burkhard Stangl
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Touch (London)

Typisch fur PHILL NIBLOCK ist es, einen mikrotonreichen (Instrumental)-Klang per
ProTools zu samplen und - drohnminimalistisch - zu schichten. Touch Five (TO:91,
2 x CD) enthalt mit 'FeedCorn Ear' (29:48) und 'A Cage of Stars' (28:18) zwei solche
Sticke. Ersteres, dem Cellisten Arne Deforce anagrammatisch zugeschrieben,
vollendet eine mit '"Harm' (Touch Three, 2006) begonnene und mit 'Poure’ (Touch
Strings, 2009) fortgesetzte Trilogie. Luzide schwebend und schnurrend wie ein
Orgel- oder Akkordeonhalteton enthalt es Vieles in Einem, und kénnte 'A Rainbow
in Curved Air' heiBen, wenn dieser Titel nicht schon an vertrillerten Nogood-Pop
verschwendet worden ware. Letzteres entstand zur Feier des 100. Geburtstages
von John Cage und wurde von Rhodri Davies, arco oder mit E-bow, auf der elek-
trischen Harfe intoniert. Der Akzent liegt programmatisch auf Entschleunigung
und einem zeitvergessen drohnenden, halluzinatorischen Changieren von kleins-
ten Klangnuancen. 'Two Lips' fur Gitarrenquartett ist dagegen eines von Niblocks
notierten Stucken. Und zwar dergestalt notiert, dass die Interpreten Giber 23 Mi-
nuten sich ad random in 10 mikrotonal winzigen Stufen einerseits von einem klaren
G auf ein klangwolkiges F# zubewegen und andererseits von einem klaren F# auf
ein klangwolkiges G. Wie das klingt, erfahrt man in gleich drei Versionen, durch
das belgisch-niederlandische Ensemble Zwerm, die New Yorker Formation Dither
und durch Coh Da, ein Ad-hoc-Quartett mit Robert Poss und Susan Stenger (beide
Ex-Band Of Susans), David First (Ex-Notekillers) und dem Avant-Spezialisten Seth
Josel. Was da so schon sonor drohnt und wummert, erinnert mehr an Dudelsacke
und auch wieder Akkordeons, als an Gitarren. Aber sind bei Niblock Instrumente
nicht immer nur far Nuancen da, nur fur die jeweilige Tonung seiner Discokugel,
die heller schimmert und groRer als der Mond?

Unfinished. For William Turner, painter (TO:92) ist Musik, komponiert fur eine Gi-
tarre, und wird vom Komponisten BURKHARD STANGL selbst gespielt. Ein Trip-
tychon, das aus einer dreiteiligen, 'mellow’, 'waiting' & ‘'longing’ betitelten #1 be-
steht, die gut 33 Min. dauert, aus #2, dem 16-min. 'sailing’, und #3 'ending’, das mit
2:55 gerade mal Singles-Lange hat. Dazu angeregt wurde Stangl durch das Alters-
werk von William Turner (1775 - 1851), das er auf eine Stufe mit dem von Beetho-
ven und Goya stellt. 2003 stiel er in der Tate Gallery erstmals auf Bilder wie 'Snow
Storm - Steam Boat off a Harbour's Mouth’, 'Norham Castle, Sunrise’, 'Yacht Ap-
proaching the Coast' oder 'Sunrise with Sea Monsters’, Bilder, in denen sich die
Dinge auflosen in Farblicht und Farbnebel. Stangl gibt seine Eindriicke wieder in
ruhigen Klangen, impressionistischem Saitenklang, den er noch unterlegt mit
Feldaufnahmen von Wasser und einer Parkszenerie oder mit elektronischen
Drones. Der Duktus ist durchwegs rezeptiv, meditativ, seherisch, traumerisch.
'Longing’ besteht zum Teil nur aus Regen und Gischt, aus Tropfen und Aquaplaning,
wobei die Tropfgerausche auch Vinylgeknackse ahneln. Stangls Spiel ist repetitiv
und betont unkompliziert, ohne deswegen schlicht oder gar simpel zu wirken.
Gegen Simplizitat spricht auch die elektroakustische Mischform, wobei die brui-
tistische Kornigkeit mit Turners Wiedergabe von Wasser, Luft oder Feuer, von Licht
und Bewegung korrespondiert, die dermaBen konkret gelingt, dass sie quasi ab-
strakt wirkt, was in den meisten Fallen und in seinem Fall besonders 'elementar’
meint. Turner scheint in seinen Protuberanzen aus Licht und aufgewiihiten Farben
Sturme zu bannen, die die Sonne in die Augen giet. Um das Erhabene doch auch
mit Schmerz und Trauer zu verbinden, besonders deutlich bei 'Peace - Burial at
Sea'. Stangl mildert Turners Blick und sagt ja auch bewusst 'mellow’, wobei das
jetzt so genannte, urspringlich als 'My Feldman' fiir drei Zithern geschriebene
Stiick eine andere Inspiration verrat, die Stangl offenbar nicht uber-Turnern konn
te oder wollte.




William Turner

Als ich kirzlich in das London von Moorcocks Mother London eingetaucht bin
oder in das Umbrella-London von Will Self, hatte ganz gut die Klangwelt von
BJNILSENSs Eye of the Microphone (TO:95) mitlaufen konnen. Der Schwede
hat sein einjahriges Stipendium am UCL Urban Laboratory in London dazu
genutzt, immer wieder durch die nebligen oder verregneten Stralen zu streu-
nen oder dem lappenden Quatsch der Themse zu lauschen. 'Londonium’ be-
ginnt allerdings in der sonnigen Francis Street mit Glockenschlagen aus Rich-
tung der Di6zese Westminster, fuhrt aber bald ans Flussufer, wo Boote mit
Dopplereffekt vorbeiziehen und Wellen in allen Klangnuancen anklatschen.
Bis zu einem finalen Gerumpel aus einer Werkstatt in der Nahe. 'Coins and
Bones', wohl eine Anspielung auf die Typen, die mit Metalldetektoren nach
alten Miinzen im Londonder Schlick piepen, besteht selbst aus verarbeiteten
Feldaufnahmen. Drohnend und rieselnd wellt sich ein Londoner Soundsud,
eingedickt und auskristallisiert als eine alchemistische Essenz, jetzt im
schimmernden und sirrenden Zuschnitt und Schliff. Statt Identifikation und
Orientierung bietet Nilsen akustisches Flair, das surrend maandert und nur an
wenigen transparenten Stellen im sublimen Abhub Alltagsgerausche durch-
schimmern lasst. Mehrmals mit heftigen Schlagen. Das Finale ist ein vibrie-
rendes Crescento aus Zugen, Stimmen, Wasser. Fur 'Twenty Four Seven'
nahm Nilsen die East Anglia Line bis zur Cheshunt Station, um von dort ins
Lee Valley zu spazieren. Er macht Londons grossten Park zuerst als eine
Auenlandschaft horbar, mit haufenweise Wasservogeln. Wechselt aber dann
vom Konkreten wieder zu den drohnenden und pfeifenden Wellenformen einer
drohnminimalistischen Asthetisierung. Naherholung durch Wellenwellness.
Der Spaziergang endet allerdings nahe einer der Baustellen des Kingsland
Basin Redevelopement. Die urbanen Metastasen wuchern.
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... BEYOND THE HORIZON ...

KLAUS FILIP / DAFNE VICENTE-

LUBOMYR MELNYK Windmills (Hinterzimmer,

SANDOVAL remoto (Potlatch, P213):
Das ist die sanfte Begegnung des
Wiener Laptoppioniers und Sinusw-
ellenbandigers mit einer unkonven-
tionellen Fagottspielerin. Die Fran-
20sin blast ihr Instrument nicht bloR
anders als gedacht, sie fangt mit
Kontaktmikrophonen auch mehr die
Neben- als die Hauptgerausche ein.
Richard Barrett und Hanne Hartman
haben ihr Stucke geliefert, mit Xavier
Lopez hat sie in Axolotl auch schon
ihren improvisatorischen Neigungen
nachgegeben. Auf Edition RZ sind
aber auch ihre Einspielungen von
Jakob Ullmann zu héren. Filip ist
daneben schon ein alterer Hase mit
einschlagigen Erfahrungen, was
drohnminimalistische Musik angeht,
wenn ich diese Feintonerei einmal
mehr so nennen darf. Er hat mit Radu
Malfatti, Toshimaru Nakamura und
Nikos Veliotis seine Wellen flach
gehalten und war in Los Glissandinos
der Cosinus von Kai Fagaschinski.
Zart drohnende Standwellen, sonor
wummernde und pfeifende begegnen
ganz anders pfeifenden und schmur-
gelnden Lauten, die sich deutlich vom
Sinuswellendasein abheben. Einfach
dadurch, dass sie unsaubere Kon-
turen haben und, so spuckig und
verhuscht, so knarzig und stobernd,
wie sie daherkommen, ihren halb-
menschlichen Ursprung kaum ver-
leugnen konnen. Vincente-Sandoval
spielt nicht Fagott, sie nimmt einen
vielmehr in den Mund wie ein Bri-
terfisch. Dort hort man dann die
intimen Betriebs- und Stoérgerausche,
selbst noch die leisesten knack-
senden oder furzelnden Impulse aus
dem Fagottkorper. Die beiden haben
das langere ihrer beiden Sticke
'obscur' getauft, das andere ‘clair'.
Ich finde beide so erhellend wie eine
Neumondnacht.

HINT19): 'Windmills' fur zwei Pianos, ein Opus
von uber 50 Min., das Melnyk von 2009 - 2012
verfasst hat und das somit eine aktuelle
Demonstration seiner Continuous Music
darstellt, nimmt direkten Bezug auf Walt Disneys
The Old Windmill. 1937 entstanden und
orchestriert von Leigh Harline, ist das eine der
grandiosen Silly Symphonies. Ein Drama uber
eine uralte Windmihle und ihre Bewohner,
Voégel, Mause, Fledermause, die, nach einem
Frosch- und Grillenkonzert, mit Miuh und Not
einen Sturm in der Nacht uberstehen. Gefeiert
wird in typischer Disney-Manier das Live Goes
On (wenn man kein Wurm oder Glihwirmchen
ist). Melnyk schlieBt sich dem an, indem er die
Flugel seines pianistischen Mahlwerks dreht.
Maximalistisch, nicht minimalistisch. Nachster
Verwandter des aus der Ukraine stammenden
Kanadiers ist Charlemagne Palestine, nicht
Philip Glass. Mit accelerierenden Repetitionen
erwiihlt und tirmt er - eigenhandig - Musik, die
man nur erhaben nennen kann. Meinetwegen
auch wildromantisch, wobei Melnyk drama-
tischen Effekt durch ausdauernde, ostinate
Repetition anstrebt und erzielt, bei aller Sim-
plizitdat der Machart mit groBem Gefiuhlswert.
Melnyks Melos und Pathos in seinen Mollmodu-
lationen und sein harmonisches Weben, das
mich an Debussy erinnert, erinnern in ihrem
Trauerduktus an all die Erben Chopins, die in
Hollywood fiir feuchte Taschentiicher sorgten.
Der Pianoklang ist im bestandigen Riffing derart
verdichtet und klangwolkig geballt, dass sich
eine hymnische Harmonik summiert, dréhnend
wie Blaser fast, und letztlich doch so klingeind
Uberfunkelt, dass nicht die Trauer den letzten
Ton behalt, sondern ein vogeliges Tschilpen.
'The Song of Windmill's Ghost' (2013) greift noch
einmal in die besonders sanglichen und
elegischen Register des O/d Windmill-Feelings.
Melnyk scheut sich nicht, da ahnlich tranenselig
zu arpeggieren wie Maurice Jarre, Francis Lai,
Zbigniew Preisner (wenn's denn die Melodrama-
tik verlangt). Mehr noch, er uberbietet alle und
alles mit Arvo-Part'scher Emphase und einem
himmlischen Geklingel, das so zuckrig aus-
kristallisiert ist, dass mir beim bloRen Zuhoren
die Zahne weh tun.
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EL ONCE Chile, 11. September 1973 (Gligg Records, gligg 109, 2 x CD & Buch):
Ausgangspunkt dieses ganz auBerordentlichen Projektes war ein Konzert des
Pianisten STEFAN LITWIN 2012 im Spielraum Studio Heiligenwald. Ein Konzert der
besonderen Art. Denn der 1960 in Mexico City geborene Musikpadagoge, der lange
an der Hochschule fur Musik Saar gewirkt hatte, erweiterte seine Auffuhrung von
Frederic Rzewskis Klavierzyklus The People United Will Never Be Defeated zu einer
Lektion uber die Conquiesta und die Ausbeutung Siidamerikas, Gber Blutsaugerei
und Imperialismus und den Widerstand dagegen. Bei Martin Schmidt weckte das
Erinnerungen an die Aktion Palca, einem Hilfswerk fiur Kinder in Peru, fiur das er
sich in den 80ern am Gymnasium in lllingen engagiert hatte, und an die Musiken
von Degenhardt, Wader und Eisler, die ihn damals nachhaltig pragten. Aus Litwins
Zundfunken entwickelten sich die nun vorliegenen 'Reflexionen zum 40. Jahrestag
des Militarputsches gegen Salvador Allende’ und damit das Gedenken an einen in
Vergessenheit geratenen 11.9. Texte von Ernesto Cardenal, Carla Guelfenbein, die
mit ihren Eltern 1976 ins Exil hatte gehen miissen, Eduardo Galeano, der die Politik
der USA das nennt, was sie ist, ein Krieg gegen etwas Unamerikanisches, das
Uberall lauert, und Gonzalo Millan, der mit seinem 'El Once' (Der Elfte) die
Uberschrift liefert und der in diesem Gedicht die Zeit zuriuckspult, die Verhafteten
aus den Stadien ruckwarts ins Leben gehen und Victor Jara wieder Gitarre spielen
lasst. 14 Stimmen bilden dazu einen Chor der Erinnerungen an die Tage, als es zum
Schmerz auch noch einen Zorn gab, Trauer und Sehnsucht, die das Gewissen nicht
nur mit Fair-Trade-Kaffee beruhigte, und eine Solidaritat, die nicht den
Steuerfliichtlingen galt. Erinnerungen an eine Zeit, in der Engagierte Musik, Musik
von Henze, Nono oder Spahlinger, nicht per se lacherlich wirkte, und die Lieder von
Jara und Sergio Ortega Gemeingut unter deutschen Studenten waren. Dass auch
Musik das Zeug dazu hat, Flagge zu zeigen, daran erinnern die Komponisten Rolf
Riehm (KlageTrauerSehnsucht, 1977), Erhard Grosskopf (Looping 2 "Arbeiter und
Bauern missen sich erheben”, 1974), Georg Katzer (Stimmen der toten Dichter,
1977), Luca Lombardi (Prima sinfonia, 1975, Hasta que caigan las puertas del odio,
1977) und Gerhard Stabler (der mit einer siebenjahrigen kompositorischen
Enthaltsamkeit und verstarkter Abkehr von den bloRen 'Materialrevolutionen’ der
Neuen Musik reagiert hatte). 40 Jahre danach halt C. Keller den Sturz Allendes fur
einen Startschuss fir den entfesselten Reaganomics-Thatcherismus-Furor. Den
Historiker Eli Zaretsky half der Tag, die 'tiefe Bosartigkeit' zu verstehen, die die US-
AuBenpolitik antreibt, deren Zynismus Allende nicht realisiert hatte, und deren von
Phobien und Egozentrik bestimmte Agenda sein Kollege Klaus Larres bis heute
wenig verandert sieht.

Soviel zum Unter- und zum Uberbau fiir die beiden Kompositionen, die Litwin dem
Ereignis widmete: 'El Once' fir sprechenden Pianisten und Instrumente ad lib.
(2013), aufgefiihrt durch den Komponisten selbst und dabei besetzt mit Klarinette,
Mandoline und Cello, die ihren Part improvisieren sollen. Und, bereits anlasslich
des 30. Gedenktags in Angriff genommen, 'Allende, 11. September 1973' fur Kla-
rinette, Cello und sprechenden Pianisten, der dabei, auf Spanisch, eine Montage
aus Allendes letzten Radioansprachen am Tag seines Todes rezitiert, wahrend er
bei 'El Once' in zwolf StoRwellen Millans Ruckwartsbeschwoérung artikuliert. Der
instrumentale Duktus dazu ist abwechselnd nesselnd, agitatorisch und elegisch
und wird von holzigen Schlagen, Saitengekratze und einem riickwarts intonierten
'Venceremos!' akzentuiert. Das Stick von 2004 ist ebenfalls elegisch durchwirkt,
allerdings auch wieder mit alarmierenden KlarinettenstoRen, trotzigen Postulaten
und martialischen Schlagen. Die Geschichte wird sie richten, hatte Allende gehofft.
Nun, es gibt Graber, auf die man Nelken legt, und solche, auf die man spuckt.
Wahrend Litwin Rzewskis 36 Variationen von Ortegas 'El pueplo unido jamas sera
vencido!' dreht und wendet und dabei '‘Bandiera rossa' und Eislers 'Solidaritatslied’
einflechtet, bleibt genug Zeit, dafiir lange Listen zu machen.
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Dream On

Ich will nicht schlieBen, ohne an LINDSAY COOPER (1951-2013) zu erinnern. Sie
war und sie bleibt die Anima der bad alchemystischen Alchemie. Ohne den Lockruf
von Rags und The Golddiggers hatte ich den Eingang zum No Man's Land womog-
lich nie gefunden. Sie hat mir eines der ersten Interviews meines Lebens gegeben.
Sie war die lkone fur den femininen und, mehr noch, den feministischen Aspekt des
Rock in Opposition. Sie hat mir mit ihrer Music for Other Occasions und mit Oh
Moscow, mit Sally Potter und als Pedestrian mit David Thomas denkwiirdige Kon-
zerterlebnisse geschenkt. Wenn ich Henry Cow hore, denke ich an Lindsay.
Western Culture - Lindsay Cooper hat sie verkorpert. 'A Young Lady's Vision' - sie
hatte sie. 'Celeste's Dream' (auf The Gold Diggers) hat sie komponiert. Catherine
Jauniaux' '‘Dream’ (auf Fluvial), das war ihr Ton. Sie stand mit Patin, als Bad Al-
chemy getauft wurde. Wenn ich an News From Babel denke, denke ich an Lindsay.
Wenn ich an Mike Westbrook denke, denke ich an Lindsay. Wenn ich an Maarten
Altena denke, denke ich an Lindsay. Wenn ich an das Trio Trabant A Roma denke,
denke ich an Lindsay. Wenn ich von Sophistication rede, meine ich Lindsay. Wenn
ich mir engagierte Musik wiinsche, denke ich an Lindsays Statements gegen Aus-
beutung (Rags), die kalte Spaltung Europas (Oh Moscow), den Golfkrieg (Sahara
Dust). Wenn ich ein Fagott hore, denke ich an Lindsay. Lange dachte ich sogar,
dass, wenn etwas so Sperriges und Komisches so cool klingen kann, alles moglich
ware. Sogar eine bessere Welt. Wenn ich heute Silke Eberhard sehe oder hore,
Ingrid Laubrock, Susanna Gartmayer oder auch Ava Mendoza, erinnern sie mich an
Lindsay Cooper. So ist sie mir unvergesslich gegenwartig.

BAD ALCHEMY’S FAVOURITES 2013
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TIM BRADY - ATACAMA: SYMPHONIE N° 3 (ATMA CLASSIQUE)

THE PETER BROTZMANN CHICAGO TENTET -
CONCERT FOR FUKUSHIMA WELS 2011 (TROST)

FIRE! ORCHESTRA - EXIT! (RUNE GRAMMOFON)

JOANE HETU - LA FEMME TERRITOIRE OU 21 FRAGMENTS D’HUMUS
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THE REMOTE VIEWERS - CRIMEWAYS (THE REMOTE VIEWERS)
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